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    Introducción.
 La educación artística en el Nivel Inicial

  


  
    
Habilitar, custodiar, acompañar y nutrir las poéticas de la infancia



    Si la vida que le rodea no plantea al hombre tareas, si las reacciones acostumbradas y heredadas por él lo equilibran completamente con el mundo circundante, no hay entonces ninguna base para que surja la creación…


    Lev Vigotsky, 2003.


    En este libro nos propusimos tratar de recuperar, hacer visibles y sistematizar diversas experiencias que suceden en los espacios de formación y en las instituciones del Nivel Inicial pero que, muchas veces, por el carácter efímero de la tarea docente, si no son documentadas, se pierden en los caminos del tiempo. Aunque –y no es menor–, quedan sus indelebles huellas en las memorias de los niños y las niñas que transitaron esas salas.


    El hacer docente tiene mucho del hacer teatral. No solo por la exposición que las profesoras y profesores manejan, el uso de su cuerpo, su gestualidad, su voz, sino también, como mencionábamos, por ese carácter de ocurrencia en el aquí y ahora que tiene cada clase, cada encuentro. Así mismo, así como en una obra de teatro la autoría es colectiva, intervienen muchos roles como el director, los actores, los técnicos, el escenógrafo, vestuarista, dramaturgo, iluminador, etc., también para que una clase se suceda, previamente han participado otros actores, otros docentes.


    La autoría del diseño de una propuesta pedagógica siempre es colectiva, colaborativa. Si bien parece muchas veces que la tarea docente es solitaria, individual, aislada (y aunque en algunos momentos, probablemente sea así), en la mayoría de las ocasiones se trabaja en equipo. Las planificaciones se revisan, se miran, se comparten, se transforman, se suman cosas, se adaptan. No podríamos hablar del concepto de copia, de plagio, sino, como en el arte contemporáneo, de sucesivas apropiaciones. Una vez que alguien realiza una experiencia en el aula, ya la siente propia. Es muy difícil rastrear (y quizás innecesario) a quien pertenecía originariamente. Mucho menos, cuando de ella se apropian las niñas y niños.


    Existen muchos artistas, por ejemplo, que circulan, que se ponen de moda, cada uno, podremos argumentar, por razones diferentes. Pero su aparición y su persistencia en tantas instituciones, tan lejanas, son uno de los indicios del viaje y el intercambio de las propuestas pedagógicas. Un nombre paradigmático que podríamos mencionar es el de Yayoi Kusama1, la artista japonesa: a partir de 2013, cuando se exhibió su obra en la Argentina, su poética no ha dejado de explorarse, investigarse y resignificarse en los jardines.


    Si bien existen diversos y enriquecedores textos sobre la didáctica del arte en el Nivel Inicial, algunas de las cuestiones aquí planteadas se encuentran diseminadas en varios de ellos, y lo que hemos intentado también es tratar de sistematizar estos conceptos, buscando organizar alguna especie de metodología de trabajo, que sirva de ayuda a los docentes en ejercicio y a los y las estudiantes en formación, para comprender algunos de los ejes de la enseñanza del arte en la actualidad; un área de conocimiento que va cambiando (o debería ir cambiando) y modificándose al paso de las transformaciones del universo del arte.


    Por otra parte, muchas veces los textos que encontramos son teóricos, académicos, cuyos conceptos, de gran profundidad, nos pueden servir para reflexionar y pensar muchos aspectos de la educación, pero nos es dificultoso ponerlos en relación con la realidad concreta del jardín.


    Existen también otros textos en los que se recopilan experiencias interesantes y ricas, pero a veces pareciera que falta esta “pata” de la teoría que nos permite sistematizar algún tipo de metodología. Si bien cada grupo, niños y niñas son particulares y diversos, no se trata de “copiar recetas”, como escuchamos más de una vez (aunque cada cocinera y cocinero nunca sigue de forma literal las instrucciones y, aun así, las limitaciones de la realidad y también las alas de la creatividad siempre se imponen), sino de poder pensar cuáles son las estructuras que subyacen en una propuesta pedagógica interpeladora, poética, enriquecedora. Conocer la estructura nos permite, a partir de allí, diseñar nuestra propia propuesta.


    En este libro nos propusimos también buscar un equilibrio entre teoría y práctica, pensando las experiencias del aula a la luz de un marco teórico y, dialécticamente, como la vida del aula pone en juego, complejiza, resignifica, hace estallar estos conceptos.


