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Introducción

En este año del 2021, con sus respectivos meses, se ha cumpli-
do casi un año y medio de seguir enfrentando una de las en-
fermedades infecciosas más relevantes de todos los tiempos 

debido a la rapidez con que se propagó en todo el orbe, por conse-
cuencia, afectando potencialmente a toda la humanidad. Aunque los 
pueblos han desafiado fuertes devastaciones a lo largo de la historia 
–la plaga ateniense (430 A.C)., la plaga Antonina (165-180 D.C.), la 
plaga justiniana, la Muerte negra (1334), la pandemia Flu Española 
(1918-1920), la Influenza, el VHI, entre otras–, con un alto porcen-
taje de muertes, está enfermedad infecciosa, Covid-19 Coronavirus, 
tiene la peculiaridad, además de sus efectos mortíferos, de exponer el 
poco interés por la vida de parte de muchos de los países considera-
dos desarrollados. Aquí, no se trata de medir el número de decesos 
entre una y otra pandemia (seguramente 150 millones de vidas que se 
cobró la plaga de la Muerte Negra suena verdaderamente aterrador), 
sino más bien de poner en entredicho, además de los relativos avances 
científicos, los intereses económicos y políticos que se revelan como 
más importantes que la vida misma; ya que, no obstante de tener los 
recursos suficientes para subministrar vacunas a países poco desa-
rrollados, se acaparan o no distribuyen dichas vacunas por intereses 
geoeconómicos. Aspecto que demuestra que el modelo económico 
que impera en gran parte de países desarrollados –el neoliberalismo– 
ha desplazado los valores humanos. Dicha actitud se torna relevante 
exponer porque revela el alto grado de deshumanización que ha for-
jado el modelo neoliberal generador de la globalización. Un modelo 
que, por exacerbar el individualismo y alentar el consumo, ha men-
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guado la sensibilidad propia de los seres humanos. Podemos decir 
que el desastre de la humanidad no sólo se cuenta en las desgracias 
humanas, que desde luego son lamentables, sino también en la pér-
dida de los valores esenciales que le han permitido la convivencia a 
la comunidad, es decir, a las instituciones que, como principios bási-
cos, crean una serie de normas, éticas y morales, entre otros aspec-
tos, para lograr una la coexistencia en armonía. Si como humanos 
hemos sobrevivido en este mundo es porque somos seres que existi-
mos en y para la sociedad. El ser humano no hubiera permanecido 
sin dicha relación grupal. Aunque somos los entes más vulnerables 
y débiles físicamente, en relación con otros seres vivos, la capacidad 
de agruparnos nos ha permito resistir. Esta relación, por naturaleza, 
ha creado códigos que parecieran inalterables los cuales se inscriben 
en una institución que ha servido para preservar la especie, como 
son el “apoyo, el consenso, la legitimidad, la creencia” (Castoriadis, 
2005, 67), son finalmente mecanismos necesarios para la protección 
de las sociedades. Sin embargo, la individualización, alimentada por 
el desarrollo del consumo masivo que es impulsada por la tecnolo-
gía, está rasgando el poder colectivo ahora que se encuentra aún más 
vulnerable por la presente pandemia. Aunque hemos mencionado la 
pérdida de valores que se suscita en estos periodos de globalización, 
y que se manifiesta de forma eminente durante este periodo de la 
pandemia, se puede decir que aún permanece el instinto de sobrevi-
vencia, reflejándose al persistir el deseo de mantener vivo uno de los 
valores que se encuentra inherente a la existencia misma de los hu-
manos: el arte. Desde que el ser humano se configura como pensante 
el arte siempre ha estado presente: se manifiesta por el placer de vivir 
y de ser. En esta crisis infecciosa, que se genera de forma abrupta, 
la sensibilidad y la imaginación responden al desconcierto que los 
individuos experimentamos ante el confinamiento que nos relega al 
vacío, que nos infunde un sentimiento creciente de apartarse de la 
vida a través de la enfermedad y de estar muy cercano a la muerte. 
Es el arte el que da la alternativa de la vida ante la muerte, la que nos 
infunde la idea de la continuidad, la de estar vivos y tener nexos con 
el exterior. Es el arte que no sólo se revela en los talentos artísticos 
sino también se manifiesta en cualquier persona que ha sido tocado 
por la sensibilidad e imaginación, el arte que como “revelación de 
una verdad superior dotada de poder de redención... a pesar de estar 
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desprovista de la claridad y la certeza del razonamiento científico o 
practico, nos proporciona acceso inmediato a la espiritualidad que 
trasciende las divisiones religiosas del humano.” (Shimer, 2004, 266). 
El arte es finalmente el vínculo que nos permite la comunicación con 
los demás, que nos invita a expresar los diversos sentimientos que 
nos atrapan ante las adversidades, pero que, al mismo tiempo, nos 
da aliento para sobrepasar todo tipo de destrucción. En el presente, 
refrendamos el papel del arte. Su presencia se hace evidente en esta 
pandemia, buscando nuevas formas de expresión no obstante las li-
mitaciones que nos impone el aislamiento. La tecnología, como es 
el internet, hace, al mismo tiempo desarrollar la imaginación para 
romper con los paradigmas ya establecidos a lo largo de los años. 
Sin embargo, el deseo de crear, de manifestar la sobrevivencia del 
arte, hace a que se expresen nuevas formas artísticas y paralelamente 
cuestionamientos, afirmaciones, dudas del hacer artístico, en lo in-
dividual como en las instituciones educativas. Es en este punto del 
hacer artístico, en donde se centran los siguientes trabajos analíticos 
acerca de las circunstancias del arte y su contexto inmediato. La or-
bita circunda entre las preocupaciones, controversias y discusiones 
acerca del rol que juega el arte y el artista en diversos campos de su 
actividad, así como de las estructuras y formas de enseñanza de la 
educación media y superior. Seguramente, ante las interrogantes y 
respuestas, (si llegarán a encontrarse) veremos, más temprano que 
tarde, modificaciones en el modelo universitario para la enseñanza 
de las artes, así como en la orientación que seguramente tendrá la 
educación artística en todos los niveles formativos. En términos ge-
nerales, la pandemia, además de ser destructiva para la humanidad, 
ha generado, dentro de este desorden, el inicio de un nuevo orden 
que seguramente tendrá resultados positivos tanto en la concepción 
artística como en su enseñanza. Las expresiones no se dejan esperar 
podemos ver, a manera de ejemplo, como surgen obras que rompen 
con las presentaciones tradicionales: en las casas, azoteas, patios, re-
camaras, entre otros tantos lugares; el arte seguirá buscando la so-
brevivencia porque es parte de la existencia de los seres humanos.

Mtra. Elena Méndez Guzmán 
Dr. Jaime Torija Aguilar
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Escrituras sobre
elencuentro

Dra. Thelma Itzel Ramírez Cuervo 
Mtra. Nidia Guiochin Sotomayor

A mediados de abril 2021, se llevó a cabo el encuentro virtual Arte 
y producción actual desde el análisis del aprendizaje académico con 
artistas nacionales e internacionales de distintas disciplinas y grados 
que, en común, tenían no solo la actividad artística sino el arraigo a 
una institución universitaria y -en su momentoel haber coincidido en 
la Benemérita Universidad Autónoma de Puebla. Las preguntas que 
formaron el entramado de este encuentro fueron:

•¿Qué espera el Estado del artista hoy?
•¿Cuál es el rol del arte /artista hoy en el contexto de la pandemia?
•¿Cuál es el rol del arte/ artista profesional (egresado de una es-

cuela) hoy?
•¿Para qué sirven/ qué tipo de arte difunden hoy las escuelas?
•¿Cómo es la educación o formación del artista hoy?
•¿Qué temas, técnicas se desarrollan (o desarrollarían) desde el 

arte hoy, para qué?

Así, hubo días en que resonaron las voces de estudiantes, egresa-
dos o posgraduados y docentes. Los debates que se sucedieron du-
rante tres semanas permitieron reflexionar sobre el modo de vida que 
se ha impuesto a raíz del confinamiento y el rol del arte en el ámbito 
educativo dentro del contexto de la pandemia; se tuvieron, al menos, 
dos posturas: por una parte, los estudiantes que viven una situación 
de encierro han podido ser resilientes en esta nueva realidad, pero 
al mismo tiempo, viven en la frustración y presentan cansancio por 
tener las clases en línea. Las disciplinas artísticas, en general, han de-

16
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bido enmarcarse en la virtualidad, y hacer del arte una herramienta 
de contención; amén de poner en duda cuál es el sentido que tiene 
compartir su quehacer y hacia dónde dirigirlo. La pandemia ha pro-
piciado que los espacios del arte parecieran al alcance de la mano, 
en el sentido de que la casa o cualquier lugar donde el espectador se 
encuentre puede convertirse en una pantalla o escenario. Todo espa-
cio es un umbral y acceso a la obra. ¿Es que realmente el arte está en 
todos los sitios y no sólo en las galerías y los museos? Las expresiones 
artísticas encuentran una oportunidad para expandirse. En este sen-
tido, cabe la posibilidad de reflexionar sobre las repercusiones que 
podrían sufrir los espacios tradicionales una vez que las actividades 
presenciales vuelvan a tomar su rumbo.

No obstante, cuando nos preguntamos por la creación y el arte, 
no lo hacemos en general, mucho menos pensando en la creación 
de otros; al menos no en un principio. Somos “egoístas”. Creer que el 
proyecto de arte se ha venido abajo con el confinamiento y ya desde 
antes con el capitalismo y la posmodernidad, es como retirar de la 
jugada al ser humano en su pleno ejercicio de SER y Hacerse Huma-
no. El Ser no parte y no puede partir de otra cosa que no sea un “sí 
mismo” y en esto radica un alegato.

Ante la pregunta ¿Qué espera el Estado del artista hoy?, los asis-
tentes propusieron una serie de respuestas que, de a poco, condujeron 
a ese funesto callejón sin salida de ¿qué es un artista? y ¿qué es el arte? 
Esto mueve a otra consideración: ¿cómo es el sistema cultural e ideo-
lógico que permite a cada uno de los ahí presentes: 1) Considerarse 
artista, 2) considerarse parte de un todo y 3) creer que su labor podría 
coadyuvar en algo. Algo: evolución, economía, conocimiento, sensi-
bilización, supervivencia... cualesquiera sean los motivos, ¿e integrar 
en ello conceptos como comunidad, responsabilidad e impacto?

Las respuestas se desplegaron desde: “la búsqueda de representa-
ción”, hasta “nada”. El Estado, a decir de algunos, no está esperando 
nada del artista, y mucho menos si éste no corresponde, o bien, no 
forma parte de la Institucionalidad. Circundados por el asunto de la 
pandemia, muchos precisaron sobre las funciones que hoy día des-
empeña el arte: terapia, sanación, entretenimiento. Entonces, no solo 
nos liamos en ¿qué es un artista? y ¿qué es el arte?, sino en ¿cuál es 
su función?

La pregunta base “qué espera el Estado...”, puede resultar intere-
sante, pero tiene una malformación de origen pues, si como sugiere 
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Markus Gabriel (2020), el ser humano es aquel que tiene la capacidad 
de autodeterminismo, generar una autoimagen. Entonces, los mode-
los desde los cuales construimos y reconocemos una idea de educa-
ción, arte y cultura, pudieran adquirir otro diseño, concepciones va-
rias y en este sentido si el ser solo puede ver (se) y partir de sí mismo; 
en efecto, el Estado conformado de seres, espera lo que todos y cada 
uno de nosotros: autorreconocimiento, una suerte de propiocepción 
ligada al tiempo, ya que un concepto o una cosa, adquiere validez y 
legitimación solo en el tiempo.

Esto es así porque los modelos desde los cuales hemos concebido 
al arte evolucionan y coexisten a un mismo tiempo; justo como ha 
ocurrido con nuestro cerebro donde, según la teoría de Mac Lean 
(1998), los rastros evolutivos indican el paso del cerebro reptiliano al 
neocórtex en tres sistemas funcionales; independientes y conjuntos, 
pero siempre encaminados a la supervivencia.

Así, el modelo artesano, bohemio, profesional-institucional y el 
más reciente, señalado por la era digital, conviven sin realmente esta-
blecer una delimitación puesto que, en el afán de una supervivencia 
cultural, se ajustan a los diferentes patrones de madurez, edad, cono-
cimiento, dominio técnico y gestión que cada artista podrá realizar 
durante su existencia.

Una escuela, una técnica, no   son   sino   formatos de expresión 
o “capacitaciones para el trabajo”, presente y futuro, que se desarro-
llan en forma intencional y, generalmente, para la consecución de un 
objetivo. Dicho objetivo puede ser particular, pero al mismo tiempo, 
está atravesado, cobijado, por un sistema cultural que lo abraza, deli-
mita y potencia.

Las preguntas entonces podrían ser, al modo en que lo hace Wi-
lliam Deresiewicz (2021), ¿cómo se están adaptando los artistas a la 
actualidad? ¿De qué modo funcionar como artista hoy?, tratando con 
ello de no caer en la tentación de preguntar sobre el concepto de arte. 
Asumamos incluso la posibilidad de estas preguntas: ¿De qué manera 
funcionar como artista hoy, aún sin serlo? ¿Cómo fingirse artista?

Así pues, algunos artistas, en el contexto de la pandemia, en un 
ejercicio de empatía, tratan de canalizar los sentimientos de la socie-
dad a través de su obra para, de esta manera, ayudar a sobrellevar una 
vivencia que, con frecuencia, puede resultar complicada. Esto en la 
búsqueda de una provocación, invitación y cuestionamiento sobre el 
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presente y futuro del espectador. Ejemplo de ello puede verse en las 
obras que retratan al personal médico a manera de reconocimiento 
a su labor.

