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Introduccion

El arte es, en su esencia, un espacio de encuentro donde las ex-
periencias humanas se entrelazan, las emociones se procesan y
las perspectivas se amplian. En un mundo marcado por desafios
sociales, sanitarios y educativos, las practicas artisticas han de-
mostrado ser una herramienta poderosa para promover el bien-
estar colectivo y fortalecer los vinculos comunitarios. Este libro,
Prdcticas artisticas para el bienestar colectivo: didlogos entre arte, salud,
educacion artistica y sociedad, se presenta como una recopilacién
de reflexiones, proyectos y experiencias que exploran las poten-
cialidades transformadoras del arte en diversos contextos.

La obra aborda de manera interdisciplinar como las practicas
artisticas pueden influir en el bienestar emocional, la salud fisi-
ca'y mental, la educacion y la cohesion social. Los capitulos que
la conforman ofrecen un mosaico diverso de enfoques, desde la
creacion artistica como vehiculo de introspecciéon emocional
hasta proyectos de intervencién comunitaria que resignifican los
espacios publicos. Cada contribucion pone de manifiesto como
el arte no solo refleja la realidad, sino que también la transfor-
ma y genera nuevas formas de relacion entre las personas y su
entorno.

Entre las tematicas tratadas, destacan la capacidad del arte
para mejorar la experiencia hospitalaria, como se muestra en
iniciativas de origami y talleres en hospitales infantiles, o el uso
de la pintura mural como herramienta de regeneracién urbana.
Asimismo, se exploran conceptos contempordneos como la
metadisciplina y el umbral en las obras de Pablo Helguera y Olafur
Eliasson, y el impacto social de tecnologias emergentes como la
inteligencia artificial en el ambito artistico y educativo.



Ademas, el libro recoge practicas innovadoras que promue-
ven la inclusién social, como aquellas dirigidas a personas con
diversidad visual, y estrategias artisticas que invitan al autoco-
nocimiento y la construccién de la memoria colectiva, como la
autoetnografia artistica y los proyectos feministas en entornos
educativos. Cada capitulo es un testimonio del potencial del arte
para sanar, educar y empoderar a las comunidades, ofreciendo
nuevas herramientas para afrontar los retos contemporaneos des-
de una perspectiva creativa y humanista.

Este libro esta dirigido a artistas, educadores, investigadores y
agentes sociales interesados en comprender y aplicar el arte como
catalizador de bienestar colectivo. En un momento en el que la
conexion entre salud, sociedad y educacién resulta mads relevante
que nunca, esta obra invita a repensar el papel del arte como una
practica integral que va mas alla de lo estético, adentrandose en
el ambito de lo humano y lo transformador.

Este libro ha sido posible gracias al proyecto I+D AVISPEARA:
«Artes visuales participativas y educacion artistica como recur-
so de apoyo a ninas, nifios y adolescentes en contextos de sa-
lud», con referencia PID2019-104506GB-100, financiado por el
Ministerio de Ciencia, Innovacién y Universidades. Este apoyo
ha sido fundamental para desarrollar una investigacién compro-
metida con el bienestar colectivo y para visibilizar el impacto
transformador del arte en la salud, la educacion y la sociedad.
Agradecemos profundamente a todas las personas y entidades
que han contribuido a esta iniciativa, cuya misién es consolidar
practicas artisticas que promuevan el bienestar y fortalezcan los
lazos comunitarios en contextos tan sensibles como los que aqui
se abordan.

JAVIER ALBAR MANSOA
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1

Bienestar emocional y creacion
artistica: explorando y revisando
nuestros lienzos interiores

AMAIA SALAZAR RODRIGUEZ
https://orcid.org/0000-0001-8369-9424
Universidad Complutense de Madrid

1. Introduccion

Recientemente llegé a mis manos un libro que despert6é mi cu-
riosidad y admiracion, invitindome a reflexionar sobre la cone-
xi6n entre el arte y la exploraciéon del mundo interior que alber-
gamos cada uno de nosotros; El arte de C. G. Jung (2022) con
bellas e inquietantes ilustraciones sobre el arte del reconocido
psiquiatra y psicoanalista suizo Carl G. Jung. Aunque el mismo
autor se negaba a considerarse un artista, su arte analitico e in-
creiblemente creativo estaba dedicado a explorar la propia psique
humana; hecho que pude discernir y deleitar nada mds pasar
mis dedos por las paginas e imdagenes del delicado libro. No es
de extranar que aquellos estudiosos del campo de la psicologia
-ya sea por especializacién profesional o por mero hambre de
conocimiento- nos acordemos vividamente de sus teorias sobre
el inconsciente, los arquetipos de Jung y las simbologias com-
partidas. Sin embargo, poco se conoce o habla sobre sus pro-
pias creaciones artisticas y de su estrecha e intensa relaciéon con
el arte,! donde consideraba que toda expresividad artistica era
un poderoso medio para comunicar e interpretar dichos simbo-
los, representando, asi, experiencias emocionales (Dominguez,
2018); y, por ende, la existencia de una relacion directa con la
salud mental y emocional de cada individuo. Al pensar sobre

1. Se recomienda leer el Libro Rojo (2010) de Carl G. Jung.
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la relacién existente entre Arte y Salud en la actualidad, no pude
controlar el impulso de acordarme de la funcionalidad de mu-
chas de las obras de este autor como gran ejemplo.

Las obras visuales de Jung reflejan y ponen en practica sus
ideas sobre la mente inconsciente en el arte, demostrandonos,
una vez mds, que toda creacion funciona como un vehiculo ex-
terior hacia el interior, y viceversa; tejiendo, asi, un maravilloso
hilo (in)visible de comunicacién y conexién entre ambos mun-
dos. Ademas, los patrones culturales y sociales que compartimos
a través del imaginario colectivo poseen la capacidad de resonar
profundamente en el espectador al crear u observar una obra de
arte, ofreciendo, asi, una via directa para la introspeccién y el
autoconocimiento, siempre que uno lo desee. Es por este motivo,
por el que durante el tltimo siglo la sociedad contemporanea ha
comenzado a prestar mas atencion a la biisqueda constante de
mejora a todos los niveles, pero atin mas haciendo un reconoci-
miento de la importancia de la salud emocional como un pilar
fundamental en el bienestar integral. En este contexto, la propia
expresion artistica emerge nuevamente en nuestros dias con mas
impulso, como analiz6 el propio Jung junto con otros muchos
autores, como una herramienta poderosa que facilita el proceso
de autocomprensién y conexién con el otro, asi como red de mi-
tigacion del dolor y de la ansiedad en enfermedades neurodege-
nerativas, entre otros muchos contextos.

Partiendo de esta premisa, se explorara brevemente a lo lar-
go de este capitulo, a modo de revisiéon, cémo el arte, entendi-
do como una expresion humana comunicativa de emociones o
ideas, se desvela como un refugio y lienzo interno. Y cémo este
ayuda no dnicamente de forma individual a las personas, sino
también a comunidades en el autocuidado a través del fomento
de la creatividad.

2. El arte como vehiculo de resiliencia: crear para
aceptar y superar

Ya sea como una respuesta al trauma, el duelo o la enfermedad,
las practicas artisticas permiten poder acceder a una dimension
emocional que facilita la expresién de forma creativa, accediendo
a un proceso de sanacion y crecimiento personal. En momentos

12 | Précticas artisticas para el bienestar colectivo



de crisis, cuando las palabras no son suficientes para mostrar
nuestra realidad subjetiva, el acto de producir nos abre un espa-
cio simbolico donde las emociones son identificadas, reorgani-
zadas y externalizadas. Esto nos brinda una sensacién de control
sobre nosotros mismos, o sobre la propia situacién que estamos
viviendo, aportando un significado que antes no habiamos po-
dido descubrir. Hay numerosos casos de estudio a través de la
pintura, la masica, o la danza (Hilliard, 2005; Hackney y Ben-
nett, 2014) que han demostrado ser canales efectivos para exter-
nalizar emociones complejas, transformdandose en herramientas
de resiliencia y reconstruccién de pensamientos. Asimismo, en
casos como el del artista britanico William Utermohlen, el arte
sirvié para evidenciar y reconocer de una manera Ginica co6mo
una enfermedad neurodegenerativa como el Alzheimer impacta
en la capacidad para comunicarse, gracias a la serie de autorre-
tratos (figura 1) que documentaron el avance de su enfermedad,
reflejando el deterioro cognitivo.

Figura 1. Serie deautorretratos(1996-2000) realizados por William Utermohlen
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Las investigaciones sobre procesos artisticos en diversos con-
textos —desde hospitales hasta comunidades locales- han evi-
denciado beneficios psicolégicos y fisiolégicos muy significativos
(Karkou et al., 2022; Ullan y Belver, 2021). Por lo tanto, hoy en
dia podemos afirmar con cierta certeza que las practicas artisti-
cas promueven la liberacion de emociones reprimidas, la reduc-
cion del estrés y la mejora del bienestar general. Las personas,
al involucrarse en procesos creativos, desarrollan flexibilidad
cognitiva, y esto las ayuda a afrontar y reencuadrar experiencias
dificiles. En particular, la masica y la danza (movimiento del
cuerpo) han mostrado ser especialmente ttiles para pacientes
con trastornos de estrés postraumatico, ya que facilitan una co-
nexion directa entre el cuerpo y las emociones, favoreciendo un
enfoque terapéutico integral. Asimismo, la escritura de manera
libre y sin censura sobre pensamientos y sentimientos profun-
dos relacionados con experiencias emocionalmente significati-
vas o traumdticas tiene grandes efectos sobre la salud mental,
como se comprobd en el experimento de la Escritura Expresiva
de James Pennebaker (1997). El propio proceso de creacién nos
libera de ciertos bloqueos emocionales ayudandonos a superar
barreras mentales en tiempos de crisis (Cameron, 1992). Ade-
mads, en contextos clinicos, las «terapias artisticas» se han utiliza-
do con éxito para abordar enfermedades cronicas y procesos de
duelo, asi como para mejorar la calidad de vida de personas que
se enfrentan a diagnésticos terminales. Cabe mencionar que el
arte ha mostrado también un impacto transformador en el dolor
crénico, dado que los pacientes logran desviar su atencion del
sufrimiento fisico canalizando su energia en el proceso creativo
(Zarobe y Bungay, 2017), encontrando en la creatividad un factor
y habilidad de resiliencia.

Por consiguiente, para concluir este breve apartado, podria-
mos afirmar que el arte no es simplemente una forma de expre-
sion, sino que formula una sintesis repleta de sanacion, autoco-
nocimiento y resiliencia (Hass-Cohen y Carr, 2008), aparte de
brindarnos informacién sobre el estado de salud. De esta mane-
ra, la creacion artistica permite a las personas redefinir sus narra-
tivas personales y reconectar con sus emociones. Por ese motivo,
debemos recordar que el arte se erige como un recordatorio del
poder transformador de la creatividad y del potencial de la ima-
ginacién para superar la adversidad.

14 | Practicas artisticas para el bienestar colectivo



3. El arte como mediador en la salud mental
comunitaria

Si viajamos en el tiempo a las pinturas rupestres de nuestros an-
tepasados, como las cuevas de Lascaux (Francia), observamos
que el arte no ha sido inicamente un hilo transformador para la
expresion emocional, sino también para la cohesién social. Estas
representaciones visuales de hace mas de 17.000 anos no solo
reflejaban una perspectiva real e interpretaciones del mundo ex-
terior, entre otros factores, sino que respondian a una necesidad
colectiva de comunicacién y supervivencia. El lenguaje simbolico
compartido contribuia a fortalecer vinculos y a procesar expe-
riencias comunes en el grupo. Asi pues, la herramienta de cone-
xion emocional en grupo no pertenece al pasado, sino que se ori-
gina principalmente cuando se externaliza o se comparte. Hoy
en dia, a través de proyectos e iniciativas en diferentes institucio-
nes, podemos ver que existen talleres artisticos en prisiones, pro-
gramas en campamentos de refugiados o iniciativas colaborati-
vas en barrios desfavorecidos, entre muchos otros, donde toman
ese legado procesado. Al igual que las pinturas de Lascaux, estas
iniciativas permiten a las personas transformar sus vivencias en
representaciones tangibles que facilitan la comprensién mutua
y la inclusion social. Diferentes artistas contemporaneos, como
Tania Bruguera en su proyecto Immigrant Movement International,
cred un espacio para inmigrantes en Nueva York que combinaba
el activismo, el arte y la educacion, ofreciendo talleres, activida-
des culturales e incluso servicios legales que empoderaron a los
participantes. Otro ejemplo fue el colectivo Assemble —~ganador
del Turner Prize en 2015-, con su proyecto Granby Four Streets, en
el cual implicé la restauracion de edificios abandonados en un
area histéricamente desfavorecida de Liverpool. Junto con los re-
sidentes, trabajaron para revitalizar tanto el entorno fisico como
el tejido social de la comunidad por medio del arte, gracias a lo
cual pudieron mejorar la calidad de vida y el sentido de perte-
nencia en el plano emocional.

Tampoco hemos de pasar por alto que la creacion artistica 'y
el trabajo en equipo activan la neuroplasticidad, facilitando la
reorganizacioén de las conexiones neuronales y ayudando a pro-
cesar emociones complejas, en especial en grupos vulnerables.
Como senalaba Gombrich (2006), si el arte fuera solo o princi-
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palmente la expresién de una vision personal, no podria haber
historia del arte. De esta forma, podemos observar que, desde las
pinturas de Lascaux hasta las instalaciones contemporaneas, el
arte sigue siendo un puente entre la salud emocional individual
y la sanacién colectiva, mostrando su capacidad para trascender
épocas y contextos al ofrecer un espacio de inclusion y esperanza
compartida.

4. La neurociencia del arte: como afecta al cerebro
y la regulaciéon de emociones

Hemos viajado brevemente del cuerpo individual al colectivo,
para adentrarnos en su lienzo interior, a través de un campo no-
vedoso y fascinante: la neuroestética, y en cémo el arte puede
estimular diferentes dreas del cerebro que estin involucradas en
la regulacién emocional y en el bienestar de la persona. Actual-
mente se sabe que los procesos creativos reducen la activacién
del sistema nervioso auténomo asociado con la ansiedad y el
estrés, proporcionando un espacio de desconexion del entorno
inmediato. La neurociencia respalda estos beneficios, ya que a
través de una practica artistica se puede reducir la produccién de
cortisol (Fancourt y Finn, 2019), desencadenando una respues-
ta neuroquimica que promueve el bienestar a nivel cerebral. La
creacion y el disfrute del arte activan los centros de recompensa
del cerebro, como el sistema dopaminérgico. Este sistema se ac-
tiva durante la experimentacion de placer y gratificaciéon, como
la que experimentamos al crear o disfrutar de una obra artistica,
como puede ser, por ejemplo, al contemplar los colores inten-
sos de una obra de Rothko, o la percepcién visual que Olafur
Eliasson crea a través de sus experiencias sensoriales. Las obras
de arte y las actividades artisticas participativas pueden actuar
como desencadenantes fisiol6gicos en el cerebro, promoviendo
el bienestar emocional, liberando neurotransmisores como la
dopaminay la serotonina. Estos procesos neuroquimicos no solo
afectan las emociones en el corto plazo, sino que también tie-
nen efectos positivos a largo plazo sobre la salud mental (Zaidel,
2014). A pesar de que todavia queda mucho por investigar en este
campo de la neurociencia del arte, los estudios realizados por
Semir Zeki, padre de la neuroestética han explorado cémo la per-

16 | Practicas artisticas para el bienestar colectivo



cepcidn estética activa la corteza prefrontal y el sistema limbico,
regulando las respuestas emocionales y facilitando la liberacion
de neurotransmisores beneficiosos para el bienestar emocional y
las relaciones sociales. De ahi que resulte relevante contemplar
y poner en practica la reflexién y observacion de cémo produci-
mos arte y de qué forma nos afecta.

5. La creacion artistica como prdctica
contemplativa y disipacion de la rumiacion

En nuestro breve viaje hacia el lienzo interior, hemos explorado
cémo las emociones y las percepciones visuales pueden influir
en nuestro bienestar emocional y fisico. En este apartado, merece
la atencién adentrarnos en un aspecto fundamental de la expe-
riencia humana: la rumiacion, esos pensamientos persistentes
y a menudo involuntarios que surgen a través de las emociones
evocadas por el arte y otras experiencias cotidianas. La creacion
artistica, al igual que las practicas contemplativas, puede ser una
herramienta poderosa para calmar esos pensamientos repetitivos
y fomentar un estado de equilibrio mental.

El arte, especialmente en su dimensiéon mds inmersiva y me-
ditativa, nos ofrece un espacio donde los pensamientos no de-
seados pueden ser suavemente apartados temporalmente, per-
mitiendo que la mente se enfoque plenamente en el momento
presente. Artistas como James Turrell ejemplifican esta capacidad
del arte para inducir un estado de contemplacion profunda. Sus
instalaciones, basadas en la manipulacién de la luz y el espacio,
crean un entorno donde la percepcién del espectador se centra
Unicay completamente en la experiencia sensorial, reduciendo la
distraccion de pensamientos externos. Su obra Space That Sees (fi-
gura 2) interactda con las condiciones ambientales y las fluctua-
ciones atmosféricas, invitando al espectador a una experiencia
meditativa en el Museo de Israel, Jerusalén. Al observar el cielo
desde un espacio rectilineo y aparentemente vacio, los especta-
dores se conectan con su entorno, mientras que la obra lleva su
atencion a su propia manera de ver, transformando el acto de
mirar en un proceso introspectivo.

1. Bienestar emocional y creacion artistica | 17



Figura 2. Obra Space That Sees (1992) de la serie «Skyspace», de James Turrell.

Fotografias originales de André Noveno (izquierda) y Louis Roberts (derecha).
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Este tipo de inmersion en la obra de arte puede desencadenar
un estado de flow, como lo describié el psic6logo Mihaly
Csikszentmihalyi en su obra Flow: The Psychology of Optimal
Experience (1990), donde la concentracién es tan intensa y
profunda en una actividad que la nocién del tiempo y la
rumiacién mental desaparecen por completo perdiendo la
nocion del tiempo. En su investigacion sobre el flow, identifico
que las personas que experimentan este estado y sensacién de
disfrute durante la creacion artistica reportan niveles elevados de
satisfaccion, creatividad y bienestar emocional. En ese sentido,
al igual que en las practicas de meditacion, el arte proporciona
un refugio donde el individuo se convierte en testigo consciente
de sus pensamientos, facilitando la regulacién emocional para
calmar la mente. Asi, es preciso reflexionar sobre el arte como
practica de atencion plena que disipa el ruido mental y calla las
voces interiores.

6. Conclusiones, desafios y oportunidades:
el futuro del arte en la promocion del bienestar
emocional

Como hemos podido observar y analizar a lo largo de esta re-
vision, el arte es reconocido por su capacidad para promover el
bienestar emocional. No obstante, cabe admitir que su integra-
cion en los sistemas de salud tradicionales se enfrenta de vez en
cuando a algunas limitaciones. Una de las principales barreras
que se suele observar es la falta de validacion cientifica genera-
lizada que permita que las terapias basadas en el arte sean reco-
nocidas de manera uniforme dentro de los marcos médicos con-
vencionales. Esto se debe, en parte, a la dificultad para medir los
beneficios del arte por parte de investigaciones realizadas, dado
que su impacto emocional es a menudo subjetivo y depende de
cada individuo y contexto; desarrollando, asi, una metodologia
cualitativa en la mayoria de los casos.

A pesar de ello, esta limitacion también presenta una opor-
tunidad dnica para fomentar la investigacion interdisciplinar
que explore de manera mas rigurosa los efectos beneficiosos de
la practica artistica, integrando metodologias de la psicologia,
neurociencia y ciencias sociales como, por ejemplo, la medicion
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de emociones a través de herramientas fisiolégicas cuando reali-
zas una actividad artistica. De este modo, podriamos desarrollar
marcos mas robustos que proporcionen una evidencia mas clara
de los beneficios emocionales del arte, como hemos podido ob-
servar en estudios realizados en el area de la neuroestética (neu-
rocienciay arte).

Otro desafio importante es el acceso desigual a las actividades
artisticas existentes. A pesar de que el arte tiene un enorme po-
tencial para sanar y ser consciente del proceso, no todas las per-
sonas tienen acceso igualitario a programas de talleres creativos.
Esto puede deberse a limitaciones econdmicas, falta de recursos
comunitarios o, incluso, al desconocimiento sobre como el arte
puede mejorar la salud emocional. Para superar estos obstaculos,
es crucial disenar iniciativas inclusivas que permitan que indivi-
duos de diferentes contextos socioculturales puedan beneficiarse
de las practicas artisticas. Programas de subsidios, colaboracio-
nes entre instituciones culturales y sistemas de salud, asi como
la incorporacion del arte en entornos educativos y comunitarios,
son pasos fundamentales para democratizar el acceso al arte
como herramienta de bienestar emocional.

En este sentido, la educacién artistica desempenia un papel
fundamental, donde los estudiantes desarrollan habilidades para
expresar emociones, gestionar el estrés y mejorar su autoestima.
La educacion artistica no solo fomenta la sensibilidad estética,
sino que también promueve una conexion profunda entre el
cuerpo y la mente, lo que permite a las personas explorar y pro-
cesar sus emociones de manera saludable, garantizando que las
futuras generaciones crezcan con las competencias necesarias
para utilizar el arte como un recurso personal para su propio
bienestar.

En este contexto, hay que prestar atencion a las innovaciones
tecnolégicas, ya que estan transformando de forma exponencial
el panorama del arte y su impacto en la salud emocional. Herra-
mientas como la realidad virtual, la inteligencia artificial (IA) y
las plataformas de arte digital ofrecen nuevas posibilidades para
crear experiencias inmersivas y personalizadas. Por ejemplo, los
entornos de realidad virtual estan actualmente transportando
a usuarios a situaciones interactivas e inmersivas artisticas para
fomentar dindmicas de bienestar o crecimiento personal; e, in-
cluso, la TA lleva muchos anos analizando patrones emocionales
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y creando piezas artisticas adaptadas a las necesidades psicologi-
cas individuales. El arte digital, en especial, tiene ese potencial
de eliminar barreras de acceso para que las personas participen
desde cualquier parte del mundo, como pudimos ver durante la
pandemia. Un ejemplo de ello son diferentes actividades que se
realizaron de forma telematica a través del Museo Pedagogico de
Arte Infantil (MuPAI) de la Universidad Complutense de Madrid,
Espana (Garcia et al., 2021). Desde plataformas en linea como
aplicaciones moviles, se pudieron realizar talleres creativos que
no requerian una presencia fisica ni un espacio especifico. Esto
obviamente, amplia las posibilidades de impacto, sobre todo en
comunidades remotas o personas con una movilidad limitada.
No obstante, se ha de tener cuidado, ya que estas tecnologias
también plantean desafios éticos, ya que las experiencias artisti-
cas virtuales pueden llegar a volverse impersonales y disminuir
la conexién humana intrinseca en la exploraciéon y comunicaciéon
emocional.

Asimismo, el uso o consumo excesivo de estas experiencias
puede dar lugar a efectos contraproducentes, como es el agota-
miento mental o aislamiento social, asi como intensificar ciertas
condiciones emocionales si no se usa adecuadamente, provocan-
do una sobreestimulacién sensorial. En consecuencia, se ha de
medir el equilibrio y uso sobre la innovacién tecnolégica, sin ol-
vidar la relevancia del enfoque tradicional de la practica artistica
fisica y comunitaria.

A pesar de estos retos, aparentemente obvios, el futuro del
arte en la promocion del bienestar emocional estd lleno de po-
sibilidades sumamente emocionantes. Para superar algunas li-
mitaciones comentadas previamente, se requerird un enfoque
colaborativo e interdisciplinar que combine las metodologias
cualitativas y cuantitativas, asi como una comprensién profun-
da del impacto del arte en el ser humano. Ademas, las nuevas
tecnologias pueden redefinir el papel en la sanacién emocional.
Pero somos nosotros mismos los que tenemos en nuestro lienzo
interior el potencial de explorar y democratizar los beneficios del
arte, permitiendo que mds personas sean conscientes de su poder
transformador y convirtiendo la autoexploracién emocional en
una herramienta valiosa y necesaria para el futuro de la salud
mental.
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Al igual que Carl G. Jung, quien, a través de sus obras visuales
en El Libro Rojo (2010), mencionado al inicio del capitulo, nos
mostré como el arte puede servir como un vehiculo entre lo in-
consciente y lo consciente, también nosotros podemos emplear
la creatividad para navegar nuestras emociones, comprendernos
mejor y conectarnos con los demads. Siguiendo su legado, el arte
contemporaneo puede y debe seguir siendo una herramienta cla-
ve no solo para expresar nuestras experiencias internas mediante
todo tipo de lienzos, sino también para fomentar la resiliencia y
el desarrollo personal en una sociedad que busca constantemen-
te nuevas formas de conexién y equilibrio.
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1. Introduccion

La estancia en un hospital se suele asociar a situaciones negati-
vas de enfermedad, tanto por parte de quienes estan ingresados
como por parte de quienes van de visita. Esta sensacion se in-
tensifica en la infancia, pero también en la adolescencia. Si le
sumamos a esta sensacion una estancia prolongada, los factores
negativos y las complicaciones familiares tienden a acentuarse.

Desde el proyecto «Artes visuales participativas y educaciéon
artistica como recurso de apoyo a nifnas, nifos y adolescentes
en contextos de salud» (AVISPEARA) [PID2019-104506GB-100],
se pretende aproximar una solucién para mejorar o atenuar esta
situacion de partida. Siendo pioneros en este ambito, el grupo de
investigacion GIMUPAI (UCM, s. f.) cuenta con un lago bagaje en
el estudio de la relacién del Arte y la Salud a través de numerosos
proyectos competitivos de financiaciéon puiblica- como los desa-
rrollados en el seno de la Comunidad de Madrid, entre otras-,
o de financiacién privada —como los desarrollados con la Fun-
dacion curArte-. Asimismo, cuenta con el respaldo de eviden-
cias cientificas que avalan el impacto de las artes visuales en la
humanizacién y mejora del contexto hospitalario, tanto a través
de investigaciones de los integrantes del grupo de investigacion
(Avila, Antunez, Acaso, 2011; Belver, 2012; Ullan, 2022; Ullan
y Belver, 2021) como de otros investigadores (Gilraldez-Hayes,
2020; Guardiola y Banos, 2020).
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Dentro de las actividades del proyecto se disenharon y presen-
taron una serie de talleres para la formacién del personal sani-
tario en materia de educacion artistica (Yanez et al., 2023), con
el objetivo de estar preparados para situaciones como las de la
pandemia de la COVID-19, que impidi6 a los educadores artisti-
cos acudir presencialmente a realizar estas labores.

A través de estos talleres se pretendia dotar al personal sani-
tario de las herramientas y habilidades para actuar como media-
dores en los espacios de salud a través de la utilizacion del arte y
la creacién (Avila y Acaso, 2012, p. 19). Mediante la realizacién
como participantes del propio taller, el personal sanitario estd
en posicion de desarrollar la adquisicién de las competencias en
proceso creativos que les permitiran la imparticion auténoma
de dichos talleres. De este modo se crea una red de trabajo entre
educadores artisticos y el personal sanitario como comunidad
de aprendizaje que abre el camino al enriquecimiento en ambos
sentidos (Baraona, 2023).

En este capitulo vamos a revisar el disefio de dos de estos ta-
lleres que trabajan la creatividad y la imaginacion. Como nos
indica Vigotsky, ambas son importantes «en los procesos cogni-
tivos humanos» (Belver, 2012, p. 12). De este modo proponemos
dos talleres que recurren a la papiroflexia como vehiculo para
la construccién de un espacio seguro desde el que dejar volar la
imaginacion, permitiendo la liberacién de los sentidos y rom-
piendo la sensacion de confinamiento que se vive ingresado en
un hospital. Puesto que las actividades que son estimulantes para
el cerebro tienen un efecto coadyuvante para mejorar la recupe-
racion (Anderson y Catroppa, 2006; Butler y Copeland, 2002),
también se espera establecer sinergias en la mejora de la salud
en general.

Estos talleres estan especialmente disefiados para edades de
los niveles educativos de primaria o secundaria, si bien en algu-
nos casos requerirdn ayuda para elaborar las piezas de papiro-
flexia. Ambas propuestas, El viaje mdgico y El drbol de los deseos,
conjugan las propiedades habituales del trabajo con la papiro-
flexia —la estimulacién del cerebro y el desarrollo de la psicomo-
tricidad y la vision espacial- con la capacidad para sumergirse
en la fantasia y dejarse llevar por la narrativa que envuelve el
desarrollo de las piezas.
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Presentamos, a continuacion, una descripcion detallada de
estos talleres y una aproximacién a las posibilidades de llevarlos
al aula hospitalaria o a las habitaciones de los pacientes que no
puedan desplazarse a ella. Se trata de estimular su creatividad
desarrollando un efecto coadyuvante para la mejora de la recu-
peracion y la estancia en el hospital gracias al trabajo con el arte.

El objetivo del arte no es curar, pero puede ayudar a humanizar los
procesos de curacion y los entornos en los que estos se desarrollan.
(Belver, 2012, p. 12)

2. El viaje magico

El taller El viaje mdgico se apoya en la fabricacion de un barco de
papel que sera la nave que nos permita viajar fuera de la habi-
tacion. Para ello, necesitamos construir un ambiente apropiado
de fantasia que permita dejar volar la imaginacién y nos refuerce
en el proceso de fabricacién de la figura de papiroflexia con una
misién concreta.

2.1. El ambiente inicial

El proceso comienza con esta construccion del ambiente. A tal
fin, pediremos a nuestros participantes que cierren los ojos y es-
timularemos su imaginacion mediante la propuesta de lugares
que visitar, ya sean reales o magicos.

En la sesion desarrollada con el personal sanitario, se empezo
con el apoyo del siguiente guion:

Hoy vamos a irnos de viaje.

Para empezar, cerrad los ojos y pensad en el lugar al que queréis via-
jar. Visualizad la ventana de la habitacion, porque hoy se va a conver-
tir en un umbral a otro lugar, incluso a otros mundos.

Tal vez querais ir hoy a la playa, con el sol y la brisa marina recorrien-
do nuestra piel. O tal vez querais ir a la montafia y oler el aroma de los
pinos. O incluso podemos viajar al espacio. ;Esta es una buena época
para visitar los anillos de Saturno? 0, mejor atin, podemos viajar a un
mundo fantastico que no conoce nadie mas. Vuestro mundo personal,
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con todas las cosas que os gustan. Con animales especiales y arboles
magicos que cantan canciones. El viaje que vamos a realizar tiene to-
das esas posibilidades y mas».

Tras esta introduccion, que puede prolongarse cuanto haga
falta hasta ver que se ha conectado con su mundo interior y sus
anhelos, se les pide que abran los 0jos y se inicia la parte practica
del taller.

2.2. El desarrollo de la pieza de papiroflexia

Para viajar al mundo elegido, necesitamos una nave y, para ello,
utilizamos el barco de papel. En este caso, es un barco magico
que nos permite atravesar la ventana y salir a cualquier lugar.

Para continuar con el ambiente de fantasia mientras se va ex-
plicando como fabricar el barco, se tiene que ir reforzando la idea
de mantener en la mente el lugar al que queremos viajar con él.

Al personal sanitario se le facilité un patréon de realizacion
del barco tradicional y de otras alternativas mads sencillas para el
desarrollo del taller con ninos mdas pequenos. De esta manera,
los materiales necesarios para esta fase son: un papel rectangular
o cuadrado (seguin el modelo) y el patrén para la realizaciéon de
la pieza.

2.3. El espacio de fantasia

Como hemos dicho, es importante no dejar de pensar en el lugar
elegido. El motivo es que ahora nos toca reflejarlo en otro papel
para poder ubicar nuestra nave en nuestro mundo elegido.

Mediante una plantilla de DIN A4 en la que previamente ha-
bremos dibujado un esquema sencillo de ventana y materiales
sencillos de dibujo como ldpices de colores, se pide a los parti-
cipantes que dibujen el lugar al que quieren viajar. Como es un
espacio magico, precisamos una ventana magica para poder con-
tener el paisaje al cual vamos a viajar con nuestra nave.

La ultima parte del taller consistira en unirlo todo. Pegamos
la nave en el dibujo de la ventana y lo observamos unos minutos.
Después, cerraremos de nuevo los ojos y nos dejaremos llevar a
nuestro viaje magico elegido.
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3. El darbol de los deseos

Este segundo taller se apoya en la elaboracién de una estrella de
papiroflexia para su desarrollo. Nuevamente apelamos a su ima-
ginacion para trabajar aspectos que les permitan sentirse fuera
del ambiente habitual de un hospital. En este caso vamos a in-
centivar sus deseos, su esperanza, sus ganas de recuperarse, etc.
A este fin, pediremos un deseo de forma creativa.

La idea conecta con la cultura japonesa en varias de sus tradi-
ciones. Por un lado, es habitual que escriban sus deseos en pa-
peles para después colgarlos en un arbol para que sean enviados
todos juntos. Por otro, hay una fiesta en verano asociada a las
estrellas y su posicién con respecto a la via lactea, que también
se relaciona con la peticion de deseos.

3.1. El ambiente inicial

Una vez mads, partimos de la creaciéon de un ambiente propicio
para que despierten los deseos. El guion de apoyo fue el siguiente:

En muchas culturas existe la tradicion del arbol de los deseos. Todas
tienen algo en comdn. Lo primero es pensar en nuestro deseo.

Pensamos nuestro deseo sin decirlo en voz alta.
;Qué es lo que me haria mas feliz?
¢Cual es ese suefio que quiero que se cumpla?

Lo siguiente es pensar cdmo vamos a transportar nuestro deseo por
los telares magicos de la esperanza, la alegria y la luz para que lleguen
a cumplirse.

Vamos a mandar nuestros deseos a las estrellas.

Hay una historia muy bonita de la tradicién japonesa que habla del
romance de dos estrellas, separadas por la via lactea. Como el cielo va
cambiando y moviéndose todos los dias, hay momentos en el aio en
los que los enamorados pueden juntarse gracias a un barquero ma-
gico conduce a una de las estrellas de un extremo a otro. Y entonces
pueden verse. Ese dia es especial y mas propicio a que se cumplan
los deseos, porque las estrellas nos miran desde el cielo y brillan mas
para que se cumplan. En Japon hay arboles de los deseos en los que se
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cuelgan pequefios papeles de colores, con los deseos escritos dentro,
para que las estrellas ayuden a que se cumplan.

Estamos de suerte, porque aqui tenemos un arbol que esta en sintonia
con la via lactea y con nuestro telar magico de la esperanza, la alegria
y la luz.

Asi que, para darle mas fuerza a nuestro deseo, vamos a escribirlo
en un papel cuadrado y lo vamos a transformar en una estrella que
colgara del arbol para enviar nuestro deseo al cielo.

El arbol al que se refiere el texto es el que hay en el Hospital
Nino Jests de Madrid, ya que, en principio, los talleres estaban
destinados para impartirse en él.

Con esta sensacién magica de que nuestros deseos pueden
cumplirse al interceder las estrellas, arranca la parte practica.

3.2. Creacion del soporte para nuestro deseo

Escribimos nuestro deseo en un papel cuadrado. Tendremos una
variedad de colores para que cada persona elija el color que mas
la motiva para la peticion del deseo.

Se explica despacio la creacion de la estrella, porque esta
es una figura mas complicada que la del barco. Por este moti-
vo, es muy probable que haya que ayudar en la elaboraciéon de
algunos pliegues. Al personal sanitario se le facilita un patrény
un enlace a un video tutorial.

3.3. El arbol

El taller finaliza con el traslado, en caso de ser posible, de los
deseos al arbol. En los casos en los que no haya un arbol donde
colgar los deseos, este taller continda con la creacién colaborativa
de un arbol bidimensional.

El arbol serd un cadaver exquisito de ramas elaboradas por los
participantes con ldpices y pinturas de colores, al gusto de cada
uno. Se puede encomendar el tronco a algunos participantes o
crear un tronco y anadirle las distintas ramas. No sera necesa-
rio recortar, se puede construir con folios que después se iran
colocando en el mural colaborativo en una pared con espacio
suficiente. Asimismo, no hace falta que todos los participantes
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estén en el mismo espacio. Pueden elaborar sus ramas en sus ha-
bitaciones y después se construira el arbol con todo el material.
Sobre nuestro arbol comunitario colocaremos los deseos que
hemos realizado anteriormente.
Quedara, nuevamente, la tarea de cerrar los ojos y pedir con
fuerza que las estrellas conduzcan nuestros deseos al cielo.

4. Beneficios y reflexiones finales

En 2019, la Organizacién Mundial de la Salud present6 la evi-
dencia cientifica sobre los beneficios del arte tanto en la salud
fisica y mental de las personas como en el bienestar social (Avila,
2024). Como ya hemos comentado anteriormente, las activida-
des artisticas contribuyen a una mejora cognitiva que repercute
en el aprendizaje y el desarrollo de habilidades, pero también
contribuye a la mejora del bienestar en general y a evitar enfer-
medades como la depresion (Guardiola y Bafios, 2020).

El diseno de los talleres presentados se realiza con la mirada
puesta en este desarrollo cognitivo, la mejora del bienestar y la
atenuacion de la sensacion de encierro. En este apartado nos va-
mos a centrar en hablar de los beneficios concretos asociados a
estos talleres.

Por un lado, vemos los beneficios que comparten ambos ta-
lleres por el trabajo con la papiroflexia y la estimulacion de la
imaginacién y la fantasia:

e Desarrollo de la psicomotricidad, la capacidad espacial, entre
otros aspectos que el trabajo con la papiroflexia desarrolla en
el cerebro.

Mejora de la creatividad.

Incentivacion de la imaginacion.

Salir mentalmente de la situacién de estancia en una habita-
cion hospitalaria. En el caso del viaje magico, mediante ese
viaje mental en el que se trasladan a un mundo de fantasia
creado por ellos/as mismos/as. En el caso del arbol de los de-
seos, mediante la estimulacion de la esperanza en la mejora 'y
pensar en cosas positivas para desconectar.
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A estos beneficios compartidos se les afnaden los beneficios
del trabajo colaborativo, en el caso de tener que desarrollar un
arbol comunitario para colgar en él los deseos. Entre otros des-
tacamos la resolucion de problemas, el desarrollo de habilidades
comunicativas o el compromiso e implicacién. También destaca-
mos que, al poner su obra en una pared del pasillo, se obtienen
los beneficios de la exposicién de su obra al publico, entre ellos
reconocimiento, sensacién de pertenencia mediante la persona-
lizacion del espacio, etc.

En general, estos sencillos talleres utilizan habilidades artis-
ticas desde la creacién de piezas de papel hasta la construccion
de espacios personales, para estimular la mejora en la percep-
cioén de su estancia en el hospital y, con ello, mejorar su percep-
cion de si mismos y de sus posibilidades de recuperacion.
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1. Introduccion

En este texto se va a analizar la vision que dos artistas actuales,
Pablo Helguera y Olafur Eliasson, tienen sobre la relacion entre
el arte y la educacién, y como estas se vinculan, a su vez, con el
contexto social y con la realidad del mundo.

Pablo Helguera (Ciudad de México, 1971) y Olafur Eliasson
(Copenhague, 1967) son dos artistas que, a pesar de sus distintos
origenes, lugares de trabajo y tipo de obra, muestran concordan-
cias en su comprension del valor que tiene el arte para el conoci-
miento y la transformacién del mundo, y como es, precisamente,
desde la educacion artistica desde donde mejor se puede acti-
var esta capacidad del arte. Ademas, a partir de sus reflexiones y
practicas, se pueden extraer una serie de conceptos que sustentan
sendos aparatos teéricos, en los que la produccién de conoci-
miento y la educaciéon ocupan lugares centrales.

Es de senalar, asimismo, que tanto Pablo Helguera como
Olafur Eliasson comparten una estrecha relacién con el contex-
to institucional. Helguera trabajé durante muchos afnos como
educador en diversos museos, entre ellos el MOMA y el Guggen-
heim, mientras que Olafur Eliasson se ha vinculado en distinta
medida con diversos tipos de instituciones, ya sean museisticas
o educativas. Justamente por esta relacion con lo institucional,
ambos mantienen una posicién concordante o cercana a la cri-
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tica institucional, desde la cual entienden lo institucional como
un espacio de aprendizaje, como un lugar en el que se da la posi-
bilidad de realizar diversas situaciones que pueden cuestionar la
manera de ver y entender el mundo. Pero también defienden la
idea de que la educacioén se puede (y se debe) producir en cual-
quier lugar, especialmente en el espacio publico, lo cual no im-
plica desmontar el sistema formal, sino ampliar el margen de
actuacion de la educacion artistica a espacios no necesariamente
pautados previamente para ello. Por limitaciones de espacio, este
trabajo se ha centrado solo en definir las ideas de estos artistas
sobre el arte y la educacion, con el objeto de reunir una serie de
puntos fundamentales y ver las similitudes entre ambos, dejando
fuera la revision de sus respectivas posturas en torno a lo insti-
tucional y sus nexos con la ensefnanza artistica. Sin embargo, es
tenido en cuenta a la hora de comprender las actitudes de ambos
y su perspectiva educativa.

Se han elegido estos dos artistas para este andlisis porque se
considera que han elaborado una filosofia de la educacién ar-
tistica de caracter notable, ya que en ambos se puede encontrar
una estrecha relacion entre los conceptos artisticos que sustentan
sus visiones sobre la naturaleza del arte y sus ideas sobre la edu-
cacion. Los dos, ademas, elaboran sus planteamientos a partir
tanto de un trabajo tedrico como de su propia practica artistica,
un aspecto que se considera de gran importancia para compren-
der el alcance de sus visiones educativas en su propia trayectoria
como artistas. Es decir, en ambos teoria y praxis estan firmemen-
te entrelazadas y se retroalimentan de continuo. Por tdltimo, los
dos artistas se conectan, a través de algunas de sus ideas, con las
lineas de pensamiento artistico-educativo contempordneas y con
algunos de sus conceptos mas relevantes.