    Así mismo, quisimos retomar la reflexión sobre concepciones que están muy presentes desde hace ya un tiempo en la enseñanza del arte, como la idea de metáfora, de poética, de arte como campo de conocimiento.


    Afirmar que el arte nos otorga conocimientos que solo se pueden adquirir a través de la experiencia del arte; que lo clave de la educación artística es ofrecer a niños y niñas herramientas y recursos para que creen sus propias metáforas, etcétera, son postulados con los que seguramente casi todos y todas coincidimos, pero que a veces se nos hace difícil imaginar a través de qué experiencias concretas podríamos llevarlos a la sala. Intentamos aquí ofrecer algunas propuestas, que nos permitan reflexionar sobre la forma de abordarlos.


    En el Capítulo 1, buscamos realizar un recorrido histórico por los diferentes modelos de la educación artística. Remitirnos a la historia nos permite pensar cómo llegamos a la enseñanza del arte hoy, qué enfoques perviven en nuestros días, qué prácticas continúan (para bien o para mal) vigentes, cuáles provienen de nuestra formación y es necesario cuestionar.


    En el Capítulo 2, reflexionamos en relación con los proyectos de arte centrados en la poética de un artista, qué tipo de propuestas podemos realizar sin caer, obviamente, en la copia de sus imágenes.


    En el Capítulo 3, ahondamos en la importancia de la metáfora, en las infancias y en la enseñanza del arte, y cómo podemos colaborar a desarrollarlas.


    En el Capítulo 4 nos dedicamos a las multipropuestas, los escenarios lúdicos y los laboratorios, tres dinámicas que son clave en la actualidad en la didáctica general del nivel, y cobran cada vez más importancia, pero reflexionando cómo las podemos abordar desde el área de Educación Artística.


    En el Epílogo, reflexionamos sobre la necesidad de acompañar los procesos creadores de los niños y niñas para formar espectadores críticos.


    Finalmente, incluimos un pliego color como Anexo que permite apreciar una selección de las principales producciones artísticas de ellos y ellas, y el registro de la disposición cuidada de los materiales.


    El arte aparece cada vez que se busca exceder lo meramente utilitario, práctico, subsistente. Habilitar espacios de creatividad, de experimentación libre; custodiar aquello que los niños y niñas ya traen (desde su cultura, sus familias, su mirada de mundo, su subjetividad); acompañar desde la observación y la escucha atenta, el cuidado y la ternura; nutrir con imágenes, herramientas, recursos, todas estas son acciones que nos permitirán expandir el vuelo de las poéticas de la infancia.


    

    
Nota

      
        1. Yayoi Kusama (Japón, 1929). Su técnica consiste en saturar grandes lienzos y diversos espacios físicos con diseños multicolores, puntos y lunares repetitivos que invaden todas las superficies, escenas que recrean la ilusión del infinito.

      

    

  


  


  
    Capítulo 1


    Los modelos pedagógicos de la educación artística 
 De la copia al desarrollo de procesos creadores



    En este capítulo, se propone analizar cada uno de los diferentes modelos de la enseñanza del arte, teniendo en cuenta los contextos sociohistóricos en los que se originaron, sus características propias, sus potencialidades y las críticas que se les han realizado. También se busca reflexionar acerca de la pervivencia en nuestros días de algunas de las prácticas vinculadas a antiguos enfoques, y qué recorrido debió realizar la educación artística para llegar al modelo criticista, vigente en la actualidad.


     


     


    Lápices de colores


    hacen un mundo de la nada


    y los llevan en vilo


    manos de niño en vez de alas. (…)


    De repente aparecen


    bárbaros reyes de baraja (…)


    Tachan los garabatos,


    siembran el miedo y la amenaza


    para que el mundo sea


    solo de números y rayas.


    Los colores valientes


    trazan un mar lleno de gracia


    donde los enemigos


    negros de pánico naufragan.


    Pájaros dibujados


    que vuelan por arte de magia


    dicen que en adelante


    nadie los borrará del mapa.


    María Elena Walsh


    Canción dibujada, 1996.


    La relación entre el arte y la educación a lo largo de la historia ha sido, frecuentemente, de algún modo, paradójica.