No pocas veces, Luis Camnitzer (2021) ha sostenido que el arte 
no debe concebirse como la producción de un objeto, ni relegarse 
al aspecto artesanal; “el arte -diceha de entenderse como un instru-
mento de cognición”.1 En ese mismo talante, la crítica de teatro, Luz 
Emilia Zinser (2021), indica que “el conocimiento es un fenómeno 
emocional”.2

Así, pues, en el encuentro antes mencionado, quienes refieren a 
un Estado que actualmente exige del arte sanación, entretenimiento 
y sustento emocional, no se hallan lejos de dar una respuesta válida 
a otro de los planteamientos realizados: ¿Cuál es el rol del arte o del 
artista hoy, en el contexto de la pandemia? Sin embargo, no abarcan 
el elemento central de esta pregunta; la que se refiera al Hoy, en el 
presente.

De suyo, la expresión artística se ha fundamentado en la emotivi-
dad. Sólo hasta bien poco, las emociones y la gestión de éstas fueron 
consideradas formas de inteligencia y, mejor aún, parte esencial del 
comportamiento humano; tal vez desde que la felicidad comenzó a 
percibirse como bien capital y capitalista en el funcionamiento para 
los mercados.

Una de nuestras discusiones se centró en el hacer-sentir como un 
deber del artista. La sensibilización constituye un objetivo intencio-
nal y milimétrico que, de forma tácita, se asume, pero viéndolo bien, 
la sensibilización conlleva una noción educadora, funcionalista y de 
mercado; el arte también es una escuela de las emociones, educación 
sentimental.

Justamente, una de las actividades que desarrolla el egresado de 
arte es la docencia en educación artística; actividad que no necesa-
riamente tenía como objetivo, sino que partiendo de la necesidad, se 
transforma en una vocación al compartir la pasión por aquello que 
disfruta hacer; el aprendizaje, entonces, se transforma en una expe-
riencia única. Si bien no todos los estudiantes de artes van a ser “ar-
tistas’’, sí se desarrolla una sensibilidad distinta. El artista, pero no 

1. Véase conferencia citada en fuentes. Minutos: 5:46	
2. Véase conversatorio citado en fuentes. Minutos: 13:48	
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sólo él (el médico, el gestor, la psicoanalista, el profesor, etcétera), es 
un ser sensible que, movido por la finalidad de llegar o establecer una 
relación con otro, emplea una serie de conocimientos técnicos expre-
sados mediante una forma artística. “Forma artística” es el término 
para poner en tela de juicio, sólo que ahora se le añade la noción de 
finalidad u objetivo, así como una direccionalidad o relación: el otro, 
el público.

Todo lo que somos y hacemos, la existencia de la humanidad, se 
originan en la relación establecida entre seres, entes y objetos. La es-
pecial relación que propone el arte tiene que ver con la convocato-
ria, la participación y la conciencia. Por un lado, somos invitados o 
impulsados a formar parte de un colectivo, nos autorreconocemos 
como público y, con ello, sabemos o conocemos junto a los demás.

Impartir clases de arte a través de una pantalla propicia una dis-
tancia y un proceso menos dinámico en la relación docente-estudian-
te; ejemplo de esto lo podemos ver en la retroalimentación que se 
puede dar a un alumno o alumna de danza, ya que no es lo mismo 
mediante una constante entrega de videos, a diferencia de la inmedia-
tez que se da en la convivencia presencial. De ahí el empleo mayor de 
un tiempo que entorpece la fluidez del aprendizaje.

Extendamos un poco estas nociones a partir de investigadores 
como  Gabrielle Sofía (2021), Ana Rosas Mantecón (2021) y Mar-
kus  Gabriel (2020). Para el primero, la experiencia del espectador o 
público es única debido al menos a cuatro condiciones: es relacional, 
encarnada, co -constituyente y anticipatoria.3 Esto quiere decir que 
pone en juego todos nuestros sentidos y órganos mediante la corpo-
ralidad. Crea, recrea y conforma una espacialidad distinta; abre un 
hueco que, lleno de tiempo y espacio conscientes, conforman otra 
realidad; asimismo, según sus estudios sobre neurociencias, es antici-
patoria debido al efecto de las neuronas espejo que nos permiten per-
cibir las potencialidades de los objetos, las personas y lo que podemos 
hacer con y para ellos. Por eso, las personas tienden a la anticipación 
y la narrativa.

Por su parte, Mantecón propone que la naturaleza del público ra-
dica, entre otras cosas, en un convivir con los diversos.4 Puesto que el 
ser público implica una intención, se es público de la misma forma en 

3. Véase conversatorio citado en fuentes. Minutos: 13:26
4. Véase clase magistral citada en fuentes. Minutos: 23:33	
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que se pretende ser artista o generar arte; es decir, en forma conscien-
te. En “los márgenes de la danza”, Oisín Monaghan (2021) señala la 
importancia de cultivar una conciencia presente que implicaría, ante 
todo, una relación horizontal y democrática entre iguales. El arte es 
entendido a modo de “Un estudio sobre cómo estar juntos”.

Markus Gabriel5 nos recuerda que el concepto de conciencia no 
debe reducirse al proceso individual ni a la sinonimia de mentalidad 
y Tamayo-Orrego (2009), lo define en la siguiente forma:

El vocablo “conciencia” se deriva del latín “conscientia”, que a 
su vez es una traducción del griego συνείδησις (2); “con”, como es 
evidente, significa “con” ó “junto con” y “scientia” significa “ciencia”. 
Como se puede ver, la composición de la palabra no ha cambiado del 
latín al castellano. El significado inicial del verbo “conscire”, del cual 
se originaron el adjetivo “conscius” y el sustantivo “conscientia”, era 
“conocer o saber junto con los demás” o “compartir el conocimiento 
con los demás” (3), y no hacía referencia a la “aprehensión del cono-
cimiento” en sentido individual. (168).

Entendamos, entonces, que el gran ausente en nuestras disquisi-
ciones fueron el público y la sociedad en general; es decir la operación 
que implica a otro y que me transforma, así como la conciencia del 
ser u obra que será expuesto, visto; condición preoperatoria para la 
existencia de ese fenómeno al que llamamos arte.

Hablar del espacio   educativo   es   verlo   también como un esce-
nario en su dimensión horizontal, democrática, porque es ahí donde 
se genera la conciencia, donde la cognición parte desde y a través de 
la expresión artística.

Otro cuestionamiento que se realizó en el Encuentro se refirió a la 
formación del artista actualmente. En este sentido es importante que 
el docente artista asuma de otra manera el proceso enseñanza-apren-
dizaje y ponga en marcha su creatividad. Al preguntarnos, ¿cómo es 
la educación o formación del artista hoy?

Se ofrece una respuesta vaga y variada al mismo tiempo. El joven 
estudiante puede buscar y encontrar todos los datos y obras que re-
quiera a lo largo de su formación profesional debido a que el acceso 
a la información es inmediato. La mínima exigencia es que esa infor-

5. Véase “La crisis del ser humano”. Ponencia dictada para Lecturas, voces e 
ideas. Minuto 39
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mación se encuentre contextualizada, por lo que es necesario que de 
manera constante se realicen diagnósticos respecto a la comunidad. 
Comprometerse con un ejercicio de fidelidad a la cultura y no ne-
cesariamente a la noción de arte divide y genera sesgos entre seres y 
disciplinas que, hoy por hoy, sabemos solo coexisten en la intercultu-
ralidad e interrelación. Es necesario adaptarse al vertiginoso cambio 
de las expresiones artísticas.

¿Qué podemos pedir aún a la educación en general y a los for-
madores de arte en particular? Que ellos mismos no fragmenten el 
conocimiento entre lo útil y lo inútil, entre lo eficaz e inoperante. Se 
requiere, por tanto, de que los productos o servicios del arte, como 
defiende Camnitzer (2021), sean concebidos como instrumentos de 
cognición. Actualmente se requiere del apoyo de las herramientas 
tecnológicas para ofrecer eventos, exposiciones, puestas en escena o 
conciertos en línea, especialmente en este momento crucial del con-
finamiento; asimismo, es importante fomentar el uso de bibliotecas 
virtuales con el fin de que la información que el alumno busque pro-
venga de fuentes sólidas y respaldadas. Sobre todo, hoy y en el futuro, 
urge poner al alcance de todos los procesos artísticos y creativos, a fin 
de que todo el mundo pueda utilizarlos. Esto constituye un ejercicio 
democrático pues, al final, el ser artista es una decisión y definición 
particular; justo en ello radica la conciencia y la profesionalización.

La brecha generacional observable entre alumnos y docentes se-
ñala la fluidez con que los jóvenes se mueven en el mundo cibernéti-
co, pero revela también una falta de madurez sobre el discernimiento 
de la información y la gestión de emociones diversas. Sin quitar a 
estudiantes y profesores, el sistema de enseñanza aprendizaje puede 
implementar un intercambio de roles que propicie la construcción 
conjunta de conocimiento: los jóvenes son guiados desde la experien-
cia, pero ellos aportan sobre la utilidad y manejo de ciertas herra-
mientas para conformarlo; así, ambos se vuelven partícipes activos en 
la formación profesional.

Cuando preguntamos por la creación -se decía al principiono 
lo hacemos en general, y mucho menos pensando en la creación de 
otros. Al pensar en el arte, de inmediato asaltan las preguntas: ¿de 
qué?, ¿para quién?, ¿por qué?, ¿hacia dónde? Luz Emilia hace énfasis 
en la eficiencia comunicativa como exigencia en el espectáculo y para 
el actor. A modo de sistematización que desarrolla para analizar las 
puestas, método aplicable a todo tipo de escenificación y exposición, 
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se pregunta: ¿qué me pasó?, ¿qué quiere decir?, ¿qué ocurrió en esce-
na?, ¿cómo se relaciona con las corrientes poéticas del entorno? Más 
allá de los diferentes tipos de espectáculo y actoralidades, diversidad 
indispensable para la salud cultural de cualquier entidad, propone 
que el artista esté obligado a tener una mirada propia; esto y el de-
sarrollo de una técnica que provea de estrategias para la expresión y 
comunicación pueden adquirirse por distintos medios.

En ese mismo tenor, es importante destacar que la institución tie-
ne o debería tener como obligación las siguientes premisas: ¿Para qué 
sirve o qué tipo de arte se difunde hoy en las escuelas?, ¿cuál es el rol 
del arte o artista profesional (egresado de una escuela) hoy? Es verdad 
que las preguntas tienen que ver con lo que antes se ha dicho, pero 
se suman las discusiones que giran en torno a una diferenciación 
inexistente y confusa: Teoría vs. Práctica y su confusión con Discur-
so vs. Técnica. Es evidente que, ante las exigencias de una eficiencia 
comunicativa y/o expresiva, el desarrollo de una mirada propia y la 
relación con el entorno y sus poéticas, no se puede eludir ninguno de 
los cuatro términos antes expuestos (teoría vs. práctica, discurso vs. 
técnica), porque probablemente en ello radica el compromiso de una 
institución y de un artista profesional.

La idea del otro pone en evidencia la necesidad de hablar sobre el 
público; primero, desde la acepción más general que tiene que ver con 
lo antes dicho: la conciencia del ser visto, exposición, compromiso y 
riesgo; posteriormente, sus distinciones con la noción de espectador 
y audiencia. Estudiosos como Pavis, en su bien conocido Diccionario 
del Teatro, ni siquiera consignan un apartado a ese término ya que, 
desde su perspectiva, “público” se entiende como agente colectivo; 
también alude a un conjunto de espectadores presenciales.

La idea de presencialidad se encuentra en el origen mismo de las 
palabras, ya que spectare proviene del latín que significa mirar u ob-
servar; y audiere, como origen de la palabra audiencia, que se refiere 
a la escucha. En Querido Público, Víctor Molina escribe:

¿Qué prefiere usted, señor Lepage —dijo en una de ellas—, que-
darse sordo o quedarse ciego? [...] Esa pregunta era clave para enten-
der la diferencia entre la audiencia y el espectador como dos registros 
indiscernibles de una experiencia lejana y compartida en el teatro. 
Los anglosajones, comentó, parecen priorizar la experiencia del oído 
(audiencia); los latinos, en cambio, parecen priorizar la mirada, agru-
pándose como espectadores [...] Ver nos impone nuestra relación ex-
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terna en el espacio; oír nos instala en el tiempo. ¿Qué puede haber 
más importante en el teatro, que las dos cosas como indiscernibles en 
tanto que evento escénico? (25)

Nuevamente, aunque el ejemplo surge del teatro, es indudable que 
su aplicación va para todo arte. El fenómeno del espectador, y/o de la 
expectación, ha sido ampliamente estudiado, pero no por ello se ha 
vuelto más certero. La evolución constante de los públicos, el medio 
y la cultura, nos recuerdan que existimos en la relación, consciente 
y deseada, con individuos, pero, sobre todo, con agrupaciones que, 
en su percepción -encarnada al finpiensan, sienten, juzgan, valoran, 
accionan, recuerdan y consumen.

Al final siempre nos queda la controversia sobre la pregunta
¿qué temas o técnicas se desarrollan (o desarrollarían) desde el 

arte hoy y para qué?, misma que revisamos someramente. Partamos 
de que, quienes hablamos de arte, casi siempre lo hacemos desde una 
posición privilegiada: de inicio, consideramos tener la suficiente au-
toridad o conocimiento para hacerlo. No importa la edad, jerarquía o 
rango. Podemos hablar de arte porque existe y su accesibilidad actual 
implica que prácticamente toda sociedad consume en forma cotidia-
na, una serie de expresiones artísticas y también, no en pocas ocasio-
nes, lo produce. El público, nuestros públicos son, en ocasiones, gene-
radores de muchos más contenidos, más variados y hasta con mayor 
pulcritud técnica que lo que algunos estudiosos del arte pudiéramos 
desear. Mejor aún, el público no está ceñido a una noción estricta, ni 
a las ideas de éxito o fracaso, incluso de supervivencia; su apuesta por 
el arte es, en lo cotidiano, una actividad en la que participa, pero no 
se implica.

