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1. Introduccion

El contenido de la presente tesis se ocupa de la educacion artistica como
disciplina no formal en Monterrey. Para hablar sobre este tema se toma como
planteamiento del problema la siguiente pregunta: siendo Monterrey una ciudad
posmoderna, la idea de la educacion artistica como disciplina dentro de la

educacion no formal, ;se toma en cuenta para el desarrollo de sus estudiantes?

Antes de contestar la pregunta ya mencionada, es necesario dar un repaso
a la historia de las artes visuales dentro de la academia tanto en Europa como en

Estados Unidos, asi como sus motivos sociales y politicos.

En el primer apartado se habla de la época de la revolucion industrial, ya
que a partir de ella tanto los politicos como los empresarios (que apenas
empezaban a surgir) vieron la importancia de las artes visuales para el desarrollo
de sus empresas y para la sociedad en general, y comenzaron a introducir dicha
disciplina en las escuelas.

Con la revolucién industrial nacieron diversas instituciones académicas
en las cuales el disefio era la principal materia, ya que requerian preparar a los
artesanos para la industria; sin embargo, también los artistas buscaban espacio
dentro de las escuelas. Ante estas demandas las universidades europeas
consideraron fuertemente que las artes visuales demandaban formas mas libres
de expresion, mientras las universidades de Estados Unidos de Norteamérica,
especificamente Harvard, empezaron con los talleres artisticos con principios de
historia del arte. Yale cred la curricula para una escuela profesional de arte, ya
que sus alumnos podian ejercer de la misma forma como artistas que como
disefiadores. En cuanto a Princeton, fundé un departamento de historia del arte,

en el cual asignd el primer curso de filosofia del arte.



A finales del siglo XI1X se consideraba que habia dos tendencias dentro de
la educacion artistica: la primera consistio en que el estudiante adquiria
conocimientos de las artes visuales sin ninguna aplicacion a la vida cotidiana,
mientras que en la segunda tendencia el estudiante aprendia los aspectos
practicos del arte para conseguir una preparacion mas completa para su carrera

profesional.

Dentro del marco teodrico de esta investigacion, el cual “corresponde a la
teoria de la Educacion Artistica como Disciplina, mejor conocida como DBAE”,
se basa en la premisa del Centro Getty para la definicion de la misma, teniendo
como objetivo la reaccion de las personas al encuentro de las artes.

El Centro Getty propuso que la educacion artistica se centralizara en la
disciplina, basandose en las actividades de la historia del arte, la estética, la
critica de arte y la creacion artistica, siendo éstas el nicleo del DBAE.

Dentro del devenir del DBAE, existen diversos momentos en los que se
ve que el concepto de la educacion artistica como disciplina nace en el seno de
las academias por situaciones politicas, de igual forma que la educacion artistica

a principios del siglo XIX.

En el planteamiento del problema se habla de un Monterrey
posmoderno, por ello se trabajo con el concepto de posmodernidad, y se
encontraron los elementos necesarios para afirmar que Monterrey efectivamente
es posmoderno.

En el transcurso de esta tesis se observa que en el inicio de la
posmodernidad Monterrey da un gran paso dentro de su economia y ademas
juega un papel importante en el mismo rubro dentro del pais. Lo mismo sucede
en el campo de la educacion ya que a partir de esta €poca se iniciaron las
universidades privadas. En la actualidad algunas de estas universidades son
reconocidas a nivel internacional.

Este fendémeno trae consigo una vida cultural dinamica y pujante dentro

de las artes visuales, no dejando atras al teatro y a la musica; pero las artes



visuales siguen su curso sin mirar atrds y a finales del siglo XX Monterrey se
presenta como una entidad con importantes museos que albergan exposiciones
que trascienden a nivel nacional e internacional e importantes galerias de arte.
Ademas, los productores de arte se manifestaron con agrado sobre el inicio de la
educacion artistica dentro de las escuelas y universidades publicas y privadas, asi

como en los talleres no formales.

Al tratar de responder la pregunta del planteamiento del problema, la
metodologia utilizada en esta tesis fue la investigacion descriptiva, la cual
permitio ver el estado actual de la educacion artistica no formal en Monterrey.

Al realizar la encuesta se contdé con el apoyo de un grupo de
investigadores que realizaron sus propias indagaciones con el mismo
instrumento de medicion pero con diferentes variables. Las variables utilizadas
en dicho instrumento se basaron en las cuatro disciplinas del DBAE.

Ya en el analisis de la encuestas se advierte que los profesores tienen una
falta de interés por las cuatro disciplinas que utiliza el DBAE, y dentro de las
conclusiones se observa que, siendo Monterrey una ciudad posmoderna, los
profesores que dan talleres artisticos no formales excluyen la educacion artistica

como disciplina para el desarrollo de sus estudiantes.

Al final de la tesis, se encuentra el directorio cultural que se utilizd para
realizar las encuestas, asi como el instrumento final y las graficas representativas

de las variables utilizadas.



2. Las artes visuales dentro de la academia

La instruccion de las artes visuales dentro de la academia ha sufrido diferentes

periodos de evolucion dentro de la historia.

En diferentes etapas del arte, éste ha sido dominado por una élite social, y
en cuestion de género, solamente eran cultivadas por los varones; mientras tanto
solo a las mujeres de clase trabajadora les era permitido el estudio de las artes

decorativas. Con el tiempo esto fue cambiando segun el criterio de cada época.

En esta tesis solamente se va a mencionar como las artes visuales se
involucran dentro de la comunidad académica en diferentes paises a partir de la
revolucion industrial, ya que es importante conocer la manera en que las
disciplinas artisticas empiezan a ser trascendentales para la sociedad y para los
propios artistas, e identificar el momento en que el arte se comienza a estudiar
como materia dentro de escuelas publicas y privadas, incluyendo las

universidades.

A finales del siglo xviiI los talleres artisticos fueron el punto de partida
de los grandes pintores. A estos talleres acudieron muchos artistas: Monet y
Renior con el maestro Gleyre, en la década de 1860; Van Gogh y Tolouse
Lautrec fueron estudiantes en el taller de Cormon, y con Gustav Moreau
estudiaron Matisse y Roualt.

Asi pues, los estudiantes buscaban al mejor maestro para convertirse en
sus aprendices. Pero no era tan sencillo, primero tenian que entregar un
portafolio de sus obras al artista, y si ¢l consideraba que dichas obras valian la
pena aceptaba al aspirante, pero era necesario ademds pasar un examen que
consistia en dibujar o pintar a un modelo, y el resultado de este examen era

determinante para el ingreso al taller.



El maestro tomaba las opiniones de los estudiantes ya establecidos para el

proceso de dicha seleccion.

La rutina de un taller artistico consistia en que en la mafana los
estudiantes dibujaban o pintaban y en las tardes visitaban el Museo Louvre y ahi
observaban las obras de arte, discutian sobre arte y hacian copias de las obras
maestras. El mentor observaba los trabajos de sus alumnos, hacia correcciones y
explicaba el porqué de estas correcciones. Los talleres artisticos trabajaban al
estilo tradicional de la academia, pero posteriormente ciertos estudios tendieron

a ser algo mas experimentales.

A la llegada de la revolucion industrial, el gobierno francés adoptd un
nuevo sistema de ensefianza en las escuelas de arte para la formacion de
artesanos calificados. Ante esta politica educativa, en 1830 habia més de ochenta
escuelas con el nuevo sistema. El propdsito primordial era beneficiar a las
industrias francesas; asi pues, los estudios especializados en su curricula fueron
relativos al dibujo académico, y el dibujo del natural fue la esencia de su
programa.

En el transcurso de la revolucion industrial, la educacion en Francia
estaba basada en el aprendizaje de los artesanos. Una de las academias mas
importantes en esta época fue la Académie des Beaux Arts, que ofrecia los
estudios elementales de arte y cuyo objetivo era la mejora de las manufacturas de
seda en Francia; entre las disciplinas que incluia estaba la pintura, que se dividia
para su estudio en tres secciones: la primera consistia en dibujar con modelo, la
segunda secciéon en dibujar a partir de moldes o del natural, y la tercera
introducia los principios de la pintura.

Con el resultado de las politicas educativas ya mencionadas, Francia, a
través de la industria, ocupd un lugar primordial entre las naciones en cuestiones

artisticas, ya que los artesanos eran formados como artistas.



A diferencia de Francia, en la década de 1830 algunos estados
germanicos como Prusia y Bavaria establecieron escuelas de comercio y
politécnicos para la preparacion de los artesanos, pero estas instituciones
estaban separadas de las academias de arte. La educacion que se ofrecia tenia las

siguientes caracteristicas:

e Durante el primer afio se estudiaba dibujo, modelado y otras
areas de especializacion.

e El dibujo de modelos del natural no formaba parte del
curriculo bésico.

e Su orientacion era completamente técnica; incluia el dibujo a
mano alzada basado en ejercicios de la copia.

e Estudios de matematicas y fisica.

Sin embargo, en 1860 se establecid una nueva politica educativa dentro de las
escuelas de comercio, aunque seguian centradas en la aplicacion industrial de las
artes. Este nuevo sistema las vinculaba con museos cuya tematica era
generalmente sobre diferentes culturas y épocas. De esta manera, se pensaba,

podia equilibrarse la carga de lo técnico con las artes.

Gran Bretafia no habia establecido un sistema educativo para la
formacion de disenadores artesanos que estuvieran a la altura de la industria, por
tal motivo la industria textil no iba a la par de las industrias de otros paises en
cuanto al disefio de sus productos; lo contrario sucedia con la tecnologia y
produccion de los mismos, ya que consideraban de una excelente calidad en
comparacion con otras naciones.

En 1835, se establecié un comité para ver si era factible crear una nueva
curricula basada en el disefio. Con el estudio que realiz6 el comité, Gran Bretafia
inaugurd en 1837 la primera escuela de disefio auspiciada por el gobierno,
teniendo como base algunas materias de la escuela de comercio alemana y de la
escuela de arte francesa. La escuela britanica no incluyd en su curricula el

estudio de la figura humana, a diferencia de la escuela de arte francesa.
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Con el transcurso de los anos, Gran Bretafa sufrid varios cambios dentro
de sus politicas educativas a raiz de que el sistema educativo anterior no cumplio
sus objetivos. Surgid6 un nuevo instituto, la Escuela de Disefio de South
Kensigton, encargada de la formacion de los profesores de dibujo para las
escuelas primarias, pues ahora el objetivo era que los nifios aprendieran dibujo
dentro de la educacion bésica. Actualmente es la Facultad Real de Arte.

Ante las grandes discusiones sobre qué era mas importante, la decoracion
o el dibujo figurativo, y viendo que la industria del disefio o aquellos productos
que dependian de €l no avanzaban, el gobierno britdnico determind que el
sistema de educacion artistica se dividiera en dos etapas: en una de ellas la
ensefianza de las artes se realizaba en la academia, lugar en que predominaba el
dibujo del natural, siendo incluso el nicleo del contenido del curriculum; la otra
etapa consistia en el disefo artesanal y se formaba en la escuela de disefio, donde

los cursos se cimentaban en torno al estudio de las formas decorativas.

Mientras que lo anterior sucedia en Europa, en Estados Unidos de
Norteamérica el arte entraba a la comunidad artistica y académica. En 1807 se
inaugurd la primera academia de arte, que fue la Academia de Bellas Artes de
Pennsylvania. En 1808 se fundd la segunda, la Academia de Nueva York, y en
1825, por causa de un grupo de estudiantes disidentes, se formo la Sociedad para
el Progreso del Dibujo, que en 1826 se conoceria como Academia Nacional de
Disefio.

En 1875 los estudiantes de la Academia Nacional de Disefio buscaron
una mayor libertad en sus estudios, ademas del acceso a los libros y las
colecciones de arte que estaban en manos de unos pocos miembros de la
academia. El resultado de este movimiento fue la primera escuela de arte
independiente en EUA.

Entrado el siglo XIX, el gobierno empezd a tomar interés en la promocion
de las escuelas profesionales de arte, en la cuales el desarrollo industrial era uno

de los objetivos, amén de la formacion en las bellas artes.
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2.1 La participacion de las artes visuales dentro de las universidades

En la primera parte de la historia de las universidades, durante la Edad Media, no
se tomo a las artes visuales como una disciplina de suficiente importancia para
considerarla dentro de las materias.

Las universidades inglesas de Oxford, Cambridge y Londres fueron las
primeras en plantear la importancia de la educacion artistica para la propia

comunidad universitaria, y con el tiempo han visto grandes frutos en este rubro.