2. Pablo Helguera: el arte como metadisciplina

Pablo Helguera ha desarrollado un aparato tedrico sobre las artes
que ha servido de fundamento a su practica artistico-educativa y
en el que encontramos una serie de conceptos en los que la inte-
raccion entre arte, contexto social y produccion de conocimiento
son clave.
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Buscando una implicacién activa del arte en las instituciones,
en las dinamicas sociales y en la educacion, Pablo Helguera ela-
bora su personal concepto de socially engaged art (‘arte socialmen-
te comprometido’), por el cual entiende aquella practica artistica
que se sittia entre las formas convencionales de arte y distintas
disciplinas relacionadas con la sociologia y la politica. En este
tipo de practica, el artista se hallaria en una situacion que define
como incomoda, en tanto que no le seria posible asegurar un
control completo sobre su arte y sobre las situaciones que de ella
se derivarian. Pero es precisamente ahi, a decir de Helguera, don-
de se encuentra el lugar del artista: en lo incierto y la busqueda.
Esto no es entendido, por otra parte, como una practica simbéli-
ca, sino real, es decir, que sus objetivos no serian la representacion
de determinadas cuestiones sociales, sino la actuacion en ellas
(Helguera, 2011b, pp. 2-7). En estrecho vinculo con esta idea, la
educacion es para Helguera un mecanismo activador y genera-
dor de cambios que, de la mano del arte, es capaz de expandir-
se hacia diversos territorios. En el contexto de disolucion de los
limites entre las disciplinas que se puede generar a partir de la
prdctica artistica guiada por las ideas del socially engaged art, el
arte operaria, al mismo tiempo, como un potente recurso por sus
caracteristicas especificas. Y explica que la difuminacién de los
limites entre las disciplinas indica una forma emergente de crea-
cion artistica en la que el arte no se sefiala a si misma, sino que
se centra en los procesos sociales de intercambio (2011b, p. 81).
Para Helguera, solo en el arte puede suceder esta poderosa y po-
sitiva revision de la educacién, puesto que depende de los singu-
lares patrones del arte relacionados con la performatividad, la
experiencia y la exploracién de la ambigiiedad (2011b, p. 81). La
idea de educacién de Helguera se construye, asi, en torno a estos
puntos de socially engaged art que buscan, por encima de todo,
que la actuacién educativa, como practica artistica, no se limite a
lo simbdlico, sino que sea una accion real, dado que solo de esta
manera, entiende, lograra su propésito.

Su propuesta sobre cudles deberian ser los objetivos de la
educacion artistica es la siguiente: la educacion artistica debe-
ria avanzar y expandirse tal y como lo han hecho las practicas
artisticas y, asi, enfocarse en la idea del arte como modificador
de la realidad, destacar sus vinculos con otras disciplinas e inci-
dir sobre su capacidad de generar conocimiento sobre el mundo.
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Esta manera de entender la educacién artistica es lo que Hel-
guera denomina transpedagogia, que, frente a la educacion artis-
tica tradicional, cuyo objetivo es la creacién de objetos, tendria
como nucleo el propio proceso de aprendizaje (2011b, p. 78). Los
principios sobre los que trabajaria esta transpedagogia serian as-
pectos que la educacion tradicional, para Helguera, no habria
considerado en suficiente grado y que girarian, principalmente,
en torno al papel del arte como forma de generar conocimiento.
Estos serian los siguientes:

Primero, la performatividad creativa del acto de educacion; segundo,
el hecho de que la construccién colectiva de un entorno artistico,
con obras artisticas e ideas, es una construccién colectiva del co-
nocimiento; y tercero, el hecho de que el conocimiento del arte no
termina en conocer las obras artisticas, sino que es una herramienta
para el entendimiento del mundo. (2011b, p. 80, traduccién propia)

La aplicacion de esta idea es defendida por Helguera como
parte de la formacién artistica especifica (en academias o titu-
laciones universitarias) y como parte de proyectos artisticos que
trabajan sobre las relaciones entre el espacio publico y las ins-
tituciones. Sobre lo primero, resumia su postura en su texto de
2011 Art Education from Noun to Adjective, en el que proponia una
serie de puntos en torno a los cuales estructurar una nueva forma
de ver y de aplicar la educacién artistica universitaria. En estos,
argumentaba que la escuela de arte actual ocupa el mismo lugar
que en su momento ocuparon las academias, esto es, que ofrecen
una educacion artistica definida, a su modo de ver, por para-
metros de épocas anteriores. Con objeto de responder a las de-
mandas de su época y a las practicas artisticas contemporaneas,
Helguera defiende que una ensefanza artistica universitaria ac-
tual deberia, como eje fundamental, comprender el arte como
una metadisciplina, es decir, como aquello que modifica otras dis-
ciplinas llevando su actividad al territorio de la experiencia, la
ambigiiedad, la contradiccion y la criticidad. Asi, explica, el arte
se convierte en un vehiculo de produccion de conocimiento en
relacion con otras disciplinas, y, mientras que continia siendo
un vehiculo de si mismo, también puede funcionar como me-
dio para avanzar en los discursos de otras dreas de conocimien-
to y de actividad humana. Esto no significa, para Helguera, que
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el arte deje de ser una especialidad, sino que el artista podria
convertirse en un agente mediador entre una disciplina o una
serie de disciplinas y la esfera de la produccion de arte (Helgue-
ra, 2012, s. p.). Por ello, concluye, de la misma manera que la
practica artistica ha abandonado el objeto y en su lugar se ha
focalizado en sus modificadores, la educacion artistica tiene que
abandonar la instruccion del arte como objetivo, para enfocarse,
en su lugar, en como el arte modifica la realidad. Si bien Helgue-
ra anuncia que esto puede comportar dificultades al inicio, lo
ve como la progresion logica hacia el objetivo de construir una
institucién capaz de tener la suficiente flexibilidad para producir
pensamiento innovador y critico a través de la creatividad, y que
sea también lo suficientemente estructurado como para permitir
a los futuros artistas que su arte no sea producido en el vacio
(Helguera, 2012, s. p.). Algunos de los planteamientos de Hel-
guera recuerdan a las ideas artistico-educativas de Joseph Beuys,
en tanto que comparte algunos de sus puntos mas relevantes:
integracion de practica artistica y social, defensa de una educa-
cion artistica no solo para generar artistas, sino para todos los
individuos y el arte como conexion hacia otros conocimientos
(véase Bodenmann-Ritter, 2005). También se puede vincular con
las ideas del fil6sofo Herbert Read y a su «educacion por el arte»
(1999), basada en cierto modo en los conceptos schillerianos de
la educacion estética como fundamento de la formacion del es-
piritu humano, y a otros mas contemporaneos como Daichendt,
quien, a través de su concepto de artist-teacher, defiende el papel
de las practicas y el pensamiento artistico en la filosofia de la
educacion (Daichendt, 2010, p. 33).

La idea de educacion entendida desde la perspectiva de socially
engaged art y de la llamada transpedagogy es el centro de algunos
de los proyectos artisticos de Helguera, en los que, siguiendo la
filosofia planteada hasta aqui, lo artistico es interpretado como
generador de conocimiento. Entre estos destaco, por su enver-
gadura y duracién, The School of Panamerican Unrest (La Escuela
Panamericana del Desasosiego), desarrollado entre 2003 y 2006.
Este proyecto tenia como objetivo la generacién de conexiones
entre diferentes regiones del continente americano a través de
debates, performances, proyecciones y colaboraciones de diversa
duracion entre individuos e instituciones. El punto central fue
el viaje realizado (en furgoneta) por Helguera desde Anchorage

3. La metadisciplina y el umbral | 39



(Alaska) hasta Ushuaia (Argentina), durante el cual fue generan-
do, en las diversas paradas a lo largo del territorio americano,
foros de discusion en torno a diversos temas determinados por
el contexto en el que se realizaban. Funcioné, asi, a modo de
escuela portatil: una estructura, conformada por una tienda, era
instalada en diversos tipos de espacios publicos, desde plazas
a museos, en torno a la cual se desarrollaban estas actividades
(charlas, debates, performances, talleres, conciertos, etc.) (véase
Helguera y Demeuse, 2011).

La adecuacion al contexto especifico en el que se desarrolla-
ban las actividades, que estas fueran acciones reales (y no solo
simbolicas) y la comprension del arte como esa metadisciplina que
pone en contacto, precisamente gracias a sus particulares caracte-
risticas conceptuales y materiales, distintos ambitos y esferas del
conocimiento, son los elementos clave de esta vision del tejido
que forman el arte y la educacion, y de su capacidad para actuar
y para transformar la realidad.

3. Olafur Eliasson: el arte como umbral

Olafur Eliasson ha elaborado también un aparato teérico imbri-
cado en su practica artistica, en el que destacan sus reflexiones en
torno a la capacidad del arte para comprender el mundo y para
lograr cambios significativos en contextos criticos, centrdindose
especialmente en el activismo y la lucha contra la crisis climatica.

Para Olafur Eliasson, los artistas han de estar en contacto con
la realidad, integrados en su contexto, y, por ello, deben alcanzar
un cierto conocimiento sobre este, puesto que es donde (y sobre
el que), de alguna manera u otra, van a trabajar. Asi, las cues-
tiones en torno a los procesos de percepcion y de conformacién
de la realidad resultan fundamentales en su trabajo artistico. En
este sentido, entiende que la percepcién del mundo consta de
una parte fisica (percepcion visual) y de una parte cultural o so-
cial, pero que tanto la una como la otra son, en tltima instancia,
construcciones, generadas ya sea a través de procesos sociales o
de procesos cerebrales. En cuanto a lo tiltimo, el cémo construi-
mos la percepcién visual del mundo a través de procesos fisicos y
mentales, resulta esencial para cuestionar o poner de manifiesto
todo lo existente. Tal y como explica este artista, lo que conside-
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ramos como una realidad inamovible, al ser percibida por nues-
tros sentidos es, en realidad, algo construido en nuestro cere-
bro mediante procesos incompletos: percibimos fragmentos del
mundo y el cerebro los ordena para darles un sentido, dandonos
la sensacion de percibir la totalidad, cuando, en realidad, solo
somos capaces de apreciar una parte. El resto es construccion.

Eliasson se basa en teorias del color de Goethe (20153, p. 80),
las cuales también influyeron sobre las ideas en torno a la per-
cepcion de Josef Albers, quien desarrolld, a partir de ahi, un ela-
borado planteamiento artistico-educativo sobre la observacion
critica y el conocimiento activo (Hernandez, 2022, p. 1394) con
las que Eliasson comparte importantes puntos. También se dis-
tinguen en Eliasson claras resonancias y similitudes con las teo-
rias de la Gestalt, asi como con Vigotsky y las teorias constructi-
vistas. Asi pues, la idea de la certeza sobre el mundo (por ejem-
plo, de que lo que se ve, tal y como vemos, es lo que existe, y es
tal que asi) es cuestionada a través de muchos de los trabajos de
este artista, que ponen de manifiesto precisamente cémo puede
variar nuestra percepcién y cémo se pueden generar y construir
diversas realidades a partir de ello. Del mismo modo en que esto
se puede aplicar a lo sensorial, es aplicable al terreno de lo social:
la percepcion de la realidad global es variable, en funcién del
modo de analisis o de percepcién e, igualmente, es construida
desde el mismo momento en que es pensada.

Esta tiltima idea conduce a la conclusion de la posibilidad de
generar la misma realidad: puesto que esta es una construccion,
es posible cambiarla, reconstruirla, es decir, en sus propias pa-
labras, «la realidad es negociable» (Eliasson, 2015a, p. 81). En
esta generacioén y construccién de la realidad, el arte tiene un
papel fundamental tanto por su capacidad de ver y de analizar el
mundo desde diversas perspectivas como por su connatural con-
dicién creadora. Asi, explica que hacer arte es hacer un modelo
del mundo.

El arte, para Eliasson, propone qué aspecto deberia tener o
qué aspecto tiene el mundo con tan solo mirarlo de manera di-
ferente, y puede activar nuestra imaginacién, escucharnos, crear
belleza y ejercitar la critica. Asimismo, en el ambito del contexto
social y politico contemporaneo tiene un enorme valor, en tanto
que empuja hacia la complejidad (y no hacia los simplismos),
desafia las nociones de identidad, de pertenenciay de distancia-
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miento, y cuestiona las fronteras y la distribucién de privilegios
(Eliasson, 2017, p. 13).

El arte es entendido, asi, como coproductor de la realidad (Elias-
son, Ellingsen y Werner, 2014, p. 65), es decir, con capacidad para
producir realidad o realidades a través de sus propios medios ar-
tisticos y, con ellos, para afectar esferas extraartisticas. Por ello,
desde esta perspectiva, el artista tiene un papel necesariamente
integrado en el contexto en el que trabaja y desde el cual genera
nuevas realidades. Eliasson cuestiona, entonces, la concepcion
tipica de la modernidad segtin la cual el artista es alguien desco-
nectado del mundo, capaz de estar fuera de su propio tiempo y
espacio. Y plantea que, si hace cincuenta afos, los artistas pensa-
ban que ellos eran solo responsables de, por ejemplo, pintar un
cuadro, a dia de hoy, cada artista debe recalibrar su sentido de la
responsabilidad. El tipo de contexto cultural o politico en el que
trabaja siempre debe ser tenido en cuenta por el artista, quien no
puede establecer una distancia entre su trabajo y el mundo, por
lo que el artista, concluye, por suerte o por desgracia, es ahora
responsable de todo (Eliasson, 2015a, p. 90).

Para Olafur Eliasson, el arte se mueve tradicionalmente en
tres escenarios: el primero seria el de la creacién de las obras de
arte, realizado en contextos de produccién artistica tales como
el estudio del artista. El segundo seria el de la comunicacion del
arte, que tendria lugar en los museos y galerias (pero también
en espacios autogestionados o en la calle) y que seria cuando el
arte mantiene un intercambio con el mundo. Y el tercero seria la
produccién de conocimiento en torno a las obras de arte, genera-
do normalmente en escuelas o universidades de arte, esto es, en
espacios de educacién e investigacion. Esta organizacién de los
escenarios da lugar, para Eliasson, a una forma muy tradicional
y en cierto modo restrictiva de trabajar y de hablar sobre el arte.
Frente a esta vision divisoria del arte, formo junto con Christi-
na Werner y Eric Elligsen, y en colaboraciéon con la Universitét
der Kiinste de Berlin, el Institut fiir Raumexperimente (Instituto
de Experimentacion Espacial), activo entre 2009 y 2014, y que
fue un modelo experimental de educacién artistica que partia,
precisamente, de juntar en un mismo lugar la produccion del
arte, su comunicacién y la produccién de conocimiento (bajo la
denominacién de ProCoKnow Parliament —production, communica-
tion, knowledge-). Para Eliasson y su equipo, la base del proyecto
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educativo se sostenia en ese potencial y en esa capacidad del arte
de generar realidades y conocimiento. De ahi que una educacion
sustentada sobre lo artistico, cuyo objetivo, sea 0 no crear obras
artisticas, tenga que estar entramada con el contexto y con la cir-
cunstancia desde la que se vive. Su lema artistico-educativo fue
Turning thinking into doing into art (‘Convertir el pensar en hacery
el hacer en arte’), que establece una conexién entre los procesos
de generacion de conocimiento y la practica artistica, una practi-
ca artistica que, como se ha visto, tiene capacidad de modificar la
realidad. El arte se convierte de este modo en un vehiculo entre
el pensamiento y el mundo real y material. Y actda también el
arte como un umbral entre diversos ambitos, un lugar de enlace
entre lugares o ideas diferentes, capaz de establecer conexiones
entre ellos precisamente por su relacién con la propia realidad,
por su capacidad de entramarse con esta. Asi, Eliasson expone
que el potencial de una obra de arte reside no solo en el objeto
o el concepto, sino que se enraiza también en la naturaleza de la
interaccién entre el objeto, la gente y el mundo. En consecuencia,
una habilidad fundamental que se tiene que desarrollar es la de
entender las relaciones entre idea y accion, entre cosa y mundo,
siendo esto asi, segin Eliasson, tanto para la educacion artisti-
ca como para la vida (Eliasson, 2015b, s. p.). Para este artista,
el potencial de una obra de arte reside no solo en el objeto o el
concepto, sino que se encuentra también en la naturaleza de la
interaccion entre el objeto, la gente y el mundo. Y dice:

Veo el arte como un espacio que sefiala un importante umbral: en-
trar en un museo, entrar en una exposicion, entrar en un libro de
artista, es entrar en el espacio entre el territorio de la idea y del dis-
curso, del pensar y del hacer. El arte es el umbral que conectay abre
el espacio entre la libertad de pensamiento y la libertad de expre-
sarse uno mismo. Entrar en el arte significa conectar con el mundo,
acercarse a él (Eliasson, 2015b, s. p., traduccién propia)

Esta teoria del valor del arte como encuentro o comunicacién
con el mundo recuerda a la planteada por John Dewey en su con-
cepcion del arte como experiencia (Dewey, 2008) y la defendida
también por Elliot Eisner, quien, ademas, resaltaba la funcién
cognitiva del arte (2020, p. 26). Siguiendo esta linea de pensa-
miento, Eliasson plantea el arte como ese umbral que conecta
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formas de pensamiento y de conocimiento, asi como a personas
con espacios y realidades, formandose de este modo el concepto
clave sobre el que se basa una parte fundamental de su personal
entendimiento del arte y de su filosofia de la educacion artistica.

4. Conclusiones

A pesar de los distintos contextos y de las diferentes experiencias
educativas que desarrolla cada uno de estos artistas, se perciben
elementos comunes en el papel que otorgan al arte y a la educa-
cion.

En primer lugar, en ambos casos, podemos observar una
creencia comun en la capacidad del arte para generar, cambiar
o intervenir en la realidad. Y, en segundo lugar, ambos artistas
otorgan al arte un papel fundamental en la produccién de cono-
cimiento. A partir de estas consideraciones, desarrollan los con-
ceptos que pueden entenderse como elementos clave de su teoria
artistico-educativa: metadisciplina y umbral. Ambos aluden a la ca-
pacidad del arte para intervenir en la realidad y para producir co-
nocimiento, y sobre ambos se estructura una determinada teoria
del arte y de la educacion. Igualmente, a través de ellos se puede
comprender como estos dos artistas otorgan una gran importan-
cia a la implicacién del arte en su contexto, y a la relevancia que
tienen o que pueden tener las practicas artisticas a nivel social. Y
a coémo, por ser capaz de trascender las limitaciones tradiciona-
les entre disciplinas y modos de conocimiento, tiene cualidad de
comunicacién con diversos ambitos y esferas, y de afectar, de este
modo, lo extraartistico desde lo artistico.
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1. Introduccion

Un recorrido por los murales a lo largo del tiempo nos llevaria
desde las cuevas con pinturas rupestres, a base de pigmentos na-
turales de plantas o minerales, a las pinturas sobre paredes de la
etapa romdnica o al Renacimiento y las técnicas del fresco, para
culminar en el siglo xx, con obras de muralistas como Diego Ri-
vera o José Clemente Orozco, que convierten los muros en un
reflejo de la historia y la realidad social del momento.

Desde sus comienzos en civilizaciones antiguas hasta su evo-
lucién en el contexto contemporaneo, los murales no solo em-
bellecen el paisaje urbano, sino que también se hacen eco de las
historias y las luchas de las comunidades que los viven.

Hoy los murales revitalizan nuestras ciudades, a menudo uni-
formadas y frecuentemente aburridas, alegrando nuestros entor-
nos mondtonos mas cercanos. Los murales son un vehiculo mas
de transmision de informacién con fines diversos: mercantiles,
politicos, reivindicativos, sociales, culturales y también artisti-
Cos.

El papel de los murales en los espacios publicos desborda
la accion decorativa desempeniando funciones espaciales de
foro, favoreciendo el didlogo y el entendimiento entre los gru-
pos sociales, que lo toman como espacio propio de encuentro.
No debemos olvidar tampoco el papel de narracién histérica y
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descripcion de hazanas épicas que acaba favoreciendo entre los
ciudadanos el sentido de pertenencia y orgullo por su identidad
comunitaria.

Cuanto mayores son los desafios en que el crecimiento huma-
noy el deterioro del planeta sumerge a nuestras ciudades, el arte
mural se presenta como una posible via de esperanza, al permi-
tirnos fusionar personas, entorno y valores como la justicia, la
diversidad o la sostenibilidad. Los murales dejan de ser imagenes
en una pared para proyectar nuestros desafios, disputas y deseos
de futuro y paz.

Fomentar el debate sobre el papel transformador de la crea-
cion artistica comunitaria no puede dejar de lado el reconoci-
miento de los artistas que alumbran las obras y al colectivo co-
munitario que las amparan. El universo de los murales ha jugado
un papel aglutinante en los colectivos de artistas. Estos procesos
creativos se han convertido en el lugar comtin de muchos artistas
visionarios que perseguian influir en la estética urbana y en la
transformacién del espacio urbano para devolverles a sus pro-
tagonistas, los ciudadanos, la funcién para la que se crearon: el
encuentro, el debate, el sentimiento de comunidad, etc.

Esto tiene su maxima expresion en iniciativas artisticas que
integran a residentes en el disefio y ejecucion de los murales. Este
proceso participativo presenta, ademas, externalidades como la
creacion de relaciones interpersonales, elemento fundamental
para lugares sometidos a tensiones o conflictos, sustituyendo la
distancia y el enfrentamiento por la bisqueda del objetivo co-
mun de embellecer su nicho vital.

Estas acciones de recuperacion de espacios publicos degrada-
dos o abandonados son una novedosa forma de hacer ciudad.
Se trata de un modelo invertido, de abajo a arriba, que plan-
tea cambios radicales socioldgicos y urbanisticos que afectaran
a buen seguro a las formas futuras de vivir la ciudad. Asimismo,
este cambio de roles habituales entre cliente y artista supone una
oportunidad consiguiendo, por un lado, que el proceso cobre
tanta importancia como el resultado final de la obra y, por otro,
un avance para la ciudadania en el acceso a los derechos cultura-
les y, en tltima instancia, a la recuperacién del espacio ptiblico
que les pertenece.

En los tltimos tiempos, empresas, administraciones ptblicas
y otras organizaciones han apostado por el fomento de estas ini-
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ciativas de intervencion artistica en los espacios urbanosy de co-
laboracién entre artista y ciudadano. Ejemplo de ello son los cua-
tro proyectos de murales que se analizan a continuacién. Todos
ellos comparten no solo la transformacion artistica y estética de
los espacios en los que se ubican, sino también el objetivo de lu-
cha por la justicia social, los derechos civiles o el reconocimiento
de la diversidad cultural, funcional o racial, convirtiéndose en
espacios de reflexion y foros de compromiso social.

Aungque son muchas las ciudades de todo el mundo que cuen-
tan con iniciativas de recuperacién urbana a través del arte, se
han seleccionado cuatro proyectos, tres desarrollados en la ciu-
dad de Madrid y uno en la Ciudad de México, que tuve la oportu-
nidad de visitar en 2024 y sobrecogerme por su magnitud.

2. Proyecto «Paisaje Tetuan»

«Paisaje Tetuan» es un proyecto promovido en 2013 por el Ayun-
tamiento de Madrid para la mejora del paisaje urbano del barrio
de Tetuan en Madrid, en el que arquitectos, artistas y gestores
culturales desarrollaron intervenciones en el espacio ptblico que
a lo largo de los afos han enriquecido y contintian enriquecien-
do el patrimonio arquitecténico y urbano del barrio.

Tetudn es considerado uno de los barrios mas culturalmente
diversos en la ciudad de Madrid. Presenta, ademas, contrastes
muy marcados al contar con dos zonas muy diferenciadas, una
con sedes centrales de grandes empresas y una importante zona
degradada en la que confluyen situaciones graves de exclusién
social.

«Paisaje Tetuan» surge con el objetivo de explorar nuevos
abordajes de mejora del paisaje urbano a partir de la creacion
artistica, la difusién a los vecinos y la participacion ciudadana.
Hoy, tras la finalizacién del proyecto, encontramos imponentes
murales, fotografias con imagenes del barrio que recuperan su
memoria y la de sus vecinos, asi como afejas y recientes huertas
urbanas.

En lo relativo a los murales, el proyecto incluyé cinco inter-
venciones artisticas en muros medianeros del barrio de los artis-
tas Suso 33, Daniel Munoz «San», E1000, Spy y Borondo.
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Figura 1. Mural de Presencias de Suso33 en el barrio de Tetuan de Madrid
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El mural denominado Presencias, de Suso33, uno de los re-
ferentes del grafiti, el arte urbano y el muralismo, criado en el
mismo barrio Tetudn, se ubica en la medianera de la calle Pam-
plona. Muestra sus caracteristicos personajes de forma monocro-
matica sobre el fondo original del muro y realizados con trazos
en zigzag muy sueltos y libres con la técnica del grafiti. Con una
composicion triangular casi simétrica respecto al eje vertical, si-
tda a sus protagonistas en distintas posiciones y mirados en la
distancia configuran el torso de una figura humana.

3. Proyecto «El alma no tiene color»

«El alma no tiene color» fue un proyecto muralista de la Comuni-
dad de Madrid de 2018. El objetivo del proyecto era combatir la
estigmatizacion a que los medios habia sometido a un territorio
de contrastes: La Canada Real Galiana. Este enclave es el asen-
tamiento irregular mas grande de Europa, comenzo su creacion
en los anos cincuenta y se extiende a lo largo de 16 km de los
municipios de Madrid, Coslada y Rivas Vaciamadrid.

En La Canada Real Galiana se entremezclan historias dife-
rentes de un colectivo de mas de 8000 personas de 17 nacio-
nalidades. Inmigrantes rurales en busca de empleo, residentes
expulsados de otras zonas por el precio de la vivienda, espanoles
o rumanos de etnia gitana, inmigrantes laborales, mayoritaria-
mente de Marruecos y Rumania, y grupos familiares procedentes
de nicleos chabolistas desmantelados.

«El alma no tiene color», que da voz y visibilidad a esta ciudad
lineal autoconstruida al margen de los planes oficiales del poder
y que vive en la parte umbria de la Comunidad de Madrid, debe
su denominacion a los versos de una cancién de Antonio Rema-
che, interpretada por Antonio Carmona, que reflejan los ideales
que los vecinos de La Cafnada desean proyectar al mundo: color,
diversidad, sentimiento, corazon...

El texto de la cancioén, que se transcribe en los murales, es:

No reparéis en que soy moreno porque el sol me mir6
Que me parieron de carne y hueso, naci varén

Soy de mi tierra y mia es ella

Y si me apuran soy extranjero, como lo somos todos.
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Yo soy de carne, no soy de hierro

Soy corazén con mil defectos

Como cualquiera, nadie es perfecto

Y si me hieren, también lo siento.

No me pongas limites

Es injusto y cruel

Que me duele que me duele.

El alma no tiene color y no quiero

Juzgar y pintarla de rabia

De tanto viejo pensamiento.

No reparéis en que soy moreno porque el sol me mir6é
No sea objeto de tu desprecio mi condicion
En mi universo todo es diverso

Lo digo tal como yo lo siento, como lo siento
Yo soy de carne, no soy de hierro

Soy corazén con mil defectos

Como cualquiera nadie es perfecto

Y si me hieren, también lo siento.

El corazén es un indefenso

Y hacerle dano no tiene precio

Nadie sabe como me siento.

La propuesta, realizada por el grupo Boa Mistura, se concre-
taba en un recorrido cromdtico por cuarenta y nueve murales,
distribuidos a lo largo de los seis sectores de La Canada Real. Se
asigno un color a cada Sector con leves degradaciones, partiendo
del color rojo en el Sector 1 y concluyendo con el azul en el Sec-
tor 6. El orden de la secuencia fue rojo, naranja, amarillo, verde,
turquesa y azul. Cada muro se pinté de un color tinico y sobre
ellos se fueron repartiendo los versos citados en color blanco.

Boa Mistura es un colectivo artistico con raices en el grafi-
ti nacido en Madrid a finales de 2001. Fue fundado por los li-
cenciados en Bellas Artes Pablo Ferreiro y Juan Jaume, el artista
plastico Rubén Martin de Lucas, el ilustrador Pablo Purén y el
arquitecto Javier Serrano. En la actualidad estan en activo Pablo
Ferreiro, Pablo Purén y Javier Serrano.

El colectivo Boa Mistura contd, para la realizacién del proyec
to, con la colaboracion de los vecinos, buscando la implicacién
activa de estos en el proceso de transformacién del entorno en
el que viven, utilizando como herramienta el arte en el espacio
publico y, mas concretamente, la pintura mural.

52 | Practicas artisticas para el bienestar colectivo



El proceso se extendié mas de tres semanas y cada jornada de
trabajo suponia la incorporacion, entre miembros del colectivo
y voluntarios, de alrededor de veinte personas. Asimismo, cada
semana se trabajaba con los nifnos de la Escuela de Verano de ICI
de La Canada Real.

Se creo, asi, una tinica obra longitudinal que, al recorrerla, nos
habla de la diversidad de cada zona, de sus raices, de las personas
que viven y de las casas que les cobijan; y que, ademas, ha sido
creada gracias a la contribucion de las personas que viven alli.

4. Proyecto «Compartiendo muros»

«Compartiendo muros» es un programa todavia activo impulsa-
do por la Direcciéon General de Patrimonio Cultural del Ayun-
tamiento de Madrid, con el objetivo de mejorar el paisaje de la
ciudad mediante acciones colectivas surgidas de fusion de ideas
y trabajo de artistas plasticos y vecinos de la zona a tratar en los
veintitin distritos de la capital.

Las intervenciones artisticas cuentan con la participacion con-
junta del artista y los vecinos y se realizan sobre un muro o fa-
chada de titularidad publica. Busca que la ciudadania identifique
el espacio publico como algo suyo y participe en su embelleci-
miento a través de acciones artisticas abiertas a la participacién
del tejido creativo.

El proyecto se inicié en 2017, pero continda vivo en la actuali-
dad. Con él se ha estimulado a los vecinos de diferentes distritos
a trabajar en la mejora de su paisaje urbano. Hoy en diferentes
distritos de Madrid se cuenta con vistosos murales de autoria
compartida que mejoran los barrios y son ejemplo de conviven-
cia vecinal e intercultural, contribuyendo al fomento de la iden-
tidad colectiva y de la sensacion de pertenencia a la comunidad.

El proyecto se desarroll6 en una primera edicién durante los
anos 2017 y 2018 en colaboracién con las Juntas Municipales de
Distrito y contando con una gran participacion vecinal.

Actualmente se estd desarrollando la segunda edicién, cuyo
proceso se inicié con la celebracién de encuentros con vecinos
y asociaciones radicadas en el distrito correspondiente para la
presentacion de propuestas sobre la temadtica. A partir de estas
aportaciones ciudadanas, se convoca un concurso publico para
la seleccion de los artistas participantes. Posteriormente, una vez
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recibidas las solicitudes, un jurado de expertos selecciona las pro-
puestas ganadoras en funcién de su calidad artistica y técnica, asi
como la votacion publica convocada al efecto. La dltima convoca-
toria, correspondiente al ano 2023 tuvo como temadtica la lectura
y los artistas seleccionados realizaron intervenciones en varias bi-
bliotecas puiblicas municipales de diversos distritos de la capital.

Uno de los murales desarrollados en el marco de este proyecto
que mayor repercusion mediatica ha tenido es el mural La union
hace la fuerza, creado en 2018 por el colectivo de nueve artistas
espanoles Unlogic Crew, en el distrito de Ciudad Lineal. La pin-
tura mural, realizada en el muro exterior del centro deportivo
municipal Concepcién de Madrid, muestra los rostros de quince
mujeres referentes del feminismo, entre ellas Rosa Parks, Frida
Khalo, Angela Davis o Nina Simone.

En el ano 2021, el mural fue vandalizado y la respuesta civica
de los vecinos a la agresion fue cubrir la parte del mural destro-
zado con reproducciones de los rostros antes pintados. La presion
y compromiso de los vecinos llevo a que el ayuntamiento finan-
ciara la restauracion del mural por los artistas originales.

El mural se pint6 de forma participativa, contando con la
colaboracion de varios vecinos y nifios. La ejecucion se llevo a
cabo mediante la técnica del cuarteado, empleando tonos roji-
zos y morados.

5. Proyecto «lztapalapa Mural»

«Iztapalapa Mural» es una iniciativa de intervencion comunita-
ria impulsada en 2018 por la Direccién Ejecutiva de Cultura del
Gobierno de la Alcaldia Iztapalapa para recuperar y dignificar los
espacios publicos a través del arte en grandes zonas del extrarra-
dio de la Ciudad de México.

Esta iniciativa se incorporé al programa «Senderos seguros:
Camina Libre, Camina Segura», implementado por la adminis-
tracion de Iztapalapa, con el objetivo de convertir en seguras las
rutas sobre viales con mayor transito de Iztapalapa, facilitando la
coordinacién de obras publicas para garantizar la movilidad sin
riesgos mediante calles pavimentadas, aceras reparadas, aumento
del alumbrado ptiblico e instalacién de caimaras de seguridad
con botones de emergencia. También se recuperaron dreas verdes
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para asentar los parques lineales y la atencion de jardineras, y
se pintaron pasos de peatones y murales. El programa buscaba
impactar de manera positiva sobre el lugar e iba dirigido espe-
cialmente al colectivo de mujeres y nifias de Iztapalapa.

En el marco del proyecto «Iztapalapa Mural», desde 2018 se
han realizado casi 10.000 murales e intervenciones artisticas en
calles, espacios publicos y azoteas a lo largo de la Linea 2 del ca-
blebtis y el trolebts elevado. Estas obras suponen la ocupacién de
372.518 metros cuadrados de superficie, convirtiendo esta obra
de muralismo y arte urbano en la mds grande del mundo.

Figura 2. Vista de Iztapalapa desde el cablebis de la linea 2 de Ciudad de
México
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Los murales se localizan en las azoteas de las casas y contra
bardas de edificios o unidades habitacionales. Constituye un es-
pectaculo inigualable apreciarlas a lo largo de las siete estaciones
que conforman el teleférico de acceso a Iztapalapa. Estas obras
de gran formato, apreciables desde la altura, recuperan y dignifi-
can el espacio publico de la comunidad, sin perjuicio del placen-
tero viaje lidico y estético que para los ciudadanos y visitantes
supone su visionado.

Las brigadas de muralistas estin formadas por equipos mix-
tos integrados, ademas de por vecinos aficionados a la actividad,
por creadores y artistas urbanos, tanto locales como de otras re-
giones del pais. Confluyen, asi, en un mismo proyecto perfiles
muy diversos, enriqueciendo las obras gracias a la diversidad de
perspectivas que aportan a los murales.

Ademas, «Iztapalapa Mural» ha propiciado la creacién de re-
des artisticas de apoyo y aprendizaje compartido donde emergen
propuestas y soluciones a las problemadticas contemporaneas.
Muchos de los murales reflejan arraigadas narraciones locales u
homenajes ciudadanos a emprendedores, pioneros comerciantes
o figuras destacadas de la zona, que forjan la identidad lugarena
y que sin su perpetuacion en los murales pasarian al olvido.

Como ejemplo de los temas transportados a los murales, des-
tacan el papel de la mujer y sus derechos, historias y tradicio-
nes locales, costumbres e identidades ancestrales impregnadas
en este territorio de importante pasado prehispanico y la actual
diversidad cultural derivada de la convivencia de los oriundos
con migrantes de otros estados como Oaxaca y Puebla. Mencién
especifica merece en la temdtica de las obras la reivindicacion del
derecho de las mujeres a vivir sin violencias y la visualizacién de
su aportacién politica, cultural, social y econémica.

En conclusion, estos cuatro proyectos e iniciativas de pintura
mural constatan la utilizacion de la expresién y técnica artisti-
ca como herramienta de regeneracion urbana, que posibilita la
mejora de los espacios publicos y contribuye a la generacion de
identidad y al impulso social y cultural de los barrios.

El uso de soportes artisticos como el mural, con miles de afios
de utilizacion, ha podido servir de soporte para realizar proyec-
tos de rabiosa actualidad en su momento. Se evidencia que no es
atribuible el distanciamiento de los proyectos por parte de la ciu-
dadania, especialmente entre las personas mads jovenes, a la posi-
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ble obsolescencia del soporte artistico, sino a la falta de relato o
la lejania de este de sus problemas e intereses reales.

En todos ellos, se ha buscado, ademas, la participacién de la
ciudadania, lo cual ha favorecido la recuperacién por parte de
estos de sus espacios compartidos, participando de su cuidado
y embellecimiento, y ha fortalecido, al mismo tiempo, los lazos
colectivos.

Los murales no solo constituyen un gran lienzo a disposicién
de los creadores y artistas, sino que son ademads un canal muy
poderoso de transformacién del espacio publico, por el impacto
social, cultural, politico y econémico que tienen en los entornos
donde se ubican. Los murales que hemos analizado promocio-
nan, conservan y protegen la memoria y son ejemplo para que
la curiosidad de otros provoque el contagio y la ampliacion de
iniciativas similares.

El arte puede y debe trabajar en la mejora de la situacién y el
estado y el bienestar de quienes viven en las zonas deprimidas
o conflictivas y, en concreto las obras de los muralistas, por su
expresividad y elaboracion colectiva, contribuyen decisivamente
a humanizar a sus actores y al entorno de su ubicacion.
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1. Introduccion

«El Verano del Amor» fue un proyecto artistico-educativo que
se desarroll6 durante el mes de julio de 2023 en el marco de los
campamentos urbanos de arte «Vacaciones de Colores», organi-
zados por el Museo Pedagégico de Arte Infantil (MuPAI). Este
proyecto, diseniado por el equipo de educadoras del museo, tenia
como objetivo explorar diferentes estrategias artisticas en forma
de protesta y accion politica para reflexionar sobre la crisis eco-
social actual desde la perspectiva de la infancia. En el presente
capitulo, se traza un recorrido por algunas de estas propuestas
desarrolladas en el campamento, poniéndolas en relacién con
otras practicas y experiencias artisticas.
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2. El Museo Pedagogico de Arte Infantil y el
proyecto «Vacaciones de Colores»

El Museo Pedagogico de Arte Infantil (MuPAI) es una institucién
universitaria dedicada a la investigacion y desarrollo de la expre-
sion artistica de ninas y ninos entre los 0 y los 18 anos. Fundado
en junio de 1981, pertenece al Departamento de Escultura y For-
macion Artistica de la Facultad de Bellas Artes de la Universidad
Complutense de Madrid (UCM). Desde sus inicios:

[...] ademas de coleccionar, conservar, estudiar y difundir obras ar-
tisticas realizadas por ninos, nifias y adolescentes, ha querido ser un
recurso para educadoras y educadores (tanto en ejercicio como en
formacién). (Ranilla, Garcia y Ferndndez, 2022)

El MuPAI también se distingue por el desarrollo de activida-
des educativas que fomentan la creatividad y formacion artistica
en ninos y adolescentes. Desde su creacion, el museo ha promo-
vido la participacién de los mas jévenes en el ambito de la crea-
cién y el consumo del arte, con el propésito de formar futuros
espectadores criticos y creativos (Antanez y Castro, 2010).

Uno de los proyectos mas representativos y longevos del MuPAI
es «Vacaciones de Colores», iniciado en 2006 y dirigido a ninasy
ninos de entre 4 y 12 anos. Esta iniciativa, que toma la forma de
campamento urbano durante el mes de julio en los espacios de
la Facultad de Bellas Artes, tiene como objetivo generar recursos
didacticos a través del arte que pueden implementarse en otros
contextos. Por ejemplo, algunas de las actividades mas exitosas
de este campamento han sido luego adaptadas a contextos de
salud, donde los jovenes hospitalizados pueden experimentar
con las mismas temdticas y técnicas, generando un espacio lddico
y creativo en un entorno tan especifico como el hospitalario
(Cuesta et al., 2011).

Ademas, este campamento también funciona como un espa-
cio para desarrollar en profundidad algunas de las actividades
que conforman el programa educativo desarrollado por el equi-
po del museo a lo largo del curso. Desde una perspectiva mul-
tidisciplinar, se ofrece un abanico de propuestas que permiten
a las y los participantes desarrollar una comprension critica del
arte y la cultura visual, y que tienen como objetivo tltimo dotar
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a la ciudadania de herramientas que les permitan interpretar su
entorno cotidiano desde una perspectiva critica y reflexiva.

3. Un proyecto en torno a las practicas artisticas
como herramienta de protesta

La propuesta desarrollada en el campamento del afio 2023 partia
de la necesidad de reflexionar en torno a la crisis ecosocial que
estamos atravesando. El objetivo era conocer cual era la perspec-
tiva de las nifias y nifios de entre 4 y 12 afos con respecto a esta
realidad, asi como activar colectivamente estrategias artisticas
para responder a la misma. En este sentido, y debido a la am-
plitud del tema, el campamento se organiz6 tematicamente en
diferentes bloques en los que se centré cada una de las semanas:

1. Cambio climdtico (semana del 3 al 7 de julio). En esta primera
semana, abordamos la complejidad de este fenémeno que tan
presente estd en nuestras vidas, pero que no siempre se puede
comprender en su totalidad. Para ello, nos centramos en el
impacto que podia estar provocando en el contexto en el que
nos encontrabamos, la Facultad de Bellas Artes, profundizan-
do en las particularidades de ese entorno.