Si las escuelas y las técnicas que en ellas se realizan pueden enca-
minarse a la generación de compromiso, conciencia, generación de 
valores que afiancen comunidades y trabajo en redes, nos daremos 
por bien servidos.

Resalta además otro aspecto, el que se evidencia con el confina-
miento: la importancia del tiempo compartido y no del espacio físico 
necesariamente. La escuela como campo de socialización y sociabi-
lización, los foros, galerías y salas como tiempos de coincidencia y 
la obra como uno de los grandes pretextos para el estar juntos. La 
mayoría de las escuelas y nuestro sistema educativo está basada en 
la reproducción, aún invertimos más en infraestructura, espacios 
y conocimiento. Elementos todos que, hoy sabemos, no son indis-
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pensables si no encuentran una aplicación directa que se traduzca 
en saber sensible, experiencia y sentido. Todo ello son inversiones 
del tiempo, tiempo que nunca más será tiempo de “ocio”, sino de la 
incertidumbre.
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Quisiera que, antes de comenzar, evitemos todo aquello que nos 
desvíe de este diálogo íntimo, con el fin de respirar el mismo espacio. 
Hagamos una pausa en nuestra relación automática y fugaz; entre-
mos libres y sin ataduras, como el arte lo es. Adviértase, que, si no 
se sigue este camino, posiblemente no habrá transparencia y corres-
pondencia, y ese no es el sentido. El destino de este dialogo sugiere 
un puente entre el artista y la sociedad, una conexión espiritual, una 
experiencia sensitiva, un cuestionamiento a lo más profundo del ser, 
la verdad. Dejemos de lado, los intereses individualistas y sin motivo; 
que sin duda alguna están alejados de la comunidad. Galaz (1971) 
enfatiza que:

Los hombres admiran ahora cosas absolutamente diversas –
riquezas, éxitos, dominio de las fuerzas naturales, máquinas 
por sobre todo–, pero que tienen una característica común: 
alimentar la vanidad personal. Vivimos en un mundo que 
en lo tecnológico en términos generales desea el progreso, el 
avan- ce, apuntando, sin embargo, pese a ello, a una riguro-
sa especializaron y división del trabajo del hombre. Lo tec-
nológico, su propaganda, invitan al hombre de hoy a gozar 
de un bienestar material, pero mirando nostálgicamente al 
pseudo-arte del pasado, como una fórmu la estática, cómoda, 
privada de rebelión. La obra de arte necesita tener, en nues-
tra sociedad industrial, según parece, un respaldo “histórico”, 
algo así como su “consagración” para que sea admirada con 
tranquilidad. (35)

Estamos frente a la carencia de com- promiso, expresión y discur-
so; frente a un acto de individualismo en la mayoría de su represen-
tación, que propiamente   limitará al artista, tanto él esté dispuesto a 
ceder a la presión de los vicios del alma y por ende a su producción. 
Con esto en mente, ha llegado el momento de plantear mi reflexión 
sobre el arte y producción actual, tema central del encuentro que me 
ha traído aquí y que es la vivencia que compartí con algunos compa-
ñe- ros, maestros, egresados y profesionales de las artes. Las reflexio-
nes han sido una experiencia que, inevitablemente dejaron huella en 
mi quehacer artístico y, que, sin duda alguna tocó partes sensibles 
en cada uno de los participantes. La verdad es que hablar de arte y 
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producción me lleva a pensar en el rol del artista y su función social. 
Así mismo, es importante plantear la definición de arte, la que com-
parte el sentido con lo que se ha expresado hasta el momento. Antes 
de continuar, sin embargo, entraría en un conflicto, porque hablar de 
definición, es hablar de percepción y esta no será igual a la de nadie. 
Vargas (1994) plantea que:

La percepción pone de manifiesto el orden y la significación 
que la sociedad asigna al ambiente. Lo que se busca es conocer 
si lo percibido es real o es una ilusión, de modo que la per-
cepción es concebida como la formulación de juicios sobre la 
realidad. (49)

A primera vista será un proceso que está sujeto a modelos cultu-
rales, los cuales se encuentran ligados a ideologías que se aprenden 
y se construyen; como sucede en el arte. Galaz (1971) expresa que:

El arte es una permanente revolución; es la transfiguración del 
tiempo vivido y experimentado, y permanentemente estará 
pro- duciendo ruptura del equilibrio de fuerzas, haciéndose 
necesarios en cada una de ellas, nuevos procesos de síntesis, 
cuando las condiciones de la sociedad así lo permitan. (36)

Esta definición que comparto permite entender la relación con el 
creador; sin embargo, considero que deberíamos de analizar este con-
cepto en otro momento y en otro ensayo. En cuanto al rol del artista, 
lo cierto es, que, ahora tenemos en mente que el artista de hoy vive 
más por la conceptualización que por su representación, que su lugar 
está situado en lo alto de las clases sociales, ese pedestal que quere-
mos alcanzar, aunque no sepamos ¿dónde está?, importa un nombre 
que se publica en todas las redes, pero se trata de un individuo que 
no estuvo en las calles por mucho tiempo y que antes de la pande-
mia no apareció ¿Qué pasó con los artistas y la sociedad? El cambio 
de una sociedad comunitaria a una civilización capitalista llevo a un 
replanteamiento y constantes modificaciones que transgredieron esa 
identidad colectiva para convertirla en un objeto de cambio; despoja-

El arte es una permanente revolución; 
es la transfiguración del tiempo vivido y 
experimentado, y permanentemente es-
tará produciendo ruptura del equilibrio de 
fuerzas, haciéndose necesarios en cada 
una de ellas, nuevos procesos de sínte-
sis, cuando las condiciones de la socie-
dad así lo permitan. (36)
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ron su fuerza social. La tecnología invitaba al ser humano a poseer un 
bien material y olvidar el verdadero sentido social del arte. Hablamos 
de la compleja sociedad contemporánea. Paz (2004) manifiesta que:

Vivimos en un mundo de técnicos (...) no difiere esencialmen-
te de los obreros, también son asalariados y tampoco tienen 
conciencia de la obra que realizan. El gobierno de los técni-
cos, ideal de la sociedad contemporánea sería así el gobierno 
de los instrumentos. La función sustituirá el fin; el medio, al 
creador. La sociedad marcharía con eficacia, pero sin rumbo. 
Y la repetición del mismo gesto, distintiva de la máquina, lle-
varía a una forma desconocida de la inmovilidad: la del me-
canismo que avanza de ninguna parte hacia ningún lado. (28)

Pudiera creerse que es culpa del interés del artista tanto como el 
de la sociedad, sin embargo, no es así. Atrás de todo esto está nuestra 
naturaleza, el instinto que mueve al arte. Existe una cultura que cul-
tiva el espíritu y a su pueblo. La cultura no comprende solamente, la 
definición que probablemente la mayoría conocemos, “como el con-
junto de cosas…” tampoco me corresponde corregir o señalar lo que 
según yo “debería de ser”, pero Octavio Paz (2004) la piensa desde el 
signo como ideas y conceptos presentes en todas las sociedades que 
están sujetas a cambios y por ende, a una identidad. Facuse y Venegas 
(2017) enfatiza que:

El arte tiene no solamente una natu- raleza social, sino tam-
bién efectos sociales. Es el producto de la fantasía colectiva, 
pero también es aquello sobre lo cual concordamos y cuyos 
efectos sentimentales son re- lativamente los mismo en todos 
en un mo- mento dado, en una sociedad dada. (31)

Supongamos ahora, que el rol del artista en la sociedad dependerá 
de ambos. Es así como la sociología del arte estará relacionada con los 
procesos sociales de producción de obras y los artistas; así como de 
sus efectos. La sociedad y el artista contribuirán de manera recíproca, 
gracias a sus representaciones, a sus estructuras colectivas. El artista 
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será el reflejo de su sociedad, de su historia, sus hábitos, su cultura, 
su relación con los otros; será el medio, será el crítico, será el creador 
de mensajes; será el que comparta los sueños, el que se hará así mis-
mo. Y no es mera coincidencia que el rol del artista va más allá de 
su producción; tendrá una función social como intelectual; será más 
que un reconocimiento o una exposición en una galería, será más 
de lo que ahora conocemos, tan pronto decidamos participar social-
mente. En cierto sentido sería importante retomar uno de los puntos 
principales de aquel México que se encontraba en transformación, 
tanto social como institucional. Se tenía claro que el arte era la herra-
mienta de educación, de cohesión social y que tendría como objetivo 
la integración social, logrando así una propuesta que comprendiera 
la importancia del arte en el pensamiento educativo. García (2015) 
manifiesta que:

La experiencia mexicana en esa pugna de ideas nos reafirma 
la importancia de vincular educación, cultura y desarrollo 
social, al mismo tiempo que reafirman la noción de que las 
ideas mueven también las dinámicas hu- manas, sociales, y 
políticas y definen el devenir productivo y económico de un 
país. (112)

Esto nos lleva al siguiente punto: el arte y la institución. Pienso 
en lo que discutiamos en el conversatorio: ¿Cómo es la educación del 
artista hoy? Quiero creer que la educación del artista es mejor por el 
alcance tecnológico, por las facilidades para estudiar, por los cambios 
de pensamientos y el reconocimiento a la diversidad cultural; sin em-
bargo, desde mi experiencia en la Escuela de Artes Plásticas y Audio-
visuales, me he cuestionado la falta de valores, el conformismo en el 
proceso formativo, la ruptura con el sentido social, el individualismo 
que obstaculiza la retroalimentación en comunidad, etc.

Se que mi planteamiento es desde mi experiencia y que no pre-
cisamente deba ser así en todas las instituciones, o que pase en toda 
mi escuela, o que este culpando propiamente a la institución, a los 
profesores o a mis compañeros; esa fue mi experie y hasta la fecha la 
sigo conservando. Desde el análisis sobre la función del artista y su 
búsqueda espiritual, que se presenta a finales del siglo XIX y princi-
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pios del siglo XX, debido a los acontecimientos constantes de violen-
cia, aunado a los problemas políticos, sociales, y de ruptura con los 
métodos estéticos, resalta aquellos elementos que alejan al artista y lo 
convierten en la nada, Kandinsky (1979) declara que:

La eliminación de los sonidos inter- nos, que son el ser de los 
colores, a la dispersión de las fuerzas del artista en la nada, es 
el arte por el arte. A través de su habilidad, fuerza inventiva 
y emotiva, el artista desea la recompensa material. Satisfacer 
su am- bición y su codicia se alza como su destino final. A 
cambio de un trabajo profundo y so lidario entre los artistas, 
aparece la lucha por estos fines materiales. Todos se lamentan 
de la excesiva competencia y producción. Odi, partidismo, 
camarillas, intrigas y celos son resultados de este arte mate-
rialista que se ha robado su sentido. El espectado se aleja tran-
quilamente del artista, que no le encuentra sentido a su vida 
en el arte sin fines, sino que busca objetivos más importantes. 
(12)n tante de compren-

Temporalmente, Kandinsky está le- jano a nuestro contexto ac-
tual, sin embargo, comparte las mismas inquietudes que se han ex-
puesto en el conversatorio, la falta de sentido, la ambición por los 
excesos de buscar la aprobación, aceptación y remuneración eco- 
nómica. Esta sociedad faltante de comprensión, faltante de libertad, 
aquella característica que mencionábamos anteriormente. En este 
sentido, es claro que no estamos en las mismas épocas y que no todos 
buscan este pedestal en su formación. Todo esto parece confirmar 
que el camino del artista pende de un hilo. Debemos entender que 
el sentido de una obra es una aventura que necesita riesgos, voluntad 
y experimentación, descubrir nuestro interior y exterior; valorar la 
sensibilidad y su proceso artístico, aprovechar los recursos que nos 
ofrece una institución y no demeritar la educación formal. Estar des-
pierto y no rendirnos, ser ese cambio. Gutiérrez (1956):
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Los hijos del arte, los que anhelamos alcanzar un nombre que 
legar a nuestra pa- tria, los que sentimos una noble fiebre de 
la gloria, los que vivimos con la vida del espíri- tu, no vamos 
a alistarnos en vuestras filas, y, agrupándonos bajo la bandera 
del idealismo, serenos, tranquilos, con la certeza de alcan- zar 
el triunfo, nos apercibimos a la lucha, dis- puestos a morir 
antes que a rendirnos. (19)

Como última palabra, expongo mis pensamientos sobre el arte y 
producción actual, desde mi reflexión, desde aquellas palabras que 
retumbaron en mi sentir y de las que ahora, se han convertido en 
un interés particular por trabajar y meditar. Mas no se trata tan solo 
de encontrar las debilidades, sino, de proponer. En este sentido re-
conozco que poco a poco están comenzando a surgir los proyectos 
que esperaba desde mi entrada a la Universidad, desde el 2014, y que 
ahora en 2021 veo un camino prometedor, que está iluminado por 
académicos que creen en nosotros, los estudiantes, que están intere-
sados por el porvenir del arte y por generar una comunidad artística 
solidaria y comprometida con su sentido social, es lo que me lleva a 
compartir este pensamiento. Galaz (1971) manifiesta que:

La educación y el arte son los medios por los cuales miles y 
miles de hombres pueden integrarse a los cambios, donde pre-
tendemos que al arte le competa un papel importante como 
elemento formador. Tenemos que romper con lo que cono-
cemos como “público culto” y hacer de nues- tra sociedad un 
todo dinámico en que cada persona reciba lo necesario para 
actualizar cada vez más sus potencialidades, sin fronteras, sin 
diferencias de tipo cultural y eco- nómico, que son los pri-
meros ladrillos en la larga muralla que origina las diferencias 
sociales que separan a los hombres. (38).
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El artista-docente y 
su papel formativo en la 

educación

Melissa Isaaly Mendoza Bernabe

La educación, desde finales del siglo pasado ha experimentado di-
versas transformaciones tanto en su forma; planes y programas de 
estudio, como en su fondo; sentidos, metas y perfiles deseados en los 
egresados (Palacios, 2006). Las generaciones actuales requieren habi-
lidades diferentes, por lo tanto, necesitan contenidos y herramientas 
que les permitan desarrollarlas. Ante este panorama, Álvaro Marche-
si (2009), secretario general de la Organización de Estados Iberoame-
ricanos para la Educación, la Ciencia y la Cultura (OEI) menciona: 
“Las nuevas exigencias sociales y una visión renovada sobre la fun-
ción de la educación escolar han puesto de manifiesto la importancia 
de lograr que los alumnos adquieran las competencias necesarias que 
les permitan aprender a aprender, aprender a convivir y aprender a 
ser. En este contexto, resurge con fuerza el papel de la educación ar-
tística para la formación integral de las personas y la construcción de 
ciudadanía” (p. 7) Esta declaración muestra el papel subtancial   de   
la educación artística dentro del desarrollo de personas y ciudadanos 
capaces para responder a las problemáticas y demandas actuales, es 
decir, en la construcción del futuro. En México, entre el año 2006 
y 2008 (SEP-SEMS, 2008), se implementaron reformas educativas 
donde se enunciaba la importancia de agregar a las artes como una 
materia curricular o co-curricular en todos los niveles educativos. 
Esta solicitud por parte de la Secretaria de Educación Pública (SEP) 
responde a un movimiento educativo mundial, desde el cual, organi-
zaciones como la UNESCO (2006), demandan a los países y gobier-
nos generar y promover leyes, espacios y entornos que atiendan a la 
formación integral de los estudiantes. En estos discursos, se explica 



  30 ·  Encuentro

cómo la intención primordial de la educación tiende, desde hace ya 
varios años, a centrarse en el desarrollo cognitivo de los alumnos, 
específicamente en áreas de ciencias exactas. Palacios (2006), destaca 
la sobrevaloración de la educación en el desarrollo del conocimiento 
científico desde los griegos hasta nuestros días, donde el desarrollo 
de la razón tiene una jerarquía mayor comparada con las emociones, 
afectos y sentimientos, mismos que son consideramos como elemen-
tos de poco valor para la formación humana. Esta situación que cla-
ramente se inclina por la adquisición de un pensamiento racional ca-
racterizado por promover capacidades y conocimientos particulares, 
necesita un equilibrio que surja desde la exploración y estimulación 
de habilidades creativas y sensibles.

A pesar de que exista un discurso político, tanto a nivel mundial 
como nacional, que remarca la relevancia de fomentar espacios para 
la creatividad y sensibilidad dentro de las aulas, aún se tienen per-
cepciones y creencias negativas sobre la pertinencia y funcionalidad 
de las artes en el ámbito educativo. Sobre este punto, Marchesi, A., 
secretario general de la Organización de Estados Iberoamericanos 
(OEI), sostiene que la obligatoriedad de la educación artística como 
herramienta primaria y única, para promover la construcción de la 
ciudadanía, el desarrollo de la capacidad creadora, la autoestima, 
la capacidad de trabajar en equipo o el desarrollo del pensamiento 
abstracto, es insuficientes para garantizar niveles de calidad acepta-
bles. Para poder conocer, valorar y disfrutas las expresiones artísticas 
de diferentes culturas, es necesario generar un trabajo articulado de 
todos los agentes involucrados para construir metas en común que 
incidan en la formación integral de las personas (Marchesi, 2009).

En cuanto al reconocimiento de las artes dentro del sistema edu-
cativo mexicano, Palacios menciona: “La escuela moderna sigue pri-
vilegiando el pensamiento lingüístico y el pensamiento lógico-mate-
mático por sobre todas las demás formas de conocimiento, al hacerlo 
la escuela impide que el niño desarrolle las otras posibilidades de las 
que también es portador” (2006, 17). Palacios, enuncia de manera 
concreta y realista el contexto de la educación artística en México, 
donde si bien, políticamente se le abrió un espacio, culturalmente 
continúa siendo desmeritada. Esta situación, incluso a casi trece años 
de la implementación de la Reforma Integral de la Educación Básica 
(RIEB) y de la Reformas de la Educación Media Superior (RIEMS), 
donde se pueden encontrar fácilmente escuelas e instituciones que 
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han continuado con una tendencia a elevar el conocimiento provisto 
por áreas científicas en comparación con las habilidades que promue-
ven las artes.

Aunado a esta situación, existen actores educativos que poseen la 
creencia de que el arte es una materia de relleno o de adorno (Acaso, 
2009), la cual solo toma importancia cuando es momento de presen-
tar algún número para fechas conmemorativas o para crear el recuer-
do de las mismas, dejando de lado toda su función formativa. Esta 
creencia colectiva fue alimentada y construida por el sistema educati-
vo positivista que envolvió casi todos los planes curriculares del siglo 
XX e incluso algunos de principios del siglo XXI (Palacios, 2006). 
Estos dos aspectos, la consideración jerárquica de ciertas materias so-
bre otras y las creencias sobre la función de arte en la escuela, crean 
un escenario complicado para que la educación artística se coloque 
como un área de desarrollo integral y de formación de personas (Cal-
das Malqui, 2018), es decir que se considere como materia base para 
la educación a nivel básico y medio superior.

A pesar de que este panorama puede parecer adverso, existieron 
situaciones que permitieron reconocer el lugar del arte dentro del 
proceso de humanización y, sobre todo, el papel del artista-docen-
te como guía de este descubrimiento personal. Una de estas ocurrió 
durante el año 2020, ya que se vivió una contingencia sanitaria pro-
vocada por la COVID-19. Este confinamiento cambió la realidad de 
manera abrupta (Brooks et al., 2020), obligando a diversos sectores a 
implementar estrategias emergentes que atendieran a las necesidades 
latentes. Uno de estos fue la educación que, en México, a partir de 
marzo 2020, la modalidad a distancia fue aplicada en todos los nive-
les por casi tres semestres. Este cambio en la forma de educar, trajo 
retos complejos que todos los actores educativos tuvieron que enfren-
tar durante la ejecución y práctica de las clases, cambiando de manera 
radical los hábitos de estudio, evaluación, interacciones y objetivos de 
las materias (CEPAL-UNESCO, 2020).

Cabe destacar que conforme pasaban los días y meses de la cua-
rentena, los alumnos confinados comenzaron a mostrar otras nece-
sidades más allá de las educativas. El bajo porcentaje de asistencia, la 
ausencia durante en las sesiones en línea, las condiciones y acceso a 
dispositivos móviles e internet para las tomar las clases virtuales jun-
to con otras variables (INEGI, 2021), fueron algunos de los aspectos 
por los cuales el aprovechamiento escolar disminuyó considerable-
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mente. Dentro del ambiente escolar virtual, comenzó a ser evidente 
que los alumnos necesitaban atención emocional, justamente como 
lo menciona la Comisión Económica para América Latina y el Cari-
be (CEPAL): “Mantener el bienestar psicológico, social y emocional 
es un desafío para todos los miembros de las comunidades educati-
vas: estudiantes, familias, docentes y asistentes de la educación” (CE-
PAL-UNESCO, 2020, 14).

La pandemia de la COVID-19, al igual que otras crisis mundiales, 
trajo consecuencias devastadoras para diversos sectores sociales, es-
pecíficamente en el caso de los niños y jóvenes; la falta de interacción 
con sus compañeros de escuela provocó en ellos un desequilibrio 
emocional que debe ser atendido de manera pronta y oportuna. Es así 
que una de las demandas para las escuelas es: Poner el aprendizaje so-
cioemocional en el centro de la repuesta educativa y brindar la opor-
tunidad para la transformación y el desarrollo de un currículo más 
integral y humanista que incorpore dimensiones fundamentales del 
Objetivo de Desarrollo Sostenible (ODS); garantizar una educación 
inclusiva y equitativa de calidad y promover oportunidades de apren-
dizaje permanente para todos (vinculado a la ciudadanía, la salud, la 
sostenibilidad, la igualdad de género y los derechos humanos, entre 
otros aspectos) con comunidades educativas centradas en el bienes-
tar y el aprendizaje de los estudiantes (CEPAL-UNESCO, 2020, 14). 
Acaso, ha realizado diversas investigaciones sobre la relación entre la 
educación artística, reconocimiento de emociones y manejo de estas 
en la vida cotidiana. Específicamente, lo ha demostrado con los men-
sajes visuales de campañas publicitarias, en la cual ha demostrado 
que estudiantes que han tenido la oportunidad de acercarse a la sen-
sibilización en la escuela, reconocen de manera crítica los mensajes 
visuales, así como los interpretan para favorecer la construcción de 
su identidad (2006). Dentro de esta situación compleja, las artes en 
diversos niveles educativos, comenzaron a tener experiencias exito-
sas y de gran respuesta durante este periodo de contingencia (OEI, 
2020). Las actividades que atendían la creatividad, sensibilidad, ex-
presión y comunicación por medio de lenguajes artísticos, ayudaban 
considerablemente a que los estudiantes se adaptaran mejor a la rea-
lidad pandémica, encontrando espacios de auto conocimiento y re 
significación (Barrantes Fernández et al., 2021). Justamente identifi-
car otros conocimientos y habilidades como primordiales en tiempos 
de contingencia, fue lo que permitió que tanto docentes, padres de 
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familia y escuelas miraran desde otro sentido a la educación artística, 
es decir, que reconociera el lugar del arte como herramienta para fo-
mentar el desarrollo integral de las personas, ya que la escuela, al ser 
un espacio formativo, tiene la meta de propiciar lugares para cons-
truir conocimientos académicos, y sobre todo, ciudadanos (Meirieu, 
2001). Este es uno de los argumentos que demuestran porqué el arte, 
se comenzó a destacar como herramienta humanizante, necesaria y 
primordial para el desarrollo de las personas y las metas de educación 
actuales. En palabras de Marchesi: “La presencia del arte en la educa-
ción, a través de la educación artística y de la educación por el arte, 
contribuye al desarrollo integral y pleno de los niños y de los jóvenes” 
(Marchesi, 2009, p. 7).

Un aspecto fundamental que logra articular la función de la edu-
cación artística y su repercusión en el desarrollo de los estudiantes, es 
la persona que acompaña este proceso: el docente. Particularmente, 
América Latina, es una región en la cual existen países sin reformas 
que incluyan a las artes dentro de sus programas educativos, por ende, 
hay pocos docenes con una especialidad educativa artística (Marche-
si, 2009). De igual manera, algunos espacios educativos que si cuentan 
con la materia de artes, por diversas razones, los profesores a cargo de 
esta tienen una preparación inadecuada para la ejecución de la mate-
ria (Giráldez & Pimentel, 2009). En efecto, reconocer la relevancia de 
la educación artística no solo necesita de leyes que sean base para su 
ejecución, sino también requiere de instituciones con la disposición y 
recursos, de todo tipo, para poder enmarcar estos proyectos. En otras 
palabras, la educación integral necesita de las artes y de otros elementos 
para alcanzar sus objetivos, uno de gran importancia: el docente-artista.

El artista-docente como formador de experiencias sensibles
Antes de comenzar a desarrollar el punto central de este escrito; el pa-
pel formativo del arte y como lo provoca el artista-docente, conside-
ro de gran relevancia mencionar un aspecto que en varias ocasiones 
pasa por obvio y que Akoschky (1998) explica con mucha claridad. 
Ella, puntualiza que uno de los aspectos necesarios a reflexionar es el 
cómo se va a llevar a cabo el proceso de sensibilización, interioriza-
ción y expresión a través de las materias de arte. Es decir, reconoce 
puntos ganados para la educación artística al ser considerada como 
parte de las materias formativas; no obstante, es necesario trabajar so-
bre el proceso y la función específica que tiene el arte en la escuela. En 
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efecto, la educación artística de los niveles básicos y media superior, 
no es para formar artistas, sino para desarrollar personas sensibles, 
creativas y humanas; el arte se convierte en el medio para fomentar 
espacios de crecimiento integral de los estudiantes, siendo la figura 
del arista-docente, el acompañante idóneo para poder guiar y provo-
car el proceso y desarrollo de habilidades creativas y sensibles.

Respecto al punto anterior, Sánchez de Serdio Martín (2010), 
sostiene que es necesario crear una relación fluida entre el arte y la 
educación, donde sean ámbitos articulados que creen una correspon-
dencia con gran potencial formativo y que deben ser liderados por 
personas con conocimientos y habilidades de las dos áreas. Como 
lo hace notar, Sánchez de Serdio Martín, muestra un camino entre 
la educación y el arte de una manera constructiva y favorable para 
ambos, reconociendo que el artista dentro de las aulas, es la persona 
que tiene las herramientas para levantar los puentes entre estas dos 
áreas. Sobre este mismo punto, Aguirre Arriaga (2006), fortalece la 
idea de que el artista tiene conocimiento específicos para alcanzar los 
objetivos de sensibilización, creatividad y humanización, por lo que 
sumarlos dentro de proyectos educativos y a cargo de procesos de 
enseñanza, serían una oportunidad para convertirlos en agentes que 
motiven y propicien espacios de formación integral.