    Nadie puede negar la importancia de la presencia del arte en el currículum escolar, que siempre ha tenido un lugar, en sus inicios con el nombre de “dibujo” y “labores” y luego, con el transcurso de los años, y el cambio de los diseños curriculares, “educación plástica”, “culturas y estéticas contemporáneas”, “arte”, “lenguajes artísticos”, entre otras denominaciones. Sin embargo, tal como señala Terigi (2005), todavía pesan sobre la educación artística algunos prejuicios, como considerarla “un saber inútil”, en relación con otras áreas como Matemática y/o Prácticas del Lenguaje; y también como una disciplina que debería relegarse a sectores elitistas, que puedan gozar de los beneficios que el arte conlleva, dejando saberes más “funcionales”, que preparen para el mundo del trabajo a los niños y jóvenes de las clases menos adineradas.


    En las sociedades antiguas, el arte y la técnica muchas veces eran secretos resguardados por los expertos de la tribu, y solo los iniciados, tras un largo período de entrenamiento, podían llegar a adquirir el don de la pintura, el recitado o la ejecución musical.


    Aun así, la expresión artística cumplía siempre una función paradigmática y necesaria dentro de la organización de la comunidad, ya estuviera ligada a lo religioso, lo político o, incluso, lo económico, como es el caso de las pinturas paleolíticas, cuya funcionalidad, sostiene Arnold Hauser, combina lo mágico y lo social, ya que podrían ser el soporte de un rito para propiciar la buena cacería. En general, estas pinturas rupestres fueron encontradas en los sectores más profundos y oscuros de las cuevas, lo que demostraría que no habrían sido realizadas para ser contempladas “a plena luz”. Este indicio, sumado a la temática que en su mayoría presentan, animales, u hombres cazando animales, permite formular la hipótesis de que estas imágenes cumplirían una función mágica, que implicaría la creencia de que dibujar al animal ya era una forma de empezar a poseerlo, “que el animal de la realidad sufría la misma muerte que se ejecutaba sobre el animal retratado” (Hauser, 1985, p. 16). La imagen excede a la imagen, transformando la realidad, con beneficios para la comunidad.


    En la Edad Media, el hacer artístico continuó ligado a diversas funciones sociales, sobre todo religiosas. El concepto de arte estaba ligado al de artesanía. Y con respecto a los procesos de enseñanza/aprendizaje, los pintores se formaban en talleres, primero como aprendices, copiando e imitando lo que el maestro artesano indicaba y luego, a medida que su técnica avanzaba, podían llegar a tener su propio taller. Relata Ernst Gombrich:


    El artista medieval empezaba siendo aprendiz de un maestro, al que acudía para instruirse y ocuparse en algunos pormenores del cuadro poco importantes. Aprendería a copiar y a adaptar de nuevo escenas de viejos libros, encajándolas en diferentes marcos (…). Pero (…) la propia idea de colocarse frente a una persona o un objeto y copiarlos les era ajena. (Gombrich, 1979)


    Los artistas medievales, además, no solían firmar sus obras, porque consideraban que su don era dictado por Dios, y que a él correspondía la autoría de sus producciones.


    El Renacimiento es un período a partir del cual podemos empezar a pensar en un concepto de arte más autónomo, que posee propósitos que van más allá de los requerimientos sociales; y en artistas que nombran y se nombran en sus obras, buscando expresar su individualidad a través de ellas. Los pintores se seguían formando en los talleres de los artistas o artesanos experimentados, tratando de aprender la técnica mediante la reproducción de las obras de los maestros.


    Giorgio Vasari, arquitecto, pintor y escritor italiano, a quien se le atribuye el haber acuñado el término Renacimiento, escribe en 1550 su célebre libro Vida sobre los mejores arquitectos, pintores y escultores italianos, en el que realiza una recopilación de las biografías y anécdotas de los artistas más renombrados y legitimados de la época. Surge así en este período la idea de “los grandes genios del arte” y la creencia (que aún hoy en nuestros días es difícil de erradicar) de que la realización artística se relaciona con la del talento innato: se nace o no se nace artista. Una afirmación que atenta contra la educación artística y la evidencia de que el desarrollo creativo es un proceso de aprendizaje, con características propias, pero similar en muchos sentidos a los procesos de aprendizaje de otras instancias y campos de la vida humana.


