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Un cop visualitzats alguns dels treballs 
de l’artista, els plantejà la idea del projecte 
L’ètica sota crítica, un treball d’introspecció 
per tal de qüestionar algun aspecte de la 
seva vida personal, del seu entorn social 
o del comportament humà en general, i 
preguntar-se sobre allò que creuen que és 
i no és ètic. Es va potenciar la visió crítica 
envers les imatges i el fet que no sempre es 
presenten d’una manera neutra. Analitzant 
la intencionalitat que hi pot haver al darre-
re, els alumnes constataven la força que 
posseeixen les imatges que els envolten i 
el poder de comunicació que tenen com a 
objectes d’aprenentatge (Freedman 2006).

Després de la trobada amb l’artista, la 
professora Eloïsa Valero els proposà, dins 
de la matèria Cultura Audiovisual, elaborar 
un audiovisual d’entre 1 i 4 minuts de du-
rada. Haurien d’integrar els continguts con-
ceptuals, procedimentals i actitudinals en 
un projecte construït a partir de fotografies 
o vídeos, vehicular els continguts per mit-

jà d’explicacions i aportacions teòriques a 
l’inici de l’activitat, amb comentaris durant 
el procés de treball i amb l’anàlisi i la refle-
xió sobre els resultats obtinguts.

3. Visita de l’alumnat al Museu d’Art 
Modern

En una tercera fase del treball, els alum-
nes van visitar el Museu d’Art Modern, on 
van tenir l’oportunitat de veure la projecció 
del vídeo Nova Història de l’Art,3 de l’artista 
Jordi Abelló, i van copsar visualment el seu 
afany per denunciar la injustícia.En parau-
les de l’artista:

“Darrerament estic obsessionat a des-
cobrir que, darrere de molts quadres, s’hi 
amaga una història de mort i desolació. 
Molts quadres han estat testimonis direc-
tes o indirectes de mort i sang. Vull recordar 
i investigar aquestes històries que,amb el 
temps, s’obliden. Són obres que han estat 
saquejades, obres que han estat atresora-

3. http://www.jordiabello.com/history.html
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des per dictadors, per gent amb grans for-
tunes que han comprat grans col·leccions 
gràcies a la venda d’armes o, fins i tot,per 
artistes que han signat penes de mort.

I, als museus, els turistes,aliens a 
aquestes històries, fent-se fotografies…”

Aquell mateix dia, els alumnes van veu-
re l’exposició d’Ester Fabregat4 a les sales 
del museu. El recorregut per la instal·lació i 
la interacció entre els alumnes i les educa-
dores del museu feien sorgir idees per als 
respectius projectes. Observant les obres 
dels artistes exposats al Museu, ens plan-
tejàrem per a qui i per què havien estat 
creades, com funcionava un museu i per-
què unes obres arriben a ser exposades i 
d’altres no, i com una obra artística que es 
troba en un museu ocupa un espai privile-
giat per a la percepció.

4. Compartint referents crítics

En la tercera fase del projecte, es va 
obrir un grup a la xarxa social Facebook 
amb el nomL’ètica sota crítica, que serviria 
de connector entre els diferents agents del 
projecte. Aquesta eina actuaria com a pla-
taforma per acompanyar l’alumnat durant 
tot el procés d’anàlisi, debat, creació i ava-
luació del treball i que permetria mantenir 
un espai comú de diàleg i d’aprenentatge a 
partir de la producció artística.

L’intercanvi via Facebook i Moodle es 
va compaginar amb classes presencials 
a l’aula que van servir per assolir concep-
tes teòrics sobre narrativa audiovisual, per 
veure i comentar exemples d’artistes clàs-
sics i novells que fan servir el vídeo com a 
instrument de creació i expressió, i per pla-

4. Ester Fabregat. “En trànsit líquid”. Del 17 de febrer al 22 d’abril de 2012. Exposició en què es con-
vida l’espectador a submergir-lo en un univers aquàtic on el temps s’accelera, es congela i tira enrere 
en suspensió, flotant. Sèries d’escultures, instal·lacions i pròtesis que alleugen el pes de la matèria i 
que floten en un món interior sense gravetat. Espai on l’espectador deixa d’estar lligat a la gravetat i 
cau al fons. Sota un cel congelat transita per catedrals de color, enfonsant-se en la glòria d’un temps 
aturat, etern i en moviment.
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nificar la creació audiovisual de cadascun 
dels alumnes (guió literari, guió tècnic).

A classe es van visualitzar diferents 
exemples d’obres d’artistes compromesos 
socialment com Bill Viola, PipilottiRist, Ma-
rina Núñez, Mariana Vassileva, ShirinNes-
hat, Sam Taylor-Wood, etc. També vam ob-
servar i comentar en grup exemples d’art 
d’acció enregistrat en vídeo d’alguns ar-
tistes com Joseph Beuys, Marina Abramo-
vic, Francis Alÿs, etc. Es van explorar adre-
ces d’interès sobre video-art i art d’acció 
com: http://hvideoarte.wordpress.com/ o 
http://performancelogia.blogspot.com/.

Segons les preferències dels alumnes, 
també es penjaven a Facebook imatges i 
vídeos que es relacionaven amb els seus 
treballs i els permetien desenvolupar el 
projecte audiovisual a partir de la reflexió 
crítica del tema. Edward i Mercer (1998) 
han descrit el desenvolupament de l’acti-
vitat educativa com el procés a través del 
qual professors i alumnes van creant i de-
senvolupant contextos mentals compartits; 
formes comunes de conceptualitzar els 
materials objecte d’aprenentatge.

L’ús de la xarxa social Facebook ha fo-
mentat la implicació de l’alumnat en la re-
cerca d’exemples de manifestacions artísti-
ques compromeses socialment i ha permès 
compartir idees i inquietuds durant tot el 
procés de treball. També ha esdevingut una 
plataforma on mostrar i compartir els tre-
balls finals,de manera que ha permès refle-
xionar en grup sobre els resultats obtinguts 
i fer un seguiment del procés de creaciódels 
treballs dels companys. D’aquesta forma, 
s’ha fet factible un apropament als alumnes 
per part de l’artista, la docent i les educa-
dores del Museu, i s’ha pogut compartir i 
fer una posada en comú del coneixement i 
l’experiència de totes les parts implicades.

El diàleg obert, com a eina d’ensenya-
ment i aprenentatge, s’ha fet servir de for-
ma continuada a classe, a l’entorn Moodle 
(fòrums de discussió) i a Facebook. Ha es-
tat mitjançant l’expressió oral i escrita que 
els alumnes han après a exposar i aclarir 
conceptes, a donar forma a una idea inici-
al, a demanar consell, a prendre decisions, 
a compartir coneixements i a valorar altres 
treballs.



97Jordi Abelló, Eloïsa Valero i MAMT Pedagògic  -  97



98  -  Arts, educació i interdisciplinarietat. Els projectes, punt de trobada entre museus i escola

Durant tot el curs escolar, cada estu-
diant ha elaborat un bloc personal de la 
matèria Cultura Audiovisual. L’ús d’aquest 
portafolis digital ha estat una eina de re-
flexió continuada sobre els treballs fets. 
Com apunta Fernando Hernández (2000), 
“el portafolis és un contenidor de diferents 
classes de documents (notes personals, 
experiències d’aprenentatge, treballs pun-
tuals, controls d’aprenentatge, connexions 
amb altres temes fora de l’escola, repre-
sentacions visuals…) que proporcionen 
evidències del coneixement que s’ha anat 
construint, les estratègies utilitzades per 
aprendre i la disposició per continuar apre-
nent de qui ho elabora”.

Exemples de blocs de l’alumnat:
Bloc de la Georgina: http://georginaso-

lis.blogspot.com/.
Bloc de la Marta: http://marta-culturau-

diovisual.blogspot.com/

5. Segona visita de Jordi Abelló i 
primera visita del Servei Pedagògic del 
MAMT a l’institut

En una altra trobada presencial a l’insti-
tut, conjuntament amb els alumnes, la pro-
fessora, l’artista i les responsables d’edu-
cació del Museu, es van posar en comú al-
gunes produccions que els alumnes havien 
assajat i explicaven a la resta per quin tema 
s’han decantat i per què. El temes triats, 
en la majoria dels casos, mostraven la seva 
inquietud davant la societat.

Les aportacions dels alumnes eren un 
reflex de les seves experiències personals i 
amb l’assessorament de la docent s’havia 
anat negociant i elaborant un currículum 
interactiu (Freedman2006).

L’artista Jordi Abelló reiterà el valor que 
té el treball de cada alumne i els encoratjà 
a continuar cercant i provant noves mane-
res de representació que els ajudaran en el 
seu creixement personal i professional. És 
el que denomina Dewey (1949) “l’art com a 
experiència”, les formes d’associació més 
audaces, les interpretacions personals jun-
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tament amb la capacitat d’imaginar histò-
ries.

Durant el procés de treball també es 
van viure moments de tensió i de caos en 
l’elaboració del vídeo, ja que els alumnes 
havien de compaginar el treball amb la càr-
rega que suposa la resta de matèries a final 
de curs. Es respiraren moments de crisi, en 
els quals alguns alumnes van abandonarel 
projectei, fins i tot, el batxillerat. Altres, ben 
alcontrari, dedicaren totes les energies ala 
creació del seu audiovisual i és a traves de 
la recerca i la reflexió continuada sobre les 
seves produccions que se’ls obríun ventall 
de possibilitats d’expressió.

6. La posada en comú

A final de curs, el dia 7 de juny, es pre-
sentaren a la sala d’actes del museu les 
produccions artístiques de l’alumnat: 36 
minuts d’enregistrament de producció au-
diovisual en format videogràfic d’un total 
de 17 alumnes.

Visualitzar aquests treballs, tant a clas-
se com al Museu, donà la possibilitat de 
contrastar les diferents lectures que cada 
espectador fa segons la seva interpretació 
personal i el concepte que l’individu té de 
si mateix (Acaso 2009). Això posà de relleu 
el component metafòric del llenguatge au-
diovisual i la capacitat evocadora del llen-
guatge simbòlic.

A la projecció també hi assistiren altres 
alumnes i professors de l’Institut Antoni 
de Martí i Franquès de Tarragona, que en 

finalitzar la sessió participaren en un debat 
sobre els treballs presentats. Alguns dels 
comentaris van ser:

“M’han agradat quasi tots, però els que 
més són aquells que sabien fer que em fi-
qués a la seva pell. Els que m’han agradat 
menys són aquells que els veies i després 
no senties res.” (Laura)

“El del Facebook plasma una idea clara, 
original i senzilla.” (Pol)

“El de Todos llegamos, tot i ser el més 
simple de tots, va ser el que més em va 
emocionar, potser per les fotos i per la mú-
sica, i el de La crosta transmet un missatge 
preciós. El paisatge, les imatges i el fet que 
hi sortissin la parella d’avis va ser molt bo-
nic. Amb aquests dos vídeos tenia la pell de 
gallina.” (Marta)

“M’ha agradat molt el vídeo de la Mica-
ela, Don’tgive up, i el de la Marta, La cros-
ta; crec que són simples, però a mi m’han 
agradat molt. No el que més té és el que 
més agrada. No m’ha agradat tant el de la 
llibertat d’expressió. Trobo que fumar no és 
una llibertat i no m’ha sensibilitzat de res, 
ja que només es fa mal a si mateixa. També 
he de valorar l’esforç i per això no dic que 
no m’ha agradat gens.” (Irene)

“M’han agradat bastant tots perquè es 
veu que s’ho han currat molt i hi han de-
dicat temps. Els més originals són el de la 
rata i el de La nostra imatge forma la nos-
tra identitat. El menys original és el de To-
dos llegamos.”(Anna)

“Don’tgive up m’ha agradat perquè vaig 
entendre que, encara que la vida et fiqui 
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molts obstacles, tu has de continuar i no 
quedar-te estancat.” (Fidel)

“El de la rata utilitza plans molt treba-
llats i variats i està molt ben editat.” (Juan)

“Angoixa existencial representava molt 
bé com es contamina l’home a si mateix i a 
tot el seu voltant (sobretot la part de fumar 
i la part de la banyera) i el vídeo que es di-
vidia en dos representava molt bé les dues 
formes de viure la vida (amb pressa i sense 

prestar atenció a les petites coses, o gau-
dint de cada moment com si fos l’últim), la 
part que més m’ha agradat ha sigut quan li 
donava l’anell i la pedra. El vídeo en el qual 
la noia es deforma la cara m’ha costat molt 
d’entendre.” (Rafa)

“El de Vicios és més realista, demostra 
que pots perdre la noció del temps fàcil-
ment i, fins que no et criden, no tornes a la 
realitat.” (Arnau)

Alumnes participants en el projecte, títols i durada del seu audiovisual

Alumne Títol Durada

Oriol Ciurana Carmona El camino de la vida 1.42

Maria Vidal Ruiz El valor de las cosas 4.39

Sílvia Iglesias Matamoros Angoixa existencial 3.56

Ana López Moreno Todos llegamos 3.34

Sofia PauraDebiasi Feeldiscriminated 1.55

Jessica Esteban Iglesias La libertad de expresión 1.16

Nicolás TornattiCeballos YouarenotyourFacebookprofile Bucle

Georgina Solís Torres Existència 2.46

Marta Viña Berbís La crosta (batalla de l’Ebre) 1.51

Lucas Herrador Confusiónantedistintospuntos de mira 5.22

MicaelaTornattiCeballos Don’tgive up 1.09

Klara Stephanie Throssell Balagué S/T 1.01

Anabel Montoya Caballero La influència de la televisió 1.51

Andrea Iborra La nostra imatge forma la nostra identitat 1.16

Nícola Weber Torres Vicios 1.43

Julia Kenedy Theeyesarethemirror of the soul 1.24

Paula López Díaz La vida és allò que passa quan parpelleges 1.55
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7. Valoració del projecte

L’activitat ha fomentat el treball coo-
peratiu en l’àmbit presencial i virtual. Pre-
sencial perquè ha obert el diàleg a l’aula i, 
devegades, el debat entorn dels diferents 
exemples de videoart i art d’acció comen-
tats. Virtual perquè cadascú ha fet les se-
ves aportacions al grup de Facebook, incor-
porant exemples sobre el tema (procedents 
de la cultura visual en general) o afegint 
comentaris personals sobre el seu treball o 
el treball dels altres.

L’activitat ha donat l’oportunitat a l’alum-
nat de desenvolupar una mirada crítica da-
vant diversos aspectes o comportaments 
de la nostra societat, i qüestionar-ne l’ètica. 
També ha permès expressar els sentiments 
o pensaments més profunds dels alumnes, 
i elaborar així una radiografia de les inquie-
tuds dels adolescents d’avui en dia.

El fet que l’alumnat s’hagi relacionat di-
rectament amb un artista, intercanviant ide-
es i inquietuds durant tot el procés del pro-
jecte (aproximadament tres mesos), els ha 
fet considerar l’art no solament com un ob-
jecte d’estudi, deslligat de la seva vida, sinó 
com una realitat i una oportunitat de comu-
nicar-se mitjançant el llenguatge artístic.

Finalment, l’alumnat ha experimentat el 
museu d’art com a espai acollidor, receptor 
de la seva feina, en tant que ha sigut l’es-
pai expositiu de les seves creacions. Això 
s’ha convertit en un estímul afegit i alhora 
ha apropat un centre cultural de la ciutat 
al jovent.

Comentaris d’alguns alumnes:
“Aquest treball m’ha donat satisfacció 

en l’àmbit personal per haver pogut trans-
metre als altres allò que penso i, a més, 
haver-ho fet d’una manera que m’agrada, 
gaudint i a l’hora treballant.” (Andrea)

“La veritat és que he après moltíssim 
fent aquest vídeo. Bé, a mi m’agrada mol-
tíssim la fotografia, però el vídeo no l’havia 
tocat mai. Va ser una experiència molt di-
vertida i enriquidora, i, no sé perquè, tinc 
fixació amb els plans subjectius, sempre 
m’han agradat molt, i va estar molt bé po-
der provar com es feia. En fi, realment tinc 
una valoració molt i molt positiva d’aquest 
treball.” (Maria)

“He après moltes coses sobre com, per 
exemple, fer servir el Movie Maker i alguns 
altres programes per editar vídeos com 
també el Sony Vegas i també sobre com ex-
plicar un tema determinat a través d’un ví-
deo, encara que també he après molt dels 
treballs dels meus companys.” (Anabel)

“Amb aquest treball de videoart he 
après com donar algun missatge clar tan 
subtilment. Crec que aquesta oportunitat 
que ens han donat ha sigut un privilegi, tre-
ballar amb un artista com Jordi Abelló, amb 
la Marisa i la Núria. Trobo que no tothom té 
l’oportunitat de crear un videoart amb un 
professional i després exposar-ho al Museu 
d’Art Modern de Tarragona.” (Micaela)

“He après a transmetre una idea o un 
sentiment a través del vídeo i m’he ado-
nat que pots gaudir fent un treball de 
classe.”(Lucas)
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Objectius curriculars destacats

Cercar alternatives tec-
nològiques adequades 
a determinades situ-
acions comunicatives 
per a la producció de 
missatges visuals o 
audiovisuals i apreciar 
les diverses tecnologi-
es de captació i gene-
ració d’imatges, com 
un mitjà adient per a 
l’autoexpressió, la cre-
ació artística i la comu-
nicació d’idees.

Valorar la importància 
dels missatges visuals 
i audiovisuals dels mit-
jans de comunicació 
de massa en la soci-
etat actual i mostrar 
una actitud crítica es-
pecialment envers els 
productes estereoti-
pats, tant des del punt 
de vista de la persona 
emissora -c readora 
com de la receptora-
consumidora.

Mostrar interès per les 
obres de creació realit-
zades o enregistrades 
amb mitjans tecnolò-
gics i descriure-les cor-
rectament emprant la 
terminologia específica.

Aplicar coneixements 
de producció d’imatges 
tecnològiques en la re-
alització de projectes, 
desenvolupant diferents 
dinàmiques de treball 
individual i en grup, de 
manera activa, planifi-
cada i responsable.

Àrees curriculars incloses
A part de la matèria Cultura Audiovisual, el projecte inclou les àrees:

Llengües Ciències Socials (Història del Món Contemporani)

En la fase de concreció de la 
idea que es tractarà (llengua 
oral a classe i escrita a Face-
book), l’escriptura de la sinop-
si i l’storyboard i, en alguns 
casos, la incorporació de text 
escrit al vídeo.

En fer un vídeo sobre alguna problemàtica social, com ara el bu-
llying, l’addicció als videojocs, l’empremta de la guerra, la influència 
de la televisió (o els mitjans de comunicació en general) en el nos-
tre comportament o la falta d’identitat provocada per la moda i els 
cànons de bellesa estereotipats.

Continguts curriculars de la matèria Cultura Audiovisual

La imatge tecnològica en moviment
La cultura audiovisual i la 
societat contemporània

Identificació dels elements bàsics del llenguatge audiovisual i els 
seus codis: enquadrament, pla, moviments de càmera, transicions 
i seqüència.
Ús de metodologies per a l’anàlisi i la interpretació de les imatges 
en moviment.
Reconeixement dels fonaments tecnològics de la imatge audiovi-
sual: la càmera de vídeo digital i l’edició no lineal.
Caracterització del muntatge audiovisual i de la noció de temps: el 
guió, la narració i la continuïtat temporal i espacial.
Experimentació a partir de la realització, edició i postproducció de 
documents audiovisuals senzills.
Caracterització de les tipologies, to i expressivitat del so en el mitjà 
audiovisual.
Experimentació a partir de sistemes i equipaments de captura, re-
gistre, tractament i reproducció d’imatges i sons.

Reflexió sobre el paper de la 
xarxa en la socialització de la 
informació, la comunicació i la 
creació, i sobre el seu ús res-
ponsable.



103

C
om

pe
tè

nc
ie

s 
bà

si
qu

es
 t

re
ba

lla
de

s

C
om

pe
tè

nc
ie

s 
es

pe
cí

fiq
ue

s 
de

 la
 m

at
èr

ia
 C

ul
tu

ra
 A

ud
io

vi
su

al

C
om

pe
tè

nc
ia

 c
om

un
ic

at
iv

a 
vi

su
al

i a
ud

io
vi

su
al

C
om

pe
tè

nc
ia

 e
n 

la
 s

en
si

bi
lit

at
 

es
tè

tic
a

C
om

pe
tè

nc
ia

 
en

 la
 c

re
at

iv
it

at
 

ar
tí

st
ic

a

C
om

pe
tè

nc
ia

 
cu

lt
ur

al
 a

rt
ís

ti
ca

En
 e

l c
on

ei
xe

m
en

t i
 u

til
itz

ac
ió

 d
el

 ll
en

gu
at

ge
 

vi
su

al
 i 

au
di

ov
is

ua
l; 

en
 e

ls
 p

ro
ce

ss
os

 d
e 

cr
ea

ci
ó,

 p
ro

du
cc

ió
, d

is
-

tri
bu

ci
ó 

i 
ex

hi
bi

ci
ó 

de
ls

 p
ro

du
ct

es
 v

is
ua

ls
 i

 
au

di
ov

is
ua

ls
; 

en
 l’

ús
 d

e 
le

s 
te

cn
ol

og
ie

s 
d’

en
re

gi
st

ra
m

en
t 

i c
re

ac
ió

 v
is

ua
l i

 a
ud

io
vi

su
al

, 
i e

n 
el

 c
on

ei
-

xe
m

en
t 

de
 l

es
 a

ud
iè

nc
ie

s 
i 

el
 c

on
te

xt
 d

e 
re

ce
pc

ió
 d

el
s 

pr
od

uc
te

s 
i 

cr
ea

ci
on

s 
vi

su
al

s 
i a

ud
io

vi
su

al
s.

 L
’a

lu
m

na
t 

ha
 p

og
ut

 a
pl

ic
ar

 a
 

le
s 

se
ve

s 
cr

ea
ci

on
s 

el
s 

di
fe

re
nt

s 
co

nc
ep

te
s 

ap
re

so
s 

a 
la

 m
at

èr
ia

 (c
om

po
si

ci
ó 

de
 la

 im
at

-
ge

, t
ip

ol
og

ia
 d

e 
pl

an
s,

 a
ng

le
s 

de
 v

is
ió

, m
ov

i-
m

en
ts

 d
e 

cà
m

er
a,

 t
ip

us
 d

e 
m

un
ta

tg
e,

 e
tc

.) 
pe

r t
al

 d
e 

co
m

un
ic

ar
 u

n 
m

is
sa

tg
e 

pe
rs

on
al

.

En
 l

a 
fa

cu
lta

t 
de

 p
er

ce
br

e 
le

s 
qu

al
ita

ts
 p

là
st

iq
ue

s 
i 

em
ot

iv
es

 
de

ls
 p

ro
du

ct
es

 v
is

ua
ls

 i 
au

di
ov

i-
su

al
s,

 e
n 

aq
ue

st
 c

as
 d

el
s 

ex
em

-
pl

es
 p

ro
ce

de
nt

s 
de

 le
s 

ar
ts

 p
là

st
i-

qu
es

 i 
la

 c
ul

tu
ra

 v
is

ua
l e

n 
ge

ne
ra

l 
ap

or
ta

ts
 p

er
 l’

ar
tis

ta
 Jo

rd
i A

be
lló

, 
el

 S
er

ve
i 

Pe
da

gò
gi

c 
de

l 
M

us
eu

 
d’

Ar
t 

M
od

er
n,

 
la

 
pr

of
es

so
ra

 
i 

l’a
lu

m
na

t.

En
 l

’e
xp

re
ss

ió
 o

ri-
gi

na
l 

de
 l

a 
se

ns
i-

bi
lit

at
 i

 i
de

ol
og

ia
, 

ja
 q

ue
 h

em
 p

ar
tit

 
d’

un
 

te
m

a 
pr

ou
 

am
pl

i 
qu

e 
dó

na
 

l’o
po

rt
un

ita
t 

a 
l’a

lu
m

na
t 

de
 m

a-
ni

fe
st

ar
 

la
 

se
va

 
pe

rs
on

al
ita

t.

En
 l

a 
in

te
rp

re
ta

ci
ó,

 
re

fle
xi

ó 
i 

ac
tit

ud
 

cr
íti

ca
 

en
ve

rs
 

el
s 

pr
od

uc
te

s 
vi

su
al

s 
i 

au
di

ov
is

ua
ls

 
co

-
m

en
ta

ts
 

du
ra

nt
 

el
 

pr
oj

ec
te

.

A
lt

re
s 

co
m

pe
tè

nc
ie

s 
ge

ne
ra

ls
 d

el
 b

at
xi

lle
ra

t

C
om

pe
tè

nc
ia

 
co

m
un

ic
at

iv
a

C
om

pe
tè

nc
ia

 e
n 

re
ce

rc
a

C
om

pe
tè

nc
ia

 e
n 

el
 t

ra
ct

am
en

t 
i 

la
 g

es
ti

ó 
de

 la
 

in
fo

rm
ac

ió

C
om

pe
tè

nc
ia

 
di

gi
ta

l

C
om

pe
tè

nc
ia

 
pe

rs
on

al
 i 

in
te

r-
pe

rs
on

al

C
om

pe
tè

nc
ia

 e
n 

el
 c

on
ei

xe
m

en
t 

i 
la

 in
te

ra
cc

ió
 a

m
b 

el
 m

ón

En
 

la
 

pr
od

uc
ci

ó 
de

 
m

is
sa

tg
es

 
vi

su
al

s 
i 

au
di

o-
vi

su
al

s,
 

am
b 

el
 

co
ne

ixe
m

en
t 

de
-

le
se

st
ru

ct
ur

es
, 

pr
od

uc
ci

on
s 

i p
ro

-
ce

ss
os

co
m

un
ic

a-
tiu

s 
i d

el
s 

m
itj

an
s 

de
 

co
m

un
ic

ac
ió

 
de

 
m

as
sa

 
pr

e-
se

nt
s 

en
 la

 c
ul

tu
-

ra
 a

ud
io

vi
su

al
.

Ta
nt

 p
el

 q
ue

 f
a 

a 
l’à

m
bi

t 
pe

rs
on

al
 

co
m

 
m

et
od

ol
òg

ic
, 

en
 

l’ú
s 

d’
es

tra
tè

-
gi

es
 p

er
 c

on
èi

xe
r, 

in
te

rp
re

ta
r 

i 
va

lo
-

ra
r 

el
s 

pr
od

uc
te

s 
i 

le
s 

cr
ea

ci
on

s 
de

 
la

 c
ul

tu
ra

 a
ud

io
vi

-
su

al
, 

to
t 

es
ta

bl
in

t 
re

la
ci

on
s 

en
tre

 
di

fe
re

nt
s 

tip
us

 d
e 

lle
ng

ua
tg

es
.

Co
m

 a
 m

ec
an

is
m

e 
fo

na
m

en
ta

l 
pe

r 
ap

re
nd

re
 i

 v
al

or
ar

 
le

s 
cr

ea
ci

on
s 

i e
ls

 
pr

od
uc

te
s 

vi
su

al
s 

i 
au

di
ov

is
ua

ls
 

i 
co

ns
ol

id
ar

 e
l 

pe
n-

sa
m

en
t r

el
ac

io
na

l.

En
 

el
 

do
m

in
i 

de
 

l’i
ns

tru
m

en
ta

l 
bà

-
si

c 
ne

ce
ss

ar
i p

er
 a

 
le

s 
cr

ea
ci

on
s 

i p
ro

-
du

cc
io

ns
 v

is
ua

ls
 i

 
au

di
ov

is
ua

ls
, 

pe
rò

 
ta

m
bé

 c
ul

tu
ra

l, 
pe

l 
qu

e 
fa

 a
l c

on
ei

xe
-

m
en

t 
de

 l
es

 c
on

-
ve

rg
èn

ci
es

 d
e 

co
n-

tin
gu

ts
 

i 
m

itj
an

s 
qu

e 
co

nf
or

m
en

 e
l 

co
nt

ex
t s

oc
ia

l.

En
 la

 c
re

ac
ió

 i 
pr

o-
du

cc
ió

 
co

l·le
ct

iv
a 

de
 p

ro
du

ct
es

 v
is

u-
al

s 
i 

au
di

ov
is

ua
ls

, 
pr

òp
ie

s 
de

ls
 n

ou
s 

pr
oc

es
so

s 
de

 
co

-
m

un
ic

ac
ió

, 
in

te
r-

ca
nv

i i
 c

oo
pe

ra
ci

ó 
gl

ob
al

 q
ue

 p
os

si
bi

-
lit

a 
la

 c
ul

tu
ra

 a
ud

i-
ov

is
ua

l.