2. Ecosistemas y relaciones entre seres vivos (semana del 10 al 14 de
julio). En esta semana, nos acercamos al concepto de ecosiste-
ma, intentando comprender cudles son los seres vivos con los
que convivimos y de qué manera nos relacionamos y afecta-
mos los unos a los otros.

3. Justicia social (semana del 17 al 21 de julio). Por dltimo, dedi-
camos esta semana a comprender de qué modo las practicas
artisticas permiten visibilizar experiencias de injusticia, asi
como ofrecer herramientas de cambio y accion para la trans-
formacion de la sociedad.

Todas las semanas siguieron una estructura similar en la que
se trabajaba en diferentes propuestas transversales:

¢ Creacién de una comunidad propia que se constituia como

pequena sociedad desarrollando sus propias normas y carac-
teristicas identitarias.

5. «El Verano del Amor» | 61



e Creacion y cuidado de un huerto comunitario: durante la pri-
mera semana se construyo un huerto en el jardin de la Facul-
tad, que fue también un espacio dedicado al ocio y al desarro-
llo de propuestas al aire libre. Cada semana se dedicaban dos
sesiones a practicas relacionadas con este espacio.

e Acciones de protesta colectiva: el dltimo dia de la semana, se
realizaba una accién colectiva inspirada en la obra de algtin ar-
tista contemporaneo que recogia reflexiones relacionadas con
las propuestas llevadas a cabo a lo largo de la semana.

Figura 1. Cronograma detallado de las actividades del campamento «El Vera-
no del Amor» (2023).

LUNES MARTES MIERCOLES JUEVES VIERMES

SEMANA 1 (3-T7 JULID) - CAMBIO CLIMATICO

Dinamica
9-11H Biervenida Huarto colectiva en los Fancarta Praparar protesta
jardines
. - - Pigmentos . -
12-14H Hobitar el gulg Cignotipia Fiesta del agua Exposicion
noturales

SEMAMA 2 [10-14 JULIO) — SERES VIVOS ¥ ECOSISTEMAS

8-11H Bierwanida Huarto Hotal da insactos Disetha cartales Praparar protesta

Descubriendo la
12-14H Habitar el oula Antartida con luz Mascaras Fiesta del agua Exposicion
ultravialata

SEMANA 3 (17-21 JULIG) —+ DERECHOS HUMANOS ¥ FUTURD

g=11H Biervenida Huerto Relatos otras Identidod v género Freparar protesta
Iaynnﬂns

12-14H Habitar el cula Africanas y el Orfebreria Flasta del agua Expocicién
1ot de
sombras

Fuente: elaboracion propia.

Partiendo de estos objetivos, el proyecto se desarroll6 siguien-
do estas lineas de accion:

e Habitar y adaptar un espacio institucional ajeno al grupo, la
Facultad de Bellas Artes, a sus necesidades y deseos, siempre
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bajo su propio criterio. Durante el mes de julio, la Facultad
se encuentra practicamente vacia (a excepcion del personal
de administracion y servicios y algunos profesores), de modo
que el grupo se convierte en los habitantes mds activos del
lugar, pudiendo transformar a su gusto los espacios que se les
han cedido, principalmente el aula y los jardines. Esta nue-
va perspectiva sobre el espacio universitario puede activar un
desequilibrio y cuestionamiento de aquello que se encontraba
normalizado, permitiendo una mirada critica a la institucion.

e Dotar de agencia politica a las personas participantes. Para
ello, se prioriza, por un lado, la «creacion de escenarios delibe-
rativos» (Herrero, 2024), en los que el grupo es responsable de
la toma de decisiones en el campamento y debe elegir de for-
ma comunitaria como organizar las propuestas artisticas, en
su mayoria grupales. Por otro, estas actividades invitaban a la
protesta y acciéon colectiva, de modo que las y los participantes
tuvieron que reflexionar acerca de qué injusticias encontraban
a su alrededor y cémo podian visibilizarlas.

e Trabajar a partir de practicas artisticas contemporaneas, las
cuales permiten un traslado a las problematicas concretas y
particulares del grupo y la situacion.

4. Recorrido por las propuestas desarrolladas
4.1. Construccion de espacios propios

El aula y las zonas de ocio
Una de las primeras cuestiones que abordamos al inicio de cada
semana era la transformacién y adaptacién de los espacios des-
tinados al campamento segtn las necesidades del grupo, facili-
tandoles toda una suerte de materiales versatiles (telas, cuerdas,
cartones, maderas...). Era fundamental que estos espacios de ne-
gociacion colectiva se dieran, ya que, mas alla de fomentar su au-
tonomia grupal, permitian observar las necesidades de las nifias
y ninos para sentir un espacio como propio.

Por un lado, el aula se transformé dando lugar a los siguientes
espacios:
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e Una zona de descanso, hecha a partir de almohadas, cojines
y otros elementos suaves ubicados en una esquina tranquila
del aula, alejado de las actividades mas dinamicas, lo que per-
mitié que las nifas y nifos pudieran desconectar y relajarse
cuando lo necesitaran.

e La puerta del aula se decor6 como un simbolo de entrada a
un espacio de convivencia y creatividad. Se colgaron cortinas
naranjas que permitian mantener la puerta abierta sin per-
der privacidad y se cre6 un cartel con el nombre del grupo,
alrededor del cual las y los participantes fueron anadiendo
dibujos y pinturas, lo que reforzo el sentimiento de identidad
comunitaria.

e Una zona de cine, donde al final de la jornada, el grupo dis-
frutaba de un cineférum como actividad de cierre. Para ello, se
recre6 un pequeno cine en el aula, con asientos que simulaban
butacas, ventiladores para combatir el calor y, en ocasiones,
palomitas para completar la experiencia.

e Area para dejar objetos personales. El espacio se construyé
con dos mesas superpuestas, generando un apartado inferior
para mochilas y zapatillas, mientras que en la parte superior
se colocé una cuerda entre las patas para colgar sudaderas,
creando un sistema practico para organizar sus pertenencias.

e Una tirolina inspirada en la pelicula Solo en casa (1990), que
atravesaba el aula para poder transportar materiales, hecha a
partir de una cuerda y una caja de carton.

¢ Una zona de juegos, destinada a aquellos momentos en los
que no habia actividades pautadas. Este espacio constaba de
mesas bajas con folios, pinturas, juegos de mesa y juguetes.

De igual modo, en los jardines de la Facultad, junto al lugar
destinado al huerto, también construyeron un espacio cubierto
a modo de cabana en el que colocaron sofas hechos con palés,
telas y cojines.

Esta forma de abordar la construccién de un espacio propio
toma como referente el trabajo del colectivo El Banquete en el
marco del proyecto «Aqui trabaja un artista», del Centro de Arte
Dos de Mayo (CA2M) durante el curso 2015-2016 en el colegio
Juan Pérez Villaamil, que propone la cabana infantil como «lugar
donde existe la posibilidad de establecer otros 6rdenes» (CA2M,
2016). En su caso, la propuesta tuvo como resultado la construc-
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cion de una cabafia en forma de pirdimide instalada en el patio
del colegio que fue transformandose a lo largo del curso.

El huerto

Una de las premisas fundamentales desde las que partimos al
disenar el programa del campamento fue la creacién y el cuidado
colectivo de un huerto en la Facultad. De hecho, se plante¢ al
Decanato la posibilidad de iniciar ese proyecto a raiz del campa-
mento; pero, al no existir un proyecto organizado para abordar
esta propuesta tan amplia y compleja, la tinica posibilidad que
tenfamos fue construir un huerto en macetas, sujeto, asi, al ca-
racter efimero de este.

La importancia de construir este huerto comunitario en la Fa-
cultad de Bellas Artes se debe —~ademas de a ser una herramienta
a través de la cual reflexionar sobre algunas de las cuestiones
planteadas en el proyecto- al impacto que han tenido estos es-
pacios en la creacion de comunidades de aprendizaje. De hecho,
entre los anos 2012 y 2013, bajo el titulo «La Colonia» (Facultad
de Bellas Artes UCM, 2012), se construyé un huerto en la propia
Facultad gestionado por estudiantes, profesores y demds personal
interesado, que también ha seguido el ejemplo de otros proyec-
tos similares como «Aulagarden» (Alcaide, 2020) en la Facultad
de Bellas Artes de la Universidad de Granada entre los afios 2004
y 2009. Estos espacios no solo tienen como fin la produccién de
alimentos, sino que, al final, lo que posibilitan es un espacio
de encuentro y creacion colaborativa, dando cabida a diferentes
proyectos y actividades.

Asi, temporalmente y a pequena escala, construimos un pe-
queno huerto con macetas que se sostenian en estructuras de
madera construidas por el grupo y que era cuidado diariamente
en cada recreo. Asimismo, como respuesta a la imposibilidad de
haber desarrollado un proyecto de mayor calado, en la dltima
semana elaboramos unas bombas de semillas para ser ocultadas
por la Facultad incluyendo mensajes que contaban a las y los
estudiantes lo que se habia construido durante el mes de julio,
animandolos a crear su propio huerto o jardin en la Facultad con
ayuda de estas bombas. Por tltimo, con el objetivo de senalizar
la futura ausencia del huerto, cuando este se desmonto, las y los
nifios marcaron con spray en el suelo las dimensiones que este

5. «El Verano del Amor» | 65



tuvo, aparte de dejar pintadas en las paredes siluetas de formas
vegetales de aquellas plantas que lo compusieron.

4.2. Mapeado critico de los espacios de la Facultad

Ademas de intervenir y repensar los espacios propios, nos parecia
fundamental que el proyecto también incluyera una reflexién so-
bre el lugar en el que estdbamos, incidiendo en todo lo que este
nos puede decir de las personas que lo habitan y de las condicio-
nes en las que lo hacen. De este modo, realizamos varios recorri-
dos por la Facultad atendiendo a la diferencia entre los espacios
seglin sus condiciones (por ejemplo, si habia aire acondiciona-
do, qué tipo de mobiliario, luz natural, limpieza, etc.) u a otros
factores como la posibilidad de entrar en ellos o no, asi como la
localizacién de las camaras de vigilancia. La accion de caminar,
de deambular y recorrer el espacio se concebia, asi como una
herramienta educativa, capaz de activar una reflexion sobre el
entorno. En palabras de la artista y educadora Tonia Raquejo:

Caminar puede ser mucho mds que mover una pierna detras de
otra. Es fluir con la mente, una experiencia creativa donde el entor-
no, el territorio y la percepcion se entrelazan. (2017, p. 1)

Asimismo, nos interesé conocer qué personas trabajaban en
ese lugar, cudles eran sus nombres, sus funciones y los espacios
que habitaban en su dia a dia. Todo ello nos permitia visibilizar
muchas de las profesiones que sostienen el funcionamiento de la
institucién, asi como otras maneras de recorrer la Facultad. Para
cumplir este objetivo, se entrevisté al personal de limpieza, cafe-
terfa y mantenimiento, profesiones muchas veces ocupadas por
personas inmigrantes o en situaciones vulnerables, algo que nos
ofrecié una perspectiva mas amplia de los cuidados que hacen
posible el dia a dia de la Facultad.

Este apartado del proyecto se inspir6 en el proyecto «Relatos-
Otras» (2022-2023), disefniado por la educadora del MuPAI Paola
Pérez Ruiz-Diaz, tomando como punto de partida algunas de
las propuestas previas que se disefiaron en el mismo. Para su
desarrollo, se seleccionaron como referentes las siguientes
practicas artisticas:
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e La obra 97 empleadas domésticas (2010), de Daniela Ortiz, que
expone las dinamicas de poder y desigualdad en espacios pri-
vados y laborales. Ortiz documenta a empleadas domésticas
invisibilizadas en fotos familiares de la clase alta peruana, re-
saltando el contraste entre quienes disfrutan de esos espacios
y quienes los sostienen desde el trabajo oculto. Esta obra nos
llev6 a reflexionar sobre como los trabajadores de la Facultad,
igualmente invisibles, son una parte fundamental en su fun-
cionamiento diario.

 [ris Invertido (2019), de Marco Godoy, un proyecto en el que el
artista fotografia los diferentes espacios de trabajo que existen
en el Museo Reina Sofia con el objetivo de descubrir «la mane-
ra en que se configuran estéticamente las relaciones laborales y
el orden sutil que siguen las diversas categorias de trabajo que
conviven en el edificio».

® Free Tour Bellas Artes (2024), del colectivo Patio de Vecinas,
un proyecto desarrollado por un grupo de estudiantes de la
Facultad de Bellas Artes que adopta la forma de un recorrido
turistico por aquellos espacios de la Facultad destinados a la
lucha estudiantil o a la creacién de proyectos colaborativos.

4.3. «Rendios, la Facultad es nuestra»

Los recorridos anteriores tuvieron como resultado una reflexién
critica sobre las desigualdades que atravesaban el espacio de la
Facultad y que también nos afectaban como grupo, por lo que
se paso a disefiar una accion colectiva para poder visibilizar las
quejas sobre dichas problematicas.

Carteleria de protesta y anonimato

Partiendo de la propuesta ya desarrollada en el proyecto El mu-
seo por la ventana (Garcia et al., 2021), se introdujo al grupo la
practica artistica del colectivo feminista Guerrilla Girls, que a
partir de intervenciones publicas y carteleria de protesta criti-
caban la discriminacion y la desigualdad en el mundo artistico.
Tras una conversacion colectiva en la que poner en comun nues-
tras quejas, utilizamos la técnica del stencil para elaborar carteles
y anuncios, expresando reclamos como «Regad las flores», «De-
beres solo en el cole», «Nos tenéis acalorados sin aire acondicio-
nado» o «Redistribuid las chuches». Los carteles fueron coloca-
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dos en los muros de la Facultad, visibilizando sus demandas de
manera impactante.

Inspirados igualmente en las Guerrilla Girls y sus mascaras
de gorila, construimos nuestras propias caretas para mantener el
anonimato durante la intervencion. Para ello, utilizamos unas
pantallas de proteccion facial donadas por el laboratorio de 3D
de la Facultad tras la pandemia de la COVID-19, que fueron reu-
tilizadas y decoradas con esprais y materiales diversos.

La accion
Los recorridos anteriores por la Facultad habian dado como re-
sultado la creacion de un mapa en el que aparecian las cimaras
de vigilancia, asi como los despachos de Gerencia y Decanato. A
partir de ello, nuestro objetivo se convirti6 en llenar la Facultad
con los carteles hasta llegar a las zonas de gobierno de la Facul-
tad para leer un manifiesto. Para evitar ser vistos y poder llegar
hasta el destino final, fabricamos un dispositivo improvisado
con un palo de escoba y un cartén que bloqueaba las camaras
de seguridad. Ademas, las y los participantes vestian de negro y
portaban sus mdscaras anénimas.

Al llegar al hall de entrada, frente al Decanato, se realizé una
performance que concluy6 con la lectura de un manifiesto que
recogia las diferentes demandas.

jAtencion! Somos un equipo de élite y exigimos el control total y
absoluto de las instalaciones de la Facultad. Hemos disefiado un
plan diabélico para revolucionar este edificio y ahora es demasiado
tarde para vosotros. Nuestras peticiones son:

1. Aire acondicionado en todas las aulas, no solo en los despa-
chos.

Helados gratis y redistribucién de las chuches.

Llenar las piscinas.

Que vuelva Tokio Hotel.

Permitir la creacién de un huerto en cualquier lugar.

Una zona de siestas y una zona de fiestas.

o v R W

iRendios, la Facultad es nuestra!
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Figura 2. Mosaico de fotografias realizadas a lo largo del campamento «El Verano del Amor» (2023).

Fuente: elaboracién propia.
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Tras la lectura del manifiesto, una parte del grupo se quedoé
conversando con las y los conserjes para distraerlos, mientras
el resto se dirigi6 al despacho de la vicedecana de Investigacion
para recuperar unas plantas marchitas que, segin rumores, ne-
cesitaban ser trasladadas urgentemente a nuestro huerto para su
cuidado.

Para el desarrollo de esta accion, fue fundamental la inmer-
sion de todo el grupo en un espacio ficticio, en el que nos con-
vertimos en una suerte de colectivo secreto. En esta misma direc-
cion, se desarrollé también el proyecto de la artista Nuria Mora
en el colegio Beato Simén de Rojas en el curso 2016-2017, cen-
trado en la creacién de una sociedad secreta y la realizacién de
intervenciones artisticas en el colegio.

5. Conclusiones

El proyecto expuesto en las paginas anteriores es una muestra de
cémo los programas artisticos-educativos pueden ofrecer a las ni-
nas y ninos oportunidades para la expresion creativa, la reflexion
critica y la accion social. La integracién del arte con la educacion
promovio un enfoque participativo y transformador, en el que
las personas participantes adoptaron el papel de sujetos activos.
A través de esta experiencia, se les brindaron herramientas de
protesta valiosas que pueden ser aplicadas en otros contextos co-
munitarios.

Consideramos que «El Verano del Amor» destacé el poder
del arte como herramienta de empoderamiento, permitiéndoles
explorar y expresar sus preocupaciones sobre la crisis ecosocial
mediante estrategias artisticas de protesta. De este modo, no solo
se incentivo su creatividad, sino también su capacidad para re-
flexionar y actuar ante problemas globales desde una edad tem-
prana. Asimismo, la intervencién en la Facultad de Bellas Artes
permitio a las y los participantes adaptar y personalizar los es-
pacios institucionales, generando un sentimiento de pertenencia
que les condujo a cuestionar las dindmicas de poder. La creacion
de un huerto comunitario y la participacién en acciones de pro-
testa colectivas reforzaron la importancia del trabajo en equipoy
la accién conjunta, desarrollando una conciencia ambiental com-
partida. Igualmente, la incorporaciéon de normativas propias en
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el aula foment6 un espacio donde las nifnas y nifios aprendieron
a cuestionar y desafiar las normas establecidas, estimulando un
entorno de reflexion critica. En conjunto, este proyecto resalté la
importancia de las comunidades de aprendizaje colaborativas,
donde se fortalecieron los vinculos comunitarios.
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1. Introduccion

La investigacién basada en las artes (IBA), o arts-based research
(ABR), es un paradigma que integra la investigacién académica
con la practica artistica, adaptando modelos teéricos ontoepiste-
mologicos de las Ciencias Sociales y de las Artes y Humanidades.
Este enfoque se fundamenta principalmente en metodologias
cualitativas, pero también puede incluir metodologias cuanti-
tativas, siempre ajustadas al disefio de investigacion especifico.
Dichas metodologias se alinean con las artes, las practicas y la
creacion artistica, facilitando un didlogo enriquecedor entre dis-
tintos campos del conocimiento. La adaptacién de estos modelos
y métodos busca no solo integrar perspectivas tradicionales, sino
también ampliar la comprension y el alcance de la investigacion
artistica (Boydell et al. 2012).

Al aplicar estos modelos de las Ciencias Sociales en el mar-
co de la IBA (figura 1), se aborda tanto la construccién como la
comprension del conocimiento en contextos artisticos sociales,
subrayando la interrelacién entre el ser (ontologia), el conocer
(epistemologia) y el hacer (metodologia) para crear un paradig-
ma que estd en continuo desarrollo. En este enfoque, el arte no
solo es un objeto de estudio, sino también una via para generar
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y comunicar conocimiento. Esto permite una reflexion critica
sobre los métodos y las practicas utilizadas en el arte, y ofre-
ce una perspectiva mas completa sobre los procesos creativos y
su impacto. Las metodologias cualitativas y cuantitativas, al ser
adaptadas con enfoques desde la educacion artistica, facilitan
una evaluacion mas rigurosa y contextualizada de las practicas
artisticas en contextos de salud, contribuyendo a una mayor
comprension y desarrollo de nuevas estrategias en la creacion y
apreciacion del arte.

Modelos como la etnografia, la fenomenologia, el construc
tivismo, la teoria fundamentada y la investigacion-accion, entre
otros, proporcionan una base sélida para explorar en contextos
de salud. La etnografia permite una inmersién profunda en las
practicas artisticas y su impacto en entornos especificos, mientras
que la fenomenologia ofrece una comprensién detallada de las
experiencias vividas a través del arte. El constructivismo, por
su parte, ayuda a entender cémo se construyen significados
en el proceso artistico, y la teoria fundamentada facilita el
desarrollo de teorias emergentes a partir de datos empiricos. La
investigacion-accion, con su enfoque participativo, permite la
colaboracion entre investigadores y participantes para abordar
problemas concretos y generar cambios.

Entre los métodos ttiles se incluyen la hermenéutica, que se
centra en la interpretacion de textos e imdagenes de las practicas
artisticas, y el analisis narrativo, que examina cémo las historias
y relatos artisticos reflejan y configuran experiencias en contex-
tos de salud. Este andlisis conecta con el modelo emergente de la
A/1/tografia, que proporciona un marco adecuado para el estudio
tanto narrativo como visual de estas historias (Hernandez Her-
nandez, 2008; Marin-Viadel y Roldan, 2019), permitiendo una
comprensiéon mas profunda de cémo el arte influye e interactia
en experiencias relacionadas con la salud.

Los modelos ontoepistemolégicos y metodolégicos pueden
combinarse seguin la naturaleza de la investigacién y la relevan-
cia de cada uno en el contexto especifico. La integracion de estos
modelos depende del enfoque del estudio y de como se aplican
para abordar las preguntas de investigacion y los objetivos plan-
teados. Esta flexibilidad permite adaptar las estrategias de inves-
tigacion a las particularidades del campo artistico y de salud,
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enriqueciendo la comprension y el analisis de los fenémenos es-
tudiados.

Figura 1. Detalle del mapa de la investigacion basada en las artes desde el
ambito de la Educacién Artistica en contextos de salud y bienestar.

Autor: Javier Albar-Mansoa. https://doi.org/10.13140/RG.2.2.31373.96482

2. Una revision de los antecedentes por paises
en Arte y Salud: perspectiva internacional en
publicaciones de 2009 a 2011

La revista Arts & Health, publicada por Taylor & Francis, se conso-
lid6 entre 2009 y 2011 como un recurso clave para el estudio de
la interseccion entre las artes y la salud. Durante este periodo, sus
articulos abarcaron una amplia variedad de enfoques metodol6-
gicos y disciplinares que conectan las artes visuales y otras artes
con el ambito de la atencion médica y el bienestar. Estos estudios
no solo proporcionaron un analisis tedrico profundo, sino que
también ofrecieron evidencia empirica del impacto positivo de
las artes en contextos como hospitales, terapias de salud mental y
bienestar comunitario. Los trabajos analizados destacaron cémo
el arte y la cultura pueden mejorar la calidad de vida, reducir el
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estrés y fomentar la inclusion social, lo cual ha convertido esta
revista en una referencia indispensable en este campo de inves-
tigacion emergente.

Entre los paises mads relevantes estudiados en estos anos se
encuentran Australia, Suecia, Noruega, Canadd, Estados Unidos
y el Reino Unido. Los articulos procedentes de estos contextos
geograficos abordaron tanto iniciativas gubernamentales como
proyectos comunitarios y practicas terapéuticas que integran el
arte en la atencion sanitaria en varias décadas anteriores. En Aus-
tralia, por ejemplo, el foco estuvo en la inclusion social a través
del arte en comunidades indigenas y rurales, mientras que, en
los paises nérdicos, como Suecia y Noruega, se puso el énfasis
en como el arte puede ser un medio eficaz para mejorar la salud
mental en contextos hospitalarios y comunitarios. En Canada
y Estados Unidos, los estudios pusieron de relieve el uso de las
artes en la rehabilitacion y la salud publica, mientras que en el
Reino Unido se realizaron anailisis sobre la integracién de progra-
mas artisticos en politicas de salud publica.

En estos anos, Arts & Health también publicé criticas que re-
flexionaron sobre las limitaciones y potencialidades de las inter-
venciones artisticas en la salud. Los investigadores discutieron
los desafios a la medicion del impacto de las artes en la salud, asi
como la necesidad de enfoques interdisciplinares que combinen
las ciencias sociales, las humanidades y la medicina. Asi, la re-
vista proporcioné un espacio para debates sobre cémo las artes
pueden contribuir no solo a la mejora del bienestar individual,
sino también a la creacién de comunidades mas cohesivas y sa-
ludables. Las investigaciones abarcaron desde estudios de caso
hasta criticas tedricas que abordaron los multiples roles que las
artes pueden desempeniar en la promocién de la salud mental, la
inclusién social y el bienestar comunitario.

3. Investigacion en salud basada en las artes (ISBA)
o arts-based health research (ABHR)

Los términos relacionados que mencionaremos se refieren a en-
foques especificos dentro de un marco interdisciplinar que se ha
desarrollado de manera evolutiva y contextual. Cada uno de ellos
posee su propio énfasis particular. Este enfoque interdisciplinar
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es ideal para explorar la experiencia humana en contextos de
salud, asi como en la prevencién y promocion del bienestar. Per-
mite unir la educacion y la creacién artistica como herramientas
para analizar los efectos del arte en la salud, especialmente a
través de las artes plasticas y visuales (McNiff, 1998, 2008).

En el marco de la ABR o IBA, surge el término aplicado en
contextos de salud arts-based health research (ABHR), traducido
al espanol como investigacion en salud basada en las artes (ISBA)
y empleado por Avila Valdés (2017, 2021). Las autoras Boydell,
Gladstone, Volpe, Allemang y Stasiulis (2012) realizan una im-
portante revision de alcance titulada The Production and Dissemi-
nation of Knowledge: A Scoping Review of Arts-Based Health Research
(La produccion y difusion del conocimiento: una revision exploratoria
de la investigacion en salud basada en las artes), que se centra en
cémo se produce y se difunde el conocimiento de las artes en
el campo de la salud. La revisiéon incluye una evaluacion de las
metodologias empleadas, los contextos de aplicacion y los resul-
tados obtenidos en estudios de ABHR. El objetivo del articulo
es mapear el campo emergente de la ABHR, identificando cémo
el arte se ha utilizado para investigar y abordar cuestiones de
salud. La revision abarca diversas metodologias y perspectivas,
proporcionando un panorama general de las prdcticas y resul-
tados en este campo. Los principales hallazgos revelan que la
ABHR emplea una variedad de metodologias artisticas para ex-
plorar y abordar cuestiones de salud. La revision identifica que
se utilizan enfoques como el arte visual, la musica y la danza en
contextos que incluyen la salud mental, el cuidado paliativo y
la rehabilitacién. Aunque se ha avanzado en la integracion del
arte en la investigacion en salud, el estudio también senala que
existe una falta de estandarizacion en las metodologias y una
necesidad de mas estudios rigurosos para evaluar el impacto del
ABHR. Los hallazgos destacan el potencial del arte para ofrecer
nuevas perspectivas sobre las experiencias de salud y subrayan la
importancia de consolidar y expandir este campo emergente. El
articulo de revision de alcance proporciona un marco para enten-
der como las practicas artisticas pueden ofrecer nuevas perspec-
tivas y enfoques en el estudio de la salud. También senala la falta
de estandarizacion en las metodologias de ABHR y la necesidad
de mas estudios que exploren su impacto en diferentes contextos
de salud.
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4. El respaldo definitivo al Arte y la Salud desde la
Organizacion Mundial de la Salud y su continuidad
a través de CultureForHealth en el ambito europeo

Un apoyo importante de las artes en contextos de salud es el in-
forme de la Organizacién Mundial de la Salud titulado What is
the evidence on the role of the arts in improving health and well-being?
A scoping review (;Cudl es la evidencia sobre el papel de las artes
en la mejora de la salud y el bienestar? Una revision exploratoria) de
Fancourt y Finn (2019), que explora como las artes pueden me-
jorar la salud y el bienestar a lo largo de la vida. Basado en mas
de 900 publicaciones, el informe analiza cinco dreas de las artes:
artes visuales, artes escénicas, literatura, cultura digital y activi-
dades comunitarias relacionadas con el patrimonio cultural. Se
demuestra que las intervenciones artisticas tienen beneficios en
la prevencién de enfermedades, el manejo de afecciones créni-
cas y el apoyo a la salud mental. Los hallazgos indican que las
artes mejoran el desarrollo cognitivo y emocional en los nifios,
reducen el estrés y la ansiedad en adultos, y mejoran la calidad de
vida en personas mayores. Las artes, como la mdsica y el teatro,
muestran un impacto positivo en la reduccién de la ansiedad y
la depresion. El informe destaca la necesidad de mads investiga-
ciones para estandarizar los métodos de evaluaciéon y promover
politicas que integren las artes en los sistemas de salud. Concluye
que las artes ofrecen una herramienta efectiva y complementaria
en la salud publica, promoviendo el bienestar y la inclusion a
través de enfoques innovadores y accesibles.

Este informe constituye un respaldo crucial para las interven-
ciones en Arte 'y Salud desde 2019, ya que ofrece una revision ex-
haustiva de la evidencia sobre como las practicas artisticas pue-
den contribuir de manera significativa al bienestar fisico, mental
y social. El documento valida el impacto positivo de las artes en
diferentes etapas de la vida, desde la prevencion de enfermedades
hasta la promocién de la salud y la rehabilitacion. Su enfoque
integral brinda una base sélida para la implementacién de inves-
tigaciones y de programas que integren las artes en los contextos
de salud.

En la actualidad, CultureForHealth esta promoviendo activa-
mente la integracion del arte en los contextos de salud mediante
la investigacion, el desarrollo de politicas y la implementacion de
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proyectos en Europa. Su objetivo es demostrar el impacto positi-
vo de las actividades culturales en el bienestar fisico y mental de
las personas, con un enfoque en la prevencion, el tratamiento y
la rehabilitacion de problemas de salud. A través de colaboracio-
nes con profesionales del arte, la salud y el bienestar, esta inicia-
tiva fomenta el reconocimiento del arte como una herramienta
eficaz para mejorar la calidad de vida en diversas comunidades.

CultureForHealth esta trabajando en un nuevo informe que se
centrara en el papel del arte y la cultura en la mejora de la salud
y el bienestar. Este informe, que se espera que continde fortale-
ciendo el cuerpo de evidencia en esta drea, esta disenado para
ofrecer recomendaciones sobre politicas y practicas que fomen-
ten la integracion de las artes en los sistemas de salud en Europa.
La iniciativa busca ampliar la comprension del impacto de las ac-
tividades culturales en diversos contextos de salud, respaldando
su implementacion con datos actualizados y ejemplos practicos
(Avila-Valdés, 2024).

5. La A/r/tografia como modelo de investigacion en
artes en contextos de salud y bienestar desde las
artes plasticas y visuales

La A/r/tografia es un enfoque clave dentro de la IBA, que integra
las tres dimensiones fundamentales del investigador, el docente
y el artista. Este enfoque se centra en la relacion entre la practica
artistica, la reflexién tedrica y la ensefianza, creando un proceso
dindmico de indagacién. La A/r/tografia articula una investiga-
cién relacional donde estas figuras se entrelazan, permitiendo
una exploracién que une arte y pensamiento critico (Irwin, 2004,
2013, 2017; Irwin et al., 2006; Berridge, 2007). Al implementarse,
este abarca distintos enfoques ontologicos, epistemologicos, ted-
ricos y metodolégicos, que orientan el proceso de investigacion
en diversos contextos.

En la A/r/tografia, el sentido emerge de la interaccion entre in-
vestigadores, participantes y las practicas artisticas. En contextos
de salud, esto implica una mirada que explora la relacién entre
el arte y las experiencias de bienestar o enfermedad. Lejos de
buscar un conocimiento fijo y objetivo, esta perspectiva entiende
que el sentido se genera en el transcurso del proceso artistico y
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las interacciones humanas. Salud y bienestar se perciben como
fenémenos que se transforman mediante la creacién artistica,
considerando tanto los aspectos emocionales como los psicol6-
gicos, sociales y culturales. Esta mirada holistica reconoce que la
investigacion en Arte y Salud tiene que abordar la complejidad
integral del ser humano (Irwin y Springgay, 2013).

A través de los procesos creativos, la A/r/tografia no solo bus-
ca mejorar la salud, sino también investigar como las personas
afrontan la enfermedad o promueven su bienestar. El arte, con
su capacidad transformadora, contribuye a crear nuevos signifi-
cados, narrativas y experiencias relacionadas con la salud.

El sujeto no es un receptor pasivo, sino un creador activo. En
los contextos de salud, la participacién de pacientes, terapeutas,
personal sanitario, educadores artisticos y artistas en procesos
creativos permite resignificar la experiencia de la enfermedad o
el bienestar. Esto facilita la emancipacion y el empoderamiento
del paciente desde un paradigma critico, permitiéndole reflexio-
nar y transformar su narrativa personal a través de la creacién
artistica.

La A/r/tografia plantea un enfoque estético relacional, donde
el arte se concibe como un espacio para la interacciéon social y
la construccién de significados compartidos. Este planteamiento
destaca la colaboracion y el didlogo entre pacientes, profesionales
de la salud, artistas e investigadores en la cocreacién de experien-
cias significativas. La A/r/tografia aborda el cuidado desde una
dimension emocional y estética, utilizando el arte para explorar
emociones complejas, como el miedo, el dolor, la esperanza o la
incertidumbre, que suelen acompanar la experiencia de la enfer-
medad o los procesos médicos (McNiff, 2008).

Los métodos de narracion visual son esenciales en la A/r/tografia,
ya que permiten a los participantes expresar sus historias a través
de las artes plasticas. Diarios artisticos o autoetnografias visua-
les facilitan que pacientes y profesionales de la salud reflexionen
sobre sus experiencias con la enfermedad o el cuidado, propor-
cionando valiosos datos sobre el recorrido emocional y fisico
de los pacientes. En un proyecto de A/r/tografia en un hospital,
se podria crear un diario visual y narrativo donde los pacientes
documenten su proceso de tratamiento a través de dibujos, ilus-
traciones o fotografias, conectindolos con su entorno (Irwin y
Springgay, 2013)
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La A/r/tografia conecta arte y texto, permitiendo a los parti-
cipantes, como adolescentes en contextos de salud, reflexionar
sobre su experiencia. Segin Springgay, Irwin y Kind (2005), esta
practica no solo describe vivencias, sino que genera nuevos sig-
nificados a partir de momentos de cambio o desafio. Arte y pala-
bras no se tratan como elementos separados, sino que se entrela-
zan, creando un didlogo donde imagenes y textos se complemen-
tan y enriquecen mutuamente, transformando la comprension
de lo vivido.

La A/r/tografia como metodologia dentro de la IBA en contex-
tos de salud y bienestar ofrece una aproximacién dnica y multifa-
cética para investigar la salud. Combina el conocimiento teérico
y practico a través de medios artisticos para generar compren-
sion, transformacién, emancipacién y empoderamiento de los
pacientes nifios y adolescentes en contextos de salud, estimulan-
do una vision holistica e integradora del bienestar.

6. La educacion artistica en contextos de salud:
formas de mtervenaon(Joara a humanizacion e
innovacion en la calidad asistencial hospitalaria

Las intervenciones centradas el fomento de la creatividad y la
autoexpresion a través de la educacion artistica ofrecen a los pa-
cientes, tanto jovenes (ninos y adolescentes) como adultos, una
oportunidad de expresarse de manera creativa, lo cual puede
ayudar a liberar emociones, reducir la ansiedad y mejorar el es-
tado de dnimo. Por mds que no buscan curar, las practicas artis-
ticas pueden generar un espacio para la introspeccion y la expre-
sion personal en momentos de vulnerabilidad. Al actuar como
una herramienta para aliviar el estrés, distracciones del dolor y
mitigar emociones negativas asociadas a la hospitalizacion, las
actividades artisticas brindan apoyo emocional y una distracciéon
mental significativa que favorece la relajacion y el bienestar men-
tal (Williams y Craig, 2016).

En el caso de pacientes en edad escolar, la educacion artis-
tica no solo tiene un valor lidico y expresivo, sino también un
componente pedagbgico esencial, permitiendo la continuidad de
la formacion académica en periodos de hospitalizacion prolon-
gada. A través de actividades artisticas, los nifios pueden seguir
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desarrollando sus habilidades cognitivas y creativas, lo que con-
tribuye a su bienestar emocional y reduce el impacto del aisla-
miento social y académico que puede provocar la hospitaliza-
cion. Este enfoque permite que el hospital se convierta en un
espacio donde continda el aprendizaje, facilitando un ambiente
de normalidad en medio de la atencién médica (Palomares-Ruiz
et al., 2016).

La educacion artistica tiene el potencial de transformar el es-
pacio hospitalario en un entorno mas humano y acogedor, me-
jorando no solo la experiencia del paciente en el hospital, sino
también la de sus familiares y el personal sanitario. Estas inter-
venciones artisticas favorecen un ambiente que impulsa el bien-
estar emocional y una mayor sensacion de comunidad dentro
del hospital, lo cual favorece la calidad asistencial en contextos
de salud. El arte deviene un vehiculo para aliviar la ansiedad, el
estrés y el aislamiento que muchas veces acompanan la hospita-
lizacioén, contribuyendo al bienestar integral de los involucrados
(Méndez y Ortigosa, 1997).

Ademas, la implementacion de la educacion artistica en hos-
pitales puede actuar como motor de transformacion, innovacién
y mejora continua hacia la calidad asistencial, al crear espacios
que no solo atienden las necesidades médicas, sino que también
reconocen la dimension emocional y social del cuidado. Estas
practicas contribuyen a humanizar el entorno hospitalario y a
ofrecer un enfoque mas integral del cuidado, promoviendo me-
joras en la experiencia asistencial de los pacientes.
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1. Introduccion

Es conocido y aceptado el efecto transformador que tiene el
arte en el ser humano. En las dltimas décadas desde el ambito
cientifico se esta haciendo grandes avances para entender qué
mecanismos se activan en el cerebro durante el acto creativo e
incluso mientras se contempla una obra de arte. Las numerosas
investigaciones del neurocientifico Semir Zeki lo han convertido
en uno de los impulsores de la neuroestética, la rama de la neu-
rociencia que busca dar respuestas a todos estos procesos cere-
brales, asi como de la percepcién visual. Del mismo modo, desde
los campos de la: psicologia; filosofia; educacion; la medicina y
el arte, surge el neuroarte, que investiga como las experiencias
artisticas son beneficiosas para la salud tanto a nivel individual
como colectivo (Delannoy, 2015). Tanto la neuroestética como el
neuroarte tratan de dar respuesta a la relacion que el ser humano
ha tenido con el acto creativo, y posiciona la importancia del arte
en la sociedad. Algo que es beneficioso para la salud deberia ser
universal y estar al alcance de todos los individuos.
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2. El arte como herramienta para el bienestar
emocional

Actualmente vivimos un momento de gran atencién hacia una
vida saludable, donde la nutricion y el ejercicio fisico se promue-
ven en numerosas campanas. Se ha observado, ademas, que el
arte es beneficioso para la mente y el cuerpo, por lo que se hace
necesario defender que este se convierta en otro de los factores
saludables a incluir en nuestra vida diaria.

Durante la pandemia mundial de 2020, el ser humano tuvo
que enfrentarse, entre otras cosas, al dolor emocional. Los largos
periodos de aislamiento favorecieron la apariciéon de enferme-
dades como la ansiedad y la depresion. Pero, al mismo tiempo,
resurgieron las actividades artisticas en todos los niveles sociales,
porque suponia una forma colectiva de sanar y comunicarse.

A nivel de las instituciones, museos como el Van Abbemu-
seum apostaron por obras como Turn Panic into Magic (2022-
2026), que ponian en foco estos estados mentales. En esta obra,
el artista Erwin Thomasse propone al espectador, mediante el rit-
mo parpadeante de las letras luminosas que componen la obra,
que respiren al tiempo que marcan para evitar los ataques de
pdnico. La obra, creada durante la pandemia, constaba también
de pequenas cajas de luz portatiles que se cedian a los usuarios
como un mecanismo artistico frente a la ansiedad por el confi-
namiento.

Diversos estudios han demostrado que la participacion en ac-
tividades artisticas mejora la calidad de vida, fomenta la inclu-
sion social y reduce el estrés también en personas con discapa-
cidades visuales (Thompson et al., 2020; Garcia y Lopez, 2018).
Estas evidencias subrayan la importancia de garantizar que el
arte sea accesible para todos.

3. Diversidad sensorial y arte: un tdndem mds que
necesario

En lo que respecta a la diversidad visual, las personas que la pa-
decen en un alto grado se enfrentan a multiples formas de exclu-
sion social que afectan a su calidad de vida y participacion en la
sociedad. Esta exclusion se manifiesta en barreras fisicas, como
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la inaccesibilidad de espacios ptiblicos o medios de transporte,
y en barreras sociales, como prejuicios y estigmas que limitan
su acceso a la educacion, el empleo o la cultura. A menudo, la
falta de politicas inclusivas y el desconocimiento sobre sus nece-
sidades especificas contribuyen a perpetuar desigualdades. Este
aislamiento no solo restringe su autonomia, sino que también
impide que sus talentos y perspectivas enriquezcan las comuni-
dades en las que viven. Promover la inclusién y la igualdad de
oportunidades es esencial para garantizar su pleno desarrollo y
bienestar social.

La prevision sobre el crecimiento en el nimero de personas
con ceguera o discapacidad visual grave en los préximos anos
es preocupante, debido al envejecimiento de la poblacién, el au-
mento de enfermedades cronicas como la diabetes y las desigual-
dades sociales en el acceso a la atencién médica. Seguin estudios
recientes y proyecciones de la Organizacién Mundial de la Salud
(OMS) y otras organizaciones especializadas, se espera un incre-
mento significativo si no se toman medidas para prevenir y tratar
las causas principales. Segtin las investigaciones realizadas por
el Grupo de Expertos en Pérdida de Vision (Vision Loss Expert
Group) dentro del marco del Global Burden of Disease Study (Little
et al., 2024), en 2020 se estimaba que habia 43 millones de per-
sonas ciegas y 295 millones con discapacidad visual moderada
o grave. Para 2050, estas cifras se proyectan en 61 millones de
personas ciegas y 474 millones con discapacidad visual modera-
da o grave.

