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El Sistema Nacional de Evaluación, Acreditación y Certificación de la Calidad Educativa -SINEACE- es una entidad constituida como Organismo Técnico especializado, adscrita al Ministerio de Educación. Tiene la finalidad de garantizar el derecho que tiene todo peruano de recibir una educación de calidad; así como instalar en el país una cultura que promueva la mejora continua de las instituciones educativas, contribuyendo con la formación integral del capital humano y de ciudadanos comprometidos con el desarrollo sostenible del país. Para ello, el SINEACE impulsa la mejora de la calidad en todo el sistema educativo, tanto en instituciones públicas y privadas, en la educación básica como superior a través de dos ejes complementarios: Acreditación de la calidad del servicio que ofrecen las instituciones educativas y Certificación de competencias de las personas.


El SINEACE a través de sistemas de información comunica los avances y resultados de la acreditación y certificación de competencias: al Estado, para orientar políticas y focalización de recursos; y a la sociedad, para fortalecer la capacidad de elegir y demandar calidad en el servicio educativo.


Para mejorar la calidad de la Educación Básica Regular, el SINEACE ha elaborado participativamente estándares de aprendizaje. Estos estándares son formulados como Mapas de Progreso, con el fin de que estudiantes, maestros y los diferentes actores educativos cuenten con una visión compartida del desarrollo de las competencias a lo largo de su trayectoria educativa, desde la educación inicial hasta culminar la secundaria, así como de los niveles de logro deseados en cada una de las áreas curriculares.


El SINEACE cuenta con el Proyecto de Inversión Pública - PROCAUDAD, que fortalece los procesos de acreditación para el mejoramiento de la calidad de la educación superior. Financia planes de mejora, evaluación externa y la mejora continua para lograr excelencia.







PRESENTACIÓN


El Sistema Nacional de Evaluación, Acreditación y Certificación de la Calidad Educativa (Sineace), en el marco del proceso de elaboración de estándares de aprendizaje, hace entrega de la publicación, que sistematiza la experiencia vivida en las diferentes regiones donde se realizó el Foro Nacional descentralizado, que convocó a todas las regiones del país, poniendo a disposición de la comunidad educativa y sociedad, un conjunto de reflexiones y vivencias inéditas, importantes para incorporar el arte en la formación escolar, como aprendizaje fundamental que todo niño, niña y joven debe alcanzar.


Es importante rescatar que el enfoque que se tenga del arte va a influenciar en la didáctica que se aplique durante los años de escolaridad. Los educadores deben evitar que el arte esté despojado de los contenidos y desafíos que tiene, y permitir que a través de la acción cultural, se amplíen los marcos de referencia para ver, sentir y hacer arte.


El Foro Nacional Huellas: Arte para educar con Calidad se propuso indagar sobre el sentido y sentir de las artes en la escuela y la sociedad. A través de cuatro módulos se ofreció a los docentes del país, la oportunidad de experimentar algo significativo en sus vidas, que les dejara una memoria duradera y un sentido de compromiso con las artes; explorar las huellas del arte que los participantes como educadores, creadores o ciudadanos han dejado en su comunidad; ofrecer un espacio para la reconstrucción del legado histórico-cultural de cada región; estimular una visión de cambio, una imagen del futuro deseado; y de las huellas que los participantes se proponen dejar en la sociedad peruana.


Se denominó Arte para educar con Calidad porque se partió de la premisa que las artes tienen las cualidades, condiciones, formas y contenidos necesarios para agregarle valor a una educación integral y de calidad.


El arte se enseña y se aprende; y la escuela tiene un papel fundamental en establecer la conexión entre los estudiantes y el arte, que le permitan no solamente apreciarlo, sino darle un contenido relacionado con su propia experiencia y contexto cultural, de tal manera que contribuya a generar identidad, autoestima, sensibilidad por el otro. En suma, que permita la construcción de ciudadanía. En un país con una riqueza cultural tan grande, es preciso preguntarnos qué rol le estamos asignando al arte en las escuelas.