En Estados Unidos, las universidades que empezaron a trabajar con la
educacion artistica fueron Yale, Princeton y Harvard.
En Yale, la educacion artistica surgid a partir de 1867, con tres objetivos

primordiales:

1. Ser una escuela con formacion técnica para los que quisieran dedicarse al
arte de forma profesional.

2. Proporcionar conferencias sobre historia y critica del arte adaptadas a las
necesidades de los estudiantes de licenciatura y de los que tenian una
orientacion profesional.

3. Ofrecer exhibiciones temporales de diferentes artistas a la comunidad en
general.

Dentro de su planta académica habia un director, un profesor de pintura y disefio
y un profesor de historia y critica de arte. Cuatro afios después la universidad
tendria plazas para varios profesores de pintura.

Dos caracteristicas de la academia fueron el aspecto practico de la
educacion artistica y la formacion artesanal, y el hecho de que también aceptaba
mujeres, lo cual no estaba permitido en otras escuelas de la universidad, y fue
muy significativo ya que el ingreso de mujeres siempre fue superior al de los

hombres.

En 1882, en Princeton, se fund6 por primera vez un departamento de historia

del arte, en el cual se asign6 el primer curso de filosofia del arte. Utilizando la
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siguiente cita de Duffus, Efland describe a la perfeccion la orientacion del

programa:

El estudiante de Princeton no aprende a dibujar o a pintar, a
menos que lo haga por sus propios medios, 0 a menos que se
matricule en alguno de los cursos profesionales sobre arquitectura.
Lo que aprende son los dibujos, las esculturas y los edificios que
han hecho otras personas, los legados culturales del pasado. No
aprende a apreciarlos porque eso, en opinion de Princeton, no se
puede ensefar. La apreciacion es el nombre de algo que ocurre
dentro de la persona que aprecia, como resultado de sus
experiencias y pensamientos personales, y que refleja el tipo de
persona que es. Es algo que puede ser imitado, como las buenas
maneras en la mesa. Pero eso no es arte. Lo unico que puede
ensefiarse son los hechos. (2002: 107)

Las artes visuales llegaron a Harvard a través de la academia en 1874,
con tres objetivos:

e Mostrar la importancia de las bellas artes como expresion de las
condiciones morales ¢ intelectuales del pasado.

e Contrastar lo anterior con la esterilidad de la experiencia americana, que
adolecia hasta el momento de una falta de espiritu creativo.

e Refinar la sensibilidad de los jovenes de Harvard.

El programa de bellas artes empez6 a crecer y Harvard contraté a un
profesor de dibujo y acuarela; el titulo de la materia fue “Principios del disefio en
la pintura, la escultura y la arquitectura”.

Los cursos de historia del arte fueron muy populares entre los estudiantes
de licenciatura, pero la intencion del programa era que el estudio de la historia
del arte se complementara con la formacion en la practica; lo cual no sucedio, ya
que a los estudiantes les atraia la historia del arte pero no el trabajo en el taller.

En 1895, el Museo Fogg fue adquirido por Harvard. Con esta adquisicién
la universidad empezdé un nuevo programa de talleres artisticos, teniendo
siempre en mente no convertirse en una escuela profesional del arte. Efland
comenta que, ya para finales del siglo XIX, habia dos tendencias principales

dentro de la ensenanza artistica:
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Dentro de la primera clase, el objetivo de los estudiantes
es adquirir conocimientos acerca de las bellas artes, unos
conocimientos completos y sistemdticos, sin pensar en
ninguna aplicacion inmediata. El objetivo de este tipo de
universidades es desarrollar esta elevada forma de
pensamiento en el estudiante —este estudio de las bellas
artes puras, si usamos el término como cuando hablamos
de las matematicas puras— en un contexto lo mas alejado
posible de los asuntos practicos de la vida.

Dentro de la segunda clase, centrada en el estudio de los
aspectos practicos del arte, el objetivo del estudiante es
adquirir el conocimiento mas amplio posible de los
aspectos técnicos del arte, para aprovecharlos directamente
en sus estudios y para conseguir una preparacion mas
completa de cara a su carrera profesional. (Efland,
2000:108)

Es importante destacar que a principios del siglo XIX la historia del arte
empezd a perfilarse como disciplina cuando la comprension de las ideas, los
objetos y los eventos comenzd a transmitir una perspectiva historica por derecho

propio.
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3. Definicion del DBAE

En 1983, W. Dwaine Greer, director del Centro Getty, quien acufi6 la expresion
EDUCACION ARTISTICA BASADA EN LAS DISCIPLINAS (DBAE, siglas en inglés de
Discipline Based Art Education) (Efland, 2002: 371) observo que las ideas
fundamentales que forman este concepto fueron definidas por otros autores en
los afios sesenta.

La definicion de educacion artistica que hemos presentado no es
nueva... Desde hace mas de 20 afios se viene abogando por un
cambio en la concepcion del nifio como un artista
autodidacta...Yo simplemente he proporcionado un nombre a una
manera de ensefar el arte: la llamo Educacion Artistica como
disciplina. (Greer, 1984: 212)

Greer comentd que su propuesta responde a una concepcion
contemporanea de la educacion artistica, y forma, por lo tanto, una sintesis de los
avances que han tenido lugar en este campo durante la década de los sesenta, y
sobre todo a partir del Seminario de Penn State (1965), de la Universidad del
estado de Pensilvania. En dicho seminario se encontraron investigadores y

educadores, y se discutid

que el arte era una disciplina por derecho propio, con fines que
deberian defenderse en términos de su capacidad para ayudar a
los estudiantes a participar de forma independiente en una
investigacion sistematica en el campo del arte. (Efland, 2002;
355)

El concepto de la educacion artistica como disciplina es el resultado de
las siguientes reflexiones: ;qué es el arte?; el arte, a través de su naturaleza, ;qué
puede aportar a la vida humana y al conocimiento para disefiar su proposito
educativo?

El DBAE tiene cuatro objetivos principales:

l.- Ayudar a los estudiantes a desarrollar la imaginacion y
adquirir las aptitudes necesarias para una ejecucion artistica de
calidad.

Los ensenantes de arte deberian disenar curriculos orientados
al desarrollo de estas aptitudes. Para adquirirlas, los estudiantes

15



deberian aprender a pensar como artistas. Esto significa que
deberian desarrollar su sensibilidad y su imaginacion, y adquirir
las aptitudes técnicas necesarias para trabajar adecuadamente los
materiales.

2.- Ayudar a los estudiantes a aprender a observar las cualidades
del arte que ven y a hablar de ellas.

Ver desde una perspectiva estética es una forma aprendida de
actuacion humana, una especie de pericia, y exige la capacidad de
concentrarse en las cualidades formales y expresivas de la forma
y no solo en sus funciones utilitarias. Exige la capacidad de
lentificar la percepcion para poder examinar y saborear las
cualidades visuales. Exige buscar relaciones cualitativas y fijarse
en la calidad de le experiencia que generan. Estas actitudes y
estos modos de atencion se pueden fomentar por medio de la
enseflanza.

3.- Ayudar a los estudiantes a comprender el contexto historico y
cultural en el que se crea el arte.

Se parte de la base de que esta comprension historica y
cultural ayuda a los estudiantes a captar la relacion entre el
contexto social de la creacion artistica por un lado, y su contenido
y su forma por otro.

4.- Se refiere a cuestiones relacionadas con los valores que el arte
ofrece.

Se cree que abordar cuestiones relacionadas con la teoria
estética ayuda a los estudiantes a tomar parte en una conversacion
filosofica profunda y continua. (Eisner, 2004: 46-47)

Con estos objetivos, el DBAE aborda la forma en que las personas reaccionan al
encuentro con las artes: creacion de obras, apreciacion de sus cualidades,
ubicacion del tiempo y espacio en la cultura, exposicion y justificacion de sus
juicios acerca de su naturaleza, méritos e importancia.

En 1984 la publicacion Beyond Creating: The Place for Art in America’s
Schools, que fue realizada por el Centro Getty, sugiri6 que la educacion artistica,
al igual que los curriculos de arte centrados en la disciplina en los afios sesenta,
estuvo basada en las actividades del taller artistico, la critica y la historia del arte,
y se afiadié una cuarta disciplina: la estética.

Abhora bien, de acuerdo con Bruner “la disciplina constituye un campo de
conocimiento o de investigacion” (Efland, 1987), entonces se puede decir que la
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educacion artistica como disciplina se caracteriza por un aprendizaje centrado no
solo en la produccion artistica, sino también en la historia del arte, critica
artistica y estética.

Entre los afios 1984 y 1988 la Asociacion Nacional para la Educacion
Artistica mostr6 un gran interés por el DBAE y organiz6 eventos y
conferencias que trataron el tema, y ante eso el Centro Getty encargd algunas
publicaciones para desarrollar dicho modelo. Una de estas publicaciones,
realizada en 1987 en Los Angeles por Elliot Eisner y el secretario de Educacion

William Bennet, expuso las razones por las cuales es importantes que

los nifios marginados conozcan las grandes obras y los artistas
que forman parte de nuestra cultura comun”. La primera idea era
que “las grandes obras de arte constituyen un registro
incomparable del pasado, de la evolucion de nuestra sociedad”
que son “un vehiculo destacado para la transmision [de nuestros
valores mas queridos] de generacion en generacion”, que el arte

3

es “un reto para el intelecto” y puede inspirar en nosotros “el
mérito e incluso la grandeza” y finalmente que el arte es “uno de
los mejores productos de la civilizacion.” (Efland, 2002; 372)
Ya para entonces el Centro Getty apoyaba con recursos tanto econdémicos como
humanos el desarrollo y la ejecucion de esta tendencia educativa.
En 1987 el modelo definitivo del DBAE fue determinado por Clark, Day
y Greer en la revista Journal of Esthetics Education, en la cual se pusieron de
manifiesto las ideas basicas del DBAE: “que las materias relacionadas con la
educacion artistica han de estructurarse de la misma manera que el resto de las
asignaturas mediante sus objetivos, contenidos y métodos de evaluacion, con lo
cual queda claro que el arte se ensefia y se aprende, no se aprende tan so6lo.”
(Lopez-Bach, 1998)

Los rasgos definitorios del DBAE fueron abreviados en 1987 por Marin
Viadel (Agirre, 2000: 251). En el siguiente cuadro en el cual nos delimita las
caracteristicas de un programa de Educacion Artistica como Disciplina.
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DEFINICION DE LAS CARACTERISTICAS DE UN PROGRAMA
DE EDUCACION ARTISTICA COMO DISCIPLINA

A.

FUNDAMENTACION

L.

El objetivo de la educacion artistica como disciplina es desarrollar
las habilidades de los estudiantes para comprender y apreciar el arte.
Esto implica un conocimiento de las teorias y concepciones del arte,
y la habilidad tanto para reaccionar ante el arte como para crearlo.

El arte se ensefia como un componente esencial de la educacion
general y como fundamentacién para su estudio especializado.

B. CONTENIDO

3.

Los contenidos de la ensefianza se derivan fundamentalmente de las
siguientes disciplinas: estética, critica de arte, historia del arte y
creacion artistica. Los objetivos de estas disciplinas son: (1) las
concepciones de la naturaleza del arte, (2) los fundamentos para
valorar y juzgar el arte, (3) los contextos en los que el arte ha sido
creado, y (4) los procesos y técnicas para crear arte.

Los contenidos de estudio provienen del amplio campo de las artes
visuales, incluyendo las artes populares, las artes aplicadas y las
bellas artes tanto de la cultura occidental como de las no
occidentales y desde las épocas antiguas hasta los movimientos
contemporaneos.

C. CURRICULUM

5.

8.

El curriculum escrito, incluye contenidos organizados y articulados
secuencialmente para todos los niveles escolares.

Las obras de arte ocupan una posicion central en la organizacion del
curriculum y en la integracion de los contenidos de las cuatro
disciplinas artisticas.

El curriculum se estructura de modo que refleje una implicacion
similar respecto a cada una de las cuatro disciplinas artisticas.

El curriculum se organiza de modo que se vaya acrecentando el
aprendizaje y nivel de comprension del alumno. Ello implica un
reconocimiento de los niveles de desarrollo apropiados.

D. CONTEXTO

0.

10.

La ejecucion completa del programa viene determinada por una
ensenanza artistica regular y sistematica, la coordinacion de todo el
distrito escolar, el trabajo de expertos en educacion artistica, el
apoyo administrativo y los recursos adecuados.

Tanto los logros de los alumnos como la efectividad del programa se
confirman mediante criterios y procedimientos de evaluacion

apropiados.