Pe
r l

a 
ut

ili
tz

ac
ió

 d
e 

le
s 

ei
ne

s 
te

le
m

àt
i-

qu
es

 a
ud

io
vi

su
al

s 
pe

r 
al

 
co

ne
ixe

-
m

en
t i

 la
 v

al
or

ac
ió

 
de

ls
 

fe
nò

m
en

s 
gl

ob
al

s,
 

d’
id

en
-

tit
at

 
co

l·le
ct

iv
a 

i 
in

te
rc

ul
tu

ra
l 

qu
e 

of
er

ei
x 

la
 

cu
ltu

ra
 

au
di

ov
is

ua
l.

Jordi Abelló, Eloïsa Valero i MAMT Pedagògic  -  103



104  -  Arts, educació i interdisciplinarietat. Els projectes, punt de trobada entre museus i escola

Conclusions

El projecte s’ha dilatat en el temps i 
s’ha desenvolupat mentre es treballaven 
a l’aula altres continguts curriculars, ja 
que el fet d’utilitzar espais virtuals d’en-
senyament i aprenentatge ho ha permès. 
D’aquesta manera, la compartició d’exem-
ples, la presa de decisions sobre el treball 
personal i la valoració dels diferents tre-
balls realitzats s’ha fet eminentment de 
forma telemàtica i paral·lela a la marxa 
habitual del curs.

Sobre els objectius del treball:
	Hem transmès un discurs crític i de com-

promís a l’alumnat mitjançant la projec-
ció i el comentari en grup de la Nova 
Història de l’Art, videocreació de Jordi 
Abelló.

	Hem reflexionat sobre la capacitat de 
ser crítics, fins i tot d’allò que un més 
s’estima, l’art per recuperar l’essencial.

	Hem ofert la llibertat d’expressar el que 
hom pensa i sent, i la possibilitat de de-
fensar-ho en públic.

	Hem fet servir els mitjans audiovisuals 
com una eina de coneixement i d’ex-
pressió que tenim a l’abast.

Sobre els processos de treball:
	Hem interactuat conjuntament els alum-

nes, la professora, l’artista Jordi Abelló i 
les educadores del MAMT per tal de bus-
car complicitats i demostrar que som ca-
paços de crear i comunicar idees.

	Hem fomentat l’aprenentatge col·
laboratiu (compartint referents, procés 
de treball i resultats) a través de Face-
book.

	Hem reconegut el museu com a ele-
ment integrador que articula l’educació 
formal amb la no formal, que relaciona 
l’alumnat amb el seu entorn i les xarxes 
socials.

	També hem considerat el museu com 
un espai obert, que ofereix oportunitats 
diferents i significatives d’aprenentatge 
més enllà de l’espai de les aules.

Sobre l’ensenyament i aprenentatge de les 
arts:

L’acompanyament del servei educatiu 
del museu i de l’artista Jordi Abelló durant 
els processos de treball a l’aula ha donat 
un component de realitat afegit que ha 
servit per constatar l’expressió artística no 
com un objecte d’estudi llunyà, sinó com 
una experiència de vida.

La memòria de l’experiència educativa, 
així com les videocreacions finals de l’alum-
nat, es poden consultar a: http://fervisible.
blogspot.com.es/2012/06/video-art.html.

Més enllà del museu i de l’aula

Visites als tallers d’artistes
Un cop acabat el curs, vam ser convi-

dats a visitar l’estudi dels artistes Jordi 
Abelló i Aureli Ruiz a Reus, on vam conèi-
xer algunes de les seves estratègies de 
creació artística, conceptes i formes de 
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treball.La visita va ser molt enriquidora, 
tot un plaer i una gran font de coneixe-
ment per al grup.

Compartint l’experiència
Aquest projecte ens ha permès compar-

tir-lo i explicar-lo, més enllà de l’àmbit de la 
nostra ciutat, a diferents col·lectius educa-
tius i espais d’art.

Ha estat presentat en format de vide-
ocomunicació dins de l’eix temàtic Dins/
Fora en el II Congrés Internacional “Los 
museos en la educación. De la acción a la 
reflexión”, al Museo Thyssen-Bornesmiza,5 
de Madrid, al novembre de 2012.

El projecte L’ètica sota crítica també 
va ser presentat dins de la conferència 
“Contexte du quotidiendans les musées 
d’Espagnedanslecadre du Project d’Evalua-
tion Qualitative des Programmes Éducatifs”, 
a càrrec de Roser Calaf, professora de la 
Universidad de Oviedo, al seminari dirigit per 
M. Mafessoli a la Faculté Sciencies Sociales 
de Paris V (La Sorbonne), abril de 2013.

Finalment, ha format part del curs de 
formació del professorat Murs que Comu-

5. http://www.youtube.com/watch?v=TvTwsQzUxDo.
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niquen, impartit durant el mes de juliol 
de 2013 al MNAC, dins la programació de 
la 40a Escola d’Estiu del Col·legi Oficial de 
Doctors i Llicenciats en Filosofia i Lletres i 
en Ciències de Catalunya.

Enllaços

El sueño de Polifilo. Bloc de recerca univer-
sitària en els camps de l’educació artís-
tica i l’art.

http://elsuenodepolifilo.wordpress.com/
Empar Cubells
h t t p : / / w w w . y o u t u b e . c o m /

watch?v=u7kFy39eDPs
http://www.upv.es/intermedia/pages/

laboratori/grup_investigacio/textos/
docs/empar_cubells_mujeres_realiza-
doras_video.PDF

http://www.upv.es/intermedia/pages/
laboratori/grup_investigacio/compo-
nents/empar_cubells/1998_objectes_
perduts/produccions_instalacion_em-
par_objectes_e.htm

Fer visible l’invisible. Bloc de la professora 
Eloïsa Valero sobre educació artística a 
secundària i batxillerat

h t t p : / / f e r v i s i b l e . b l o g s p o t . c o m .
es/2012/06/video-art.html

Història del videoart
http://hvideoarte.wordpress.com/
Jordi Abelló 
http://www.jordiabello.com/
http://canalreustv.xiptv.cat/plastic/capi-

tol/plastic-12-1#.TxBg-Yr2TBk.facebook
MAMT Pedagògic

http://www.dipta.cat/mamtpedagògic
Marcel Pey
h t t p : / / w w w . y o u t u b e . c o m /

watch?v=JS3RSGYbSso&list=UU6d_gv
smuNWOHNCtb4tfEtQ&index=1&featur
e=plcp

Museu d’Art Modern de Tarragona:
http://www.diputaciodetarragona.cat/

mamt/
Performance:
http://performancelogia.blogspot.com/
Strobe. Festival de vídeo i art digital
http://vimeo.com/user5325374/videos
http://amposta.cat/strobe/#
Videoartes. Comunitat de videoartistes i 

amants de l’audiovisual
www.videoartes.es
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Presentación
Josep Poblet i Tous
Presidente de la Diputación de Tarragona

En el escrito de presentación de unas 
jornadas de este tipo, las correspon-
dientes al año 2010, hacía referencia 
al arte y la creación como elementos 
de mejora cultural de los pueblos. No 
hay evolución sin este sentido y valor 
creativo, porque podemos crecer des-
de el punto de vista económico, de 
bienes y servicios, pero si éstos no se 
encuentran injertados en la filosofía y 
la estética, entonces la obra siempre 
será incompleta, cuando no bárbara. 
Ahora bien, ¿cómo se llega a esta con-
cepción de alto pensamiento y creati-
vidad? Pienso que la respuesta sólo 
puede ser la educación, no en aquella 
clásica definición de unicidad y exclu-
sividad de la educación, sino con el 
añadido de la interdisciplinariedad. 
Hoy, en arte, pero también en cualquier 
otra rama de las ciencias y humanida-
des, no hay conocimientos educativos 

únicos, exclusivos o permanentes, 
sino que éstos se encuentran en con-
tinuo proceso de análisis y evolución, 
y esto quiere decir que en el proceso 
participan muchos agentes, varios in-
terventores, cada uno de ellos desde 
su propia experiencia y disciplina, para 
poder así analizar, con mayor preci-
sión y alcance, el objeto de trabajo. 
La X Jornada de Pedagogia de l’Art 
i Museus ha tratado, precisamente, 
esta cuestión: las artes, la educación 
y la interdisciplinariedad. Aunque las 
ponencias vayan dirigidas al mundo 
museístico y escolar, como formación 
de cuadros profesionales de la ense-
ñanza y de la didáctica, su objetivo se 
amplía mucho más, ya que su inciden-
cia deberá tener eco en las futuras ge-
neraciones y, en definitiva, en una me-
jor salud cultural de nuestra sociedad.
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Los proyectos, punto de encuentro entre museos y escuela
Albert Macaya. Artista visual y profesor de Arte y Educación en la Universitat Rovira i Virgili

Muchas de las instituciones que cuen-
tan con la educación como una de sus 
razones de ser (caso de los museos) 
están reorientando su tarea hacia 
nuevas formas de interacción con los 
participantes en la aventura común de 
aprender. Esta reorientación pasa, por 
una parte, por la revisión de los roles 
de educadores y receptores de la ac-
ción educativa en el sentido de otorgar 
un papel central a los segundos. Y, por 
otra, por una profunda revisión de la 
manera como nos relacionamos con 
el conocimiento en el mundo contem-
poráneo, en un contexto en el que, 
en muchos sentidos, tiende de forma 
creciente a la dialogicidad más que 
a la jerarquía, a la red más que a la 
verticalidad.
El interés por los proyectos, como ejes 
articuladores del aprendizaje, respon-
de en buena medida a estos principios. 
Organizar el trabajo en torno a un tema 
o una pregunta inicial relacionada con 
los intereses y los contextos vitales de 
los participantes es una alternativa 
cada día más común en la utilización 
de programas educativos prefijados, 
supuestamente válidos para todos, y 
basados exclusivamente en los inte-
reses del comisario, el conservador o 
la autoridad académica de turno. De la 
misma manera, en el contexto escolar, 
los currículos kilométricos, los progra-
mas detallados de las asignaturas, la 
propia compartimentación del saber 
en materias de enseñanza y en unida-
des secuenciales dentro de cada una 
de ellas, nos hablan de una concep-

ción del aprendizaje en la que los par-
ticipantes tienen un rol de meros re-
ceptores. Nos viene a la mente la vieja 
metáfora ilustrada de la enseñanza 
como la acción de poner agua en una 
jarra. El agua del conocimiento, que el 
educador dispone cuidadosamente en 
la mente-jarra individual de su discípu-
lo. Bella metáfora de no ser porque, 
en el contexto de la interactividad y la 
complejidad del mundo en el que vivi-
mos, es casi insultante calificar de ja-
rra a un individuo particular, que cuen-
ta con experiencias vividas, contextos, 
conocimientos, afectos, ya antes de la 
bienintencionada (debemos suponer) 
acción didáctica del aguador-educa-
dor. De otro modo, como sabemos, las 
jarras suelen estar bien agujereadas: 
a menudo, si los participantes sienten 
que el aprendizaje no tiene nada que 
ver con ellos, el agua se vacía por unos 
agujeros llamados exámenes o tareas, 
y la jarra queda casi tan vacía como al 
inicio del proceso. Bien es verdad que 
el mundo de los museos queda libre 
de los rituales de evaluación más an-
tipáticos, pero comparte el tema de la 
recepción y poso del conocimiento con 
la educación formal.
En este texto plantearemos algunas de 
las variables que justifican la oportu-
nidad, en contextos educativos como 
los museos, de este desplazamiento 
del contenido académico prefijado al 
bagaje de los receptores; de la trans-
posición didáctica de saberes que 
otros (comisarios, educadores, dise-
ñadores de programas educativos es-

tandarizados) han consagrado como 
canónicos a la construcción conjunta 
del conocimiento por parte de los vi-
sitantes en interacción con lo que el 
museo nos plantea. Repasaremos al-
gunos cambios esenciales en la forma 
como entendemos el conocimiento: 
contamos con interesantes alterna-
tivas a la epistemología racionalista 
que ha impregnado durante siglos los 
procesos de enseñanza-aprendizaje y 
que está todavía incrustada a lo que 
Tyack y Cuban han denominado la gra-
mática de la escuela (1995). Si existe 
una gramática del museo educador, a 
buen seguro que debe tener muchas 
cosas en común con la expresión de 
Tyack y Cuban.
Seguiremos también algunas pistas 
relativas a la importancia de involu-
crar a la experiencia vivida y los con-
textos culturales de los participantes 
que justifican el carácter situado de 
los proyectos. Veremos cómo se ha 
enfatizado la importancia de que los 
participantes se sientan implicados 
en la experiencia que les propone el 
museo, considerando que una de las 
características de algunas experien-
cias educativas exitosas tanto en edu-
cación formal como en museos es el 
uso de estrategias que impliquen a la 
indagación o a la investigación activa, 
a la gestión de la información y a la 
participación en el propio diseño de 
todo el proceso. Como es sabido, tales 
propósitos inspiran de forma significa-
tiva el actual debate sobre la noción 
de competencia.
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El proceso de repensar la tarea educa-
tiva de los museos a la luz de algunas 
experiencias prometedoras en forma 
de proyectos de trabajo debe enmar-
carse en un debate epistemológico de 
carácter más general. El problema de 
qué y cómo aprendemos de los mu-
seos no se puede desvincular de los 
debates más generales sobre cómo 
nos relacionamos con el conocimiento.
La conceptualización del conocimiento 
en el mundo contemporáneo ha sido 
revisada a raíz de las sucesivas crisis 
de fundamentación que ha conocido 
el siglo xx. El programa racionalista, 
que impulsa buena parte de la moder-
nidad, cataloga y compartimenta los 
saberes, y consagra la preeminencia 
de unos sobre otros. El conocimiento 
se desea neutral, objetivo, representa-
ción fiable de la verdad. El museo en-
ciclopédico, de mentalidad ilustrada, 
pues, aspira a ser compendio del sa-
ber académico, del savoir savant (Che-
valard, 1991), ostenta una posición de 
autoridad en la jerarquía del saber.
Los positivismos de diversa índole han 
consagrado el discurso de verdad ob-
jetiva en las más variadas disciplinas. 
Pero, como es sabido, la verdad o la 
objetividad son temas más que res-
baladizos. Y ya no digamos en cues-
tiones artísticas. Se hace inevitable la 
referencia a Foucault (1998), no por 
sabida menos pertinente. Todos los 
períodos históricos cuentan con unas 
condiciones subyacentes de verdad, 
que determinan lo que es aceptable 
como tal. Las disciplinas del conoci-
miento representan el mundo. Si bien 
es cierto que nos pesa aún la menta-
lidad ilustrada, debemos retener que, 
para Foucault, la representación es el 

concepto clave del paradigma clásico: 
las palabras “representan” las cosas, 
sirven para ordenarlas y categorizar-
las. La mentalidad clásica discrimina 
y organiza, crea separaciones jerárqui-
cas. Articula sistemas de identidades y 
diferencias a modo de las taxonomías 
de Linneu. Así, la lógica ordena el 
pensamiento para posibilitar el juicio 
válido, la gramática ordena el lenguaje 
y sus signos para que pueda represen-
tar, la biología tabula las caracterís-
ticas de los seres vivos. He aquí uno 
de los principios fundacionales de las 
ciencias de la naturaleza y su méto-
do. Ordenar representaciones para 
reflejar el orden del mundo. La cosa 
se complica cuando los sujetos toman 
conciencia de su papel en la dinámica 
del conocer: hombres y mujeres ya no 
se conforman al mundo, sino que el 
mundo se conforma a su manera de 
saber. No obstante, debemos pregun-
tarnos en qué medida y en qué ámbi-
tos es todavía pertinente la jerarquiza-
ción y la clasificación, y entraremos en 
un sugerente debate pedagógico.
En cualquier caso, los complejos obs-
táculos de la epistemología nos llevan, 
fácilmente, a la conclusión de que las 
artes no parecen quedar en muy buen 
lugar en la jerarquía racionalista del 
conocimiento. Kant debe tener en ello 
alguna parte de responsabilidad cuan-
do fundamenta desde el pensamiento 
la autonomía del arte, autonomía que 
ha tenido varias consecuencias. Ha 
posibilitado su libertad y experimen-
talidad extrema, como hemos compro-
bado en los últimos dos siglos, y esta 
ha sido una aventura apasionante. 
Pero la “finalidad sin finalidad” o “el 
interés desinteresado” del arte son 

también vías hacia un callejón sin sa-
lida: desligado de toda relación con la 
verdad o la moral, el arte se ocupa de 
la belleza. No es extraño que una de 
las obsesiones de los artistas de las 
vanguardias (notablemente en el caso 
de Duchamp) fuese rebelarse contra 
esta misión de hacer cosas bonitas, ni 
verdaderas ni falsas, ni morales ni in-
morales, simplemente bellas o feas. O, 
en el mejor de los casos, la experien-
cia del arte puede ser vista como algo 
parecido a una efusión sentimental, 
cuando entra en escena el concepto 
kantiano de lo sublime, pero sin ape-
nas relación con una cognición seria y 
fiable del mundo.
La reivindicación de la experiencia de 
verdad en arte, que, a pesar de haber 
sido esbozada ya con anterioridad, 
viene de la mano de Gadamer (2007), 
abre un sugerente debate sobre la 
comprensión y la interpretación. La ob-
sesión por el método y la objetividad 
no son la única garantía posible de ver-
dad. La afirmación heideggeriana de 
que la obra de arte inaugura un mun-
do, de que es una experiencia fundan-
te, una experiencia de verdad, puede 
parecer excesivamente grandilocuen-
te para los tiempos que corren. Pero 
rompe con la limitación formalista que 
recluye la experiencia artística al limbo 
de las “cosas bonitas”. Para Gadamer, 
los productos artísticos son puertas 
abiertas a la interpretación, se relacio-
nan con tradiciones siempre reinven-
tadas y crean comunidad. El arte es un 
juego, pero para jugar, como en todos 
los juegos, hay que contar con jugado-
res dispuestos a compartir sus reglas. 
Y posibilita un flujo de investigación y 
consenso de significados.
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Visto así, las posibilidades de las artes 
en el marco de un aprendizaje orien-
tado como proyecto son enormes: no 
nos vienen dadas por el deslumbrador 
ego de un artista individual ni por la 
arrebatadora pasión de su sentimen-
talidad; pueden ser un elemento cla-
ve de los procesos de indagación, de 
cuestionamiento de lo que nos rodea 
y de la aventura de poner en común y 
compartir significados.
Salimos, pues, de la zarza epistemoló-
gica concluyendo que el arte no se li-
mita a la producción de artefactos for-
malmente excelentes, sino que puede 
ser también un modo de conocimien-
to, una experiencia de comprensión. 
El saber empírico-analítico, que en 
la mentalidad ilustrada otorgaba un 
papel de subjetividad marginal a las 
artes, no parece responder efectiva-
mente, como dice Habermas (1987), 
a las formas de saber sociales, histó-
ricas, hermenéuticas, que sitúa en la 
región subjetiva del conocimiento. Ha-
bermas postula un racionalismo críti-
co, comunicacional, un saber crítico 
de raíz social, donde podemos crear 
espacios de intersubjetividad. Las 
artes entran de lleno en este encua-
dramiento, en el que el conocimiento 
se construye en el seno de procesos 
argumentativos, donde una comuni-
dad delibera y explora la posibilidad 
de consensos enmarcados en con-
textos culturales. En consecuencia, 
como alternativa a la obsesión por 
la objetividad, el papel de la acción 
comunicativa es clave en la creación 
de espacios de intersubjetividad. Esta 
es una idea enormemente inspirado-
ra para el quehacer educativo del mu-
seo. Contamos con un espacio privile-

giado para indagar y compartir, para 
bucear en el universo de significados 
posibles de las artes y construir senti-
do en comunidad. El reto es ser parte 
esencialmente activa en la empresa 
de dar sentido a lo que vemos, y po-
nerlo en relación con subjetividades 
particulares, contextos individuales, 
experiencias vividas.
Hemos abordado el problema de la 
dialogicidad en el aprendizaje, como 
componente inherente a la noción de 
proyecto, desde una perspectiva esen-
cialmente epistemológica, pero es evi-
dente que el tema tiene muchas otras 
implicaciones. No podemos dejar de 
hacer referencia al carácter emanci-
pador de los procesos educativos que 
involucran a la voz de los participan-
tes. El trabajo pionero de Freire (1976) 
enfatizó el papel del diálogo en una 
educación para la consciencia crítica. 
Su herencia ha sido una interesante 
escuela de pedagogía crítica con re-
ferentes suficientemente conocidos 
como Giroux (1990), que reivindica in-
sistentemente la dimensión crítica de 
la tarea de los educadores, o Kinche-
loe (2001), que nos previene contra la 
compartimentación ilustrada de sabe-
res pretendidamente neutrales que no 
engrana con los contextos sociales y 
culturales de los receptores.
En el tema de las artes y la cultura 
visual, autores bastante conocidos 
como Freedman (2006), Duncum 
(2001) o Hernández (2010) han insis-
tido en la importancia de integrar las 
prácticas sociales de los participantes 
en las actividades de aprendizaje, y 
nos han hecho más conscientes de 
que los participantes son también 
creadores de cultura, receptores al 

mismo tiempo que creadores o reela-
boradores de productos culturales. En 
el terreno más específicamente mu-
seístico, ha hecho fortuna la noción de 
comunidad de interpretantes (Hooper 
Greenhill, 1999), comunidad de cons-
tructores de significado contextualiza-
da en unas coordenadas culturales 
concretas.
La idea de que las colecciones de los 
museos de arte pueden ser un exce-
lente punto de partida de aventuras de 
aprendizaje de carácter interdisciplinar 
y con un alto grado de involucramiento 
de los participantes sigue su curso. De 
muy distintas maneras la vinculación 
de las propuestas museísticas con 
problemas transversales como la iden-
tidad, el entorno, la interacción con los 
otros o, en términos generales, con la 
experiencia vivida, se ha concretado 
en multitud de propuestas sugerentes.
Algunos de los ejemplos invocados 
más a menudo serían el programa 
“Value of art”, de la Tate Gallery; algu-
nas experiencias del programa “Verbal 
Eyes”, en la Tate Modern, o el Centro 
de Arte Moderna de la Fundación Gul-
benkian, de Lisboa. A raíz del interés 
reciente por las narrativas individua-
les, podríamos mencionar el programa 
“Art takes me there”, del South Texas 
Institute of Art. La implicación de los 
contextos socioculturales de los par-
ticipantes se pone de manifiesto en 
programas del Victory and Albert Mu-
seum como “Black British Style”, las 
actividades del Nevada Art Museum o 
el Bronx Museum of the Arts.
En España, la vinculación a temáticas 
interdisciplinares en la línea de los 
proyectos de trabajo se ve recogida 
en programas como “A tu medida”, de 
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ARTIUM, o “Hastadieciocho”, del Reina 
Sofía.
El listado de ejemplos se puede am-
pliar mucho más. De hecho, contamos 
con estudios internacionales que com-
pendian y analizan las experiencias 
consideradas como exitosas en educa-
ción y arte. Muchas de las claves que 
se extraen de ellas nos orientan en 
una línea de trabajo relacionada más 
con los proyectos que con la transpo-
sición didáctica clásica centrada en 
el contenido. Bamford (2009) desta-
ca como constantes en las experien-
cias logradas en educación artística, 
además del partenariado y la cola-
boración, las formas de aprendizaje 
basadas en la investigación, los pro-
yectos interdisciplinares, el carácter 
integrador y abierto a una pluralidad 
de discursos de los participantes, y la 
dimensión pública de los aprendizajes: 
mostrar a la comunidad lo que hemos 
aprendido.
Hay suficientes indicios para pensar 
que lo que estamos esbozando aquí 
es una tendencia general. Si abrimos 
el foco desde el binomio arte-educa-
ción a todo tipo de ámbitos educati-
vos, podemos aportar aún otros ar-
gumentos. Flecha (2013), a partir del 
estudio comparativo de lo que califica 
como experiencias educativas de éxi-
to, subraya como elementos comunes 
a todas ellas la dialogicidad, las di-
námicas cooperativas, la creación de 
comunidad alrededor del hecho edu-
cativo. Por su parte, el tan a menudo 
festejado modelo finlandés (Sahlberg, 
2011) muestra también entre sus 
claves el aprendizaje basado en la in-
dagación y la confianza en la realidad 
concreta de cada centro, sin necesi-

dad de estrechas fajas curriculares. 
Singapur, otro entorno educativo de 
resultados exitosos, ha asumido como 
lema de su sistema educativo “Teach 
less, learn more”. Podríamos añadir: 
menos monólogo magistral y más 
compromiso activo de los implicados 
en el aprendizaje.
En educación formal, el aprendizaje 
articulado en torno a proyectos in-
terdisciplinares cuenta ya con cierta 
tradición y puede aportar interesan-
tes elementos de reflexión a la tarea 
educadora de los museos. Inicial-
mente, como hemos ya apuntado, se 
invocaban principios como la inter-
disciplinariedad, la movilización del 
conocimiento en situaciones próximas 
a la realidad del alumnado o la im-
plicación activa de los participantes 
en el proyecto. Sin embargo, con las 
aportaciones que nos suministra la in-
vestigación sobre el terreno, algunos 
investigadores van mucho más allá. 
Anguita, Hernández y Ventura (2010) 
nos hablan de una transición desde la 
formulación clásica de los proyectos 
(elección del tema, recapitulación de 
conocimientos previos, formulación 
de preguntas clave, diseño e imple-
mentación del proceso de investiga-
ción, puesta en común, etc.) hacia 
la construcción de un entramado de 
relaciones que comprende no uno, 
sino varios proyectos y que se rela-
ciona con todo lo que sucede tanto 
en el aula como en la escuela y fuera 
de ella. Mostrándonos lo artificial que 
es la valla que separa la escuela de 
la vida, nos retan a construir experien-
cias que permitan explorar relaciones 
complejas con los saberes, con los 
otros y con nosotros mismos.

El debate permanece abierto, pero 
vemos rendijas interesantes que, en 
el territorio específico de los museos 
de arte, nos remiten en último térmi-
no a la propia recepción del arte en un 
mundo lleno de imágenes interactivas, 
polisémicas, ubicuas. Quizás hay que 
convenir que venimos de una tradi-
ción que ha enfatizado una visión casi 
mesiánica del artista individual. Se 
diría que el autor individual ha tenido 
la auctoritas en titularidad exclusiva 
sobre la obra de arte que el museo 
nos ofrecía como destilado sublime 
de nuestra cultura. Y que los visitan-
tes tenemos un rol pasivo: somos las 
jarras vacías que el museo llenará con 
el agua de su saber.
Tanta autoridad nos deslumbra, y, ce-
gados, quizás acabaremos por no ver, 
buscando a tientas la vía de salida ha-
cia la tienda de souvenirs. Malograda 
experiencia museística, pues: estaría 
bien recuperar aquí una bella metá-
fora que nos propone Eulàlia Bosch 
(2013), a raíz de un encuentro con 
Eugene Bavcar. Conversando en una 
habitación en penumbra, el fotógrafo 
le dice: “vivimos en un mundo dema-
siado iluminado, pero con poca luz”. Y 
Bosch piensa y reelabora inteligente-
mente la sentencia, para concluir que 
hace falta un poco de oscuridad para 
llegar a la luz. En vez de cegar a los chi-
cos y chicas que han venido al museo 
con la potente luz del conocimiento 
enciclopédico o de la auctoritas del ar-
tista individual, creemos los espacios 
(con la dosis de oscuridad necesaria) 
para que edifiquen proyectos de traba-
jo en los que se sientan partícipes de 
pleno derecho en la tarea de dar senti-
do a lo que nos rodea.
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Artes, educación e interdisciplinariedad
Los proyectos, punto de encuentro entre museos y escuela

El acceso al conocimiento ha sufrido 
cambios de gran envergadura en las 
últimas décadas. La importancia que 
otorgamos hoy al hecho de ser com-
petente en diversos ámbitos pasa por 
delante de la mera acumulación de 
conocimientos específicos. La noción 
de competencia incluye la capacidad 
para gestionar de forma autónoma la 
información y la transferencia de los 
aprendizajes en situaciones diversas. 
Estas nuevas demandas deben abor-
darse, a menudo, superando las fron-
teras de las disciplinas tradicionales. 
La interdisciplinariedad, sin embargo, 
no es una preocupación nueva para 
los educadores. Podríamos invocar 
toda una vieja tradición de transver-
salidad que pasa por los centros de 
interés, el aprendizaje por ambien-
tes, las propuestas didácticas globa-
lizadoras, el aprendizaje basado en 
problemas y el trabajo por proyectos. 
El potencial educativo de las artes vi-
suales se fundamenta, en buena me-
dida, en la posibilidad de emplearlas 
para movilizar el razonamiento. Tareas 
como la búsqueda de significados, la 
exploración de los contextos del arte 
o la vinculación de las imágenes con 
el bagaje social y cultural de los par-
ticipantes ponen en marcha su pen-
samiento hacia muchas direcciones 
posibles. La aventura pedagógica del 
museo de arte no sólo persigue hoy la 
experiencia estética o el conocimiento 
de la “alta cultura “. Pide una mirada de 
amplio espectro, abierta a las aporta-

ciones de varios campos de saber y de 
varios registros y contextos culturales. 
Muchos educadores, tanto en el ám-
bito museístico como en la educación 
formal, han explorado las posibilida-
des de las artes para construir proyec-
tos interdisciplinarios. Tender puentes 
desde el arte hacia otras formas de 
conocimiento nos permite construir 
una comprensión holística de lo que 
nos rodea. Hacer confluir lenguajes y 
modos de conocimiento posibilita una 
aproximación más rica a la realidad y 
un mayor desarrollo de la capacidad 
de aprender autónomamente. En la 
X Jornada de Pedagogía del Arte y 
Museos, compartiremos los plantea-
mientos teóricos que fundamentan 
el trabajo a partir de proyectos inter-
disciplinarios y también experiencias 
prácticas interesantes en esta línea, 
tanto en contextos museísticos como 
escolares.
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Resumen: El estudio de las relaciones 
entre jóvenes y niños con el arte con-
temporáneo ha sido un tema recurren-
te en los trabajos sobre educación en 
museos, pero menos frecuente en el 
ámbito escolar. Lo que se plantea en 
esta contribución es una aproximación 
a este campo a partir de explorar cua-
tro modos de relación que permiten 
aproximarse de manera dialógica a las 
experiencias y relatos que se presen-
tan en las aulas.