Por ello, el Sineace se complace en presentar esta publicación, destinada a revalorar y dar vida al arte en el currículo nacional, en la inteligencia emocional de maestros y estudiantes, así como en la sociedad nacional.


Consejo Directivo Ad Hoc


Sineace




INTRODUCCIÓN


HUELLAS: ARTE PARA EDUCAR CON CALIDAD FORO NACIONAL


En noviembre del 2014 el Sistema Nacional de Evaluación, Acreditación y Certificación de la Calidad Educativa (Sineace) convocó a los diferentes actores responsables de la educación en el país para dialogar sobre la importancia de la educación artística en el Perú. El resultado fueron cuatro foros regionales descentralizados que se llevaron a cabo en Lima, Trujillo, Cusco y Pucallpa. La experiencia fue inédita y fundacional. Docentes de todo el país se encontraron no solo para dialogar sobre sus experiencias con las artes, sino para vivirlas, recrearlas y compartirlas. Este volumen recoge toda la riqueza de esas experiencias.


Luego de décadas de negligencia y desvalorización de las artes en la educación, el Sineace se propuso reexaminar el rol de las artes con miras a articular las bases para el establecimiento de estándares de aprendizaje que guiarán la educación artística en el país. Para esto, se planteó una estrategia nacional descentralizada dirigida a recoger las voces y experiencias de los actores involucrados: docentes, funcionarios y directivos del sistema educativo.


El resultado fue el programa Huellas: Arte para educar con calidad. El título contiene la metáfora de «huellas» como la marca del camino recorrido y por recorrer. Se buscó que los foros dejen huellas en los participantes a partir de una experiencia profunda de exploración y descubrimiento de las artes que los movilice y comprometa con un propósito compartido que emergió del encuentro mismo. El diseño de los foros fue vivencial y reflexivo, combinando la experiencia directa de procesos creativos con el análisis de la experiencia vivida, la acción performativa con la conciencia reflexiva.


Los participantes no sólo dialogaron sobre sus experiencias con las artes a nivel personal, ancestral y profesional. También reconstruyeron sus historias, memorias e identidades culturales regionales y se reconocieron mutuamente como miembros de una comunidad educativa intercultural. Además, se recrearon a sí mismos mediante la elaboración artesanal grupal y a través de una experiencia de artes integradas que los llevó a pintar, danzar, musicalizar y dramatizar narrativas que ellos mismos crearon y compusieron. Asimismo, identificaron, graficaron y debatieron los desafíos que enfrentan en su labor educativa artística y también idearon y diseñaron propuestas de solución. Finalmente, visualizaron e imaginaron juntos el futuro que desean vivir y se comprometieron a hacerlo realidad.


En este volumen intentamos describir y analizar toda la riqueza y profundidad de lo que se vivió en los foros y las huellas que dejaron. Como responsables del diseño y conducción de los cuatro foros, la tarea es a la vez un privilegio y un gran desafío. El desafío radica, por un lado, en ser todo lo objetivos posible en la manera como reportamos lo ocurrido y en hacer justicia a la tremenda diversidad de experiencias que vivieron los docentes. Otro gran desafío es brindarle al Sineace el tipo de información que requiere para la gran misión que se ha propuesto: transformar la educación artística en el país. Poder reportar sobre una de las experiencias más valiosas en nuestra experiencia como consultores y que, además, puede contribuir al futuro del país, es un verdadero privilegio.