18




Clark, Day y Greer definieron el DBAE como ‘“una orientacion contemporanea
dentro de la educacion artistica que presenta una amplia vision del arte y subraya
su importancia dentro de la educacion general que reciben todos los estudiantes.”
(Lopez-Bosh, 1998). Para ellos la educacion artistica debe ser parte de la
educacion general y el curriculo del DBAE debe de ser “explicito y desarrollado
como un documento escrito, secuenciado y acumulativo” y enfocado a “temas
inherentes a las cuatro materias que configuran la educacion artistica”.

Segun Greer, el curriculum del DBAE entiende el arte como un tema de
estudio y no como una actividad terapéutica o recreativa. Afirma que los trabajos
de arte son analizados desde la perspectiva del artista, el historiador del arte, el
critico y el esteta. (Agirre, 2000)

Para Agirre (2000: 244), el DBAE pretende

ser una aproximacién comprensiva a la ensefanza del arte y su
horizonte educativo lo constituye el estudio del arte, tal y como
¢éste es entendido por los adultos. Se busca, por tanto, preparar
adultos cultos “con una sofisticada comprension de las artes”,
aunque mas que el conocimiento especifico se busca el desarrollo
de “estructuras de pensamiento tacitas (...) que Broudy (1982)
describe como cristales a través de los cuales se mira” y que
“capacitan a la persona educada para una comprension y
apreciacion completa de sus experiencias en cualquiera de los
ambitos del valor” (Greer, 1984:119). Es decir, “producir
adultos cultos conocedores del arte y de las obras artistica, y
capaces de reaccionar a las propiedades estéticas de las obras de
arte y de otros objetos” (Greer, 1984:116)

Greer (1984; 115) considerd que

el interés principal de la educacion artistica como disciplina es el
arte dentro de la educacion general, dentro del contexto de la
educacion estética. Cuatro disciplinas —estética, produccion
artistica, historia y critica de arte— se ensefian por medio de unos
programas para cada curso, metodicos, continuos y secuenciales,
del mismo modo que las otras asignaturas... (Agra Pardifies, 1994;
121).
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4. Los elementos que configuran el DBAE

Las cuatro areas del conocimiento antes mencionadas son el nucleo del DBAE;
se encuentran interrelacionadas entre si y establecen las lineas de accion sobre la
practica y el conocimiento del arte. El objetivo final del DBAE es formar
personas “artisticamente cultas” (Marin, 1987). Barkan propone “que la
estructura del curriculum de educacion artistica debe de estar basado en los
procesos que artistas, criticos e historiadores —profesionales del arte—

acostumbran a utilizar en su trabajo.” (Efland, 1987)

Ante esto, Rush, Greer y Feinstein (1986) hacen las siguientes
descripciones:

La estética Es el area donde se contempla la naturaleza
del arte y su papel en la experiencia humana.

La critica de arte  Es la base de la descripcion, interpretacion y
valoracion de un trabajo de arte.

La historia del arte Es el darea de estudio que permite
comprender una obra dentro de su contexto
cultural e historico.

La produccion Es aquella en la cual se investiga el
artistica significado del acto de creacion artistica y el
resultado de tal esfuerzo.

Las areas ya mencionadas comprenden las acciones que realizan las personas al
acercarse al arte: lo hacen, lo miran, lo sitian en su contexto historico-social y
hacen juicios sobre su calidad. (Eisner, 1987)

La estética da las bases teoricas para calificar la calidad de las obras, la

critica de arte desarrolla las cualidades del mundo visual, la historia del arte

transporta al espectador al tiempo y espacio en que todos los trabajos de arte se
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realizaron y la produccion artistica da los fundamentos necesarios para

comprender la creacion de las imagenes mentales.

4.1 La estética

En el siglo XVIII nace el término estética, para designar aquello que se ocupaba
de lo bello y el arte. Kant define como estético la apreciacion de “lo bello y lo
sublime de la naturaleza o del arte.”

Segun Eisner (1987), “los seres humanos sienten la necesidad de valorar
y hacer juicios; y la estética proporciona las bases tedricas para sentar los juicios

sobre lo que uno ve”. Por otra parte, comenta:

No es intencion de la DBAE llegar a formar estetas profesionales,
sin embargo si lo es, el animar a los jovenes estudiantes a tomar
parte en el debate sobre la naturaleza y significado del arte en la
vida. El campo que ofrece la mejor posibilidad de articular este
debate es el de la estética, un area que ofrece las bases para la
critica artistica. (1988: 20)

Estd més que comprobado que todos aquellos que observan el arte hacen
juicios de valor sobre €l, sin importar el grado de conocimiento que tienen al
respecto. Algunos juicios son manifestaciones de gusto: me agrada, no me
agrada. Pero no son lo mismo estas manifestaciones que aquello que se considera
un valor artistico. La estética establece los criterios y argumentos intelectuales
para hacer juicios sobre la calidad del arte y comprenderlo en toda su
complejidad. Pensando en esto, el DBAE se basa en que es importante que los

niflos comiencen a reflexionar sobre las razones de sus juicios y sobre la calidad

de los trabajos de arte y de su entorno visual. (Agra Pardines, 1994).

4.2 La critica del arte

No hacen lo mismo el que observa una obra de arte (que solamente “traduce” su
significado) y el que hace una critica (pues éste, para realizarla, debe de explicar
el porqué de sus juicios). Se entiende como critica de arte el analizar, describir e
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interpretar las cualidades expresivas de las formas visuales. Para esto se requiere
que a partir de los primeros afos escolares a los nifos se les ensefien el analisis

y la interpretacion de las cualidades expresivas de una obra. Eisner comenta:

Los nifos también desarrollan su capacidad de percibir
cualidades. No podrian ver, a menos que se les ensefiase, que un
campo de césped, por ejemplo, no es simplemente verde sino que
contiene una amplia variedad de tonos de verde, ademds de otros
colores... En definitiva, su capacidad de percibir relaciones se
desarrolla a medida que aprenden y esta capacidad se ve afectada
por el tipo de experiencia que tienen. (1995; 60, 61)

Segun Eisner, la DBAE desarrolla la capacidad perceptiva y ensefia como
mirar mejor para poder apreciar en su totalidad no soélo el arte, sino aquello que

nos rodea. (Agra Pardifies, 1994).

4.3 Historia del arte

Es importante establecer el contexto de una obra, ya que sin esta informacion
dicha obra no se comprenderia en su totalidad, pues no se sabria en que época

historica y cultural se realiz6. Arnheim expreso:

A cualquiera que compare las pinturas de Rubens y Rembrandt le
impresionara la diferencia de los mundos a los que se enfrenta en
la obra de estos dos artistas, tan cercanos en el espacio y el
tiempo. Resulta de suma utilidad saber que uno de ellos estaba al
servicio de un Estado feudal tradicional cuyos gobernantes se
rodeaban de la riqueza de la imagineria catolica romana, mientras
que el otro conocia la frugalidad protestante pero también la
nueva prosperidad de una clase media de comerciantes organizada
democraticamente. (1989:74)

Segun Kleinbauer, la historia del arte es “esa parte del saber que se dedica al
andlisis y la interpretacion de las obras de arte”, definiendo el quién, qué,
cuando, donde y por qué de cada obra. (Agirre, 2000)

Agra Pardifies, citando a Katter, sefiala tres cometidos basicos para la
historia del arte.
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e Una investigacion de como y donde desarrolld su vida y su
obra el artista.

e Una discusion sobre la naturaleza de los trabajos que dicho
artista produjo.

e La referencia sobre el lugar, medio cultural y contexto
histérico en el que los trabajos fueron realizados. (1994:133)

También dice que la historia del arte “puede centrarse en la evolucion de un solo
objeto y su representacion a lo largo del tiempo, en los sistemas simbolicos
caracteristicos de una época, en el estudio del entorno geografico o cronolégico
del autor, su estilo personal y su relacion con autores contemporaneos, etc.”

Para el DBAE es mds que importante esta area, ya que permite
comprender a los nifios, “esta relacion de influencia reciproca que se establece

entre el arte, artista y cultura.” (Agra Pardifies, 1994; 134)

4.4 Produccion artistica

Saber como se hace una obra de arte es muy importante; la forma en que el
artista resuelve los problemas en el transcurso de la creacion de su obra es
esencial para comprender el arte. Smith “sugiere que la razon principal para
incorporar el dominio de produccién en la educacion artistica es que éste
proporciona la oportunidad de desarrollar mejor la capacidad de apreciar y
comprender el arte.” (Agres Pardifes, 1994; 127)

Por su parte, Agirre nos comenta: “Spratt, un artista, define para la
DBAE las particularidades de la produccion artistica, es decir las experiencias
directas para crear arte” (2000: 246). Esto es, se busca el conocimiento de los
materiales y las técnicas para desarrollar la observacion y asi lograr una
capacidad creadora destinada al rompimiento de todo aquello que se encuentra
establecido, con el uso inteligente de dichos materiales y técnicas en funcion de
los objetivos de cada obra.

Dentro del DBAE, el nifio debe comprender el punto de vista de quienes
crean arte, y esto se logra solamente con el conocimiento y la participacion

directa en el proceso de produccion de arte.
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5. Devenir del DBAE

En los afios sesenta del siglo pasado, en Estados Unidos aparece una propuesta
de la ensefianza artistica que veinte afios mas tarde seria llamada Educacion
Artistica como Disciplina. Dentro del contexto socio-politico que vivia el mundo
tras finalizar la Segunda Guerra Mundial, artistas, intelectuales y cientificos se
refugiaron en ese pais. El panorama cultural cambié completamente, ya que
siendo hasta entonces Paris la capital del arte, Nueva York se convierte en el
nuevo epicentro del arte y de la cultura.

En la década de los cincuenta, el mundo del arte se ve empafiado con un
acontecimiento politico que marcaria el futuro de la educacién artistica en los
Estados Unidos.

Efland (1990) sefiala

la ruptura del monopolio nuclear de EUA por la Union Soviética
y el lanzamiento del primer satélite artificial al espacio
removieron los cimientos de todo el sistema educativo
norteamericano. Se penso que la tecnologia soviética era superior
que la norteamericana y que esto ponia en peligro a los EUA en
caso de conflicto. No tardaron en llover las criticas al sistema
educativo, que fue calificado de incompetente para ofrecer a los
estudiantes el nivel de preparacion técnica que el pais requeria.
(Agirre 2000:231)

Dicho satélite soviético fue llamado Sputnik I. Ante esta situacion, en 1958 el
gobierno estadounidense aprueba una “Ley de Educacion Nacional para la
Defensa”, la cual promueve la ensefianza de las matematicas y las ciencias. Con
esto, la nocion de disciplina nace aplicada a las ciencias y debe de estar acorde
con la curricula de la ensefianza.

A partir de 1957 se difundi6 la definicion de disciplina, que venia del
campo de las ciencias, con las siguientes caracteristicas: un cuerpo organizado de
conocimientos, métodos especificos de investigacion y comunidad de
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investigadores que habitualmente estén de acuerdo sobre las ideas fundamentales
de su campo. Dentro de este contexto, en 1961 el presidente Kennedy
establecid el Comité de Asesores en Ciencias (Sciencie Advisory Panel) y su
objetivo consistia en la consolidacion del desarrollo y la investigacion educativa.

Para Jerome Bruner (1960) la curricula debe tener una organizacion
disciplinar en las materias, ya que en los estudiantes no hay un aprovechamiento
total de sus estudios porque la estructuracion de dicha curricula les impide tener
una vision general de las materias, de su relacion entre ellas mismas y su
aprendizaje de cada una. En 1961 Bruner plantea que la estructuracion de las
disciplinas es también posible en las humanidades y a las artes.

En 1962 se presentd el documento donde se daba origen a la corriente
disciplinar en educacidn artistica dentro del seminario de Penn State, en la
Universidad de Pennsilvania. En dicho seminario M. Barkan defendi6 esta idea,

y se preguntaba:

(Acaso la ausencia de una estructura formal de teoremas
interrelacionados, formulada en un sistema de notacioén universal
como sucede en el campo de la ciencia, significa que la rama de
las humanidades conocida como las artes no son disciplinas, y
que las investigaciones artisticas no estan articuladas? Pienso que
la respuesta es que las disciplinas artisticas pertenecen a otro
orden. La investigacion artistica no carece de articulacion, aunque
proceda de modo analdgico y metaforico, y no se base en la
estructura formal del conocimiento ni contribuya a ella. (Efland,
1990: 355)

El planteamiento de Barkan —un desafio intelectual— fue mas alld del
planteamiento politico: no obstante que las artes no tenian una estructura
disciplinar cientifica, “sus actividades si poseian una cierta articulacion; es por
ello que los artistas pueden servir como modelo para la investigacion en el
campo de la educacion artistica, del mismo modo que los cientificos sirven como
modelo para la investigacion en el campo de la educacion cientifica” (Efland,
1990: 355).