Palabras clave: experiencias de rela-
ción, modos de conocer, arte contem-
poráneo, educación de las artes.

Introducción: Indagar sobre los mo-

dos de relación con el arte contem-

poráneo

Este texto forma parte de una indaga-
ción en torno a cómo se configuran y 
despliegan las propuestas educativas 
sobre arte contemporáneo que se pre-
sentan a niños y jóvenes en museos 
y escuelas. Desde esta aproximación 
propongo la articulación de un espa-
cio de interacción entre lo pedagógico 
y lo cultural en el que se entrecruzan 
cuestiones sociales, políticas e insti-
tucionales en la constitución de iden-
tidades y en la producción de conoci-
miento y saber. Una finalidad de este 
acercamiento a la relación es desvelar 
los discursos que naturalizan la mi-
rada en torno a las representaciones 
artísticas y las relaciones que como vi-
sualizadores o productores se propone 

desde las aulas y los departamentos 
de educación de los museos.
Desde esta posición de desvelamiento 
es como me acerco a los modos en los 
que el arte contemporáneo acostum-
bra presentarse en la escuela. Lo hago 
con la finalidad de hacer evidentes 
algunos de sus sentidos no sólo en 
torno a las prácticas artísticas, sino a 
los relatos que median sobre el arte y 
los artistas, el aprender y las nociones 
de infancia y juventud que vehiculan.
Si nos acercamos a la escuela bajo 
esta perspectiva, si entramos en sus 
aulas y observamos lo que cuelga de 
sus paredes, lo primero que observa-
mos es que el arte contemporáneo 
se (con)funde con el arte moderno 
y que son los nombres de Paul Klee, 
Kandinski, Picasso, Miró, los artistas 
que guían e inspiran, de manera des-
tacada, las prácticas educativas (ver 
imagen 1), lo que no deja de ser una 
manifestación de un seguimiento de 
un cierto canon artístico, al tiempo que 
muestra el interés de la escuela por lo 
existente y no por lo emergente. Agui-
rre (2010) señala que estas elecciones 
se deben “a la ya citada cualificación 
canónica, pero también a una concep-
ción simplista de la infancia que lleva 
a considerar que los trabajos de estos 
artistas, con formas y colores básicos, 
resultan ser los más adecuados para 
la etapa infantil” (Aguirre, 2010: 38).
Esta vinculación lleva a que, con fre-
cuencia, el lugar del arte contemporá-
neo en el aula, sirva como mediador 

para que el niño y la niña experiencien 
diferentes relaciones con las posibi-
lidades plásticas que le ofrecen las 
técnicas, formas, colores, a los que la 
educadora asocia la obra en cuestión 
y que refleja su sentido del papel del 
arte en la educación. Pero, como seña-
la Abad (2009: 15), esta aproximación 
no posee “un interés como sentido 
discursivo que ayude al niño y la niña 
a conocerse y a conocer el mundo”. 
Sucede entonces que se repite aquello 
que en la escuela es casi un ritual: la 
acción educativa, la propuesta de la 
maestra se centra en lo que se va a ha-
cer, no en lo que se pretende conocer. 
Estamos ante un modo de hacer, no 
de conocer(se), con lo que la dotación 
de sentido que tiene lugar en los inter-
cambios entre sujetos y los objetos de 
la cultura se contraen, al orientarse en 
una sola dirección.

Experiencias de relación con el arte 

contemporáneo en la escuela� y en 

el museo

Lo que nos interesa en este acerca-
miento no es tanto quiénes son y qué 
hacen los artistas que están presen-
tes en las aulas como los modos de 
relación que se establecen en torno a 
ellos, sus obras y las relaciones entre 
los niños y las niñas y los jóvenes. Una 
experiencia de relación que se puede 
contemplar, inicialmente, desde cua-
tro perspectivas: a) como una manera 
de estar y de ser; b) como una manera 
de relacionarse y de hacer; c) como 



120  -  Arts, educació i interdisciplinarietat. Els projectes, punt de trobada entre museus i escola

un modo de conversar, y d) como un 
modo de mirar(se). No es que estas 
formas sean las únicas “en el análi-
sis llevado a cabo he detectado hasta 
ocho” pero sí señalan la pauta que 
vamos a explorar durante el recorrido 
que aquí se propone.
Aviso que no se trata de fijar o esco-
ger cuál es la mejor, sino de elegir 
con fundamento, sabiendo las impli-
caciones que tiene cada elección que 
realizamos. Pues no podemos olvidar 
que nuestras elecciones generan po-
líticas, reglamentos y prácticas que, a 
la postre, constituyen modos de sub-
jetivación.
Así, cuando invitamos a un grupo de ni-
ños y niñas de 5 años a venir a la uni-
versidad y compartir con las estudian-
tes los modos de relacionarse con las 
imágenes que ellos y nosotros realiza-
mos (ver imagen 2), no sólo estamos 
generando una actividad más o menos 
interesante o motivadora. Estamos po-
sibilitando un espacio de encuentro 
que permite formarse, reconocerse 
y experienciar modos de relación en 
torno a diferentes prácticas artísticas.
Lo que ahora quiero destacar es que, 
con ello, estamos asumiendo que 
la autoría de los aprendices, el inter-
cambio entre sujetos es un modo de 
expandir el conocimiento y de crear, en 
torno a las prácticas artísticas, modos 
de relación. Pero también implica una 
conexión con el sentido que damos 
a las relaciones pedagógicas: consi-
derar a los sujetos como portadores 
de saber, en un marco que rompe las 
barreras tradicionales entre la univer-
sidad y la escuela, entre quien sabe y 
quien no, entre los roles de profesores 
y aprendices.

Desde esta posición es desde donde 
me he planteado, después de escu-
char y compartir con colegas con los 
que aprendo, ejemplos de cómo se 
acercan al arte contemporáneo algu-
nos docentes de escuelas de educa-
ción primaria y secundaria. Para des-
de ellos poder pensar juntos sobre los 
modos de relación que se propician y 
los efectos que tienen o pueden tener 
en el aprendizaje de niños y jóvenes.
He organizado los ejemplos en modos 
de experiencias de relación. Como he 
apuntado, hasta ocho emergieron en 
una primera ordenación a partir de la 
revisión de diferentes casos. Seguro 
que hay más, en función de la mirada 
que cada observador proyecte. En este 
texto voy a detenerme en cuatro, que 
creo que representan una parte de 
nuestras elecciones cuando nos acer-
camos al arte contemporáneo.
He dejado de lado mostrar otros mo-
dos de relación. Por ejemplo, el que 
se centra en provocar conversaciones 
en torno a una obra (González Vida, 
2007), o el que pone el foco en la 
transmisión de información, a modo de 
las clases de Historia del Arte. Los he 
dejado no porque no sean relevantes, 
sino porque he escogido las que confi-
guran modos de relación que transitan 
desde el hacer hacia el conocer a par-
tir del encuentro con las producciones 
de artistas contemporáneos.
Hago una salvedad para señalar que 
por artista contemporáneo entiendo 
a aquel que da cuenta, reflexiona o 
dialoga con lo que (nos) está pasando 
desde la parcela artística que ha ele-
gido. Sé que es una definición discuti-
ble, pero tiene la virtud de que permite 
hilvanar conversaciones y saltar en el 

tiempo para centrarse en los proble-
mas y los debates que se propician.
Desde esta perspectiva no trataré de 
mostrar y celebrar estas experiencias, 
sino tomarlas como referentes para 
debatir su sentido para vincularlas 
al tipo de sujeto que representa, los 
modos de conocer que favorecen y las 
relaciones con el arte que propician. 
Luego, que cada cual decida qué ha-
cer, pero sabiendo las implicaciones 
educativas de sus decisiones.

Modo 1: Hacer como hace el artista. 

La imitación como posibilitadora de 

experiencias

En esta modalidad, el artista se pre-
senta como un referente a ser imitado. 
Un modelo a seguir para provocar una 
experiencia estética. Se supone que al 
hacer las cosas a la manera del artista 
se aprende (ver el ejemplo de la ima-
gen 3).
Con motivo de la muerte de Antoni 
Tàpies, muchas escuelas en Cataluña 
se han acercado a su obra. Tener en 
Barcelona una institución como la Fun-
dació Tàpies que divulga el legado del 
artista sirve de acicate para promover 
el interés de los niños. Al hacerlo se 
asume una perspectiva apoyada por 
diferentes investigaciones que seña-
lan que cuando los adultos conectan 
a los niños y las niñas (y los jóvenes) 
en conversaciones con sentido sobre 
obras de arte, esto les posibilita inte-
lectualmente para observar y reflexio-
nar sobre sus obras y las de los adul-
tos (Savva y Trimis, 2005).
En el caso de la escuela que nos ocu-
pa, Tàpies, especialmente en el modo 
que utiliza los objetos cotidianos y la 
vinculación que le da a algunos sím-
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bolos (como la cruz) con su relato bio-
gráfico, se presenta como un campo 
de interés que puede conectar con la 
experiencia de los niños y las niñas. De 
esta manera se plantea una transposi-
ción de lo que el artista hace al grupo. 
Se trata de que perciba su huella, que 
se haga visible en la escuela lo que 
está aconteciendo en la clase de arte 
y en el proyecto de trabajo del aula de 
tercero de primaria.
La profesora de arte rescata algunos 
de los referentes que se observaron 
en la Fundació Tàpies y plantea reali-
zar una obra que se exhiba en uno de 
los pasillos de la escuela. La obra da 
cuenta de cómo apropiarse del que-
hacer del artista. Mientras tanto, en el 
aula se realiza un proyecto de trabajo 
que indaga sobre el contexto histórico 
y cultural de la trayectoria del artista. 
Se plantean así dos modos de relación 
posibilitados por la profesora de arte 
y la maestra generalista “junto a una 
estudiante de prácticas del máster de 
Artes Visuales y Educación: un enfo-
que construccionista” que tienen su 
anclaje en la visita al centro de arte, 
la información de las educadoras y de 
los diversos referentes que han ido lle-
gando al grupo, pero que, en el caso 
de la obra producida, establece un 
vínculo directo con el modo de hacer 
de Tàpies.

Modo 2: ¿Cómo se hizo? El énfasis 

en el proceso y en los modos de pen-

sar del artista

En el seguimiento de la exposición 
“Colour: an exhibition for children”, 
que se presentó en la Queensland 
Art Gallery del 15 marzo al 9 junio de 
2003, los educadores encontraron 

con que cuando se acercaban al arte 
contemporáneo, los niños y las niñas:
-	Disfrutaban interpretando las obras.
-	Encontraban interesante mirar el 

arte, especialmente el que estaba 
relacionado con lo extraño, el miedo, 
lo familiar, lo divertido, lo increíble 
y/o lo diferente.

-	Generaban todo tipo de interpreta-
ciones creativas.

Señalo esta aportación, que tiene mu-
cho de obviedad para quienes tengan 
experiencias con niños y niñas, como 
introducción de esta modalidad de 
relación, porque no separa mirar, 
conversar y hacer. Además, destaca 
lo que atrae el interés de los niños y 
las niñas, desde una perspectiva que 
no siempre se tiene presente cuando, 
bajo la prevención de que “son peque-
ños”, se les restan experiencias de co-
nocer y de ser en relación.
Por eso considero que se trata de 
ponerse en el camino del hacer con-
siderándolo un modo de conocer(se). 
En este modo de relación el artista, 
su obra, puede estar o no presente en 
el aula. Puede incluso, no haber sido 
objeto, como en el ejemplo del modo 
de relación anterior, de una visita a 
un centro de arte. Por eso no hay un 
patrón a seguir, sólo una idea, un es-
bozo o una huella que posibilita la in-
dagación. En el ejemplo de la imagen 
4, con un grupo de 3 años, el referente 
de la autobiografía de la artista se re-
laciona con preguntas del tipo quiénes 
somos, qué relaciones mantenemos 
con los objetos, las cartografías que 
se plantean�
El arte contemporáneo, mediante la 
obra y la vida de la artista, se con-
vierte en un medio para indagar y 

proyectar(se). No se pretende hacer 
como el artista hace, tal y como ocu-
rría en la modalidad 1, sino encontrar 
modos de hacer que se derivan de un 
modo de conocer que transita desde 
las experiencias y representaciones 
que se les ofrecen hacia los modos de 
narrar(se), gracias a la mediación que 
les sugiere y posibilita la profesora de 
arte. De esta manera, la sala de arte 
se transforma en un taller en el que los 
niños y las niñas se miran a sí mismos 
y proyectan sus modos de conocer en 
los relatos visuales que construyen.
Las experiencias artísticas que pro-
pone Javier Abad (2008) en la estela 
de las escuelas infantiles de Reggio 
Emilia siguen en buena medida esta 
orientación. No se trata de tomar al 
artista como modelo a imitar, sino que 
su obra es posibilitadora de experien-
cias para ser apropiadas y transforma-
das “con la mediación del educador” 
para generar otros modos de narrar y 
representar(se).

Modo 3: Un viaje de relaciones. De 

una experiencia de vida a una expe-

riencia de conocer

Aquí el artista hace una invitación a la 
escuela. Quiere que la relación con su 
obra sea parte de un proyecto artísti-
co que se plasmará en una filmación. 
Pero la escuela rebasa sus límites y su 
propuesta. No quiere sentirse objeto 
del artista, quiere ser reconocida en 
su saber, en su trayectoria de conocer.
En otro lugar escribí sobre los modos 
en que los artistas participan y cons-
truyen proyectos con una dimensión 
educativa (Hernández, 2010). Aquí la 
artista y su obra actúan como referen-
tes con los que entran en contacto los 
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niños y las niñas. La experiencia que 
les propone es visitar la obra expues-
ta en un centro de arte y filmar lo que 
sucede en esta relación. Luego este 
material sería incorporado en una pe-
lícula sobre todo el proceso y con los 
encuentros y reacciones que había 
recogido. Balcells actúa con generosi-
dad. Va a la escuela. Conversa con los 
niños y las niñas. Comparte su obra y 
recoge los encuentros para su proyec-
to artístico (imagen 5).
Podría terminar aquí, con la visita a la 
exposición en un centro de arte de Bar-
celona. Pero la escuela fue más allá. 
Escribió su propio relato y su modo de 
relacionarse con la propuesta de la ar-
tista. Las imágenes evocadoras que se 
les brindaba les sugirió entrar en rela-
ción con transparencias de los colores 
sobre sus cuerpos (imagen 6.1) y ex-
plorar cómo se proyectan sus sombras 
a partir de la relación con diferentes 
coloraciones y proyecciones, además 
de llevar todo el recorrido al papel, al 
dibujo que narra la experiencia de los 
diferentes encuentros. También toman 
como lugar de exploración los laberin-
tos que les ofrecía Eugènia Balcells y 
los transforman en sus propios labe-
rintos, yendo más allá de la propuesta 
de la artista y conectando con sus in-
tereses y deseos de aprender a partir 
de establecer relaciones (imagen 6.2).
En una tercera fase, y sobre los mate-
riales producidos en la escuela, inter-
vienen las familias, expandiendo los 
significados que fue construyendo el 
grupo, que si bien partieron del proyec-
to del artista fueron apropiados por el 
grupo y por la relación con la maestra 
y los otros adultos que intervinieron en 
la aventura.

De esta manera, mediante este itine-
rario de encuentros y relaciones, el 
grupo teje una construcción de senti-
do, que amplía, transforma y se apro-
pia de modos de constituir la expe-
riencia estética que van más allá de lo 
que propone la artista. Entra a formar 
parte de una trama de relaciones que 
le va a permitir representar un tejido 
de aprendizajes que convierten el aula 
en un proyecto de indagación.

Modo 4: Las obras artísticas como 

generadoras de ideas clave que po-

sibilitan espacios de relación

El cuarto modo de relación lo presento 
desde una experiencia en la que estoy 
implicado. Está vinculada al proyecto 
Creative Connections, que trata de fa-
vorecer el intercambio entre escuelas 
de primaria y enseñanza media, en 
torno a cómo las obras de artistas con-
temporáneos pueden facilitar, cuestio-
nar, plantear, mediar de manera artís-
tica cuestiones que nos afectan por 
nuestra condición de europeos.
Creative Connections se plantea como 
un proyecto colaborativo –de tres años 
de duración– en el que participan seis 
universidades, de Inglaterra, Finlan-
dia, Irlanda, Portugal, República Checa 
y Cataluña (España), y un grupo de 
cuatro de escuelas (dos de primaria 
y dos de secundaria) de cada país. El 
proyecto se ha iniciado en enero de 
2012 y cuenta con la financiación de 
la Comisión Europea, dentro del pro-
grama Comenius (EACEA-517844).
Aunque la idea de Europa –como es-
pacio democrático de intercambio cul-
tural y social– está siendo cuestionada 
en estos últimos años por la situación 
económica depredadora de los merca-

dos financieros y la ineficacia de los 
directivos de los bancos y los líderes 
políticos, sigue siendo un espacio de 
oportunidades para la colaboración 
entre investigadores y docentes de 
diferentes países, que se plantean, en 
este caso:
- Aprender más sobre Europa, a partir 

de la exploración de obras de artis-
tas europeos y el intercambio entre 
las 24 escuelas de los países parti-
cipantes.

- Llevar a cabo una experiencia inda-
gadora, desde un enfoque de inves-
tigación-acción, con chicos y chicas 
en torno a cómo los artistas seleccio-
nados y los proyectos artísticos que 
desarrollen en las aulas plantean y 
cuestionan temas relevantes (de-
mocracia, identidad, justicia social) 
relacionados con Europa.

- Que los jóvenes muestren su autoría 
en los proyectos artísticos que lleven 
a cabo, así como en los debates y 
reflexiones sobre las temáticas de 
los mismos.

- Producir obras artísticas que expre-
sen las reflexiones e intercambios 
que tienen lugar en los debates que 
se generen entre los jóvenes de los 
diferentes países participantes. 

- Divulgar los procesos y resultados del 
proyecto para favorecer la constitu-
ción de comunidades virtuales que 
vinculen en sus prácticas escolares 
propuestas artísticas que debatan, 
cuestionen y amplíen problemáticas 
vinculadas a la construcción del es-
pacio europeo.

De esta manera, el sentido que va 
adoptando la investigación-acción en 
Creative Connections tiene que ver 
con las formas de diálogo que se pro-
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mueven con la finalidad de quebrar las 
barreras que determinan dualidades y 
que rigen buena parte de los proyec-
tos artísticos que se autodenominan 
colaborativos (Hernández, 2010): ellos 
y nosotros, los que saben y los que no; 
los que tienen la voz y los que no; los 
que generan evidencias y quienes las 
interpretan; el dentro y el fuera� Se 
abre así un modo de constituirse como 
lo que Kristiansen y Bloch-Poulsen 
(2004: 372) denominan investigado-
res dialógicos, que dan sentido a sus 
propias experiencias mediante la ob-
servación, la reflexión y el diálogo con 
los sujetos participantes y que son, a 
su vez, también investigadores.
Cómo dialogar con las obras de arte 
presentadas en el proyecto
Desde las consideraciones anteriores, 
las obras artísticas se presentan como 
espacios de conversación y posibilita-
doras de proyectos artísticos desde 
la premisa de que las imágenes no 
hablan por sí mismas. Siempre hay 
alguien “el artista, el educador, el vi-
sualizador” que le confiere sentidos 
en función de su mirada cultural. Lo 
que se busca es posibilitar reverbe-
raciones individuales y grupales a 
partir de poner en relación las obras 
seleccionadas “y con otras que apor-
ten los jóvenes o los docentes” con 
las experiencias de su entorno y de sí 
mismos. El desafío es que los jóvenes 
vayan más allá de la descripción de lo 
que ven o les sugiere la imagen y se 
introduzcan en tramas de relaciones.
Las obras seleccionadas por los inves-
tigadores están organizadas en 5 ejes, 
a partir del marco planteado por Su-
zanne Lacy (1994), que reflejan otras 
tantas posiciones y miradas del artista 

contemporáneo: expresión personal 
del artista, intérprete de la diversidad 
cultural, intérprete de fenómenos cul-
turales, reportero cultural y activista 
cultural.
Para el trabajo con estas imágenes y 
la posterior producción artística de los 
jóvenes, se plantea la posibilidad de, 
primero, ver dialógicamente las obras 
y el sentido que aparece en el resu-
men de cada una de ellas (ver imagen 
7); después, ver cómo se vinculan con 
ellas y qué relaciones construyen, y, 
en una tercera fase, promover que las 
respuestas y observaciones se trans-
formen en la obra de cada joven (o de 
grupos entre ellos).
A diferencia de los modos de relación 
anteriores, aquí es el papel del grupo 
y de los jóvenes de otras escuelas el 
que posibilita la creación de sentido y 
genera nuevas experiencias estéticas. 
Todo ello lleva a establecer formas de 
mediación que expanden los sentidos 
de cada escuela, de cada grupo y, al 
ponerlos en relación con las devolucio-
nes de otras escuelas, expandir el sen-
tido del aprendizaje y dar un sentido 
ampliado a las formas de mediación.

Consideraciones finales

Hace unos años les propuse a los estu-
diantes de un seminario de doctorado 
indagar en torno a la pregunta “¿qué 
pueden aprender los educadores de 
los artistas contemporáneos?”. Con 
ello trataba de desplazar la pregunta 
sobre cómo mostrar las obras de ar-
tistas contemporáneos a niños y jóve-
nes al terreno de los educadores. En 
este acercamiento, cada estudiante 
escogía un artista y muestras de su 
obra y las llevaba al seminario para 

interrogarse e interrogarnos no tanto 
sobre lo que nos invitan a pensar, sino 
sobre los modos de narrar, documen-
tar y visibilizar procesos e historias 
que mediaban. Desde este recuerdo, 
que nos permitió aprender que el 
arte contemporáneo es más que una 
oportunidad para la conversación o 
la imitación, dado que se nos ofrece 
como lugar para la indagación, voy a 
plantear algunas consideraciones que 
se derivan del recorrido presentado en 
este trabajo.
Cuando hablamos de modos de re-
lación es necesario situar su senti-
do. No toda experiencia favorece la 
misma calidad de relación. Por eso 
discernir el valor que puede tener 
imitar, dialogar, hacer, apropiarse, 
conocer(se), señala diferentes modos 
de localizar cómo las experiencias de 
relación –que a la postre lo que bus-
can es que los individuos expandan su 
relación con el mundo, con los otros 
y consigo mismos– se proyectan. De-
cidir sobre una u otra no es sólo una 
cuestión de preferencia, sino que re-
quiere una ponderación de lo que se 
pretende con el camino que se toma y 
el destino que se persigue.
El arte contemporáneo en la escuela 
y en el museo no es sólo un modo de 
hacer, sino un posibilitador de modos 
de conocer. En este sentido, se proyec-
ta como un espejo en el que mirar(se) 
para expandir modos de narrar “ar-
tísticamente” las experiencias de los 
sujetos. En este marco, el papel de los 
educadores puede ir mucho más allá 
de señalar modos de hacer, pues tiene 
la posibilidad de embarcar a los estu-
diantes en un proceso de indagación 
que tiene que ver con cómo en la ac-



124  -  Arts, educació i interdisciplinarietat. Els projectes, punt de trobada entre museus i escola

tualidad nos aproximamos a la investi-
gación artística.
Finalmente, discriminar las experien-
cias de relación en la escuela permite 
revisar de manera crítica lo que su-
cede en el aula. En este sentido, se 
convierte en un proceso de reflexión 
sobre la acción que permite a los edu-
cadores formarse e introducir cambios 
en sus prácticas de mediación. Al mis-
mo tiempo, les confiere un sentido de 
autoría frente a las propuestas que les 
plantean los museos y los artistas.
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Lo que se puede y se podría hacer en educación artística:  
proyectos singulares en museos de arte
Olaia Fontal Merillas. Profesora Titular de la Universidad de Valladolid

1. La educación artística en los mu-

seos de arte: superando la hiperacti-

vidad didáctica

En los museos de arte, entendidos 
como contextos educativos para la en-
señanza del arte, se abre un extenso 
abanico de posibilidades que comien-
zan con todo aquello que se puede 
hacer —básicamente porque ya se ha 
hecho o porque es muy inminente su 
desarrollo— y todo aquello que aún 
falta por hacer, no siempre entendido 
como utopía, sino como un caldo que 
sólo necesita fermentar para convertir-
se en un exquisito vino.
Si concebimos los museos de arte 
desde la educación, cualquiera que 
sea el perfil de su colección, supone-
mos que todos ellos deberían ser con-
temporáneos, no sólo en cuanto a su 
concepción museológica y museográ-
fica, sino especialmente en lo referido 
a su orientación didáctica en tanto se 
ocupan de las conexiones entre el mu-
seo y las personas; ésa es justamente 
su materia prima: las conexiones, las 
relaciones… un asunto cuanto menos 
complejo. Para los museos, ser con-
temporáneos significa que su plantea-
miento educativo debe estar actuali-
zado y, por eso mismo, sus prácticas 
también deberían ser actuales, nuevas 
o generadoras de novedad, experi-
mentales, conocedoras de las posibi-
lidades tecnológicas y adecuadas a los 
cambiantes contextos.
Seguramente la cota inferior en la edu-
cación de los museos de arte se sitúa 

en una didáctica de la hiperactividad, 
que busca programar para públicos 
indeterminados con fines poco defi-
nidos. Nos referimos a una didáctica 
de la acumulación, que se programa 
descontextualizada, impulsivamente, 
sin reflexión, sin pensamiento ni de-
bate; diseños didácticos seriados, que 
se generan como plantillas a aplicar, 
sin considerar en profundidad los pú-
blicos a los que se ofrecen, su diver-
sidad, sus intereses, conocimientos o 
experiencias previas. En la cota más 
alta de la didáctica de los museos, ten-
dríamos proyectos sólidos, realizados 
por personas creativas que reflexionan 
en términos didácticos y cuya men-
te se articula —a la hora de pensar y 
diseñar— manejando conceptos pro-
piamente psicopedagógicos (Fontal, 
2011).
La educación así entendida actúa de 
oxígeno para los museos; les permite 
respirar los aires del público, mezclar-
los con las respiraciones internas y, 
por supuesto, ventilar siempre con el 
aire procedente de exterior el aliento 
de su tiempo, las aspiraciones de su 
contexto. Por eso, el museo que re-
duzca a la más mínima expresión la 
dimensión educativa, irremediable-
mente, se asfixiará.

2. Lo que se puede hacer: ¿dónde 

están los límites de la innovación?