La lectura de los foros que presentamos en este volumen contiene cuatro narrativas que fluyen y se van entretejiendo a lo largo del texto. La primera es una narrativa dramática que describe a los protagonistas (el Sineace, los invitados y los docentes como actores principales) y los diferentes roles deliberativos, críticos y creativos que jugaron en los variados escenarios de los foros. La segunda narrativa es socio-cultural y relata el proceso de reconocimiento y reconstrucción de las identidades étnicoregionales de los docentes, la recreación de sus diálogos interculturales, así como su promesa de un futuro compartido como polis y comunidad. La tercera es una narrativa psicoeducacional que analiza en detalle las diferentes fases el proceso creativo que vivieron los docentes así como sus descubrimientos, aprendizajes y logros creativos. Finalmente, la cuarta es una narrativa de incidencia cultural que describe los desafíos políticos y necesidades que encaran los docentes frente a las instituciones educativas, sus comunidades y gobiernos, así como su propio potencial y limitaciones para hacer suya la causa de transformar la educación artística en el país.


Este entretejido se inicia con una revisión del estado de la cuestión, de cómo ha evolucionado la educación artística hasta el presente en el contexto nacional e internacional. El primer capítulo se aboca a esta tarea para contextualizar la propuesta del Sineace y los desafíos que enfrenta en el sistema educativo nacional. A partir de esa lectura es que se describe en mayor detalle el diseño de la propuesta del Foro Huellas: Arte para educar con calidad.


En el segundo capítulo iniciamos el relato de lo ocurrido en los cuatro foros regionales, los cuales tuvieron una duración de dos días y acogieron a cerca de 100 docentes cada uno. Los eventos se iniciaron con un primer módulo diseñado para inspirar a los participantes con una serie de presentaciones magistrales sobre el rol de las artes en la educación y la sociedad. Los protagonistas fueron ponentes internacionales, nacionales, regionales y locales que trabajan con las artes desde sus diferentes disciplinas como educadores, artistas, consultores e intelectuales


Los docentes que participaron en los foros cobran protagonismo central en el tercer capítulo. El escenario fue un módulo que los invitó a revelar sus experiencias con las artes en sus vidas, en sus labores docentes, y en su contexto regional. Esto los llevó a un proceso de reconocimiento mutuo a través del diálogo e intercambio de experiencias para luego reconstruir sus historias personales y colectivas en cada región y, finalmente, a recrearse mediante la elaboración artesanal de quipus regionales que monumentalizaron su sentido de identidad regional, sus logros y aspiraciones.


El cuarto capítulo relata el camino que recorrieron los docentes como autores y actores de sus propias creaciones. El escenario fue un módulo que los invitó a transformarse mediante un proceso creativo de artes integradas. Así, los docentes fluyeron a lo largo de cuatro estaciones en las que compusieron sus propias narrativas utilizando cuatro lenguajes artísticos (arte visual, música, danza y arte dramático).


Luego de recrearse a través de la experiencia performativa, los docentes pasaron a jugar un rol analítico, reflexivo y propositivo. El quinto capítulo relata lo que transcurrió en el escenario del módulo final, el cual invitó a los docentes a diseñar acciones a partir de lo vivido en los módulos anteriores. Esto incluyó un momento de análisis e identificación de desafíos y un segundo momento de diseño de propuestas de solución.


El cierre de los foros tuvo como escenario una configuración de sillas en espiral en un salón en semipenumbra, donde se invitó a los docentes a sentarse en silencio y dejar reposar, por unos momentos, la intensidad de todo lo vivido en los dos días de los foros. Luego, se les invocó a imaginar y verbalizar cómo quieren ver el futuro de la educación artística, y cómo se ven a sí mismos como protagonistas en ese escenario. El sexto capítulo recoge y sintetiza lo que emergió de esa sesión, así como los compromisos y promesas que se propusieron los docentes para hacer realidad su visión de cambio.


En el séptimo capítulo sintetizamos el alcance y logros de los foros regionales en función a los propósitos que se plantearon y a la misión del Sineace. Invitamos a los lectores a reflexionar sobre lo que ofrece este volumen y a sumarse a la causa de transformar la educación artística en el país. Es solamente a través del empoderamiento de la ciudadanía que esta iniciativa puede llegar a hacerse realidad.


Lic. Liliana Galván y Wilton Martínez, Ph.D.