El aumento de problemas de visiéon en las dltimas décadas
estd relacionado con diversos cambios en el estilo de vida moder-
no, principalmente con el uso prolongado de dispositivos elec-
trénicos y la disminucion del tiempo al aire libre.

Las personas con diversidad visual severa pueden interactuar
con el arte a través de medios tactiles, auditivos o multisenso-
riales. Experimentar la escultura, la muisica o exposiciones de
todo tipo, adaptadas a sus necesidades, fortalece la estimulacién
sensorial y contribuyen al desarrollo cognitivo. Por ello, adaptar
estos espacios mediante tecnologia y disefio universal, como las
audioguias y obras tactiles, fomenta la inclusion.

Ademas del acceso a la cultura, la expresion artistica en si mis-
ma, como actividad, ofrece un espacio para la creatividad y la
autoexploracién, mejorando la autoestima y aliviando el estrés.
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Participar en actividades artisticas puede reducir el aislamiento
social al proporcionar conexiones significativas con otros. Pro-
gramas educativos enfocados en arte inclusivo empoderan a las
personas con discapacidad visual, mejorando habilidades como
la comunicacién y la resolucién de problemas.

La coleccion multisensorial Delinking and Relinking, expuesta
en el mismo Van Abbemuseum entre 2021 y 2025, cuenta con
mads de un centenar de piezas a lo largo de sus salas, a partir de
las cuales se puede experimentar el arte activando el olfato, el
tacto y el oido. Las obras ponen también el foco en lo que sien-
te el artista cuando crea teniendo en cuenta lo que le rodea. La
coleccion recorre un siglo de historia del arte, desde Piet Mon-
drian hasta obras como el tapiz de Laure Prouvost de 2019. Para
conseguir su proposito, utiliza textos en braille, dibujos tactiles,
elementos sonoros e incluso interpretacién de olores. Es una ex-
posicion multisensorial e inclusiva que sirve de referencia. Pero
este es uno de tantos proyectos que han demostrado el poder
transformador del arte para la inclusién social. Estos ejemplos
no solo desafian las percepciones tradicionales sobre la discapa-
cidad visual, sino que también muestran como el arte puede ser
accesible para todos, construyendo puentes entre diversas capa-
cidades y fomentando la equidad cultural.

A lo largo de la historia del arte, enfermedades como la mio-
pia severa, las cataratas, las obstrucciones oculares y otras dege-
neraciones visuales han afectado a grandes artistas como Monet,
Pisarro, Munch o Georgia O’Keeffe (Arqué, 2005). Todos ellos
consiguieron adaptar su metodologia para crear sus obras con
éxito.

Actualmente, uno de los ejemplos mas notables es el de Esref
Armagan (n.1953), un pintor ciego de nacimiento originario de
Turquia. Desde temprana edad, Armagan desafio las expectativas
sociales y artisticas al desarrollar un método tactil tiinico que le
permite crear paisajes y retratos llenos de detalle y emocién. Su
habilidad para captar la esencia de un entorno o una expresion
humana sin haber visto nunca colores o formas ha asombrado
tanto al pablico como a criticos de arte. Las exposiciones inter-
nacionales de su obra no solo han destacado su talento, sino que
también han cuestionado los prejuicios sobre las capacidades ar-
tisticas de las personas con ceguera. Armagan ejemplifica como
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la creatividad puede florecer mas alla de las barreras fisicas, ofre-
ciendo una vision tinica del mundo que enriquece el panorama
artistico global.

Por otro lado, Christine Sun Kim, una artista estadounidense
sorda, amplia el debate sobre la diversidad sensorial en el arte al
abordar temas que trascienden las limitaciones de un solo senti-
do. Sun Kim utiliza elementos visuales y tactiles en sus instala-
ciones para explorar la percepcién del sonido y la comunicacién.
Su obra desafia las normas establecidas sobre como se deben
experimentar las artes, abriendo conversaciones sobre accesibi-
lidad y multisensorialidad. Aunque no esta directamente rela-
cionada con la discapacidad visual, su enfoque inclusivo resalta
la importancia de disenar experiencias artisticas que puedan ser
disfrutadas por personas con diferentes capacidades sensoriales.
Su trabajo nos recuerda que el arte tiene el poder de conectar,
educar y transformar percepciones sociales arraigadas.

En el Reino Unido, el colectivo artistico Project Touch ha lleva-
do la inclusioén a otro nivel mediante la creacion de experiencias
tactiles y teatrales inmersivas. Estas iniciativas estan disenadas
para involucrar tanto a personas con diversidad visual como a
aquellas que no la padecen, fomentando la empatia y el enten-
dimiento mutuo. El trabajo del colectivo destaca por su enfoque
colaborativo, involucrando a comunidades locales y utilizando
tecnologias avanzadas para enriquecer las experiencias artisticas.
Esta integracién entre tecnologia y arte ha demostrado ser un
modelo efectivo para hacer del arte un espacio verdaderamente
inclusivo.

4. Las nuevas tecnologias como agentes del cambio

La inclusién artistica va de la mano con el uso de tecnologias
innovadoras que transforman las barreras en oportunidades. El
arte inmersivo hace uso de la tecnologia amplificando la expe-
riencia estética y sensorial de la obra. En estas propuestas, en
las cuales el participante es elemento activo del propio resultado
de la obra, suelen combinarse los sentidos de la vista, el tacto y
el oido. Son obras que en si mismas son inclusivas y favorecen el
entendimiento del arte desde todos los angulos posibles.
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Figura 1. The Infinite Crystal Universe, TeamLab (2018), imagen Caleb Jack en unsplash.
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El artista Neil Harbisson es uno de los ejemplos extremos en
los que la tecnologia se ha adaptado para ayudar en el campo de
la vision y el arte. Harbisson, sufre acromatopsia, una enferme-
dad que produce ver en blanco y negro. Su forma de afrontar el
problema fue implantarse una antena en la cabeza que le permite
captar colores como infrarrojos y ultravioletas que se convierten
en musica y videos. Se le conoce como la primera persona ciborg
del mundo. Su transformacion ha hecho que perciba nuevas rea-
lidades y le ha convertido en una referencia de superacion.

La iniciativa Seeing with sound busca, en la misma linea que
Harbisson, la conversion de informacién visual en paisajes so-
noros para personas con ceguera. Este proyecto utiliza el software
The vOICe que transforma imagenes en sonidos para permitir
la interpretacion auditiva de entornos visuales. Este tipo de dis-
positivos, conocidos como sistemas de sustitucion sensorial (SSD),
capturan informacion visual y la traducen en senales auditivas,
facilitando a las personas ciegas reconocer formas, ubicaciones
de objetos y escenas.

Ademas, la investigacion en esta area busca mejorar la tecno-
logia mediante métodos como resonancia magnética funcional
y estimulacién magnética transcraneal. Esto permite estudiar
cémo el cerebro procesa la informacion auditiva para fomentar
una percepcién espacial mas precisa. Este tipo de proyectos tam-
bién aborda la plasticidad cerebral, mostrando cémo la corteza
visual puede adaptarse a estimulos auditivos en personas ciegas,
ayudando incluso en programas de rehabilitacién.

En esta misma linea se encuentra el proyecto de sonificacién
de datos de la NASA, liderado por Kimberly Kowal Arcand en co-
laboracion con SYSTEM Sounds. La sonificacién de datos es una
técnica que convierte informacién visual en patrones auditivos,
abriendo nuevas formas de comunicacion cientifica.

En este caso, la NASA aplica este método a imagenes astro-
noémicas complejas, como ciimulos de galaxias o remanentes de
supernovas. Usando datos del Observatorio de Rayos X Chandra
de la NASA, aspectos como la intensidad y el tamano de los ob-
jetos celestes se traducen en sonidos. Por ejemplo, las dreas mas
anchas de una imagen se representan con notas mads graves. La
musica resultante, que varia en tono, ritmo y textura segin las
caracteristicas del objeto estudiado, permite a los usuarios «escu-
char» la estructura del universo.
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Este enfoque no solo ofrece una manera multisensorial de
experimentar el cosmos, sino que también hace accesibles las
imagenes espaciales a personas con discapacidad visual, evocan-
do una conexién emocional en los oyentes y democratizando el
acceso a los datos astronémicos, mientras explora como el soni-
do puede transmitir informacién cientifica de manera intuitiva
y artistica, haciendo posible, a su vez, que la belleza de los da-
tos astronomicos resuene emocionalmente entre un publico mas
amplio, fomentando la curiosidad y el interés por el universo.
Este enfoque representa un paso hacia la accesibilidad univer-
sal, especialmente para personas con diversidad visual, quienes
ahora pueden explorar el cosmos de una manera que antes era
imposible.

Respecto al sentido del olfato, su relacién con el arte y sobre
todo con los sistemas expositivos ha tenido sus buenos y malos
momentos. En los primeros gabinetes de curiosidades, en el
siglo xvi1, era habitual que se pudieran tocar y olfatear ciertas
obras, pero fue a partir de los siglos xvii y xix cuando la vista
empez6 a ser hegemonica frente al resto de los sentidos (EVE
Museos, 2024).

Actualmente, las exposiciones multisensoriales rescatan tam-
bién este sentido que es uno de los que tiene mads fuerza a nivel
de la memoria y las emociones. Las tecnologias son esenciales
en este caso, porque a nivel expositivo es complicado mantener
algo tan efimero como un olor y conseguir que no se contami-
ne de otros. Por otro lado, el olfato conecta al individuo con la
obra de una manera sensorial tan fuerte que hace que la expe-
riencia sea de las mas inclusivas, por lo que se convierte en una
herramienta muy eficaz para la accesibilidad. Peter de Cupere
(2020) destaca entre los artistas que trabajan la exploracién del
sentido del olfato en la creacién contemporanea. Entre sus obras
se encuentran The Evolution of Art, una instalacion que combina
fragancias especificas relacionadas con diferentes periodos artis-
ticos, permitiendo a los espectadores «oler» el paso del tiempo
en la historia del arte, y Art Refreshing Your Mind, una escultura
olfativa que emite aromas disefiados para estimular la mente,
promoviendo una experiencia meditativa y revitalizante. En pa-
labras de De Cupere (2020):
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El olfato es un sentido poderoso que se conecta directamente con
nuestras emociones y recuerdos. A través de mis obras, busco ac-
tivar estas conexiones para transformar la percepcién del arte y
hacer que los espectadores experimenten algo tinico y profunda-
mente personal.

La obra de De Cupere pone de relieve cémo el arte olfativo
puede abrir nuevas vias para la interaccion y la reflexion, resal-
tando el poder evocador de los aromas en el contexto artistico
contemporaneo.

El sentido del tacto quiza sea el sentido mas relacionado con
la diversidad visual, gracias a la inclusién de elementos en braille
en nuestra vida diaria. En el arte también nos encontramos ejem-
plos donde el tacto es el protagonista, como la obra de Andrés
Marroquin, escultor mexicano conocido por su proyecto «Museo
Tiflologico». Este espacio alberga una coleccion de esculturas tac-
tiles disenadas especificamente para ser exploradas a través del
tacto, gracias a lo cual las personas con ceguera disfrutan del arte
de una manera intima y significativa. Marroquin no solo ofre-
ce una experiencia estética, sino que también utiliza su museo
como plataforma para la educacioén inclusiva y la sensibilizacion
social. En este contexto, el tacto no es simplemente una adapta-
cion, sino un medio principal de interaccion que pone de relieve
cémo diferentes sentidos pueden transformar la manera en que
entendemos y valoramos el arte.

En esta linea, la impresion 3D es un ejemplo destacado de
cémo la tecnologia puede democratizar el acceso al arte, permi-
tiendo la creacién de esculturas y grabados tactiles que las per-
sonas con discapacidad visual pueden explorar con las manos.
En el panorama nacional, Instituciones como el Museo del Pra-
do han adoptado esta tecnologia para reproducir obras maestras
como Las Meninas, ofreciendo una experiencia multisensorial
que trasciende las limitaciones visuales.

El Museo Tiflolégico de la ONCE (Organizacion Nacional de
Ciegos Espanoles) en Madrid, al igual que el de México, es un
centro de acceso a la cultura desde la inclusion y activando los
sentidos diferentes a la vista. Esta institucion, creada en 1938, fue
pionera en crear una red para la gente con problemas visuales.

7. Arte e inclusion social en personas con diversidad visual | 93



En la década de los anos sesenta, comenzo6 a ser un referente de
igualdad e integracion al incorporar la creacién de centros educa-
tivos, bibliotecas e iniciativas culturales, entre otras cosas.

En el Centro de Recursos Educativos (CRE) de la ONCE en
Madrid, cuentan con una seccién dedicada a la Tiflotecnologia
e Innovacién, donde se disenan adaptaciones inclusivas para el
aprendizaje mediante la tecnologia. De este modo, los estudian-
tes disponen de numerosos recursos en Braille, maquetas, un
sistema de impresién (horno Fuser) en el que la tinta se hincha
creando el relieve adecuado para entender una ilustracién con el
tacto, y software para todo el contenido digital, entre otras cosas.
El conocimiento de estas tecnologias por parte de artistas viden-
tes colaboradores con la docencia inclusiva supondria un mayor
avance en el desarrollo de nuevas estrategias para las ensenan-
zas de arte, empoderando tanto a estudiantes como a artistas
con discapacidad visual para que creen sus propias obras. Estas
tecnologias no solo fomentan la autonomia creativa, sino que
también promueven la colaboracién entre artistas y tecnélogos;
por ejemplo, el desarrollo de aplicaciones que permiten a per-
sonas con diversidad visual participar en el diseno y modelado
en 3D. Este tipo de colaboracién no solo amplia los horizontes
creativos, sino que también refuerza la idea de que la inclusion
es un esfuerzo conjunto que requiere la participacién activa de
multiples sectores.

La tecnologia, pues, desempenia un papel crucial en la edu-
cacion inclusiva, especialmente a través de la creacién de mapas
tactiles y diagramas en relieve. Estos recursos permiten a las per-
sonas con diversidad visual comprender conceptos abstractos de
manera tangible, fomentando una comprensién mas profunday
participativa. En el ambito educativo, herramientas como estas
no solo benefician a los estudiantes con discapacidades visuales,
sino que también enriquecen la pedagogia, al promover métodos
de ensefianza mas diversos y accesibles.

Al mismo nivel que la educacion se encuentra la difusion y la
sensibilizacion. Hacer visible la existencia de enfermedades cog-
nitivas y sus caracteristicas, consigue que la sociedad empatice
con quien la sufre y a la vez normaliza situaciones producidas
por la enfermedad que resultaban desconocidas, favoreciendo,
asi, la inclusion. El arte es también clave precisamente en estas
actividades de difusion y fomento de la salud.
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Festivales como el Brain Film Fes, festival internacional de
cine que, a través de la creacion artistica y la divulgacion cienti-
fica, muestra el funcionamiento del cerebro y sus enfermedades,
o las exposiciones respaldadas por la Sociedad Espanola de Neu-
rociencia, en las cuales arte, ciencia y tecnologia se dan la mano,
o las organizadas por la ONCE, como Otros Creadores (2003), con
30 artistas con problemas graves de vision, son buenos ejemplos
y ponen en valor los beneficios del arte para la salud.

5. Conclusiones

La creacién de una cultura mads inclusiva en el arte requiere
esfuerzos coordinados y sostenidos. Los principios de disefno
universal, que buscan hacer accesibles todos los espacios y ex-
periencias culturales, son fundamentales para garantizar que
nadie quede excluido. Ademds, la educacion y la sensibilizacién
desempenan un papel crucial al promover una mayor compren-
sion de las capacidades y talentos de las personas con diversidad
visual. La colaboracién interdisciplinar entre artistas, tecnélogos
y comunidades con discapacidad visual es esencial para desa-
rrollar soluciones creativas que respondan a sus necesidades y
aspiraciones.

El arte tiene el poder de transformar vidas y derribar barre-
ras. Para las personas con diversidad visual, representa una via
hacia la inclusion social, el desarrollo personal y el bienestar
emocional. Los ejemplos de artistas y proyectos inclusivos, junto
con el uso de tecnologias avanzadas, demuestran que es posible
construir una sociedad donde el arte sea accesible para todos.
En cualquier caso, alcanzar esta visiéon requiere un compromiso
colectivo para promover la igualdad de oportunidades y celebrar
la diversidad como un valor fundamental de nuestra humanidad
compartida. Al adoptar enfoques innovadores y colaborativos,
podemos garantizar que el arte no solo sea un reflejo de la hu-
manidad, sino también una herramienta para construir un mun-
do mas equitativo e inclusivo.

Artistas como Armagan, Harbisson, Sun Kim y Marroquin,
junto con proyectos como Project Touch y Seeing with Sound, repre-
sentan una llamada urgente a repensar las estructuras tradiciona-
les de acceso al arte. Sus iniciativas subrayan que el arte, en todas
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sus formas, puede y debe ser accesible para todos, no solo como
un derecho fundamental, sino también como una oportunidad
para enriquecer la experiencia humana compartida.

Estos artistas y proyectos no solo celebran la diversidad, sino
que también abogan por la creacién de espacios inclusivos, mos-
trando que el arte puede ser un medio transformador para la
integracion y el empoderamiento.

El avance en las tecnologias, mediante la creacion de disposi-
tivos que ayudan respecto a ciertos problemas de visién y las po-
sibilidades de introducirnos en realidades inmersivas que poten-
cian el resto de los sentidos, abren una via de creaciéon para los
artistas y posicionan el arte como uno de los pilares de la salud.
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El trabajo manual con el tejido nos remite a una obra de arte
orgdnica. El tiempo histérico también figura en la plasticidad de
su lenguaje metonimica.

Branca (2014, p. 27)

1. Introduccion

En este capitulo se presenta una propuesta de taller para contex-
tos hospitalarios bajo el titulo «Capas azules y rojas». Considera-
mos el tejido como lenguaje grafico, abordando la importancia
del disefno y el color, asi como la obra de la artista Anni Albers,
cuya obra da nombre al titulo del proyecto. Albers, una figura
prominente en el ambito del arte textil, nos ofrece una rica fuen-
te de inspiracion para explorar el potencial expresivo del tejido
y sus aplicaciones contemporaneas en el contexto hospitalario.
No obstante, partimos de experiencias previas para el dise-
o, sirviéndonos como antecedentes de los trabajos implementa-
dos y evaluados en el proyecto «Curarte [+D» (2007-2024) tales
como «Camalletes» de cine (Antiinez del Cerro y Lopez-Méndez,
2011), Talleres de arte de reciclaje con materiales hospitalarios
(Moreno, Abad, y Lépez-Méndez, 2011), Arte en unidades on-
cologicas infantiles (Lopez-Méndez, 2011), El color en unidades
hospitalarias (L6pez-Méndez, Avila-Valdés, Antiinez del Cerroy
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Garcia-Cuesta, 2012), Cotidiana Abstraccién: Experiencia-Taller
en psiquiatria de adolescentes (Lopez-Méndez, 2012) y Salud y
bienestar. Materiales didacticos del MuPAI (Lépez Méndez, Al-
bar Mansoa y Anttinez del Cerro, 2022).

En esta ocasion, abordaremos el tejido desde dos puntos de
vista. El primero, por ser un material al alcance de todos, ha
permitido que la moda se democratice y sea mads accesible. Sin
embargo, esto también ha provocado una sobreproduccién que,
en muchas ocasiones, fomenta la compra compulsiva de ropa de
calidad deleznable. El segundo punto de vista nos invita a re-
flexionar sobre cémo el sector textil es un gran consumidor de
recursos mundiales, como el agua, cuya escasez tiene un impacto
ambiental y climatico sin parangon, aparte de las condiciones
laborales en las industrias de ciertos paises.

Por tanto, trabajaremos con materiales de segunda mano,
dandoles una segunda vida y contribuyendo a la economia circu-
lar. De este modo, incrementaremos la sostenibilidad al reducir
los residuos que generamos, asegurandonos de que sean aptos
para el contexto hospitalario en el que trabajamos.

2. El tejido como lenguaje grafico

El tejido, mas alld de su funcionalidad tradicional, se ha conver-
tido en un medio de expresion artistica y disefio grafico desde
hace décadas. Pozzi-Escot (2020) sostiene:

El textil ha acompanado al ser humano a través de los siglos, desde
la creacion de su hdbitat hasta la exposicién de su vestimenta en
sus multiples facetas, y se ha convertido en un elemento de cone-
xi6én simbélica que revela, en sus cualidades fisicas y milenarias, un
lenguaje propio, apto para recibir nuevas formas y lecturas en un
constante didlogo con el «otro». (p. 13)

Su capacidad para combinar texturas, patrones y colores lo
hace un vehiculo ideal para comunicar ideas visuales complejas.
El tejido como lenguaje grafico implica una comprension profun-
da de como los hilos pueden ser manipulados para crear mensa-
jes visuales y emocionales. En este taller se emplea el tejido como
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un medio para explorar conceptos de disefio grafico a través de
una serie de ejercicios practicos, ademas de reflexionar sobre el
cambio climatico y su impacto.

Sobre la importancia del Disefo y el Color, el disefio en el te-
jido no se limita a la eleccion de hilos y patrones, sino que abarca
una comprension profunda de como los elementos visuales in-
teractian entre si. El color, en particular, juega un papel crucial,
al permitirnos crear una paleta personal y especifica median-
te la idea de superposicién y transparencia, que, a su vez, son
elementos fundamentales en el disefio grafico contemporaneo
(Norman, 2004). El color puede transformar una pieza de tejido,
no solo en términos de estética, sino también en términos de sig-
nificado y emocion que autores como Michel Pastoureau (2017),
Eva Heller (2008) y Harald Kiippers (1995) defienden en su obra.

3. La Influencia de Anni Albers

El taller de tejido se centrard en la figura de Anni Albers, una
artista central en la historia del arte textil. Su enfoque innovador
y su habilidad para transformar el tejido en una forma de arte
legitima han sido inspiracion para generaciones de disefiadores y
artistas. En su obra, Albers combiné tradicién y modernidad, ex-
plorando nuevas posibilidades dentro del tejido y estableciendo
un lenguaje visual propio (Hernandez-Ullan, 2022).

3.1. Biografia y contexto historico

En el capitulo de Clara Herndndez Ulldn (2022), bajo el titulo
Educacion, arte y artesania en Anni Albers, se describe una extensa
biografia de la artista. Anni Albers nacié en 1899 en Berlin, Ale-
mania, y se convirtié en una de las figuras mas influyentes en el
campo del arte textil. Estudié en la Bauhaus, una escuela de arte
y disefio que revolucioné la educacion artistica en el siglo xx.
En la Bauhaus, Albers se especializo en el taller de tejido, donde
comenz6 a desarrollar su enfoque tinico hacia el diseno textil. La
influencia de la Bauhaus en su trabajo es evidente en su énfasis
en la funcionalidad, la simplicidad y la combinacién de arte y
tecnologia.
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3.2. Analisis de obras clave

Para comprender mejor la influencia de Albers, el taller incluye
un andlisis de algunas de sus obras mas significativas. Este ana-
lisis se centrard en su uso del color y el patrén, asi como en su
habilidad para transformar materiales simples en composiciones
visuales complejas. Al entender estas obras, los participantes po-
dran aplicar principios similares en sus propios proyectos.

El punto de partida es la obra que aporta el titulo al proyec-
to, «Capas azules y rojas», 1954. La eleccion de esta obra no es
arbitraria, pues el azul y el rojo son colores primarios que, al
superponerse, pueden crear una rica gama de tonos y matices.
Esta interaccién cromatica sera explorada a fondo en los ejerci-
cios del taller, permitiendo a los participantes experimentar con
la percepcién del color y cémo este puede manipularse para crear
efectos visuales dindmicos.

Ademas, estos colores tienen significados culturales y emocio-
nales que pueden enriquecer la experiencia creativa, haciendo
alusién a la exposicion de la artista en nuestro pais, concreta-
mente en el Museo Guggenheim Bilbao, comisariada por Manuel
Cirauqui en 2017, bajo el titulo Anni Albers: tocar la vista. Durante
la estancia en un hospital, hay muchas cosas que quizdas no se
pueden tocar fisicamente, pero si se pueden tocar con la mirada,
ofreciendo un camino de acceso al alma de la persona ingresada.
A continuacioén, citamos algunas de las obras que nos serviran
de inspiracion.

3.3. Obra: Wall Hanging (1925)

Una de las primeras obras destacadas de Albers es Wall Hanging,
creada en 1925. Esta pieza muestra su habilidad para combinar
hilos de diferentes colores y texturas para crear patrones geomé-
tricos intrincados. La obra es un ejemplo perfecto de como el
tejido puede ser utilizado como una forma de arte grafico. En el
taller se analizara como Albers utiliza la repeticién y la variaciéon
en los patrones para crear una composicién equilibrada y dina-
mica.
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Figura 1. A la izquierda, Anni Albers en su estudio del Black Mountain College, 1937. A la derecha Capas azules y rojas, 1954. Algodon.
The Josep and Anni Albers Foundation. Bethany Connecticut.

Fotografia: Helen M. Post. c The Josef and Anni Albers Foundation. VEGAP-Bilbao, 2017 (izquierda). Foto: Tim Nighswander/Imaging4Art c The Josef and
Anni Albers Foundation. VEGAP. Bilbao, 2017 (derecha).
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3.4. Obra: La Luz (1935)

La Luz es otra obra importante que destaca el uso innovador del
color por parte de Albers. En esta pieza, utiliza tonos de azul y
rojo para crear una sensacioén de profundidad y movimiento. Los
participantes del taller estudiaran cémo Albers logra este efecto
a través de la superposicion y la transparencia de los hilos. Este
andlisis ayudard a los participantes a entender como pueden apli-
car técnicas similares en sus propios proyectos de tejido.

Finalmente, citaremos a otras artistas actuales del arte textil
que pueden servirnos de referencia (tabla 1).

Tabla 1. Listado de artistas contemporaneas que trabajan el arte textil.

Artista Obra

Alice Kettle Riku, detalle (2011) (2,30 x 1,20 m) y Stitch Head (2008)

(80 x 60 cm).

Alicja Kozlowska

Cdscara de pldtano Andy, escultura de fieltro bordado; exposicion
en el LAM (Lisser Art Museum) de Liesse, Paises Bajos (2019).

Ana Teresa Barboza

De la serie «Leer el paisaje» (2016). En WU Galeria.

Audrey Walker

Simple pleasures: Red wine (2014). Retrospectiva «Observations»
en la Ruthin Gallery (Gales).

Chiachio y Giannone

HeArt Breakers (2015/2016). Bordado a mano con hilos de
algodan, rayon y efecto joya sobre tela Alexander Henry

(1,33 x 1,73 m). Selva Blanca (2015), panel de un mural de tres
piezas (4,60 x 2,85 m).

Francesca Cramer

Been out since this morning (14 x 9 cm). Todos sus trabajos estan
bordados a mano sobre postales antiguas.

José Romussi

De la coleccion «Newserie» y «HaLlo».

Julie Cockburn

Moonscape (2019), bordado sobre fotografia, una de las obras de
su tltima exposicion, «Telling it Slant», en Flowers Gallery (Nueva
York) y Messums (Londres).

Michelle Kingdom

Single sparks (2018). Incandescent (2015). Tiny Pricks No. 94 (2018).

Sylvie Franquet

Cal to prayer (2012-2015), lana, acrilico y lurex sobre lienzo de
algodan (59 x 70 cm). Detalle de La Grande Bellezza (2013).

Fuente: https://acortar.link/9)PWjp
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4. Objetivos del proyecto
4.1. Objetivo principal

Destacar la importancia del disefio en nuestras vidas a través del
arte textil, subrayando cémo contribuye al bienestar a través de
una metodologia cualitativa, sensorial y exploratoria, en espe-
cial, en contextos hospitalarios.

4.2. Objetivos especificos

e Explorar la experiencia estética en contextos hospitalarios: in-
vestigar como el arte y el disefio pueden mejorar la experien-
cia estética y emocional de pacientes y personal sanitario en
entornos hospitalarios.

e Desarrollar procesos matéricos y conceptuales: crear y analizar
tejidos pictéricos que incorporen procesos matéricos y con-
ceptuales innovadores, utilizando el arte textil como medio
de expresion.

e Fomentar la colaboracion interdisciplinar: facilitar la colabora-
cion entre la universidad y el hospital, creando puentes entre
el dmbito académico y el sector sanitario para el desarrollo de
proyectos conjuntos.

e Involucrar a todos los publicos: disenar actividades y talleres
inclusivos que involucren a todos los ptiblicos, incluidos pa-
cientes, familiares y personal sanitario, promoviendo un en-
torno de bienestar colectivo.

e Evaluar el impacto del disefio en el bienestar: realizar estudios
cualitativos para evaluar el impacto del disefio y el arte textil
en el bienestar de los usuarios, recogiendo datos sensoriales
y emocionales.

5. Desarrollo del taller

El taller «Capas azules y rojas» se estructura en varias fases si-
guiendo el método MuPAI (Antinez, 2008), cada una disefiada
para explorar diferentes aspectos del disefo textil y la teoria del
color. El taller se adapta al contexto hospitalario y sus diferen-
tes unidades (didlisis, oncologia, psiquiatria) en donde se puede
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trabajar de manera individual o en colectivo. El objetivo es pro-
porcionar a los participantes una comprension integral de como
el tejido puede ser utilizado como un medio grafico y cémo los
principios de disefo y color pueden ser aplicados en el contexto
del tejido en el que no es necesario ningtin tipo de herramienta
punzante como agujas.

5.1. Fase 1, apreciacion: Introduccion al tejido grafico

En esta sesion, se introducira a los participantes en los conceptos
basicos del tejido como medio grafico y la visualizacion de artis-
tas cuyo trabajo emplee el tejido. Se discutiran los materiales y
herramientas necesarios, y se realizaran ejercicios simples para
familiarizarse con las técnicas de tejido.

Materiales y herramientas

Los participantes aprenderdn sobre los diferentes tipos de hilos,
lanas y telas que se pueden utilizar en el tejido grafico e incluso
pudiendo fabricar los suyos propias a partir de ropa reciclada. Se
discutira la importancia de elegir los materiales adecuados para
lograr los efectos deseados en sus proyectos. Ademas, se presen-
taran las herramientas basicas de tejido, como los telares, agujas
(bajo supervision) y marcos de tejido. Los participantes tendran
la oportunidad de experimentar con estos materiales y herra-
mientas para entender como afectan al resultado final del tejido,
siempre adecuando la praxis a cada edad y situacion.

Técnicas basicas de tejido

Se ensenaran técnicas basicas de tejido, como el tejido plano, el
tejido de punto y el tejido en telar. Los participantes practica-
ran estas técnicas a través de ejercicios guiados para quienes sea
necesario, creando pequenas muestras de tejido. Estos ejercicios
ayudaran a los participantes a familiarizarse con los conceptos
fundamentales del tejido grafico y a desarrollar las habilidades
técnicas necesarias para sus proyectos.

5.2. Fase 2: Exploracion del color
Esta fase se centrara en la teoria del color. Los y las participantes
experimentaran con la creacion de muestras de tejido que de-

muestren la superposicion y mezcla de colores.
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Teoria del color

Se presentard una introduccién a la teoria del color (Haller,
2021), cubriendo temas como el circulo cromatico, los colores
primarios, secundarios y terciarios, y la armonia del color.
Los participantes aprenderdn sobre los diferentes esquemas de
color, como los colores complementarios, andlogos y triadicos, y
cémo estos pueden ser utilizados en el disefo textil (Gonzalez-
Cuasante, Ferndndez-Quesaday Cuevas-Riano, 2005).

Interaccion del color en el tejido

Los participantes explorardn cémo los colores interactian entre
si en el contexto del tejido. Se realizaran ejercicios practicos en
los que se experimentara con la superposicion de hilos de dife-
rentes colores para crear efectos visuales tinicos. Estos ejercicios
ayudaran a los participantes a entender como el color puede ser
manipulado en el tejido para lograr resultados especificos.

5.3. Fase 3: Inspiracion en Anni Albers

Se analizaran obras clave de Anni Albers, destacando su uso in-
novador del color y el patrén. Los participantes crearan disenos
inspirados en su obra, aplicando los principios aprendidos.

Se realizard un andlisis detallado de los patrones y composi-
ciones en las obras de Albers. Los participantes estudiarin cémo
Albers utiliza la repeticion, la variacién y la simetria para crear
patrones visualmente atractivos, discutiendo los diferentes ti-
pos de patrones, como los geométricos, organicos y abstractos, y
c6émo estos pueden ser aplicados en el diseno textil.

Aplicando los principios aprendidos en sesiones anteriores,
los participantes creardn sus propios disenos inspirados en la
obra de Albers y otras artistas contemporaneas. Utilizando téc-
nicas de tejido y teoria del color, desarrollaran composiciones
tnicas que reflejen su comprension del tejido como lenguaje
grafico. Se fomentard la creatividad y la experimentacion, per-
mitiendo que cada participante desarrolle un trabajo personal.

5.4. Fase 4: Proyecto final
En la fase final, los participantes desarrollaran un proyecto de

tejido mas complejo, aplicando todos los conceptos y técnicas
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aprendidos. Se alentara la creatividad y la experimentacién, per-
mitiendo que cada participante desarrolle un trabajo tinico que
refleje su comprension del tejido como lenguaje grafico.

Figura 2. Proceso de elaboracion de un tejido sencillo sobre bastidor reciclado
de carton.

Fuente: elaboracion propia (2024)
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5.4.1. Planificacion del proyecto

Los participantes comenzaran por planificar sus proyectos fi-
nales. Esto incluird la eleccion de materiales, la elaboracion de
bocetos y la definicion de los objetivos del proyecto. Se alentara
a los participantes a pensar en cOmo quieren que sus proyectos
comuniquen ideas o emociones especificas a través del tejido. El
tiempo de realizacion del taller se estima en una hora y media,
pero dependiendo del contexto hospitalario se puede extender o
acortar, adaptandose a las necesidades del usuario.

5.4.2. Desarrollo y ejecucion

Durante esta etapa, los participantes trabajardn en la creacion de
sus proyectos finales. Se proporcionara apoyo y retroalimenta-
cion continua por parte de los educadores artisticos o arteeduca-
dores, ayudando a los participantes a resolver problemas técnicos
y a refinar sus disefios. Los participantes tendran la oportunidad
de experimentar con diferentes técnicas y enfoques, aplicando
todo lo que han aprendido en el taller.

Presentacion y evaluacion

Al final del taller, los participantes presentaran sus proyectos fi-
nales. Se llevara a cabo una evaluacién grupal en la que los parti-
cipantes podran compartir sus experiencias y recibir retroalimen-
tacion constructiva. Esta sesion de presentacion también servira
como una oportunidad para celebrar el trabajo y los logros de
todos y todas los y las participantes.

6. Conclusiones

El taller «Capas azules y rojas» no solo ofrece una oportunidad
para aprender y experimentar con el tejido como lenguaje grafi-
o, sino que también inspira a los participantes a ver el tejido y el
disefio de una manera nueva. A través de la exploracion de la teo-
ria del color, las técnicas de tejido, la obra de Anni Albers y otras
artistas contemporaneas, asi como la reflexion sobre nuestra ma-
nera de vestir y consumir ropa, los participantes desarrollaran
una apreciacion mds profunda de la rica historia y el potencial
creativo del tejido. Este taller es un paso hacia la integracion del

8. Entre capas azules y rojas | 109



arte textil en el disefio grafico contemporaneo, abriendo nuevas
posibilidades para la creatividad y la innovacién.

Finalmente, este capitulo ha delineado la estructura y los ob-
jetivos del taller, proporcionando una guia detallada para aque-
llos interesados en explorar esta fascinante interseccion entre
arte y disefio y los participantes podran descubrir nuevas formas
de expresion visual a través del tejido.

La experiencia de participar en el taller no solo proporciona
habilidades técnicas y tedricas, sino que también abre la puer-
ta a nuevas formas de pensar y crear. Los participantes pueden
aplicar lo aprendido en una variedad de contextos, desde el di-
sefio de moda y la creacién de arte textil hasta la educacién y
la investigacion en diseno. La comprension del tejido como un
medio grafico puede enriquecer la practica artistica de los y las
participantes y ofrecerles nuevas herramientas para su expresion
creativa.
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1. Introduccion

Si la mejor manera de aprender algo es ensefidandolo, en un mun-
do cada vez mas impulsado por la tecnologia es crucial mante-
nerse actualizado, incluso si parece con ello que se esta abriendo
la caja de Pandora. En este contexto, el objetivo de este estudio
es explorar el impacto de la inteligencia artificial (IA) en la edu-
cacién y el arte, centrandose en las discriminaciones y proble-
mas que pudiera provocar. La hipétesis planteada seria que la [A
puede presentar sesgos y errores, y cuestionar si realmente puede
mejorar la experiencia educativa y artistica. La metodologia pro-
puesta incluira la recopilacién de informes técnicos, bibliografia
especifica y el testeo de aplicaciones de IA en entornos educati-
vos y artisticos para evaluar su impacto y posibles limitaciones.

2. Aplicaciones de la inteligencia artificial en el arte
y educacion

La IA esta revolucionando la educacién y ya se esta utilizando
para:
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® Personalizacion del aprendizaje, algunos sistemas pueden anali-
zar el progreso de cada estudiante ofreciendo recomendacio-
nes personalizadas.

® Tutores virtuales basados en TA que proporcionan asistencia
individualizada a los alumnos respondiendo sus preguntas,
ofreciendo explicaciones adicionales y guiando su aprendizaje
de conceptos dificiles, las 24 horas.

® Evaluacion automatizada y automatica del trabajo de los estu-
diantes.

® Andlisis de datos educativos, extrayendo informacién sobre el
rendimiento del aprendizaje estudiantil, estableciendo posi-
bles mejoras para que docentes decidan sobre la optimizacién
de su ensefianza.

® Creacion de contenidos educativos mediante el aporte de conte-
nido personalizado por la IA, adaptado a las necesidades de
cada estudiante.

Se enumeran algunas herramientas educativas:

® Creacion de presentaciones educativas: la 1A ayuda a educadores
y estudiantes generando presentaciones educativas dindmicas
y atractivas. Herramientas (como Gama) crean presentaciones
a partir del contenido en PDF o Prezi asistente a partir de tu
contenido de texto, con recomendaciones de IA para disenos,
colores y disposiciones adaptadas al contenido de la presen-
tacion.

® Creacion de contenido temdtico: 1a 1A genera contenido educativo
mediante GPT de OpenAl.

® Asistencia en investigacion: 1a IA ayuda en la redaccién de articu-
los de investigacion con herramientas como Zotero o Mende-
ley, que gestionan y organizan referencias bibliograficas.

e Creacion de ejercicios: plataformas de aprendizaje adaptativo
como Duolingo utilizan IA para generar preguntas y ejercicios
ajustados al progreso y al nivel del estudiante.

¢ Traduccion: por ejemplo, DeepL Translator permite a los estu-
diantes acceder a recursos en diferentes idiomas.

e Sepresentan algunas IA en el arte que se estan utilizando para:
Generacion de arte generativo: donde se crean obras de arte de
forma auténoma o en colaboracioén con artistas humanos, ge-
nerando una nueva pintura en un estilo ya existente.
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® Andlisis y reconocimiento de patrones: 1a IA se emplea para analizar
grandes cantidades de datos artisticos y reconocer patrones en
estilos estéticos. Por ejemplo, el proyecto Google Arts & Culture
utiliza IA para identificar similitudes y diferencias entre obras
de arte de diferentes épocas, estilos, tendencias y preferencias
del publico: ayudar a los artistas a comprender mejor a su au-
diencia.

e Creacion de obras interactivas: que responden a la presencia y
acciones de los espectadores.

® Restauracion y preservacion del arte mediante técnicas de analisis
de imagen y reconstruccion digital.

® Personalizacion del arte: 1a 1A incluye recomendaciones de obras
de arte basadas en el historial de visualizaciéon de un usuario
o la creacion de arte personalizado segun las preferencias del
cliente.

Ejemplos de herramientas de IA gratuitas, en el campo artis-
tico, son:

e Stable Diffusion Reimage: herramienta que convierte texto
en imagenes o imagen en imagen ayudada por instrucciones
escritas. Elimina el ruido de las imagenes borrosas aumen-
tando su resolucion. Los usuarios crean una amplia gama de
imagenes, a partir de otras ya existentes o inspiradas en estilos
artisticos especificos.

¢ Bing Image Creator: utiliza una version avanzada de DALL-E,
el modelo de creacién de imagenes por IA de OpenAl, la mis-
ma empresa responsable de ChatGPTy GPT-4. Funciona com-
prendiendo el lenguaje natural y generando imdagenes basadas
en las solicitudes de los usuarios. Crea imagenes con estilos
especificos y combina conceptos, estilos y atributos para una
imagen tnica.

e Prome ai: ofrece variadas herramientas de IA para la genera-
cion de arte, desde imagenes estdticas hasta videos animados.
La plataforma incluye funciones como Croquis Al para con-
vertir bocetos en imdgenes. Combina imagenes y efectos de
texto para agregar estilos interesantes a las ilustraciones de un
escrito. Edita en alta definicién, mejorando y personalizando
imdagenes. Genera videos a partir de imdagenes estdticas y texto.
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e Leonardo ai: permite seleccionar entre una variedad de mode-
los y estilos para definir la estética de tus imagenes, incluyendo
la opcion de apariencia fotorrealista. Asimismo, la plataforma
permite la adicion personalizada y la funcion de prompts nega-
tivos para especificar lo que no se desea incluir en la imagen.
Con ajuste de resolucion y detalles, Leonardo Al es versatil y
amigable.

e Storyboard ai: ayuda a crear guiones graficos para narradores
visuales, cineastas y creadores de anuncios o comics. Permi-
te especificar tamano y dimensiones, generar imagenes foto-
rrealistas y seleccionar modelos y estilos de variadas estéticas.
Posibilita la adicion de elementos especificos, uso de prompts
negativos y ajuste de resoluciéon y detalle. La IA colabora con
la vision creativa del usuario, agilizando su proceso creativo
y amplificando el impacto de sus narrativas visuales. Con la
aplicacion, disponible en Beta, los usuarios experimentan una
colaboracién con una IA personificada.