Se puede hacer todo aquello que ya 
se ha hecho y que no necesariamente 
por ello es menos innovador. En este 

punto, conviene reflexionar sobre qué 
es innovación en educación. ¿Una in-
tervención o mediación muy simple o 
frecuente en su planteamiento puede 
generar respuestas realmente nuevas 
—por inéditas— hasta el momento? 
¿Se innova siempre que existe crea-
tividad en las propuestas, en la defi-
nición de contenidos, en el enfoque 
metodológico o en su ejecución? Aun-
que las respuestas quedan abiertas a 
la reflexión, sí sabemos que nada de 
esto será didácticamente efectivo si 
no genera aprendizajes deseados, ya 
sean previstos o imprevistos, pero en 
todo caso aprendizajes de peso y, con 
el tiempo, de poso, capaces de dejar 
huella (Álvarez, 2007).
Decimos “se puede” en tanto que 
son propuestas posibles porque se 
han hecho al menos una vez y en un 
contexto concreto; en este sentido, 
la transferibilidad en sí misma no es 
necesariamente un criterio de cali-
dad, sino muchas veces lo contrario 
en tanto que delata esa tendencia a 
la didáctica seriada. Muchas de estas 
propuestas posibles, una vez realiza-
das, suponen un punto de inflexión en 
la educación artística y van ampliando 
el campo de posibilidades innovadoras 
de la misma; de este modo, lo posible 
hoy es más grande que hace dos dé-
cadas. A veces esa innovación reside 
en el modo de pensar o considerar 
al propio museo y su colección. En 
este sentido, conviene recordar que 
los museos de arte contienen mucho 



126  -  Arts, educació i interdisciplinarietat. Els projectes, punt de trobada entre museus i escola

más que obras de arte; son deposita-
rios de colecciones, pero también de 
ideas, criterios estéticos, del conjunto 
de la historia del arte, de la cultura y, 
si incorporamos la dimensión humana, 
también de sentimientos, opiniones, 
emociones, experiencias y, en defini-
tiva, personas (Levy, 1985). Los mu-
seos educan a partir de lo que creen 
que tienen, de modo que al menos en 
términos de contenidos de enseñanza-
aprendizaje, prácticamente “lo tene-
mos” todo, si sabemos verlo. Pero es 
preciso tener conciencia de todo ese 
volumen de contenidos, lo que no 
siempre sucede, por lo que no acaba-
mos de plantear una obviedad, sino un 
elemento de reflexión y debate, casi 
un punto de partida. ¿Qué contenidos 
educativos tiene un museo de arte, 
cualquier museo de arte?
Por otra parte, en principio todos los 
formatos son posibles, más allá de 
los tradicionalmente vinculados a la 
didáctica. No existen límites formales 
—tangibles o intangibles—, más allá de 
los límites que la tecnología nos gene-
ra. Es decir, la educación artística se 
mueve al ritmo de la cultura en la que 
está inmersa y ésta cambia en cada 
momento, arrojando posibilidades 
tecnológicas, ideológicas, artísticas, 
hechos, acontecimientos y realidades 
sociopolíticas que se pueden incorpo-
rar a la enseñanza del arte sin limi-
tación, al menos en los ámbitos no 
formales. En este marco, el educador 
es el factor que más condiciona todo el 
proceso de diseño e implementación 
educativos. De sus decisiones —siem-
pre entendidas y condicionadas por su 
contexto socioeducativo— dependerán 
las propuestas, pero a su vez estas 

decisiones dependen de una forma-
ción, unas competencias, unas capa-
cidades, habilidades, preferencias, 
ideología, forma de ser y sentir… Ese 
educador deshumanizado —robótico y 
clónico— va dejando paso, pues, a un 
mediador potente, protagónico, capaz 
de ser a través de su acción educativa. 
Y eso le va a permitir pasar de ser un 
mero aplicador a un auténtico creador, 
incluso un “artista de la didáctica”, en 
lo que hemos dado en llamar didáctica 
de autor, que desarrollamos más dete-
nidamente en el último apartado. Esta 
didáctica de autor ha de ser compati-
ble con la efectividad de los aprendiza-
jes que siempre persigue toda proyec-
ción educativa (Fontal, 2010).
Veamos algunos ejemplos de propues-
tas que se pueden hacer en museos 
donde la dimensión educativa actúa 
de oxígeno casi vital.
2.1 Hacia la apropiación simbólica del 
museo como espacio generador de 
culturas: el YBCA
El Centro de Arte Yerbabuena (YBCA), 
situado en San Francisco, fue fundado 
en 1993 con la intención expresa de 
ser un lugar accesible que diese cabi-
da a la creación artística contemporá-
nea en sus diversos formatos audio-
visuales, performáticos, etc. Además, 
desempeña un papel de apoyo y me-
cenazgo a artistas actuales de todo el 
mundo y mantiene un fuerte compro-
miso con corrientes de corte ecológico 
y comunitario potentes y arraigadas en 
San Francisco. Por eso, el sistema de 
funcionamiento de este centro requie-
re constantemente la participación de 
la comunidad, de manera que sus pro-
gramas educativos y públicos trabajan 
colaborativamente con conservado-

res, comisarios del YBCA y grupos de la 
comunidad, respondiendo a la impor-
tancia social de arte contemporáneo.
Los principios de sostenimiento del 
YBCA son realmente coherentes con 
estos planteamientos:
– La innovación y el riesgo: como un 
centro de arte contemporáneo, su va-
lor más alto es la innovación y el riesgo 
inherente en la innovación, desafiando 
sus suposiciones, intentando nuevas 
ideas y evaluando su eficacia perma-
nentemente.
– El compromiso y la interactividad: 
las interacciones vitales de experien-
cia crean significado y tienen un im-
pacto sobre los individuos implicados.
– La diversidad y la inclusión: cola-
borando con gente de procedencias 
diversas, con experiencias de vida di-
ferentes y puntos de vista alternativos. 
La base de su compromiso es, por tan-
to, la diversidad.
– La colaboración y la cooperación, 
entendidas como inherentes al proce-
so de creación.
– La excelencia y el rigor: dado que 
persiguen la innovación y la experi-
mentación, exigen el rigor y la profe-
sionalidad con los trabajos, generando 
producciones con excelentes resulta-
dos siempre con los recursos dispo-
nibles.
Cada año, el YBCA selecciona varias 
grandes ideas para, a partir de ellas, 
organizar sus programas, que englo-
ban todas las disciplinas artísticas. 
Con todo, el público encuentra en el 
museo propuestas y escenarios que 
le permiten comprenderse a sí mismo 
en tanto que miembro de un contexto 
cultural y comunitario específico. Estas 
ideas van cambiando periódicamente 
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y surgen de la participación con la co-
munidad, mediante conversaciones y 
debates entre el museo, los artistas y 
el público. Podemos decir que se está 
gestando “pensamiento” desde el mu-
seo, avanzando en el conocimiento 
sociocultural.
El museo no tiene una sección deno-
minada educación (no, al menos, con 
ese término), sino que presenta una 
línea denominada “Public Programs” 
que incluye tres subprogramas: 1.º, Ar-
tists InSight; 2.º, YBCA Live, y 3.º, Com-
munity Conversations; su desarrollo 
aporta una experiencia más profunda 
en el museo. Así, como ejemplo, den-
tro de la programación ofrecen conver-
saciones con artistas, visitas guiadas 
por ellos, acontecimientos sociales o 
relacionados con las performances y, 
finalmente, una sección denominada 
“Community Conversations” donde 
ofrecen un foro para el diálogo crítico 
que contextualiza al arte y los artistas 
que el museo expone, en un marco so-
cial, político, filosófico e histórico más 
amplio, siempre con relación a las 
grandes ideas definidas.
El YBCA es un ejemplo de ordenación 
educativa basada en una estructura 
articulable por los públicos, que ne-
cesita de su acción e intervención en 
conjunción con la de otros agentes 
del sistema del arte; todas estas co-
nexiones suceden en el museo pero 
también en espacios virtuales y, en 
definitiva, pretenden responder a pre-
guntas tradicionales en la educación 
artística (para qué sirve el arte, cómo 
se puede comprender, qué puedo 
aportar yo como espectador…). La 
performance está presente en todo el 
entramado educativo de este museo, 

desde la promoción hasta los conteni-
dos artísticos a trabajar, pero también 
en los métodos educativos y formatos 
(la performance asociada al VTS) y el 
registro de las interacciones de los es-
pectadores. Otros museos que podrían 
situarse en este planteamiento serían 
el Centro Nacional de Arte y Cultura 
Georges Pompidou (París) o la Tate Ga-
llery con las secciones “Value of art”, 
“Reflections” o “Casebook”, recursos 
en línea que exploran las preguntas 
más frecuentes sobre el arte moderno 
y contemporáneo.
2.2 Hacia el museo de las capacida-
des: el Matadero de Madrid
El “Matadero de Madrid. Centro de 
Creación Contemporánea” se define 
a sí mismo como “un espacio vivo y 
cambiante al servicio de los procesos 
creativos, de la formación artística par-
ticipativa y del diálogo entre las artes. 
Nace con la voluntad de contribuir a la 
reflexión sobre el entorno sociocultural 
contemporáneo y con la vocación de 
apoyar los procesos de construcción 
de la cultura del presente y del futuro” 
(www.mataderomadrid.org).
Resulta interesante ese acento en el 
cambio, el empleo del término proce-
sos creativos frente a otros como arte 
contemporáneo o creación artística y 
también la incorporación de los térmi-
nos formación, participación y diálogo 
en la propia definición. Sobre su fina-
lidad, nuevamente elementos nove-
dosos, por poco usados, en el ideario 
de un museo, como es la intención de 
contribuir a la reflexión sobre el entor-
no, aspecto que corresponde precisa-
mente al ámbito del arte actual. Pero, 
sin duda, lo que más nos interesa es 
el empleo no explícito pero claramente 

latente del arte contemporáneo enten-
dido como patrimonio del presente, en 
la medida en que se habla de los pro-
cesos de construcción de la cultura del 
presente y del futuro, incidiendo por 
una parte en la idea de que el presen-
te también aporta una hebra al hilo de 
la memoria y, sobre todo, en la impor-
tancia del legado de todo ello a futuras 
generaciones. De este modo, el museo 
participa del contexto sociocultural en 
el que está inserto y es un elemento 
activo en la conformación de los bie-
nes patrimoniales del presente, sin 
olvidar su responsabilidad respecto 
a las generaciones futuras. Se define 
como una institución en permanente 
construcción, cuyo objetivo consiste 
en ensayar formas a través de las cua-
les encontrar definiciones con las que 
proyectar otro modelo de institución a 
la medida del contexto presente. Para 
abordar esta labor, opera atendiendo 
a tres ideas vertebradoras: la creación 
como medio para la exploración, inves-
tigación y experimentación; el proceso, 
y la participación como fórmulas para 
su desarrollo.
Además, “Matadero busca potenciar 
un enfoque integral y multidisciplinar 
de la creación, en todas sus formas, 
centrado en la investigación, la pro-
ducción, la formación y la difusión. Un 
laboratorio único para la experimen-
tación y construcción de nuevas fór-
mulas transdisciplinares”. Este centro 
cuenta con una sección denominada 
Intermediæ, que, desde 2007, gesta 
redes de colaboración, desde la ho-
rizontalidad y con vocación transdis-
ciplinar. Su postura es de igualdad y 
transparencia con el ciudadano, con 
un modelo de actuación basado en el 
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diálogo crítico y la autocrítica. Interme-
diæ cuenta con una serie de espacios, 
caracterizados por la actividad que se 
desarrolla en ellos, y de proyectos que 
se plantean como plataformas tempo-
rales de trabajo en las que compartir 
interrogantes comunes. El Programa 
de Ayudas a la Creación es el principal 
canal abierto a la participación, desti-
nado a recibir propuestas de creado-
res individuales y colectivos, agentes 
culturales y asociaciones. Intermediae 
edita un cuaderno con el nombre de 
Borrador con el objetivo de explicar y 
actualizar su evolución.
La actividad de Intermediæ se genera 
a través de los distintos proyectos —a 
los que es posible acceder mediante 
enlaces activos— donde se combinan 
las líneas de investigación que Inter-
mediæ sugiere y los intereses que 
distintos agentes proponen a través 
del Programa de Ayudas a la Creación 
Contemporánea de Matadero-Madrid.
Algunos de los proyectos y actividades 
se enmarcan dentro de plataformas 
estables de trabajo que pretenden 
visualizar permanentemente las 
diferentes líneas de investigación: 
[AVANT GARDEN] relacionada con per-
macultura, ecología y sostenibilidad. 
[ESTACIÓN FUTURO] vinculada a la 
experiencia del juego y a la inves-
tigación de los procesos lúdicos 
como actividad creativa y crítica. 
[MUNDO LEGAZPI] visiones artísticas 
que descubren otros modos de rela-
cionarse, cartografiar, contar, enten-
der y habitar un fragmento de ciudad. 
[PROCESOS DE ARCHIVO] ensayos 
sobre la construcción de un archivo 
institucional, investigaciones sobre los 
usos poéticos del archivo y los modos 

en que los artistas se sitúan dentro de 
su espacio y lógica documental, así 
como sus intervenciones en procesos 
de construcción de memoria colectiva.
En 2012, a modo de ejemplo, desta-
can los siguientes proyectos:
La gaseosa de ácido eléctrico, de Ja-
vier Montero; #Greenvía: transferen-
cias de innovación social al espacio 
público, del Vivero de Iniciativas Ciu-
dadanas; Éxito: un corto a la carta, de 
Beatriz Santiago y Adrián Silvestre; Al 
matadero sin miedo, del colectivo De-
bajo del Sombrero; Ocupacción poé-
tica, de Carlos Contreras; La Fábrica 
de Cine sin Autor o la Escuela experi-
mental dan forma a la línea de trabajo 
sobre participación, arte y comunidad.
Otros proyectos resultan muy intere-
santes desde este enfoque patrimo-
nial como El archivo y la producción de 
memoria, que se desarrolla a través 
de proyectos como Docu_Retrato(s), 
de Cía. Puctum; los seminarios Loo-
king Back – Looking Forward, y de 
un programa de actividades para 
generar una publicación colecti-
va sobre el proyecto Intermediæ. 
El proyecto de teatro jugable Mata la 
Reina, del colectivo Yoctobit; la insta-
lación digital Sociograma Interactivo, 
de Carles Gutiérrez y Daniel Rojas; 
los encuentros Open Mondo Pixel, o el 
club de juegos para niños Gamestart, 
con Arsgames, entre otros, articulan la 
línea de trabajo que presenta el juego 
como herramienta creativa y crítica. 
Desde el programa Open Space Terra-
rio se acogen todo tipo de actividades, 
encuentros, lecturas, presentaciones y 
proyecciones. Se organizan acciones, 
performances y eventos, y se presenta 
y acoge a jóvenes creadores naciona-

les e internacionales que buscan en In-
termediæ un lugar para dar a conocer 
su trabajo.
En definitiva, este concepto de cen-
tro cultural vivo, activo, participativo, 
cambiante, procesual, reflexivo y con-
formador de patrimonio artístico en 
construcción es un claro exponente de 
ese cambio de formato, de un centro 
de arte en constante movimiento.
2.3 Hacia el museo “sin cerrar”. To-
mando ideas del modelo Open Mu-
seum de Glasgow
The Open Museum forma parte de 
la Red de Museos de Glasgow junto 
con otros nueve espacios expositivos 
como el GMRC, Riverside Museum, 
Kelvingrove Art Gallery and Museum, 
entre otros. Está localizado en el 
Glasgow Museums Resource Centre, 
donde encontramos elementos de 
colecciones provenientes del resto de 
museos o de objetos no expuestos. 
Pretende “sacar” las colecciones de 
los museos de la ciudad fuera de sus 
paredes y acercarlas a la comunidad. 
El museo ofrece “asesoría y colabora-
ciones para la creación de proyectos 
de creación comunitaria, exposiciones 
y museos comunitarios, temporales o 
permanentes” y, también un servicio 
de préstamo de la colección con varias 
opciones: 
– Reminiscence kits: orientados a des-
cubrir cómo era la vida en el pasado. 
Los kits abarcan temas como la vida 
en las viviendas, la construcción de 
barcos y tiempos de guerra, equipos 
temáticos sobre los años 50, 60 y 70. 
Los kits contienen objetos originales, 
fotografías y otros materiales diver-
sos. Son realizados por personal del 
museo: artistas, diseñadores, educa-
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dores, museólogos, quienes también 
asesoran sobre su uso. Son distintos 
de las maletas pedagógicas en tanto 
que no se basan en réplicas, ni recrea-
ciones didácticas, sino que actúan 
como artefactos originales, únicos. 
Una vez al año se lleva a cabo un taller 
para usuarios centrado en la valora-
ción de uso y sugerencias de mejora.
– Handling kits: Se trata de kits temá-
ticos que contienen artefactos de la 
Roma antigua, la Edad Media y la Edad 
de Piedra.
Hablamos de un museo que se basa 
en la idea de propiedad compartida. 
De acuerdo con ello, encontramos 
otro proyecto del Open Museum deno-
minado The life of objects, que anima 
a los jóvenes a coger prestados obje-
tos de museos y darles vida usando 
animación. Así, los jóvenes pueden 
encontrar referentes identitarios e ir 
transitando desde una ausencia de 
propiedad hacia una propiedad laten-
te, que se hace patente, y, por último, 
una propiedad expandida que permite 
situar como objetivo que otras perso-
nas transiten por este proceso hacia la 
identización (Gómez Redondo, 2012). 
Estamos ante un modelo de museo 
que persigue la apropiación simbólica 
del propio museo como espacio social, 
generador de cultura y portador de vín-
culos que el público debe “coser” con 
sus propias historias de vida, con sus 
intereses, con sus referentes.

3. Qué se podría hacer… que aún no 

se haya hecho

Nos referimos realmente a proyectos 
que aún no se hayan hecho bien, que 
no se hayan hecho del todo o que ni 
siquiera se hayan intentado. Sabemos 

que los museos han sufrido en las 
últimas décadas una evolución en su 
propia concepción —y, por lo tanto, en 
su proyección hacia el público— des-
de meros almacenes o contenedores 
hasta verdaderos “dinamizadores 
culturales, agentes educativos, refe-
rentes comunitarios o agitadores de 
pensamiento” (Poussou, 2007). Cabe 
pensar que esta evolución continúe 
hacia otros conceptos que la sociedad 
vaya necesitando o buscando. Por eso, 
definir el modelo de museo de hoy es 
un error de formulación y resulta más 
interesante intentar definir las inercias 
que mueven a los museos para intuir 
hacia dónde se están dirigiendo… Y 
eso está sucediendo ya, actualmente, 
porque entendemos que los museos 
están en movimiento, en un estado de 
mudanza constante. Por eso, emplea-
mos en todos los epígrafes la preposi-
ción hacia, que implica movimiento, di-
rección, tendencia. A continuación, de-
sarrollamos y ampliamos algunas de 
las propuestas de cambio que habían 
sido definidas para el blog Edumuseos 
en 2011 (Fontal, 2011).
3.1 Hacia un espacio y tiempo edu-
cativos para las actitudes y las expe-
riencias
Proyectar complicidad —hacer cómpli-
ces a los otros— requiere compartir y 
sembrar en los alumnos el deseo de 
hacerlo. Por sí misma, una estrategia 
basada en la comunicación y transmi-
sión no puede lograr la implicación del 
público, mientras que las propuestas 
basadas en la experiencia, en la pro-
fundización personal, en la investiga-
ción, en la vivencia de situaciones o 
en la participación de procesos crea-
tivos resultan altamente proyectivas 

y “apropiativas”. En directa relación 
con la complicidad encontramos la 
empatía, entendida como la capaci-
dad de ponerse en el lugar del otro. 
De manera que si nos encontramos en 
situaciones afines a las que deseamos 
comprender, podremos entender las 
distintas formas de actuar ante ellas, 
o respetar, al menos, la opción elegida 
como una de las posibles, aunque no 
sea la única. Hacer a los públicos cóm-
plices de una sensación, una idea o un 
sentimiento hacia un elemento artísti-
co es la verdadera clave para que lo 
comprendan, lo compartan, lo sien-
tan y lo disfruten. En el aprendizaje 
de contenidos artísticos (experiencia 
estética, crítica de arte, conocimiento 
histórico o teórico del arte, incluso la 
creación), es imprescindible participar 
de esos contenidos para llegar a apro-
piárselos e incorporarlos al patrimonio 
o imaginario personal de cada cual.
3.2 Hacia la sensibilización como fina-
lidad clave
Ser sensible a una realidad artística es 
ser poroso a ella; implica que nos afec-
ta, nos preocupa y, como consecuen-
cia, nos ocupa, actuamos en relación 
con ella. Por eso, sensibilizar implica 
hacer tomar conciencia y es una meta 
que pasa por desencadenar actitudes 
respetuosas y tolerantes. Es justamen-
te éste el enfoque pedagógico que se 
plantea por ejemplo desde el Museo 
de Arte Contemporáneo de Lyon, pues, 
tal y como se explica desde el museo, 
“la actividad educativa del Museo se 
basa sobre un principio de diálogo 
permanente entre las obras y los visi-
tantes, tanto dentro del marco de ac-
ciones de sensibilización tradicionales 
(visitas comentadas, talleres) como en 
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el de exposiciones fuera del museo, en 
teatros, empresas, colegios, hospita-
les, centros sociales”.
3.3 Hacia una didáctica de autor
En manos de la programación edu-
cativa de un museo está incidir en el 
tipo de públicos que salen —ya nun-
ca iguales— de ese museo. También 
está en sus manos decidir qué formas 
exactas de relación se van a generar 
entre los públicos, las colecciones, las 
instituciones, los educadores, el pen-
samiento contemporáneo… “Cuando 
hablamos de didáctica de autor pre-
tendemos situar la figura del coordina-
dor de los servicios educativos de un 
museo, como determinante en la deri-
va de su orientación —y, por tanto, pro-
gramación— educativa. De este modo, 
podemos observar cómo el cambio de 
un coordinador de educación de un 
museo modifica, en muchos casos, 
sus directrices” (Fontal, 2009: 87).
El concepto de didáctica de autor se 
opone al de didáctica seriada, clónica, 
prefabricada; se trata de hacer didác-
tica en función de las circunstancias, 
teniendo un criterio que permita ir 
cambiando, mudando, transitando 
casi a diario. Y es de autor porque el 
sujeto —o equipo— que diseña o pla-
nifica esa didáctica tiene identidad, 
tiene entidad y es diferente a los de 
otros museos de arte; en realidad, 
cada museo de arte es diferente a 
los demás pero contiene todo lo que 
contienen el resto, al menos en térmi-
nos educativos. Esto significa que su 
pensamiento didáctico, precisamente 
por ser sólido, deja una huella única 
en los museos por los que transitan y, 
todo ello, integrado con el ideario de 
esos espacios. Esta circunstancia, tan 

propia de los espacios educativos no 
formales, ha de interpretarse en clave 
de “posibilidad”, es decir, aprovechan-
do los márgenes amplios que permi-
ten los museos de arte en cuanto a 
su concepción y práctica educativas, 
siendo exigible, seguramente, como 
única condición de validez, la coheren-
cia de sus propuestas. Esto nos sitúa 
en un escenario donde la educación 
en los museos deja de ser repetitiva, 
estandarizada o prefabricada, para 
volverse variable, diferenciada y en 
continua re-construcción. Efectiva-
mente, la reflexión es una herramienta 
muy potente que implica además pro-
cesos de evaluación y autoevaluación 
constantes.
3.4 Hacia el pensamiento sobre la ac-
ción pensada
La acción didáctica implica diseñar y 
tomar decisiones, por lo que se con-
vierte en un proceso creador y, en el 
mejor de los casos, creativo. Para to-
mar decisiones es preciso pensar y 
reflexionar constantemente. Para ello 
el educador de museo tiene conoci-
mientos reflexivos —mejor que teóri-
cos— pero también practicados, expe-
rimentados —mejor que prácticos—. 
Eso significa que la separación artifi-
cial teoría-práctica puede volverse un 
obstáculo o artificio conceptual cuan-
do sabemos que la práctica nos plan-
tea problemas que la teoría ayuda a 
resolver y que, por lo mismo, desde la 
práctica podemos pensar y teorizar. Se 
trata de un proceso simultáneo, conti-
nuo, inseparable y, sobre todo, único. 
Sería más realista un proceso del tipo 
pienso mientras actúo en mi práctica 
educativa que, mientras sucede y des-
pués, me permite pensar y teorizar en 

relación con las teorías y prácticas de 
otros… y sigo leyendo antes, durante y 
después de mi práctica… pero practico 
pensando, reflexionando… Actúo pen-
sando, pienso actuando.
La educación artística en los museos 
no es simple, ni tiene por qué serlo; 
muy al contrario, es una actividad que 
requiere una investigación constante 
desde la propia acción y desde los pro-
cesos de teorización, diseño y evalua-
ción, tanto de ese pensamiento como 
de la propia acción en ciclos simultá-
neos de pensamiento - acción pensa-
da - reflexión - crítica - pensamiento 
para la acción.
3.5 Hacia la conformación de criterio y 
las actuaciones coherentes
Cuando el educador tiene criterio, 
es capaz de articular el proceso de 
toma de decisiones que viene asocia-
do a cualquier diseño de estrategias 
didácticas en las salas de museos 
con coherencia, al menos interna. En 
educación es más importante tener 
pautas, ideas, actitudes, principios de 
procedimiento, posibilidades, criterios, 
en definitiva, en lugar de hacerse con 
un archivo de soluciones envasadas al 
vacío para problemas que no se han 
planteado aún. Realmente considera-
mos que en educación todo es más 
complejo, atractivo, diversificado, in-
cierto pero, sobre todo, condicionado 
(Fontal, 2011).
El criterio aporta coherencia a la ac-
ción y al pensamiento, porque se arti-
cula a partir de porqués, de argumen-
tos, de justificaciones. El educador, a 
diferencia de otras profesiones, se en-
frenta a una realidad que es, en gran 
parte, impredecible, por lo que tener 
criterio le permite buscar soluciones 
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que tienen posibilidades de servir y, en 
caso de no ser útiles, saber que tiene 
que seguir buscando.
3.6 Hacia los procesos de patrimonia-
lización e identización
Los museos de arte, especialmente 
los de arte contemporáneo, pueden 
ser agentes patrimonializadores; es, 
sin duda, nuestra particular manera 
de pensarlos. En efecto, contienen el 
patrimonio del presente y tienen la 
oportunidad de dirigirse a sus más 
inmediatos legatarios, habitantes del 
mismo momento y contexto, que los 
artistas que en ellos exponen, que los 
comisarios que eligen sus obras, que 
los educadores que las enseñan… Y 
esa coincidencia entre el contexto de 
creación, el de difusión y el de recep-
ción tiene un gran potencial que pocos 
museos están desaprovechando y 
que, en definitiva, se puede traducir 
en la configuración de identidades “en 
tiempo real”, con la complejidad que 
permite tener casi todas las variables 
y la mayoría de las claves de compren-
sión de ese presente.
Así pues, los museos de arte, en ge-
neral, porque contienen cultura y los 
de arte contemporáneo, en particular, 
porque contienen presente pueden 
concebirse y actuar como agentes 
patrimonializadores, pretendiendo la 
apropiación simbólica de las obras 
para que el público entienda que es 
“su arte”. También pueden contribuir 
a la caracterización de contextos cul-
turales del presente social, político, 
económico en tanto que son “retra-
tos” múltiples del presente; contienen 
referencias esenciales para las per-
sonas, al menos potencialmente, sólo 
hace falta que esas personas y esos 

referentes se conecten y, para eso, la 
educación permite pasar de potencial 
patrimonio a patrimonio efectivo, real. 
Finalmente, los museos pueden con-
tribuir a dar continuidad a esa espe-
cie de “hilo de la memoria”, donde el 
presente es una hebra clave a ese hilo 
que comprende todo lo que hemos 
recibido como legado del pasado. Sin 
duda, también el presente tiene algo 
muy característico que aportar, que lo 
diferencia de otros momentos del pa-
sado y, con toda seguridad, de los que 
llegarán en un futuro.
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Tránsitos y migraciones en Zona Baixa: un proyecto en formación  
de maestros
Helena Ayuso Moli. Responsable del Servicio Educativo del Centro de Arte La Panera 
Glòria Jové Monclús. Profesora de Ciencias de la Educación de la Universitat de Lleida

Desde 2006 y en el marco del 
proyecto Educ-arte – Educa(r)t: 
Espacio Híbrido (Jové, G.; Ayuso, 
H.; Betrián, E.; Vicens, L., 2012) 
se llevó a cabo un trabajo en red 
entre la Facultad de Ciencias de 
la Educación y el Centro de Arte La 
Panera. Fruto de este trabajo en el 
año 2009 se crea el espacio expo-
sitivo Zona Baixa. Este espacio está 
situado en la Facultad de Ciencias 
de la Educación y acoge diversas 
intervenciones artísticas de arte 
contemporáneo en relación con 
las exposiciones que se realizan 
en el Centro de Arte La Panera. El 
proyecto Zona Baixa está orien-
tado prioritariamente a facilitar y 
potenciar la educación artística y 
humana de los estudiantes y del 
profesorado de la Facultad de Cien-
cias de la Educación de Lleida, al 
mismo tiempo que está abierto a 
todos los miembros de la comuni-
dad. En cada curso académico se 
concretan dos intervenciones. En la 
sesión inaugural de cada proyecto 
se lleva a cabo un seminario con 
el artista o comisario que partici-
pa en la exposición con el fin de 
contribuir a la formación de los 
estudiantes y del equipo docente 
en el marco de algunas materias. 
El trabajo conjunto que estamos 
realizando se centra en formación 
de maestros. Nuestra aportación a 
la formación es cómo hacemos que 

los futuros docentes vayan constru-
yendo desde la diferencia procesos 
que les permitan ser capaces de 
promover aprendizajes para todos, 
en los contextos heterogéneos que 
son los centros del siglo xxi. La 
pregunta de la que partimos es: 
si a nivel educativo todo el mundo 
está de acuerdo con la necesidad 
de hacer cambios, ¿por qué en la 
práctica cuesta tanto concretarlos 
y desarrollarlos? En base a Sharp y 
Green (1975), los modelos que se 
concretan en docencia están mas 
influenciados por los modelos que 
hemos tenido como estudiantes y 
personas que por lo que podemos 
aprender durante la formación, a 
no ser que durante ésta se expli-
citen y se establezcan procesos 
de enseñanza y aprendizaje para 
deconstruirlos y reconstruirlos de 
maneras diversas. ¿Y cómo lo ha-
cemos? Aprendemos, enseñamos y 
nos comunicamos a través del arte, 
especialmente a través del arte 
contemporáneo. La investigación 
que llevamos a cabo en relación 
a nuestra docencia muestra cómo 
el arte contemporáneo es una he-
rramienta de cambio e innovación 
que contribuye a la deconstrucción, 
reconstrucción y reestructura los 
modelos educativos en formación 
para que los futuros maestros 
sean capaces de aprender y en-
señar desde y con la complejidad 

y la incertidumbre que hay en las 
aulas, en los centros y en la vida. 
Diferencia, heterogeneidad, alteri-
dad, creencias, expectativas, estra-
tegias, metodología, son términos, 
son conceptos, son vivencias, son 
experiencias que forman parte 
de nuestras formas de vida (Jové, 
2011). De acuerdo con Dewey 
(1934, 2008) y Eisner (2004), 
apostamos por el arte como expe-
riencia y el arte como estrategia, 
ya que contribuye en el proceso 
de humanización y la formación de 
individuos receptivos, críticos, dia-
logantes, imaginativos y reflexivos. 
En base a O’Sullivan (2006), con-
sideramos el arte contemporáneo 
como un potenciador de posibili-
dades, relaciones y pensamiento 
rizomáticos (Deleuze y Guattari, 
1987) que nos lleva a “encuentros” 
que nos permiten aprender y vivir 
la realidad desde el devenir. En-
tendemos el arte contemporáneo 
como un instrumento de formación 
y construcción de conocimiento. 
Los entornos comunitarios en ge-
neral y Zona Baixa en particular se 
convierten en espacios que favore-
cen la reflexión, la metacognición 
y el desarrollo de estrategias para 
la reconstrucción de los modelos 
educativos y de lo que entendemos 
por enseñar y aprender. Para ello 
los estudiantes elaboran un relato 
autobiográfico a partir de sus ex-
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periencias, vivencias y conocimientos. 
Se trata de la historia de vida que se-
gún Hernández y Rifà (2011) trata de 
identificar lo que nos permite hacer 
cambios: momentos de tránsito perso-
nal y profesional, aprendizajes, crisis, 
migraciones, rupturas, relaciones con 
nuevos contextos. La historia de vida 
es una estrategia metacognitiva para 
interpretar el comportamiento a través 
de un proceso dialéctico. Los relatos 
autobiográficos se revelan como un re-
curso de enorme potencial para expli-
car y comprender la experiencia de los 
cambios por parte de los individuos y 
la forma de posicionarse en ellos. (Her-
nández y Rifà, 2011). En base a estos 
autores entendemos la autobiografía 
como un texto (escrito, visual, video-
gráfico, virtual…) en el que emergen 
las experiencias como maestros en 
formación y los modelos que hemos 
vivido y que estamos reconstruyendo. 
Apostar por este método nos permite 
conectar lo autobiográfico y personal 
con las fuerzas culturales y sociales 
que se manifiestan en el relato. La 
historia de vida se va construyendo 
a partir de proyectos concretos y se 
convierte en un instrumento de aná-
lisis que nos permita mejorar nuestra 
docencia y promover procesos forma-
tivos de calidad.