CAPÍTULO 1


CONTEXTUALIZANDO EL ESCENARIO DE LAS ARTES


En el escenario escolar peruano no es inusual escuchar que las clases de arte son «libres», opcionales, complementarias o extracurriculares, lo cual inevitablemente lleva a que los estudiantes las vean como actividades recreativas y de ocio, como formas divertidas de evitar el rigor de los cursos obligatorios, la disciplina y las notas. Tampoco es raro ver que los estudiantes exploran y recrean sus identidades personales y sociales a través de collages hechos con fotografías recortadas de revistas comerciales. Por otro lado, el acervo cultural de los patrimonios regionales y nacionales se estudian en los cursos de Historia, en donde se les enfoca desde una perspectiva política, económica o social, y no necesariamente se aprecia su valor estético o artístico-cultural. Para completar la escena, las expresiones culturales solo se hacen visibles durante los días feriados o en festividades, concursos, actuaciones escolares y celebraciones familiares. No es exagerado asumir que existe un divorcio entre lo que sucede en las aulas y en la comunidad, entre el arte y la cultura.


En este contexto es que se inserta el Foro Nacional Huellas 2014, evento inédito en la historia de la educación peruana que buscó, justamente, rescatar el valor de las artes como aprendizaje fundamental en el sistema educativo nacional.


En este capítulo se introducen los antecedentes históricos de la educación artística en la tradición occidental, así como el estado de la cuestión del contexto en el que se desarrolló el Foro Huellas. En este recorrido analizaremos, primero, cómo ha evolucionado la concepción del «niño» como sujeto y como educando en Europa, Estados Unidos y Sur América así como la manera en que dichas concepciones han inspirado los diseños pedagógicos y el currículo escolar. Luego revisaremos cómo se ha desarrollado la educación artística en el Perú a lo largo de los últimos 50 años, buscando reconocer los desafíos o problemas que tenemos que enfrentar hoy.


Finalmente, se describe en detalle el diseño de la propuesta del Foro Huellas, las premisas que lo informan y los modelos teóricos y metodológicos que lo sustentan.



1. Contexto del arte en la educación



1.1. Contexto internacional


Uno de los grandes desafíos de la educación en el occidente ha sido reconocer el valor de las artes en la formación de los estudiantes. Aunque su valor pueda parecer evidente, en los currículos raras veces se les otorga el mismo peso que tienen otras disciplinas consideradas prioritarias, como las ciencias y la tecnología. Es casi una verdad de perogrullo afirmar que las artes ocupan un lugar marginal, poco representativo y, para algunos, hasta irrelevante1.


Sin embargo, existen amplias evidencias a lo largo de la historia de que las manifestaciones más importantes de la existencia y la evolución del ser humano son, precisamente, manifestaciones artísticas. Pero así como la historia de la humanidad no se puede fragmentar en hechos aislados, tampoco se puede fragmentar el conocimiento humano y sus múltiples formas de explorar nuestros orígenes, entender el presente e imaginar nuestro futuro. Es por esto que resulta inadmisible concebir el rol de las artes en la educación como accesorio, suntuario y, peor aún, irrelevante a la historia del conocimiento. La falsa dicotomía entre arte y ciencia no ha hecho más que exacerbar esta idea, contribuyendo a polarizar la educación y restringiendo a las artes al mero plano de la «subjetividad». Como plantea Ricardo Viadel (2012, p. 274) en su análisis sobre el rol de la investigación en la educación, «parece surgir una cierta contradicción entre el intenso carácter emocional, creativo y subjetivo de los procesos artísticos y la necesaria objetividad, contrastabilidad y demostrabilidad de una investigación educativa», dando como resultado dos disciplinas que se separan entre sí con metodologías opuestas2.