En la siguiente década se realizaron varios proyectos, predominando el
Laboratorio Educativo Regional del Suroeste (SWRL), que consistia en una
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curricula progresiva de arte destinada a la ensefianza primaria, con base en
disciplinas complementarias: actividades en taller artistico, historia del arte,

critica de arte y estética.

Para entonces ya habia innumerables criticas sobre esta teoria, entre ellas
estaba la del Programa de Artes y Humanidades de la Oficina de Educacion de
los EUA, ya que sus miembros eran los defensores del movimiento para la
educacion a través del arte y consideraban que éste no era una disciplina,
oponiéndose ante la sola idea de un “curriculo empaquetado”. Su principal
defensora era Kathryn Bloom, conocida entre su circulo como una estadista
madura dentro del movimiento para la educacion artistica. Dicho programa se
habia atenido al modelo de las disciplinas, pero en 1965 dio un giro hacia
programas que tuvieran que ver con la orientacion social. Se caracterizaba como
la educacion basada en las artes o a través de las artes. Al referirse al conjunto
de las artes, este grupo empleaba el término educacion estética, asi como el
término interdisciplinario para referirse al uso de las artes para ensefiar otras
asignaturas.

En las décadas siguientes la educacion artistica en Estados Unidos dio
grandes giros, y en 1980 hubo un regreso a la disciplina dentro de la curricula de
las artes visuales. En 1982 J. Paul Getty Trust tenia como objetivo establecer un
centro de educacion artistica, y para esto se entrevistd con un grupo de
educadores. En 1983, en Los Angeles, micid sus actividades con cursos de
verano para la ensefianza del arte dirigidos a maestros de primaria.

En 1984 el Centro Getty public6 Beyond Creating: The Place for Art in
America’s Schools. Su contenido estaba basado en las actividades del taller
artistico, la critica y la historia del arte, afiadiendo una cuarta disciplina, la
estética. Diferentes autores realizaron trabajos en los cuales hicieron algunas
reflexiones sobre el proyecto de la DBAE, que ya para entonces se conocia mas
como el proyecto Getty.

Agirre presenta algunas de las reflexiones antes mencionadas por

diferentes autores, entre ellos Smith (1984) y Efland (1990):
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La orientacién educacional de la DBE hacia el racionalismo
tecnocratico: estandarizacion de los contenidos, eficiencia,
comportamientos convertidos en rutina y predefinicion de los
resultados.
Como consecuencia de lo anterior: esta perspectiva
educacional no es adecuada a una sociedad pluralista.
La opcion de la DBAE no se presenta como una aproximacion
“centrada en...” (el objeto, el problema, el concepto), sino que
hace uso del poder persuasivo que le brinda el rigor de una
concepcion del arte firmemente basada en la disciplinaridad.
La DBAE tiene un caracter prescriptivo.
A pesar de distinguir cuatro disciplinas, el enfoque se produce
sobre el arte como una disciplina autosuficiente. Disponer de
lecciones especificas para las cuatro areas, que se abordan
mediante la técnica del estudio, produce el efecto de
contribuir a que el profesorado continie construyendo su
curricula alrededor de la practica del arte.

Presenta los contenidos tan definitivamente delimitados y

precisamente secuenciados que deja poco espacio a aspectos

ideacionales, expresivos, personales y socioculturales.

Mantiene el espiritu academicista del “modelo-patrén™. Los

adultos informados sirven como prototipos.

La inclusion de la estética como area de estudio presenta

muchos problemas:

- Se pone en duda la posibilidad de que la estética tedrica y
filosofica pueda ser simplificada como para hacerla
comprensible a los nifios.

- Es preciso considerar si se contempla el estudio de
diferentes culturas del gusto estético.

- Es preciso determinar si considera la experiencia estética
como bdésica a otras experiencias y si puede separarse de
las experiencias vitales del nifio.

En definitiva, es preciso aclarar qué nocion de estética
maneja la DBAE (percepcion estética, estética filosofica,
estética psicologica...).

Si bien la estructura de la DBAE es adaptable a cualquier tipo

de arte es precisamente disponer de criterios para determinar

la calidad en cada uno de ellos (arte comercial de calidad, arte
popular de calidad, etc.).

La critica de arte se presenta de modo no problematico, a

pesar de que hay tantas posibles criticas como puntos de vista

filosoficos. Esto significa que al nifio se le propone un estudio
predeterminado de la critica.

Si los ejemplos de estudio se toman de lo mas granado de

la historia del arte, eso significa que se deja poco margen al
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niflo para enfrentarse a una critica personal, no mediatizada
por la fuerza de la opinion generalizada sobre tales obras. La
critica termina convirtiéndose de este modo en una suerte de
preparacion para visitantes-consumidores de museos y en un
modo de introducir mediante el arte los valores de la clase
media.

La inadecuada competencia del profesorado ha impulsado a
los proponentes de la DBAE a elegir un programa que no
requiere mayor preparacion y mantiene grandes parecidos con
la estructuracion de otras areas.

No es bueno que la investigaciéon sobre el modelo y su
efectividad resida en una Unica institucion educativa.

Existe una confusién entre lo que son proponentes de la
DBAE y portavoces del Instituto Getty. La opcion de este
centro es solo una de las posibles alternativas que un modelo
con capacidad para proveer un marco nacional a la educacion
artistica puede hacer. (2000: 252-253)
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6. Posmodernidad

Como afirma Hutcheson, aunque la posmodernidad pueda parecer centrada en
cuestiones estéticas, sus raices son politicas y del orden de la cultura general
(Efland, Freedman y Stuhr, 2003: 44). El término posmoderno fue utilizado para
designar las grandes transformaciones que experimentaron las sociedades
occidentales en el transcurso del ultimo cuarto del siglo XX.

A partir de la década de 1970 se formd en Francia esta corriente
intelectual particularmente critica con el humanismo y el racionalismo, pero

inmediatamente tuvo un alcance internacional, como lo sefialan Best y Kellner:

...porque pensadores alemanes como Nietzsche y Heidegger ya
atacaron los conceptos y modos filosoficos tradicionales. El
filésofo norteamericano William James inaugurd un pluralismo
radical y John Dewey puso en evidencia la mayoria de las
premisas de la filosofia y la teoria social, al tiempo que proponian
reconstruirlas sobre nuevas bases. Mas adelante fueron los
historiadores ingleses Toynbee y Barraclough, teéricos sociales
norteamericanos como Drucker, Mills, Etzioni y Bell, quienes
incorporaron el concepto de época posmoderna a la historia y a la
teoria social, mientras que los tedricos culturales norteamericanos
introducian el término en el ambito de las artes (Efland, Freedman
y Stuhr, 2003: 44-45).
A partir de entonces la posmodernidad ha entrado en diferentes y muy variados
debates, pero dentro del discurso moral en la sociedades posmodernas se puede
decir que esta basado en un sentido practico cuantitativo; el individualismo de
las sociedades se transform6 en un hiper-individualismo con la pérdida de los
derechos adquiridos, especialmente en el terreno laboral, y aparecieron las falsas
promesas basadas en los negocios y en los beneficios de éstos. No existe una
tendencia Unica en las sociedades sino grandes contradicciones en todos los
ambitos: el inicio de la globalizacién cultural, de las tecnologias de

comunicacion y de la informacidn, sin importar que €stas se encuentren o no al

alcance de todos; esto, en suma, encaminado hacia un progreso.
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La llegada de las nuevas tecnologias de comunicacion y el poder
adquirido por los medios de comunicacion, llamado por el filosofo francés Jen
Baudrillard “éxtasis de comunicacion” (Dempsey, 2002), han cambiado las
formas de interrelacion entre las diferentes regiones del mundo, asi como la
mercantilizaciéon de los productos econdmicos. En distintas instituciones se ha
notado una constante amenaza a la vida politica y social por la desesperanza, por
la falta de credibilidad de los partidos politicos y la propia politica, e incluso de
los representantes.

Dentro de las artes visuales la posmodernidad entrd en la corriente de
“Arte y Mente”, que incluye a artistas experimentales, cuyo arte intenta
representar el mundo interior de las emociones, los estados de animo y el
intelecto; algunos artistas introducian el arte popular en su imagineria, otros
utilizaban diversos elementos y los combinaban entre si formando contrastes
(textos e imagenes, objetos y graficos) y muchos otros estaban comprometidos
con temas sociales y politicos, tal es el caso del artista aleman Hans Haacke
(1990), que con “La libertad ahora va a ser patrocinada, aparte de los gastos
menores” llevo a cabo la intencion de hacer una obra con carga politica, que

consistia en lo siguiente:

..una torre de observacion situada a la izquierda de la
Postdamerplatz tras la caida del muro de Berlin, coronada por el
logotipo de los automoviles Mercedes Benz (lo cual puede
interpretarse como un simbolo del capitalismo de la Alemania
Occidental). Como un monumental epitafio se leia el texto de
J.W. von Goethe “El arte sigue siendo arte”. (Dempsey, 2002;
269)

En cuanto al concepto de representacion, “se ha cuestionado la confianza ciega
con que se tiende a admitir ciertas representaciones como encarnacion de la

verdad”. Rousenau afirma:

La crisis de la representacion atraviesa cada uno de los &mbitos de
la posmodernidad, desde el arte hasta la psicologia, y en cada caso
se anuncia ‘el fin de orden de la representacion” (...) Lo
realmente interesante no puede ser representado: ideales,
simbolos, el universo, lo absoluto, Dios, la justicia o como quiera
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expresarse(...) Segin los posmodernos escépticos, la
representacion es politica, social, cultural, lingiiistica y
epistemologicamente arbitraria. (Efland, Freedman y Stuhr, 2003:
47).

Las representaciones son siempre reducciones y distorsiones de ideas o
acontecimientos que de un modo y otro intentan alterar el significado de lo
representado. Sobre esto Amy Dempsey (2002) comenta que “gran parte de la
obra posmoderna se centra en la cuestion de la representacion: los motivos o las
imagenes de las obras del pasado son ‘expresadas’ o ‘adecuadas’ a contextos
nuevos e inquietantes, o bien son despojadas de su significado convencional
(‘desmontadas’)...”

Como se ha visto, la posmodernidad se compone de muchas realidades
tanto sociales como politicas, pero ante esto es posible establecer caracteristicas

COmo.

e Falso progreso o supuesta racionalizacion del futuro.
(La tecnologia al servicio del hombre y no éste al servicio de la
tecnologia.)

Privatizacion del Estado, empresa y educacion.

Corporativismo empresarial.

Resurgimiento de lo magico y mitico.

El poder de la informacion.

El fin de la representacion.

Multiculturalismo.

Busqueda de solucion a los problemas a través del fortalecimiento

de vinculos personales y comunitarios (ONG).

6.1 Monterrey posmoderno

En el transcurso de la década de 1970, Monterrey sufrié grandes cambios junto
con el mundo; a diferencia de otras ciudades de la Republica Mexicana, se fue
delineando por la corriente de la posmodernidad.

Sobre el devenir de su historia, se cuenta siempre que Monterrey ha

jugado un papel muy importante en lo economico dentro del pais.
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Durante los afos setenta crecieron poderosos corporativos como Alfa, Vitro,
Cemex y Protexa, firmas vinculadas a la produccién de acero, vidrio, cementos y
ductos, todas ellas de familias regiomontanas. La prensa de Estados Unidos,
Inglaterra y Francia empezo6 a tener en su mira dichas empresas a partir de la
mitad de los afios setenta. La revista Forbes, en octubre de 1979, difundid esta

informacion:

Monterrey, una ciudad rodeada por montafias a 150 millas de la
frontera sur de Texas, es ya un potente centro industrial. Con sus
grandes siderurgias, esta ciudad de dos millones de habitantes
alberga a 3% de la poblacion pero produce 20% de los 99 billones
a que asciende el producto nacional bruto del pais. Los
regiomontanos y sus industrias son legendarios en México,
particularmente los que poseen las cuatro poderosas companias
holding, vinculadas por lazos familiares, conocidas como el
Grupo Monterrey. (Nuncio, 1997: 119-120).