Los rastros de Zona Baixa en el de-

sarrollo de las personas que quere-

mos ser maestros y que formamos 

parte de una comunidad

En el año académico 2009-2010 se 
inicia el proyecto, con la obra de Ja-
vier Peñafiel, Familia plural vigilante 
(2005), de la serie “Egolactante”. Ésta 
estaba relacionada con la exposición 

“Voz entre líneas”, que se mostraba 
simultáneamente en el Centro de Arte 
La Panera. Fue un proyecto de Javier 
Peñafiel realizado con la complicidad 
de Glòria Picazo, que tuvo como obje-
tivo reflexionar sobre la palabra como 
elemento portador de múltiples signi-
ficados. El proyecto con los alumnos 
se inicia con la visita al Centro de Arte 
de la presente exposición, “Voz entre 
líneas”. Ésta no es una visita guiada 
tradicional de museo, sino que se pro-
pone a los alumnos que se distribuyan 
en diferentes grupos y que cada uno 
de ellos se coloque delante de una pie-
za. Una vez delante hay que observar y 
establecer diálogos con ella, tanto de 
forma individual como en grupo. Es-
tos diálogos siempre deben tener una 
conexión con los contenidos pedagógi-
cos de la asignatura. Posteriormente 
lo ponemos en común todo el grupo 
conjuntamente con la profesora de la 
Facultad y la educadora del Centro de 
Arte, las cuales hacen de mediadoras 
entre los conceptos pedagógicos y ar-
tísticos. Es en este momento cuando 
el alumno empieza a ligar contenidos y 
vivencias y por tanto se inicia el proce-
so de aprendizaje a través del arte. En 
esta ocasión, la intervención de Zona 
Baixa es del artista Javier Peñafiel, el 
cual realizó una presentación de su 
obra.
Laia, una estudiante futura maestra, 
se apropia de la obra de Peñafiel y 
elabora un texto en el que reinterpre-
ta la figura del Egolactante. El escrito 
de Laia ayuda al resto de compañeros 
a reconocer el Egolactante como un 
personaje de identidades porosas ca-
paces de reconstruirse a través de las 
interacciones.

Peñafiel nos presenta Egolactante en 
segunda persona y, a través de su 
explicación, entendemos que lo que 
quiere mostrar es una persona que se 
construye a partir de las interacciones 
de todos nosotros. Puede hacerlo de 
manera monologal (con uno mismo), 
de manera dialógica (con los otros 
sujetos y/o objetos) y polifónica (escu-
chando las voces que hablan de noso-
tros en la plaza publica). Nos ha que-
dado claro, pues, que Javier pretende 
mostrarnos que la Egolactante es una 
obra porosa, es decir, nos quiere refle-
jar que nuestra identidad, así como la 
del Egolactante, se construye y está 
construida a partir de las interaccio-
nes que establecemos con los demás. 
De esta manera, el ego equivale al “yo” 
y el lactante a “nosotros”, a los “otros”. 
Todo depende de las concepciones, 
los valores y la estructura social, de 
las interacciones, etc. De esta manera 
somos un resultado y éste es el reflejo 
de todo lo anterior, pero lo bueno del 
caso es que en el momento que desee-
mos lo podemos cambiar. No seamos 
herméticos, apostemos por ser seres 
porosos. Apostemos por establecer un 
diálogo, por tener en cuenta la polifo-
nía y, de vez en cuando, establecer un 
monólogo con nosotros mismos.
En el mes de marzo, continuando con 
el discurso de reflexionar sobre el uso 
de la palabra, se expuso la obra Lec-
tura de Ibn Quzmán, del artista Javier 
Codesal, enmarcada en el proyecto 
Arcángel (2003). La pieza Lectura de 
Ibn Quzmán, del año 2002, relata el 
momento en que una mujer de origen 
marroquí y un hombre de origen espa-
ñol intentan traducir un poema de Ibn 
Quzmán escrito en árabe andalusí. La 
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dificultad de la lectura queda atrave-
sada por la relación de la pareja en el 
acto de traducir. Al mismo tiempo, y en 
relación con la actividad expositiva del 
Centro de Arte La Panera, el vídeo Lec-
tura de manos, uno de los tres vídeos 
independientes que forman parte del 
proyecto Arcángel, se podía ver en el 
marco de la exposición “Voz entre lí-
neas”. En esta ocasión, Javier Codesal 
asistió al acto de inauguración de 
Zona Baixa y realizó una presentación 
de su obra.
Es a partir de la visita de Codesal que 
iniciamos diálogos entorno al hecho 
de que conocer la lengua no es ga-
rantía de comprensión si ésta no se 
entiende en su contexto. La interac-
ción con la obra y con el artista lleva 
a Núria a analizar cuál es el papel de 
la cultura de cada niño/a en las aulas 
de acogida en el momento de construir 
la lengua vehicular de aprendizaje en 
relación a su lengua materna. Mireia 
también nos muestra como en la cla-
se de inglés de la escuela donde hace 
prácticas emergen situaciones en que 
la lengua materna de cada alumno tie-
ne valor comunicativo, por la relación 
con las familias. Así, las dos estudian-
tes relacionan de diversas formas su 
experiencia con aquellos contenidos 
que han emergido de la interacción y 
el diálogo con la obra y el artista.
En el curso 2010-2011, el proyecto de 
Zona Baixa acogió dos intervenciones: 
Una primera intervención fue del ar-
tista Francesc Abad y su pieza Camp 
de la Bota: entrevistes. Este es un 
proyecto basado en los sucesos en 
el Camp de la Bota de Barcelona, la 
playa donde, entre los años 1939 y 
1952, el franquismo fusiló al menos 

1.704 personas. Con este proyecto, 
Abad ha querido rescatar del olvido 
estos sucesos a partir de las obras 
del Fòrum Universal de les Cultures de 
2004. La primera parte del proyecto, 
Camp de la Bota: Arxiu, se podía ver 
en el contexto de la exposición “Ejer-
cicios de la memoria”, exposición que 
simultáneamente acogía el Centro de 
Arte La Panera. En esta ocasión, el co-
misario de la exposición, Juan Vicente 
Aliaga, asistió al acto de inauguración 
y presentó la obra de Francesc Abad y 
su proyecto.
El hecho de que esta obra ofreciera 
la oportunidad de escuchar en prime-
ra persona siete testimonios de este 
episodio de nuestra historia permitió 
a muchos estudiantes hablar con sus 
abuelos sobre este periodo. Decía Síl-
via: “ahora entiendo porque la abuela 
cada vez que habla de aquella época 
se le ponen los ojos todos llorosos”. 
Al mismo tiempo, muchos estudiantes 
localizaron espacios en su pueblo que 
habían tenido un papel activo y muy 
diferente al actual durante el periodo 
de la Guerra Civil y eso llevó a Aina a 
interesarse por el monumento que ha-
bían hecho en su pueblo en relación a 
los que habían perdido la vida durante 
la Guerra Civil.
“En 2011 se inauguró en mi pueblo un 
monumento en recuerdo a las seten-
ta víctimas de la Guerra Civil. La obra 
consta de tres elementos: una escultu-
ra conmemorativa de la artista Catheri-
ne Huaman, una cartelera informativa 
que contextualiza el momento histórico 
de los hechos y un mural con setenta 
nombres de los habitantes de Linyola 
muertos en el frente. Aunque era una 
escultura que formaba parte de mi vida 

cotidiana, ya que a menudo pasaba por 
delante, era un rincón olvidado de mi 
territorio y no fue hasta después de 
esta conferencia que no se me desper-
tó el interés y la curiosidad para saber 
qué simbolizaba y homenajeaba la 
obra en cuestión”, dice Aina.
El seminario con Juan Vicente Aliaga, 
comisario de la exposición, nos permi-
tió reflexionar sobre el rol de maestro 
como comisario. ¿Qué es sino el maes-
tro un comisario que selecciona y me-
diatiza los discursos que se generan 
en los contextos de aprendizaje? ¿Qué 
es sino el maestro un comisario que 
selecciona y decide cómo reorganizar 
los espacios expositivos, las paredes 
de las aulas y del centro?
La segunda intervención fue la foto-
grafía de La lucha, de Carlos Garaicoa. 
Ésta estaba vinculada a la exposición 
“Fin de silencio”, que se podía ver en 
el Centro de Arte La Panera. En esta 
ocasión, la exposición la conformaban 
siete tapices y dos proyecciones. A pe-
sar de utilizar un soporte artístico dife-
rente, como es la fotografía, el vínculo 
estaba determinado por la apropiación 
que Carlos Garaicoa hizo de los letre-
ros de algunos comercios de La Ha-
bana. El artista, a la hora de concebir 
esta fotografía y los tapices, parte de 
palabras que evocan toda una carga 
ideológica, que él ha subrayado, en el 
caso de esta pieza en concreto, con la 
inclusión de nuevas imágenes y otros 
materiales, como la cinta adhesiva.
Esta obra llevó a Núria y Mònica a rea-
lizar una recopilación de los letreros 
de nuestro entorno en relación a la 
materia docente.
En el curso académico 2011-2012, 
Zona Baixa acoge diversas propuestas: 
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La primera ha sido Paisajes Segrega-
dos, a partir de obras de Lara Almár-
cegui, Basurama y Jordi Bernadó, y se 
planteó una reflexión sobre el paisaje. 
En este caso, el paisaje ha sido un 
tema muy recurrente a lo largo de la 
historia y concretamente ya en el siglo 
xix los románticos, primero, y los pin-
tores de la escuela de Barbizon, des-
pués, reivindicaron el paisaje en sus 
obras como nunca se había hecho a 
lo largo de la historia del arte. Actual-
mente, es difícil sostener una mirada 
tan idealizada sobre el paisaje, los 
entornos naturales que inspiraron a 
los artistas del pasado en muchos ca-
sos están en peligro de desaparecer. 
En este sentido, los artistas actuales 
se enfrentan al paisaje desde posicio-
namientos críticos que nos alertan de 
su sobreexplotación y los malos usos 
urbanísticos. Así, Lara Almárcegui nos 
advierte sobre los espacios abandona-
dos de nuestras ciudades y nos invita 
a ocuparlos y reconvertirlos en huer-
tos o jardines urbanos. Jordi Bernadó 
fotografía nuevos usos de los espacios 
urbanos marginales que están a me-
dio camino entre la desaparición del 
entorno natural y la trama urbana. 
Finalmente, Basurama denuncia el co-
lapso inmobiliario y medioambiental 
de las planicies de Castilla-La Man-
cha. En todos los casos, el territorio se 
ha consumido a una velocidad exage-
rada, y el paisaje, inevitablemente, se 
ha visto afectado. En esta ocasión, el 
día de la inauguración asistió uno de 
los miembros del colectivo Basurama 
y realizó una charla sobre su obra y su 
manera de trabajar, poniendo mucho 

énfasis en el orden que debería esta-
blecerse en relación a las tres R. Pri-
mero, hay que reducir; de lo que no se 
puede reducir, reutilizar, y de lo que no 
se puede reutilizar, reciclar. Este plan-
teamiento fue un proceso de aprendi-
zaje por parte de los estudiantes, ya 
que el consumismo hace que el orden 
de las tres R sea opuesto, dando mu-
cho énfasis al reciclaje. Esto nos llevó 
a hacer un análisis del currículum y 
constatar la presencia del reciclaje y 
la práctica ausencia del concepto de 
reducción y reutilización en los libros 
de texto.
Esta propuesta permitió la reflexión 
sobre formas de vida y en algún caso 
estudiantes pasaron a la acción, como 
Ivette y Carla, haciendo una interven-
ción en un espacio de ocio.1

La segunda intervención fue Norte-Sur. 
Consuelo Bautista y Valeriano López. 
Ambos artistas contemplan las relacio-
nes que se producen entre norte y sur, 
entre los países que se consideran de-
sarrollados y subdesarrollados. Estas 
relaciones están totalmente ligadas 
con el proceso de traslado, es decir, 
los viajes que las personas tienen que 
afrontar para conseguir sus deseos de 
iniciar una nueva vida en otro país y 
cultura diferente a la suya. Norte-Sur 
también refleja los restos de estos 
viajes, unos traslados en condiciones 
difíciles y peligrosas pero que son la 
alternativa a nuevos proyectos de vida. 
En el acto de inauguración participó el 
artista Rogelio López Cuenca, que hizo 
una charla explicando su proyecto A 
partilha (Le partage), El reparto, que 
clausuró la muestra Norte-Sur. Rogelio 

López Cuenca caracteriza su trabajo 
desde un punto de vista crítico con la 
realidad que nos rodea. Suele utilizar 
la citación y la apropiación de imá-
genes y textos para emitir mensajes 
directos que nos obligan a cuestionar-
nos determinadas formas de pensar y 
funcionar en el terreno teórico, político 
y económico de la contemporaneidad. 
El reparto surge del texto Le partage 
du sensible (Jacques Rancière, 2000), 
filósofo francés que desarrolla una 
idea estética de la política según la 
cual la estética se estructura a partir 
de la división de lo sensible. En este 
sentido, considera que las relaciones 
de poder generan formas estéticas y, 
inversamente, las expresiones cultura-
les representan o simbolizan el poder 
o contrapoder. Así, podemos afirmar 
que todo acto estético es político, y 
reflexionar sobre el mismo. La obra 
que ocupó Zona Baixa nos entregó un 
ensayo visual formado por cuatro imá-
genes que tienen un rasgo en común, 
a partir del cual se puede construir 
una red de relaciones que funciona 
por oposición y diferencia. La publici-
dad comercial, la fotografía deportiva, 
la pintura orientalista decimonónica y 
el fotoperiodismo de guerra nos ofre-
cen diferentes aproximaciones a la 
realidad, y su interrelación a partir de 
la yuxtaposición provoca múltiples lec-
turas que dependen de la mirada de 
cada espectador.
El artista define el espacio Zona Baixa 
como un “espacio de tránsito”: “Me 
encanta, porque mientras estamos 
aquí conversando sobre la obra, tran-
sita gente […] y me interesa mucho 

1. http://www.c2edumtb.org/colaboracion.
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porque mi obra no está en un museo o 
centro de arte […] y mucha gente cuan-
do pasa por aquí se la encuentra.”
Estas relaciones que realizan los 
estudiantes o que les ayudan en la 
construcción de su identidad perso-
nal y profesional se desarrollan en el 
marco de una metodología de trabajo. 
A modo de ejemplo mostramos esta 
metodología para que permita esta-
blecer criterios a tener en cuenta en el 
desarrollo de proyectos y propuestas 
que tengan fines similares.

¿Cuál es el devenir actual?

La preparación de Zona Baixa se ini-
cia durante el mes de junio, cuando 
desde el Centro de Arte La Panera se 
presenta la programación del próximo 
curso en la Facultad de Ciencias de 
la Educación. En este momento nos 
reunimos profesionales del Centro de 
Arte y profesores de la Universidad y 
ante la programación establecida se 
buscan dos intervenciones en la Zona 
Baixa, una para cada cuatrimestre. 
Éstas tienen como función hacer de 
enlace con la programación estableci-
da del Centro de Arte, con el objetivo 
de que haya tránsito y migraciones de 
alumnos y de conocimiento entre las 
dos entidades, entendiendo el arte 
contemporáneo como un recurso ha-
cia la formación de futuros maestros. 
Estos enlaces (links) pueden surgir a 
partir de dos estrategias: o bien de 
la propia exposición, donde desde el 
mismo comisariado ya se contempla 
Zona Baixa y por tanto el comisario o 
artista ya lo tiene presente a la hora 
de presentar el proyecto, como fue 
el caso del Rogelio López Cuenca, 
o bien se escoge alguna pieza de la 

Colección de Arte Contemporáneo del 
Ayuntamiento de Lleida, como es el 
caso de Paisajes Segregados, citado 
anteriormente, donde participaron 
tres artistas de la Colección.
En el curso 2012-2013 la programa-
ción del Centro de Arte La Panera se 
inicia con la exposición “A la derriba”, 
de Juan López. En esta muestra el 
artista modificó el espacio arquitectó-
nico de La Panera a través del dibujo 
y del vídeo. Su obra a menudo se 
concibe a partir de la utilización de 
materiales efímeros, como la cinta 
adhesiva, los vinilos, los adhesivos, 
las fotocopias, los carteles publicita-
rios o el propio mobiliario urbano. “A 
la derriba” plantea una intervención a 
partir de la cual los muros del espacio 
expositivo se agrietaban para dar paso 
al espacio urbano que rodea el centro. 
Igualmente, el mobiliario urbano tam-
bién se convierte en atrezzo para habi-
tar de manera efímera el espacio, y así 
La Panera es engullida por la ciudad o 
bien es el Centro de Arte quien se abre 
a la ciudad. “A la derriba” trataba de 
reconocer el Centro de Arte a través 
del espacio urbano que le rodea. Así, el 
artista integraba todo aquello que con-
figura y define los alrededores de La 
Panera, donde ha ideado un tránsito, 
un no-espacio donde el espectador po-
día repensar los edificios y los lugares 
que habitamos, y con los que interac-
tuamos cada día. Por tanto, a partir de 
una reflexión constante sobre la ciu-
dad y los espacios que la definen, Juan 
López insta el espectador a cuestionar 
la continuidad entre el espacio exterior 
y el territorio artístico. Y lleva a muchos 
estudiantes a reflexionar sobre lo que 
dejamos entrar y lo que dejamos ver 

desde la escuela. Esta interacción que 
tiene el Centro de Arte con la ciudad es 
un reflejo de algunos de los proyectos 
como el de Zona Baixa, los cuales sa-
len de las paredes del Centro de Arte y 
se crean a partir del trabajo en red en-
tre diferentes entidades de la ciudad.
Así, pues, concretamente con Zona 
Baixa y en este contexto expositivo, se 
propone al artista que también haga 
una intervención en la Zona Baixa. 
En este caso, el artista Juan López se 
pasa una semana en el espacio de la 
Facultad creando en directo su obra, 
Superados de confianza. Esta pieza es 
una instalación que, al igual que en La 
Panera, juega con la superposición de 
vinilos y la videoproyección modificada 
de una frase o eslogan comercial de 
una cadena de supermercados muy 
conocida por todos: “Supermercados 
de confianza”. Superados de confian-
za es la modificación que nos propone 
el artista, pretende modificar el signifi-
cado y subvertir el mensaje publicita-
rio de la multinacional. La proyección 
se convierte en una crítica directa a la 
forma de entender el consumo, y un 
breve inciso a la posibilidad de que 
la crisis económica actual puede es-
tar modificando paradigmas. Durante 
aquellos cuatro días de montaje, los 
alumnos de diferentes grados, los cua-
les ya habían visitado la exposición de 
La Panera, pudieron observar como 
Juan López creaba en directo una de 
sus intervenciones.
Luego el día de la inauguración el mis-
mo artista hizo una presentación de 
su historia de vida como artista y de 
su trabajo. Zona Baixa no queda sólo 
en una exposición o muestra exposi-
tiva en la Facultad de Ciencias de la 
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Educación, sino que se complementa 
con una charla donde el artista expli-
ca a través de su historia de vida sus 
proyectos o trabajos. Es en este mo-
mento en el que el artista se acerca al 
espectador haciendo lo que llamamos 
un préstamo de conciencia, el cual, 
partiendo de quién soy, qué hago, por 
qué lo hago y cómo lo hago, nos sirve 
para la formación de los alumnos de la 
Facultad de Ciencias de la Educación.
Con Juan López, los estudiantes han 
aprendido a observar el entorno bus-
cando mensajes. Hemos analizado 
que estos mensajes están formados 
por diferentes tipos de letras y, por 
tanto, en el segundo cuatrimestre 
Zona Baixa acoge la intervención de 
ilustrador y tipógrafo Alex Trochut; en 
este caso, la estrategia es utilizar uno 
de los artistas de la Colección. Trochut 
realiza propuestas híbridas entre la 
ilustración, la tipografía y el diseño 
apropiándose de la noción moderna 
del minimalismo y la invierte radical-
mente. Su filosofía de trabajo es “más 
es más”, rica en ejecuciones elegan-
tes de extraordinaria factura que 
transmiten satisfacción y la vez un 
cuidadoso y templado control. A Tro-
chut le mueve el deseo de evolucionar 
constantemente, lo que se puede ver 
en el conjunto ecléctico de su obra. Al 
igual que en las otras muestras, ésta 
se inaugura con la presentación de su 
trabajo.
Unas semanas más tarde se comple-
menta la formación con una nueva 
muestra del Centro de Documenta-
ción de La Panera “Tan lejos, tan cer-
ca”, del grupo Unos Tipos Duros. Con 
ellos reflexionamos sobre la historia 
de la tipografía. La tipografía tiene 

más de cinco siglos de antigüedad 
y, sin embargo, basta echar un ojo a 
nuestro alrededor para darnos cuenta 
de que forma una parte muy dinámi-
ca y actual de nuestra realidad. Los 
caracteres tipográficos han acom-
pañado el desarrollo de la sociedad 
desde su aparición, a mediados del 
siglo xv, y sus formas han reflejado las 
variables sociales, artísticas y cultura-
les de cada época. Pero, debido a la 
necesidad de poner en común unos 
dibujos básicos conocidos y compar-
tidos por todos a través del tiempo, 
cada desarrollo estilístico se ha basa-
do en formas pretéritas, y ha formado 
una serie de “diseño acumulativo” en 
el que podemos ver reflejado el genio 
creador de los grandes diseñadores 
tipográficos, que dan sentido a un 
artefacto cultural de primer orden: las 
letras.
La propuesta de trabajo que se concre-
ta con los estudiantes es que se fijen 
en el entorno tanto de los mensajes 
como de la tipografía; con esta pro-
puesta, los estudiantes participan en 
VadeLletres, actividad 2.0 que ofrece 
La Panera a través de su página web, 
donde el objetivo es fotografiar y en-
viar los paisajes tipográficos que nos 
rodean en el día a día. 

¿Qué diálogos y relaciones estable-

cen los estudiantes, futuros maes-

tros?

El espacio Zona Baixa y el tra-
bajo que se realiza permite tra- 
bajos con otros espacios. Mont- 
serrat, estudiante futura maestra, 
dice: “Con todo lo que estamos ha-
ciendo sobre el trabajo tipográfico, me 
he dado cuenta de que cada maña-

na, cuando entro en la Facultad, veo 
la obra tipográfica de Guillem Viladot 
(Poema concret). Ésta está formada 
por cuatro piezas, donde hay una pa-
labra masculina en cada pieza. Es una 
obra que me genera controversia, ya 
que únicamente representa el mundo 
a través de la masculinidad. Mi reac-
ción a la obra ha sido una representa-
ción gráfica para favorecer la igualdad. 
Jugando con las letras del autor, he 
cambiado las palabras consiguiendo 
un significado más positivo.”
El juego que utiliza Juan López le per-
mite a Jordi analizar mensajes del en-
torno y jugar con ellos:
Después de una experiencia recien-
te, he estado bastante por Barcelona 
y he visitado algunas veces el centro 
comercial Splau de Cornellà. Des-
pués de varios días entrando en el 
centro comercial y viendo la palabra 
BENVINGUTS [BIENVENIDOS] que nos 
muestra el panel de la entrada, empe-
cé a jugar con la palabra en relación 
al momento que estamos viviendo en 
nuestra sociedad. La primera palabra 
es “BENUTS” [VENDIDOS], el mode-
lo quiere que vayamos vendidos. El 
segundo término es “VINGUTS” [LLE-
GADOS], “recién llegados”. Durante 
muchos años hemos hablado de los 
flujos de inmigración y de la llegada de 
niños y niñas en la escuela como re-
cién llegados. Ahora van apareciendo 
otras palabras como “MARXAR” [IRSE] 
y nuevos flujos de movimiento.
Adrià, en el contexto de prácticas, se 
fija en el alfabeto que hay en el aula. 
Unos niños terminan una tarea y les 
propone que dibujen el abecedario de 
la forma que más les guste.
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Reflexionamos todos en el aula de 
la Facultad hacia esta propuesta y 
compartimos que los niños tienen las 
capacidades para hacerlo, pero los 
maestros no siempre permiten que 
puedan hacerlo. Hay que tener una 
mente que posibilite al otro procesos 
creativos y constructivos. Las pro-
ducciones obtenidas son de lo que el 
niño sabe hacer solo, hay estímulos 
y trabajo de búsqueda y análisis de 
diferentes propuestas para que los 
niños y niñas puedan mejorar a partir 
de lo que ya saben hacer. Si nosotros 
como maestros no lo conocemos y no 
estamos abiertos a las posibilidades 
heterogéneas de los alfabetos, las es-
cuelas tendrán alfabetos como los que 
mostramos, donde sólo se recoge tres 
tipografías: la letra de palo, la ligada y 
la de imprenta.
Todo el trabajo que hemos realizado 
lleva Neus a preguntarse: ¿cuáles son 
las tipografías que se trabajan en la 
escuela? ¿El tipo de letra que reprodu-
cimos es estándar? Y afirma: “La tipo-
grafía debería ser un aspecto mágico 
y divertido en los niños y niñas. Tipo-
grafía, mensaje e ilustración.” Y Sílvia 
y Sabina complementan esta postura 
dando énfasis al papel del maestro en 
relación a la tipografía que utilizamos. 
Y de los 200 estudiantes que hacen 
prácticas en las escuelas, sólo Sara 
ha encontrado en el aula de acogida 
de un colegio alfabetos de diferentes 
maneras.
Simultáneamente, ante esta progra-
mación en red que la Facultad de 
Ciencias de la Educación y el Centro 
de Arte La Panera ofrecen a la ciudad, 
recibimos la petición de la Biblioteca 
Pública de Lleida de que quiere ofre-

cer una muestra de tipografía con la 
intención de que se cree un recorrido 
temático por la ciudad, donde desde 
nuestro contexto alumnos de la Facul-
tad de Ciencias de la Educación, de 
la Escuela Municipal de Bellas Artes 
de Lleida y de la Escuela de Arte On-
dara de Tàrrega se complemente la 
opción de conocer otros recursos de 
la ciudad para su formación. En esta 
ocasión, la muestra se ha denomi-
nado “La tipografia: tipus de grafia”, 
formada por varias publicaciones que 
muestran la evolución de la técnica de 
la tipografía. Diferentes estilos y tipos 
de letras responden a diferentes épo-
cas y modas, y lo que creíamos una 
técnica deja de serlo para convertirse 
en arte.