    Durante este período surge también con intensa fuerza, el paradigma mimético, que va a regir a la producción artística por un largo período de tiempo. Los artistas buscaban que las imágenes fueran lo más parecidas posible a la realidad. Para ello copiaban modelos de la naturaleza, analizaban las luces y las sombras, tenían en cuenta las proporciones, realizaban estudios de anatomía: acuñaron el gran invento de la época, que fue el descubrimiento de la perspectiva.


    De algún modo, la pregunta que se hizo la pintura a lo largo de la historia fue la de cómo llevar al plano bidimensional los objetos de la realidad, que son tridimensionales. La perspectiva permite generar en el plano la sensación de profundidad, de un modo similar a cómo la capta nuestro ojo en la realidad.


    Tal como señala Gombrich,


    (…) los artistas italianos se volvieron hacia las matemáticas para estudiar las leyes de la perspectiva, y hacia la anatomía para estudiar la construcción del cuerpo humano. (…) El artista era ahora un maestro por derecho propio, que no podía alcanzar fama sin explorar los misterios de la Naturaleza y sondear las leyes que rigen el Universo. (1979)


    Los grandes artistas solían llevar adelante también proyectos monumentales, como la creación de frescos gigantescos, catedrales, palacios, etc., que realizaban como encargo de sus mecenas, personajes de la nobleza que los promocionaban y se encargaban de su subsistencia. El artista, además, veía acrecentarse su fama y su legitimación a través de la construcción de estas grandes obras que quedarían para la posteridad. Los aprendices de artistas participaban como asistentes en estos proyectos, y así se iban entrenando y formando, por imitación y experiencia.


    Avanzando en la historia, ya a finales del siglo XIX, principios del siglo XX, vamos a encontrarnos con muchos proyectos de escuelas de arte, con propuestas pedagógicas diversas. A modo de ejemplo, podemos citar la Escuela de Arte y Diseño de la Bauhaus, cuyo fundador, Walter Gropius, postula en su manifiesto de 1919 que “no existe una diferencia esencial entre el artista y el artesano. El artista es un artesano exaltado”, proponiendo en su proyecto educativo que la construcción y el trabajo con el material sean procedimientos esenciales en la formación de los artistas.


    También vamos a poder observar situaciones de aprendizaje más vinculadas a la experimentación, a la retroalimentación entre pares, el debate, a través de la participación por parte de los artistas en diferentes corrientes y colectivos, como se dio en muchos de los movimientos de vanguardia de principios del siglo XX, y compartiendo conocimientos tanto en encuentros como a través, por ejemplo, del intercambio epistolar.


    Numerosas experiencias y reflexiones daban lugar a la producción de manifiestos y textos que veían la luz en publicaciones y revistas que hoy podríamos llamar “autogestivas”, como es el caso de Der Sturm, publicación difusora de los postulados del expresionismo, editada por el primer grupo expresionista, Die Brücke (El Puente), formado allá por sus inicios en 1905 por estudiantes de la Escuela Técnica de Arquitectura de Dresde (Cirlot, 2007).


    Pero, cuando inicie la escuela como institución formal, se establezca el sistema educativo y aparezca la educación artística en los currículums, serán los postulados más tradicionales con relación al arte los que prevalezcan y configuren las características de los primeros modelos pedagógicos:


    
      	
La idea del talento innato. Solo aquellos “elegidos” son los que pueden dedicarse al hacer artístico.


      	
La prevalencia del virtuosismo técnico. El manejo experto de los materiales, las herramientas, las técnicas.


      	
La búsqueda de la representación fiel de la realidad. Dibujar lo más parecido posible al modelo.


      	
La copia y la imitación como únicos recursos. Para propiciar procesos de aprendizaje.


      	
El maestro como portador del conocimiento. Como modelo, ejemplo para seguir y autoridad incuestionable.


      	
El hacer artístico vinculado preminentemente a lo manual. Se desarrolla en la práctica.

    


    Modelo logocentrista o tradicional/conductista


    “Todo se aprende copiando”


    Este modelo surge en el siglo XVII y, tal como desarrolla Imanol Aguirre Arriaga, “el principal propósito de este modelo de educación artística estriba en que el educando adquiera y domine los preceptos que rigen la virtud estética en las artes, independientemente de los intereses o deseos individuales del estudiante” (Aguirre Arriaga, 2006).


    Los objetivos principales radican en desarrollar la capacidad de los niños y niñas de asimilar la cultura hegemónica, y ampliar la vocación artística de los dotados.