Ante este crecimiento econdmico, el auge de las instituciones educativas
no se hizo esperar, y entre los afios sesenta y setenta surgieron numerosos

planteles universitarios, entre ellos:

Escuela Normal Superior del Estado 1961
Instituto Superior de Cultura y Arte de Monterrey 1967
Universidad Regiomontana 1969
Universidad de Monterrey 1969
Centro de Estudios Universitarios 1970
Universidad de Montemorelos 1973
Universidad Mexicana del Noreste 1976
Instituto Tecnoldogico de Nuevo Ledn 1976
Instituto Tecnologico Agropecuario Numero 12 1977
Universidad Pedagdgica Nacional 1979
Arte AC, Instituto Superior de Disefio 1979
Universidad del Norte 1977
Instituto Regiomontano de Hoteleria 1978
Centro de Estudios de Disefio de Monterrey 1978
Centro Universitario México-Valle 1980

De igual forma, la ciudad empieza a tener simbolos representativos como las

grandes ciudades del mundo:
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El faro del comercio, con su rayo laser 1984

El metro 1991
Centro Tecnologico Avanzado del ITESM 1989
Centro Internacional de Negocios (Cintermex) 1991
Macroplaza 1982

El fendmeno econdmico trae consigo una vida cultural que anteriormente
no existia, y ante esto se empieza a crear una nueva perspectiva en el ambito
cultural, en la que el area de las artes visuales sera la mas enriquecidas de todas.
Para los afios noventa Monterrey se ubicaba a nivel internacional como un centro

de arte importante,

ya que la revista norteamericana Artnews revel6 en 1994 una lista
de los 25 coleccionistas de arte contemporaneos mas importantes
de Meéxico, entre los que destacaban 10 regiomontanos, la
mayoria dedicados a la industria: Estela Elizondo de Santos,
Mauricio Ferndndez Garza, Eugenio Garza Lagiliera, Margarita
Garza Sada de Fernandez, Alfonso Romo, Diego Sada, Liliana
Sada, Yolanda Santos de Garza Lagiiera, Generoso Villarreal y
Lorenzo Zambrano. (Monterrey 400, 1996: 248)

Es importante mencionar que para el afio 1996 se contaba con 10 museos,
todos ellos con diferentes tematicas, ademds de una pinacoteca. Un afio antes se
cred el Consejo para la Cultura y las Artes de Nuevo Leon, y a partir de este
momento el ambito cultural de Monterrey creci6 a través de la consolidacion de
las politicas culturales. Cabe senalar que el Museo de Arte Contemporaneo,
disefiado por el arquitecto Ricardo Legorreta, es considerado el mas grande de
América Latina (Rodriguez, 1998) y su creacion se debe a una iniciativa del
sector privado y del gobierno del estado de Nuevo Leon. La critica de arte
Teresa del Conde comentd: “Con el Museo de Arte Contemporaneo, Monterrey
se sitila como una capital de primer orden en cuanto a la promocion, difusion e
investigacion del arte contemporaneo y de la teoria museistica” (Rodriguez,
1998;132). MARCO ofrece anualmente una subasta de obras importantes; la

primera de ellas, realizada en mayo de 1990, recaud6 la cantidad de 591,000

dolares por veintitrés obras vendidas (bis133).
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Antes de continuar, es importante retomar la década de los setenta, ya que

en ella la ciudad establecié un “didlogo” con la vida cultural de otras ciudades,
con criticos, historiadores de arte y con artistas plasticos de diversas
nacionalidades.
En esta época también se empiezan a organizar cursos de historia del arte con
diferentes maestros; los primeros talleres fueron organizados por grupos
importantes de sefioras (algunas de ellas, esposas de industriales) y se llevaban
a cabo en casas particulares. Algunos empresarios y ejecutivos de alto nivel
empezaron a integrarse como miembros del consejo directivo de instituciones
con fines culturales y fueron adquiriendo obras de arte, lo cual resultaba una
buena inversion.

El interés por el arte empez6 a crecer, asi como los talleres, ya no para
una cierta clase social, sino para aquellos que estaban en el area de la
produccion. Estos talleres estaban enfocados a la ensefanza academicista; sin
embargo, para mediados de los setenta los mismos alumnos y algunos maestros
ya solicitaban un método tedrico-practico. En el transcurso de los afios siguientes
se suscitd una serie de debates entre los maestros que impartian los talleres y
quienes querian profesionalizarlos. Gracias a esto se convirtieron en la Escuela
de Artes Visuales, que seguiria produciendo artistas, pero ahora con titulos de
licenciatura.

En 1978 habia dos grandes grupos de maestros en contra de la realizacién
del Instituto de Artes y otro a favor de la autonomia académica, para quienes €sta
les garantizaba las posibilidades de desarrollarse libremente. El proyecto de la
escuela contemplaba la diversificacion tecnologica, la reflexion tedrica, la
formacion critica y la investigacion. En 1983 el Consejo Universitario otorg6 al

Instituto el nivel de facultad, bajo el nombre de Facultad de Artes Visuales.
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7. Metodologia

Planteamiento del problema:

Siendo Monterrey una ciudad posmoderna, la idea de la educacion
artistica como disciplina dentro de la educacion no formal, ;se

toma en cuenta para el desarrollo de los estudiantes de arte?

Para contestar esta pregunta es necesario recordar el contenido de la
teoria de Educacion Artistica como Disciplina, mejor conocida como DBAE,
que se refiere a la ensefianza de las disciplinas de la estética, critica de arte,
historia del arte y creacion artistica. Marin Viadel en 1987 abrevid los rasgos

definitorios y dice que:

B. CONTENIDO

Los contenidos de la ensefianza se derivan fundamentalmente de
las siguientes disciplinas: estética, critica de arte, historia del arte
y creacion artistica. Los objetivos de estas disciplinas son: (1) las
concepciones de la naturaleza del arte, (2) los fundamentos para
valorar y juzgar el arte, (3) los contextos en los que el arte ha
sido creado, y (4) los procesos y técnicas para crear arte. (Agirre
2000: 251)

De igual forma comenta que el objetivo es:

A. FUNDAMENTACION:
El objetivo de la educacion artistica como disciplina es desarrollar
las habilidades de los estudiantes para comprender y apreciar el
arte. Esto implica un conocimiento de las teorias y concepciones
del arte, y la habilidad tanto para reaccionar ante el arte como
para crearlo. (bis; 251)

Mediante el contenido del DBAE, se realizo un estudio descriptivo que permitio

contestar la pregunta antes formulada.
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7.1 Tipo de estudio

En relacion con las tipologias de la educacion artistica propuestas por Efland
(2003: 120), se decidi6 realizar un estudio descriptivo que permitiera plantear
como es y como se manifiesta el fendémeno de la educacion artistica no formal en
la zona metropolitana de la ciudad de Monterrey. Efland describe los tipos en un
contexto norteamericano; y por otra parte, se desconoce cudl es el perfil
educativo en Monterrey, ya que es un fendmeno poco investigado. En este
sentido el estudio descriptivo permitié medir los conceptos presentes en el objeto
de estudio y de esta manera describir la situacion en un tiempo determinado.

En esta investigacion se pretendié medir cudl es el estado de la educacion
artistica no formal en Monterrey. El tipo de estudio experimental propuesto
partié de un disefio de investigacion transversal que permitid la recoleccion de
datos en un uUnico tiempo. Para el andlisis de variables la investigacion
transversal fue del tipo descriptivo, lo que permitié observar la incidencia y los
valores en que se manifestaron las variables estudiadas.

En algunos momentos también se realizaron andlisis del tipo
correlacional, que permitieron establecer relaciones de variables en el tiempo

determinado.

7.2 Seleccion de la muestra

Para el andlisis de los tipos de educacion artistica no formal en Monterrey se
decidio precisar que la unidad de andlisis o el sujeto de estudio serian los
profesores de educacion artistica no formal. La decision se baso en la idea de que
éstos podrian aportar la informaciéon necesaria para determinar el tipo de
educacion artistica que ofrecen.

Para determinar la muestra de la poblacion habia que especificar tres

criterios importantes. Por un lado se definido y clasifico a los talleres de
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educacion artistica no formal, por otro la zona geogréafica de aplicacion del
estudio y la incidencia de determinado profesor en varios talleres.

En un primer acercamiento se recorrid el area metropolitana de la ciudad
de Monterrey para levantar un censo de lugares donde se imparten cursos y
talleres no formales de artes visuales. Este censo mostrd que los municipios de
Monterrey y San Pedro concentran las tres cuartas partes del directorio, lo que

determino la zona geografica del estudio: Monterrey y San Pedro.

Por otra parte, el censo permitié hacer una clasificacion de los talleres no
formales de educacion artistica plastica, delimitando de esta manera la muestra

en cinco categorias:

e Instituciones culturales de educacion artistica.

e Talleres privados de expresion plastica.

e Plasticos que ensefian plastica.

e Instituciones educativas con programas de extension.

e Institucion gubernamental con programas culturales.

Para el tercer criterio se decidi6 eliminar de manera aleatoria los cursos o talleres
en los que un mismo profesor ensefiaba. Recordemos que el sujeto de estudio son
los profesores y no los talleres mismos.

A partir de la descripcion de los tres criterios, y contando con el objeto de
estudio, se procedi6 a delimitar la poblacion que fue estudiada: dicha poblacion
comprende a los municipios de Monterrey y San Pedro (que se denominaran
Monterrey y zona metropolitana).

Para seleccionar la muestra se determin6 que seria no probabilistica por
la arbitrariedad en el levantamiento del censo, que dependi6 de la decision del
grupo de investigadores de encontrar sujetos que representaran los criterios

establecidos para la poblacion.
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La muestra no probabilistica de este estudio se realiz6 por cuotas; es
decir, se pidié que se conformara la muestra llenando las cuotas de 25 sujetos de
cada una de las cinco categorias: talleres, instituciones culturales de educacion
artistica, talleres privados de expresion pléstica, plasticos que ensefian pldstica,
instituciones educativas con programas de extension, institucion gubernamental
con programas culturales. El total fue de 101 sujetos. Se determind también que
en el caso de no poder aplicarse el instrumento a un sujeto de la muestra, éste se

deberia sustituir por algiin otro que compartiera las mismas caracteristicas.

7.3 Recoleccion de datos

Una vez que se seleccion6 el diseno de investigacion y muestra apropiado, se
prosiguié con la etapa de recoleccion de datos. Para registrar y medir los
conceptos de las variables del estudio se determiné utilizar un instrumento de
medicidn tipo cuestionario. Cada investigador aporto las variables que necesitaba
medir y la forma de hacerlo. Posteriormente se eligié como punto de partida un
cuestionario elaborado con anterioridad; sin embargo este instrumento no media
todas las variables necesarias para el estudio, por lo que se redisefid con el fin de
abordar todos los temas relevantes. Para cada variable se indicaron los niveles de
medicion apropiados: en la investigacion se encontraron variables que fueron
medidas en un nivel nominal y ordinal. Posteriormente se asign6 una
codificacion a cada dato en cada variable.

En una segunda etapa se aplic6 una prueba piloto del instrumento de
medicion a sujetos semejantes a los de la muestra. En este caso se eligieron
profesores de la zona metropolitana de Monterrey, excluyendo el municipio de
Monterrey y San Pedro.

Sobre la base de la prueba piloto, el instrumento fue modificado en
cuanto a la redaccion y claridad de las preguntas. El instrumento final contenia

los siguientes temas traducidos en variables a medir:
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1. Formalizacion de los programas. Para conocer en qué medida
estd formalizado el programa educativo y las caracteristicas
del mismo se midieron las variables por medio de preguntas
cerradas que anticipaban las alternativas de respuesta.

2. Perfil del profesor. Entre las variables importantes a medir
destacan el perfil demografico y educativo del profesor, de
esta manera se determind su preparacion y sus caracteristicas
principales. Las preguntas se realizaron en forma cerrada.

3. Perfil del alumno. De igual manera se midio el perfil
demografico del alumno, como participante del taller de arte.
Las preguntas se realizaron en forma cerrada.

4. Técnicas artisticas. A través de una tabla se presentaron
diversas técnicas artisticas que corresponden a cada tipo de
educacion artistica. Las preguntas fueron del tipo cerrado, ya
que el encuestado debid seleccionar entre las opciones
mostradas.

5. Concepto del arte. Diversas variables midieron el concepto
que el sujeto de estudio tenia sobre el arte. Se presentaron
preguntas cerradas que tenian un nivel de medicion ordinal.