De manera simple y profunda, Akoschky coloca preguntas per-
tinentes y adecuadas sobre el lugar del arte en la educación, tales 
como: ¿Dónde ponemos a la educación artística en la educación 
actual? ¿Quién decide sobre el valor de la educación artística? En 
las cuales identifica que las respuestas se deben ir comprendiendo 
y construyendo entre ellas y con los involucrados, asegurando que 
las respuestas serán parciales y en constante proceso reflexivo. Estos 
planteamientos, invitan a pensar sobre el origen de las iniciativas gu-
bernamentales por incluir las materias artísticas nace desde la inten-
ción de integrar contenidos para el desarrollo humano, no obstante, 
este sentido probablemente se obvió y se continuó el camino de estas 
implementaciones sin tener plenamente presente su esencia. Dada 
esta situación, es necesario reflexionarlo y cuestionarlo de manera 
continua para tenerlo con una plena transparencia y así reconocer a 
dónde se dirige el arte dentro de la educación básica y media supe-
rior para contribuir al desarrollo del individuo, así como resaltar la 
función y las estrategias para incluir a los artistas-docentes y alcanzar 
estos objetivos educativos.
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Justamente, el arte se integra dentro de lo proyectos educativos 
para responder a las necesidades de la época, donde uno de los pro-
pósitos formativos es sensibilizar a los estudiantes ante la realidad y el 
contexto a partir de las prácticas artísticas. En la opinión de Palacios 
(2006):

Necesitamos, por lo tanto, partir de una perspectiva que amplíe 
la visión de la educación, del conocimiento, del ser humano y de su 
papel en la sociedad contemporánea; que entienda al sujeto como 
una totalidad que integra inteligencia y sentimiento, ubicado en un 
contexto social y cultural determinado (p. 18).

Asimismo, el arte es un canal de comunicación abstracto que 
muestra el sentir de una época, tal como lo hizo evidente Benjamin, 
(2003) en su libro: La obra de arte en la época de reproductibilidad 
técnica, donde resalta cómo los cambios sociales, tecnológicos y eco-
nómicos se reflejan en el arte, siendo esta una de las razones por las 
cuales transcienden y significan culturalmente. De la misma manera, 
el arte creado a partir de finales del año 2020 reflejará el sentir de la 
población en confinamiento y la educación artística, formará la sen-
sibilidad del entorno para poder desarrollar una comunicación por 
medio de olores, texturas, movimientos y sonidos, donde también se 
construye una realidad que responde a necesidades interiores, por 
poner un ejemplo de los puentes creados entre el arte, educación y 
sociedad.

La diversidad de discursos que existen sobre la función del arte 
en la sociedad, provoca que surjan diferentes líneas de acción que 
pueden incluso parecer antagónicas; sin embargo, la importancia de 
todas ellas es que coinciden en un punto central: “El arte es necesa-
rio para el desarrollo completo de la persona” (Caldas Malqui, 2018; 
Giráldez & Pimentel, 2009; Palacios, 2006) sin importar el método 
o la disciplina artística, es lo que convierte a la educadores artísticos 
en una comunidad formativa, y es esta una de las responsabilidades 
que el artista-docente comparte desde su vocación y sentido de exis-
tencia. El arte, más que ser una profesión, es parte de la esencia de la 
persona (Savater, 2008). Es así que, al convertirse en un formador de 
creatividad y sensibilidad, el artista-docente lo que hace es realmente 
compartir aquello que le apasiona y le da sentido a su vida, contagian-
do así, una manera de ser humano con el arte.

Después de estos argumentos, cabe preguntarse ¿cuál es la fun-
ción del arte en la educación básica y media superior? y ¿cómo la lleva 
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a cabo el artista-docente? En realidad, como mencioné anteriormente 
estas incógnitas podrían tener una respuesta que surge desde dos as-
pectos que resalta Meirieu (2001):

Compartir aquello que nos apasiona: Meirieu considera que de 
manera natural compartimos los conocimientos y prácticas que nos 
funcionaron y que, sobre todo, nos dieron sentido personal. Es así 
que, dentro de la práctica educativa, el artista como guía y acompa-
ñante de un proceso formativo puede articular su vocación con una 
labor que tiene un objetivo constructivo.

La escuela como espacio para formar personas: en un análisis que 
realiza sobre el sentido de la escuela en la sociedad, Meirieu sugiere 
que la razón fundamental es guiar a los niños en su propio descu-
brimiento y reconocimiento, acompañando este proceso con habi-
lidades y capacidades necesarias para su vida de adulto. Con estos 
dos puntos, podemos comenzar a desarrollar tanto el aspecto de la 
función del arte en la educación y el papel primordial de contar con 
un profesional de arte a cargo de las materias referente a esta área. 
Diversas investigaciones (Abad, 2001; Fitria, 2013; Palacios, 2006; 
Vera, 2000) han demostrado que el arte tiene incidencia directa en el 
desarrollo de la persona, ya que logra estimular aprendizajes viven-
ciales que atraviesan dimensiones sociales, emocionales y cognitivas. 
Específicamente, la creatividad (Eisner, 2004), es uno de los elemen-
tos esenciales que se promueve dentro de las actividades artísticas. 
El procedimiento para realizar un ejercicio artístico requiere que el 
estudiante sea sensibilice al entorno, lo interprete y a partir de ello, 
pueda crear y expresarse. Esta practica de ir al exterior y regresar al 
interior, es fundamental porque permite que los alumnos encuentren 
puentes de comunicación entre su realidad y su propia persona, iden-
tificando así, aspectos de su contexto y estimulando el autoconoci-
miento (Alonso Baños, 2015).

La relevancia del artista profesional dentro de las instituciones 
educativas ha comenzado a ser un tema de interés dentro de los es-
pecialistas educativos. En esta línea de investigación, es esencial citar 
a Giráldez & Pimentel (2009) quienes han desarrollado diversos tra-
bajos de observación, análisis e investigaciones acerca de las com-
petencias docentes para el área de artes y han resaltado indicadores 
específicos que se requieren para la enseñanza de la artes. Uno de los 
aspectos a denotar es el de la formación de valores; en este mencionan 
que uno de los principales objetivos es que el docente logre despertar 
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el interés en el creación, apreciación y consumo del arte como una 
necesidad social natural y esto se logra óptimamente cuando el do-
cente esta convencido de el sentido del arte en la sociedad. Respecto 
a este argumento, considero relevante las competencias esperadas en 
un docente por Meirieu (2001), entre las cuales destaca: creatividad 
en el diseño de estrategias, reconocimiento del estudiantes como 
proveedor de conocimientos y sensibilidad ante los procesos indivi-
duales. Estas tres competencias, son las que considera compaginan 
con el perfil de los artistas, siendo estas mismas las principales justi-
ficaciones que selecciono para defender el papel del artista dentro de 
la escuela. Personalmente, mi experiencia como docente se ha visto 
enriquecida por mis actividades artísticas y viceversa; ambas percep-
tivas amplían las visiones tanto para el diseño de estrategias educati-
vas como para la creación de obras que responden a las necesidades 
sociales de la época. Este aspecto también fortalece la pertinencia 
del artista-docente, ya este se nutre de su propia creación docente 
y contribuye al gremio académico y artístico simultáneamente. Sin 
embargo, la relevancia del artista es más profunda que únicamente 
satisfacer perfiles de egreso de niveles educativos, el centro de su fun-
ción es el de formar personas (Ortiz, 2004).

Las nuevas perspectivas pedagógicas, han colocado como meta 
principal desarrollar personas con competencias para la vida (WHO, 
1994), es decir, que durante su estancia en espacios educativos, ade-
más de lograr adquirir conocimientos de áreas pertinentes, se reco-
nozca a las experiencias para la vida como un elemento conductor 
necesario para vivir y convivir. El artista, al decidir optar por la pro-
fesión de compartir conocimiento, en otras palabras, docente, en-
tra en un discurso entre él/ella y con el estudiando, basados en un 
lenguaje abstracto de comunicación a través de olores, sensaciones, 
texturas, sonidos y movimientos que comunican de acuerdo con sus 
propias experiencias y que se van enriqueciendo conforme su desa-
rrollo humano. Considero esta parte, el sentido fundante tanto del 
arte como herramienta formativa como el artista el actor que articula 
este proceso. La meta, más allá de apropiarse de una técnica artística, 
es interiorizar el proceso de dialogo entre el afuera y el adentro de la 
persona que se expresa en un objeto artístico, por medio del cual, el 
estudiante trasmite un mensaje individual que se convierte en colec-
tivo al momento de ser interpretado por sus compañeros y la comu-
nidad. Este proceso de resignificación de una obra, es una muestra de 



  38 ·  Encuentro

como la sensibilidad y el reconocer la interioridad, tienen una fuerza 
para construir de manera armónica y sólida.

Durante la pandemia se han publicado experiencias de estrate-
gias creados por artistas-docentes en el área de educación artística 
que lograron, además de cumplir los propósitos de las materias, es-
tabilizar a los alumnos y proveerlos de espacios para sentir, expresar 
y comunicar, un ejemplo de esto es el libro publicado por la OEI, 
titulado: Formación Artística. Experiencias y Reflexiones ante la vir-
tualidad necesaria, en el cual, docentes comparten sus experiencias 
educativas durante el confinamiento, reconocimiento posibilidades 
de crecimiento personal y profesional (OEI, 2020). Este es solo uno 
de los resultados que la educación artística al lado de artistas-docen-
tes puede promover dentro de los espacios escolares, Sánchez Carlessi 
refuerza: “Mediante el arte se forman capacidades específicas y se ex-
presan sentimientos y valores que pueden modificar la conducta del 
hombre, por lo que orienta nuestra actitud valorativa ante el mundo. 
El arte lleva al desarrollo integral de la persona humana.” (2018: 4). El 
Siglo XXI enfrenta varios retos, y la escuela es un espacio donde los 
estudiantes se pueden acercar a experiencias que les permitan fortale-
cer y/o descubrir habilidades dentro de sus diferentes dimensiones, a 
mirar la realidad desde diferentes formas, a expresarse desde lengua-
jes abstractos y hacer creaciones colectivas para imaginar una nueva 
realidad. (Nussbaum, 2010).

Finalizo con esta cita de Palacios “La educación, consideramos, 
no se puede reducir a la enseñanza de conocimientos instrumentales, 
por el contrario, debe estar enfocada a desarrollar todos los aspectos 
que componen la unidad en la cual está conformada la personalidad 
del ser humano.” (2006: 14). Solo aquel que ama lo que hace, puede 
lograr contagiar esa pasión a los demás, dejemos que el arte sea el 
medio para enriquecer el desarrollo de los estudiantes y provoque-
mos experiencias sensibles que sean una posibilidad de sumar a su 
sentido de vida.
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La desfiguración de los 
paradigmas del arte ante 

la sobrevivencia
Dr. Jaime Torija Aguilar

Hablar de arte en la actualidad difiere del concepto que se tenía en 
otros momentos de la historia. Adoptar definiciones, como sabemos, 
dependen de diversas condiciones que se determinan ya sea por la 
historia, filosofía, religión, economía o la tecnológica. Las habilidades 
humanas van dejando huella en la concepción y en la propia activi-
dad artística, como es el caso, por ejemplo, en la trasformación que 
se dio de la noción techné aplicada por los griegos al de ars, concepto 
latino, que igualmente identifica las diversas actividades artísticas. 
Asimismo, lo vemos en el caso de su clasificación que se determinó 
por el esfuerzo cognitivo o por su realización práctica; así como en 
lo referente a las habilidades propias del individuo distinguiéndose 
como artista o artesano. Es en la modernidad, al triunfar la autono-
mía del arte, cuando prevalece el concepto de artista porque se define 
como el “creador de obras de arte”; que incluye la cualidad de tener 
“un placer especial, refinado, propio de las bellas artes” (Shimer, 2004, 
24). Además, para legitimarse como un área exclusiva propia de la 
creación, el arte logra cobijarse de la relación intrínseca entre la belle-
za, el gusto y la contemplación.

Sin embargo, como todo concepto no está circunscrito en la in-
movilidad ni alejada de los flujos históricos ni de las necesidades co-
lectivas –que son las que le dan existencia al arte– debemos tener 
claro que para entender lo que es el arte en nuestros días es nece-
sario acercarnos a los procesos sociales, políticos y culturales. Ya 
no se puede concebir, el objeto de arte, el artista y su público, como 
únicos, encerrados en el inmovilismo, la pasividad, alejados de los 
acontecimientos sociales, como tradicionalmente se le caracterizo al 
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justificarse como una actividad para sí mismo: el arte por el arte. El 
desarrollo económico, científico, tecnológico y, consecuentemente, 
mercantil, nos da la pauta para ver el arte desde otra dimensión. La 
pura contemplación y meditación a lo que invitaba el arte —recono-
ciéndose por el trabajo del genio en la obra magna que mantenía su 
originalidad en su expresión aurática, en ese “entretejido muy espe-
cial de espacio y tiempo: aparecimiento único de una lejanía, por más 
cercana que pueda estar” (Benjamin, 2003, 47)— ha quedado en un 
lugar apartado que se reconoce en el tiempo. Ahora, ver y saber el arte 
tiene que estar vinculado, como ya se mencionó, por un conjunto de 
procesos sociales aunados con las “redes cooperativas” y al fenóme-
no de la masificación cultural como consecuencia de la reproducción 
técnica, según la visión de Benjamin (2003).

Una muestra es la relación que tiene el artista y su obra con di-
ferentes entes que determinan su existencia; sin la disolución de las 
fronteras con otros saberes las prácticas artísticas que se manifiestan 
en las últimas décadas serían prácticamente incomprensibles. Incluso 
se puede afirmar que el arte ya se localiza en las “consideradas ya 
villanas ya cómplices” (Brea, 2006, 12) de las que se les califica como 
no artísticas y “que es ajeno a sus potencias crítico-analíticas pero 
que ostenta por su parte capacidad creciente de impulsar y promover 
efectos de simbolicidad en las sociedades actuales.” (Brea, 2006, 12). 
Del mismo modo, el arte depende de otras instituciones como, por 
ejemplo: los galeristas, los críticos, los coleccionistas, los museos, el 
público, el Estado, el curador (Giunta, 2008, 1-7). Es importante aña-
dir también, para comprender este trabajo, la estrecha relación que el 
arte tiene con la política, ya que en dicha coincidencia se refleja las 
“prácticas artísticas que se asientan en el reconocimiento de la fun-
ción social del arte, el compromiso con la ciudadanía, un cambio del 
espectador en el proceso creativo o la intervención en el espacio pú-
blico” ((Pérez, 2013,192). Con base en esta nueva dependencia de las 
artes con los procesos sociales, destaca en primer lugar, la necesidad 
de profundizar en el análisis social, político y educativo de las nuevas 
expresiones artísticas.