    Los contenidos se basan en la imitación de técnicas y mecanismos de reproducción. La metodología consiste en la exposición y demostración del docente, cuyo saber es incuestionable, y su rol se limita a presentar el dibujo o el modelo para copiar. El alumno debe memorizar, repetir y reproducir lo más fielmente posible aquel modelo que se le presenta, mediante la copia y la ejercitación sistemática.


    Mi bisabuelo, inmigrante italiano que llegó a la Argentina a la edad de tres años, hizo la escuela primaria en San Vicente, provincia de Buenos Aires, en la escuela cercana a la chacra en la que vivía y trabajaba con sus padres y hermanos, propiedad de la familia Álzaga. Logró cursar hasta tercer grado porque, según sus propias palabras, “no pudo con las fracciones matemáticas”. Producto de prácticas habituales de la época, su letra manuscrita era frágil ya que, zurdo de nacimiento, lo obligaron a escribir con la mano derecha, vendándole la izquierda. Representante de toda una generación de niños inmigrantes, la escuela implicó para él la posibilidad de alfabetización y la pertenencia a una sociedad en formación.


    En su cédula escolar de 1917 podemos encontrar la siguiente definición para la materia “dibujo”:


    El Dibujo es ante todo un instrumento de educación estética, y basta esto solo para darle valor fuera de toda preocupación utilitaria y práctica. (…) Ejercita y desarrolla el gusto de la elegancia, la proporción de las formas y es, para el maestro, un auxiliar poderoso para reproducir, ante la clase, las creaciones de la naturaleza.


    
      [image: ] 

      Cédula escolar de mi bisabuelo (1917).

    


    Vemos en esta definición cómo se le adjudica al dibujo una doble función: por un lado, permite sofisticar el gusto de los niños que concurren a la escuela, aproximándolos a una estética vinculada a la valoración exclusiva de los grandes maestros del arte europeo y el realismo. Por otra parte, se le adjudica al dibujo la posibilidad de convertirse en una herramienta profesional, recurso fundamental de diferentes oficios de la época, como la carpintería, construcción, sastrería, entre otros; e, incluso, una herramienta para el maestro, carente en ese entonces de abundancia de imágenes y láminas, viéndose obligado a dibujar en el pizarrón para poder ilustrar los contenidos de sus clases.


    Otra materia, “labores”, considerada un área diferente a la del dibujo pero que podríamos vincular de algún modo a la educación artística, era destinada solamente a las niñas, y se presenta asociada a las siguientes funciones:


    Tanto la mujer rica como la pobre, debe adquirir un conocimiento práctico de la costura y arte de hacer vestidos, de modo que pueda ser capaz de hacerlos, o juzgar el trabajo que su modista le presente. Componer la ropa, zurcirla y remendarla (…) constituye un verdadero tesoro para el hogar que posea una mujer que no descuide esta labor doméstica.


    Así se justificaba la presencia de las labores en el currículum como un conocimiento utilitario, indispensable para la vida familiar, y definitivamente ligado al rol impuesto para la mujer en ese momento.


    Las copias y calcos de reproducciones de libros y revistas eran ejercicios habituales o, en el mejor de los casos, la copia “del natural” (flores en un jarrón, una cesta de frutas, etc.).


    En las siguientes imágenes podemos observar algunos de estos ejemplos. Esta carpeta de dibujo pertenece a mi abuela materna, de su paso por la escuela primaria en la década de los treinta.


    
      [image: ] 

      Copia “del natural”.

    


    La maestra solía llevar algunos objetos, o en su defecto láminas, y los niños y niñas debían copiarlos lo mejor posible.


    En las siguientes imágenes podemos observar algunos mapas realizados a mano, con tinta china y lápices de colores.


    
      
        
          [image: ] 

          Mapas calcados.

        

      

    


    Mi abuela, inmigrante polaca, atesoró estas carpetas durante toda su vida, de las que se sentía muy orgullosa. También para ella la escuela había sido la posibilidad de ingreso a la sociedad, de pertenencia, e incluso de aprendizaje de un idioma que le costó mucho aprender, ya que su lengua materna era el yiddish. Le encantaba estudiar y siempre lamentó no haber podido realizar la escuela secundaria por haber sido mujer, y hermana mayor de cuatro hermanos.