6. Tipo de educacion artistica. Otras variables fueron medidas a
través de un escalamiento tipo Likert, de tal manera que fue
posible medir las actitudes o predisposiciones aprendidas para
responder a cierto aspecto. Las actitudes se presentaron a
manera de afirmaciones y se mostraron alternativas de
respuesta.

Es importante aclarar que cada uno de los tipos de educacion artistica, y
por consiguiente las variables a medir para cada uno de ellos, fue presentado en
forma equitativa, es decir, cada tipo conté con el mismo nimero de variables a
medir. Se cuido también que el instrumento no presentara los tipos de educacion
artistica a medir en forma segmentada; por el contrario, se mezclaron de forma
aleatoria de tal manera que el encuestado no pudiera detectar una tendencia
inducida por el mismo instrumento. En total se formularon sesenta y dos
preguntas considerando un promedio de tiempo de aplicacion de 20 minutos.

Se acordd que el formato de aplicacion del cuestionario seria del tipo
entrevista; es decir, el encuestador ley6 las preguntas y alternativas de respuesta
al sujeto y anotd lo que éste contestd. De igual manera fue necesario que se le
entregara al encuestado una serie de tarjetas que contenian las posibles

respuestas para la aplicacion de las escalas Likert y las preguntas de tipo ordinal.
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8. Analisis de la encuesta

Los resultados de estas encuestas dan un panorama muy general sobre la
educacion artistica no formal. Es importante ver que de las 101 encuestas el
mayor indice de la clasificacion de las escuelas fue el de institucion educativa
con programa de extension, por tal motivo se tomd éste como uno de los
principales sujetos de la encuesta, siendo estas del sector privado y contando con
un programa por escrito. Estos sujetos son los que realizan la ensefianza artistica
como disciplina no formal entre los encuestados, por tal motivo se tomaron
como base para extraer las respuesta de las preguntas realizadas especificamente
en el tema que compete a esta tesis. Dichas preguntas se hicieron de acuerdo a
las cuatro disciplinas en que esta basado el DBAE.

Lo primero que se nota al ver los resultados es una falta de interés de los
talleristas por las cuatro disciplinas que utiliza el DBAE, ya que de los 101
entrevistados al 24% le interesa dicho tema; éstos pertenecen a instituciones
educativas con programa de extension, de las cuales solo el 16% le hace espacio
en su taller a la teoria del arte.

Las instituciones incluidas en el 24% mencionado le dan mas
importancia, antes que otra disciplina, a la creacion artistica (en la encuesta se le
llama produccion artistica) y trabajan con las siguientes técnicas: mixtas, dibujo
con lapiz, conte y acrilico. (Se tomaron en cuenta las tres técnicas mas
importantes que manejaban los talleristas.)

Siguiendo con las instituciones educativas de extension, 19% contesto a
la pregunta sobre si se deberia aplicar en un taller de arte el andlisis y comentario
critico; solo el 11% respondi6 que no lo cree importante.

Del 20% de estas instituciones, al preguntarle a los talleristas si deberian
aplicar en un taller de arte la exploracion de la estética como eje principal de
toda obra, solamente el 12% respondi6 que lo considera mas importante.
Tomando en cuenta las escuelas publicas y privadas el 24% de las mismos

imparten los talleres en ambos sectores en donde el 69.4% de las instituciones
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del sector publico crean un espacio para la teoria del arte y el 9% de las
instituciones del sector privado le dan espacio a la misma teoria.

De las instituciones que imparten talleres tanto del sector publico como privado
un 61% no considera importante aplicar en un taller de arte el andlisis y
comentario critico de obras.

A la pregunta sobre si se deberia aplicar en un taller de arte la
exploracion de la estética como eje principal de toda obra, solamente contesto el
20% de las instituciones que imparten talleres, y de éstas solo el 63.5% cree que
deberia de aplicarse.

De las instituciones que tienen un programa por escrito solamente nos
respondid un 24%, y de éstas el 77.4% dicen que le hacen espacio a la teoria del
arte en dicho programa. Pero dentro de estas 24% trabaja dentro de su programa
con los aspectos de la produccion artistica.

Del 24% de las instituciones que tienen un programa por escrito sélo el
19% contestd que no considera importante que se aplique en un taller de arte el
analisis y comentario critico de obras.

Del 20% de las instituciones que tienen un programa por escrito, el
64.5% considera importante aplicar en un taller de arte la exploracion de la

estética como eje principal de toda obra.

Al hablar del perfil de los maestros, el grado académico es de
profesionistas dentro de las artes visuales es un 20%, y de éstos el 77.4% le hace
espacio a la teoria del arte. Del mismo porcentaje de maestros profesionistas un
77.4% trabaja con la produccion artistica.

Del 20% de los maestros profesionistas con estudios académicos en
artes visuales el 61.3% no consideran importante aplicar en un taller de artes el
analisis y comentario critico de obras.

Del 20% de los maestros profesionistas con estudios en artes visuales, el
64.4% considera importante la exploracion de la estética como eje principal de

toda obra. El 9.9% de los entrevistados dice que el arte es una forma estética.
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El 6.9% de los entrevistados dice que el arte es, al igual que las ciencias,
una disciplina.

El 28.7% de los entrevistados dice que el arte es la conjuncion de la
historia, estética, critica y produccion artistica.

El 6.9% de los entrevistados dice que el arte es la conjuncion ordenada
de elementos formales.

El 41.5% de los entrevistados dice estar muy de acuerdo con que el
alumno aprenda a reconocer estilos artisticos.

El 25.7% de los entrevistados dice estar muy de acuerdo con que el
alumno comprenda que el valor de las obras depende de la calidad de la
organizacion estética.  El 37.6% de los entrevistados dice estar muy de acuerdo
con que el alumno interprete las obras de arte.

El 22% de los entrevistados dice estar muy de acuerdo con que el
alumno sepa criticar una obra de arte.

El 10.8% de los entrevistados dice estar muy de acuerdo con que los
trabajos que realizan sus alumnos son buenos cuando se basan en un trabajo
sistematico.

Ante los resultados anteriores solo queda comentar con sorpresa que un
indice bastante bajo lleva a la practica la idea del DBAE, ya que le dan mas
importancia a la produccion artistica. Si bien es cierto que algunos entrevistados
creen en algunas de las disciplinas que maneja el DBAE, en realidad solo
trabajan con la produccion artistica.

Ante a la pregunta que se hizo al principio: “;el DBAE se toma en
cuenta para el desarrollo de los estudiantes?”, la respuesta es un no rotundo.

Es un lastima que dentro de la educacion artistica no formal en
Monterrey solamente se tome en cuenta la produccion artistica para la formacion
de nuevos creadores o bien de futuros “apreciadores” del arte, y que no se
consideren las disciplinas del DBAE para lograr su principal objetivo:
desarrollar las habilidades de los estudiantes para comprender y apreciar el arte.
Esto implica un conocimiento de las teorias y concepciones del arte, y la

habilidad tanto para reaccionar ante el arte como para crearlo.
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9. Conclusiones

En nuestro planteamiento del problema hemos dicho que Monterrey es una
ciudad posmoderna, y al revisar el contexto de esta investigacion referimos que a
partir de la década de los setenta del siglo pasado empieza a surgir la idea de la
posmodernidad en todo el mundo; apuntamos que, como dijo Harvey, la
condicion posmoderna requiere “prestar una atencidon especial a la nocioén del
progreso (Efland, 2003: 57), y que en esta misma década empieza a surgir el
progreso en Monterrey con el crecimiento de grandes corporativos, hecho que la
revista Forbes difundi6 en 1979.

A partir de lo anterior, la ciudad se empieza a vestir de acuerdo al
caracter posmoderno de las grandes ciudades del mundo, y para esto empieza a
crear su propia imagen con sus simbolos representativos, y hasta el dia de hoy se
siguen creando nuevos simbolos. Para poner un ejemplo del interés que se tuvo
en la nueva imagen de Monterrey, basta mencionar que en 1971 el gobierno del

estado de Nuevo Ledn

invitd al artista Matias Goeritz como asesor para un proyecto de
revision del trazo urbano de la ciudad. Goeritz, como asesor en
ese entonces, sugirio la posibilidad de desarrollar un corredor de
esculturas monumentales (...) Aun y cuando nunca logré
concretarse la idea de Goeritz en su version primera, ésta si sirvid
para despertar de nuevo el deseo de contar en la ciudad con
muestras representativas de la cultura urbana (...) De las
propuestas iniciales Unicamente se realizaron cinco: una de
Manuel Felguérez a la entrada de la fabrica AKRA (1978); de
Rafael Calzada, Surgimiento (en 1979); el Monumento al Sol,
primera escultura monumental de Rufino Tamayo (en 1980); del
arquitecto Luis Barragén, el que termind por convertirse en El

Faro del Comercio (en 1984), y dos piezas mas del
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chihuahuense Sebastian: La puerta de Monterrey (en 1985), y
dos afios después, Los lirios (en 1987).” (Artes Plasticas de

Nuevo Leon, 2000: 188).

Ante esta nueva realidad observamos que la sociedad de Monterrey
cambia de acuerdo al modelo posmoderno y empieza el auge del
“conocimiento”: el boom de los planteles educativos, que en el transcurso de las
siguientes décadas se fueron convirtiendo en un actor importante de esa
sociedad.

Pero no sdélo mediante estos elementos entré la posmodernidad en
Monterrey, sino también a través de su diario vivir dentro de la cultura, ya que
en esta época empieza el mundo del arte a tomar forma e ir avanzando hasta
convertir a la ciudad en una de las que en México contaban con coleccionistas de
arte, museos y creadores reconocidos a nivel internacional.

Dice Efland que la posmodernidad también privilegia las diferencias
culturales y procesos alternativos de pensamiento, por ejemplo las formas de
conocimiento femeninas; ante esto vemos que en Monterrey, con su creciente
auge economico, inicia un periodo de llegada de inmigrantes tanto nacionales
como extranjeros, los cuales crean una diversidad de pensamiento y modos de
vivir segln sus costumbres, pero aquellos que deciden quedarse se muestran muy
arraigados al estilo de vida de Monterrey. En el transcurso de esta investigacion
podemos decir que una de las principales inmigrantes que han dejado huella es
Saskia Judarez, ya que no solamente fue una excelente creadora sino una de las
principales talleristas de grabado.

También en este rango las mujeres empiezan a tener un momento

histérico en el arte; al respecto dice Dempsey:

...partiendo de la idea de que antiguamente el arte estaba al
servicio del tipo social dominante (el varéon blanco de clase
media), los artistas del movimiento posmoderno decidieron sacar
a la luz otras identidades marginadas, especialmente de caracter
medioambiental (vease earth art), étnico, sexual y feministas. En
cierto modo, se convirtieron en temas de la obra posmoderna.”
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Nos referimos a todas aquellas mujeres que por situaciones especiales dentro de
su quehacer artistico son una parte fundamental en la historia del Monterrey
posmoderno, entre otras, las creadoras Blanca Oralia Garcia, Noemi Osuna,
Cristina Fernandez, Agueda Lozano, Saskia Juarez, Dora Elia Guerra, Adriana
Margain, Lupina Flores, Sylvia Ordofiez, Elena Guerra, Cristina Garza, Yolanda
Leal y Elisa Pasquel. Entre las promotoras se encuentran Rosario Garza Sada de
Zambrano, Romelia Domene de Rangel, Lidia Sada de Gonzélez, Margara Garza
Sada de Fernandez, Eva Gonda de Garza Lagiiera, Yolanda Santos, Maye
Rangel, Liliana Melo de Sada y Nina Zambrano. Estas ultimas le han dado
nombre y proyeccion a Monterrey como tierra fértil para la creacion artistica.

Con el apoyo de los industriales y la sociedad regiomontana, para el afio
1996 se contaba con diez museos, los cuales son una parte muy importante en la
vida cultural de Monterrey. Entre ellos se encuentra el Museo de Arte
Contemporaneo (MARCO), en el cual se han expuesto obras individuales y
colectivas de grandes artistas tanto nacionales como internacionales. Este
magnifico museo fue disefiado por uno de los arquitectos mas representativos del
posmodernismo: Ricardo Legorreta.

La consolidacion cultural en Monterrey empez6 en la década de los
setenta, cuando las artes plasticas empezaron a recibir mayor apoyo tanto de
instituciones gubernamentales como de la iniciativa privada. Gracias a esto se
establece un dialogo mas activo con la vida cultural con otros estados de la
Republica Mexicana y con diferentes paises, pero no s6lo con los creadores, sino
también con criticos, historiadores del arte, promotores y aquellos que se
encuentran relacionados con el quehacer artistico. Ademads de estos apoyos, las
artes plasticas viven la experiencia de las galerias (privadas), la mayoria de las
cuales fueron efimeras, aunque en el paso de la década de los ochenta a los
noventa llegaron a sumar treinta.