¿Qué aporta Zona Baixa al Centro 

de Arte La Panera de Lleida?

Desde el Centro de Arte La Panera, 
son muchos los proyectos de educa-
ción formal y no formal que última-
mente se realizan fuera de las propias 
paredes del Centro de Arte. El Centro 
de Arte La Panera siempre ha tenido 
como objetivo llegar a todos tipo de 
público; de hecho, como servicio pú-
blico que somos, tenemos el deber 
de crear estrategias para acercar el 
arte contemporáneo a todo el mundo, 
y eso quiere decir inclusividad dentro 
de nuestra manera de entender los 
proyectos. En este sentido, si ha sido 
necesario salir de las propias paredes 
del Centro de Arte lo hemos hecho en 
muchos ámbitos diferentes, desde la 
programación de exposiciones hasta 
la creación de proyectos vinculados 
a los hospitales y a los servicios so-
ciales del territorio. Ahora bien, en el 

ámbito de la educación formal y, con-
cretamente, en la formación inicial del 
profesorado, Zona Baixa es un proyec-
to que ya tiene un espacio consolida-
do en la programación del Centro de 
Arte. Esta actividad expositiva que he-
mos generado en estos últimos años 
la Universidad de Lleida y el Centro de 
Arte La Panera es una herramienta de 
conocimiento y para el conocimiento 
que complementa la formación acadé-
mica de futuros maestros y la búsque-
da y construcción de conocimiento del 
equipo docente y de los profesionales 
del Centro de Arte. Así, pues, es a tra-
vés de diferentes prácticas e investi-
gaciones que hemos evidenciado la 
importancia del arte contemporáneo 
como contexto alfabetizador para 
crear aprendizaje. Un aprendizaje que 
desde el carácter transversal del arte 
contemporáneo hace que confluyan 
diversas disciplinas del conocimiento 
y nos enseñen a desarrollar compe-
tencias humanistas y críticas con la 
realidad que nos rodea. Por tanto, el 
arte contemporáneo desde un recur-
so comunitario como el Centro de Arte 
La Panera permite reflexionar sobre 
la contemporaneidad y nos da la ca-
pacidad de ver la realidad desde otra 
perspectiva diferente, desde la cual se 
desarrollan las competencias para ser 
mejores profesionales. En definitiva, 
Zona Baixa complementa la forma-
ción académica de la UdL, realiza una 
proyección externa a la comunidad 
donde la UdL y el Centro de Arte La 
Panera trabajan en red para la ciudad 
y el territorio. En 2012 Zona Baixa se 
proyectó en toda España con la reali-
zación del 1r Congreso Híbrido entre 
Arte, Ciencias y Educación; en aquella 
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ocasión, el tema se centró en el arte 
contemporáneo como un recurso para 
la formación de Maestros. Este con-
greso se repite anualmente.

¿Qué aporta Zona Baixa a la Facul-

tad de Ciencias de la Educación?

Principalmente nos aporta una forma 
de vida. Aprendemos, enseñamos y 
nos comunicamos con el territorio y 
con los recursos comunitarios, pero 
Zona Baixa nos permite la transforma-
ción del espacio como espacio para 
aprender. Estamos mostrando a los 
futuros maestros posibilidades de que 
las paredes y los espacios donde ense-
ñen, aprendan y se comuniquen sean 
espacios vivos, que se transformen y 
que realicen tareas artísticas y de co-
misariado para potenciar la construc-
ción conjunta de conocimiento.
Neus, estudiante futura maestra, se 
pregunta: “¿Es lo mismo que visite-
mos el Centro de Arte La Panera que 
la Panera nos visite a nosotros? […] 
Las paredes de nuestra Facultad […] 
Zona Baixa […] se trata de una reali-
dad cambiante, donde no sólo pode-
mos observar diversidad de códigos, 
sino también diversidad de mensajes 
y transformaciones de su significado 
como hace Juan Lopez en su interven-
ción Super(merc)ados de confianza.”
En el marco del proyecto de investiga-
ción Aprender, Enseñar y Comunicarse 
a Través del Arte, analizamos las histo-
rias de vida de los estudiantes, en con-
creto las comparativas que establecen 
entre arte y educación a partir de di-
ferentes obras de arte contemporáneo 
con las que han interactuado a lo lar-
go del curso. Durante todo el proceso 
de investigación, se han analizado un 

total de 35 historias de vida, de las 
cuales 21 establecen relaciones con 
el arte.
En estas 21 historias de vida se esta-
blecen 127 comparativas con obras 
de arte. Hablamos de comparativa 
en la medida en que se establecen 
relaciones entre la experiencia que 
nos genera la obra de arte, la inter-
pretación que hacemos, con otras 
experiencias de nuestra vida. Para 
hacer las comparativas con obras de 
arte, se han tomado como présta-
mos de conciencia 49 obras de arte 
diferentes, de las que las dos obras 
expuestas en Zona Baixa, Familia plu-
ral vigilante y Lectura de Ibn Quzmán, 
suponen el 20% de las comparativas 
analizadas. De esta manera, la inves-
tigación concluye que los préstamos 
de conciencia que nos proporciona el 
arte no sólo se deben al propio arte, 
sino que los préstamos de conciencia 
surgen de la interacción con el arte 
desde el grupo, con los compañeros, 
con los profesores y sobre todo con los 
artistas. Es decir, la experiencia con el 
arte no se genera de forma individual, 
sino colectiva, tal y como nos muestra 
el hecho de que la mayoría de compa-
rativas emerjan de la interacción con 
obras de Zona Baixa, donde la historia 
de vida del artista también genera in-
teracción.
Aunque las intervenciones en Zona 
Baixa son temporales, queda el rastro 
y cada proyecto expositivo se suma a 
nuestra formación como equipo do-
cente, de manera que todos los artis-
tas y todos los proyectos que se han 
desarrollado en Zona Baixa y el vínculo 
con las propuestas expositivas que se 
llevan al Centro de Arte La Panera for-

man parte de nuestras formas de vida. 
Zona Baixa se convierte también en un 
proyecto que nos ayuda a reconstruir 
nuestra docencia y a buscar nuevos 
espacios de aprendizaje para conver-
tirnos en maestros contemporáneos 
(Jové, 2013).
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Infancia i territorio. Una conversación artística a varias voces
Lídia Esteban, Olga Romera, Montserrat Navarro. Escuela El Martinet de Ripollet

El Martinet es una escuela pública 
de dos líneas que nació en el curso 
2003-2004. Se construyó en dos fa-
ses y ocupa dos edificios. Tiene unos 
480 alumnos entre 3 y 12 años y 33 
maestros, aproximadamente. Nace 
bajo un fuerte concepto de comunidad 
y bienestar, situada en Ripollet, en el 
barrio de Can Mas, entre la carretera 
que une las poblaciones de Montcada 
y Ripollet y una zona industrial que li-
mita con el río Ripoll.
Este barrio se desarrolló hacia los 
años cincuenta-sesenta fruto de la 
primera inmigración proveniente del 
sur de la Península. La composición 
actual se mueve en dos franjas: la 
que corresponde a la tercera edad (los 
vecinos de siempre y los que vinieron) 
y la de las familias recién llegadas de 
todo el mundo. Un tejido social débil 
y un barrio con muy pocos servicios y 
equipamientos que está continuamen-
te en tránsito.
Un diálogo entendido como un proce-
so de investigación, de intercambio, 
de creación y de transformación. Una 
“conversación” fluida que habla en 
dos direcciones. La escuela se pro-
yecta hacia el exterior y el entorno 
enriquece nuestra comunidad, la es-
cuela. Dos “entes” que se necesitan 
mutuamente, que se comprenden a sí 
mismos pero también uno al otro, se 
dan sentido y crean vínculos borrando 
límites y fronteras. Es una presencia 
en el entorno fruto de la recogida y 
posterior retorno de la información 
que ofrece el entorno, transformada 

en vivencia, en experiencia. Donde 
este retorno adopta una fuerza espec-
tacular en cuanto vincula a los niños a 
su territorio y a la vez ayuda al territorio 
a repensarse lo que será su vida en co-
mún. Un diálogo que nos permite ser 
parte activa de su vida social, un diá-
logo entre la cultura del territorio y la 
cultura que emerge de las voces de la 
propia escuela. Unas voces y sus ecos 
que inundan las calles y que pueden 
resituarse de nuevo en las escuelas 
como centros de activación ciudada-
na intensa. Un compromiso y una co-
herencia que van más allá de lo que 
a menudo se entiende por pedagogía 
y por escuela, pero que se sitúa en el 
marco de una formación más solidaria. 
Secuencias que posibilitan la trans-
formación, unos cambios de la mano 
de los niños. Niños y niñas de edades 
diferentes que generosamente son 
capaces y valientes para generar vías 
de transformación social y ciudadana 
que nos perfilan este futuro lleno de 
posibles.
Los proyectos de escuela se definen 
por las acciones, inquietudes y volun-
tades de las personas cuando nos 
preguntamos, cuando buscamos los 
porqués más trascendentes sobre la 
propia existencia, nuestro contexto, 
las conductas de la especie o los en-
granajes que mueven lo que llamamos 
mundo. Conjuntamente dejan su hue-
lla a través de sus intervenciones y 
representaciones: una incidencia que 
poco a poco penetra en el tejido, en la 
textura del barrio, del entorno.

Son experiencias que van más allá de 
las percepciones primarias que pone-
mos en juego cuando nos acercamos 
a una formación, a un objeto, a una 
estructura… porque invitan a iniciar 
procesos de investigación, de debate, 
de inmersión en el mundo de las ideas 
que, compartiéndolas y contrastándo-
las con el grupo, se convertirán conoci-
miento, en cultura.
Podemos pensar que hay cien imá-
genes diferentes del niño, quizá nos 
podríamos atrever a pensar que en-
contraríamos tantas como adultos hay 
en la tierra. Cada uno de nosotros ha 
construido una imagen a partir de las 
vivencias de cuando era un niño, de 
las experiencias en el proyecto de vida 
personal, del contexto social y político 
y también de la vinculación a nuestra 
propia cultura. De esta premisa ​​puede 
derivar que el hombre a partir de estos 
referentes elabora teorías. Todos te-
nemos “una teoría” a la que nos ape-
gamos porque nos permite justificar 
nuestra práctica, nuestras relaciones 
con los niños. Seguramente reconocer 
esta teoría nos hace asumir una res-
ponsabilidad que debemos aceptar. 
Podemos preguntarnos si en nuestra 
manera de pensar y actuar hay una 
coherencia y también si en un mundo 
cambiante la fragilidad y la caducidad 
de ésta son cualidades implícitas e 
irrevocables. Sin embargo, las propias 
vivencias de la infancia ligadas a las 
emociones y al contexto más cercano 
siempre permanecerán en nuestro in-
terior y serán una pauta en nuestras 
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interacciones con los niños de hoy, 
pero a la vez pueden ser un punto de 
partida para redefinir una nueva ima-
gen entendida desde la complejidad 
de los cambios.
Nosotros reivindicamos una imagen 
natural y sana de la niñez, la que a 
través de fotografías de tiempos pasa-
dos ​​y también de ahora nos muestran 
las acciones de los niños y niñas más 
espontáneas, más sugerentes, más 
intensas. Imágenes de una niñez que 
ha existido siempre y que no desapa-
recerá porque vive ajena a las leyes y 
es intrínseca a la condición de niño. Un 
segmento de la sociedad que tiene voz 
y cultura propia y, por tanto, identidad. 
Los educadores tenemos la oportuni-
dad de acompañarlos, de compartir 
algunos itinerarios y al mismo tiempo 
tenemos el deber de confiar en ellos, 
de dar todo el tiempo que sea nece-
sario para hacer, ser y comprender el 
mundo.
Cultura es un término en el que, para 
definirlo, deberíamos abarcar todos 
los ámbitos ligados a la vida porque, 
de hecho, podríamos convenir que la 
cultura son formas de producción hu-
manas. Sería interesante pensar en 
forma de imagen y quizás nos vendría 
a la cabeza un espacio abierto, un 
gran mercado lleno de ideas, de mate-
rias donde es posible el intercambio, la 
experiencia, la construcción y la trans-
formación.
Cada comunidad, cada colectivo, se 
define y se expresa por múltiples y va-
riados lenguajes que le son propios o 
que adopta para manifestar su ideolo-
gía, sus praxis y las formas de relación 
con el mundo. La cultura también es 
el legado que cada generación recibe 

de un tiempo pasado y que le otorga 
un lugar en la historia, una cultura que 
ha sido creada y que con el paso del 
tiempo puede ser recreada a la vez 
que reconocida para no desaparecer. 
O bien todo lo contrario: manifestacio-
nes que no han despertado el interés y 
que, por tanto, no tendrán permanen-
cia en el futuro.
A lo largo de los años, a menudo por 
motivos de estudio, de evolución y de 
relación con el contexto, se han catalo-
gado las producciones. Expertos y mar-
chantes de arte han establecido crite-
rios para las obras, los artistas y los 
tiempos. De manera simultánea, han 
convivido con movimientos más atre-
vidos, menos ortodoxos, que han rei-
vindicado nuevas formas de expresión. 
Deberíamos contemplar la confluencia 
entre lo que se puede considerar alta 
cultura y la cultura popular, la cultura 
propia del país y la cultura procedente 
de otros lugares. Podríamos estar de 
acuerdo en definir una cultura sin ex-
clusiones desde el punto de vista del 
enriquecimiento de la sociedad actual, 
el acceso a nuevas formas de comuni-
cación y relación con el entorno. Dicho 
esto, podríamos centrar la mirada en 
lo que llamamos cultura contemporá-
nea. Una cultura que vive en el presen-
te y que, en palabras de Eulalia Bosch, 
cuando habla de arte, se mantiene en 
un presente continuo que se renueva 
con la mirada de los diferentes coetá-
neos, consumidores, espectadores, 
porque suscita interés, provocación y 
da a menudo la posibilidad de com-
pletarla. La cultura contemporánea 
entendida también desde las artes y 
los diferentes lenguajes, actos crea-
tivos más allá de la palabra escrita, 

hablada, metáforas que representan 
escenas del mundo real y simbólico.
La escuela, dentro de su proyecto, tie-
ne un planteamiento cultural y peda-
gógico que tiene que ver también con 
el concepto de niño y de aprendizaje. 
Entendemos que son experiencias que 
desarrollan procesos de creatividad y 
de libertad, son multiplicidad de len-
guajes que pueden dar respuestas a 
muchos de los interrogantes que el 
niño genera. Las artes como forma de 
conocimiento crean admiración, inte-
rés, curiosidad, implicación, actitudes 
que se transforman en conocimiento e 
interrogación.
Al mismo tiempo, tal y como dice Eis-
ner, es la posibilidad de descubrir 
que hay más de una respuesta a una 
pregunta y más de una solución a un 
problema. Precisamente por ser situa-
ciones no creadas didácticamente, 
pueden despertar intereses y curiosi-
dades más reales y es en estas situa-
ciones donde se instalan las pregun-
tas que tienen que ver con la verdad. 
El acercamiento de los niños a las ma-
nifestaciones culturales se realiza a 
través de acciones desacomplejadas, 
sin tópicos, acciones constructivas y 
socioconstructivas que alimentan y 
conforman su pensamiento. Aproxi-
maciones naturales que permiten 
relacionar las partes con el todo, 
descubrir los detalles, lo que está es-
condido, incluso lo no intencionado, lo 
inédito como incertidumbre y la nue-
va mirada a lo ya vivido, ya conocido. 
La formación artística produce una 
mayor libertad de pensamiento y varie-
dad de estilos, de enfoque, las obras 
de arte como una manera de provo-
car una cultura visual o artística que 
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pueda ser un alimento más para el 
desarrollo del imaginario personal de 
los niños.
Salir a visitar exposiciones y expresio-
nes contemporáneas no deja de ser a 
la postre una manera de mirar el mun-
do, a través de la escultura, la imagen, 
la poesía, la pintura, la danza o del tea-
tro, así como de otras manifestaciones 
urbanas que configuran el tejido y la 
vida social del momento. Descubrir 
productos y expresiones culturales y 
artísticas que aparentemente durante 
años han sido reservadas a los adultos 
no deja de ser una forma de participa-
ción ciudadana más, que acentúa una 
mirada y un compromiso más amplio y 
más exigente.

Correspondencias  

(Erice-Kiarostami). Caminando 

detrás de la sorpresa

La visita al Centre de Cultura Contem-
porània de Barcelona sorprendió a 
niños, niñas y adultos que los acom-
pañábamos.
Desde entonces, recordamos de una 
manera especial la forma como los ni-
ños nos conducen por los espacios del 
CCCB. Los espacios y las penumbras 
del sitio planteaban un gran misterio, 
que los niños nos invitaban a descu-
brir con una determinada cadencia, 
así que nos dejamos llevar por su cu-
riosidad.
El museo se convirtió en un territorio 
configurado con diferentes pequeños 
espacios en los que era posible rein-
ventar la realidad sin dejar de emocio-
narnos y descubrir que pintar es tam-
bién una forma de conocimiento.
La relación entre las imágenes y las 
sombras, un gesto que acompaña a la 

imagen y no es la imagen misma. Crea-
ción de una nueva imagen fotográfica: 
la fotografía de Kiarostami y la sombra 
de la mano de estas niñas.
La relación de los niños con los árbo-
les es popular dentro de un imaginario 
propio de la infancia: hay personajes 
de cuentos porpulares que se pier-
den en el bosque, los niños viven en 
cabañas en los árboles como señal de 
libertad e independencia repecto al 
mundo de los adultos, también como 
lugar secreto y de encuentro, trepan a 
los árboles como señal de crecimiento 
y de verticalidad y, por tanto, de la con-
quista de la altura como indicador de 
autonomía y de creatividad.
El Martinet quiere participar del diá-
logo cultural actual estableciendo 
vínculos con formas de expresión y co-
municación que, huyendo de tópicos 
y estereotipos, apuesta por proyectos 
dinámicos y en construcción donde 
también los niños son invitados.
Los caminos son una imagen me-
tafórica muy utilizada como ima-
gen de vida, de destino, como 
imagen de construcción y de cre-
cimiento, como trama de la vida. 
La acción de atravesar el espacio nace 
de la necesidad humana de moverse 
con el fin de encontrar alimentos e 
informaciones indispensables para la 
propia supervivencia. El recorrido se 
transformó en la primera acción estéti-
ca que penetró en el territorio del caos 
construyendo un orden nuevo.
En el acto de caminar se han desarro-
llado las relaciones más importantes 
entre el hombre y el territorio. El ca-
mino aparece, pues, como la consta-
tación de la presencia del hombre en 
el mundo.

Actualmente, podemos construir una 
historia de caminar como forma de 
intervención urbana. El caminar como 
una manera también especial de mirar 
y construir el paisaje. Paisajes que se 
convierten en una enorme tela blanca 
sobre la que se dibuja mientras se ca-
mina.

Caminos

Los siete caminos con los que hemos 
convivido en los últimos días de la es-
cuela han modificado nuestra forma 
de caminar, nuevos órdenes se han 
establecido en nuestros trayectos y 
algunos se han convertido en caminos 
más lentos, sinuosos, que nos acom-
pañaban, si no en todo el trayecto, en 
algún tramo de éste. Una convivencia 
estrenada entre un tráfico habitual 
que describe las propias dinámicas 
de El Martinet con nuevos caminos 
propuestos que invitaban a recorrer 
sus tramos. Cada uno de los nuevos 
caminos recoge los pensamientos, las 
ideas y las fantasías de un grupo de ni-
ños y niñas pensando sobre el camino 
y la experiencia de caminar.
El camino del agua, el camino de los 
peces, el camino de hacerse mayor, 
el camino del cielo, el camino de los 
detectives, el camino de los glotones 
y el camino más dulce… imágenes o 
juegos vividos alrededor de los cami-
nos. Una conquista natural en nuestra 
especie, donde a través de nuestra 
independencia buscamos sentido a 
lo que asumimos o construimos al ca-
minar. Un camino nunca solitario, que 
camina junto a otros caminos parale-
los que, de repente, confluyen juntos 
en alguna intersección. Sin embargo, 
nuestro caminar tiene siempre compa-
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ñía, la de aquellos que antes que noso-
tros ya han trazado caminos. De estas 
presencias se desprenden los rastros 
que dejamos al andar. Nuestras de-
cisiones, nuestras huellas esculpen, 
dibujan, recortan, viven y recorren la 
tierra a través del pensamiento huma-
no en un tiempo infinito.
Caminos nos reunió a todos, pequeños 
y mayores, en el marco de una nueva 
acción conjunta que hizo realidad 
el estreno de un nuevo espacio. Los 
exteriores de la escuela, territorios 
vírgenes por explorar, descubrieron a 
partir de la construcción conjunta de 
caminos por donde era posible tran-
sitar y de repente encontrarse con al-
guien. Un territorio para explorar que 
apenas se estrena pensando en las 
acciones de las personas. Acciones 
que llenarán de significados, juegos y 
secretos cada uno de sus rincones. Re-
corridos de una geografía que confía 
firmemente en las acciones humanas. 
Recuperar el caminar desde la acción 
comunitaria representa la esperanza 
de las ciudades, de los barrios, de las 
escuelas, a la vez que un nuevo tiempo 
común para las personas.
La propuesta de una exposición sobre 
Joan Brossa en el Centre Cultural de 
Ripollet y la invitación a participar en 
la Marató de Poesia en los parques 
públicos fueron el pretexto ideal para 
bucear y impregnarnos de la obra del 
poeta, el arte y la cultura de nuestro 
tiempo.
De este largo e intenso proceso na-
ció lo más importante: la mirada del 
niño, su interpretación, la simbología 
y las representaciones de sus propias 
ideas en forma de escenificaciones en 
el parque y de instalaciones llenas de 

sensibilidad y belleza como “En verso. 
Escenificaciones brossianas”, en el 
instituto del barrio de Can Mas; “Habi-
tar entre sillas, letras y sombreros de 
copa”, en el vestíbulo del Centre Cultu-
ral, y “Alfabeto vivo”, en la fachada de 
nuestra escuela.
Un acercamiento a la cultura con ma-
yúsculas y una visualización pública de 
la cultura de los niños, una conviven-
cia de ambas en equilibrio y equidad.
Una participación que llegó lejos y que 
quiso terminar en el exterior, en las ca-
lles del barrio de la escuela regalando 
poesía y también magia, la que habían 
hecho todos los niños y niñas con gran 
esfuerzo e ilusión.

Cruces. Rutas de transito

Investigación intensa sobre las textu-
ras del barrio. Una lectura de la textura 
urbana del barrio con ojos de niños, no 
desde la mirada sino desde el tacto. 
La investigación con los niños de la es-
cuela partió del exterior, de paseo por 
las calles del barrio cercanas a la es-
cuela con muy pocos niños (3-4 niños) 
y un adulto que registraba la vivencia 
con anotaciones y fotografías. El in-
terés de estos paseos estuvo en las 
pausas, donde se paraban los niños, 
a quienes reclamaban su atención 
elementos diversos: frialdades provo-
cadas por los mármoles, rugosidades 
sentidas en el cemento, límites mar-
cados por discontinuidades, marcas 
provocadas por el hombre…
Dentro de la escuela, la búsqueda ha-
cia las texturas y el tacto entendiéndo-
se desde una dimensión corpórea muy 
global provocó transformaciones del 
espacio y nuevos paisajes. Paisajes, 
en este caso, efímeros, que acogían la 

vivencia de los niños hacia los mate-
riales. Materiales alejados de muchas 
texturas urbanas, en muchos casos 
que provocaban experiencias diversas 
y, de nuevo, estas vivencias desde el 
tacto se convertían en un juego donde 
el cuerpo y su acción tenían gran pre-
sencia, provocando a su vez nuevas 
sensaciones y palabras para decir de 
ellas, para contarlas.
De todas las experiencias se configu-
raron siete proyectos, que pretendían 
convertirse en ese regreso al barrio en 
forma de narración, de instalaciones 
que transformaran el lugar de origen, 
el lugar o el elemento del que procedía 
la textura.
“Cruces. Rutas de tránsito” daba nom-
bre al Día Especial, la celebración en 
la que toda la comunidad local estaba 
invitada (niños, familias, vecinos…), 
recordando una idea interesante en el 
arte, en cuanto a expresión topográfi-
ca de tránsito entre espacios, lugares 
y formas en permanente movimiento, 
describiendo ese día las rutas, los en-
cuentros… y el andar de aquello que 
nos movía.
La celebración en forma de itinerario 
de arte urbano permitía un paseo de 
orden libre que descubría las siete 
instalaciones artísticas, así como una 
documentación que explicaba el pro-
ceso seguido en cada proyecto para 
identificar cómo la textura se había 
convertido en instalación.

Retratos de barrio

Este proyecto, llevado a cabo de ma-
nera paralela y simultánea con el ante-
rior, se inició desde una búsqueda ha-
cia las texturas sociales del barrio, un 
proceso que requería conocer quién 
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vive en el barrio y conocer sus histo-
rias. Un grupo de niños, de seis años, 
preparó preguntas para hacer a las 
personas del barrio para conocer par-
te de sus vidas, así como parte de sus 
orígenes, pensamientos, proyectos, 
deseos… Requirió ponerse en contac-
to con personas del barrio que vivían 
allí desde hacía tiempo y que conocían 
a otras personas que, al igual que 
ellos, habían pasado su infancia en 
aquellas calles. Personas que sabían 
de su transformación y que habían en-
vejecido unos al lado de otros, siendo 
vecinos unos de otros.
Una persona mayor del barrio acom-
pañaba a grupos de tres niños y una 
maestra a casa de otros vecinos, gene-
rando durante días movimientos en su 
cotidianidad. La gente mayor se prepa-
raba la entrevista, buscaba objetos, or-
denaba la casa, les ofrecía merienda, y 
se producían momentos de una fuerte 
emotividad.
Otras entrevistas llevaban a conocer 
pisos más estrechos donde vivían 
personas recién llegadas al barrio, 
anhelando nuevas posibilidades, nue-
vas oportunidades. Al fin y al cabo, 
personas de diferentes edades, oríge-
nes, culturas, situaciones personales, 
descubriendo el tejido ciudadano de 
Can Mas.
Se trataba de un proyecto que final-
mente derivó en un trabajo de foto-
periodismo y que fue traducido en 
una exposición que se inauguró en la 
sala de exposiciones de la escuela. 
Un fuerte agradecimiento y reconoci-
miento de unos hacia otros reinaba en 
el ambiente el día de la inauguración 
de la exposición y permitió que dife-
rentes personas del barrio se sintie-

sen parte de un proyecto común que 
los aglutinaba en un mismo tiempo y 
espacio.

Resonancias. El paisaje sonoro de 

Can Mas

Este proyecto surge también desde 
dentro de la escuela, desde el deseo 
de crear nuevas acciones y nuevos diá-
logos con el barrio y sus gentes.
¿Qué ruidos regulan la vida del barrio? 
¿Qué sonoridades marcan o describen 
sus temporalidades? Sus silencios, 
sus tránsitos… su vida. Se implicaba, 
pues, a una escuela atenta y en el lu-
gar de las acciones de las personas y 
de las calles.
Cada grupo de investigación se centró 
en una temática o eje sonoro y se re-
cogieron todas las grabaciones obte-
nidas. Desde este material se ideó la 
creación de una instalación-juego don-
de la acción de las personas fuera a la 
vez creadora de nuevas sonoridades y, 
por tanto, hacerla consciente y visible.
La vida en el barrio a través del cami-
nar de las personas, los talleres y fábri-
cas que se describen con los sonidos 
metálicos y estridentes, las voces de 
las personas, los pájaros, los silencios 
de algunas calles, los tránsitos de ob-
jetos y vehículos con ruedas, los soni-
dos del agua de las fuentes, el vidrio 
al caer en los contenedores… Se invi-
taba, pues, a toda la comunidad local 
a participar.