Por lo tanto, las trasformaciones que se han generado en el arte, 
sugeridos de forma general en líneas anteriores, subraya la relación 
profunda con el público, ya no como simples “voyeurs pasivos” sino 
como participantes activos que reconocen su poder:

El poder que tiene cada uno o cada una de traducir a su manera 
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aquello que él o ella percibe, de ligarlo a la aventura intelectual singu-
lar que los vuelve semejantes a cualquier otro aun cuando esa aventu-
ra no se parece a ninguna otra. Ese poder común de la igualdad de las 
inteligencias liga individuos, les hace intercambiar sus aventuras in-
telectuales, aun cuando los mantiene separados los unos de los otros, 
igualmente capaces de utilizar el poder de todos para trazar su propio 
camino. (Rancière, 2010, 23).

Las anteriores palabras nos permitirán entender la necesidad de 
relacionar las expresiones artísticas con la realidad social, en particu-
lar, con el fenómeno pandémico que asecha al mundo y sus repercu-
siones particulares en México. Es, precisamente en este fenómeno en 
donde nos detendremos para reflexionar su presencia y, consecuen-
temente, cómo induce a los individuos a reconfigurar mucho de los 
paradigmas que, tanto en los hechos sociales como en los artísticos, 
se consideraban inalterables. Con su presencia, la pandemia erige 
nuevas dimensiones que gravitan en la incertidumbre para genera-
lizar teorías o propuestas certeras que se generen en las expresiones 
sociales y artísticas. Es en “el ‘hacerse’ de la objetividad” (Zemelman, 
2003) como se va comprendiendo esta nueva realidad generada por 
la pandemia. Es, efectivamente, una aventura diferente que parecía 
ser un suceso que no se incorporaría al quehacer cotidiano y que 
pudo haber quedado en el imaginario social como un acontecimien-
to anecdótico; no obstante, se fue convirtiendo con el paso de los días 
en una “suprema realidad” porque “se impone sobre la conciencia 
de manera masiva, urgente e intensa en el más alto grado” (Berger 
y Luckmann, 2012, 37), introduciéndose en la conciencia individual 
y colectiva, en el comportamiento que se va enterrando en una nor-
malidad que ya no es la misma, circunscribiéndose en la tarea diaria 
que dicta el confinamiento, haciéndose parte de la cotidianeidad. “del 
‘aquí’ de mi cuerpo y el ‘ahora’ de mi presente... es el realissimum de 
mi conciencia” (Berger y Luckmann, 2012, 37).

Pero, además, algo que es muy importante mencionar, es que el 
fenómeno pandémico irrumpe en la temporalidad de los individuos, 
con el tiempo biológico que ya tiene un orden dentro de la finitud de 
los humanos; ante esta realidad se puede afirmar que “todo individuo 
tiene conciencia de un fluir interior del tiempo, que a su vez se basa 
en los ritmos psicológicos del organismo aunque no se identifica con 
ellos” (Berger y Luckmann, 2012, 42) ya que el tiempo de los huma-
nos tiene un calendario social, el cual habrá de cumplirse en la tem-
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poralidad que la sociedad ha establecido. Es decir, es el tiempo que 
el ser humano se ha creado para lograr cumplir con sus proyectos, 
metas y objetivos que le dan un sentido a la vida.

Está intrusión, entre otras afectaciones que hace la pandemia en la 
vida de los humanos, rompe con el movimiento permanente que per-
mite alcanzar los proyectos para darle forma al ciclo de la vida: la in-
movilidad en la educación, en el trabajo, en el fluir de las emociones, 
entre otros tantos actos humanos, son abruptamente interrumpidos 
por la imposición de la espera, el cual aún no ha puesto un límite de 
su presencia. La finitud de ser humano empieza a encontrarse en la 
angustia porque la existencia depende del tiempo: “Toda mi existen-
cia en este mundo está ordenada continuamente por su tiempo, está 
verdaderamente envuelta el él. Mi propia vida es un episodio en el 
curso externamente artificial del tiempo.” (Berger y Luckmann, 2012, 
43). Para cerrar ciclos se requiere del tiempo, al no hacerlo nos acer-
camos al riesgo de no concluir con los propósitos trazados y esto sería 
una “anticipación a la catástrofe” (Beck, 2008).

La irrupción del tiempo en los individuos junto con el riesgo a la 
muerte son dos elementos medulares que nos ponen en el límite de la 
existencia, inducen a vivir en lo imprevisible, en la incertidumbre y en 
el sufrimiento. Estos factores inducen inevitablemente al encuentro 
con estados emocionales destructivos, pero, al mismo tiempo, como 
un recurso de sobrevivencia en situación extrema, la imaginación 
irrumpe en los espíritu creadores lo cual les permite ver más allá de lo 
real y de los límites del presente. Esto encamina, indefectiblemente, a 
una actividad creativa que aleja al sinsentido “es una manera de resis-
tirse a ser de-tenido, de rechazar la pasividad” (Lapoujade, 2007, 43). 
Al vivir en esa opresión física y mental que se sufre en el aislamiento 
la imaginación, que fluye en el inconsciente, alcanza a enlazarse con 
el consciente y de esta manera materializarse en la obra de arte. Es la 
forma en que la fantasía que se ha creado en la imaginación llega a 
hacerse realidad, en contra de la racionalidad para buscar la libertad. 
Es la imaginación la que rompe y transgrede cualquier frontera que li-
mite la libertad, como es el caso de la misma pandemia; incluso rompe 
con el tiempo, las personas, los individuos, el yo, las barreras en las que 
se ha rodeado las expresiones artísticas porque la imaginación es, en sí 
misma, una actitud transgresiva y sin límites:

El hombre es un ‘ser’ transgresor de todo límite, en tanto imagi-
nante, es decir, en cuanto no se halla incrustado en un medio, respec-
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to del cual reacciona, adecuándose a él; sino que está erguido, literal 
y metafóricamente, como un ser con la mirada a lo lejos, un ser que 
transgrede y transforma todo cuanto está a su alcance, sin ‘perdonar’ 
nada, incluido él mismo. (Lapoujade, 2007, 48).

Asimismo, hay que reconocer que en las turbulencias emociona-
les —sensitivas, e imaginativas generadas en los individuos y en los 
grupos sociales— los profesionales y estudiosos del arte se han im-
pulsado (a partir de las medidas drásticas que se han tomado de parte 
de las autoridades para evitar los contagios), nuevos paradigmas que 
difícilmente se creíanpoder transformar. Mucha de las formas ex-
presivas, modo de producción y definiciones artísticas, consideradas 
como inamovibles, dejarán de serlo y descubrir una nueva identidad.

Uno de los casos que puede servir de ejemplo es el de las artes es-
cénicas. Ya que éstas, al encontrarse con el asalto inesperado de la tec-
nología en el proceso creativo o en la enseñanza, ha transformado las 
concepciones del público, del espacio y de la ficción, elementos que se 
han considerados históricamente la razón de ser, del teatro. Los prin-
cipios ontológicos de dicho quehacer se han transformado a partir de 
la presencia virtual obligada por el aislamiento social para entrar a un 
nuevo campo alternativo e inmaterial. El público se convierte en entes 
inexistentes, pero al mismo tiempo se globalizan para ser observado-
res universales; el espacio del teatro y de otras expresiones artísticas 
se encuentran entre otras múltiples plataformas o dispositivos. Tradi-
cionalmente, la presencia del público hace con su mirada un espacio 
especial que crea junto con los actores la ficción y así encontrarse “en 
un estado de olvido de sí” (Groys, 2020) inducido por las condiciones 
espaciales y temporales. La virtualidad romperá de forma tajante con 
la ficción, históricamente atribuidas al teatro y a la literatura (Groys, 
2020). Lo podemos ver cuando la pandemia induce necesariamente 
al uso de las nuevas tecnologías para su sobrevivencia, utilizando re-
cursos reales como, por ejemplo, la realización de obras que tienen 
una estructura de videollamada incluyendo, dentro de la trama, los 
problemas técnicos que conlleva este tipo de dispositivos, es decir, 
las dificultades para comunicarse entre sí, como las interrupciones, 
la falta de sonido, el corte en el internet, la paralización de la imagen, 
etc. Además de romper con la ficción, el espacio o el taller en el que se 
realiza la producción de la obra y el espacio teatral en el que se mues-
tra se borraran para hacerse uno solo. Al respecto nos dice Groys: “El 
surgimiento de Internet eliminó esta diferencia entre producción y 



  46 ·  Encuentro

exhibición del arte.” (2020, 203). No obstante, estas nuevas opciones 
artísticas, es parte de la sobrevivencia y la reinvención del teatro.

Otro factor que se considera trastocados por los efectos de la pan-
demia con respecto al fenómeno artístico son las concepciones que 
tradicionalmente se tienen de arte en la educación artística imparti-
das desde las aulas de educación media superior, así como lo referente 
a la formación del artista en las universidades. Entendiéndose, la pri-
mera como un proceso para desarrollar valores intrínsecos en los se-
res humanos como la sensibilidad, el humanismo y la creatividad, los 
cuales buscan, como objetivo primordial, la relación armónica con la 
sociedad y la naturaleza. En cuanto al segundo aspecto, en el que nos 
detendremos, se trata de ver la relación entre el arte y la universidad. 
Es en este punto en donde se pone en entredicho las estrategias que 
ha utilizado la educación superior para tomar las riendas en la for-
mación del artista.

En el marco de la pandemia que azota al planeta surgen, como 
una necesidad imperante, expresiones artísticas auténticas de los es-
tudiantes de educación superior. Esto se dice porque dicha necesidad 
rebasa, paradójicamente, las bases estructurales que soportan la edu-
cación artística a través de las universidades. Para dar una explicación 
acerca de la afirmación anterior diremos, para contextualizar, que el 
origen de la formación e interrelación entre el arte y la universidad 
se encuentra en las políticas de mercado neoliberal que, entre otros 
factores, tienen en esencia una base racional contraria al cimiento 
del arte que se reconoce en la imaginación, sensibilidad y creación. 
Es por eso por lo que decimos que las expresiones artísticas de los 
estudiantes aventajan los orígenes estructurales de la educación uni-
versitaria. Esto quiere decir que las leyes mercantiles imperantes aho-
ra en las universidades como los conceptos de “calidad”, “eficacia” y 
“eficiencia”, los cuales gravitan en los resultados académicos y admi-
nistrativos de la comunidad universitaria, son superados por el deseo 
impostergable de crear y, de esta forma, rebasar las estructuras y las 
técnicas impartidas en las aulas. Algunos de los puntos que conside-
ramos como obstáculos para recobrar el sentido creativo del arte a 
través de la educación universitaria y que influyen en el estudiante 
como en el docente, podemos mencionar: el diseño de los planes y 
programas de estudio, ya que tienen una base fuertemente racional 
que se estructura a partir de otras disciplinas y, como consecuencia, 
inhibe el impulso creativo y el talento potencial del artista. En lo que 
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se refiere al académico “el amor a la disciplina académica, la inves-
tigación y la enseñanza” se hace más distante por las exigencias de 
entregar resultados “cuantificables, a menudo, a expensas de la moti-
vación humana, el compromiso y el sentido del mérito” ((Di Napoli, 
2010, 190), para preocuparse en los estándares que calidad que se le 
exige (pertenecer a Cuerpo Académico, ser Profesor Perfil Deseable, 
Tutor).

No obstante que el modelo educativo en las artes ha producido la 
ausencia de dinámicas de creatividad y de espíritu colegiado, el fenó-
meno de la pandemia, que ha trastocado negativamente las relaciones 
interpersonales aunado a los fuertes choques emocionales, ha llevado 
a dinámicas propositivas y creativas que superan las expectativas de 
la educación universitaria. La sobrevivencia individual, como la de 
las artes se hace evidente en momentos adversos de la sociedad en su 
conjunto. La necesidad de expresarse supera todos los instrumentos 
técnicos que la universidad proporciona, la imaginación se impone y 
prevé nuevas reflexiones para reformar la visión ideológica del poder 
que sirve al mercado. Surge, por lo tanto, la necesidad de escuchar y 
de aprender de estos momentos para darle una nueva orientación a 
la educación artística que imparten las universidades y dar un mayor 
espacio a la creación al margen de las estructuras racionalistas que 
adoptan otras disciplinas. Se puede decir, a través de las palabras de 
García Bacca (1946), que se hacen vigentes no obstante del tiempo 
que las expresó, que lo racional es apropiado para incluir, fórmulas,   
recetas,   normas,   expresables   en    proposiciones; puede recopilarse 
en tratados, en sistemas de preceptos, hasta en ‘teorías’; dar origen a 
escuelas, a tipos de composición como sonata, sinfonía…[pero]… lo 
estrictamente artístico, lo imprevisible según las leyes naturales del 
material y lo incalculable según las leyes mismas de la técnica, no se 
presta a tratamiento racional alguno.” (García Bacca, XIX).

Más bien, dichos planes de estudios y programas —pensados 
como una sobrecarga de técnica— son una limitante en el impulso 
de la imaginación que es la base de la creación, porque, finalmen-
te hay en esencia la “imposibilidad de enseñar el cómo tener ideas.” 
(Camnitzer, 2012). En otras palabras, el arte necesariamente requiere 
de una base técnica; sin embargo, el origen estructural en el diseño 
de los planes y programas de estudio no permite que en el transcurso 
de la formación del estudiantado emerja la imaginación. Demasiada 
técnica mata lo artístico, que es la inclinación significativa de la edu-
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cación superior, esto lleva necesariamente al academicismo, lo que 
“mata de raíz a los valores artísticos”. (García Bacca, 1946, XIX).