De acuerdo a este andlisis podemos constatar que Monterrey ha sufrido
una metamorfosis cultural en el ultimo cuarto del siglo XX, pero esto también

nos lleva a preguntarnos qué ha pasado en el area de la educacidon, ya que
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comprendemos que esta es la parte fundamental de aquellos que crean y aprecian

el arte.

En nuestra investigacion encontramos datos que nos dicen que en la
década de los setenta grupos importantes de sefioras, algunas de ellas esposas de
prominentes industriales, organizaban en casas particulares cursos de historia del
arte con diferentes maestros. Esto nos habla también de que desde el principio ha
estado la mujer detras de las artes plasticas nuevoleonesas. Algunos empresarios
y ejecutivos de alto nivel fueron invitados a formar parte del consejo directivo de
instituciones con fines culturales, y esto los hizo poner la mirada en el universo
de las artes plasticas y les despert6 el deseo de adquirir obras.

Sin embargo, en esta misma época las artes en Monterrey estaban
divididas en dos mundos opuestos entre si: por un lado aquellos industriales y
sus esposas que dedicaban una parte de su tiempo y de su dinero a cultivar su
gusto por las artes y apoyar a las nuevas instituciones que en estos anos estaban
surgiendo, y por el otro lado aquellos productores artisticos que trabajaban para
encontrar un espacio dentro de las artes y que hacian lo posible para vivir de su
trabajo artistico. Entre sus actividades se encontraba la de ofrecer sus servicios
impartiendo talleres de arte.

Algunos productores de arte ensefiaban en el Taller de Artes Plasticas de
la Universidad de Nuevo Ledn, espacio donde se formaron las primeras
generaciones de artistas que dieron presencia a las artes visuales en el Nuevo
Leodn; pero este espacio entrd en crisis cuando a principios de los setenta los
estudiantes reflexionaron sobre la importancia de una formacion orientada a
ejercer una actividad o profesion. En 1970 se implantaron las bases para
modificar el sistema tradicional maestro-artesano, cambiandolo por un método
tedrico-practico. El ambiente ya apuntaba a la formalidad de una ensefianza
estructurada, el rumor de la creacion de un plan de estudios tomaba fuerza. Esto
coincide con el hecho de que el DBAE concibe entre sus contenidos lo tedrico

incluyendo lo practico, y que esta disciplina empez6 durante la década anterior
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en Estados Unidos; de ahi interpreto que el ambiente artistico de Monterrey tenia
influencia del DBAE, influencia que no solamente se manifestaba en aquel pais.

No hay que olvidarse de que el DBAE surgié para y por los maestros
que tenian una curricula, y estaba integrado a una institucion de ensefianza, pero
también tuvo grandes problemas al inicio, ya que los maestros que anteriormente
ensefiaban eran productores y para entrar a este modelo tenian que ser
profesionales de la educacion. El DBAE decia que cada materia tenia que ser
llevada por sus respectivos especialistas; es entonces cuando hay un quiebre total
entre los productores de arte y los especialistas del arte.

Esto mismo sucede en el Taller de Artes Plasticas, con la diferencia de
que en Estados Unidos esta curricula estaba enfocada para el nivel primaria,
mientras que en Nuevo Leon el cambio curricular de dicho taller fue a nivel
profesional.

En el Taller de Artes, los afos de 1974 a 1979 fueron complicados, ya
que los creadores que se desempefiaban como maestros tenian ideas muy
concretas de lo que deseaban, mientras un grupo nuevo de maestros, surgidos del
propio Taller o arribados de otras profesiones, iniciaron su trabajo alrededor de
una plan de estudios basicos, lineal, secuenciado. Este plan se presentd ante el
Consejo Universitario, y con €l se establecid un nivel de especializacion técnica.
Después de diferentes pugnas, la Universidad reconoce al Taller como Escuela
de Artes Visuales. El proyecto de la escuela contemplaba la diversificacion
tecnologica, la reflexion tedrica, la formacion critica y la investigacion,
elementos que el DBAE maneja dentro de su curricula.

Ante todo lo anterior podemos considerar que Monterrey tuvo influencia
del DBAE al elaborarse la curricula en la Escuela de Artes Visuales, pero la
transformacion de la misma con diferentes materias se dio como lo resefia el
arquitecto Armando Flores:

..nos dabamos cuenta de que muchos productores plésticos
ejercian actividades en una doble personalidad, casi a escondidas,
sin hablar de ellas: de publicista, de disenador grafico, de
formateador en los periddicos de la localidad. Ejercian la
fotografia, y muchas veces sentian mas placer en lo que producian
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en la fotografia que en el rol este renacentista y artesanal de la
produccion pléstica (Artes Plasticas de Nuevo Leon, 2000: 188).

Con esto quiero retomar nuevamente el posmodernismo, ya que lo anterior
sucedi6 a finales de los setenta y principios de los ochenta, y precisamente entre
las principales caracteristicas del posmodernismo se cuentan el avance de los
medios de comunicacion, el poder de la informacion y los avances tecnolédgicos,
y todo aquello que hacian los productores plasticos en Monterrey era de una
forma u otra entrar a los medios de comunicacion.

Ahora bien, veamos lo que el analisis de las encuestas nos dice respecto a
la pregunta sobre si la idea del DBAE dentro de los talleres no formales se toma
en cuenta para el desarrollo de sus estudiantes. Pero antes de empezar con dicho

analisis quiero establecer el concepto de lo no formal:

La educacion no formal es en una sociedad del conocimiento un
agente real del cambio educativo y su papel fundamental es
contribuir a aprender a vivir, a conocer y develar las
informaciones sacadas del medio y hechas experiencias de manera
que sea utiles para comprender e integrarse de manera
satisfactoria en la sociedad, finalidad que es compartida con el
sistema educativo. Caracteristica: La educacion se realiza fuera
de marco del sistema educativo oficial, por tal motivo no esta
dirigido a la adquisicion de certificaciones y titulos, principios del
sistema educativo reglado. La asistencia es voluntaria. (Matias
Gomez, 2004: 561-596).

Dentro del resultado del andlisis nos damos cuenta de la falta de interés que
tienen los maestros en el estudio de la estética, critica del arte e historia del arte,
pero también notamos que toman en cuenta la produccion artistica. De igual
forma la toman en cuenta los pocos que contestaron que les interesa la ensefianza
de las materias que el DBAE maneja.

No deja de sorprender que los pocos que contestaron digan que no les
parece importante el andlisis y comentario critico, ya que uno de los cuatro
objetivos principales del DBAE es ayudar a los estudiantes a aprender a observar
las cualidades del arte que ven y hablar de ellas. Sin embargo es contradictorio

que ellos mismos digan que es importante la exploracion de la estética como eje
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principal de toda obra, ya que una disciplina va de la mano con la otra disciplina.
Al contestar esta pregunta un maestro me dijo que sus alumnos iban aprender a
pintar; ése era el objetivo de sus alumnos, entonces /para qué hablarles de
analisis, critica y comentario de obras? Esta respuesta fue de un maestro mayor

de 51 afos, pero que tenia bastantes alumnos, la mayoria de 18 a 23 afos.

Otra de las respuestas fue que le hacen espacio a la teoria del arte pero se
enfocan mas a la produccion artistica; les pregunté a varios maestros el porqué y
me respondieron que ese era el tema principal de la materia, que los objetivos de
la misma no los hacian ellos mismos sino que la institucion se los daban, o bien
por el poco tiempo que duraba el taller no podian abarcar mucho.

En cuanto al concepto que tiene el maestro sobre el arte, el 28% de los
encuestados dice que el arte es la conjuncidon de la historia, estética, critica y
produccion artistica. Pero este 28% no trabaja con dichas areas, y esto nos hace
pensar que tal vez tienen el concepto pero no estan preparados para ensenarlas, o
bien, es otro el objetivo del taller.

Otro de los comentarios que me hacian los maestros, muy frecuente por
cierto, era que les parecia muy interesante la encuesta, ya que nunca se pusieron
a pensar sobre los temas que toca, al momento de estar haciendo su programa;
inclusive varios me lo pedian para hacer su curricula para los proximos talleres

que iban a ofrecer. Estos comentarios me los hicieron los maestros jovenes.

Como conclusion a todo lo anterior decimos que Monterrey es una ciudad
posmoderna pero no toman la idea del DBAE dentro de sus talleres no formales
para el aprendizaje y el desarrollo de sus alumnos.

Creo que es importante tomar dicha idea, ya que la integracion de las
areas del DBAE dentro de los talleres no formales “produciria adultos cultos

conocedores del arte y de las obras artisticas, y capaces de reaccionar a las
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propiedades estéticas de las obras de arte y de otros objetos”, como lo mencion6
Greer (Agirre, 2000: 244), y “estudiantes con habilidades para comprender y
apreciar el arte (...) tanto para reaccionar ante ello como para crearlo.” (Agra

Pardinies 1994; 119)
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Anexo 1. ENCUESTA

FOLIO

Marque la clasificacion de la escuela (esta pregunta no se hace al encuestado)

Institucion cultural de formacion artistica

Taller privado de expresion artistica

Plastico que ensefa plastica

Institucion educativa con programa de extension cultural
Institucion gubernamental con programas culturales

SECCION 1

FORMALIZACION DE LOS PROGRAMAS

1) Nombre del taller

2) Institucion que imparte el taller es del sector
Publico Privado

3) Tiene un programa por escrito
si no (st contesta NO pase a la pregunta 7)

4) Los alumnos conocen ese programa
si no

5) ¢(Estan divididos por nivel?
un solo nivel

diferentes niveles (ejemplo: basico, medio y avanzado)

6) (De cuantas sesiones se compone el programa?

7) (Cuantas veces al mes asiste el alumno al taller?

8) (Cuanto tiempo dura una sesion del taller?

9) (En el taller se le hace espacio a la teoria del arte?
s no (st contesta NO pase a la seccidon 2 - pagina 2)



10) ;Con cuéles de los aspectos de la teoria del arte trabaja?
Historia del arte
Estética
Critica del arte
Produccion artistica

PERFIL DEL PROFESOR

11) Género:
M F

12) Edad:
menos de 21
21 a30
31a40
41 a 50
mas de 51

13) Estudios académicos en artes visuales:
Cursos
Diplomado
Técnico
Profesionista
Posgrado
Ninguno

14) Estudios académicos en otras disciplinas:
Cursos
Diplomado
Técnico
Profesionista
Posgrado
Ninguno
(si contesta NINGUNO pase a la pregunta 16)

15) Area disciplinar en que obtuvo su grado no artistico:
Biologia y quimica
Humanidades y ciencias de la conducta
Biotecnologia y ciencias agropecuarias
Ingenieria
Ciencias sociales
Medicina y ciencias de la salud
Fisica, matemadticas y ciencias de la tierra
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16) Anos como profesor en artes:
5 0 menos 6al0l 11 0 més

17) ¢ Usted es productor de obra artistica?
Si (contintie con la pregunta 18)
No (contintie con la pregunta 21)

18) ¢ Es representado por una galeria?
Si No

19) (Cuantos afios tiene como productor?
menos de 5
6all
mas de 11

20) Ha participado en:
(marque todas las que apliquen y la cantidad aproximada)
Exposiciones colectivas
Exposiciones individuales
Exposiciones internacionales
Concursos
Bienales
Otros eventos artisticos. Especifique:

PERFIL DE LOS ALUMNOS

21) Numero de alumnos en el taller
10 0 menos
11a20
21 o mas

22) Tiene alumnos de las siguientes edades:
0 a 12 anos
13 a 19 anos
20 en adelante
Todas las edades

23) ¢En qué porcentaje predominan? (Indique un ntimero porcentual)

Los hombres
Las mujeres
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TECNICAS ARTISTICAS

24) ;Cuaéles de las siguientes técnicas se ensefian en sus cursos?
(marque todas las que apliquen)

Dibujo con lapiz Carboncillo Conté
Lapiz de colores Pastel Acrilico
Pastel al dleo Encdustica Tinta china
Escultura en madera Litografia Fotografia
Video Modelado en barro Acuarela
Grabado Escultura en metal Goauche
Temple Plastilina Vitrales
Mosaico Collage Mixta
Ceramica Instalacion Arte objeto
Performance Escultura en yeso Oleo

Otras

25) De la siguiente lista de ejercicios, ordene los 5 principales que se deberian
aplicar en un taller de arte (ordene del 1 al 5, donde el 1 es el méas
importante y el 5 el menos importante).