Estos ejemplos muestran cémo las aplicaciones de IA utiliza-
das en el dmbito educativo y artistico ofrecen experiencias inno-
vadoras y personalizadas.

3. Inteligencia artificial en la creacién artistica

En 2024, la Feria Internacional de Arte de Madrid ARCO opt6
por exhibir obras impulsadas por la TA.

e Daniel Canogar, con su obra Scroll, emplea un algoritmo para
transformar las imdgenes de los productos de una pagina web
de una empresa en un flujo de imagenes abstractas.

e Joan Fontcuberta presenta Rerum Natura, un proyecto que ex-
hibe una flora imaginaria creada mediante IA.

¢ Rafael Lopez presenta Redundant Assembly, una exploracion del
género combinando rostros reflejados en un espejo, utilizando
algoritmos generativos.

e Marina Nunez muestra Botdnica y Herbarium, dos piezas crea-
das con asistencia de la TA.
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e Ania Soliman, con Quantum Emotitecture. investiga desde la
pintura como serd el lenguaje del futuro en temas de género
y etnia.

Todas estas obras confirman que la tecnologia sin intenciéon
ni talento es solo entretenimiento, la IA por si sola no llegara a
generar una obra de arte.

4. Motivos de discriminacion en la inteligencia
artificial

Segun los informes Futuro sin escrito, el impacto de la IA generativa
en los empleos de la industria de entretenimiento (2024) y (Des)Racia-
lizando la 1A (2022), la IA y sus algoritmos pueden desempenar
un papel significativo en la discriminacion social si no se dise-
nan y utilizan de manera ética y responsable. Algunas formas en
las que la IA y los algoritmos pueden contribuir a la discrimina-
cion social incluyen:

® Reproduccion de patrones discriminatorios y sesgos algoritmicos: los
algoritmos de IA pueden reflejar y amplificar los sesgos exis-
tentes en los datos con los que son entrenados. Si los conjuntos
de datos utilizados para entrenar contienen sesgos raciales,
de género u otros sesgos, los resultados producidos por la IA
incluyen esos clichés. Si la IA se entrena en datos histéricos
que reflejan practicas discriminatorias del pasado, perpetuara
y reforzard esas mismas practicas en el futuro, exacerbando la
discriminacién social en lugar de mitigarla.

® Jerarquias de poder: 1a 1Ay los sistemas de decisién automati-
zada (SDA) suelen aplicarse bajo una jerarquia de poder, de
tal modo que se favorece a los privilegiados y se margina a los
grupos vulnerables.

® [mpacto politico y social: 1a discriminacién algoritmica se ha con-
vertido en un problema politico y social al ahondar la brecha
de desigualdad en las relaciones de poder y en los privilegios
entre dominantes y dominados.

o Derfiles humanos erroneos y segmentacion injusta: si los algoritmos
de IA se utilizan para realizar perfiles y segmentar personas en
funcion de atributos sensibles como la raza, la etnia, el género
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o la orientacién sexual, perpetuaran la discriminacion al in-
fluir en decisiones relacionadas con el empleo, la vivienda, el
crédito u otros aspectos de la vida de las personas.

® Falso respaldo cientifico y matemdtico a la discriminacion: cuando
la discriminacién deriva del uso de una IA, la violencia sim-
bélica se naturaliza, parece cientifica, objetiva, procedente de
la matematica. En realidad, la discriminacién procede del pre-
juicio del entrenador racista, machista o violento, que queda
camuflado en el algoritmo.

® Reproduccion de desigualdades: 1a falta de conciencia antirracis-
ta y de género, la insuficiente comprension de la diversidad
sexual, el débil compromiso con la inclusion educativa, la ig-
norancia sobre los problemas de accesibilidad, el desconoci-
miento de las injusticias laborales, la omision de la perspectiva
histéricay la carencia de empatia socioeconémica en el campo
tecnolégico ha llevado a la reproduccién de discriminaciones
en los proyectos basados en IA.

® Falta de transparencia: la falta de claridad y responsabilidad en
el funcionamiento de IA operando de opaca, dificulta com-
prender como se toman las decisiones y qué datos utilizan
para hacerlo. Esta falta de transparencia puede dificultar la
identificacién y correccion de posibles sesgos y discriminacién
en los sistemas de IA.

Para abordar estos problemas y mitigar la discriminacién so-
cial causada por la 1A, es imprescindible implementar practicas
éticas en el disefio, en el desarrollo y en su uso. Esto incluye la di-
versificacion en los equipos de desarrollo, la auditoria y evalua-
cion de algoritmos para detectar sesgos, la transparencia en el
proceso de toma de decisiones y la participacion de las partes
interesadas en la formulacion de politicas relacionadas con la IA.
Al hacerlo, se puede trabajar hacia la creacién de sistemas de TA
mads justos, equitativos y socialmente responsables.
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5. Responsabilidad social y politica del artista para
promover la igualdad en la inteligencia artificial

Como creadores y agentes de cambio cultural, quienes se defi-
nen como artistas tienen una posicion Unica y privilegiada en
la sociedad para abogar por la igualdad y la justicia en todos los
ambitos, incluida la esfera de la tecnologia y la TA. La figura de
artista tiene la capacidad de expresar las preocupaciones sociales
y politicas de su época a través de su arte; también tienen la res-
ponsabilidad de utilizar su influencia para promover un mundo
mads equitativo y ético. Es esencial que se impliquen en la defen-
sa de los derechos humanos y se comprometan activamente en
la lucha contra la discriminacién, incluida la discriminacién
en la TA. Al hacerlo, contribuirdn significativamente a la cons-
truccion de un futuro mas inclusivo y justo. A partir de aqui, se
enumeraran algunas posibles estrategias a seguir:

e Concienciacion: es crucial evidenciar a la sociedad sobre los
riesgos y efectos negativos de la IA en la perpetuacién de la
discriminacién racial y social.

® Defensa de derechos: se precisa abogar por la proteccion de los
derechos fundamentales de las personas y presionar a las au-
toridades para que implementen medidas que garanticen la
igualdad.

¢ Transparencia: utilizando la informacién sobre proyectos y sis-
temas IA discriminatorios, se exige rendir cuentas a las insti-
tuciones responsables.

® Educacion, formacion y concienciacion: se debe advertir al pua-
blico general sobre los riesgos de la discriminacion de las IA,
fomentando la formacién en temas de ética digital y justicia.
Sensibilizar sobre los riesgos y oportunidades que presenta la
tecnologia, asi como la promocion de la alfabetizacion digital
y la capacitacion en habilidades tecnolégicas para garantizar
que las personas estén preparadas para los cambios en el mer-
cado laboral.

® Accion colectiva: hay que promover campanas de sensibiliza-
cion y movilizaciones en pro de la igualdad y la justicia en el
ambito de la tecnologia y la IA.
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® Defensa de los trabajadores creativos: es necesario proteger a ar-
tistas cuya situacion laboral empeore por la introduccién de
la IA generativa en su entorno laboral.

® Promocion de la diversidad y la inclusion: es fundamental presio-
nar a la industria cultural para que garantice la diversidad y
la inclusién en el desarrollo y la implementacion de las tec-
nologias. Esto evitara sesgos algoritmicos y asegurara que la
tecnologia beneficie a una amplia gama de personas, incluidas
aquellas de diferentes origenes étnicos, de género y socioeco-
némicos.

® Participacion en la formulacion de politicas: resulta imperativo
abogar por regulaciones que protejan los derechos de quienes
trabajen en creatividad visual, fomentar la transparencia en el
uso de la tecnologia y la equidad en el acceso a oportunidades
laborales, promoviendo, asi, la igualdad y la justicia.

5.1. Brecha digital en el acceso a la educacién

La brecha digital en el acceso a la educacion senala las desigual-
dades en la capacidad de las personas para acceder a tecnologia
y herramientas digitales esenciales para la educacién en la era
actual. Factores como la disponibilidad de dispositivos, la conec-
tividad a internet y la capacitacion en habilidades digitales reper-
cuten en esta disparidad.

® Acceso a dispositivos tecnoldgicos: se debe evitar que el precio y la
complejidad de los dispositivos necesarios para utilizar recur-
sos educativos digitales o participar en la educacién en linea
se transformen en barreras discriminatorias para estudiantes
con menor capital econémico y cultural.

® Conectividad a Internet: la falta de acceso a una conexion de In-
ternet fiable y de alta velocidad puede limitar la participaciéon
estudiantil en clases en linea, en los recursos educativos y en
la comunicacién con docentes y pares.

® Habilidades digitales: es urgente evitar que las habilidades tec-
noldgicas necesarias para participar eficazmente en la educa-
cion en linea se tornen barreras discriminatorias.

® Contenidos educativos digitales: 1a disponibilidad y la calidad de
los recursos educativos digitales afectan a la igualdad en el
acceso a una educacién de calidad en plataformas en linea.
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® Apoyo y capacitacion: la falta de apoyo y capacitacién en tec-
nologia educativa para estudiantes, padres y docentes puede
limitar la efectividad de las herramientas digitales en la ense-
nanza.

® Formacion de los docentes: la capacitacion adecuada de los do-
centes en el uso efectivo de la tecnologia en el aula es crucial
para que los estudiantes aprovechen las herramientas digitales
disponibles, y la falta de esta formacion puede contribuir a la
brecha digital en la educacion.

® Desigualdades socioeconomicas: el precio de la tecnologia y de
los recursos educativos puede elevar la brecha digital: para
eliminar la brecha digital en el acceso a la educacion, hacen
falta mejoras politicas que garanticen la igualdad en el acceso
a la tecnologia.

5.2. Sesgos en los datos y su impacto en la educacién

Plataformas de seleccion, de formacion en linea para docentes y
estudiantes, ya sea para contratacion, acceso u obtencién de ayu-
das, pruebas estandarizadas, entrevistas estructuradas, conteni-
dos académicos estds son solo algunas de las aplicaciones que se
puede utilizar las IA en el entorno educativo (Albar, 2024), que
pueden tener sesgos en los datos de entrenamiento.

Los sesgos en los datos son distorsiones en las informaciones
utilizadas para entrenar a la TA, lo que puede llevar a decisiones
discriminatorias o injustas. En el contexto educativo pueden sur-
gir en:

e Sesgos demogrdficos: ciertos grupos étnicos, de género o socioe-
condémicos estan representados, senalados o evidenciados en
los conjuntos de datos utilizados pudiendo influir de forma
discriminatoria en sus evaluaciones o en la distribucion de los
recursos educativos.

® Sesgos al evaluar: si en el pasado ciertos grupos de estudiantes
fueron calificados injustamente debido a prejuicios, los datos
utilizados para entrenar a la IA reflejardn esas injusticias al
continuar calificando a esos grupos de manera desigual, per-
petuando, asi, las disparidades en las evaluaciones.
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® Sesgos en la recomendacion de contenido académico: si los conteni-
dos educativos estan basados en datos que reflejan solo ciertas
perspectivas, los estudiantes podrian recibir recomendaciones
limitadas que no abarcan una diversidad de temas o puntos
de vista y solo tendrian acceso a una parte de la informacion.

® Sesgos en la personalizacion del aprendizaje: si solo se atiende al
perfil mayoritario, nuestras recomendaciones pueden excluir
o discriminar a grupos minoritarios. Esto afecta la calidad
educativa y a la igualdad de nuestra docencia.

® Sesgos en la toma de decisiones educativas: se debe tener precau-
cioén al asignar recursos o identificar necesidades especiales a
partir de predicciones de la TA, para evitar los prejuicios que
se le hayan podido incorporar: motivarian decisiones injus-
tas que perjudicarian a estudiantes y docentes en situacién de
desventaja.

e Sesgos en la contratacion y formacion de docentes: ocurren cuan-
do se utilizan datos sesgados en la toma de decisiones de la
gerencia educativa que pueden perjudicar nuestra diversidad
y calidad docente.

Es esencial la supervision humana para mitigar los efectos ne-
gativos de los sesgos.

5.3. Importancia de la diversidad en la industria
tecnolégica para la educacion

La relevancia de la diversidad en la industria tecnologica para la
educacion radica en varios aspectos fundamentales que impac-
tan tanto en el desarrollo de la tecnologia educativa como en la
equidad y la inclusion en el proceso de ensefianza-aprendizaje.
Como puntos clave:

® Perspectivas y experiencias diversas: 1a diversidad en la industria
tecnologica aporta una amplia gama de perspectivas, expe-
riencias y conocimientos que pueden enriquecer el disefio y
la implementacion de herramientas educativas.

® [nnovacion y creatividad: 1a diversidad fomenta la innovacién y
la creatividad al promover la colaboracion entre personas con
antecedentes diversos.
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® Representacion equitativa: la presencia equitativa en la industria
tecnoldgica garantiza una representacion igualitaria de dife-
rentes grupos sociales en el desarrollo de herramientas edu-
cativas. Esto es crucial para evitar sesgos y garantizar que las
tecnologias educativas sean inclusivas y accesibles para todos
los estudiantes.

® Modelo propuesto: con profesionales diversos en roles destaca-
dos se inspira a estudiantes para que sigan carreras en tecno-
logia variadas, contribuyendo a la diversidad en el campo a
largo plazo.

® Desarrollo de soluciones globales: al integrar perspectivas diver-
sas, se desarrollan soluciones educativas que sean cultural-
mente sensibles, lingiiisticamente inclusivas y adaptadas a las
necesidades especificas de diferentes comunidades y contextos
educativos.

Promover la diversidad en todos los niveles de la industria
tecnologica es fundamental para construir un futuro mas equi-
tativo y accesible.

5.4. Transformacion de empleos en la industria de la
animacion, ilustracion y comic

La integracion de la IA en la industria creativa, abarcando cam-
pos como la ilustracién, la animacién y el comic, esta redefinien-
do la forma en que se producen y consumen contenidos visuales
y auditivos. Estas tecnologias automatizadas agilizan procesos
creativos, ofrecen nuevas herramientas y técnicas para artistas y
creadores, y pueden mejorar la eficiencia en la produccion. Sin
embargo, la adopcion de la IA plantea desafios en términos de
equidad y diversidad en el acceso a oportunidades profesionales,
especialmente para comunidades subrepresentadas como grupos
pueden incluir minorias étnicas, personas con discapacidades,
mujeres en campos predominantemente masculinos, personas
LGBTQ+, entre otros. La automatizacion de tareas creativas tam-
bién puede afectar la demanda de roles tradicionales y la dis-
ponibilidad de empleos para aspirantes a trabajadores menos
privilegiados, lo que subraya la necesidad de promover entornos
laborales inclusivos y de fomentar la diversidad en la industria
creativa. Es esencial abordar estas implicaciones y trabajar en es-
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trategias que permitan a los profesionales adaptarse a los cam-
bios tecnolégicos mientras mantienen la integridad de su expre-
sion artistica Gnica.

Se espera que ciertos roles en la industria del entretenimien-
to, como editores de sonido, modeladores 3D, compositores y
disenadores grificos, se enfrenten a una mayor exposicion a la
IA generativa, lo que podria resultar en la consolidacién, reem-
plazo o eliminacién de estos puestos. Es fundamental que los
trabajadores creativos estén preparados para afrontar estos ries-
gos mediante la actualizacion de sus habilidades, la exploracién
de nuevas oportunidades y la adopcién de enfoques innovadores
para colaborar con las tecnologias emergentes.

6. Conclusiones

La integracion de la IA conlleva beneficios significativos y desa-
fios, si no se aborda adecuadamente. La IA ofrece herramientas
avanzadas para explorar nuevos procedimientos, recibir retro-
alimentacién instantanea y acceder a recursos personalizados,
fomentando la creatividad, la innovacién y la inclusion. Ade-
mds, amplia el acceso a la educacion y al arte para personas con
discapacidades. Sin embargo, existen preocupaciones como la
dependencia excesiva de la tecnologia, la limitacion de la crea-
tividad, la falta de supervision adecuada que podria llevar a la
pérdida de habilidades manuales y tradicionales, la homogenei-
zacion de estilos artisticos y preocupaciones éticas sobre la pri-
vacidad de datos, equidad en el acceso a tecnologias avanzadas y
la posible exclusién de aquellos que no tienen acceso a recursos
tecnoldgicos.

Cabe destacar la importancia de la formacién continua de do-
centes y artistas en el uso de tecnologias emergentes. La capacita-
cion constante garantiza que los profesionales estén preparados
para aprovechar al mdximo las herramientas y abordar los desa-
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fios que puedan surgir en su implementacion. Es esencial resal-
tar la importancia de la participacion de todos los colectivos en
las etapas de programacion, testeo y entrenamiento de sistemas
basados en IA para evitar sesgos, discriminaciones y promover
la equidad.

Es crucial enfatizar la necesidad de promover la inclusion y
evitar los sesgos en la integracion de la IA en la educacion y el
arte. Garantizar la equidad en el acceso a tecnologias avanzadas,
asi como la transparencia en las decisiones automatizadas, son
aspectos insoslayables para fomentar la diversidad, la igualdad
de oportunidades y la confianza en los sistemas educativos y el
arte basados en tecnologia.
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1. El arte y la identidad

El arte aplicado al contexto social ha demostrado, a lo largo de
los anos, ser una herramienta eficaz para transformar realidades
personales, grupales y comunitarias. Esta practica, reconocida
por instituciones como la Unesco, se ha materializado en el de-
sarrollo de proyectos artisticos en entornos pedagégicos, sociales
y de salud comunitaria, donde el arte actia como catalizador
del cambio social. De acuerdo con Venketest, Ruprecht y Ferede
(2023), el arte en estos contextos no solo fomenta el desarrollo
cognitivo y emocional, sino que también tiene un impacto direc-
to en el bienestar individual y colectivo. Asimismo, los estudios
de la Organizacién Mundial de la Salud (OMS) resaltan los efec-
tos positivos que tiene la participacién en actividades artisticas
sobre la salud fisica y mental tanto de personas como de comu-
nidades enteras (Fancourt y Finn, 2019; OMS, 2023).

La relevancia del arte en el ambito social va mas alla de su fun-
cién creativa, posiciondandose como un medio que ayuda a las per-
sonas a reconectar con su realidad, a procesar los acontecimientos
que experimentan y a encontrar sentido en ellos. En situaciones en
las que las palabras no son suficientes para expresar sentimientos
o afrontar dificultades, el arte se convierte en un acceso directo a
la memoria emocional, integrando experiencias que activan am-
bos hemisferios cerebrales. Asi, el arte facilita la creacién de un
discurso interno, ayudando a las personas a comprender su reali-
dad y a reorganizar sus vivencias dentro de un marco emocional
significativo (Fancourt et al., 2020; Mak et al., 2021).
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Figura 1. Collage de relatos.

Fuente: fotografia de la autora.

En este contexto, el proyecto «El Lugar del Nombre» (Martinez-
Vérez y Montero-Seoane, 2022) ofrece un ejemplo concreto de
cémo el arte puede actuar como un vehiculo para la reflexion
y el autoconocimiento en el dmbito familiar. Desarrollado en
el centro educativo Arkhé, el proyecto se centr6 en ayudar a las
familias a explorar el proceso de nombrar a sus hijos, un acto
cargado de significados simbdlicos y emocionales. «El Lugar del
Nombre» buscé crear un espacio donde las familias pudieran
reflexionar sobre las expectativas, deseos y miedos que subyacen
al acto de nombrar, y cémo estos influyen en la construccion de
la identidad de los nifnos y nifas.

El proyecto, disefiado especificamente para este centro edu-
cativo, se organizo en torno a principios metodolégicos que res-
petaban las necesidades y caracteristicas de las familias partici-
pantes, lo que permitié adaptar las actividades a sus realidades
concretas. A través de entrevistas y reflexiones personales, las
familias relataron sus historias de vida, explorando dimensiones
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clave como la concepcion, la eleccion del nombre, los cambios
tras el nacimiento, el papel de las familias de origen en la crianza
y las expectativas de futuro. Estos relatos se plasmaron en una
instalacion artistica compuesta por cajas simbdélicas, donde cada
elemento representaba aspectos fundamentales de la identidad y
la alteridad, como el cuerpo, las emociones y los vinculos fami-
liares.

Por otro lado, proyectos como «Cordén de Memoria» (Albar
et al., 2022), desarrollado en el Master en Educacion Artistica en
Instituciones Sociales y Culturales (MEDART) de la Universidad
Complutense de Madrid, siguen una linea similar al incorporar
el arte como un medio para fomentar el bienestar emocional
y social. Este proyecto, en colaboracion con otras instituciones
educativas como el CIFP Anxel Casal, tiene como objetivo ca-
pacitar a los estudiantes para aplicar practicas artisticas en con-
textos sociales. Asi, la mediacién artistica se convierte en una
herramienta no solo para promover el bienestar personal, sino
también para favorecer la cohesion comunitaria y el desarrollo
de redes de apoyo social.

Uno de los pilares centrales del «Cordéon de Memoria» es su
énfasis en la creacion de entornos que promuevan la mejora del
bienestar en tres dimensiones clave: afectiva, evaluativa y eudai-
monica. La dimension afectiva se refiere al fortalecimiento de la
autoestima, la regulaciéon emocional y la capacidad de empatia
y conexion con los demads. La dimensién evaluativa se enfoca
en la satisfaccion con la vida en términos de trayectoria vital,
mientras que la dimensién eudaimonica abarca la percepcion de
autonomia, control y sentido de propésito en la vida (Fancourt
et al., 2019). En este marco, el proyecto busca que los participan-
tes reflexionen sobre su identidad y sus recuerdos personales a
través del arte, utilizando técnicas como la escritura creativa y la
monotipia para facilitar un proceso de autoconocimiento indivi-
dual y colectivo.

La interaccion entre el arte y la realidad social y cultural es uno
de los aspectos mas enriquecedores de proyectos como «Cordon
de Memoria». Los participantes no solo aprenden técnicas artis-
ticas, sino que también son invitados a narrar sus experiencias
personales, identificando hitos que han resultado fundamentales
en la formacién de su identidad. Este proceso se enriquece al
ser transformado en representaciones visuales mediante la mo-
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notipia, permitiendo que los participantes reflexionen sobre su
propio yo desde una perspectiva simbdlica y profunda.

El impacto de estos proyectos no se limita al ambito personal,
sino que tiene una dimensién comunitaria significativa. Los fu-
turos profesionales en intervencién social, como los estudiantes
de MEDART o del CIFP Anxel Casal, se ven capacitados para uti-
lizar el arte como una herramienta en sus contextos laborales,
aplicindolo para mejorar el bienestar emocional y social de las
personas con las que trabajaran. Esta preparacion les proporcio-
na una vision mas amplia sobre el papel transformador del arte
en la vida de las personas, lo que les permite generar dindmicas
de intervencién mas efectivas y significativas.

Organismos internacionales como la Unesco y la OMS han
respaldado de manera reiterada la necesidad de la educacion ar-
tistica en contextos sociales y de salud. La Unesco, en un informe
reciente, subraya cémo el aprendizaje a través del arte promueve
habilidades emocionales y sociales esenciales, como la empa-
tia, la autoexpresion y la capacidad de resolucién de conflictos
(Venketest, Ruprecht y Ferede, 2023). De forma similar, la OMS
resalta el valor del arte para ayudar a las personas a afrontar si-
tuaciones dificiles, promoviendo la creacién de redes de apoyo y
mejorando la salud mental (OMS Europa, 2023). Proyectos como
«El Lugar del Nombre» y «Cordén de Memoria» se alinean con
estos objetivos, demostrando cémo el arte puede ser una herra-
mienta eficaz para generar bienestar y transformacion social.

En dltima instancia, tanto «El Lugar del Nombre» como «Cor-
dén de Memoria» responden a la necesidad emergente de crear
un discurso nuevo y significativo en torno a la salud mental y el
bienestar, utilizando el arte como un vehiculo transformador. Es-
tos proyectos no solo facilitan el autoconocimiento y la sanaciéon
personal, sino que también generan espacios para la reflexién
comunitaria y la creaciéon de vinculos entre los participantes. Al
proporcionar un entorno donde las personas pueden explorar
sus experiencias y emociones a través del arte, estos proyectos
contribuyen de manera directa a la mejora del bienestar emocio-
nal tanto a nivel individual como colectivo.
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2. «Cordon de Memoria»: la importancia de la
identidad

El proyecto artistico «Cordén de Memoria», tal como se describe
en la introduccion, es una iniciativa que surge en el marco del
Master en Educacién Artistica en Instituciones Sociales y Cul-
turales de la Universidad Complutense de Madrid. Este proyec-
to tiene como objetivo explorar la construccién de la identidad
personal a través de la relacién con el entorno social y cultural,
utilizando el arte como herramienta principal de mediacién y
autoconocimiento. A través de diferentes técnicas artisticas y me-
todologicas, se pretende indagar en los procesos de identificacién
y memoria de los participantes, entendiendo la identidad como
un proceso dindmico que combina tanto los aspectos individua-
les como los colectivos de la experiencia humana.

2.1. Contexto y enfoque del proyecto

El proyecto «Cordon de Memoria» se desarrolla en el ambito
académico del Mdster en Educacion Artistica en Instituciones
Sociales y Culturales. En este contexto, se pretende capacitar al
alumnado para que pueda aplicar sus conocimientos artisticos
en futuros entornos profesionales, promoviendo el bienestar a
través del arte. El proyecto se basa en una investigacién centra-
da en el concepto de identidad, diferenciando entre «Id-entidad»,
entendida como identificacion con uno mismo, e «Id-éntico», que se
refiere a las similitudes que compartimos como especie humana.
Estas reflexiones tedricas son la base sobre la que se construye el
trabajo artistico y de investigaciéon que los alumnos deben desa-
rrollar durante el proyecto.

2.2. Metodologia y técnicas utilizadas

En términos metodolégicos, el proyecto utiliza una combinacién
de dos técnicas artisticas: la escritura creativa y la monotipia. La
escritura creativa permite a los participantes expresar y organizar
sus experiencias personales de manera secuencial, mientras que
la monotipia, una técnica grafica, facilita la representacion visual
de estas experiencias, resaltando la singularidad de cada partici-
pante dentro de un proceso colectivo. Estas técnicas se comple-
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mentan con dos métodos de investigacion: la observacion docu-
mental y el andlisis cualitativo de panel. Este enfoque metodol6-
gico permite a los investigadores recoger, analizar y comparar las
experiencias de los participantes, buscando patrones comunes y
divergencias que ayuden a comprender mejor como se construye
la identidad personal en relacién con el entorno.

La escritura creativa actia como un medio para que los par-
ticipantes exploren y expresen recuerdos significativos que defi-
nan su identidad. Se les solicita escribir relatos autobiograficos
en los que destaquen momentos importantes de sus vidas, in-
terviniendo visualmente sobre estos textos mediante el uso de
signos, flechas y otros elementos graficos que resalten palabras o
frases clave. Estos elementos no solo aportan informacién sobre
las experiencias vitales de los participantes, sino que también
revelan cémo perciben su propio proceso de autoconocimiento.

Por otro lado, la monotipia se utiliza para trasladar esos textos
y simbolos a un formato grafico, donde las participantes eligen
una frase representativa de su relato y la transfieren a un soporte
visual. La eleccion de esta técnica responde a diversas razones: su
caracter experimental y accesible, la posibilidad de reutilizar los
materiales y el juego que implica escribir al revés, lo cual afiade
una capa de reflexion y complejidad al proceso. Esta técnica ar-
tistica permite que los participantes interactiien de manera mas
profunda con sus recuerdos, aportando una dimension visual a
su proceso de identificacion.

2.3. Principales resultados

Uno de los resultados clave del proyecto «Cordén de Memoria» es
la identificacion de patrones comunes y divergentes en los relatos
autobiograficos de los participantes. A través de la escritura crea-
tiva y la monotipia, los investigadores pudieron observar como
los hitos vitales compartidos por todos (nacimiento, crecimiento,
trabajo, amor, pérdida, muerte) se vivencian de manera tnica en
funcion de las circunstancias personales de cada individuo. Si
bien estos eventos son comunes a la experiencia humana, cada
participante les otorga un significado diferente, dependiendo de
su contexto personal, cultural y social.

Se detectaron patrones emocionales y respuestas adaptativas
que fueron fundamentales en la construccion de la identidad
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personal. Por ejemplo, muchos relatos hacian referencia a la im-
portancia de ciertos objetos y lugares que, mas alla de su funcién
practica, actdan como simbolos de recuerdos significativos. Estos
«objetos memoria», como conchas marinas o fotografias familia-
res, permiten a los participantes conectarse con sus experiencias
pasadas y mantener viva su identidad en el presente.

Asimismo, los lugares ocupan un papel central en el proce-
so de identificacién. En varios relatos, los participantes evocan
espacios que asocian con bienestar y sanacién, como playas o
la casa de un ser querido. Estos lugares se describen no solo en
términos geograficos, sino también emocionales y sensoriales,
reflejando cémo el entorno fisico influye en el bienestar emocio-
nal y la percepcién del yo.

Otro aspecto relevante que emerge del andlisis de los relatos
es el papel de las relaciones interpersonales en la construccién de
la identidad. Los lazos familiares y las amistades desempenan un
rol crucial en muchos de los relatos, actuando como puntos de
apoyo en momentos de crisis o transformacién. En algunos ca-
sos, la presencia de un ser querido fue descrita como el elemento
que permitio al participante superar dificultades o redefinir su
autoconcepto.

En cuanto a las técnicas artisticas empleadas, se observo que
la monotipia y la escritura creativa favorecieron la introspeccién
y el autoconocimiento. La combinacién de estas dos formas de
expresion artistica permitio a los participantes reflexionar sobre
su identidad de una manera mas holistica, integrando lo visual y
lo textual para explorar su sentido del yo.

3. A vueltas con la cuestion de la identidad: el
lugar del nombre

El proyecto artistico «El Lugar del Nombre» se desarrollé con el
objetivo de generar un contexto reflexivo para que las familias
pudieran tomar conciencia de los aspectos clave que definen
el proceso de crianza. Esta iniciativa, realizada en el marco del
centro educativo Arkhé, implicé la creacion de una instalacién
artistica que representaba simbolicamente las reflexiones de los
participantes acerca de su historia de vida, especificamente en
torno a la identidad y el proceso de nombrar a sus hijos.
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3.1. Contexto y enfoque del proyecto

El proyecto «El Lugar del Nombre» se fundamenta en la idea de
que el nombre es el primer acto de alteridad y constituye la pie-
dra angular de la identidad de una persona. Segtn las bases teo-
ricas del proyecto, el nombre no solo define la individualidad,
sino que es también una expresion de las expectativas, suenos
y emociones de los progenitores. En este sentido, la iniciativa se
centrd en ayudar a las familias a explorar y reflexionar sobre el
significado profundo del nombre de sus hijos y su papel en la
construccion de la identidad.

El espacio educativo Arkhé, donde se implemento el proyec
to, concibe la crianza como un proceso integral que involucra a
toda la familia. La filosofia del centro educativo pone énfasis en
el acompanamiento a las familias durante el proceso de crianza,
lo que convirtié a Arkhé en el lugar idoneo para desarrollar esta
propuesta artistica.

3.2. Metodologia

Para alcanzar los objetivos del proyecto, se disenaron diversas
actividades educativas y artisticas, siguiendo tres principios me-
todologicos fundamentales:

1. Contextualizacion en el centro educativo: las actividades respeta-
ron y se alinearon con la filosofia y las practicas del espacio
educativo Arkhé. El proyecto fue concebido como una expe-
riencia de aprendizaje-servicio.

2. Disefio ad hoc: todas las actividades fueron disenadas especi-
ficamente para responder a las necesidades y caracteristicas de
las familias participantes. En este caso, se centraron en ayudar
a las familias a reflexionar sobre como el nombre estaba liga-
do a la identidad y la historia de vida de cada uno.

3. El arte de accion como herramienta: la representacion artistica
jugd un papel clave, ya que permitio a las familias expresar
sus reflexiones a través de la creacion de una instalacion ar-
tistica. Esta instalacion, compuesta por cajas simbdlicas, re-
presentaba de manera tangible las historias de vida de cada
familia.
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El proyecto involucré directamente a 77 familias con uno o
mas hijos, asi como a los educadores y estudiantes del Ciclo Su-
perior de Educacion Infantil. Los participantes fueron entrevista-
dos utilizando un guion de historia de vida que exploraba cinco
dimensiones esenciales: la concepcion, la eleccién del nombre,
los cambios tras el nacimiento, la influencia de las familias de
origen y las expectativas de futuro para los hijos.

El proceso artistico comenzod con una investigacion sobre te-
mas como la alteridad, la identidad y la reciprocidad en la crian-
za. A partir de esto, se cre6 una instalacion artistica formada por
cajas simbdlicas, donde cada una representaba la identidad de un
nino mediante objetos como una concha, semillas y aire, refle-
jando aspectos esenciales de su vida. El proceso artistico incluy6
la introspeccién personal de las familias y su participacién co-
munitaria, asi como la interaccion de los nifios, quienes jugaron
y escucharon las historias contadas por sus padres.

3.3. Resultados principales

Los principales resultados del proyecto se pueden dividir en dos
categorias: los aprendizajes derivados de la introspeccién perso-
nal y familiar, y los beneficios obtenidos a través de la participa-
cién en la instalacion artistica colaborativa.

1. Reflexion personal y familiar: el proceso de introspeccién fue
un aspecto fundamental del proyecto. Las familias dedicaron
tiempo a reflexionar sobre las decisiones que habian marcado
sus vidas, como la concepcién de sus hijos, la eleccion del
nombre y los cambios provocados por el nacimiento. Muchas
familias manifestaron que este proceso les permitié profun-
dizar en temas que, en su vida diaria, no tenian oportunidad
de explorar, debido a la falta de tiempo o a la rutina de la
crianza. La eleccién del nombre, por ejemplo, fue identificada
como un acto cargado de significado, en el que se proyectaban
las aspiraciones y esperanzas de los padres para sus hijos.

2. Creacion artistica y comunidad: la instalacion artistica propor-
ciono un espacio donde las familias pudieron compartir sus
experiencias y reflexionar colectivamente sobre el proceso de
crianza. Las familias coincidieron en que este ejercicio les per-
mitié no solo aprender mds sobre si mismas, sino también co-
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nectarse con otras familias que estaban atravesando experien-
cias similares. El caracter colaborativo del proyecto fomento el
didlogo y la empatia entre los participantes, fortaleciendo los
lazos comunitarios.

Uno de los aspectos mds valorados por las familias fue la
oportunidad de participar en un proceso artistico, asi, en pala-
bras de algunos participantes, el proyecto fue «un regalo para
nuestros hijos y para nosotros», ya que les ofrecié un espacio para
reflexionar sobre el significado de la maternidad y la paternidad,
asi como sobre las expectativas que tenfan para el futuro de sus
hijos.

4. Concluyendo: arte e identidad

Este capitulo ha mostrado como el arte, aplicado en contextos
sociales y educativos, constituye una herramienta fundamental
para el autoconocimiento y el bienestar personal. A través de pro-
yectos como «El Lugar del Nombre» y «Cordon de Memoria», se
ha evidenciado que el arte no solo sirve como un medio de ex-
presién, sino también como un canal para acceder a emociones
profundas y explorar la identidad. La participacién en activida-
des artisticas permite a las personas procesar sus experiencias
vitales, integrar recuerdos y sentimientos de forma mas signifi-
cativa, generando un sentido mas completo de si mismas. Esto,
a su vez, contribuye al fortalecimiento del autoconcepto, la auto-
estima y el bienestar emocional.

El proceso artistico, que combina la creacién simbdlica con
la reflexion personal, facilita la comprension de las experiencias
y promueve el desarrollo de habilidades emocionales. Los pro-
yectos analizados muestran que el arte puede ser un poderoso
motor de transformacion personal y comunitaria. A nivel colec-
tivo, las intervenciones artisticas promueven la cohesion social,
la empatia y el fortalecimiento de las redes de apoyo. Asi, el arte
no solo beneficia a los individuos, sino que también fomenta la
creacion de comunidades mas resilientes y conectadas, tal como
lo respaldan organismos como la Unesco y la OMS.

De cara al futuro, es esencial seguir integrando el arte en
programas educativos, sociales y de salud, reconociendo su ca-
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pacidad transformadora para promover el bienestar integral. La
educacion artistica debe ocupar un papel mas destacado en las
intervenciones sociales, ya que su impacto positivo en la salud
mental y emocional ha quedado claramente demostrado. Para
ello, es necesario fomentar la formacién interdisciplinar de pro-
fesionales que utilicen el arte como herramienta en intervencio-
nes terapéuticas y comunitarias.

Ademas, las investigaciones sobre el impacto del arte en el
bienestar deben continuar, explorando nuevas formas de aplicar-
lo en diferentes contextos y poblaciones. La creacién de proyec-
tos que combinen el arte con el desarrollo emocional y social es
clave para generar intervenciones mds efectivas y significativas.
Las futuras iniciativas deben centrarse en como el arte puede se-
guir facilitando el autoconocimiento, fortaleciendo el bienestar
emocional y promoviendo la cohesion social en un mundo que
estd delante de desafios crecientes en estos ambitos.
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1. Introduccion

En los anos setenta, el feminismo cuestioné las normas patriar-
cales, los movimientos por los derechos civiles visibilizaron los
cuerpos racializados y la contracultura, impulsada por la libera-
cién sexual, transformé la percepcion del cuerpo. Este dejo de ser
un objeto pasivo y se convirtié en un sujeto activo de resistencia
y autoafirmacion politica. El cuerpo pasoé a ser un agente capaz
de narrar y promover tematicas relacionadas con el género, la
sexualidad, la identidad y la memoria.

Estos movimientos desafiaron las normas cldsicas y los an-
tiguos modelos de verdad objetiva y universal. Este cambio en
la percepciéon del cuerpo también cuestioné los enfoques epis-
temolégicos que seguian sosteniendo las jerarquias de poder
hegemonicas. Los cuerpos marginados y olvidados comenzaron
a incluirse en el discurso social. Como sefial6 Rosaldo (2000),
citado por Singer (2019), este periodo supuso «una crisis creativa
de reorientacion y renovacion» (p. 49), abriéndose a nuevas for-
mas de entender la identidad.

La fotografia juega un papel fundamental en este proceso de
exploracién del cuerpo y la identidad. Decia Susan Sontag en
On Photography que la cdmara -y, hoy en dia, el omnipresente
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smartphone— actda tanto como un puente, una barrera. Este medio
conecta, pero también nos aisla de la realidad, permitiéndonos
apropiarnos de aquello que nos inquieta. Tal vez por eso tomamos
y guardamos fotografias de cosas que nos perturban, con la
intencion de hacerlas nuestras (Fernandez-Cao, 2023, p. 179).

La fotografia, asi, se convierte en un acto de posesion, un me-
dio para explorar y confrontar las experiencias que han dejado
huellas en nosotros.

De manera similar, la autoetnografia comparte este enfoque
introspectivo, al ser una estrategia metodolégica cualitativa que
considera la experiencia propia y el andlisis cultural del que in-
vestiga como recurso esencial. Aunque comenzé a consolidarse
en los anos setenta, no fue hasta los ochenta cuando este enfo-
que se desarroll6 plenamente como una forma de investigacion
reconocida.

Las metodologias feministas se inscriben dentro de esta co-
rriente investigativa, destacando el caracter politico de la expe-
riencia singular y reivindicando que «lo personal es politico».
Estas metodologias desdibujan la frontera entre lo publico y lo
privado, buscando expresar en el ambito publico aquello que
histéricamente habia sido relegado a la esfera de lo privado. En
este contexto, la fotografia se alinea con la autoetnografia al per-
mitir una ampliacion del espacio autobiografico y facilitar una
reflexion del yo como parte de un sujeto colectivo. Hablar de la ex-
periencia encarnada convierte al cuerpo en un campo de batalla,
no algo que simplemente se reconoce, sino que se construye a
través de sus multiples transformaciones: el cuerpo que envejece,
el que desaparece, el que aparece, el que nace y renace, el que
sangra, el que llora, riey se enfada. Maite Garbayo Maetzu (2016)
asegura en el libro Cuerpos que aparecen: Performance y feminismos
en el tardofranquismo:

El cuerpo que adquiere presencia es un cuerpo que se impone a
quien observa en su carnalidad. Es como si para el cuerpo, el si-
lencio anterior hubiera supuesto una toma de consciencia de si. El
cuerpo silenciado es el cuerpo confinado al 4mbito de lo privado,
vedado de aparicion publica y de todo reconocimiento que escape a
los esquemas preexistentes. (p. 51)
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A través de la autoetnografia y la fotografia se accede a una
profunda exploracién de la memoria corporal, revelando tanto
las presencias como las ausencias que conforman nuestras iden-
tidades. Al poner en didlogo los cuerpos presentes, marcados por
cicatrices y memorias, con los cuerpos ausentes, representados
por objetos y espacios cargados de historia, se busca desvelar las
intrahistorias que han sido excluidas de los discursos dominan-
tes. Este enfoque no solo desafia las narrativas oficiales, sino que
también ofrece una nueva manera de entender las memorias cor-
porales y las identidades en constante construccion.

2. El cuerpo presente, por Macarena Valero

El cuerpo como diario, registro, proceso, callado durante tantos
anos vuelve a tener voz, pero no una que susurra, una que gri-
ta, a tantos decibelios que para la gran mayoria de personas es
imperceptible. No digo todas, porque siempre habra alguien que
esté dispuesto a escuchar, tanto los susurros como los gritos.