Una mirada retrospectiva nos puede ayudar a comprender la razón de esta fragmentación, que no hace más que frenar el desarrollo integral de niños y niñas en la educación. Qué mejor forma que indagar directamente algunos conceptos claves para entender cómo han evolucionado los paradigmas acerca de la educación artística. Conceptos como «infancia», «arte» y «educación» son conjuntos de ideas y supuestos que están en constante proceso de construcción, debate y reconstrucción, y que albergan abanicos de posibilidades que pueden potenciar, inspirar, transformar o limitar las prácticas educativas en diferentes momentos históricos.
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Tomemos como punto de partida a los Románticos, quienes en el siglo XVIII e inicios del XIX, proponen procesar la realidad a través de los sentimientos. En su obra magna, Emilio (1778), Jean-Jacques Rousseau define al niño como un ser puro, con una disposición artística innata que espera ser despertada3. Es aquí que se dimensiona la fuerza del arte como catalizador de experiencias vitales, iniciándose también una fuerte crítica al sistema educativo de la época. Frente al racionalismo utilitario y la moral victoriana de la época, se contrapone una «educación natural» basada en el conocimiento de la «verdadera» naturaleza del hombre.


La educación natural buscaba crear un ambiente favorable para que los estudiantes puedan expresarse con absoluta libertad y descubrir su propio potencial de manera continua y sin restricciones. Una de las prácticas preferidas era la de salir a realizar «clases-paseos» en las que el medio natural se convertía en el maestro por excelencia.
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Sin embargo, aunque algunos principios de esta concepción sobreviven hasta nuestros días4, el legado de los Románticos sucumbió a la fuerza racionalista del Iluminismo. Así, a fines del Siglo XIX los niños eran considerados como adultos en miniatura. Para dar lectura a esta creencia podemos apreciar el Retrato del Niño Cuervo, del pintor colombiano José Miguel Figueroa (1842). En la obra podemos ver a un niño, el hijo del Sr. Cuervo, con rostro de adulto y traje de niña en una posición de modelo, práctica nada habitual en esos tiempos. A los niños se les pintaba generalmente acompañados de sus padres o con mascotas pero no de manera protagónica. La obra es pues icónica en términos formales y conceptuales y muestra claramente que la categoría «niño», como estadío de desarrollo con características propias, aún no existía.
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En aquella época los estudios sobre la niñez se basaban en observaciones empíricas de conductas externas y se enfocaban en lo inusual, en aquellos rasgos adultos que se podían encontrar en los niños o niñas. Primaban los estudios de niños excepcionales como, por ejemplo, la vida de Mozart, El Niño Prodigio5 o de casos inéditos como El Niño Salvaje de Aveyron (Itard, 1801).


Fue a comienzos del siglo XX que la sensibilización en favor de los niños se hizo notar por grandes educadores que emergieron en las primeras décadas, tales como John Dewey (1859–1952) en Estados Unidos y María Montessori (1870–1952) en Italia. Este es el inicio de la corriente Expresionista que emerge bajo el nombre de la «Nueva Escuela» y que reconoce al niño como un ente en sí mismo, con un impulso vital que lo lleva a expresarse de manera personal. María Montessori propuso el progreso sensorial como eje central de la educación, donde la actividad libre y la individualidad son requerimientos fundamentales para que los niños y niñas aprendan y se desarrollen. La consigna consistía en dejar que el niño se exprese libremente, una idea revolucionaria para la época.


Paralelamente, Dewey fue el promotor de la educación como experiencia, entendiéndola como una fuerza que moviliza a la persona hacia el aprendizaje6. Dewey propuso que no hay experiencia sin continuidad y, por lo tanto, no se puede aislar una experiencia de la siguiente porque todas están interrelacionadas. También elaboró acerca de la estética de la recepción y la estética del contexto, lo que ahora conocemos como apreciación estética y contextualización de las artes, tendencias muy valoradas y que continúan inspirando a educadores de arte hasta hoy.