    El modelo logocentrista siguió vigente en la mayoría de las escuelas durante varias décadas. En este cuaderno de mi madre, de la década de los cincuenta, podemos observar el dibujo prolijo de la maestra y, al lado, los grafismos de niña intentando imitarlo. El aprendizaje del “dibujo” se homologa al aprendizaje de las primeras letras y al desarrollo psicomotriz.
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          Aprendizaje del dibujo en un cuaderno de los años cincuenta.

        

      

    


    En estas imágenes podemos apreciar producciones del área de “labores”, materia que aún se mantenía en la década de los cincuenta, y seguía siendo exclusiva para las niñas. Aquí debían recortar de revistas las distintas siluetas de chicas y coserles los “vestiditos”.
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          Siluetas de papel con vestido cosido.

        

      

    


    Sin embargo, paralelamente al desarrollo de este modelo, se estaban gestando las bases de otro tipo de propuestas pedagógicas para la educación artística.


    En la Argentina, podemos mencionar el proyecto de la escuela de las hermanas Cosettini, iniciado en 1935 en Rosario, Santa Fe, y culminado en 1950, cuando la escuela fue clausurada. Fue esta una experiencia única, cuya propuesta educativa estaba centrada en la inclusión de la expresión artística como parte de los contenidos y hábitos cotidianos de la institución.


    Los niños disfrutaban de clases y encuentros de danza, música, títeres, recibían visitas de personajes importantes de la cultura y realizaban pinturas con acuarelas desde primer grado, utilizando el dibujo como un recurso didáctico que les permitía documentar lo observado en las frecuentes excursiones por la naturaleza que llevaban a cabo, pero también como un medio de expresión. Cada cuaderno de clase era único y personal. Se fomentaba fundamentalmente la creatividad de cada niño y niña1.


    Modelo expresivista/progresista


    “Libertad total para expresarse”


    En la década de los cincuenta, luego de la Segunda Guerra Mundial y como reacción al tipo de enseñanza tradicional, surge en los contextos escolares el desarrollo de las llamadas corrientes de la libre expresión y de la educación por el arte, que defenderán la idea de un niño pleno de subjetividad y capacidad expresiva, que pueda encontrar en el arte un espacio para manifestar sus pensamientos y emociones.


    Como señala Mariana Spravkin,


    En la década del ‘40 aparecen las publicaciones de dos autores que tendrían una enorme influencia en el desarrollo educativo de las disciplinas artísticas: Víctor Lowenfeld con “El desarrollo de la capacidad creadora” y Herbert Read con “Educación por el arte”. (…) Es en esta época cuando nace el concepto de la “libre expresión”, tras el cual se alinearon los movimientos más progresistas en materia de educación artística, aquellos que comenzaron a hablar de un arte infantil, y a considerar que era necesario encarar la educación de los chicos sin recurrir a modelos adultos. (2007)


    La clase de arte se presenta como un espacio para desarrollar la sensibilidad y, sobre todo, la creatividad y la autoexpresión de los niños. Sus principios son la actividad, la creatividad, la libertad y la espontaneidad, en búsqueda de la educación para la libertad. 


    La propuesta radica en proponer una educación artística que incluya a todos los niños, no solo a aquellos que tienen una inclinación particular por el arte, teniendo en cuenta los procesos emocionales, los intereses y la motivación de cada estudiante.


    Sin embargo, la concepción del sujeto de la educación que esta corriente sostiene está más ligada a observarlo desde su psicología individual, que a pensar a ese niño o niña como un individuo inserto en un contexto sociohistórico determinado.


    No propone este modelo contenidos específicos para la educación artística, sino que estos se desprenden y construyen a partir de las experiencias que los sujetos van transitando en cada clase.


    El docente pasará a ocupar un rol de acompañante, encargado de generar con música, cuidado, abundancia y diversidad de materiales, un clima, un espacio propicio para que los niños “se expresen libremente”. Se considera que los modelos adultos inhiben la creatividad, por lo que el docente tratará de intervenir lo menos posible en el proceso creador del niño.


    La metodología se centra en la exploración, la experimentación, la producción y el juego, “el dejar hacer”, valorizando el proceso por sobre la concreción de un producto acabado.


    Podemos mencionar algunos aspectos positivos de este modelo, como el hecho de empezar a considerar al niño como un sujeto que posee emociones, pensamientos e ideas, y que, sobre todo, atesora contenidos propios y puede expresarlos. Así mismo, la posibilidad de darle materiales y espacio para la experimentación personal.
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