El cuerpo ha sido histéricamente considerado un objeto pasi-
vo a los ojos de la sociedad, moldeado por las normativas socia-
les, politicas y culturales. Las voces de quienes habitan cuerpos
disidentes, racializados o marginalizados han sido silenciadas,
relegadas al olvido durante siglos por los discursos hegemoénicos
que han impuesto modelos tinicos de identidad y memoria.

Sin embargo, con la irrupcion de los movimientos feministas
en las décadas de 1970 y 1980, el cuerpo comenzé a resignificar-
se como un sujeto activo, capaz de narrar sus propias historias.
Este cambio de paradigma fue sobre todo visible en el dmbito
artistico y autoetnografico, donde el cuerpo deja de ser un objeto
pasivo y pasa a convertirse en un archivo viviente, portador de
experiencias individuales y colectivas que desafian a las narrati-
vas tradicionales, convirtiéndose, asi, en la herramienta principal
de autoexpresion. El cuerpo, entonces, se convierte en un arma
politica y performativa.

A través de las cicatrices, las marcas y los gestos, el cuerpo re-
gistra no solo las vivencias individuales, sino también las huellas
de las normas sociales y politicas. Este diario corporal permite
acceder a una memoria sensible, en la que lo personal y lo politi-
co se entrelazan de manera inexplicable. El cuerpo no solo actia
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como un archivo de las experiencias vividas, sino que también
participa activamente en la construcciéon de la identidad. Las
experiencias pasadas se hacen visibles, no como registros, sino
como elementos que configuran la realidad actual. Este proceso
de reapropiacion del cuerpo, de convertirlo en un diario sintien-
te, en un arma politica, permite el entendimiento a través de las
propias marcas.

La autoetnografia artistica permite explorar como el cuerpo
actia no solo como un medio de expresion, sino también como
un espacio de resistencia activa. Al relatar su propia historia, el
cuerpo disuelve las fronteras entre lo privado y lo publico, y, al
hacerlo, convierte las experiencias individuales en luchas colec-
tivas, reflejando las experiencias compartidas de la opresion, el
trauma y la resistencia.

Como sefnala Lucrecia Masson (2018):

Necesito preguntarme cosas sobre mi cuerpo, sobre el cuerpo de
las otras, y construir un cuerpo extenso, un espacio para la acciéon
y reflexion. Me parece fundamental hablar desde nuestras propias
carnes. Esas carnes defectuosas, inseguras, miedosas, angustiadas.
Nuestras carnes, las que sobran, las que faltan, las que duelen, las
que estdn viejas, las que estdn enfermas, las que no son funcionales,
las que mueren incluso... (p. 56)

Encontrando un espacio para compartir, resistir y validar. Este
cuestionamiento del cuerpo abre un espacio de resistencia desde
nuestras propias carnes, conectado lo personal con lo politico.

La fotografia y la performance emergen aqui como herramien-
tas nucleares para documentar y visibilizar estas experiencias. Por
medio de estas practicas, el cuerpo irrumpe en el espacio ptblico,
resignificindose y desafiando las normas tradicionales de poder.
El cuerpo, antes silenciado, confinado al ambito de lo privado,
adquiere ahora presencia publica. Las practicas performativas per-
miten que el cuerpo vulnerable se muestre en toda su carnalidad,
donde la tensién entre poder y vulnerabilidad se explora de ma-
nera visceral. Y, la fotografia ayuda a capturar los cuerpos trans-
formados, creando registros visuales que permitan al espectador
conectar con las vivencias tanto corporales como emocionales.

Por ejemplo, el trabajo de la artista Marina Abramovic mues-
tra su cuerpo como un medio de resistencia politica y social. En
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su performance «Ritmo 0», realizada en el afio 1974, ofreci6 su
cuerpo al publico, permitiendo que usaran sobre ella diversos
objetos. Cre6 un espacio de vulnerabilidad en el que se mostr6
al cuerpo frente a la agresion y al poder. Al inicio de la perfor-
mance, la interaccion fue tranquila; sin embargo, transcurridas
seis horas, las acciones del ptiblico empezaron a tornarse violen-
tas, revelando la tensién inherente entre el poder y la sumision.
Cuando termind la performance, Marina Abramovic recupero su
agencia como sujeto activo, desafiando la objetificacion y expo-
niendo la capacidad del cuerpo para resistir.

De manera similar, Hannah Wilke, en su serie fotografica
Intra-Venus, realizada en los anos 1992 y 1993, documentd6 su
cuerpo durante su lucha contra el cancer, mostrando las cicatri-
ces y el deterioro fisico que sufria. Utiliz6 su propia vulnerabili-
dad para cuestionar las representaciones normativas del cuerpo
femenino, ofreciendo una reflexion politica sobre la fragilidad y
el poder del cuerpo enfermo. En estas imdgenes se hace visible
como el sufrimiento personal puede convertirse en un acto de
resistencia que desafia las expectativas sociales sobre la femini-
dad. Siguiendo a Judith Butler y su concepto de performatividad
del género, el cuerpo no solo refleja las normas sociales, sino que
las reproduce activamente a través de sus actos, no solo exponen
el cuerpo, sino que lo usan como medio para desafiar al poder,
la vulnerabilidad e incluso la sumision.

En estos dos ejemplos se muestran como la autoetnografia
artistica y el uso del cuerpo en el arte pueden transformar lo
que histéricamente ha sido un objeto pasivo en un sujeto activo
que narra, resiste y denuncia. El cuerpo se convierte no solo en
un vehiculo de expresion personal, sino también en un archivo
colectivo que conecta nuestras propias vivencias con las luchas
sociales. Las cicatrices, las marcas y los gestos encontrados en
nuestros cuerpos se convierten en lugares de memoria, espacios
donde se retienen huellas de una piel historiada.

Como argumenta Donna Haraway en su Manifiesto Cyborg, el
cuerpo es una entidad fluida que participa en redes de podery
que constantemente negocia su existencia entre lo personal y lo
colectivo. El cuerpo performativo, rompiendo las barreras entre
lo publico y lo privado, consigue desafiar las estructuras hegemo-
nicas de lo que significa habitar un cuerpo.
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3. La presencia de la ausencia, por Lucia Gomez

;Es posible materializar la ausencia de un cuerpo?

Monumentos y memoriales, ubicados en puntos clave de las
ciudades, se convierten en referentes identitarios que consolidan
relatos histéricos. Con todo, como sefiala Puente-Valdivia (2013),
estos objetos no solo evocan el recuerdo, sino que también encu-
bren silencios y horrores no nombrados, contribuyendo a lo que
Mendoza Garcia (2005) llama olvido social. En este sentido, tanto
los monumentos como la fotografia y la autoetnografia artistica
actdan como formas de resistencia, materializando las ausencias
y reclamando la memoria de aquellos que han sido olvidados.
Sin embargo, detras de cada monumento de la civilizacién, como
advierte Benjamin (1996), se erige un monumento a la barbarie.

Fotografiar un cuerpo ausente es un ejercicio distinto, a través
de esta se generan formatos artisticos que dan voz a las victimas
y resisten el olvido. En este marco, la fotografia se ha posiciona-
do como un elemento central en las luchas politicas y sociales
de América Latina. Segiin Romero Torres (2013) y Hermosilla
(2012), este medio ha sido fundamental en la basqueda de los
desaparecidos y la denuncia de crimenes de lesa humanidad, sir-
viendo como portador de la presencia de la ausencia. No se trata
simplemente de capturar imdgenes, sino de construir un puente
entre lo que fue y lo que queda. En contextos marcados por la
represion y la desaparicion forzada, como el franquismo en Es-
pana, Colombia o Argentina, la fotografia se convirtié en una
herramienta poderosa para narrar las ausencias.

Marianne Hirsch (2008), en su estudio sobre la posmemoria,
muestra como las generaciones posteriores a eventos traumati-
cos son afectadas por memorias que no vivieron directamente.
Como sefala la autora:

At stake is precisely the «guardianship» of a traumatic personal and
generational past with which some of us have a «living connection»
and that past’s passing into history. (p. 5)

1. Traduccion: «Lo que estd en juego es precisamente la “tutela” de un
pasado personal y generacional traumatico con el cual algunos de nosotros
tenemos una “conexién viva”, y el paso de ese pasado a la historia».
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Fotografiar el cuerpo ausente, por tanto, es un acto de posme-
moria, un esfuerzo por comprender y mantener vivo el pasado.

Volviendo a la pregunta del principio, ;cémo aludir a la pre-
sencia de un cuerpo en su ausencia fisica?

La obra Relicarios, de Erika Diettes, que aborda el conflicto
armado en Colombia, destaca por dignificar a las victimas, si-
guiendo el enfoque de no reducirlas a una categoria, como plan-
tea Tzvetan Todorov. En lugar de ello, trata tanto a las personas
como a sus objetos y testimonios como materiales fragiles y pre-
ciosos, lo cual subraya la humanidad y el valor individual de
cada victima.

Los espacios y objetos actiian como representaciones del cuer-
po ausente, encapsulando memorias de aquellos que ya no estan.
En Campos de Batalla, Bleda y Rosa exploran paisajes donde ocu-
rrieron sucesos histéricos, transformando terrenos aparentemen-
te comunes en simbolos de la ausencia. Similarmente, el monu-
mento El Mirador de la Memoria de Francisco Cedenilla, en el Va-
lle del Jerte, utiliza figuras humanas para simbolizar la busqueda
continua de los desaparecidos. Los cuerpos buscan cuerpos.

En el contexto de la Guerra Civil espafiola y la dictadura fran-
quista, los objetos recuperados de fosas comunes no solo son ves-
tigios de vidas interrumpidas, sino portadores de historias que
resisten el olvido. El pendiente, las botas, el dado, el mechero, las
suelas de un zapato, las gafas o el sonajero del hijo de Catalina
Muinoz son algunos de los objetos presentes en Las voces de la tie-
rra (2020), libro editado por la Asociacién para la Recuperacién
de la Memoria Histdrica.

El estudio de esta materialidad, como sefiala Gonzdlez-Ruibal
(2012), permite a la arqueologia sacar a la luz microhistorias de
supervivencia reprimida bajo la dictadura franquista. A través
de objetos simples, como casquillos de bala o monedas, se
reconstruyen relatos que no pueden ser siempre verbalizados,
pero que poseen una inmediatez tragica que los documentos
escritos carecen. Estos restos, marcados por el punctum —la herida
que conmueve-, revelan una verdad dolorosa y directa, dando
forma a una memoria histérica que se resiste a desaparecer
(Gonzilez-Ruibal, 2008, citado en Lapena, 2020).

En este proceso, el artista se transforma en arqueélogo. Am-
bos otorgan vida y voz a los objetos y hacen resonar las histo-
rias silenciadas. La obra de arte, al igual que la arqueologia, se
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convierte en un medio para reconstruir el pasado. El artista y
el arquedlogo no solo recuperan la memoria, sino que también
confrontan la historia hegemonica.

Asi como la fotografia y los objetos encapsulan ausencias,
también permiten a los creadores recuperar y reflexionar so-
bre historias personales vinculadas a traumas colectivos. Como
sefiala Marian Lépez Fernandez-Cao (2023):

For many years, I have been encouraging my students to construct
narratives that bring reflectivity and emancipation into play... Con-
firming my experiential knowledge, all the autoethnographies...
showed that we are migratory beings driven by hunger, political
repression or love. In addition, the students discovered things about
their family histories that they would never have known if they had
not participated in the activity. (p. 191)?

A través de este enfoque, los artistas logran una profunda in-
trospeccion que transforma el arte en una forma de comprender
el pasado y dar sentido a las cicatrices que este deja en el presente.

Finalmente, la fotografia en su capacidad de capturar la pre-
sencia de la ausencia se convierte en herramienta de resistencia,
contribuyendo a la memoria colectiva. Un plato. El que Juana
Garcia usaba para llevarle comida a su padre en la carcel. Fo-
tografiar un cuerpo ausente es un acto de resistencia contra el
olvido. Al conectar con la posmemoria, esta accion no solo do-
cumenta la ausencia, sino que también busca comprender y dar
sentido a un pasado que sigue marcando el presente.

Mi abuela llevé comida a su padre hasta el 23 de mayo de 1939,
el dia en que le dijeron que ya no hacia falta que volviera mas.

De esta manera, tanto la fotografia como la autoetnografia ar-
tistica se presentan como actos de resistencia visual, mantenien-
do viva la memoria de los desaparecidos y desafiando el olvido
social.

2. Traduccién: «Durante muchos anos, he estado alentando a mis
estudiantes a construir narrativas que pongan en juego la reflexividad y la
emancipacién... Confirmando mi conocimiento experiencial, todas las
autoetnografias... mostraron que somos seres migratorios impulsados por el
hambre, la represion politica o el amor. Ademas, los estudiantes descubrieron
cosas sobre las historias de sus familias que nunca habrian conocido si no
hubieran participado en la actividad».
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Figura 1. Calle del Poyo, Lucia Gomez Soler (2021)
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4. Conclusiones

La autoetnografia artistica emerge como una poderosa herra-
mienta para cuestionar las narrativas dominantes y recuperar
las memorias silenciadas, especialmente en torno a los cuerpos
marginalizados.

A través de este enfoque metodolégico, el cuerpo pasa de ser
un objeto pasivo a convertirse en un sujeto activo, un espacio de
resistencia que narra experiencias individuales y colectivas. La
autoetnografia permite reflexionar y entender cémo los cuerpos
son a la vez marcados y marcadores de contextos sociales y po-
liticos estableciendo relaciones entre la memoria, el cuerpo y la
identidad.

Radica en su capacidad para situar la experiencia personal
como parte de un contexto mayor, politico y social. La frase «lo
personal es politico» se vuelve especialmente relevante en este
contexto, ya que cada relato autoetnografico revela no solo una
historia individual, sino también una serie de estructuras de po-
der y opresion que afectan a colectividades enteras. Las metodo-
logias feministas utilizan este enfoque para desdibujar las fron-
teras entre lo publico y lo privado, otorgando un nuevo valor a
las experiencias que histéricamente han sido relegadas al ambito
de lo intimo.

El cuerpo presente, su uso como diario, tanto individual como
colectivo. Cada cicatriz, cada gesto, cada huella, se convierte en
un testimonio vivo de las experiencias. No solo actiia como un
receptor pasivo de las normativas sociales establecidas, sino que
se transforma en un agente capaz de narrar(se) y reescribir(se). Es
una entidad fluida que negocia constantemente su existencia en-
tre lo personal y lo colectivo. El cuerpo rompe las barreras entre
lo publico y lo privado, hasta desafiar las estructuras hegemoni-
cas de lo que segun Judith Butler significaba habitar un cuerpo.
Mostrarse como un ser vulnerable, un cuerpo voluble, también
es un acto de resistencia, y asi lo mostraron Marina Abramovicy
Hannah Wilke, quienes se utilizaron para confrontar estas nor-
mas sociales y politicas, Abriendo un espacio donde nuestras
propias carnes conectan con lo politico.

La ausencia se puede materializar a través de diferentes prac-
ticas artisticas que buscan resistir al olvido. Mientras que la fo-
tografia se consolida como medio de denuncia y reivindicacion,
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algunos autores, como Montalbetti Solari (2013) y Vecchioli
(2014), reconocen que pueden existir estrategias de monumen-
talizacion para «pasar» mas rapido de pagina o para desviar la
atencion sobre los hechos. Por este motivo, los procesos artisticos
donde la memoria es un eje vertebral deben estar vinculada con
un contexto social y tener presente al colectivo interpelado.

Mas alla de los monolitos en mitad de la ciudad con placas sin
personalidad, los objetos y los espacios aparecen como portado-
res de memorias que ponen sobre la mesa discusiones y mantie-
nen vivo el cardcter critico de la sociedad. En este sentido, el arte
se convierte en una forma de arqueologia visual, donde el artista
recupera y da voz a las historias silenciadas.

El arte y la autoetnografia permiten al artista reflexionar so-
bre los hechos acontecidos y revelar aspectos de la memoria y
la identidad que a menudo permanecen ocultos. Estas practicas
no solo reconstruyen el pasado, sino que también confrontan
la historia hegemonica y generan nuevas narrativas igualmente
legitimas. En conclusion, tanto la autoetnografia artistica como
la fotografia se presentan como herramientas metodolégicas y
artisticas fundamentales para la resistencia y la memoria.

Ambas permiten una exploracion profunda de la identidad a
través del cuerpo, un cuerpo que, lejos de ser pasivo, se convierte
en el protagonista de su propia historia. Al confrontar las narra-
tivas hegemoénicas y poner en valor las experiencias individuales
y colectivas, estas practicas abren nuevos caminos para entender
la relacién entre cuerpo, memoria y resistencia.
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1. Introduccion

El proyecto ANIDAR es una iniciativa pionera en el ambito de la
investigacion artistico-educativa en contextos de salud, desarro-
llada como parte del marco mas amplio del proyecto AVISPEARA
«Artes visuales participativas y educacion artistica como recurso
de apoyo a ninas, nifios y adolescentes en contextos de salud»,
con referencia PID2019-104506GB-100 y financiado por el Mi-
nisterio de Ciencia, Innovacion y Universidades. Este proyecto se
llevé a cabo en el Hospital Universitario Infantil Nino Jesus de
Madrid durante 2023, con el objetivo de explorar las posibilida-
des del arte para promover el bienestar de nifios, nifas y adoles-
centes con afecciones cronicas. ANIDAR destacé por su enfoque
innovador, empleando los espacios al aire libre del hospital para
transformar la experiencia hospitalaria y fomentar conexiones
significativas con el entorno natural. Los talleres, cuidadosa-
mente disenados para ser inclusivos y participativos, abordaron
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aspectos como la activacion del cuerpo, el uso de materiales re-
ciclados y naturales, y la creacion de espacios artisticos como lu-
gares de encuentro. Este capitulo profundiza en las experiencias
generadas por el proyecto y las dindmicas que redefinieron las
fronteras entre el interior y el exterior, entre lo terapéutico y lo
artistico.

2. El proyecto ANIDAR

El presente capitulo relata lo que fue el proyecto ANIDAR, una
bateria de talleres artistico-educativos que se llevaron a cabo en
el ano 2023 en el Hospital Universitario Infantil Nino Jesus, den-
tro del marco del proyecto AVISPEARA. Entre los anos 2020 y
2024 se desarroll6 el proyecto, que «busca indagar sobre las po-
sibles mejoras en el bienestar de menores hospitalizados a través
del arte» (Anttinez, Ortega y Gil, 2023, p. 30). Es un proyecto im-
pulsado por el Grupo Interuniversitario del Museo Pedagégico
de Arte Infantil (GiMuPAI), que cuenta con una larga experien-
cia en el desarrollo de proyectos artisticos en contextos de salud.

En esta larga trayectoria, con este proyecto se pretendia in-
dagar en la posibilidad de generar una bateria de actividades y
talleres artistico-educativos que pudieran ser desarrollados en
hospitales y otros contextos de salud, con el objetivo de extender
los beneficios que tienen en el bienestar de las nifas, nifios y
adolescentes, asi como en sus familiares y allegados.

Dentro del programa de este proyecto, se han llevado a cabo
las siguientes actividades:

¢ Investigacién en torno a nuevos proyectos desarrollados en
contextos de salud.
Talleres formativos para personal sanitario.
Entrevistas a pacientes hospitalizados.
Organizacion de congresos y participacion en eventos de di-
fusion cientifica.

e Desarrollo de un programa de talleres piloto llevado a cabo
por educadoras artisticas profesionales: el proyecto ANIDAR.
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2.1. Hospital Universitario Infantil Nifio Jesus

Para enmarcar el presente texto, es fundamental conocer algu-
nas de las caracteristicas del Hospital Universitario Infantil Nifio
Jestis, donde se desarroll6 el proyecto. Situado en el centro de
Madrid, el Hospital Infantil Universitario Nifio Jests es un hos-
pital pediatrico de referencia que ha evolucionado significativa-
mente desde su inauguracion, atendiendo actualmente a alrede-
dor de 1900 nifos diariamente (Hospital Infantil Universitario
Nino Jesds, s. f.). Entre sus pilares esenciales se encuentra la hu-
manizacion de la enfermedad infantil y juvenil, promoviendo
«la normalizacion de la vida del nifio dentro de los hospitales»
(Hospital Infantil Universitario Nifno Jesus, s. f., parrafo 7). En
este esfuerzo por humanizar la experiencia hospitalaria, el cen-
tro apuesta por la colaboracién con numerosos agentes y profe-
sionales de otras dreas que conforman la programacién lddica y
cultural diaria que apuesta fomentar el bienestar animico de los
pacientes y familiares.

Concretamente, este hospital ha realizado numerosos proyec-
tos de colaboracién con artistas entre los que destacan la inter-
vencién en los muros con pinturas que decoran todo el recinto
hospitalario dentro del proyecto «El Retiro invade el Nino Jesus»,
desarrollado por The Play Office (Juegaterapia, 2022). Esta inter-
vencion se inspira en el Parque del Retiro, situado frente al hospi-
tal, recreando la flora y fauna del parque, asi como otros lugares
emblematicos, a saber, el Palacio de Cristal o la Feria del Libro.

Para esta ocasion, en colaboracién con el drea de Atencién al
Paciente, se valor6 la posibilidad de dirigir las propuestas artis-
ticas a un grupo de pacientes del drea de reumatologia que, aun
sin estar hospitalizados, padecen una enfermedad crénica que
los obliga a visitar a menudo el espacio hospitalario.

2.2. Proyecto ANIDAR y la relacion con los espacios
exteriores del hospital

A inicios del afio 2023, da comienzo la fase de realizacion de
talleres en el contexto hospitalario de AVISPEARA. Partiendo
de las experiencias y recursos educativos ya desarrollados por el
grupo de investigacion, surge el proyecto ANIDAR, disefiado por
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las investigadoras Maria Gil e Irene Ortega. ANIDAR es una ini-
ciativa arte-educativa que apuesta por el desarrollo de propues-
tas artisticas en los espacios al aire libre con los que cuenta el
Hospital Nifo Jesus. De este modo, invita a reflexionar sobre las
relaciones que se establecen con el exterior desde el espacio hos-
pitalario, jugando con el enclave del centro frente al Parque del
Retiro, que a su vez reaparece en las intervenciones artisticas que
hay en los muros del hospital. Se pretende transformar la nocién
de dentro-fuera, entremezclando ambos conceptos en cada una
de las actividades, con el objetivo de transformar la sensacion de
encierro que puede producir el ingreso hospitalario.

En la elaboracién y desarrollo del proyecto ANIDAR, se con-
sideraron cuatro ejes metodolégicos esenciales: la activacion
del cuerpo; la utilizacion de elementos naturales y del entorno;
los talleres artisticos como lugares de encuentro y creacion; y la
accesibilidad de las propuestas. Cada uno de estos aspectos se
examino en términos de su adecuacion y adaptacioén al entor-
no especifico, evaluando cémo se integraban y ajustaban a las
circunstancias del hospital y a las necesidades de las personas
participantes.

® La activacion del cuerpo. Desarrollar talleres artisticos en espa-
cios abiertos brindo la oportunidad de realizar propuestas ar-
tisticas que apostaran por una implicacién mayor del cuerpo
en su totalidad, asi como la incorporacion del movimiento.
Frente a los limites espaciales a los que a menudo se ven relega-
dos los talleres artisticos (por ejemplo, trabajar sentado sobre
una mesa en formatos pequefios), se apostd por una transfor-
macion de la experiencia creativa, que requeria de estar en
movimiento, recorrer el espacio y relacionarse con formatos y
herramientas de manera no siempre habitual.

® La utilizacion de elementos naturales y del entorno. Para crear una
conexion significativa con el contexto en el que se desarrollaba
el proyecto, se incorporaron materiales reciclados procedentes
del hospital, asi como elementos traidos del exterior. Estos
materiales fomentaban una relacion mas directa y personal
con el espacio, permitiendo explorar y resignificar su entor-
no desde una perspectiva artistica y ecologica, concienciando
también sobre la importancia de la sostenibilidad y el recicla-
je. El uso de materiales no téxicos y adecuados para el contexto
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hospitalario ha garantizado la seguridad y el bienestar de los
participantes.

® Talleres artisticos como espacios de encuentro y creacion. Los espa-
cios exteriores brindaron la posibilidad de hacer participes a
otros familiares en las actividades, convirtiéndose en un es-
pacio de encuentro y disfrute en el que pasar la tarde explo-
rando las posibilidades artisticas de los talleres planteados.
La participacién ha enriquecido la dindmica de exploraciéon
y experimentaciéon, aportando un nivel de acompafiamiento
y motivacién adicional. Asimismo, la creacién de murales co-
lectivos, exposiciones e instalaciones artisticas transformaron
el espacio hospitalario en un entorno acogedor y estimulante,
que implicaba a su vez a un mayor niimero de personas.

® Accesibilidad de las propuestas. Todas las actividades fueron di-
senadas de modo que cualquier persona, independientemente
de sus conocimientos o condicion fisica, pudiera participar en
ellos; siendo, ademas, lo suficientemente flexibles para adap-
tarse al grupo, que variaba en cada sesion. Es esencial que las
propuestas artistico-educativas se dirigieran a mostrar nuevas
formas de relacionarse con los materiales, al margen de la pe-
ricia técnica.

A continuacién, se presentan cinco experiencias que formaron
parte del proyecto. Las sesiones han tenido una frecuencia sema-
nal durante los meses de abril y junio de 2023 y se han llevado
a cabo con un grupo de nifias y ninos de entre 4 y 12 afios que
presentaban afecciones reumatolégicas similares. Durante las
sesiones, al tener lugar en los jardines del hospital, las familias
han podido acompanar e incluso participar activamente en los
talleres artisticos, lo que doté de una gran dimensién social al
proyecto.

Experiencia-Taller 1: Creacion de cenotes con plastilina

Introduccion

La metodologia artistico-educativa del equipo de educadoras del
Museo Pedagégico de Arte Infantil (MuPAI) parte de propuestas
de artistas contemporaneos para activar cuestiones en los parti-
cipantes que puedan conectar con su experiencia vital. Por ello,
para este taller, se parti6é de la artista chilena Magdalena Atria y
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su trabajo pléstico con plastilina en torno a los cenotes, pozos de
agua tipicos de Yucatan, considerados ttineles que conectan con
otras dimensiones.

Desarrollo

Partiendo del concepto de cenote, la propuesta consistio en re-
presentar aquellos lugares (imaginarios o reales) a los que les
gustaria viajar. Con estas ideas en mente, se cre6 un mural parti-
cipativo en papel continuo donde todos estos lugares aparecian
dibujados.

A continuacién, se realizaron teselas con plastilina utilizan-
do diferentes patrones y combinaciones de colores, que servian
para ir completando el mural, como si de un mosaico se tratase.
Finalmente, con el objetivo de darle un aspecto mds uniforme, se
cubrié todo con una lona de pléstico transparente que invitaba a
pisarlo de manera que las diferentes piezas de plastilina se mez-
claran, resultando en un manto de mdltiples formas y colores.

Conclusiones

Este taller fue el primero del proyecto y ha permitido a las perso-
nas participantes familiarizarse con los materiales y empezar a
crear un sentido de pertenencia al grupo. La propuesta permitia
trabajar de manera individual, de modo que cada participante
podia relacionarse con el grupo en la medida en la que deseaba,
pero a su vez tenia una gran dimension colectiva, dado que todos
trabajaban sobre la misma superficie, llegando un momento en
el que los dibujos y las teselas se mezclaban.

Ademis, fue fundamental el cardcter de exploracion y experi-
mentacion libre que la actividad tenia, de manera que las ninas
y ninos pudieron estar durante gran parte del taller indagando
en las diferentes opciones que un material tan familiar como la
plastilina podia llegar a tener.

Por ultimo, la invitacion a pisar el mural activé una forma de
exploracién desde el asombro, permitiendo que los participantes
abordaran la creacién artistica desde lugares insospechados, lo
cual, a su vez, impulsé un deseo de querer asistir a los siguientes
talleres.
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Experiencia-Taller 2: Laboratorio floral: cianotipias y collages

Introduccion

Debido a la conexién con el contexto universitario del proyecto,
se invité a un grupo de estudiantes del grado en Bellas Artes
(UCM) a que disenaran un taller en el marco de ANIDAR, que
dio lugar a una propuesta en torno a la técnica de la cianotipia,
un procedimiento fotografico primigenio que se ha utilizado his-
téricamente en el campo de la botanica.

El objetivo principal era desarrollar una propuesta que pusie-
ra en relacién el interior del espacio hospitalario con los espacios
naturales que rodean el hospital, como el parque del Retiro, a
través de esta técnica artistica. Por ello, aparte de ser un taller
que necesita hacerse en un espacio exterior con luz solar, se uti-
lizaron materiales naturales, como flores y plantas secas traidas
del exterior. Al incorporar elementos propios de la naturaleza,
se establecieron relaciones entre el dentro y el fuera, haciendo
dialogar los espacios y los materiales que les son propios.

Desarrollo

Para realizar cianotipias, se deben colocar bajo la luz del sol unos
papeles sobre los que se ha extendido una emulsién fotosensi-
ble. Sobre estos papeles, se pueden colocar objetos o imagenes
semitransparentes que impiden que la luz llegue a la emulsion
en esos lugares de modo que, al retirar la emulsién con agua,
quedan en blanco mientras, que los lugares donde han recibido
la luz adquieren un tono azul cian brillante.

El taller quedé dividido en varias fases. En primer lugar, se
realizaron las composiciones que darian lugar a las cianotipias
con flores y plantas secas que fueron posteriormente colocadas
sobre los papeles con la emulsion y se expusieron a la luz del
sol. Durante los minutos que exigia la correcta exposicién, se
hicieron collages con las plantas prensadas, papeles de diferentes
colores, revistas y libros antiguos, permitiendo a las nifias y ni-
nos desarrollar habilidades 6culo-manuales. Asimismo, se dio
valor a la planificacién y organizacion de los elementos visuales
fomentando la autoexpresion y las narrativas individuales.
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Con los resultados obtenidos, se preparé una exposicion en
el jardin con el fin de poder compartir sus creaciones con sus
familias, el personal del hospital y otros pacientes que paseaban
por alli.

Conclusiones

El taller de cianotipia fue un recurso eficaz para favorecer la libre
experimentacién, una vez comprendida la técnica y el proceso de
revelado (Moreno, 2004). Ademds, la seleccién de plantas proce-
dentes de los espacios aledafios incorporé una nueva dimension
al taller que hacia que las personas que visitaran la exposicion
final conversaran acerca de las diferentes especies escogidas. Por
altimo, la organizacion de una exposicion colectiva abierta a
toda la comunidad de personas reforzo la pertenencia al grupo,
asi como las implicaciones que hacer este tipo de talleres en este
lugar tenian.

Experiencia-Taller 3: Fésiles futuristas con moldes de escayola

Introduccion

Debido a las condiciones que exige el contexto hospitalario, se
utilizan a diario muchisimos materiales de un solo uso, de modo
que el siguiente taller se propuso utilizar estos materiales recicla-
dos procedentes del propio hospital. Esta practica no solo redujo
el desperdicio, sino que también permitié imaginar nuevos ob-
jetos a partir de otros cotidianos como puede ser unos guantes
de latex o unos envases de medicacién. Estos objetos estan aso-
ciados a diferentes significados y situaciones, de modo que utili-
zarlos bajo nuevos usos permite a las personas participantes ver
su entorno con otra mirada, transformando lo cotidiano en algo
significativo y personal.

Desarrollo

Este taller se dividi6 en dos bloques. En primer lugar, se realiz6
un molde de las manos para comprender el proceso de reproduc-
cién y vaciado. Para ello, se utilizé alginato, una mezcla de algas
marinas no téxicas que reproduce en una gran cantidad de deta-
lles, permitiendo a las ninas y nifios ver y tocar una réplica exacta
de sus manos.
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La segunda parte del taller se centr6 en la creacion de «fosiles
futuristas», es decir, se invitaba a pensar cuales serian los fosi-
les que dejarian nuestros objetos en un futuro. Recopilando una
variedad de objetos, tanto del hospital como de la vida diaria,
cada una de las personas participantes eligio los que queria que
conformaran su f6sil y los situé sobre un bloque de plastilina,
presionando para crear, asi, relieves en negativo de estos. Sobre
estos se vertio escayola liquida que, una vez solidificada, repro-
dujo los objetos situados en la plastilina, creando diferentes com-
posiciones.

Finalmente, los participantes pintaron tanto la reproduccién
de la mano como el f6sil.

Conclusiones

Esta actividad no solo permiti6 a las personas participantes ex-
plorar nuevas formas y texturas, sino que también las invité a
reflexionar sobre el significado y el valor de los objetos en su
entorno. También les hizo comprender ciertos conceptos espa-
ciales, como la reproduccién en positivo y negativo de objetos
tridimensionales, lo cual en un principio les resulté complejo,
hasta que vieron el resultado final. Una vez comprendido, sus
ganas de seguir probando y sacando nuevas piezas aumentaron
y, al terminar, se lo ensenaron a sus familias muy orgullosos.

Experiencia-Taller 4: Olimpiadas de dibujo

Introduccion
El dibujo es un medio de expresion artistica con el que todas las
personas estan familiarizadas desde los primeros meses de vida.
Sin embargo, a medida que se crece, se desarrolla a menudo un
rechazo ligado a la biisqueda de una representacion realista y la
incapacidad para alcanzar esas expectativas (Flores et al., 2023).
Aun asi, mas alla del dibujo como sistema de representacién
visual, este ofrece numerosas posibilidades como medio de ex-
ploracién artistica contempordnea. Por estos motivos, esta expe-
riencia propone repensar las técnicas graficas desde la gamifica-
cion, convirtiendo el taller en un espacio de experimentacion li-
bre en el que las personas participantes puedan abordar el dibujo
en su sentido mds amplio.
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Desarrollo de la sesion
Para abordar este taller, se prepararon siete tarjetas cada una de
las cuales tenia escrita un reto o propuesta a realizar. El nimero
1y 7 debian mantener ese orden, pero el resto podrian escogerse
libre y azarosamente, manteniendo la sorpresa y produciendo
relaciones inesperadas entre las diferentes propuestas.

Estos retos fueron:

1. Dibujar una sombra cada 10 minutos
Cada una de las personas participantes, buscaba una sombra
proyectada sobre el suelo, la pared o cualquier superficie y de-
bia fijar un papel de tamano A3, de modo que pudiera repasar
la sombra que el objeto proyectado dibujaba. El reto que se
proponia era observar cdmo esta iba cambiando a medida que
pasaba el tiempo para poder adivinar la direccién del sol, por
lo que, al finalizar cada uno de los retos siguientes, se volvia
a este papel para trazar la sombra de nuevo.

2. Autorretrato con el papel pegado al rostro
Para esta propuesta, cada uno de las ninas y ninos debia co-
locar una cartulina sobre su rostro, de manera que repasando
sus volimenes con ayuda de una tiza fuera capaz de hacerse
un autorretrato.

3. Dibujar los espacios vacios
En esta ocasion, se les pedia que fijaramos la atencién en los
espacios huecos que conformaban los cuerpos (por ejemplo:
el espacio entre las piernas, entre el brazo y la cintura...). Para
ello, se hizo una sesion de posado en el que diferentes perso-
nas adoptaban diferentes posturas para que el resto pudiera
dibujar esos huecos.

4. Capturar texturas mediante frottage
Para realizar esta técnica, debian situar el papel sobre alguna
superficie con relieve y frotar suavemente con un carbonci-
llo de modo que la textura de ese objeto quedara registrada
graficamente. Asi, se conformo una coleccion de texturas que
daba cuenta de las caracteristicas de ese lugar desde una nueva
perspectiva.

5. Dibujar en la espalda
Por parejas y sentados uno tras otro, la persona que se encon-
traba detras debia dibujar con su dedo sobre la espalda de la
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otra persona, mientras que esta intentaba traducir los trazos
a una hoja de papel, intentando adivinar qué era lo que se
representaba.

6. Carrera de pintura soplada
En esta ocasién se utilizé acuarela, que se vertia levemente
sobre una hoja de papel de manera que cada una de las per-
sonas participantes podia soplar a través de una pajita con el
objetivo de hacer avanzar su gota de pintura. Como resultado,
aparecia una composicion de todos los recorridos que el liqui-
do hizo sobre el papel.

7. Dibujo a lo grande en papel continuo siguiendo la musica
Para finalizar, se invitaba a ampliar la escala y utilizar tém-
pera liquida, asi como diferentes instrumentos: pinceles, es-
ponjas, palos, brochas... Se reprodujeron diferentes ritmos
musicales y el dibujo resultante debia intentar expresar las
caracteristicas y emociones de cada una de las canciones.

Conclusiones

En este taller, la implicacion de las y los participantes fue muy
notable, estando verdaderamente motivados por conocer cual
era el siguiente reto. Ademas, profundizar en las relaciones del
cuerpo y el dibujo mediante este tipo de propuestas lidicas se
ha visto favorecido por el contexto donde se ha llevado a cabo la
propuesta, posibilitando el movimiento, la bisqueda de sombras
y texturas, asi como la adopcion de diferentes posturas y perspec-
tivas a la hora de abordar el dibujo.

Experiencia-Taller 5: Medios de transporte

Introduccion

En este caso, el taller invita a reflexionar sobre los viajes y como
estos influyen en nuestras emociones y en como nos relacio-
namos con el entorno. También cuestionaba la idea de hogar y
c6émo este podria ser un edificio, un vehiculo, pero también los
diferentes lugares en los que pasas el tiempo con tus seres queri-
dos. Concretamente, la creacién de medios de transporte se con-
virtio en una herramienta a través de la cual vehicular esta serie
de cuestiones.
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Desarrollo de la sesion
En primer lugar, se invit6 a iniciar una conversacién en torno a
los medios de transporte, guiada por las siguientes preguntas:

;Qué medios de transporte utilizas en tu dia a dia?

;Como cambia el viaje en cada uno de ellos?

;Con cudntas personas viajas? ;Puedes llevar equipaje?

;Qué impacto tienen nuestros viajes en el entorno?
;Podriamos viajar por cualquier lugar del planeta?

;Qué deberia tener un medio de transporte para poder vivir
en éI?

A continuacién, cada uno de los participantes disené un me-
dio de transporte personal a partir de materiales reciclados. Te-
niendo en cuenta las preguntas anteriores, debian reflexionar
acerca de las caracteristicas de su vehiculo para poder adaptarse
a las condiciones del entorno, asi como a las necesidades de las
personas que lo habitaban. Para ello, se incidié en la importan-
cia de, antes de nada, construir bocetos para los disefios que iban
a construir.

Para finalizar, se dibujo en papel continuo un mapa formado
por diferentes paisajes y carreteras sobre el que las personas par-
ticipantes jugaron con sus vehiculos.

Conclusiones

Desde el primer momento, las nifas y nifios se implicaron acti-
vamente en la propuesta de crear medios de transporte, aunque
muchos se dirigieron a experimentar directamente con los mate-
riales al margen de la elaboracion de bocetos. Asimismo, fue una
propuesta que, aun siendo individual, propici6 el apoyo y la cola-
boracién mutua, compartiendo ideas y sugerencias para mejorar
sus proyectos. Durante el taller, los participantes demostraron
un alto nivel de concentracion, creando un ambiente propicio
para el didlogo y la interaccién. La dltima parte de la sesion, el
espacio para el juego libre se convirtié en una invitacion a la
creacion improvisada de historias colectivas a través del mapa 'y
los vehiculos creados.
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Figura 1. Mosaico de fotografias realizadas de las experiencias artisticas del proyecto ANIDAR: creacién de cenotes con plastilina; labo-
ratorio floral con cianotipias y collages; olimpiadas de dibujo; fésiles futuristas con moldes de escayola y disefio de medios de transporte
[por orden de aparicion).

Fuente: elaboracion propia.
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1. Introduccion

El arte, tradicionalmente asociado con museos y galerias, ha ido
expandiéndose hacia espacios cotidianos y no convencionales en
las dltimas décadas (Deutsche, 1996). Claire Bishop, una de las
principales tedricas del arte participativo, sitiia el objetivo/objeto
del arte en estos contextos buscando como interés el interrumpir
la cotidianidad y transformar espacios en experiencias reflexi-
vas y estéticas (Bishop, 2006). Considerando esta afirmacion, los
hospitales se presentan como un escenario ideal para introducir
proyectos de mediacion artistica (Organizacion Mundial de la
Salud, 2022).

Pacientes, familiares y personal médico transitan por estos es-
pacios que necesitan resiliencias como espacios sociales en donde
el arte como un agente mediador, humanizador, ofrece nuevos
marcos de atencién sanitaria y/o propuestas para acompanar a
las practicas médicas a fin de buscar nuevas vias de intervencion
social (Ullan, 1994).

La relacion entre el arte y la salud ha sido también tema de es-
tudio en el dmbito de la psicologia y la sociologia. Como afirma
el psicologo James Kaufman:

La creatividad y el desarrollo cultural pueden funcionar como un

factor de protecciéon emocional, permitiendo a los individuos ma-
nejar mejor las situaciones de estrés. (Kaufman, 2006)
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Por tanto, la intervencién artistica en estos espacios no solo
cambia el entorno fisico, sino que también contribuye al bien-
estar emocional de quienes lo habitan; este interés por la creati-
vidad y participacion artistica brinda a los pacientes y visitantes
una oportunidad para desconectarse temporalmente de sus pre-
ocupaciones y sumergirse en una experiencia cultural accesible
y personalizada. Tradicionalmente, estos espacios han sido dise-
nados con un enfoque meramente funcional priorizando la efi-
ciencia sobre la experiencia emocional de quienes los transitan.