La copia de obras realistas
La experimentacion con el color

La resolucién de problemas en el proceso de produccion
El desarrollo de la expresion creativa

El andlisis y comentario critico de obras

La combinacién de otras disciplinas (musica, escénicas, literatura) en la
produccion artistica

La produccion de cualquier estilo artistico

El dibujo de la figura humana desnuda

La experimentacion libre con los materiales disponibles
El disefio de objetos utiles

Ejercicios sistematicos y repetitivos para reforzar una cualidad artistica
La exploracion de la estética como eje principal de toda obra

26) Indique las actividades que se realizan en su curso (todas las que apliquen).
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(Cuadro. Hoja horizontal)
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CONCEPTO DEL ARTE

En cada grupo marque una afirmacién que se acerque mas a la vision del arte
que predomina en sus cursos. (S6lo marcar uno en cada grupo.)

Grupo 1

27) El arte es una imitacion de la naturaleza

28) El arte es una forma estética

29) El arte es la expresion de un individuo

30) El arte es un instrumento para mejorar el entorno del individuo
31) El arte es, al igual que las ciencias, una disciplina

32) El arte es una expresion simbolica de un grupo cultural

Grupo 2

33) El arte es la conjuncion de la historia, estética, critica y produccion
artistica

34) El arte es una imitacion del bien

35) El arte es una manifestacion valida para todos

36) El arte es la conjuncion ordenada de elementos formales

37) El arte es producto de las emociones

38) El arte es parte de los objetos de uso diario

TIPO DE EDUCACION ARTISTICA

Indique qué tanto estd de acuerdo en que los siguientes objetivos se apliquen en
su clase de arte:

39) Que el alumno aprenda técnicas clasicas realistas
Muy de acuerdo Ni de acuerdo ni en En desacuerdo

desacuerdo
De acuerdo Muy en desacuerdo
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40) Que el alumno exprese los sentimientos

Muy de acuerdo Ni de acuerdo ni en
desacuerdo
De acuerdo

En desacuerdo

Muy en desacuerdo

41) Que el alumno valore los elementos funcionales de los objetos artisticos

Muy de acuerdo Ni de acuerdo ni en
desacuerdo
De acuerdo

42) Que el alumno produzca imégenes bellas (bonitas)
Muy de acuerdo Ni de acuerdo ni en
desacuerdo
De acuerdo
43) Que el alumno aprenda a reconocer estilos artisticos
Muy de acuerdo Ni de acuerdo ni en
desacuerdo
De acuerdo
44) Que el alumno pueda identificarse con su cultura
Muy de acuerdo Ni de acuerdo ni en

desacuerdo
De acuerdo

En desacuerdo

Muy en desacuerdo

En desacuerdo

Muy en desacuerdo

En desacuerdo

Muy en desacuerdo

En desacuerdo

Muy en desacuerdo

45) Que el alumno comprenda el punto de vista de otras culturas y/o tiempos

Muy de acuerdo Ni de acuerdo ni en
desacuerdo
De acuerdo

En desacuerdo

Muy en desacuerdo

46) Que el alumno sea capaz de comunicar ideas por medio de imagenes

Muy de acuerdo Ni de acuerdo ni en
desacuerdo
De acuerdo

En desacuerdo

Muy en desacuerdo
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47) Que el alumno comprenda que el valor de la obras depende de la calidad de
la organizacion de los elementos estéticos

Muy de acuerdo Nide acuerdonien  En desacuerdo
desacuerdo
De acuerdo Muy en desacuerdo

48) Que el alumno utilice la creatividad en su vida diaria
Muy de acuerdo Ni de acuerdo ni en En desacuerdo
desacuerdo
De acuerdo Muy en desacuerdo
49) Que el alumno interprete las obras de arte
Muy de acuerdo Nide acuerdonien  En desacuerdo
desacuerdo
De acuerdo Muy en desacuerdo
50) Que el alumno produzca imagenes que parezcan reales
Muy de acuerdo Ni de acuerdo ni en En desacuerdo
desacuerdo
De acuerdo Muy en desacuerdo
51) Que el alumno sepa dibujar copiando lo que ve tal cual es
Muy de acuerdo Ni de acuerdo ni en En desacuerdo
desacuerdo
De acuerdo Muy en desacuerdo
52) Que el alumno repita los ejercicios para desarrollar sus habilidades
Muy de acuerdo Ni de acuerdo ni en En desacuerdo

desacuerdo
De acuerdo Muy en desacuerdo
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53) Que el alumno sepa criticar una obra de arte

Muy de acuerdo Ni de acuerdo ni en
desacuerdo
De acuerdo

En desacuerdo

Muy en desacuerdo

54) Que el alumno sea capaz de producir objetos funcionales

Muy de acuerdo Ni de acuerdo ni en
desacuerdo
De acuerdo

55) Que el alumno se exprese de manera espontanea
Muy de acuerdo Ni de acuerdo ni en

desacuerdo
De acuerdo

En desacuerdo

Muy en desacuerdo

En desacuerdo

Muy en desacuerdo

56) Que el alumno sea capaz de expresarse mediante cualquier estilo

Muy de acuerdo Ni de acuerdo ni en
desacuerdo
De acuerdo

Los trabajos que realizan sus alumnos son buenos:

En desacuerdo

Muy en desacuerdo

57) Cuando su realizacion técnica se apega a los lineamientos clasicos

Muy de acuerdo Ni de acuerdo ni en
desacuerdo
De acuerdo

58) Cuando expresan el estado de &nimo de su autor
Muy de acuerdo Ni de acuerdo ni en

desacuerdo
De acuerdo

En desacuerdo

Muy en desacuerdo

En desacuerdo

Muy en desacuerdo
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59) Cuando son decorativos

Muy de acuerdo Ni de acuerdo ni en
desacuerdo
De acuerdo

60) Cuando tienen un proposito y/o funcién
Muy de acuerdo Ni de acuerdo ni en
desacuerdo
De acuerdo
61) Cuando exploran nuevas formas de expresion
Muy de acuerdo Ni de acuerdo ni en
desacuerdo
De acuerdo
62) Cuando se basan en un trabajo sistematico
Muy de acuerdo Ni de acuerdo ni en

desacuerdo
De acuerdo

En desacuerdo

Muy en desacuerdo

En desacuerdo

Muy en desacuerdo

En desacuerdo

Muy en desacuerdo

En desacuerdo

Muy en desacuerdo
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Anexo 2. GRAFICAS

2 Clasificacian del taller

Fowered by rform.com
Total: 100

D

Chart Type  |Pie Chart ;l Display |Numher ;| W Sort

A= Institucidn cultural de formacién artistica [9)

B- Taller privado de expresidn srtistica (22)

C- Plastico que enzefia plistica (22)

D- Institucién educativa con prograrma de extensién (25)
gl

Institucidn gubernarnental con programas culturales (22)
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11 E

pacio A |3 teoria del ate?

1.5 ar, fSe e fare o .

Foweered by rform.com

Total: 101
Mo
36
5
51

ChartType |Pie chart =) Display  [Mumber | ¥ Sort
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Fowered by mform.com

ChattType |Pie Chat | Display  |Mumber |V Sort

A-  Histaria del Arte (31)
B- Estética [41)

C-  Critica del arte (20)

O- Produccion artistica (54
Mo Selection [38]
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Puweredhy rforrm.com

ChartType [BarChart(y) v| Display [Number =] W Sort

Total: 100
I 10 20 30 40 A0
| ! I I I !
D 45
C 16
B 12
E 11
i g
F g

Cursos (8]
Diplornados (12)
Técnico [16)
Profezionista [45)
Posgrado (11)
Minguno (&)

m m o o I
AT ST R ST I
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owere
Total: 524

G I

Chart Type IF'iE Chart TI Display INumher vI ¥ Sort

ligquen

A- Mixts (62)

B- Dibujo con lapiz (.59]
- Contéacilica (57)

C- collage (51)

E- leo (47]

F- Pastel (47])

G- Acuarela (46]

H- Carboncilla [44]

I- Lapiz de colores (43)
J-  Pastel al dleao (34]
K- Obhers (34]

Mo Seledtion (3]

68



37 El analizsis v comentario critico de abras

Maxirmurm D
Minirnurm ]
Ayerage 2.4%

Sum 196
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44 La exploracion de |2 estetica como eje principal de toda obra

Maximurn 3
Minirnurn ]
AVEFage 1.76

Sum 132
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47

|

FPowered by rform.com

20 100

24

B = O m

65

Haga clic para ackivar v usar este control
fad

[

ChattType |Bar Chart() «| Display |Mumber  « | Sort

A- Hablar sobre autores en particular [(72)

B- Apovarsze de otras artes para producir (70)

Z-  Se tealizan criticas sobre diferentes obrasz de arte (62)

- Ewaluar el proceso mas que el resultada (72)

E- Exprezar claramente loz objetivas de un ejercicio (4]

F- Hablar sabre loz contextos en loz que los artiztaz producen sus obras (65]
G- Hablar sobre &pocas v estilos artisticos (64]

H- Anailizis de diferentes obras de arte (0]

Mo Selaction (3]
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31

Powered by rform.com

Total: 100
0 20 40 I 20 100
| 1 1 I I 1
I 31
F 15
E 10
in] 9
" 2
E q

|Haga clic para activar v usar este control|

Chatt Type  |BarChartty) | Display  |Mumber = | W Sort

rmina en sus cursos (GSrupa 1)

A-  El arte es una imitacidn de la naturaleza (8]

B- El arte ez una forma estética (10)

C- El arte ez |a expresidn de un individuo [51)

O- El arte ez un instrurnento para mejorar el entorno del individua (9]
E- El arte es, al igual que las ciencias, una disciplina (7)

F- El arte ez, un asxpresidn simbdlica de un grupo cultural (15)
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52 En cada grupo margue una afirmnacidn que se acerque mas a la vizion del arte que predomina en zuz cursos (Grupo 2)
Powered by rarm.com

Total, 99
1] 10 20 30 40 50
| | 1 1 | 1
& 0
b I
E 2
8] 1
F 3

ChatType |Bar Chartt «| Display  [Number = | ¥ Sort

A-  El arte es la conjuncidn de la historia, la estética, la critica v praduccion artistica (27]
B- El arte es una irmitacidn del bien (1)

C- El arte es una manifestacién valida para todos (29)

D- El arte es |a conjuncion aordenada de elementos formales (7]

E- El arte e:s producto de las emociones (22)

F- El arte es parte de los objetos de usa diario [2)

73



z artisticos 3
Fowered by farm.com
Total: 100

42

&

ChartType |Pie Chart  «| Display |Mumber = | W Sort

Muy de acuerdo [(42)
De acuerdo (48]

Mi de acuerdo ni en desacuerdo (2]
En desacuerda [2]
Muy en dezacuerdo [O]
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61 Que el alurno comprenda que el valor de las obras depende de |a calidad de |a organizacidn de loz elementos estéticos

Powered by rform.cam

Total: 100

38

Chart Type iPieChan 'I Display [Mumber | Sor

A- Muy de acuerdo [26)

B- [e acuerdo (3]

£- Hi de acuerdo ni en desacuerda [22)
- Endesacuerdo [14)

E- Muy en desacuerdo (0)
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&2 Que el alumno interprete obraz de arte

FPowered by form.cam
Tatal: 101

32

ChartType |Pie Chat = Display |Mumber  ~ | Sort

A= Muy de acuerdo [38)
B- De acuerdo [48]

Z- Mide acuerdo ni en dezsacuerdo [13)
- En desacuerdo (4]
E- Muy en desacuerdo (0]

76



&7 Que el alurmmno zepa criticar una obra de arte

Fowered by form.cam
Total; 99

ChartType [Pie chant | Display [Mumber  +| W Sort

A= Muy de acuerdo [23]
B- De acuerdo (48]

Z- Mide acuerdo nicen dezacuerdo [19]
D- En dezacuerdo (2]
E- Muy en dezacuerdo [1]
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76 Cuando se baza en un trabajo sisterndtico

FPowered by rform.corm
Total: 101

ChartType |Pie Chat  =| Display [Mumber  =| M Sort
fe Ty de acuerdo [11)

B- E_fle acuerda [37)

C-  Mide acuerdo ni en desacuerdo (31)

D- En desacuerdo (18]

E- -Ml_.u,;_-E:n desacuerda (4]
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Anexo 3. DIRECTORIO CULTURAL

Para la realizacion de las encuestas se tomd en cuenta el siguiente directorio
cultural.
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