Introducción a estos proyectos

Hasta ahora hemos sido testigos de 
unos proyectos, de unas investigacio-
nes que se prolongaban durante un 
tiempo con diálogos que culminaban 
en un Día Especial. Estos fueron nues-

tros inicios y también una primera eta-
pa donde la escuela se completó.
Desde hace dos cursos, en un segun-
do ciclo, la orientación de estas expe-
riencias, sin cambiar de contexto ni de 
territorio, ha hecho posible puestas en 
escena mucho más espontáneas foca-
lizando una temática o dimensionando 
un aspecto concreto para potenciar 
las vivencias intergeneracionales en 
la calle.

Saliendonos de la raya

Hasta que el niño no se da cuenta del 
efecto que sus dibujos tienen sobre 
los adultos, dibuja por placer; crea 
sobre el papel, con modalidades muy 
parecidas a las del juego, verdaderos 
mundos a su medida.
Dibujar en libertad equivale a poder 
ser y hacer desde lo que uno se hace, 
desde la legitimidad de que lo suyo es 
válido y respetado sin necesidad de 
ser juzgado. (Arno Stern)
Si la vida de la escuela es rica, llena de 
matices, texturas y colores, también 
habrá que pensar en dibujos cálidos 
o fríos, según la temporada; densos 
o fluidos, según sus ritmos; rápidos o 
lentos, según sus tiempos; transpa-
rentes u opacos, según su luz… Y es 
que dibujar no sólo tiene que ver con la 
instrucción “coge papel y lápiz”, como 
nos decían antes en la escuela, sino 
que, si entendemos el mundo desde 
la plurisensorialidad, entonces el di-
bujo requerirá utensilios y materiales 
que permitirán que el niño recree cada 
matiz. Sin matices la hoja siempre es 
blanca. (Meritxell Bonàs)
Aquel domingo del mes de mayo, 13 
instalaciones situadas en las calles de 
Can Mas invitaban a realizar varios di-
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bujos, proponían dibujar personas, co-
ches, círculos, casas, así como dibujar 
desde el vacío; sin embargo, también 
no olvidar salirse de la raya… aprove-
chando para decir públicamente, des-
de el dibujo, lo que creemos que de-
bería ser, sencillamente porque ya es.

El arte oculto de Can Mas

Fue un proyecto que cerraba el ciclo 
que los alumnos de la primera pro-
moción de la escuela empezaron con 
los retratos de barrio cuando tenían 
6 años. De nuevo, una investigación 
sobre las habilidades, aptitudes, hob-
bies, de aquellos y otros vecinos que 
un buen día conocieron a través de las 
entrevistas y visitas a las casas veci-
nales.
Otro acto de reconocimiento hacia 
unas personas anónimas que con timi-
dez y a la vez con generosidad abrían 
de nuevo sus hogares a unos niños 
curiosos que descubrían un grupo de 
jóvenes músicos en su local de ensa-
yo, una abuela que hacía patchwork, 
un señor que hacía miniaturas, una 
madre magrebí que hacía vestidos, 
etc. Una oportunidad que estos niños 
de doce años volvieron a identificar y 
aprovechar para abrir puertas, reco-
nocer y cambiar una imagen de barrio 
y de sus habitantes. Sorprender y ser 
sorprendidos por actos insólitos, ines-
perados, que una vez sentidos provo-
caron mucha satisfacción a todos.
De esta experiencia que nos llevó a 
un nuevo Día Especial, emergió una 
nueva exposición en la Sala Perma-
nent de El Martinet, un espacio que 
da la bienvenida a todo el que atra-
viesa la puerta de la escuela, a todos 
aquellos que quieren disfrutar de un 

centro que se abre al barrio y al pue-
blo con la expectativa de convocar 
nuevos lenguajes y de generar cultura. 
 

En construcción

Hay un día en que el niño pequeño 
pone una pieza sobre la otra buscando 
un punto de equilibrio y desde aquí se 
inicia un largo recorrido que meses y 
años después lo lleva a buscar nue-
vas formas desde lo que construye. 
También nuevos equilibrios y nuevos 
proyectos que poco a poco van dando 
forma no sólo a lo que el azar inicial 
le ofrece, sino también a lo que se 
imagina. Empezamos construyendo 
a menudo sin pensar que queremos 
construir, sencillamente guiándonos 
por el reto de que la construcción 
crezca; de hecho, es un poco como 
crecemos, siguiendo intuitivamente lo 
que creemos necesitar. Es por eso que 
cuando somos niños no nos cuesta 
empezar; ante un montón de piezas, 
tranquilamente comenzamos, quizás 
porque esta dimensión intuitiva del 
crecer está en la infancia mucho más 
cercana y viva.
Y así, haciendo y deshaciendo, nos ha-
cemos mayores y continuamos cons-
truyendo con las manos, con la cabeza 
y a menudo también con el corazón.



147

Laboratorio del Paisaje  2011-2013. Un espacio de creación abierta
Lídia Porcar. Artista Visual y profesora de la Escuela de Arte y Diseño, Reus
Participan: Chelo Abellan, Adelaida Amigó, July Bernabeu, Carme Boleda, Carlos Carriello, Pilar Correig, Ester Egea, Lluís Font, Montse Funtanet, 
Fina Grau, Fèlix Juvé, Angelika Kientzler, Júlia Llamas, Imma Martínez, Josep M. Mas, M. Carmen Molina, Lluís Montalà, Maite Ordériz, Merche 
Pereira, Paquita Roca, Cònsol Roig, Assumpta Roig, Paquita Sánchez, Laia Soberana, Manoli Valcárcel, Àngels Vallverdú y Blanca Ventura. 

Coordinan: Joan Rom y Lídia Porcar.

El proyecto “Laboratorio del paisaje”, 
que ha nacido en el contexto de las 
clases del Monográfico de Pintura de 
la Escuela de Arte y Diseño de Reus, 
pretende, además de su función bási-
ca, que es la práctica de la pintura, de-
sarrollar un espacio de conexión hori-
zontal entre el profesor y los alumnos. 
En este caso, se trata de creadores 
con una extensa trayectoria y, a pesar 
de que ésta no sea profesional, no se 
pueden definir como “amateurs”, por 
lo menos sin hacer una profunda revi-
sión de lo que significa ser un artista 
profesional hoy. La labor que desarro-
llan estos creadores ha llevado a algu-
nos de ellos a plantearse diferentes 
investigaciones sobre su trabajo, su 
sensibilidad y la capacidad de sinteti-
zar en la pintura aquello que ven en la 
realidad que les rodea y aquello que 
saben de su entorno cultural.
La mayoría de los participantes del 
“Laboratorio” ha sobrepasado los se-
senta años, lo que nos sitúa en un es-
pacio opuesto al del arte emergente, 
ya que no somos una apuesta de futu-
ro ni para el mercado del arte ni por el 
concepto de innovación tan apreciado 
en el arte contemporáneo. Esta premi-
sa nos sitúa en una especie de “no-
lugar” o “nuevo lugar” dentro del arte 
actual, bastante interesante respecto 
a las nuevas prácticas artísticas, que 
buscan nuevas maneras de situar y 

reformular la figura del artista en la so-
ciedad, al mismo tiempo que plantea 
un espacio de libertad para desarrollar 
propuestas y debates sobre el arte y la 
decisión de ser artista.
El “Laboratorio del paisaje” es al mis-
mo tiempo un taller de arte de la Es-
cuela de Arte y Diseño de Reus y un 
laboratorio de experimentación para 
profesores y alumnos a través de una 
propuesta que se desarrolla en el tiem-
po que marca el curso escolar, pero 
con un currículum libre que sucede en 
el tiempo real del aprendizaje del gru-
po sin obviar la individualidad de cada 
uno de los participantes, y donde se 
evidencia la capacidad de aprendiza-
je en cualquier edad del período de la 
vida de las personas.
 
El contexto

La Escuela de Arte y Diseño de Reus 
ofrece actualmente ciclos formativos 
de grado superior de formación pro-
fesional de Proyectos y Dirección de 
Obras de Decoración (PIDOD) y Arqui-
tectura Efímera (AE), y a su vez una for-
mación no curricular centrada en dife-
rentes monográficos relacionados con 
el arte y el diseño; nuestro proyecto se 
desarrolla en la oferta de formación de 
estos monográficos.
La estructura no curricular de las cla-
ses nos permite vivir una experiencia 
creativa marcada por las necesidades 

del grupo. Durante estos dos años no 
nos hemos centrado en las habilida-
des técnicas propias de la práctica 
pictórica, entendiendo el arte como 
una disciplina que se hace preguntas 
sobre el entorno cultural y social en ge-
neral y entendiendo la historia del arte 
no como una referencia de estilos, 
sino como un espacio con diferentes 
maneras de crear, donde también po-
demos encontrar las claves para desa-
rrollar nuestra autoexpresión.
La mayoría de los participantes son 
creadores que durante años han utili-
zado como medio de expresión la pin-
tura, sin dejar contaminarse por otras 
manifestaciones artísticas (al menos, 
de manera consciente). A pesar de 
haber experimentado la creación en 
otros terrenos como la música, la dan-
za o la pedagogía, no habían difumi-
nado las fronteras entre los diversos 
medios de expresión artística, lo que 
dificulta la compresión del extenso y 
complejo mundo de las prácticas artís-
ticas contemporáneas.
Por otra parte, la fascinación del grupo 
por las técnicas propias del oficio de 
pintor ha abierto un debate constante 
(no siempre resuelto) sobre las nece-
sidades técnicas para llevar a buen 
término la expresión de una idea y 
trabajamos todo el hecho procesual: 
no “¿cómo se hace?” sino, “¿cómo lo 
hacemos?”.
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El consenso y la libertad es la base de 
nuestra propuesta pedagógica y nos 
sitúa en un espacio temporal adecua-
do a las necesidades del grupo, en-
tendiendo que con la información no 
es suficiente para lograr un desarrollo 
creativo y de conocimiento interioriza-
do y así el transcurso del tiempo del 
aprendizaje se sitúa al margen del 
curso escolar, ya que los participantes 
del “Laboratorio” vuelven cada nuevo 
curso, porque no se trata de lograr 
un título académico, sino de vivir una 
experiencia creativa, a la vez que in-
tentamos no imponer los valores esté-
ticos o conceptuales insertados en las 
tendencias artísticas del momento, ya 
que el objetivo es comprender los va-
lores del arte contemporáneo y lo que 
significa ser un artista hoy. A pesar de 
ello, trabajamos contra los prejuicios 
que a menudo nos encontramos al 
enfrentarnos con algunas de las pro-
puestas artísticas de la actualidad, y 
lo hacemos desde la vertiente más 
dulce y efectiva, que es la práctica 
artística.
El “Laboratorio del paisaje” es también 
un espacio de socialización, donde 
personas con una larga trayectoria de 
vida comparten su afición por el arte y 
la inquietud por la creación, que les ha 
situado en un nuevo espacio vivencial 
de crecimiento personal.

Proceso, experimentación y autoex-

presión 

¿Cómo lo hacemos?
Amar el proceso es amar la obra. 
La obra es el espacio donde se de-
sarrolla el tiempo creativo. La ob-
servación se transforma en crea-

ción. El dibujo es una herramien-
ta de percepción y observación. 
Salirse de la norma. La cuestión de la 
producción de objetos sensibles.
El taller se centra básicamente en 
diferentes investigaciones sobre el 
paisaje del Camp de Tarragona, ya 
que la mayoría de los creadores del 
“Laboratorio” han desarrollado su tra-
bajo artístico a través de la pintura pai-
sajista. Sin embargo, a lo largo de los 
dos años de vida del proyecto, hemos 
ido variando los contenidos, a medida 
que añadíamos una cierta comple-
jidad conceptual al hecho de pintar, 
anulando las normas y sistemas de re-
presentación pictóricos tradicionales a 
los que estaban acostumbrados. Entre 
todos hemos ampliado los márgenes 
de libertad de autoexpresión.
Al introducir la idea de proceso, se 
ha enriquecido el concepto de arte y 
creatividad y hemos aceptado que la 
investigación también forma parte de 
la obra, e incluso puede haber investi-
gación sin obra. El desarrollo de estos 
y otros conceptos lo realizamos a tra-
vés de experiencias lúdicas como son 
las salidas a los alrededores de la es-
cuela recolectando todo tipo de mate-
riales naturales y residuos industriales 
que nos encontramos en los campos 
de almendros y el paseo de la Boca de 
la Mina. Su finalidad es la observación 
del entorno natural y reflexionar sobre 
lo que quiere decir hoy “un paisaje 
humanizado”, en un momento en el 
que la presión urbanística ha creado 
espacios residuales entre los cultivos 
y los desechos urbanos. De alguna 
manera, tratamos de acercarnos a la 
idea de naturaleza y paisaje de una 
manera más real, huyendo de ciertos 

bucolismos que impregnan la pintura 
de paisaje.
La realización de construcciones efí-
meras con varios materiales encon-
trados nos permite reflexionar sobre 
el sentido de la producción artística y 
la belleza de los materiales más hu-
mildes, y estamos trabajando otras 
posibilidades para acercarnos al en-
torno natural más cercano, es decir, 
lo que encontramos en las cercanías 
de la escuela y en otros lugares más 
alejados donde el paisaje es mucho 
más salvaje, a través de salidas y ex-
cursiones por el Camp de Tarragona 
y las Terres de l’Ebre. El objetivo de 
estos desplazamientos es observar 
más que producir una obra concreta 
e interiorizar de manera sensitiva los 
materiales que conforman el paisaje, 
su descomposición y transformación 
en otros materiales y la complejidad 
de todo ello, para huir del escenario 
sintético que a menudo nos presen-
ta la publicidad, que adopta la forma 
de un escenario ideal y reducido que 
tiene más que ver con el confort y con 
una especie de ordenación del deseo 
colectivo de un universo permanente, 
y que nos ha acostumbrado a eliminar 
elementos de nuestra percepción.
Es difícil abordar toda esta temática 
sólo desde el ámbito pictórico, ya que 
la representación del mundo que rea-
liza la pintura es una imagen fija que 
no transcurre en el tiempo y es muy 
fácil también construir escenarios 
idealizados que responden a un tipo 
de belleza normalizada. La manera 
de hacer frente a este hándicap es 
abriendo las posibilidades creativas y 
las herramientas de expresión artísti-
ca, y desde el comienzo del proyecto 
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hemos sugerido otras posibilidades de 
autoexpresión que no pasan esencial-
mente por la práctica pictórica, pero 
esta es una decisión íntima y personal 
que preferimos que se desarrolle en el 
tiempo real de los procesos creativos 
del taller.
Dentro del ámbito de los procedi-
mientos pictóricos, el dibujo es una 
herramienta que nos ayuda a percibir 
la naturaleza de las cosas, si nos ol-
vidamos de las normas compositivas 
que se han desarrollado en la tradi-
ción artística occidental y nos acer-
camos al hecho de dibujar a través 
de la observación directa. Huimos de 
las representaciones del paisaje tipo 
“plan general” y nos centramos en 
los fragmentos que nos interesan. De 
esta manera desarrollamos nuestras 
propias técnicas conceptuales de re-
presentación de lo que vemos y lo que 
elegimos para mostrar a los demás.
La mayoría de los participantes del 
“Laboratorio” entiende la práctica ar-
tística como un medio de autoexpre-
sión, con sus herramientas adecua-
das; en este caso, la aplicación de los 
colores, la realización de texturas, la 
composición y la traza en la aplicación 
de todo. Diríamos, citando a Marshall 
McLuhan, que “el medio es el mensa-
je”, y cuando nos acercamos a otros 
medios como pueden ser el vídeo, 
también se perciben como un espacio 
de técnicas tecnológicas y lenguajes 
específicos, difíciles de dominar, y no 
como espacios de experimentación 
para narrar nuestras percepciones del 
mundo.
Si entendemos el arte como una ma-
nifestación humana que llega a la 
parte más íntima de las personas, 

que propone interpretaciones libres e 
intensas sobre la belleza del mundo y 
crea espacios de reflexión crítica sobre 
la sociedad y los deseos de las perso-
nas, al tiempo que construye redes de 
comunicación y crecimiento personal, 
es posible que, generalmente, los 
estudios artísticos estén demasiado 
condicionados por el aprendizaje de 
las técnicas adecuadas, que están 
más cerca de la producción de objetos 
sensibles que de una auténtica explo-
ración sobre lo que significa ser artista 
y sus consecuencias.

Los textos, las ideas y los concep-

tos del “Laboratorio del paisaje” 

Cartografías interiores.
 El espacio compartido.
Las salidas y las visitas a espacios de 
exhibición artística.
El espacio expositivo de Internet.
No todos los participantes están inte-
resados ​​en trabajar a partir del paisa-
je y la observación del espacio de la 
naturaleza, hay quienes están en el 
taller para entender el complejo mun-
do de la cultura contemporánea, sus 
tendencias actuales y ampliar sus co-
nocimientos sobre el arte y el mundo 
cultural en general. Les gusta jugar y 
experimentar con todo tipo de materia-
les y algunos de ellos están abiertos a 
propuestas al margen de la experien-
cia pictórica, otros prefieren llevar un 
camino individual con proyectos per-
sonales estrictamente objetuales. Son 
los proyectos que hemos denominado 
cartografías interiores y que se basan 
en la creación de espacios poéticos 
abstractos a través de los materiales 
utilizados. Estos creadores experi-
mentan e investigan las cualidades de 

papeles, tejidos y objetos encontrados 
para comunicar su sensibilidad y su 
sentido de la belleza. Al trabajar en un 
espacio compartido, sus investigacio-
nes sirven a todos y amplían el marco 
de conocimiento sobre la experimen-
tación y el proceso en la realización 
de las obras. Todo nuestro trabajo se 
basa en la idea de sedimentar el cono-
cimiento a través del tiempo que sea 
necesario a cada uno.
No realizamos clases teóricas sobre la 
historia del arte, sino que trabajamos 
conceptos que han empleado pensa-
dores y artistas a lo largo del tiempo, 
que adaptamos a los trabajos que es-
tamos realizando en cada momento. 
Nos parece que es una manera que 
afianza más el conocimiento que la 
información que se puede recibir en 
una clase magistral de cualquier te-
mática artística o cultural. Lo hacemos 
cada día, antes de comenzar el taller, 
y abrimos un debate de reflexión sobre 
nuestra obra y la de otros, al tiempo 
que introducimos algunas ideas del 
pensamiento contemporáneo sobre 
el arte y la cultura. Elegimos algunos 
textos poéticos, para observar cómo el 
lenguaje poético crea abstracciones a 
través de la observación y la contem-
plación exterior e interior del mundo. 
Algunos de los creadores del taller 
utilizan estos textos como inspiración 
para su trabajo, y de esta manera va-
mos trabajando el concepto necesario 
para cada trabajo que emprendemos.
Ya hemos comentado antes la impor-
tancia de las salidas al entorno natu-
ral, pero también realizamos otras ex-
posiciones, que intentamos que sean 
de arte contemporáneo y de los dife-
rentes medios con los que se expresan 
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los artistas de hoy. Nos movemos en 
libertad en los espacios expositivos, 
sin marcar itinerarios preconcebidos; 
luego los mismos alumnos preparan 
clases donde comentan su experien-
cia y lo que les causa más atracción y 
rechazo de la escena del arte contem-
poráneo.
Muchos de los creadores que parti-
cipan en el proyecto están acostum-
brados a realizar exposiciones de sus 
obras, pero no habían reflexionado 
suficientemente sobre lo que significa 
crear una narración expositiva, más 
allá de las propias obras que presen-
taban. Aunque el taller no promueve la 
exposición como finalidad de la obra, 
sí que trabajamos el espacio expositi-
vo dentro de la escuela, dando relieve 
a la intencionalidad de la construcción 
del espacio expositivo y huyendo de 
entender la exposición como el fin de 
un proceso de creación determinado, 
pues la exposición debe ser el espacio 
donde sucede algo extraordinario.
 Hemos creado un espacio a través de 
la red social Facebook que nos permi-
te mostrar nuestros procesos creativos 
al público y a nosotros mismos, y a su 
vez ser una herramienta de comuni-
cación e información para nuestro ta-
ller. La puesta en escena de nuestros 
trabajos también nos hace reflexionar 
sobre el hecho expositivo de la obra y 
la capacidad de difusión del espacio 
de Internet.
El “Laboratorio del paisaje” trabaja con 
muchos conceptos que se han apunta-
do en este texto y que siempre están 
abiertos y en proceso de desarrollo, no 
muy lejos de algunas de las propues-
tas de las nuevas prácticas artísticas 
contemporáneas. Somos creadores 

trabajando con creadores, que plan-
teamos un proyecto pedagógico como 
una manera de hacer y difundir el arte 
contemporáneo, a través de nuestras 
necesidades e intereses creativos y 
los de los demás, y entendemos este 
proyecto como una obra más de nues-
tro itinerario artístico, compartiendo 
lo que hemos aprendido y reinventán-
donos con nuestros alumnos, que nos 
hacen reflexionar y disfrutar con la ex-
periencia artística.
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La ética bajo crítica. Las voces del proyecto
Eloïsa Valero. Catedrática de Enseñanza Secundaria
Jordi Abelló. Pintor  
MAMT Pedagògic

El Museu d’Art Modern de la Diputa-
ción de Tarragona (MAMT) y su depar-
tamento educativo MAMT Pedagògic 
han construido a lo largo de los años 
las bases del diálogo en relación con 
el entorno, desarrollando estrategias 
y acciones de mediación para acercar 
sus colecciones y exposiciones tempo-
rales a los públicos. De esta manera, 
las prácticas artísticas que se realizan 
en las salas del museo se configuran 
como proyectos de colaboración entre 
el museo y los diferentes agentes que 
participan en él, como son los centros 
educativos, los grupos con riesgo de 
exclusión social y de educación espe-
cial, entre otros. Las líneas de trabajo 
que propone el museo participativas y 
colaborativas, donde la interacción se 
entiende como un intercambio mutuo 
de conocimiento (Trepat y Masegosa 
1991, Pastor 1992, Hernández 1998, 
García 1994).
Dentro de estos parámetros y más allá 
del propio programa del MAMT Peda-
gògic, se ponen en marcha actividades 
donde los verdaderos protagonistas 
son los alumnos que, acompañados 
de sus maestros, desarrollan las prác-
ticas artísticas en el Museu, trabajan-
do de forma transversal el currículo 
académico. Uno de estos proyectos 
vino de la mano del artista Jordi Abelló, 
quien nos planteó una nueva mirada 
sobre la ética de la Historia del Arte1 

a partir del proyecto artístico Nueva 
Historia del Arte. Este trabajo, presen-
tado en formato videográfico, aporta 
reflexiones metafóricas y poéticas de 
lo que debería ser la historia del arte 
bajo su concepción personal. El artis-
ta, que se define como un observador 
de la realidad, reflexiona en voz alta 
sobre la idea primigenia de su trabajo 
y nos dice: “El arte ha matado, sigue 
matando y matará en el futuro. Ésta es 
la premisa que me llevó a escribir la 
Nueva Historia del Arte, a compartirla 
con todo el mundo y también, cómo 
no, con los estudiantes”.
El MAMT Pedagògic impulsó la idea 
de cruzar el proyecto artístico de Jordi 
Abelló con alumnos de un instituto de 
la ciudad. El Museu se convierte en el 
catalizador de esta idea y coordinador 
del proyecto y propone a Eloïsa Valero, 
la profesora de la materia de Cultura 
Audiovisual de bachillerato del Institut 
Antoni de Martí i Franquès de Tarrago-
na, la posibilidad de entrar en su aula 
para participar en el proyecto. A lo largo 
de dos trimestres del curso 2011-2012 
se trabajará de una forma diferente 
el currículum, haciendo partícipes del 
proyecto a los alumnos de primero de 
bachillerato conjuntamente con el ar-
tista Jordi Abelló y el Museu d’Art Mo-
dern de la Diputación de Tarragona.
Al inicio del proyecto, y desde el MAMT 
Pedagògic, se plantea cuáles serían 

los objetivos a alcanzar. Se consideró 
el museo como un espacio de integra-
ción social y de intercambio de conoci-
miento, donde fomentar el diálogo y el 
debate abierto y crítico hacia las obras 
y autores que cohabitan en él, facili-
tando a los docentes un lugar donde 
poder realizar sus prácticas artísticas 
entrecruzando de manera real el tra-
bajo entre el aula y el museo (Pastor 
2004).
Por otro lado, éramos conscientes 
de que el espacio museístico no era 
el entorno cotidiano de los alumnos 
ni el lugar habitual de sus estudios y 
que tampoco les resultaría familiar la 
posibilidad de trabajar una materia del 
currículo en el museo; a esto se debe 
añadir que era la primera vez que los 
alumnos conocerían y interactuarían 
de manera directa con un artista. 
Por tanto, se dio mucha importancia 
a este acercamiento, conectando los 
conocimientos que se imparten en el 
aula con la realidad en la que viven 
los alumnos, conociendo y aprendien-
do de sus intereses y expectativas, 
escuchándolos y dándoles voz. El 
museo ofreció las instalaciones y sus 
contenidos para ser utilizados, en el 
más amplio sentido de la palabra, por 
los alumnos y profesores, ofreciendo 
oportunidades diferentes y significa-
tivas de aprendizaje abierto (Padró 
2005) más allá del espacio estanco 

1. Con la colaboración de Antonio Salcedo, crítico de arte y profesor de Historia del Arte de la URV, en el mes de febrero de 2012 en el Campus de 
la Universitat Rovira i Virgili de Tarragona.
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que representan las aulas, con la in-
tención de desarrollar las capacidades 
que propone el currículo de la materia 
Cultura Audiovisual: apreciar las crea-
ciones audiovisuales, convertirse al 
mismo tiempo en productor, comuni-
cador activo, emisor y consumidor críti-
co de mensajes audiovisuales, y dirigir 
nuestras reflexiones y propuestas de 
trabajo en el entorno cultural, social 
y público al que pertenecemos. En pa-
labras de Eisner, “la educación en los 
museos es un proceso colectivo que 
da forma a nuestra manera de pensar 
y de ver las cosas” (Eisner 1995).

1. Diseño del proyecto

La primera fase de trabajo se realizó 
en el museo entre la profesora Eloïsa 
Valero, el artista Jordi Abelló y las edu-
cadoras del MAMT Pedagògic, Marisa 
Suárez y Núria Serra, para establecer 
las pautas del calendario y las ac-
tuaciones a seguir en el proceso de 
trabajo. Se eligió el nombre que eng-
lobaba el proyecto: La ética bajo críti-
ca, poniendo el punto de atención a 
la necesidad de compartir la reflexión 
que generan las obras de arte y los 
artistas. Para iniciar la reflexión, nos 
planteamos algunas preguntas sobre 
lo que era o cómo debía ser la histo-
ria del arte: ¿Para quien había sido 
escrita? ¿Por qué unos artistas son 
escogidos para formar parte de ella y 
otros se quedan fuera? ¿Qué historias 
se esconden detrás de los artistas y de 
las obras legitimadas?
El trabajo pondría énfasis en el apren-
dizaje procedimental, sin obviar, sin 
embargo, la teoría y la conceptualiza-

ción. La novedad de conectar direc-
tamente las artes plásticas más ac-
tuales, el museo y las actividades de 
enseñanza y aprendizaje en el centro 
educativo aportaron un carácter inno-
vador y motivador a la vez.
Con el acercamiento aula-artista-mu-
seo, se vincularon los conocimientos 
que se imparten día a día en el aula 
con la realidad exterior, tal y como 
propone el currículo, para que cobre 
sentido aquello que se hace en clase 
y surgiera la necesidad de ampliar los 
conocimientos del alumnado. También 
se otorgaba funcionalidad a los apren-
dizajes y se potenciaba el pensamien-
to y las actitudes relacionales.