Segun la investigadora Carmen Morsch (2011), las interven-
ciones artisticas en espacios no convencionales pueden abrir
nuevos canales de interaccién con la comunidad, facilitando un
acceso mas inclusivo al arte. Esta afirmacién justifica que los
proyectos de mediacion cultural no busquen simplemente ador-
nar los espacios hospitalarios, sino generar una experiencia par-
ticipativa en donde el arte se convierta en una herramienta para
la reflexion, el alivio del estrés y la conexién con lo inesperado,
pero, sobre todo, para acercar la cultura y valorar su impacto cul-
tural. La mediacion artistica, pues, quiere actuar como un cata-
lizador de emociones positivas en un entorno donde estas son
necesarias.

El espacio sobre el que quiere intervenir el proyecto es en las
salas de espera de estos lugares para buscar transformar el tiempo
de espera —en el amplio sentido de la acepcion- en una experien-
cia enriquecedora y en habitar nuevos contextos culturales que
redefinen la idea de «consumo cultural» para brindar al arte un
cariz productivo enfocado a la praxis social.

2. Contexto

Como menciondbamos en el apartado anterior, la Organizacién
Mundial de la Salud ha manifestado desde 2019 su interés en la
intervencidn en espacios sanitarios, y se observa un repunte de
crecientes propuestas en los tltimos afos; existe una gran canti-
dad de estudios recientes han demostrado que la introduccién de
arte en hospitales no solo mejora el ambiente, sino que también
tiene efectos psicolégicos positivos en los pacientes, familiares y
personal sanitario (Staricoff, Duncan y Wright, 2004), asi como
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una multiplicidad de estrategias de intervencion (Martinez de la
Hidalga Rodriguez y Ranilla Rodriguez, 2023).

Como antecedente, podemos hablar de alguna de las inter-
venciones que se han realizado en espacios hospitalarios en tor-
no a la transformacion y/o intervencion es el caso de la inves-
tigacion de Roger Ulrich (1984) a través de la intervencién del
espacio analiza como esta puede mejorar la estancia, reducir el
estrés, disminuir la ansiedad y mejorar el bienestar general de los
pacientes. En este sentido, el arte acttia no solo como un ador-
no estético, sino como una herramienta terapéutica que puede
alterar el estado mental de las personas en situaciones de alta
vulnerabilidad emocional.

La inclusiéon de arte participativo en espacios hospitalarios,
como seria nuestro caso, se ha disenado a través del uso de ma-
quinas de vending-culturales. Esta propuesta tiene el potencial de
ir un paso mas alld en la transformacién de estos entornos, ya
que, mientras que el arte estatico puede tener un impacto posi-
tivo, el participativo ofrece a los pacientes y visitantes la opor-
tunidad de interactuar con el proceso creativo, lo que puede ser
todavia mads beneficioso de cara al propio impacto cultural de la
propuesta. Este «emulacion espacial» facilita que el «esfuerzo» y
el «interés» por el consumo de cultura aumente (Han, 2013) y,
por tanto, del aprovechar estos lugares para generar nuevos es-
pacios de la cultura. Nicolas Bourriaud (2013), en su influyente
obra Estética relacional, sostiene que el arte participativo genera
nuevas formas de socializacién y experiencias colectivas, crean-
do microutopias temporales en las que se suspenden las reglas
del mundo exterior; trasladando esta idea a la praxis, podemos
afirmar en el caso de los hospitales, significa que la interaccién
con el arte puede proporcionar un alivio emocional significativo,
creando un espacio alternativo donde la espera no se convierte
en una experiencia vacia, sino en un momento de descubrimien-
to y sorpresa, en un acercamiento cultural.

Ademads, como adelantdbamos, desde la perspectiva del con-
sumo cultural en espacios cotidianos la idea de introducir arte en
un formato accesible, como una maquina de vending (aplican-
do técnicas de consumo relacionadas con el packaging), también
desafia las nociones tradicionales de cémo y dénde se consume
arte. Como argumenta Bennett (1995) en su estudio sobre mu-
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seos y espacios publicos, el consumo cultural no debe estar reser-
vado a las élites o a espacios especializados; debe integrarse en la
vida diaria de las personas, en lugares donde menos lo esperan
en aras de una mediacién cultural, de democratizar el acceso al
arte transformando las salas de espera.

Podemos concluir, entonces, que la propuesta de mediacion
artistica mediante maquinas de vending en hospitales no solo
responde a una necesidad de humanizacién de estos espacios,
sino que también se enmarca en una tendencia mas amplia hacia
la democratizacion del arte y el consumo cultural en espacios no
convencionales y en donde se fusionan teorias del arte participa-
tivo con el impacto psicologico positivo del arte en la salud.

3. Objetivos de la intervencion

La intervencion busca, principalmente, la democratizaciéon del
acceso al arte, permitiendo que personas que se encuentran en
espacios de transito, como las salas de espera de hospitales, pue-
dan acceder a experiencias culturales de forma sencilla y asequi-
ble. Al ofrecer productos culturales en capsulas de vending, se
eliminan las barreras tradicionales que a menudo existen para
acceder a un museo o una galeria de arte, haciendo que el arte
esté al alcance de la mano de cualquier persona, sin importar
su conocimiento previo o su contexto social. Este acceso directo
permite que el espectador se involucre con piezas artisticasy lite-
rarias que, de otro modo, podrian parecer lejanas o inaccesibles.

Otro objetivo fundamental es el alivio del estrés y la mejora
de la experiencia de espera en un entorno que habitualmente
resulta monétono o cargado de ansiedad, como el hospital. Las
capsulas no solo brindan un entretenimiento pasajero, sino que
ofrecen una experiencia que puede distraer y relajar a las per-
sonas, proporcionindoles un momento de desconexién que les
permite abstraerse de la situacion que los rodea. La intervencion
estd pensada para transformar el acto de esperar en una opor-
tunidad de descubrimiento, donde cada cdpsula puede ser una
pausa mental que les transporte a un mundo diferente.

La propuesta también busca fomentar una experiencia reflexi-
va en un contexto poco habitual, invitando a los usuarios a inte-
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ractuar con un contenido que los lleve a pensar, cuestionarse o
simplemente disfrutar de un instante de creatividad. Cada cap-
sula funciona como una puerta de acceso a un pequeno universo
cultural, donde el contenido puede sugerir reflexiones sobre el
arte, la cultura, o la vida misma, adaptandose al ritmo de la per-
sona que la recibe y ofreciendo un instante intimo y personal en
un entorno colectivo.

El «packaging orientado a la sorpresa» juega un papel crucial
en la intervencion, ya que apela a la curiosidad y al deseo de
descubrir qué se encuentra dentro de cada capsula. Este concepto
convierte cada cdpsula en un pequefio misterio por resolver, ha-
ciendo que el simple acto de girar la manivela de la maquina se
convierta en un gesto de anticipacion y expectativa. La sorpresa
del contenido fomenta una conexién mas emocional y perso-
nal con el producto cultural, y provoca una reaccién que va mas
alla del mero objeto recibido. Este enfoque no solo atrae a los
usuarios, sino que les involucra de manera activa, estimulando
su imaginacién y generando un interés genuino por explorar y
descubrir mas. La experiencia de la sorpresa se convierte, enton-
ces, en un elemento capital para transformar la percepcién del
espacio y del arte, haciendo que cada interaccion con la maquina
sea un acto de curiosidad y de encuentro con lo inesperado.

4. Descripcion de la intervencion

La maquina de capsulas de vending que normalmente distribuye
productos de consumo masivo como juguetes que no poseen un
valor cultural es transformada como si fuera una pequena galeria
de arte; las «capsulas-culturales-sorpresa» afiaden un elemento
lidico y emocionante a la propuesta. La sorpresa, como explica
Ranciere (2009), tiene la capacidad de romper con las expectati-
vas previas del espectador y abrir nuevos espacios de significado.
No saber qué tipo de producto cultural o pieza de arte recibiran
los usuarios que participan es un acto de descubrimiento, que no
solo alivia la monotonia de la espera, sino que también promue-
ve una relacién mas accesible y descontracturada con el arte. Este
packaging orientado a la sorpresa invita a reconsiderar el consu-
mo cultural no como un lujo exclusivo de ciertos espacios, sino
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como una experiencia democratizada que puede insertarse en la
vida cotidiana, algo que ya muchos artistas han defendido a lo
largo de la historia del arte (Bishop, 2006).

La intervencién consiste en un primer término en disenar
productos culturales y, para ello, se ha contado con la colabo-
racion de alumnos de las asignaturas del grado en Bellas Artes
de las asignaturas de Teorias del Arte Contempordneo y Bases
didécticas para la Educacion Artistica. Para el diseno de dichas
propuestas, se parte de un primer protocolo, validado un comité
ético, que nos permite diagnosticar y analizar las necesidades y
los posibles intereses a los que debemos atender. Dichos proto-
colos estan disenados para obtener una informacién relevante
sobre tiempos, posibles intervenciones y pacientes/target, prin-
cipalmente; una vez obtenidos los datos, procedemos a utilizar
como metodologia para la creacion de las ideas principales de las
propuestas, revisiones sistemdticas que no permitan cruzar datos
a través de la inteligencia artificial (IA) y, con ello, poder obtener
datos cualitativos que nos sirvan no solo para crear productos
culturales, sino poder analizar su impacto cultural.

Las revisiones sistematicas nos van a permitir ofrecer embu-
dos del conocimiento que potencialmente van a ayudar en el
desarrollo de los productos culturales; dicho modelo propuesto
se organiza de la siguiente manera: a) una primera revision siste-
matica con publicaciones relacionadas con los entornos sanita-
rios y propuestas de intervencion, en donde mas tarde, los datos
obtenidos (recopilados y ordenados a través de una hoja Excel)
permiten generar c6digos que podemos cruzar a través de 1A
-sea el caso de valorar las metodologias utilizadas, la muestra, el
tipo de intervencién o las conclusiones entre otros datos relevan-
tes—. Esto no solo nos ofrece la posibilidad de valorar aspectos
relevantes de propuestas anteriores a la hora de disenar el pro-
ducto, sino que también nos va a dar claves —como si de un brief
se tratara- para definir posibles intereses/estrategias y, por ende,
un marco cultural en donde posteriormente podemos incluir
conceptos transversales; seguidamente, se realiza una segunda
revision sistemadtica: b) basado en el estudio de intervenciones/
mediacién —-de artistas/piezas en entornos culturales— para valo-
rar creaciones previas que no necesariamente tienen que ver con
los dmbitos hospitalarios. Esto nos va a permitir cruzar los datos
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de la primera revision con la segunda para pensar en posibles
propuestas de intervencion; ¢) una vez definido el marco-con-
texto, pasamos a definir el medio/lenguaje visual: a tal fin, he-
mos de generar nuevas revisiones de los «ingredientes visuales/
simbolicos/semidticos/hermenéuticos/discursivos» que implica
la creaciéon cultural y por consiguiente, cuestiones conceptuales
con las que nos interesaria trabajar. Supongamos, por ejemplo,
que la propuesta cultural que pretendo se instala en la idea de
concepto de vida y, para ello, me interesa pensar en un producto
de arte ecosocial y, mds en concreto, en trabajar con plantas y
adentrarme en decisiones que oscilan entre campos como la bo-
tdnica, la fitotecnia..., y, un lado mds simbélico, en el crecimien-
to de una planta en tiempo real... o en la idea de «crear vida»
o cuestiones simbdlicas que queramos proponer/expresar con la
propuesta. de que observar nos permite abrir miltiples vias para
los significados y la relacion entre el lenguaje visual y la capaci-
dad interpretativa de los codigos en artes. Pues bien, para ello,
empezamos por revisar el uso simbolico de las plantas y/o las
flores en determinados periodos de la historia y de la cultura; por
ejemplo, la flor de lis, la rosa, etc., o bien en interpretaciones que
se han dado a lo largo de los textos literarios y/o poéticos —esto
nos permite, revisando sus «usos», establecer un «antecedente»
que es el mismo que nos da pie a posibles ideas-.

Se podrian analizar artistas que han trabajado con plantas;
otra linea posible de investigacion seria posicionarnos desde un
panoéptico que nos permite ver desde otros prismas el «uso pro-
pio de las plantas» sean en farmacia, en botanica, etc., o si, por
ejemplo, decidimos trabajar con bulbos de determinada planta
—por tanto, es esencial la planta elegida, ya que el contenido
simbolico que albergan las distintas plantas o flores nos empuja
a un contexto/lugar de «lo interpretable»; amén de otros cues-
tiones narrativas esenciales como puedan ser: su tipo de cre-
cimiento, las condiciones favorables de germinacioén, caduca o
no, etc.—; y en este lugar de la eleccion, de la decisién basada en
la frontera entre lo simbdlico y el lenguaje visual y la investiga-
cion, y habiendo cerrado y elegido el «material/objeto/simbolo/
constructo con el que vamos a trabajar», pasamos a la fase de
pensar: ;qué hacemos con ese bulbo?, ;qué debe hacer el partici-
pante?, ;qué es lo que queremos que suceda —culturalmente ha-
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blando-? Es entonces cuando el proceso del espectador/paciente
cobra el sentido narrativo de participar a través del lugar de lo
simbdlico, del arte, del discurso, para alejarse del vending, de la
manualidad, del consumo per se. En otras palabras, a partir de
revisar propuestas artisticas que se hayan dado en espacios hos-
pitalarios, propuestas de mediacién que se hayan realizado con
anterioridad y, finalmente, analizar desde un plano simbdlico
y significativo aquellos elementos que van a componer mi idea,
producto cultural, pensamos desde un plano hermenéutico/se-
miolégico/estético en cual es el interés cultural que puede tener
mi producto y, por ende, en su posible resultado/interacciéon con
el publico/pacientes.

Este proceso que se propone como ente productivo a través de
ordenar el conocimiento en aras del disefio de productos cultura-
les se empareja con dos cuestiones fundamentales: por una parte,
controlar (definir/justificar) los elementos con que vamos a traba-
jar —simbodlicamente-, y esto nos permita disefiar posteriormente
un posible modelo de analisis de datos de caracter cualitativo
—dentro del campo de la sociologia/arte y de modelos que regis-
tren interacciones sociales a través de propuestas artisticas, como
podria ser la triangulacién de métodos como test validados, ob-
servacion, cuaderno de campo, etc., dentro de los modelos de las
IBA (Art/tography, etnografia, hermenéutica, etc.)-.

Por otra parte, desarrollar la propuesta utilizando criterios
dentro del lenguaje visual nos permite emparejarlo también con
los disenos de propuestas pedagogicas. Por ello, podemos aplicar
modelos evaluativos a la vez que aplicamos el uso de modelos de
mediciones cualitativas que valoren distintos parametros, que,
por un lado, nos van a servir como resultados/muestra y, por
otro, que la propuesta cultural disefiada pueda ser medible en
términos de «culturalizacién»: en el uso de las artes como medio
para el impacto cultural... —especialmente para evitar caer en es-
trategias de culturizacién mediante manualidades mal llamadas
propuestas artisticas—.

En conclusién, si obedecemos a patrones y modelos (métodos/
evaluaciones/etc.) de otras dreas del conocimiento como son la
sociologia y la pedagogia para aplicarlo a la creacion de propues-
tas culturales seremos permeables entre areas y, por tanto, podre-
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mos medir con cierto criterio. Esta medicion tiene por objetivo
determinar si la propuesta que se ha realizado en las salas de es-
pera de los hospitales ha tenido efecto/impacto, a la vez que per-
mitir el establecimiento de protocolos de producciones culturales
valorando aspectos positivos y negativos —que, por supuesto, irdn
ligados a los distintos contextos en donde se realice la accién-.
Consecuentemente, se ha de considerar a la hora de disenar una
propuesta cultural y diferenciarla de lo que seria caer en una ma-
nualidad (sin impacto cultural ni aspectos medible). Estos da-
tos/resultados hacen que el producto cultural tenga, sin duda,
aspectos y significativos relevantes para los agentes implicados
en el desarrollo de protocolos médicos y para poder establecer
precedentes de caracter cualitativo en términos de creatividad.

Una vez elaborado el producto y disenado el modelo para
recabar datos —a partir de los acuerdos que se alcancen con las
distintas instituciones/hospitales—, se definird en qué salas de
espera de hospitales cabe disponerlas considerando que la inten-
cion es transformar la experiencia del espectador, generando un
momento de sorpresa y reflexion al extraer cada capsula.

Los productos culturales que se incluyen en las capsulas van
desde mapas, bulbos, cartelas sin titulo, instrucciones para crear
constelaciones, fragmentos de textos literarios, extractos de poe-
sia doblados cuidadosamente, citas de artistas con tinta china o
reflexiones sobre el arte y pensamientos sobre el proceso creativo
desde muiltiples dngulos, que podrian servir como inspiracion
y provocar que el espectador piense en el valor y el impacto del
arte en su vida cotidiana; pequenos objetos relacionados con la
cultura, pequenos frascos con pedazos de tierra, rompecabezas
simbolicos o cdpsulas con instrucciones para realizar breves ejer-
cicios creativos del happening. La seleccion de los productos cul-
turales quiere crear una experiencia accesible que mantenga el
interés del publico por la cultura en un espacio de transito o de
espera, en un espacio de encuentro con la cultura y la creativi-
dad, proporcionando momentos que acompanan a cada capsula
adquirida.
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Figura 1. Ejemplo de capsula.

Autor e imagen de Jorge Fustero Blasco

5. Futuras conclusiones: impacto en el publico

Generar un impacto cultural significativo en pacientes, familia-
res y personal del hospital como aspecto fundamental: la posi-
bilidad de escapar por un momento de la rutina hospitalaria y
conectar con un elemento cultural que enriquezca su experien-
cia. Para estos pacientes, especialmente aquellos que pasan lar-
gas horas esperando resultados o tratamientos la intervencién
brinda un modo de distracciéon y una oportunidad para dejar a
un lado la ansiedad y el estrés inherentes al entorno hospitalario
(Ullan, 1994); una pequena pero valiosa pausa mental, encon-
trando en cada capsula un objeto que evoca historias, sensacio-
nes o reflexiones.

Esta experiencia puede ser particularmente relevante para pa-
cientes de larga estancia, para quienes la monotonia diaria pue-
de resultar dificil de sobrellevar, asimismo, con los familiares,
que suelen enfrentarse a la incertidumbre y la espera mientras
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acompanan a sus seres queridos, seria un recurso para gestionar
la angustia y el nerviosismo. Las capsulas no solo ofrecerian un
entretenimiento momentaneo, sino también la oportunidad de
compartir el contenido con sus familiares, lo que puede crear un
momento de conexién emocional y de conversaciéon en un con-
texto que suele ser cargado de tension.

Para el personal del hospital, como médicos, enfermeras y
otros trabajadores, la propuesta busca ser un recurso para desco-
nectar brevemente del entorno de trabajo y disfrutar de un instan-
te de creatividad en medio de su jornada. Al tener acceso a una
forma de arte que se ofrece de manera lddica y accesible el per-
sonal podria encontrar una via para relajarse, reduciendo el des-
gaste emocional asociado al cuidado constante de los pacientes.

Diversos estudios, como el llevado a cabo por Arts in Health
International Fundation, han demostrado que el arte tiene un
impacto positivo en los ambientes hospitalarios, contribuyendo
al bienestar emocional de quienes habitan estos espacios indican
que la presencia de arte en hospitales mejora la experiencia de
los pacientes, disminuye la percepcion del dolor y el estrés, y
contribuye a una atmoésfera mas humanizada (Martinez de la
Hidalga Rodriguez y Ranilla-Rodriguez, 2023). El arte actda
como un vehiculo que facilita la conexiéon con la memoria
(Martinez-Vérez, Albar-Mansoa, Lopez-Méndez y Torres-
Vega, 2020), la imaginacion y las emociones, lo que puede ser
fundamental en un contexto donde las personas hacen frente a
situaciones de vulnerabilidad (Belver, 2011). De igual manera,
estudios realizados en hospitales del Reino Unido y Estados
Unidos han destacado que la inclusiéon de programas artisticos
en hospitales no solo beneficia a los pacientes, sino también a sus
familiares y al personal sanitario, promoviendo una atmosfera
mas positiva y de cuidado integral (Fancourt y Finn, 2019).
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1. Introduccion

Desde que, en 2019, la Organizacion Mundial de la Salud pu-
blicara el informe sobre la evidencia de que las artes mejoran
de nuestra salud, ha habido una intensa actividad para ampliar
dicha evidencia y se han revisado estudios mas concretos por
edad, tipologia de actividad artistica o cultural o ambito de la
salud (promocién o tratamiento). En este contexto, nos interesa
recoger la evidencia concreta con respecto a cémo el arte y la cul-
tura afectan al bienestar y a la salud en la infancia y adolescen-
cia. Como especialistas en educacion artistica, sobre todo en el
ambito de la escuela, deseamos conocer la evidencia de base que
justifique nuestro trabajo también desde este enfoque del Arte y
la Salud en las aulas.

Con este objetivo, revisar la evidencia de como la participa-
cién en las artes influye en la salud y el bienestar en la infancia
y adolescencia, este capitulo organiza estos hallazgos, a partir de
los informes de la Organizacion Mundial de la Salud y los orga-
nismos e investigaciones colaboradoras.

Esta evidencia, recopilada y accesible, es una herramienta cla-
ve para que pueda ser usada por docentes en el aula, asi como
para alentar a los responsables politicos a incorporar este enfo-
que de Arte y Salud en las escuelas. Y, por supuesto, para alentar
también a investigadores en el ambito de la educacion artistica a
ir generando en nuestro pais un corpus cientifico que aborde este
enfoque en las escuelas.
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2. Arte y salud como enfoque educativo

Desde el dmbito de la educacién artistica, siempre hemos busca-
do evidencias que nos aseguren los beneficios de arte en el desa-
rrollo de la infancia y la adolescencia. Desde los estudios sobre el
desarrollo de creatividad en el nifio de Vigotsky (1982), pasando
por la relacion de los procesos artisticos en el desarrollo de la
mente (Gardner, 1994), hasta los beneficios descritos por inves-
tigadores del proyecto Studio Habits of Mind (Hetland et al., 2013).

Los docentes del dambito de la educacién artistica siempre
hemos reivindicado el poder de las artes en procesos como la
imaginacion, la visualizacién, la observacion, la persistencia o
el desarrollo del pensamiento critico. Estas evidencias estaban
vinculadas al ambito del desarrollo cognitivo, psicolégico o in-
cluso social. Pero ;qué sucede si introducimos evidencias del im-
pacto de las artes en el desarrollo del nifio y adolescente desde el
ambito de la salud? Pues, precisamente, esta es la cuestién que,
en 2019, plante6 abiertamente la Organizacién Mundial de la
Salud, al publicar el informe What is the evidence on the role of the
arts in improving health and well-being? A scoping review (Fancourt
y Finn, 2019), evidenciando la relacién entre el arte, la cultura,
y la salud, llegando a la contundente conclusién de que involu-
crarse en actividades artisticas y culturales ofrecia, sin duda, una
dimension anadida a cdmo podemos mejorar nuestra salud fisica
y mental. Este informe fue el principio de una emergente y po-
tente actividad investigadora y también de transferencia, con el
fin de implementar este enfoque del Arte y la Salud en diferentes
ambitos y politicas (salud publica, salud mental, bienestar, etc.)
y en lo que nos concierne, también en el campo del desarrollo
infantil y adolescente, y, por consiguiente, con posible impacto
en las politicas educativas.

En este contexto de intensa actividad académica e investigado-
ra en el dmbito de la cultura, las artes, la salud y el bienestar, la
Organizacion Mundial de la Salud establece grupos de investiga-
cién colaboradores, como el Social Biobehaviour Research Group
de la University College London, con el fin de afianzar y ampliar
esta evidencia cientifica. En 2023, este grupo de investigacién
publica el informe The Impact of Arts and Cultural Engagement on
Population Health, un estudio de cohorte (2017-2022) en el Reino
Unido y Estados Unidos, que recoge resultados del impacto en
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la salud y el bienestar, a través de la participacion en actividades
artisticas y culturales en diferentes etapas de la vida: infancia/
adolescencia, adultos y mayores. Lo que nos interesa especial-
mente de este informe es el apartado dedicado a los jovenes (ni-
nosy adolescentes) y la importancia de la escuela en el desarrollo
de este enfoque. Lo que se presenta en los siguientes epigrafes es
una recopilaciéon ordenada de estas evidencias. El informe y los
articulos consultados para esta recopilacién incluyen en las artes
actividades como la musica (cantar en coros o tocar instrumentos
en bandas), leer por entretenimiento, escribir y actividades que
especialmente nos interesan en nuestro ambito de estudio, en las
cuales haremos hincapié: dibujar, pintar o crear objetos (disefio).

3. Mas arte y salud en la infancia = mas autoestima

Si hablamos de la infancia, los procesos artisticos y la educacién
artistica en esta etapa, la palabra creatividad aparece en nuestro
imaginario colectivo como docentes e investigadores. En este sen-
tido, el enfoque que arroja este informe es interesante: la creativi-
dad (que los docentes entienden como el grado de originalidad o
imaginacion en el desarrollo de ciertas tareas artisticas) tiene un
impacto en los comportamientos o alteraciones psicolégicas en
lo emocional, como depresién o problemas de comunicacion. Se-
gln esto, ninos y ninas de 7 anos (que, a decir de sus profesores,
tenian un alto grado de creatividad) presentaron menos riesgo de
comportamientos inestables o alteraciones emocionales durante
la adolescencia (Fancourt y Steptoe, 2019).

Si avanzamos unos afos, encontramos que nifnos y ninas de
entre 10 y 11 anos que participan en actividades extracurricula-
res artisticas (entre ellas, clases de arte) presentan menos nive-
les de hiperactividad y problemas de atencién a la edad de 13 y
14 anos (Fluharty et al., 2021). Estos datos, referidos a activida-
des extraescolares, tienen que ser interpretados desde el prisma
socioecondémico, puesto que el acceso a actividades extracurricu-
lares es una barrera y determinante para tener en cuenta, cues-
tion que se abordara en el tltimo apartado de este capitulo.

Otro de los aspectos que se destacan en este informe tiene que
ver con la autoestima, que afecta directamente el desarrollo y el
bienestar a lo largo de la vida, mejorando procesos para reafirmar
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el sentido de identidad, la conciencia de las propias habilidades y
la capacidad para afrontar los desafios. En el analisis recogido en
el informe, nifios de 11 anos, que dibujan, pintan o crean cosas,
se asocia con una mayor autoestima (Mak et al., 2019).

Otra cuestion relevante en estos estudios es la habilidad, es
decir, la capacidad artistica del nifo o la nifia para desempenar
determinadas actividades artisticas o creativas. En nuestro am-
bito, es bien sabido que muchos nifios dejan de dibujar a una
determinada edad, cuando el dibujo no responde a un supuesto
realismo esperado por ellos mismos, por sus iguales o incluso
por los propios docentes. Lo interesante de estos estudios es que
manifiestan una evidencia que rompe con este esquema: ;real-
mente importa la habilidad (artistica) para que haya un impacto
en la salud? Segin Mak y Fancourt (2022), no es determinante,
por lo tanto, la participacion, y no la habilidad, es la clave para
obtener impacto en la autoestima en nifios y nifias. Esto es, sin
duda, una cuestién bien conocida por los docentes del ambito
de la educacion plastica y visual, que consideran fundamental
poner el foco en los procesos, no tanto en los resultados finales.

El proceso es clave para el enganche y la persistencia en una
tarea artistica como pueda ser el dibujo, y no tanto el ser ha-
bilidoso o habilidosa en la consecucién de un producto final.
También es fundamental explorar otras técnicas y procesos de
creacion plastica (no solo el dibujo) en esta etapa en la escuela.
La apertura a otras técnicas y procesos grafico-plasticos (como
el collage, el grabado, la cerdamica, etc.) refuerza el compromiso
y disfrute con el proceso artistico, explorando la importancia de
error o lo inesperado, y no la idea de hacerlo bien o mal o tener
cierta habilidad para conseguir ciertos resultados.

4. Mas arte y salud en la adolescencia = mads
autocontrol y mas comportamientos saludables

En el ambito de los docentes que trabajan en escuelas medias
o secundarias, es una obviedad que se ha de reconocer que los
jovenes se enfrentan a multiples presiones y desafios, incluidas
las crecientes expectativas académicas, cambios en las relaciones
sociales con la familia y sus iguales, y también cambios fisicos
y emocionales asociados a procesos de madurez. Pero, de nue-
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vo, esta obviedad es de dificil afrontamiento en las aulas y en
los centros educativos, cuando las herramientas y las estrategias
disponibles son saberes disciplinares que establecen poca o nin-
guna conexion con esta realidad.

Desde el drea de la educacién artistica, la que nos compete, la
pandemia de COVID-19 fue un campo de experimentacion in-
esperado (y no deseado) para comprender desde la practica, el
impacto que la participacion en actividades artisticas y culturales
podia tener en nuestra salud y bienestar. En momentos de crisis
exacerbada, la idea de autocontrol, entendido como la sensacién
de tener agencia o control (rasgo especialmente importante en
momentos de miedo e incertidumbre), se hizo mas visible que
nunca (Avila, 2022). En este contexto, el arte, la cultura y la edu-
cacion artistica atisbaron el potencial de los procesos creativos y
artisticos, en el desarrollo de otro tipo de agencia, con un impacto
muy positivo en el bienestar y la salud mental personal y colec-
tiva en estos momentos de incertidumbre. Dibujar, cantar, escri-
bir o leer fueron algunas de las actividades que algunos jovenes
(también adultos y mayores) encontraron como via para afrontar
estos tiempos de permacrisis. Pero la participacién o el enganche
(engagement) en estas actividades artisticas no es tan sencillo, por
lo cual no es una practica cotidiana ni tampoco interiorizada en
el dia a dia de la mayor parte de los adolescentes y j6venes.

Pero, si tanta es la preocupacién por este grupo poblacional,
especialmente en su salud mental, es necesario hacer visible cual
es el impacto real de la participacién en actividades artisticas, en
su salud y bienestar, con el fin de alentar a los agentes implicados
(docentes, centros educativos, responsables politicos) a conside-
rar el arte como una herramienta eficaz en el bienestar y la salud
de este sector de la poblacion.

En relacién con la salud mental, el informe de la UCL intro-
duce el concepto de florecimiento (flourishing), un estado positivo
de salud mental en la que el individuo se siente bien consigo mis-
mo y con su entorno o comunidad. Este estado positivo de salud
mental puede medirse en términos psicologicos y de bienestar
social, y la participacion en actividades artisticas incrementa este
sentido de bienestar en los jovenes, incrementando el sentido
positivo de pertenencia y comunidad (Bone et al., 2022).

Ademas, el informe de la UCL arroja datos contundentes con
respecto a comportamientos saludables. Participar en actividades ar-
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tisticas (entre ellas, por ejemplo, clases de arte o técnicas de dibu-
jo o pintura) podria ayudar a los jévenes a regular sus emociones,
pensamientos y comportamiento, promover actitudes mas posi-
tivas, proporcionando sentido de propésito y logro, reduciendo
el aburrimiento y la ira. También abre posibilidades a un nuevo
grupo de pares, mejorando las relaciones sociales, la comprensién
de los demds y el pensamiento prosocial (Bone et al., 2022).

El informe presenta, incluso evidencia, cémo adolescentes
(entre 12 y 19 anos) que participaron en grupos artisticos consu-
mieron con menos frecuencia sustancias como alcohol, marihua-
nay tabaco (Fluharty et al., 2022).

Figuras 1y 2. Postal «Mecanismos de accion: Arte y Salud».

Autora: Noemf Avila
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Esta contundencia, sobre todo en lo que se refiere a cuestio-
nes relacionadas con comportamientos saludables en la adoles-
cencia, nos podria llevar incluso a plantearnos una pregunta de
mayor indole: jes la participacion en las artes y la cultura un
comportamiento saludable (per se)? La respuesta afirmativa a
esta pregunta seria, sin duda, una especie de revolucion cultural,
puesto que supondria un giro conceptual en la concepcién del
arte y la cultura, al introducir una dimensién mucho mas com-
pleja (la de la salud) en su propia definicion.

5. Mas arte y salud en la escuela = un derecho
fundamental

En 2015, el artista Bob and Roberta Smith inicié un proyecto
que él mismo denominé This Campaign Is An Art Work, en el
cual se reivindicaba la importancia del arte no solo como en su
dimension humana-cultural, sino, en especial, en su dimensién
politica, como apreciamos en la pieza Art must be a human right
(2018). Y, como parte de esta campana-proyecto artistico, el ar-
tista reivindicaba cuestiones directamente vinculadas a las poli-
ticas educativas: All the schools must be art schools (2016), a la vez
que lanzaba su Art Party, un lobby formado por un grupo infor-
mal de artistas preocupados por el papel cada vez menor de las
artes y el disefno en las escuelas en el Reino Unido.

Este vinculo entre arte, derechos humanos y politicas educa-
tivas deberia ser una obviedad, tal y como el propio artista nos
plantea, es la l6gica de entender que el arte, como hecho huma-
no es un derecho y, por tanto, ha de formar parte intrinseca de
la educacion. Pero algo sucede en esta l6gica, cuando pasa a los
niveles politicos. Existe una clara desconexién cuando se habla
de arte en las politicas, perdiendo ese vinculo vital con la idea de
ser un derecho humano, y, por ende, se pierde el vinculo con la
idea de que el arte como derecho deberia ser una realidad en
todas las politicas educativas.

Siguiendo esta misma légica, y con vistas a aportar otros argu-
mentos que aseguren la presencia del arte y la educacién artistica
en la escuela, el binomio Arte y Salud, por todas las evidencias
recogidas en este capitulo, deberia ser considerado un derecho
humano, al igual que el derecho a la salud y a la educacién. Ase-
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gurar el acceso al arte y la cultura en la infancia y la adolescencia
es asegurar el bienestar y la salud de estos nifnos y ninas.

Las escuelas tienen la clave para garantizar el acceso y la par-
ticipacion en arte y cultura, siendo el tnico espacio comin por
derecho, durante la infancia y la adolescencia. Por consiguiente,
son la clave para salvar las barreras socioeconémicas, asegurando
en el curriculo el acceso y la participacién en actividades artisti-
casy culturales de calidad en las escuelas, garantizamos, en gran
medida, un contexto de salud y bienestar presente y futuro para
la infancia y la adolescencia. Y es que las barreras de acceso al
arte y la cultura son factores determinantes, puesto que los nifnos
y ninas de entornos socioeconémicos mas bajos participan me-
nos en actividades artisticas fuera de la escuela en comparacion
con los ninos de familias mas favorecidas, pero esta desigual-
dad de participacion se compensa dentro de las escuelas (Mak
y Fancourt, 2021), con lo cual podemos asegurar los beneficios
y el impacto en la salud, ya que la escuela puede eliminar estas
barreras de participacién.

Los beneficios de las artes en la salud y el bienestar solo seran
posibles si somos capaces de facilitar y normalizar el arte y la cul-
tura como parte de nuestra dia a dia y de nuestra cotidianeidad,
y los centros educativos son clave en estos procesos de norma-
lizacion del arte durante la infancia y la adolescencia. Esta es la
idea que ha de calar en los responsables politicos: comprender
el impacto que tiene el arte en la salud y el bienestar, durante la
infancia y la adolescencia, sin duda, un giro radical en las politi-
cas educativas de acceso y participacion en las artes y la cultura.

Con este mandato, los docentes en todos los niveles educati-
vos en la escuela se convierten en salvaguardas de esta mision,
sabedores de que su trabajo como facilitadores de arte y cultura
es garantia del bienestar de estos nifos y jovenes. Y, en este sen-
tido, estos docentes han de ser formados en este ambito emer-
gente de Arte y Salud, comprender e integrar en su trabajo estas
evidencias de base, asi como desarrollar estrategias y proyectos
de calidad que aseguren la participacion de los nifios, nifias y
adolescentes en actividades artisticas, y que tengan impacto a
corto, medio y largo plazo en su bienestar fisico y mental.

En colaboracién con estos docentes, es fundamental la tarea
de los investigadores e investigadoras del ambito de la educacién
artistica, para recopilar, analizar, innovar y visibilizar las buenas
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practicas en el aula y en los centros educativos, generando un
corpus de conocimiento, y un area de especializaciéon en Arte y
Salud. A partir de lo revisado en este capitulo, se pueden plantear
o actualizar lineas de investigacion que incluyan estudios sobre
autoestima y procesos artisticos en nifios y nifias (incluyendo va-
riables como edad, factores socioeconémicos, técnicas artisticas,
propuestas individuales, grupales o colaborativas), o investiga-
ciones con adolescentes sobre la relacién entre participar en acti-
vidades artisticas y comportamientos saludables. En este sentido,
es preciso reivindicar lineas interdisciplinares e intersectoriales
en la investigacion. Investigar en Arte y Salud es investigar en la
interdisciplina y, por ello, es necesario apostar por investigacio-
nes hibridas donde ambos sectores (Salud y Arte) puedan colabo-
rar con vistas a elaborar proyectos que arrojen evidencias validas.

Recuperando lo que el informe de la UCL plantea (2023), es
necesario impulsar proyectos innovadores que no solo profundi-
cen el andlisis en el campo, sino que también incorporen a mas
académicos esta area de investigacion, convirtiendo este binomio
de Arte y Salud no solo en un derecho o un giro radical en las
politicas educativas, sino también en una auténtica revolucion
cultural.
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1. Charlar para pensar, compartir para hacer
Charlar

1. Verbo intransitivo

Conversar, platicar
Similar: dialogar, hablar, tertuliar. (Real Academia Espanola, s. f,,
definicién 1)

Charlamos cuando conversamos de manera informal y relajada
sobre temas cotidianos, incluso sin importancia. Es una forma
de comunicarnos espontanea que no suele seguir un guion o es-
tructura formal, que se lleva a cabo entre personas, amigas o
conocidas que desean intercambiar ideas o, simplemente, pasar
el tiempo.

Y es que no ha sido pintar, dibujar, esculpir, estudiar o pro-
gramar la accién que mds hemos hecho como arte-educadoras.
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Si tuviésemos que seleccionar una practica que nos haya acompa-
nado durante todo nuestro recorrido, esa seria hablar, conversar,
a veces con la mascara de eruditas, otras de manera informal,
pero no por ello menos transformadora.

Y es en esos intercambios, en el ejercicio de «pensar en
alto» y estructurar las ideas para compartirlas, donde suceden
propuestas como la que os presentamos. Una charla entre dos
arte-educadoras que deciden poner a dialogar dos proyectos para
ver puntos en comun, retroalimentandose mutuamente de las
ideas, personas y contextos donde se desarrollaron cada una de
las propuestas.

Las dos voces que os hablan son, por una parte, Sata Garcia
Molinero, que compartira su experiencia sobre el proyecto «Gra-
pa», un grupo de cuidado realizado durante el curso 2021-2022
en la Facultad de Bellas Artes de la Complutense de Madrid, con-
cretamente, en el Museo Pedagodgico de Arte Infantil (MuPAI),
que se formul6 como bloque practico de su investigacién duran-
te su tesis doctoral con el objetivo de implementar las practicas
artisticas feministas como generadoras de espacios de bienes-
tar. Y, por otra, Lucia Gémez Soler, que nos contara el proyecto
«Fantasmas», recogido en el trabajo de fin de master El arte postal
como recurso para promover los cuidados en asignaturas artisticas de
secundaria, bachillerato y formacion profesional, realizado durante la
parte practica del Master de Profesorado el curso 2022-2023 en
un centro de Madrid, donde se intervinieron postales a través del
bordado como elemento catalizador de cuidados y generador de
espacios seguros.

Ambas compartimos esta suerte de conversacion con el objeti-
vo de encontrar puntos en comin en nuestros proyectos y trans-
ferir herramientas ligadas a las practicas artisticas feministas que
fomentan la creacion de bienestar tanto en la educacion secun-
daria como en la superior.

2. ;Qué hicimos, cuando, como y con qué
Intenciones?
Son muchas las cuestiones que compartimos como arte-educa-

doras y muchas otras las que nos hemos encontrado por el cami-
no poniendo en didlogo las propuestas que desarrollamos por
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separado; no obstante, en aras de la honestidad, consideramos
pertinente comentaros los siguientes aspectos:

1. Ambas nos hemos formado como arte-educadoras en el MuPA],
siguiendo una metodologia que se caracteriza por la inclusién
del contenido vital, el uso del detonante, la resoluciéon de
problemas y el reparto de poder (Anttinez del Cerro, 2008).
Estas cuestiones también se han visto atravesadas por la
labor del Grupo de Investigacién del departamento donde se
enmarca el museo, el GiMuPAlI, que ha aportado la dimensién
de la salud en general, y el bienestar en particular a nuestras
practicas. Es decir, tenemos una experiencia profesional
totalmente atravesada por un modo de hacer comun.

2. Ambas hemos desarrollado nuestra practica artistica desde
una mirada socialmente comprometida. Atravesando proble-
maticas que tienen que ver con el papel de las mujeres en el
arte o la memoria histérica, entre otros. Asi que, a los aspectos
aprendidos en el contexto de la educacién, hemos anadido
el compromiso social y politico abordado desde la practica
artistica.

3. Ambas desarrollamos nuestros proyectos en el contexto de
COVID o post-COVID, lo que no solo supuso un desafio al
bienestar en el contexto educativo al generar interrupciones
en el aprendizaje, aumentar la desigualdad y afectar a la salud
mental y fisica de estudiantes, docentes y familiares. También
fue una cuestion que atraves6 sin pudor y de manera cons-
ciente nuestra manera de afrontar la ensenanza, impregnando
nuestras metodologias hasta la actualidad.