Por último, la pandemia es un fenómeno que pone en riesgo la 
vida, así como la convivencia de los seres humanos. Como conse-
cuencia de la condición limite en que se encuentra el individuo, se 
incurre inevitablemente en la necesidad de transformar sistemas rí-
gidamente establecidos que se consideraban estables. Cambios que 
se tendrían que realizar en el tratamiento y finalidad de la ciencia y 
la tecnología, como permitir la trasferencia de sus patentes y lograr 
un desarrollo más expedito en la producción de vacunas. Lo mismo 
se puede decir al cuestionar la ética y moral de los países ricos y de 
las empresas transnacionales que muestran el interés económico a 
costa del dolor humano, al acumular las vacunas en detrimento de 
países que carecen de suficiente presupuesto para obtener dicha cura 
y quedar a merced de las donaciones que hagan los países ricos a los 
pobres. A nivel local, mucho trabajo habrá que hacer el sistema edu-
cativo mexicano para transformar y corregir, en la civilidad y en es-
piritual, las conductas de grandes sectores sociales que desatienden y 
desaíran las medidas sanitarias, que es, a nuestro juicio, producto de 
una escasa educación (académica, cívica, ética) y un bajo nivel cul-
tural en todos los niveles sociales. Temas que requieren de estudios 
amplios, los cuales no podríamos tratarlos en este estudio.

En lo referente a la educación artística que imparten las universi-
dades, habrá que hacer el replanteamiento de las estructuras acadé-
mico-administrativas y sacudirse de los principios neoliberales que 
mucho han limitado la imaginación, base de la creatividad profunda 
de los estudiantes. Equilibrar el intelecto con la sensibilidad es fun-
damental en la formación universitaria, ya que permitirá desarrollar 
practicas creativas y de investigación que den impulso a nuevas teo-
rías acordes a la idiosincrasia de la localidad. La potencialidad crea-
tiva de los artistas, en este caso de los estudiantes en formación, ha 
rebasado, en el marco de la pandemia, las expectativas que se tenía 
del estudiante universitario ya que muchos de ellos manifestaron, 
por su propia iniciativa, el potencial imaginativo a través de diversas 
expresiones artísticas, como en las artes plásticas, cinematográficas, 
escénicas, digitales, literarias, las cuales no estuvieron supervisadas 
por tutores o docentes. No obstante encontrarse en confinamiento, 
los estudiantes responden positivamente a las propuestas virtuales 
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que solicita que obliga la educación. Además, encontramos en pá-
ginas de instituciones artísticas o independientes diversas obras que 
en la soledad del espacio e incluso con la frialdad de la pantalla, nos 
regocija a muchos espectadores que se identifican con los sentimien-
tos expresados.
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vertiginoso 
y efímero

Mtra. María Elena Méndez Guzmán Lic. y 
Prof. en Historia Macarena G. Mugione Méndez

“Lo asustó la sospecha tardía de que es la vida,
 más que la muerte, la que no tiene límites.”

(García Márquez, 1985)

El contexto actual en el que nos encontramos, nos ha hecho replan-
tear muchas cuestiones en torno a nuestras relaciones sociales; frente 
a una situación atravesada por una pandemia, la sociedad se ha visto 
obligada a repensar y a reconfigurar ciertos ámbitos de su vida, ade-
más de las relaciones personales, el sistema de educación y dentro de 
ellos la universidad y toda la comunidad educativa, en particular la 
artística. Viene a la memoria García Márquez, por lo parafraseado 
que ha sido el titulo de una de sus novelas, se ha dicho, el amor en los 
tiempos del Covid, el amor como un sinónimo de relación, que en-
cadenado nos lleva a plantearnos los tipos de relaciones que estable-
cemos como seres humanos, y que dichas relaciones, ya sea de orden 
económico, laboral o personal, han implicado siempre un contando 
directo. El amor se ha demostrado con besos y caricias, con un abrazo 
efusivo que permita fundirte en el otro. La bendición de la madre, 
el apretón de manos del amigo, la carcajada compartida con los pri-
mos, la palmada de consuelo, el choque de cuerpos en los deportes, 
el vaivén sinuoso de pieles en un baile. Se detiene el contacto físico 
y con ello planteamos nuevas estrategias de relación, de vínculo, de 
amor. Sentimiento que ha movido a la humanidad y que ha estado 
acompañada de tantos otros, quizá en una contrariedad hoy día tan 
cotidiana, amor con dolor, amor con angustia, amor con miedo. Ello 
ha llevado a un sin fin de particulares narraciones,

de micro historias que constituyen la historia de las generaciones 
que hemos vivido en el 2020. Las reflexiones y enseñanzas han os-
cilado entre planteamientos prácticos y teóricos, de orden espiritual 
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material, en relación a la reactivación de las economías y la imple-
mentación de estrategias educativas. Es en este último punto, donde 
se encuentra el motor y también el lastre, porque desde la praxis surge 
la solución y también las dudas.

No es la primera vez que, a la humanidad le toca vivir un sucedo 
que cimbra las estructuras sociales, económicas, políticas y de salud, 
tampoco es la primera vez que dichos sucesos han sido plasmados 
por lo artistas. También se han vivido momentos de reflexión en el 
quehacer artístico. Tan profundas reflexiones han llevado a cambios 
paradigmáticos en el mundo del arte. El llamado periodo entre gue-
rras, da paso a un camino fascinante, de lo mimético a la estilización 
y abstracción de la forma, de la representación de la realidad a la evo-
cación de la subjetividad. El arte refleja una época, muestra el espíri-
tu de una época, las vanguardias artísticas mostraron ese espíritu. Y 
como hoy, también se respiró la incertidumbre, el miedo y la muerte. 
Las vanguardias fueron un signo de expresión, Subirats (2010) men-
ciona: “de ruptura y destrucción: de la experiencia artística y las me-
morias culturales, y de las formas de vida a ella ligadas” (pag. 7).

Históricamente, el arte ha funcionado como un medio para de-
cir aquello que resultaba difícil expresar con palabras, es decir, sen-
timientos y emociones que sobrepasaban el entendimiento de las 
personas; no es la primera vez que el mundo vive una experiencia 
vinculada a una contingencia sanitaria y en donde los artistas han 
aprovechado para hacer una catarsis respecto a ello: Vives (2020) 
menciona: Alexandre Jean-Baptiste Hesse pintó la muerte de Tiziano, 
pintor que fallece durante la peste italiana de 1576; Francisco de Goya 
con su obra “Corral de apestados” nos muestra los hospitales llenos 
de enfermos por la epidemia en el siglo XVIII; Juan Manuel Blanes 
pinta sobre la fiebre amarrilla en Buenos Aires en 1871; y Edward 
Munch crea la famosa pintura de “El grito”, e incluso se pinta a sí mis-
mo, para reflejar su angustia ante la gripe española en 1918. (pág4)

Los artistas, en diferentes lugares y épocas, se han sensibilizado 
por la realidad y sus problemas y es lo que se espera del mismo en la 
actualidad. En un principio, pareciera que cualquier trabajo que no 
está vinculado con la lucha contra la pandemia no está generando 
su aporte a la sociedad. Pero esto no es así. El arte ha demostrado 
ser una herramienta importante y valiosa para la sociedad, ante un 
contexto de encierro, las personas han acudido a los productos crea-
dos por los artistas, para sobrellevar esta situación: películas, museos 
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virtuales interactivos, teatro y la música online, todo esto ha funcio-
nado como entretenimiento en cada hogar y ha permitido elevar los 
ánimos ante los momentos de angustia.

En este sentido, se espera que el artista, además de tener conscien-
cia sobre la realidad, sepa canalizar todos los sentimientos negativos 
que la sociedad atraviesa para convertirlos en esperanza, que sepa 
transformar aquello que se vive y que se siente en música, en mo-
vimiento y en imágenes. De esta manera, el rol del arte no debe ser 
algo meramente estético, sino que principalmente debe ser político, 
debe interpelar a quien lo observa, provocarlo y, en este caso, llevarlo 
a reflexionar sobre el futuro, sobre aquello que vendrá después de la 
pandemia. Asimismo, el rol del artista tiene que acompañar esta con-
cepción, conocer las problemáticas sociales y convertirse en el canali-
zador de vivencias y emociones de y para la sociedad en la que están 
insertos; y para quienes aún se están educando para ser profesionales 
es necesario que se formen en esta interrelación de arte, política y 
sociedad.

¿Pero cómo lograr esto? ¿Cómo llevarlo a cabo? Hoy en día varios 
artistas se han comprometido con estas funciones y se han adaptado 
al contexto desde la virtualidad, que, si bien la interacción del espa-
cio físico con las personas produce situaciones y experiencias que no 
pueden sustituirse, ha permitido crear nuevas relaciones. Muchos 
museos debieron trasladar sus exposiciones a páginas web que per-
mitieron acceder a ellas de manera virtual, otros optaron por brindar 
conciertos y presentaciones de danza online en vivo, y hay quienes, 
una vez, calmada un poco la situación, decidieron salir a pintar pare-
des para homenajear al personal de salud, por mencionar dos ejem-
plos: por un lado, en Ciudad de México, el artista DAGOZ pintó un 
mural donde se puede observar una enfermera con su rostro lastima-
do por el constante uso de las mascarillas y otros elementos protec-
tores; por otra parte, en Argentina, Marcelo Toledo está recolectando 
deshechos de la pandemia para crear luego una muestra denominada 
tal como Reuters (2021) menciona: “Con lo que nos queda, museo del 
después” que tiene como fin transformar el dolor en belleza y propo-
ner una reflexión para el futuro. (pág1)

También es importante tener en cuenta que este tipo de arte que 
se está desarrollando esta inevitablemente vinculado con la virtuali-
dad, tanto en la parte laboral como en la educacional; si bien, como 
hemos mencionado, los artistas se han propuesto acercar sus obras a 
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las pantallas de cada hogar, también la formación y la educación de 
los mismos es parte de esta nueva experiencia de enseñanza y apren-
dizaje, en donde, ya no se está frente a frente, docente y estudiante, 
sino que median una serie de dispositivos tecnológicos que crean una 
barrera, que borra el contacto humano y parte de la sociabilidad, así 
como también plantea desafíos al momento de llevar a cabo las prác-
ticas pertinentes de cada carrera artística. A todo esto, se le suman las 
circunstancias particulares que cada uno vive y las emociones con las 
que puedan llegar a lidiar.

Como docentes por nuestra experiencia y un tanto también por 
nuestra intuición, hemos implementado estrategias de trabajo a dis-
tancia. En estas barreras que han borrado el contacto humano, nos 
hemos enfrentado a hablarle a una pantalla, ya no hay rostros defi-
nidos de alumnos, ya no hay voces haciendo coro a tus argumenta-
ciones, las dudas son escritas en un chat. Complementas con videos, 
audios, grupos de whats para mensajear que te has quedado sin luz. 
Creas Drives para almacenar la información y compartirla, envías 
lecturas, presentaciones de clase, respondes correos, compartes los 
trabajos finales de las asignaturas.

Los alumnos parecen haber cumplido con las actividades, entre-
garon el reporte de lectura solicitado, pero ¿qué porcentaje del mismo 
fue comprendido por el alumno?, por más que se insista, no todos 
manifiestan sus dudas. Pequeñas muestras de una cotidianidad com-
partida, nos llevan a plantearnos la pregunta ¿cuáles son los retos que 
enfrenta el proceso de enseñanza aprendizaje hoy día? Y para sazonar 
más la pregunta, con el enfoque específico del proceso de enseñanza 
aprendizaje en las artes, tal como ya se ha mencionado con anteriori-
dad. Por ello también ha sido importante reflexionar sobre el concep-
to del arte y de los sucesos que marcaron los cambios sustanciales en 
el quehacer artístico.

Ya bien se mencionó a las vanguardias artísticas y otros momentos 
del mundo del arte, artistas y sucesos que encadenaron la producción 
artística con una realidad sanitaria compleja tal como ahora se vive. 
Si bien las vanguardias artísticas, por ejemplo, hoy día, no nos darán 
aportaciones en torno al tema de la educación en las artes de la ac-
tualidad y los retos a enfrentar por la vertiginosa modificación de lo 
presencial a lo virtual; si son un claro ejemplo de cómo el ser humano 
es capaz de adaptarse a las circunstancias, reconstruirse y ver en los 
retos oportunidades de vida. Además de otro elemento importante de 
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revisión de las vanguardias artísticas que puede visualizarse a partir 
de la idea de lo nuevo, para ello plantearnos también “si la búsqueda 
insaciable de lo nuevo como valor supone realmente progreso algu-
no”, planteado por Efland et al. (2003)

Lo nuevo como estrategia de enseñanza aprendizaje, sobre todo 
en un momento en el que tanto docentes como estudiantes, tuvieron 
que adaptarse de la nada a un sistema de aprendizaje, que si bien, ya 
existía, no era empleado de manera general. Evidentemente no resul-
ta nuevo el sistema a distancia, pero si la masificación del sistema y 
por tanto esto ha generado retos. Los seminarios, cursos diplomados 
tomados a distancia, mostraban ciertas características, como un nú-
mero menor de estudiantes, sin saturación de las plataformas o su 
colapso. Los docentes revisaban una cantidad menor de actividades. 
Quienes deseaban participar en algún curso a distancia, tenían re-
suelto la conexión a internet, el equipo adecuado, etc. Mientras que 
muchos estudiantes a partir de la pandemia, se tuvieron que conectar 
desde su celular, con sólo los datos que éste tenía. Algunas familias 
compartían un solo equipo de cómputo, para dos o tres personas. En 
resumen un sin fin de circunstancias que han dificultado el apren-
dizaje. Experimentamos un arma de doble filo, por un lado las múl-
tiples bondades de la tecnología, estar conectado y enterarte de las 
noticias de sucesos al otro lado del mundo en cuestión de segundos, 
mandar un mensaje y recibir la rápida respuesta, tener una charla con 
personas geográficamente tal alejadas y mirarlas en tu pantalla. En el 
caso de la educación a distancia, mandar a varias personas o varios 
grupos a la vez la misma información, con la certeza de que los han 
recibido. Tener en tu pantalla la lista de asistencia proporcionada por 
la plataforma a un clic de obtenerla, ya no se toman minutos de clase 
para el pase de lista. Poder grabar la reunión, volver a analizar los 
comentarios y el diálogo, o las indicaciones para la actividad, detener 
la grabación, escucharla una y otra vez hasta comprender el concepto 
y hacerlo propio, en el caso de los estudiantes. El otro lado del arma, 
que si lastima, es la desigualdad, la lejanía a la tecnología que tantas 
familias en México han experimentado en esta pandemia así men-
ciona Vázquez (2000) “es que este mundo tan tecnificado es también 
altamente frágil: basta con fundir un fusible para que surja el caos” 
(pag. 24)

Las desigualdades sociales que se han visibilizado tan dramáti-
camente en tiempos de pandemia, es un asunto arcaico, una deuda 
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eterna en el país. Programas vienen y van y dichas desigualdades, si-
guen permeando a la infancia en México. Basta recordar el programa 
Enciclomedia, gestado en el sexenio de 2000 a 2006 y que a partir del 
2011 fue convertido en el programa Habilidades Digitales para todos. 
Si bien era un programa atrayente y propositivo, la realidad, es que se 
mostraba un problema más complejo aún, como por ejemplo, insta-
lar el sistema a comunidades rurales, en donde no existía servicio de 
luz eléctrica, el personal llegaba a instalar con su propia planta de luz, 
al terminar evidentemente ésta era retirada, lo que quedaba de la ins-
talación, un bonito escenario con material traducido prácticamente 
a utilería. Programa que marca como una de sus bondades la no co-
nectividad para funcionar, justo ahora lo que resulta imprescindible 
es la conectividad, el producto implementado en la educación, aportó 
en el área urbana y mientras las clases fueron presenciales, pero no 
fue visionario al plantearse un posible escenario de educación a dis-
tancia, lo que habría marcado un precedente, experiencia que podría 
haber sido retomada bajo las condiciones y necesidades actuales.