2. Visita de Jordi Abelló al instituto

La segunda fase consistió en un en-
cuentro del artista Jordi Abelló los 
alumnos en el instituto, y donde les 
explicó su manera de entender el arte 
y su trayectoria artística.
La dinámica de trabajo generó la visua-
lización y análisis de diferentes traba-
jos del artista a través de su sitio web,2 
que se planteó como un catálogo abier-
to y accesible a su producción artística, 
así como a sus pensamientos y reflexio-
nes. En principio la actitud de los alum-
nos fue de expectación e interés ante 
los proyectos de la artista y de la gran 
cantidad de imágenes que recopilaba 
y que utilizaba como formas de repre-
sentación para la creación de nuevos 
proyectos de trabajo (Acaso 2006).
Una vez visualizados algunos de los 
trabajos del artista, éste les planteó 
la idea del proyecto La ética bajo crí-
tica, un trabajo de introspección para 

cuestionar algún aspecto de su vida 
personal, de su entorno social o del 
comportamiento humano en general, 
preguntándose sobre lo que creen que 
es y no es ético. Se potenció la visión 
crítica hacia las imágenes, y como és-
tas no siempre se presentan de forma 
neutra. Analizando la intencionalidad 
que puede haber detrás de éstas, los 
alumnos constataban la fuerza que 
poseen las imágenes que les rodean 
y del poder de comunicación que tie-
nen éstas como objeto de aprendizaje 
(Freedman 2006).
Después del encuentro con el artista, 
la profesora Eloïsa Valero les propuso 
dentro de la asignatura de Cultura Au-
diovisual elaborar un audiovisual de en-
tre 1 y 4 minutos de duración. Deberían 
integrar los contenidos conceptuales, 
procedimentales y actitudinales en un 
proyecto construido a partir de fotogra-
fías o vídeos, vehicular los contenidos 
por medio de explicaciones y aportacio-
nes teóricas al inicio de la actividad con 
comentarios durante el proceso de tra-
bajo y con el análisis y la reflexión sobre 
los resultados obtenidos.

3. Visita del alumnado al Museu 

d’Art Modern 

En una tercera fase del trabajo, los 
alumnos visitaron el Museu d’Art Mo-
dern, donde tuvieron la oportunidad 
de ver la proyección del vídeo Nueva 
Historia del Arte,3 del artista Jordi Abe-
lló, y captar visualmente su afán por 
denunciar la injusticia. En palabras del 
artista:
“Últimamente estoy obsesionado 
en descubrir que, detrás de muchos 

2. www.jordiabello.com.
3. http://www.jordiabello.com/history.html.
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cuadros, se esconde una historia de 
muerte y desolación. Muchos cuadros 
han sido testigos directos o indirectos 
de muerte y sangre. Quiero recordar e 
investigar estas historias que, con el 
tiempo, se olvidan. Son obras que han 
sido saqueadas, obras que han sido 
atesoradas por dictadores, por gente 
con grandes fortunas que han com-
prado grandes colecciones gracias a la 
venta de armas o, incluso, por artistas 
que han firmado penas de muerte.
Y en los museos, los turistas, ajenos 
a estas historias, haciéndose fotogra-
fías…”
Ese mismo día los alumnos vieron la 
exposición de Ester Fabregat4 en las 
salas del museo. El recorrido por la 
instalación y la interacción entre los 
alumnos y las educadoras del museo 
hacían surgir ideas para los respecti-
vos proyectos. Observando las obras 
de los artistas expuestos en el museo 
nos planteamos por quién y por qué 
habían sido creadas, cómo funcionaba 
un museo y por qué unas obras llegan 
a ser expuestas y otras no, y cómo una 
obra artística que se encuentra en un 
museo ocupa un espacio privilegiado 
para la percepción.

4. Compartiendo referentes críticos

En la cuarta fase del proyecto se pro-
puso abrir un grupo en la red social 
Facebook con el nombre La ética bajo 
crítica, que serviría de conector entre 
los diferentes agentes del proyecto. 
Esta herramienta actuaría como plata-
forma para acompañar a los alumnos 

durante todo el proceso de análisis, 
debate, creación y evaluación del tra-
bajo y que permitiría mantener un es-
pacio común de diálogo y de aprendi-
zaje a partir de la producción artística.
El intercambio vía Facebook y Mood-
le se compaginó con clases presen-
ciales en el aula que sirvieron para 
alcanzar conceptos teóricos sobre 
narrativa audiovisual, para ver y co-
mentar ejemplos de artistas clásicos 
y noveles que utilizan el vídeo como 
instrumento de creación y expre-
sión, y para planificar la creación 
audiovisual de cada uno de los alum-
nos (guión literario, guión técnico). 
En clase se visualizaron diferentes 
ejemplos de obras de artistas compro-
metidos socialmente como Bill Viola, 
Pipilotti Rist, Marina Núñez, Mariana 
Vassileva, Shirin Neshat, Sam Taylor-
Wood, etc. También observamos y 
comentar ejemplos de arte de acción 
grabado en vídeo de algunos artistas 
como Joseph Beuys, Marina Abramo-
vic, Francis Alÿs, etc. Se exploraron 
marcadores sobre videoarte y arte de 
acción como http://hvideoarte.word-
press.com/ o http://performancelo-
gia.blogspot.com/.
Según las preferencias de los alum-
nos, también se colgaban en Face-
book imágenes y vídeos que se relacio-
naban con sus trabajos y les permitían 
desarrollar el proyecto audiovisual a 
partir de la reflexión crítica del tema. 
Edward y Mercer (1998) han descrito 
el desarrollo de la actividad educati-
va como el proceso a través del cual 

profesores y alumnos van creando 
y desarrollando contextos mentales 
compartidos, formas comunes de con-
ceptualizar los materiales objeto de 
aprendizaje.
El uso de la red social Facebook ha fo-
mentado la implicación del alumnado 
en la búsqueda de ejemplos de mani-
festaciones artísticas comprometidas 
socialmente y ha permitido compartir 
ideas e inquietudes durante todo el 
proceso de trabajo. También se ha 
convertido en una plataforma donde 
mostrar y compartir los trabajos finales 
permitiendo reflexionar en grupo sobre 
los resultados obtenidos y realizar un 
seguimiento del proceso de creación 
de los trabajos de los compañeros y 
las compañeras. De esta forma se ha 
hecho factible un acercamiento a los 
alumnos por parte del artista, la docen-
te y las educadoras del Museu, y se ha 
podido compartir y hacer una puesta 
en común del conocimiento y experien-
cia de todas las partes implicadas.
El diálogo abierto, como herramien-
ta de enseñanza y aprendizaje, se 
ha utilizado de forma continuada en 
clase, en el entorno Moodle (foros de 
discusión) y en Facebook. Y mediante 
la expresión oral y escrita los alumnos 
han aprendido a exponer y aclarar con-
ceptos, a dar forma a una idea inicial, 
a pedir consejo, a tomar decisiones, a 
compartir conocimientos y a valorar 
otros trabajos.
Durante todo el curso escolar, cada es-
tudiante ha elaborado un blog personal 
de la materia Cultura audiovisual. El 

4. Ester Fabregat. “En trànsit líquid”. Del 17 de febrero al 22 de abril de 2012. Exposición en la cual se invita al espectador a sumergirse en un 
universo acuático donde el tiempo se acelera, se congela y va hacia atrás en suspensión, flotante. Series de esculturas, instalaciones y prótesis que 
aligeran el peso de la materia y que flotan en un mundo interior sin gravedad. Espacio donde el espectador deja de estar ligado a la gravedad y cae 
hasta el fondo. Bajo un cielo congelado, transita por catedrales de color, hundiéndose en la gloria de un tiempo parado, eterno y en movimiento.
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uso de este portafolio digital ha sido 
una herramienta de reflexión continua-
da sobre los trabajos realizados. Como 
apunta Fernando Hernández (2000), el 
portafolio es un contenedor de diferen-
tes clases de documentos (notas per-
sonales, experiencias de aprendizaje, 
trabajos puntuales, controles de apren-
dizaje, conexiones con otros temas 
fuera de la escuela, representaciones 
visuales…) que proporcionan eviden-
cias del conocimiento que se ha ido 
construyendo, las estrategias utilizadas 
para aprender y la disposición para se-
guir aprendiendo de quien lo elabora.
Ejemplos de blogs del alumnado:
Blog de Georgina: http://georginaso-
lis.blogspot.com/ 
Blog de Marta: http://marta-culturau-
diovisual.blogspot.com/

5. Segunda visita de Jordi Abelló i 

primera visita del MAMT Pedagògic 

al instituto

En otro encuentro presencial en el ins-
tituto conjuntamente con los alumnos, 
la profesora, el artista y las respon-
sables de educación del Museu, se 
pusieron en común algunas produccio-
nes que los alumnos habían ensayado 
y explicaron al resto el tema por el que 
se habían inclinado y por qué. Los 
temas elegidos, en la mayoría de los 
casos, mostraban su inquietud ante la 
sociedad.
Las aportaciones de los alumnos eran 
un reflejo de sus experiencias perso-
nales y con el asesoramiento de la 
docente se había ido negociando y 
elaborando un currículo interactivo 
(Freedman 2006).
El artista Jordi Abelló reiteró el valor 
que tiene el trabajo de cada alumno y 

los alentó a seguir buscando y proban-
do nuevas formas de representación 
que les ayudarán en su crecimiento 
personal y profesional. Es lo que de-
nomina Dewey (1949) “el arte como 
experiencia”, las formas de asociación 
más audaces, las interpretaciones 
personales junto con la capacidad de 
imaginar historias.
Durante el proceso de trabajo tam-
bién se vivieron momentos de tensión 
y de caos en la elaboración del vídeo, 
ya que los alumnos tienen que com-
paginar su trabajo con la carga que 
supone el resto de materias a final 
de curso. Se respiraron momentos de 
crisis, en que algunos alumnos aban-
donaron el proyecto e incluso el bachi-
llerato. Otros, por el contrario, dedica-
ron todas sus energías a la creación 
de su audiovisual y es a través de la 
investigación y la reflexión continuada 
sobre sus producciones que se les 
abrió un abanico de posibilidades de 
expresión.

6. La puesta en común

A final de curso, el día 7 de junio, se 
presentaron en la sala de actos del 
Museu las producciones artísticas del 
alumnado: 36 minutos de grabación 
de producción audiovisual en formato 
videográfico de un total de 17 alumnos.  
Visualizar estos trabajos tanto en cla-
se como en el museo dio la posibilidad 
de contrastar las diferentes lecturas 
que cada espectador hace según su 
interpretación personal y el concep-
to que el individuo tiene de sí mismo 
(Acaso 2009) y esto puso de relieve el 
componente metafórico del lenguaje 
audiovisual y la capacidad evocadora 
del lenguaje simbólico.

En la proyección también asistieron 
otros alumnos y profesores del Institut 
Antoni de Martí i Franquès de Tarrago-
na que, al finalizar la sesión, participa-
ron en un debate sobre los trabajos 
presentados. Algunos de los comenta-
rios fueron:
“Me han gustado casi todos, pero los 
que más son aquellos que sabían ha-
cer que me metiera en su piel. Los que 
me han gustado menos son aquellos 
que los veías y luego no sentías nada.” 
(Laura)
“El del Facebook plasma una idea cla-
ra, original y sencilla.” (Pol)
“El de Todos llegamos, a pesar de ser 
el más simple de todos, fue el que más 
me emocionó, quizás por las fotos y 
por la música y el de La crosta trans-
mite un mensaje precioso. El paisaje, 
las imágenes y el hecho de que saliera 
una pareja de ancianos fue muy boni-
to. Con estos dos vídeos tenía la piel 
de gallina.” (Marta) 
“Me ha gustado mucho el vídeo de 
Micaela, Don’t give up, y el de Marta, 
La crosta; creo que son simples, pero 
a mí me han gustado mucho. No el que 
más tiene es el que más gusta. No me 
ha gustado tanto el de la libertad de 
expresión. Creo que fumar no es una 
libertad y no me ha sensibilizado de 
nada, ya que sólo se hace daño a sí 
misma. También he de valorar el es-
fuerzo y por eso no digo que no me ha 
gustado nada.” (Irene)
“Me han gustado bastante todos 
porque se ve que se lo han curra-
do mucho y han dedicado tiempo. 
Los más originales son el de la rata 
y el de La nostra imatge forma la 
nostra identitat. El menos original 
es el de Todos llegamos.” (Anna) 



“Don’t give up me ha gustado porque 
entendí que, aunque la vida te meta 
muchos obstáculos, tú tienes que se-
guir y no quedarte estancado.” (Fidel)
“El de la rata utiliza planos muy traba-
jados y variados y está muy bien edi-
tado.” (Juan)
“Angoixa existencial representaba 
muy bien cómo se contamina el hom-
bre a sí mismo y a todo su alrededor 
(sobre todo la parte de fumar y la par-
te de la bañera…) y el vídeo que se 
dividía en dos representaba muy bien 
las dos formas de vivir la vida (con 
prisas, y sin prestar atención a las pe-
queñas cosas, o disfrutando de cada 
momento como si fuera el último); la 
parte que más me ha gustado ha sido 
cuando le daba el anillo y la piedra. El 
vídeo en el que la chica se deforma la 
cara me ha costado mucho de enten-
der.” (Rafa)

“El de Vicios es más realista, demues-
tra que puedes perder la noción del 
tiempo fácilmente y, hasta que no te lla-
man, no vuelves a la realidad.” (Arnau)

7. Valoración del proyecto

La actividad ha fomentado el trabajo 
cooperativo en el ámbito presencial y 
virtual. Presencial porque ha abierto 
el diálogo en el aula y, en ocasiones, 
el debate, en torno a los diferentes 
ejemplos de videoarte y arte de acción 
comentados. Virtual porque cada uno 
ha hecho sus aportaciones al grupo 
de Facebook, incorporando ejemplos 
sobre el tema (procedentes de la cul-
tura visual en general) o añadiendo co-
mentarios personales sobre el propio 
trabajo o el trabajo de otros.
La actividad ha dado la oportunidad al 
alumnado de desarrollar una mirada 
crítica ante diversos aspectos o com-

portamientos de nuestra sociedad, 
cuestionando su ética. También ha 
permitido expresar los sentimientos o 
pensamientos más profundos de los 
alumnos, elaborando así una radiogra-
fía de las inquietudes de los adoles-
centes de hoy en día.
El hecho de que el alumnado se haya 
relacionado directamente con un artis-
ta, intercambiando ideas e inquietudes 
durante todo el proceso del proyecto 
(aproximadamente tres meses), les ha 
hecho considerar el arte no sólo como 
un objeto de estudio, desvinculado de 
su vida, sino como una realidad y una 
oportunidad de comunicarse median-
te el lenguaje artístico.
Por último, el alumnado ha experi-
mentado el museo de arte como un 
espacio acogedor, receptor de su tra-
bajo, en tanto que ha sido el espacio 
expositivo de sus creaciones. Esto se 
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Alumnos participantes en el proyecto, títulos y duración de sus audiovisuales

Alumno Título Duración
Oriol Ciurana Carmona El camino de la vida 1.42
Maria Vidal Ruiz El valor de las cosas 4.39
Sílvia Iglesias Matamoros Angoixa existencial 3.56
Ana López Moreno Todos llegamos 3.34
Sofia Paura Debiasi Feel discriminated 1.55
Jessica Esteban Iglesias La libertad de expresión 1.16
Nicolás Tornatti Ceballos You are not your Facebook profile Bucle
Georgina Solís Torres Existència 2.46
Marta Viña Berbís La crosta (batalla de l’Ebre) 1.51
Lucas Herrador Confusión ante distintos puntos de mira 5.22
Micaela Tornatti Ceballos Don’t give up 1.09
Klara Stephanie Throssell Balagué S/T 1.01
Anabel Montoya Caballero La influència de la televisió 1.51
Andrea Iborra La nostra imatge forma la nostra identitat 1.16
Nícola Weber Torres Vicios 1.43
Julia Kenedy The eyes are the mirror of the soul 1.24
Paula López Díaz La vida és allò que passa quan parpalleges 1.55
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ha convertido en un estímulo añadido 
y al mismo tiempo ha acercado un cen-
tro cultural de la ciudad a la juventud.

Comentarios de algunos alumnos:
“Este trabajo me ha dado satisfacción 
a nivel personal por haber podido 
transmitir a los demás lo que pienso 
y, además, haberlo hecho de una ma-
nera que me gusta, disfrutando y, al 
mismo tiempo, trabajando.” (Andrea)
“La verdad es que he aprendido muchí-
simo haciendo este video. Bueno, a mí 
me gusta muchísimo la fotografía, pero 
el vídeo no lo había tocado. Fue una 
experiencia muy divertida y enrique-
cedora y, no sé por que, tengo fijación 
con los planos subjetivos, siempre me 
han gustado mucho, y estuvo muy bien 
el poder probar cómo se hacía. En fin, 
realmente tengo una valoración muy 
muy positiva de este trabajo.” (Maria)
“He aprendido mucho sobre cómo, por 
ejemplo, usar el Movie Maker y otros 
programas para editar vídeos como 
el Sony Vegas y también sobre cómo 
explicar un tema determinado a tra-
vés de un vídeo, aunque también he 
aprendido mucho de los trabajos de 
mis compañeros.” (Anabel)
“Con este trabajo de videoarte he 
aprendido cómo dar algún mensaje cla-
ro tan sutilmente. Creo que esta opor-
tunidad que nos han dado ha sido un 
privilegio, trabajar con un artista como 
Jordi Abelló, con Marisa y Nuria. Creo 
que no todo el mundo tiene la oportuni-
dad de crear videoarte con un profesio-
nal y después exponerlo en el Museu 
d’Art Modern de Tarragona.” (Micaela)
“He aprendido a transmitir una idea 
o un sentimiento a través del vídeo y 
me he dado cuenta de que puedes dis-

frutar haciendo un trabajo de clase.” 
(Lucas)

Conclusiones

El proyecto se ha dilatado en el tiem-
po y se ha desarrollado mientras se 
trabajaban en el aula otros conteni-
dos curriculares, ya que el hecho de 
utilizar espacios virtuales de ense-
ñanza y aprendizaje así lo ha permi-
tido. De esta manera, la compartición 
de ejemplos, la toma de decisiones 
sobre el trabajo personal y la va-
loración de los diferentes trabajos 
realizados se ha hecho eminente-
mente de forma telemática y para-
lela a la marcha habitual del curso. 

Sobre los objetivos del trabajo:
	Hemos transmitido un discurso crí-

tico y de compromiso al alumnado 
mediante la proyección y el comen-
tario en grupo de la Nueva Historia 
del Arte, vídeo de Jordi Abelló.
	Hemos reflexionado sobre la capa-

cidad de ser críticos, incluso lo que 
uno más ama, el arte para recuperar 
lo esencial.
	Hemos ofrecido la libertad de expre-

sar lo que se piensa y siente, y la po-
sibilidad de defenderse en público.
	Hemos utilizado los medios audio-

visuales como una herramienta de 
conocimiento y de expresión que 
tenemos al alcance.

Sobre los procesos de trabajo:
	 Hemos interactuado conjuntamente 

entre los alumnos, el artista Jordi 
Abelló, la profesora y las educadoras 
del MAMT para buscar complicida-
des y demostrar que somos capaces 
de crear y comunicar ideas.

	Hemos fomentado el aprendizaje co-
laborativo (compartiendo referentes, 
proceso de trabajo y resultados) a 
través de Facebook.
	Hemos considerado el museo como 

elemento integrador que articula la 
educación formal con la no formal, 
relacionando el alumnado con su 
entorno y las redes sociales.
	Hemos considerado el museo como 

un espacio abierto, que ofrece opor-
tunidades diferentes y significativas 
de aprendizaje más allá del espacio 
de las aulas.

Sobre la enseñanza y aprendizaje de 
las artes:
El acompañamiento del servicio edu-
cativo del museo y del artista Jordi 
Abelló durante los procesos de trabajo 
en el aula ha dado un componente de 
realidad añadido que ha servido para 
constatar la expresión artística no 
como un objeto de estudio lejano, sino 
como una experiencia de vida.
La memoria de la experiencia edu-
cativa, así como las videocreaciones 
finales del alumnado, se pueden con-
sultar en: http://fervisible.blogspot.
com.es/2012/06/video-art.html. 

Más allá del museo y del aula

Visitas a los talleres de artistas
Una vez terminado el curso, fuimos in-
vitados a visitar el estudio de los artis-
tas Jordi Abelló y Aureli Ruiz en Reus, 
donde conocimos algunas de sus es-
trategias de creación artística, concep-
tos y formas de trabajo. La visita fue 
muy enriquecedora, todo un placer y 
una gran fuente de conocimiento para 
el grupo.
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Compartiendo la experiencia
Este proyecto nos ha permitido com-
partirlo y explicarlo más allá del ámbito 
de nuestra ciudad, a diferentes colec-
tivos educativos y espacios de arte. 
Ha sido presentado en formato de 
videocomunicación dentro del eje te-
mático Dentro/Fuera en el II Congreso 
Internacional “Los museos en la edu-
cación. De la acción a la reflexión”, 
en el Museo Thyssen-Bornesmiza,5 de 
Madrid, en noviembre de 2012.
El proyecto La ética bajo crítica tam-
bién fue presentado en la conferen-
cia “Contexte du quotidien dans les 
musées d’Espagne dans le cadre 
du Project d’Evaluation Qualitative 
des Programmes Éducatifs”, a car-
go de Roser Calaf, profesora de la 
Universidad de Oviedo, en el semi-
nario dirigido por M. Mafessoli en 
la Faculté Sciencies Sociales de Pa-
ris V (La Sorbonne), abril de 2013. 
Por último, ha formado parte del cur-
so de formación del profesorado Murs 
que Comuniquen, impartido durante el 
mes de julio de 2013 en el MNAC, den-
tro de la programación de la  40ª Es-
cuela de Verano del Col·legi Oficial de 
Doctors i Llicenciats en Filosofia i Lle-
tres i en Ciències de Catalunya.

Enlaces

El sueño de Polifilo. Blog de investiga-
ción universitaria en los campos de la 
educación artística y el arte
http://elsuenodepolifilo.wordpress.
com/
Empar Cubells
h t t p : / / w w w . y o u t u b e . c o m /
watch?v=u7kFy39eDPs

http://www.upv.es/intermedia/pa-
ges/laboratori/grup_investigacio/
textos/docs/empar_cubells_mujeres_
realizadoras_video.PDF
http://www.upv.es/intermedia/pa-
ges/laboratori/grup_investigacio/
components/empar_cubells/1998_
objectes_perduts/produccions_insta-
lacion_empar_objectes_e.htm
Fer visible l’invisible. Blog de la pro-
fesora Eloïsa Valero sobre educación 
artística en secundaria y bachillerato
ht tp ://fer v is ib le .b logspot .com.
es/2012/06/video-art.html
Historia del videoarte
http://hvideoarte.wordpress.com/
Jordi Abelló 
http://www.jordiabello.com/
http://canalreustv.xiptv.cat/plastic/
capitol/plastic-12-1#.TxBg-Yr2TBk.
facebook
MAMT Pedagògic
http://www.dipta.cat/mamtpedagògic
Marcel Pey
h t t p : / / w w w . y o u t u b e . c o m /
watch?v=JS3RSGYbSso&list=UU6d_
gvsmuNWOHNCtb4tfEtQ&index=1&fe
ature=plcp
Museu d’Art Modern de Tarragona:
http://www.diputaciodetarragona.
cat/mamt/
Performance:
http://performancelogia.blogspot.
com/
Strobe. Festival de video y art digital
http://vimeo.com/user5325374/vi-
deos
http://amposta.cat/strobe/#
Videoartes. Comunidad de videoartis-
tas y amantes del audiovisual
www.videoartes.es
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Competencias básicas trabajadas

Competencias específicas de la materia Cultura Audiovisual

Competencia comunicativa visual
y audiovisual

Competencia en la sensibilidad 
estética

Competencia en la 
creatividad artística

Competencia 
cultural artística

En el conocimiento y utilización del lenguaje visual y 
audiovisual; en los procesos de creación, producción, 
distribución y exhibición de los productos visuales y au-
diovisuales; en el uso de las tecnologías de grabación y 
creación visual y audiovisual, en el conocimiento de las 
audiencias y el contexto de recepción de los productos 
y creaciones visuales y audiovisuales. El alumnado ha 
podido aplicar a sus creaciones los diferentes concep-
tos aprendidos en la materia (composición de la ima-
gen, tipología de planos, ángulos de visión, movimien-
tos de cámara, tipo de montaje, etc.) para comunicar 
un mensaje personal.

En la facultad de percibir las 
cualidades plásticas y emoti-
vas de los productos visuales y 
audiovisuales, en este caso de 
los ejemplos procedentes de 
las artes plásticas y la cultura 
visual en general aportados 
por el artista Jordi Abelló, el 
Servei Pedagògic del Museu 
d’Art Modern, la propia profe-
sora y el propio alumnado.

En la expresión ori-
ginal de la propia 
sensibilidad e ideo-
logía, ya que hemos 
partido de un tema 
bastante amplio 
que da la oportuni-
dad a los alumnos 
a manifestar su per-
sonalidad.

En la interpre-
tación, reflexión 
y actitud crítica 
hacia los pro-
ductos visuales 
y audiovisuales 
c o m e n t a d o s 
durante el pro-
yecto.
 

Otras competencias generales del Bachillerato

Competencia 
comunicativa

Competencia en 
investigación

 Competencia en 
el tratamiento 
y gestión de la 

información

Competencia digital
Competencia 

personal e 
interpersonal

Competencia en el 
conocimiento y la 
interacción con el 

mundo

En la producción de 
mensajes visuales y 
audiovisuales, con 
el conocimiento de 
las estructuras, pro-
ducciones y proce-
sos comunicativos y 
de los medios de co-
municación de ma-
sas presentes en la 
cultura audiovisual.

Tanto a nivel per-
sonal como meto-
dológico, en el uso 
de estrategias para 
conocer, interpretar 
y valorar los produc-
tos y las creaciones 
de la cultura audio-
visual, establecien-
do relaciones entre 
diferentes tipos de 
lenguajes.

Como mecanis-
mo fundamental 
para aprender y 
valorar las crea-
ciones y los pro-
ductos visuales 
y audiovisuales 
y consolidar el 
pensamiento re-
lacional.

En el dominio del 
instrumental básico 
necesario para las 
creaciones y pro-
ducciones visuales 
y audiovisuales, 
pero también cul-
tural, en cuanto al 
conocimiento de las 
convergencias de 
contenidos y medios 
que conforman el 
contexto social.

En la creación 
y producción 
colectiva de pro-
ductos visuales 
y audiovisuales, 
propias de los 
nuevos procesos 
de comunicación, 
intercambio y 
cooperación glo-
bal que posibilita 
la cultura audio-
visual.

Para la utilización 
de las herramien-
tas telemáticas au-
diovisuales para el 
conocimiento y la 
valoración de los fe-
nómenos globales, 
de identidad colec-
tiva e intercultural 
que ofrece la cultura 
audiovisual.
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Objetivos curriculares destacados

Buscar alternativas tecnológi-
cas adecuadas a determina-
das situaciones comunicativas 
para la producción de mensa-
jes visuales o audiovisuales y 
apreciar las diversas tecnolo-
gías de captación y generación 
de imágenes, como un medio 
adecuado para la autoexpre-
sión, la creación artística y la 
comunicación de ideas.

Valorar la importancia de los mensajes 
visuales y audiovisuales de los medios 
de comunicación de masas en la socie-
dad actual y mostrar una actitud crítica 
especialmente hacia los productos es-
tereotipados, tanto desde el punto de 
vista de la persona emisora-creadora 
como de la receptora-consumidora.

Mostrar interés por 
las obras de creación 
realizadas o registra-
das con medios tecno-
lógicos y describirlas 
correctamente utili-
zando la terminología 
específica.

Aplicar conocimientos de 
producción de imágenes tec-
nológicas en la realización 
de proyectos, desarrollando 
diferentes dinámicas de tra-
bajo individual y en grupo, de 
manera activa, planificada y 
responsable.

Áreas curriculares incluidas
A parte de la materia cultura audiovisual, el proyecto incluye las áreas:

Lenguas Ciencias sociales (Historia del Mundo Contemporáneo)

En la fase de concreción de la idea a tratar (lengua oral 
en clase y escrita en Facebook), la escritura de la sinop-
sis y el storyboard y, en algunos casos, la incorporación 
de texto escrito en el propio vídeo.

Al hacer un vídeo sobre alguna problemática social, como el bullying, la 
adicción a los videojuegos, la huella de la guerra, la influencia de la tele-
visión (o los medios de comunicación en general) en nuestro comporta-
miento o la falta de identidad provocada por la moda y los cánones de 
belleza estereotipados.

Contenidos curriculares de la materia Cultura Audiovisual

La imagen tecnológica en movimiento
La cultura audiovisual y la sociedad 

contemporánea

Identificación de los elementos básicos del lenguaje audiovisual y sus códigos: encuadre, 
plano, movimientos de cámara, transiciones y secuencia. Uso de metodologías para el aná-
lisis y la interpretación de las imágenes en movimiento. Reconocimiento de los fundamen-
tos tecnológicos de la imagen audiovisual: la cámara de vídeo digital y la edición no lineal. 
Caracterización del montaje audiovisual y de la noción de tiempo: el guión, la narración y la 
continuidad temporal y espacial. Experimentación a partir de la realización, edición y post-
producción de documentos audiovisuales sencillos. Caracterización de las tipologías, tono 
y expresividad del sonido en el medio audiovisual. Experimentación a partir de sistemas y 
equipos de captura, registro, tratamiento y reproducción de imágenes y sonidos.

Reflexión sobre el papel de la red en 
la socialización de la información, la 
comunicación y la creación, y sobre su 
uso responsable.
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