Teniendo estas cuestiones en cuenta, estas son las principales
caracteristicas de los dos proyectos que hemos contrastado:

«Grapa»

Diseflamos (hablo en plural porque lo construimos entre las per-
sonas que configurdbamos el equipo de educadoras del MuPAI
en ese momento) una convocatoria para generar un espacio en el
que compartir experiencias y conocimientos ligados a la facultad
de caracter extracurricular. La idea se formul6 a partir de una
investigacion tedrica previa que consistio en cartografiar las prac-
ticas artisticas de mujeres feministas en el marco de la ensenanza
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artistica superior, desde los anos ochenta hasta la actualidad, en
los contextos estadounidense, latinoamericano y espanol. Esta
investigacion ofrecio los siguientes principios clave:

e Lainclusién de un hacer colaborativo y colectivo
La creacion de espacios seguros
La implementacion de una mirada transformadora, transdis-
ciplinar y plural
El protagonismo de la produccion artistica
El trabajo desde la propia experiencia

Como comentdbamos anteriormente, estas cuestiones se cru-
zaron y estuvieron al servicio de las problematicas contextuales
del estudiantado durante la pandemia. Este sentir fue recogido
durante 2 anos de colaboraciones docentes y la cooperacion con
el Decanato de Estudiantes con un pequefo programa piloto que
llamamos <hermana mayor». A grandes rasgos, recolectamos una
gran demanda por parte de las estudiantes de espacios de inter-
cambio en la facultad, y abrazamos varias cuestiones relaciona-
das con el bienestar por la implicacién con perfiles divergentes y
su adaptacion a la vida académica en la facultad.

Teniendo en cuenta estas cuestiones, se lanzé una convocato-
ria para generar un grupo que se reuniese semanalmente durante
3 horas en horario de tarde, con el foco puesto en los siguientes
contenidos:

Espacio seguro y creacion de vinculos

Produccién artistica

Invitaciones y visitas a espacios relacionados con la produc-
cion artistica

No obstante, tras las primeras semanas de trabajo conjunto,
el grupo decidi6 excluir las invitaciones y visitas para centrarse
en la creacion del espacio seguro, y transformar el parametro de
«produccioén artistica», entendido como un espacio para poder ir
desarrollando los proyectos individuales de la carrera, a la elabo-
racién de una serie de acciones o piezas colectivas para transferir
las experiencias y conocimientos adquiridos en «Grapa» al resto
de la comunidad universitaria, nos convertimos de manera orga-
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nica en una suerte de colectivo artistico-académico, que produjo
las siguientes piezas:

® Eje cronologico de cuidados. Un eje cronoldgico que se instalé en
los pasillos de la facultad y al que se invité a participar a través
de la pregunta: «;qué buenos recuerdos guardas de tu paso por
la facultad?» a todas las habitantes de esta.

® Kit de supervivencia universitario. Conferencia performativa co-
lectiva que proponia una serie de pautas sobre el cuidado en
la academia a las asistentes y recogia el estado animico de las
mismas a través de un mantel que contenia la pregunta ;cémo
estas?

® Dia de las piscinas (primera jornada de cuidados en la Facultad
de Bellas Artes). Jornadas en las que se realizaron una serie de
actividades como una subasta, un concurso de talentos o una
comida colectiva, para implementar los cuidados en las activi-
dades extracurriculares de la facultad (Garcia Molinero, 2024).

Figura 1. | Jornadas de Cuidados realizadas en la Facultad de Bellas Artes.

Archivo de la autora (2022).
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«Fantasmas»

Sigue una linea muy similar y teniendo en cuenta el contexto
socioeducativo del Colegio La Salle Sagrado Corazén, en el que
a partir de septiembre de 2021 hubo una crisis de salud mental
que increment6 alarmantemente a adolescentes autolesionados,
crisis de ansiedad e intentos de suicidio.

El proyecto de arte correo se plante6 como una actividad des-
tinada a favorecer las conexiones y las redes de cuidado de las
personas que forman parte de la comunidad educativa. Se consi-
guio desarrollar en tres niveles educativos: secundaria, bachille-
rato y FP. La propuesta se adapto a estos, pero, en lineas genera-
les, todas las estudiantes realizaron el mismo proceso.

La actividad consistié en 6 partes:

® Actividad 0. Introduccién y presentacion del tema. Presenta-
cion y reparto de las postales en blanco y negro con la obra de
artistas invisibilizadas como Angeles Santos, Remedios Varo
o Artemisa Gentileschi.

e Actividad 1. La intervencion con la técnica del bordado en la
postal.

® Actividad 2. Cuestionario sobre los cuidados.

® Actividad 3. Las redes de cuidado. Explicacién del proceso y la
propuesta del mensaje en la parte trasera.

- 3.2 de la Eso: ;Qué consejo le darias al alumnado de 2.°
de la ESO?

- 4.° de la ESO: Se repartieron nombres del profesorado y
escribieron mensajes de agradecimiento.

- 2.° de Bachillerato: Se repartieron los nombres del perso-
nal de la limpieza y escribieron mensajes de agradecimien-
to.

- Grado Superior de FP: ;Qué consejo le darias al alumnado
de Grado Medio?

® Actividad 4. Accion. Consistio en la entrega de las postales a los
grupos correspondientes.

® Actividad 5. Cuestionario para recoger los datos y conocer sus
opiniones.

Estos mensajes, junto con la obra artistica, se concibieron

como un regalo para cuidar y reconocer a los demas miembros
de la comunidad educativa. En conclusion, el arte postal se uti-
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liz6 como una herramienta para fomentar los cuidados y crear
espacios seguros.

Teniendo en cuenta la trayectoria previa de ambas y la des-
cripcion de los dos proyectos, hemos encontrado las siguientes
similitudes con relacién a la metodologia implementada:

® Enfoque en la participacion activa del alumnado: en ambos pro-
yectos se ha promovido un enfoque en la participacién activa
del alumnado mediante el «aprender haciendo», a través de la
produccién artistica y la colaboracién. Las estudiantes desem-
penaron un papel destacado en la toma de decisiones sobre
el proceso creativo y las producciones finales. Esta metodo-
logia encuentra respaldo en las ideas de John Dewey, quien
defendi6 que la escuela debia ser un espacio de produccién y
reflexion de experiencias relevantes para la vida social, siendo
el «aprender haciendo» su consigna (Caeiro-Rodriguez, 2018,
p. 161).

* Enfasis en el bienestar emocional y psicoldgico en el proceso artistico
y educativo: que podemos observar tanto en el acto de bordar
y entregar las postales como en la creacién de la conferencia
performativa «Kit de supervivencia universitario», «Eje crono-
l6gico de cuidados» o las jornadas de cuidados, todas ellas
consideraban la dimensién emocional y psicolégica como una
parte fundamental del proceso de produccion.

® Uso de la observacion y cuestionarios como herramientas metodolo-
gicas: también coincidimos en cuestiones mds técnicas como
en el empleo de herramientas de recogidas de datos que pasan
por las entrevistas o los cuestionarios individuales para poder
profundizar tanto en los resultados como en las experiencias
de una manera mds cercana y pormenorizada.

® Creacion de vinculos a través de la experiencia artistica: en ambos
proyectos la creacion de conexiones mas alla de lo estricta-
mente académico entre los participantes y su entorno es clave,
todo ello articulado a través de la experiencia artistica como
principal herramienta.

® Metodologia basada en la prdctica artistica feminista: las practi-
cas artisticas empleadas en ambos contextos pertenecen a las
practicas que histéricamente han sido atribuidas a las mujeres
(bordado) o han sido impulsadas por las mujeres (performance,
happening) (Garcia Molinero, 2022).
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3. /Qué resultados obtuvimos y qué conclusiones
sacamos?

Al analizar los resultados, ambos proyectos comparten varios
puntos clave relacionados con el bienestar en contextos educati-
vos, lo que nos ha llevado a las siguientes conclusiones:

Las intervenciones artisticas pueden funcionar como herra-
mienta de cuidado

En el caso de «Grapa», algunos de los resultados mads relevantes de
la investigacion estaban intimamente ligados a la produccién
de propuestas artisticas como motores de creacion de espacios de
bienestar, como se puede observar en la explicacién anteriormen-
te realizada de las piezas que desarroll6 el colectivo.

A pesar de que el anilisis de los resultados de «Grapa» se trian-
gulo a partir de entrevistas, cuestionarios individuales/colectivos
y andlisis del contenido recogido en las producciones, en este
didlogo solo tomaremos los tltimos por contrastar de la ma-
nera mds coherente posible nuestros resultados con el proyecto
«Fantasmas».

De esta forma, el analisis llevado a cabo de estas producciones
a través de las palabras recogidas por los dos dispositivos que se
crearon (mantel y eje cronoldgico colectivo) proporcioné diferentes
categorias, donde destacaron las siguientes palabras:

1. En la categoria de afectos, las palabras mas repetidas han sido:
corazonj/corazones (15), gracias (6), cuidado (3) y amor (2).

2. En la categoria de estados, vinculos o emociones han sido:
feliz (6), agobiada (4), mejor (5), contenta (4) y genial (3).

3. En la categoria otras palabras relevantes han sido: ambiente (2)
y salir (2).

En el caso del eje cronolégico obtuvimos:

1. En la categoria de personas y espacios concretos, las palabras
mas repetidas han sido: facultad (3), MuPAI (3) y Bellas Artes

(3)-
2. En la categoria de vinculos, emociones, afectos y acciones: co-
razon (3) y conoci (4).
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3. En la categoria de otras palabras relevantes: primera (3), todos
(2), quiere (2), estar (2) y fiesta (2).

De manera similar, en el proyecto «Fantasmas» la idea del cui-
dado también surgié como un eje central que conecto el proceso
artistico con las emociones y los vinculos personales. Como se
ha mencionado, gracias a los cuestionarios pudimos abordar y
conseguir resultados que ayudaron a discernir si el arte postal
puede ser una herramienta ttil para fomentar el cuidado en es-
tudiantes.

Uno de los objetivos del proyecto fue conocer la concep-
cion que tienen sobre los cuidados, por lo cual se les pregun-
t6: «;Como definirias cuidar?» y: «;Qué son los cuidados?». Los y
las participantes reconocieron que cuidar implica estar presente,
escuchar y responder a las necesidades de los demds, asi como
protegerlos de cualquier dafo. Por otro lado, los cuidados los de-
finieron repitiendo los verbos atender y proteger o describiéndolos
como tratar con delicadeza o el carifio y el afecto.

Se les pregunt6 también: «;Crees que es mas sencillo tratar los
cuidados desde las asignaturas artisticas?». Aunque aparentemen-
te existe la creencia de que las asignaturas artisticas pueden ser
contextos mas favorables en los que poder tratar los cuidados y
el bienestar, los resultados demostraron que tanto el profesorado
no perteneciente al 4mbito artistico, que se siente responsable de
abordar los cuidados en sus correspondientes asignaturas, como
el alumnado, incluido en la ensenanza artistica superior, han
coincidido expresando que no debe ser inicamente abordado en
este dmbito.

Por otra parte, preguntamos al primer grupo: «;Con qué crees
que has cuidado a la otra persona?» y al segundo grupo: «;Qué es
lo que te ha hecho sentir mas cuidado/a?». Con estas dos pregun-
tas pretendiamos conocer cual era el elemento fisico considerado
como mas cuidador de todo el proceso. Si bien tanto la postal
como el mensaje escrito fueron juntas las mas destacables, es
cierto que el alumnado que realiz6 las postales reconocio la pala-
bra, el mensaje, como el gesto cuidador mas representativo y les
costo identificar el proceso artistico como un modo de cuidado;
mientras que los y las receptoras de las postales no dudaron en
reconocer el cuidado en ambas.
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Con todos estos resultados, conseguimos algunos de los obje-
tivos de la investigacion, la concepcion que tiene la comunidad
educativa sobre los cuidados, las capacidades de las asignaturas
artisticas como espacios donde poder abordarlos y sobre todo
confirmar que el arte postal pudo ser un medio para ocuparse de
los cuidados en el ambito educativo.

Por lo tanto, podemos observar cémo en el proyecto «Grapa»
se evidencio que las producciones artisticas crearon un espacio
favorable para el bienestar, destacando como el arte puede fa-
cilitar el bienestar emocional, psicolégico y social a través del
fortalecimiento de los lazos afectivos. Por su parte, «<Fantasmas»,
mediante el uso del arte postal, reafirmé el poder del arte como
medio de cuidado. Los y las participantes asociaron la creacion
y recepcion de postales, subrayando el valor de estas acciones
como gestos de cuidado. Concluimos, entonces, que ambos pro-
yectos reflejan la capacidad del arte tanto para generar conexio-
nes como para crear ambientes ligados al bienestar.

Se puede ampliar la participacion y los vinculos en el contexto
académico a través del énfasis en la comunidad educativa

En las dos propuestas se pudieron llevar a cabo intercambio de
conocimientos y experiencias entre estudiantes de diferentes cur-
sos durante el desarrollo de los proyectos. En el caso de «Gra-
pa», se llevaron a cabo intercambios entre estudiantes de grado,
master y doctorado, es decir, todos los niveles que comprenden
los estudios en la facultad, aunque no se logré introducir en es-
tas dindmicas a estudiantes de otros grados que no fuesen el de
Bellas Artes o los masteres de otras especialidades. No obstante,
durante el desarrollo de las producciones que se llevaron a cabo
se decidi6 introducir de manera explicita a otros habitantes de
la Facultad. Este fue el caso de la instalacién del eje de cuida-
dos colectivo en los pasillos de la facultad, invitando a escribir/
intervenir al resto de la poblaciéon universitaria, consiguiendo
una gran participacion sobre todo de profesorado.

O el caso de la conformacién del tribunal del «Concurso de
talentos de mierda», llevado a cabo en el marco de las jornadas
de cuidados, donde habia personas representantes de estudianta-
do, profesorado y personal de administracion y servicios del cen-
tro, todas ellas encargadas de elegir a las ganadoras del concurso.
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En el caso de «Fantasmas», esta cuestién fue uno de los prin-
cipales planteamientos del proyecto, ya que, como veiamos en
apartados anteriores, el alumnado de 3.° de la ESO escribi6 con-
sejos a un curso inferior. Los y las estudiantes de 4.° de la ESO
escribieron mensajes de agradecimiento a diferentes figuras del
profesorado, y las alumnas de 2.° de Bachillerato realizaron la
misma dinamica con el personal de limpieza. Finalmente, el
alumnado de Grado Superior de FP escribi6 consejos a los y las
estudiantes de Grado Medio.

Observamos, pues, que esta caracteristica se ha podido imple-
mentar con éxito en un rango muy amplio de niveles educativos,
promoviendo el intercambio de conocimientos y experiencias
entre estudiantes de diferentes cursos y, ademds, fomentando la
participacion activa de la comunidad educativa en su conjunto.
Se logré integrar a diversos actores, como profesorado y personal
de administracion, lo que fortaleci6 los vinculos entre los distin-
tos grupos que conforman el entorno educativo. Todo ello desde
una perspectiva de clase tratando de reconocer su trabajo y a tra-
vés de dinamicas colectivas de cuidado y reconocimiento mutuo.

La inclusion de la perspectiva feminista como motor de bien-
estar

En el contexto de «Grapa», hubo ciertas caracteristicas de la
perspectiva/practica feminista que se constituyeron como cues-
tiones vertebradoras. En primer lugar, la creacion de un espacio
seguro donde las participantes a nivel general se sintieron res-
petadas y pudieron compartir ideas en un ambiente horizontal
y colaborativo. En segundo lugar, el protagonismo de las expe-
riencias personales de cada una de las componentes durante el
proyecto, una cuestion intimamente ligada al uso de referentes
cercanos, cuestion investigada en el bloque tedrico del trabajo
como practica feminista. Finalmente, el uso del cuerpo como
herramienta, particularmente en la performance o el happening,
asi como técnicas artesanales o materiales asociados a la femi-
nidad, empleados como una forma de subvertir jerarquias artis-
ticas tradicionales.

En la misma linea se desarroll6 «Fantasmas», ya que, para la
materializacion de las postales, las imagenes elegidas fueron
adaptadas al nivel educativo, pero eligiendo artistas invisibili-
zadas como Remedios Varo o Angeles Santos. También se im-
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plementaron referentes ligados a la intervencién de la imagen
a través del bordado como Victoria Villasana, Valeria Duque y
Petra Heidrich, referentes de la fotografia como Cristina Garcia
Rodero (figura 2) y referentes de la historia del arte como Arte-
misia Gentilleschi, Hilma af Klint o Sonia Delany.

Figura 2. Postal intervenida del alumnado de FP Superior que participé en el
proyecto «Fantasmas.

Archivo de la autora (2023).

El uso del bordado se eligié para romper con los estandares
que asocian histéricamente a esta practica artistica con lo deno-
minado femenino. Rousseau (1762), en su destacado libro Emi-
lio 0 de la educacion, en el que expuso y criticd la educacion de
su época, dedico el quinto libro a la educacion de las mujeres,
presentando a Sofia, un ideal femenino subordinado al hombre,
sumisa y localizada en el ambito privado, preocupiandose de las
labores de costura dentro del hogar. «<En efecto, casi todas las
ninas aprenden con repugnancia a leer y a escribir, pero apren-
den siempre con mucho gusto las labores de aguja» (p. 256). Al
integrar esta técnica en las postales, el proyecto reconoce esta
tradicion artistica y la eleva, desafiando las jerarquias de género
que la han menospreciado como una actividad doméstica.
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Por lo tanto, a modo de conclusién, ambas investigaciones
han implementado de manera transversal y situada la perspec
tiva feminista, sobre todo teniendo en cuenta la cuestion de las
referentes desde un punto de vista plural y la implementacion de
practicas y materiales intimamente ligados a lo femenino empe-
lados como elementos de subversion.

En resumen, se proponen tres parametros transversales a eta-
pas educativas que comprenden desde la Educacién Secundaria
Obligatoria hasta la Educacion artistica superior (de 12 afios en
adelante) basandonos en el trabajo expuesto anteriormente:

1. Emplear las practicas artisticas como elementos catalizadores
de espacios de bienestar y cuidado.

2. Enfatizar en la inclusién del resto de los componentes de la
comunidad educativa.

3. Implementar la perspectiva feminista a través del uso de re-
ferentes plurales y el uso de materiales y disciplinas artisticas
ligadas a las practicas femeninas desde un punto de vista cri-
tico.

El arte femenino seria el arte representativo de una femineidad
universal o de una esencia de lo femenino que ilustre el uni-
verso de valores y sentidos (sensibilidad, corporalidad, afecti-
vidad, etc.) que el reparto masculino-femenino le ha reservado
tradicionalmente a la mujer, mientras que arte feminista seria el
arte que busca corregir las imdagenes estereotipadas de lo femeni-
no que lo masculino-hegemoénico ha ido rebajando y castigando.
Un arte motivado en sus contenidos y formas, por una critica a
la ideologia sexual dominante (Hernandez, 2006).
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Pensamos que cualquier cosa que tenga forma, color y sonido
es una cosa.
;Qué es lo que hace diferente una cosa de otra?
Su forma, su color y su sonido. ;Y qué son las formas, los colores
y los sonidos?
Son simples rasgos externos de las cosas. Si puedes ver mds alld
de estas cualidades externas, podrds darte cuenta de que todas
tienen la misma estructura subyacente, porque todas proceden
del mismo origen. Una vez que has trascendido las diferencias
externas, todo puede fundirse con todo.
Haciéndote uno con el agua, no te ahogards;
haciéndote uno con el fuego, no te quemards.

Lie Tse (2004)
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1. Estrategias para transformar lo cotidiano en
extraordinario

La percepcion se mueve entre el caos de lo homogéneo y el caos
de lo diverso. En el primero «todo se parece a todo»; en el segundo
«nada es lo que parece». La experiencia estética se nutre de ambos
posicionamientos extremos para deconstruir la percepcién usual
de las cosas, de tal manera que las relaciones que establecemos
con una supuesta foto fija y aprendida del mundo -y sus aconte-
cimientos- se tornan mucho mas dinamicas, ricas y complejas, lo
que nos permite jugar con las percepciones y, consecuentemente,
con las emociones que brotan de ese proceso cognitivo.

Asi como podemos experienciar una situacion prelingiiistica
a través de la atencidn hacia las sensaciones que nos producen
las cosas antes de que les demos un nombre, podemos percibir el
mundo a través de sus formas y colores (y sonidos si los hubiese)
antes de que se nos transformen en objetos conocidos. Tal fue
la intencién de la pintura abstracta en sus origenes. Kandinsky
sefial6 que primero percibimos manchas de color, luego formas,
estados (movimiento/reposo) y, por ultimo, objetos (Kandinsky,
1912), algo que, salvando las distancias que generan las idiosin-
crasias de los saberes, corroboran ahora los estudios de la neuro-
ciencia aplicados a la estética (Zeki, 1999).

Los objetos percibidos son, en consecuencia, elaboraciones
fabricadas con una gran dosis de informacién que procede «de
dentro afuera», esto es, de nuestros recorridos neuronales ya en-
trenados para reconocer las cosas segiin las hemos ido apren-
diendo. Proyectamos sobre la realidad lo que ya sabemos de ella,
lo que creemos, de ahi que, mas que hablar de «percibirla», opte-
mos por hablar de «construirla» en una dindmica de retroalimen-
tacién que se genera entre lo que tomamos del afuera y lo que
nuestros sistemas perceptivos y emocionales interpretan. Es estd
combinacién lo que construye «lo real», frente a una realidad que
nunca llega a configurarse, que permanece abierta e indetermi-
nable. Lo real, por el contrario, resulta de lo que nos viene dado,
estd precocinado, es este un proceso de reconstruccién cultural y
biografica del mundo.

En este proceso de crear «lo real», reforzamos los mismos pre-
supuestos y valores que venimos manejando desde que nuestro
cerebro ha ido aprendiendo y decidiendo a qué debo dar aten-
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cion y como he de reaccionar ante lo que construyo. Un segun-
do es suficiente para mantener un estado prelingiiistico y evitar
esta interpretacion mecdnica y acunada de las cosas y las derivas
emocionales que nos producen. Este intervalo «en blanco» que
indetermina lo real y lo sostiene sin un contenido especifico, sin
un significado preacotado, es una de las experiencias estéticas
mas valiosas y transformativas que nos brinda el arte.

La experiencia estética no solo amplia nuestra percepcién del
mundo e interpretacién de este, sino que también tiene la capaci-
dad de alterar el vinculo emocional y cognitivo que establecemos
con el entorno que habitamos. Este proceso puede ser entendido
como una apertura hacia lo extraordinario, donde lo habitual
se transforma en algo inesperado y profundamente significativo.
Para que esto suceda, es necesario que la atencion, generalmen-
te dispersa en los miiltiples estimulos del mundo cotidiano, se
concentre en la profundidad de los detalles, en la esencia de los
fenomenos percibidos. Este enfoque permite el surgimiento de
nuevas realidades construidas (presente) no solo a través de los
sentidos, sino también por medio de la imaginacién (futuro) y la
memoria (pasado).

El proceso creativo llega a su pico mads alto de expresion cuan-
do se combina la selecciéon que el arte hace de lo real (a qué le ha
dado atencién y cémo lo ha comunicado) con las relaciones que
un espectador/participante de la obra establece con ella.

1. Suplantacién del objeto imaginario (artistico) por uno real
que puede ser ligeramente alterado, rotado o volteado y/o tu-
neado -pensemos en algunos ready-made de Duchamp, como
en su rueda de bicicleta, pero también las latas de cerveza de
Jasper Johns, o el tiburén disecado de Damien Hirst-. La in-
corporacién que las vanguardias hicieron del objeto real a la
obra de arte contribuyendo a dislocar el mundo de lo real al
sustituir la imagen que imitaba a las cosas por las cosas mis-
mas procedentes del mundo real. Con ello se altera sustancial-
mente el concepto de la mimesis y su funcion en la experiencia
estética. Esta inclusion de lo real en lo imaginario rompe con
la tradicion del ilusionismo retiniano y abre una via cognitiva
al proponer en un mismo espacio lo real y su representacion.
De este modo, el arte ya no actia como una ventana ficticia
que se abre a un mundo ordenado segun las leyes euclidianas
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que organiza el espacio acorde con nuestra percepcion bifocal.
Asi, desde un posicionamiento liberado de las percepciones
egocéntricas y proyectivas de un yo que quiere ver el mundo
fugado desde sus ojos como eje absoluto que estructura su
visién cultural y cognitiva, la experiencia estética abandona
su exclusividad ocularcentrista para comenzar a ser mundo e
impulsar el proposito mas complejo de su misién cognitiva,
unir el arte con la existencia cotidiana.

Algo parecido podemos experienciar ante Una y tres sillas
(figura 1), de Kosuth, una obra en la que una silla deja de ser
silla para convertirse en otra cosa, en una parte de un texto no
lingiiistico que muestra los elementos estructurales a través de
los cuales nuestra cultura encasilla y clasifica los fendmenos
y las cosas. El objeto en si, una silla, se nos muestra en toda
su extrafeza y nos invita a experienciarlo en los margenes de
su catalogada idiosincrasia. De la misma manera, A thousand
years, de Hirst, nos conecta con el universo de las moscas, cu-
yos procesos biolégicos podemos observar maravillindonos
de la extraneza de la vida de los insectos, una especie que, por
cierto, asi expuesta en vitrina, revela procesos vitales que nos
pueden servir de espejo y hacernos reflexionar sobre el peso
de la biologia en nuestros propios comportamientos, al mismo
tiempo que hacernos conscientes de la conexion profunda que
existe entre todos los seres vivos. Llegados a este punto, reme-
moramos una de las frases hechas mas caracteristicas de nues-
tra cultura: «Nada es lo que parece», y no es porque tal cosa
que se parece a algo oculte su verdad bajo otras apariencias,
sino porque esas apariencias estdn proyectadas sobre las cosas
y Somos nosotros quienes, asi, las activamos y determinamos,
cerrando sus posibilidades inmanentes. En otras palabras, con
la experiencia estética ampliamos las posibilidades perceptivas
de las cosas al trabajarnos un posicionamiento desde donde
ensayar que «nada es lo que parece». Percibiendo desde otro
posicionamiento: la mirada creadora no identifica el «esto es
aquello», sino que abre el foco de interpretacién ampliando.

Cuando palpamos la cualidad poética de las cosas, el mun-
do lo percibimos bajo el efecto de una metamorfosis cons-
tante y cualquier cosa puede transformarse en otra, aunque
su apariencia no cambie. Una silla deja de ser silla en la obra
de Joseph Kosuth, un botellero deja de ser un botellero en
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Figura. 1. One and Three Chairs (Una y tres sillas), de Joseph Kosuth (1945)
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el ready-made de Duchamp y una cama deja de ser una cama
cuando Tracy Emin se muestra sobre ella.

Este efecto no afecta a la apariencia del objeto, sino a la
manera en la que nos relacionamos con él. En esta nueva re-
laciéon probablemente también experimentemos un cambio
de mirada y veamos en ese objeto aspectos de su forma, de
su color, de su funcién, que hasta entonces no se nos habian
mostrado. El resultado es una percepcién renovada que po-
driamos extender a nuestro entorno, alterando las relaciones
cognitivas y emocionales con las que hemos construido la rea-
lidad de nuestro mundo. Tal puede ser también la magia del
ritual que impulsa la transformacion de lo real en imaginario,
porque ese imaginario retorna a lo real para construirlo de
otra manera.

Actividad propuesta: elegir un objeto cotidiano. Observarlo, mi-
rarlo, investigarlo hasta que comience a ser otra cosa.

2. En esta gamificacion de lo que es y lo que pudiera ser, los su-
rrealistas encontraron una mina de juegos cognitivo-percep-
tivos alentando un conocimiento situado desde una perspec-
tiva multifocal y dindmica: «Todo se parece a todo». Con ello
no querian decir (tampoco nosotras) que en el fondo todo sea
igual («mismo perro con distintito collar») o que detectemos
una falta de novedad o riqueza de diversidad, sino que todo es
susceptible de convertirse en otra cosa si damos atencién a los
elementos especificos de los acontecimientos y a cémo com-
binamos estos elementos en su conjunto dandoles sentido. La
mirada creativa multiplica las posibilidades de relaciones que
establecemos entre las cosas, los pensamientos, las percepcio-
nesy las emociones.

La obra de Angel Ferrant supone una buenisima oportu-
nidad para explorar esa mirada creativa frente a los patrones
aprendidos que nos sefialan coémo mirar al mundo, como si
este fuera un escenario ya disenado y ya terminado para que
lo descubramos en su verdadera apariencia. Seleccionando
elementos naturales, ramas de arbol, por ejemplo, Ferrant
nos propone voltear la percepciéon poniendo nuestra atencion
selectiva en determinados aspectos de la rama cuyas formas
nos recuerdan a algo distinto. Esta nueva version de lo percibi-
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do la potenciamos afiadiendo un pequefio elemento capaz de
transformar a una cosa en otra, como ocurre, por ejemplo, en
su obra Extrafio caracol, resultado probablemente de un paseo
por la naturaleza donde se fijo en la capacidad metamorfica
de una pequena rama de drbol, dispuesta a transformarse bajo
el ejercicio de una mirada integradora capaz de activar la ima-
ginacién creadora.

La mayor parte de estos juegos tienen lugar en el ambito
de nuestro inconsciente. El ejercicio de usar la imaginacion
creadora leyendo el mundo en una constante dindmica meta-
morfoseando sus formas nos permite potenciar los estimulos
creativos. En este sentido, podriamos considerar estos juegos
como verdaderos nidos creativos, como fuentes de eyeccion
de materia nueva sobre el universo, como nuevas estrellas,
en definitiva, que alumbran y transforman el procesamiento
mental. Al fin y al cabo, el procesamiento mental tiene su
ultimo desenlace en lo lingiiistico y, para ello, nos sittia en la
necesidad de distinguir y de seleccionar de entre toda la infor-
macion disponible. Damos, asi, atencién a unos aspectos, o a
unas cosas frente a otras.

En el lenguaje gestdltico esto se traduce en la relacién
que establecemos entre el fondo y la figura de una imagen,
es decir, qué seleccionamos como relevante (figura) y que ig-
noramos (fondo). Dali con su método paranoico-critico fue
un maestro de estas complejas relaciones capaces de producir
las metamorfosis de la imagen mas descabelladas (Raquejo,
2004). Tan pronto encontramos en su pintura pequefnos per-
sonas a caballo o luchando en contiendas imposibles, como
al alejarnos del cuadro, emerge el rostro de Einstein. No es
casual que Dali le haga este homenaje al cientifico de la relati-
vidad, ya que el mundo que explora cambia sus dimensiones
espaciales seglin nos acerquemos o alejemos de la imagen,
como si navegdsemos en naves espaciales por el hiperespacio
saltando dependiendo de las distancias que manejemos de un
universo a otro, de un tiempo a otro, de una realidad a otra.

De la misma manera que moldeamos lo que vemos a tra-
vés de los elementos de la imagen o del paisaje o del acon-
tecimiento, que decidamos traemos algunos elementos de la
imagen delante y dejamos otros de fondo para generar signi-
ficado y coherencia, también lo hacemos en la experiencia
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cotidiana al seleccionar solo aquello a lo que prestamos aten-
cion de toda la informacién disponible en nuestro entorno
exterior (el medio, el contexto, etc.) e interior (las emociones
que emergen).

Actividad propuesta: visualizar el espacio vacio que queda entre
dos objetos e interpretar ese espacio como un tercer objeto
que puede alterar la forma de los otros.

3. Una de las estrategias fundamentales que podemos poner en
practica para transformar nuestra percepcion es la fragmenta-
cion del espacio fisico. Al separar y reconfigurar las partes de
un todo, como hemos observado previamente, creamos nue-
vas relaciones entre los elementos, desafiando las estructuras
preestablecidas. Esta técnica, empleada en diversas practicas
artisticas, nos obliga a cuestionar la «verdad» del objeto o es-
pacio percibido, abriendo paso a interpretaciones multiples y
dindmicas de lo que entendemos por realidad. Por ejemplo,
el arte de la artista Louise Nevelson, con sus ensamblajes mo-
nocromadticos de piezas recuperadas, reordena el caos de lo
cotidiano en estructuras que invitan a una reflexién sobre el
orden y la memoria. Utiliza el espacio de una manera pro-
fundamente simbdlica y conceptual, transformandolo en un
elemento activo dentro de su obra.

El espacio no es un vacio pasivo, sino un participante esen-
cial en la narrativa. Al integrar el espacio como un elemento
fundamental, redefinimos la relacién entre lo lleno y lo vacio,
lo visible y lo oculto. El espacio vacio actia como una pausa,
un silencio cargado de significado donde las piezas dialogan
entre si y donde el espectador encuentra la oportunidad de
proyectar sus propias interpretaciones. Es aqui donde la frag-
mentacion del espacio sugiere que la ausencia puede ser tan
poderosa como la presencia, una idea que resuena con concep-
tos orientales como el ma japonés, que valora los intervalos
entre los elementos como generadores de significado. Es un re-
cordatorio de que lo que no esté presente —los vacios, las som-
bras, los huecos- es tan significativo como lo que esta. Este
enfoque conecta directamente con la idea de fragmentacién
que menciondbamos al comienzo y nos conecta de manera
directa con la obra Blind Light de Antony Gormley (figura 2).
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Figura 2. Blind Light (2007) de Antony Gormley. Hayward Gallery, Londres.

Fotografia: Stephen White
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No solo crea nuevas experiencias corporeas, sino que también
desafia al espectador a reconsiderar las interconexiones del
espacio con su propia percepcion. Te conviertes en una figu-
ra mas inmersa en un terreno infinito, convirtiéndote en el
sujeto de la obra, en un espacio vacio. La fragmentacion del
espacio, por tanto, juega un papel crucial, funcionando como
un elemento activo que define las relaciones entre el sujeto
y el espacio, cargando de significado lo que, en apariencia,
puede no ser o estar.

Actividad propuesta: explorar un objeto con los ojos cerrados,
percibiendo sus detalles a través del tacto. Luego, iluminarlo
para observar cémo sus sombras transforman la percepcion,
combinando lo tactil y lo visual en una narrativa tinica.

4. FEl contacto visual y el tiempo sostenido tiene el poder de des-
armar las barreras sociales y emocionales que a menudo nos
separan de los demads, siendo, en su dimension subjetiva, otro
recurso poderoso para transformar una interaccion ordinaria
en un acto cargado de significado y trascendencia. Este acto
de mirar profundamente conecta con nuestra capacidad inhe-
rente para sentir empatia y compasion. En contextos artisticos
como en The Artist is Present, de Marina Abramovic, no solo se
siente, sino que se percibe estéticamente, como una forma de
belleza relacional. A lo largo de las mas de 700 horas que dur6
la performance en el MOMA de Nueva York, el acto de mirar
fijamente a los ojos de otro ser humano adquirié un caracter
casi ritual, revelando como la percepcion del tiempo puede ser
transformada a través de la atencion sostenida. Este ejercicio
de mirar a los ojos durante periodos prolongados no solo crea
una conexioén emocional entre los participantes, sino que tam-
bién activa procesos neuroestéticos en nuestro cerebro. En tér-
minos de neurociencia, el contacto visual prolongado estimula
areas relacionadas con la empatia, como el cértex prefrontal
medial y las neuronas espejo. Estas neuronas, que se activan
tanto al realizar una accién como al observarla en otro, son
fundamentales para experimentar emociones compartidas y
comprender las intenciones del otro. Este intercambio gene-
ra un «bucle de empatia» donde ambos individuos, artista y
espectador, se convierten en cocreadores de una experiencia
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emocional intensa. La ausencia de palabras enfatiza la pureza
de este encuentro, dejando que la mirada se convierta en el
vehiculo para explorar la vulnerabilidad, la humanidad com-
partida y el paso del tiempo.

Desde la perspectiva de la percepciéon estética, el tiempo
transcurrido en estas interacciones parece expandirse. Las per-
sonas reportaron experimentar un estado de hiperconciencia,
en el que los detalles mas pequenos, como son el movimiento
de los ojos, los cambios en la respiracion o las microexpresio-
nes, adquieren una importancia fundamental para desarmar
las barreras sociales y emocionales que a menudo nos separan
de los demas.

Actividad propuesta: realizar una accién cotidiana, como obser-
var el movimiento de las hojas al viento durante un tiempo
prolongado. Permitir que la experiencia se expanda en la per-
cepcion hasta que emerjan detalles que normalmente pasa-
rian desapercibidos.

. La fusion de lo real y lo imaginario en el arte tiene el poder
de alterar profundamente nuestra percepcion, desafiando las
fronteras entre lo que consideramos tangible y lo que perte-
nece al dmbito de la imaginacién (Salazar, A., 2020). Este en-
foque, como se ejemplifica en The Weather Project, de Olafur
Eliasson, abre un espacio para explorar cdmo nuestras expe-
riencias cotidianas pueden ser resignificadas a través de con-
textos artisticos. Eliasson transforma el Turbine Hall de la Tate
Modern en un paisaje artificial donde un sol de luz monofre-
cuencia y una neblina suspendida crean una atmésfera casi
surrealista. Pese a que el fenémeno representado (el Sol) es
familiar para nosotros, su recreacién en un entorno inespera-
do genera una experiencia que mezcla lo real y lo conceptual,
provocando un estado de asombro y reflexion en el especta-
dor. En este tipo de experiencias, lo imaginario no se percibe
como una oposicion a lo real, sino como un complemento
que amplifica la experiencia estética e intensifica la percep-
cién de otros sentidos (sol = temperatura). Esta sensorialidad
estimula una percepcion expandida en la que el espectador
no solo observa, sino que participa activamente en un espacio
de contemplacién y descubrimiento.
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A través de estas inmersiones sensoriales donde encon-
tramos una integracion de elementos reales e imaginarios
se activan areas del cerebro relacionadas con la memoria y
la proyeccion creativa, como el hipocampo y la corteza pre-
frontal (Garcia de la Rocha, 2010). Al observar una recreacién
artistica de un fenémeno natural, nuestra mente no solo pro-
cesa el estimulo presente, sino que también evoca recuerdos y
sensaciones previas asociadas al fenémeno real. Esto crea un
dialogo entre lo vivido y lo imaginado, potenciando nuestra
capacidad para resignificar el mundo que nos rodea. La obra
de Eliasson y otras similares invitan al espectador a entrar en
un estado de «asombro reflexivo», en el cual lo familiar se
vuelve extrano y lo extrafno, sorprendentemente cercano. Este
estado tiene un profundo impacto en nuestra percepcion del
tiempo, el espacio y nuestra conexién emocional con el en-
torno.

Actividad propuesta: imaginar un fenémeno natural que nos
resulte significativo. Recrearlo y reflexionar sobre como el arte
puede llegar a materializar o visualizar lo intangible.

Como hemos podido observar, el arte, en sus maltiples ma-
nifestaciones, tiene la capacidad de desentranar el caos de lo ho-
mogéneo y lo diverso, revelando un sentido poético que conecta
lo cotidiano con lo extraordinario. Al jugar con las categorias de
tiempo, espacio, materia y percepcion, el arte nos invita a recon-
siderar nuestra relacién con el mundo, ofreciéndonos la posibili-
dad de construir nuevas realidades. Este proceso no solo amplia
nuestra mirada, sino que también nos recuerda que todo acto
perceptivo es, en esencia, un acto creativo. Lo extraordinario no
esta fuera de nuestro alcance; habita en nuestra capacidad para
ver el mundo con ojos nuevos, para jugar con nuestras percep-
ciones y para permitirnos transformar lo real a través de la ima-
ginacion.

Cuando esta magia nos atraviesa, seguimos un fluir de la
energia creadora que transforma las emociones de nuestro pe-
queno yo en interconexiones extraordinarias con el mundo.
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Pricticas artisticas para el bienestar colectivo

Didlogos entre arte, salud,
educacién artistica y sociedad

Estamos ante una obra coral que explora c6mo el arte puede
actuar como catalizador de transformacién social, emocional y
educativa en contextos contempordneos marcados por la incer-
tidumbre y la vulnerabilidad. A través de un enfoque interdis-
ciplinar, el libro reine experiencias, reflexiones y proyectos que
muestran el potencial del arte para generar bienestar, fortalecer
los vinculos comunitarios y resignificar los espacios donde vivi-
mos, aprendemos y sanamos.

A lo largo de sus pédginas, se propone una mirada critica y
comprometida sobre la prictica artistica como forma de cono-
cimiento situada, en didlogo con la salud, la educacién y las
transformaciones sociales. Cada capitulo documenta modos de
hacer en los cuales la creacién y la educacién artisticas devienen
una herramienta para el cuidado, la inclusién y el empodera-
miento, desplegando enfoques sensibles a la complejidad de los
contextos y a las subjetividades que los habitan.

Este libro no solo interroga las fronteras entre disciplinas,
sino que las desborda, proponiendo conexiones entre pensa-
miento artistico, investigacion y accién colectiva. En ese trdn-
sito, el arte se revela como espacio de encuentro, posibilidad de
agencia y forma de resistencia frente a lo que deshumaniza.

Dirigido a artistas, educadores, investigadores y agentes so-
ciales, esta obra invita a repensar el papel del arte mds alld de lo
estético: como una prictica profundamente humana que pue-
de incidir en la salud, la educacién y la cohesién social. Una
contribucién imprescindible para quienes buscan transformar
el mundo desde la creatividad y el compromiso.

Javier Albar Mansoa. PDI de la Facultad de Bellas Artes.
Imparte las asignaturas del Mdster en Educacién Artistica en
Instituciones Sociales y Culturales MEDART y el Mdster
en Investigacién en Arte y Creacién MIAC. Responsable desde
2025 del Grupo de investigacion GIMUPAI nim. 930163 y
del Grupo de Investigacién Interuniversitario del Museo Peda-
gbgico de Arte Infantil. Director de la revista Arte, Individuo

y Sociedad.
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