Retomando la idea de lo nuevo como estrategia, lo nuevo como 
sinónimo de desarrollo, nos lleva a pensar ¿que es nuevo en tantos 
siglos de historia de la humanidad?, ni siquiera una pandemia es nue-
va, es nuevo para cada uno de nosotros que no lo había vivido antes, 
es nuevo en términos personales, pero no en términos históricos. Lo 
nuevo se traduce en aprender a ver la realidad que a cada uno le ha 
tocado vivir, en ese sentido el concepto de nuevo toma sentido. Para 
ello es preciso tomar conciencia, y aprender a discernir entre la rea-
lidad aparente, la maquillada, la personal, la histórica y el simulacro.

Conocimiento y conciencia palabras clave que para el desarrollo 
de reflexión en torno a la educación y la enseñanza de las artes en 
tiempos complejos, funciona muy bien su conexión. Un tercer con-
cepto que reúne de manera natural, no solo las palabras claves antes 
mencionadas, sino también gran parte de las argumentaciones en la 
necesidad de la enseñanza de las artes es, la creatividad.
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Ilustración María Elena Méndez Guzmán

La creatividad resulta una habilidad factible de desarrollar y la 
mayoría de las dinámicas para la misma, deben oscilar, entre un co-
nocimiento del tema, una valoración de las influencias, seleccionar 
datos (imágenes) existentes como referentes para producir un plan-
teamiento de corte funcional, atrayente y propositivo. La creatividad 
como herramienta y como proceso de pensamiento, como actitud de 
vida, incluso para Maslow, la creatividad conforma mejores personas. 
La creatividad para la empatía y la solidaridad. De manera general 
se ha mostrado que la creatividad es necesaria para la vida, por ello 
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Maslow (2015) expone “si tenemos claras las metas educativas para 
los seres humanos, si confiamos en que nuestros hijos llegarán a ser 
plenamente humanos y avanzarán hacia la actualización de sus po-
tencialidades, entonces la única clase de educación…que tiene no-
ción de tales objetivos, es la educación artística” (pag. 83).

Si bien la creatividad nos puede llevar a propuestas innovadoras, 
no debe olvidarse tal como lo mencionan García Canclini y Villoro 
(2013) que “la creatividad no se ve en términos absolutos como sacar 
algo de la nada, sino como lo que puede suceder en fenómenos de re-
ciclaje, redistribución, mezcla y apropiación que caracterizan buena 
parte de la cultura contemporánea” (pag. 7). En este sentido y como 
otro de los puntos argumentativos, se describe una de las actividades 
académicas desarrolladas por alumnos de Arte Digital de la BUAP de 
primer semestre, el objetivo era diseñar una serie de personajes inédi-
tos para conformar un bestiario, uno de los ejercicios que propiciaría 
el desencadenamiento de ideas para lograr dicho fin, fue la creación 
de un cuadro de pertinencias. Que a manera de uso de coordenadas, 
las casillas horizontales y verticales se unen, conformando un hibri-
do interesante, el resultado es innovador, la información colocada en 
las casillas, son esta suerte de elementos de reciclaje, de referentes ya 
conocidos y el resultado apunta hacia la mezcla, y después de este 
proceso viene la selección y la implementación. Cabe señalar que las 
actividades y el curso fueron en semestres virtuales y reuniones sin-
crónicas. No dejar de lado la importancia del pensamiento creativo 
como herramienta eficaz para la obtención de otras habilidades, ha-
bilidades para el aprendizaje y habilidades de vida, siguen enfocando 
la imperiosa necesidad de incluir verdaderos programas de arte en las 
instituciones de educación básica y media. No sólo porque ello crea 
seres humanos sensibles, también el arte fomenta la indagación y el 
pensamiento crítico.

Esta toma de conciencia, recae justo en el quehacer docente; el 
proceso de enseñanza aprendizaje, no se reduce en dar, como ofren-
da información. La información por si misma, no se transforma de 
manera automática en conocimiento, sino a partir de la toma de 
conciencia. De generar en el estudiante un proceso de pensamiento 
autónomo, pertinente y empático. Otorgar las herramientas para pro-
piciar la reflexión, el pensamiento crítico frente a las “realidades” que 
cada uno debe enfrentar, ya que como nos aclara Vázquez (2000) “si 
la educación es responsable de gran parte de la conciencia social, en-
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tonces nos incumbe compenetrarnos profundamente con los proble-
mas de la vinculación del conocimiento con la conciencia” (pag. 24)

Aunado a los puntos señalados, en esta reflexión del proceso de 
enseñanza aprendizaje de las artes de forma virtual, se debe de tener 
en cuenta, la importancia de la experiencia práctica ya que tal como 
explica Hernández (2012) “es ineficaz que los niños sólo observen 
como otras personas (p. Ej., el maestro, o un niño a través de un vi-
deo) interactúan con los materiales o que los niños simplemente ten-
gan experiencias superficiales con los materiales, sin oportunidades 
de reflexión” (pag. 52).

Las reflexiones han oscilado en la enseñanza de las artes y esto 
ha llevado a no dejar de lado la importancia de las mismas en eda-
des tempranas, de ahí a colocar varios puntos reflexivos en torno a la 
educación básica y media. Sin embargo la experiencia docente nos 
ha llevado a valorar las necesidades de estudiantes de licenciatura en 
artes. Si bien al tocar el punto de la creatividad, se abordó a manera de 
ejemplo alguna situación creada para estudiantes de licenciatura, es 
necesario marcar otras pautas igualmente valiosas. Para tal efecto se 
retoman algunos conceptos planteados anteriormente como la idea 
de lo nuevo de las vanguardias, que para el arte contemporáneo ya no 
cobra sentido, ya que éste no será una negación del pasado, sino por 
el contrario, la búsqueda de retomar del pasado y reconstruir, lleva a 
terrenos de resignificación y apropiación.

El apropiacionismo en el arte, refleja esa mirada de reciclaje, y los 
planteamientos de los artistas no apuntan hacia el plagio, más bien es 
una nueva puesta en escena de la obra existente y como tal debe ser 
conocida, porque no se busca engañar al espectador. Es evidente que 
en este momento el arte se centra en el relato y no tanto en el objeto 
final, ello llevó a ejemplos claros como el arte procesual, centrado en 
el proceso y no necesariamente en la pieza final, en el arte conceptual, 
enfocado en la idea y no en la materialidad, en el Land art, centrado 
en el espacio natural y la obra in situ, así mismo en el concepto de lo 
efímero, por lo que el relato de la obra de arte que trasciende en el 
tiempo, se diluye. Ello lleva a plantear, que si bien la parte técnica en 
la enseñanza de las artes, (en este caso por los ejemplos planteados, en 
las artes plásticas) debe seguir vigente, es en el relato (discurso de la 
obra), donde la pieza de arte cobra su actualidad, es el elemento de re-
novación constante, de lo contrario el arte apunta a su muerte, muer-
te no dada por el hecho de la inexistencia de la labor artística, sino 
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por la ineficacia del relato, de un relato que ha agotado su vigencia y 
con ello su legitimación, Danto (2010) nos recuerda que “los grandes 
relatos legitimadores que definieron primero el arte tradicional y más 
tarde el arte modernista, no sólo habrían llegado a un final, sino que 
el arte contemporáneo no se permite más a sí mismo ser representa-
do por relatos legitimadores” (pag. 22) Por tal sentido, la muerte del 
relato, es un discurso, que de tanto decirse se ha agotado.

Teniendo en cuenta lo   mencionado,   consideramos que es preci-
so atender a tres cuestiones: primero, hacer énfasis en una formación 
interrelacionada entre arte, política y sociedad para que el artista que 
se está educando, comprenda su papel y pueda ejecutar acciones y 
obras que estén atravesadas por la realidad y que interpelen a quienes 
las observan. Al respecto, Alfredo García Martínez (2020) menciona 
que: “...El contexto actual brinda a los diversos actores educativos y a 
la sociedad la oportunidad de revalorar el papel de las Artes y la Edu-
cación Artística para transitar hacia una visión integradorarelacional, 
en la que se promuevan espacios de exploración, reflexión en torno 
a los cambios y trasformaciones vertiginosas de la realidad social, así 
como visualizar acciones pedagógico/disciplinares encaminadas ha-
cia nuevas formas de implicación y desarrollo profesional que estén 
orientadas a concretar un desarrollo humano sostenible e inclusivo 
que incida en el bienestar de las personas.”

De esto se puede derivar el segundo punto que tiene que ver 
con considerar a la universidad y a cualquier centro de formación 
profesional como un espacio contra hegemónico que permita a los 
estudiantes y profesionales llevar a cabo proyectos que involucren a 
la sociedad y que tengan continuidad en el tiempo, que sirva como 
práctica y experiencia de estos nuevos desafíos. Es importante que 
nuestros futuros artistas vean sus posibilidades más allá de las obras 
que realizan sumándole una perspectiva de gestión cultural y artística 
transformadora. Como último punto, señalar que el manejo de las 
tecnologías y su uso en la cotidianeidad es algo innegable y a reconfi-
gurado las maneras de enseñar y de aprender.

Esto lleva a plantearnos ¿cuáles son los relatos que constituyen las 
piezas de arte, de los alumnos, producto de una actividad desarrolla-
da en alguna asignatura?, ¿cómo fue el proceso creativo que llevó al 
estudiante a desarrollar dicho discurso?, ¿el discurso se conecta con 
la materialidad de la obra? ¿sólo ha dado énfasis en el discurso y no 
en la técnica?. Para evidenciar dicho discurso, es necesario haber do-
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tado de herramientas para que en el proceso de creación, se aborde el 
pensamiento creativo, crítico y reflexivo, que ya se había menciona-
do con anterioridad. Uno de los ejercicios didácticos que fomentan 
la participación y el desarrollo del pensamiento crítico, apunta hacia 
el debate, que proporciona al estudiante la posibilidad de encontrar 
argumentaciones para sus ideas. Además de la incorporación de lec-
turas y en muchos casos de fomentar en los estudiantes el amor por 
la lectura. El desarrollo del pensamiento autónomo, que les marque 
las pautas del conocimiento pleno de su contexto, capaces, ya, de dis-
cernir entre la realidad personal y la histórica y el simulacro, enten-
diendo éste último en términos de Baudrillard (1978) que menciona: 
“No se trata ya de imitación, ni de reiteración, incluso ni de parodia, 
sino de una suplantación de lo real por los signos de lo real, es de-
cir, de una operación de disuasión de todo proceso real por su doble 
operativo, máquina de índole reproductiva, programática, impecable, 
que ofrece todos los signos de lo real y, en cortocircuito, todas sus 
peripecias” (pag. 7).

Aunado a la simulación que se da en todos los terrenos del ser 
humano, es necesario apuntar a actividades que si bien, inician con 
una necesidad académica, que nace desde las asignaturas, también es 
importante que incidan, en lo social, tal como ya se había señalado, 
que involucren a la sociedad, pero sobre todo, en crear actividades 
que tengan salida al campo laboral y no sean sólo proyectos que se 
queden en el papel, por que de lo contrario serán actividades “que no 
tenga una relación directa con la realidad, sino más bien en media-
ciones ideólogicas o valóricas. Es, en este sentido, que aluda a “esce-
narios inventados”. (Zemelman, 2006, pag. 25).

Los escenarios que la pandemia por COVID-19 dejará en la ense-
ñanza de las artes, serán múltiples y variadas, habrá soluciones inme-
diatas y/o espontáneas que terminarán siendo viables y se mantengan. 
Muchas otras circunstancias se seguirán analizando, en un esfuerzo 
colectivo de valoración de la labor docente, de las necesidades de los 
estudiantes y de la naturaleza cambiante del arte. Lo que queda claro, 
es la rapidez de los acontecimientos, y a su vez lo pronto que se disi-
pan, omiten y olvidan algunos hechos, lo vertiginoso y efímero del vi-
vir diario. Del vivir con todos sus sinsabores y con todas sus pasiones, 
con todos los amores contrariados y las muertes clavadas en el pecho.
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