El enfoque expresionista siguió evolucionando y en los 40 se caracterizó por su énfasis en el desarrollo del niño como ser humano creativo. La autoexpresión creadora era vista como una necesidad vital, en oposición a la actitud de compasión hacia los niños que primaba entonces por vérseles como seres incompletos e insuficientes. En este período también surge el pensamiento de Herbert Read, cuyo libro, Educación por el Arte (1943), se convierte en un tratado fundacional para la educación artística. Filósofo, poeta, anarquista y existencialista, Read se enfocó en el poder del arte en la educación y la importancia del juego en el aprendizaje.


El arte, ampliamente concebido, debería ser la base fundamental de la educación. Pues ninguna otra materia puede dar al niño no solo una conciencia en la cual se hallan correlacionados y unificados imagen y concepto, sensación y pensamiento, sino también, al mismo tiempo, un conocimiento instintivo de las leyes del universo y un hábito o comportamiento en armonía con la naturaleza (Read, 1943, p. 89).


Esta afirmación se propagó hasta convertirse en una bandera que impulsó el movimiento en pro de la educación artística hasta nuestros días. Otros como Viktor Lowenfeld y, posteriormente, Howard Gardner, también impactaron con sus obras El Niño y su Arte (1958) y La Teoría de las Inteligencias Múltiples (1987), respectivamente.


En ese contexto de efervescencia sobre el valor del arte en la educación es que nace INSEA, la Sociedad Internacional de Educación por Medio del Arte en 1951, en el marco del Seminario de Educación Artística organizado por Unesco. Dicho evento histórico contó con la participación de influyentes personajes como Henri Matisse, V. Lowenfeld, H. Read, Arno Stern y Jean Piaget. Como primera medida, la INSEA propuso que las artes plásticas sean obligatorias en todas las escuelas, rescatándolas así del plano marginal al que habían sido relegadas.


En 1959, se formula en Ginebra la Declaración de los Derechos del Niño, marcando un hito en la educación familiar y escolar. Posteriormente, en 1989, se firma en la ONU la Convención por los Derechos del Niño. He aquí dos artículos relacionados con nuestro propósito:


Artículo 29.


La educación del niño deberá estar encaminada a (a) Desarrollar la personalidad, las aptitudes y la capacidad mental y física del niño hasta el máximo de sus posibilidades (ONU, 1989, pp. 22-23).


Artículo 31.


Los Estados Partes respetarán y promoverán el derecho del niño a participar plenamente en la vida cultural y artística y propiciarán oportunidades apropiadas, en condiciones de igualdad, de participar en la vida cultural, artística, recreativa y de esparcimiento (ONU, 1989, pp. 23-24).


Este es un hito en la historia de la educación pues la concepción del niño cambia radicalmente y pasa de ser una figura dependiente que necesita cuidado y protección a ser visto como un individuo con derecho a recibir un óptimo desarrollo personal y social.


Esta nueva concepción del niño con potencial de desarrollo, con capacidades cognitivas, afectivas y sociales dio pie a nuevos movimientos en la educación artística. Fue así que Jerome Bruner (1960), el psicólogo que acuñó el método de aprendizaje por el descubrimiento, propone que no basta con darle al niño o niña una hoja en blanco para que cree libremente: los niños crean no solo por impulso sino por su capacidad de reflexionar y comprender de manera colectiva la cultura. Bruner inspiró el movimiento por la Educación visual y plástica en la que la percepción estética interviene en la comprensión del fenómeno social y cultural.


En esta misma línea, Rudolf Arnheim contribuye con sus estudios de Arte Visual, explorando las bases cognitivas del arte. Como psicólogo, filósofo y crítico de arte, Arnheim (1971) cuestiona lo que sucede en la mente cuando se percibe una obra de arte y el modo en que la cultura modela nuestra percepción e interpretación de la realidad. Su obra es un tratado de psicología del arte y de la percepción; ingresar a ella nos permite abrir el diafragma de nuestra visión y comprender las maneras como nuestra mente construye la realidad.


En paralelo a esta tendencia, emerge la Corriente Reconstruccionista, más conocida como Educación a través del arte, que busca desarrollar la autoimagen del niño y promover una enseñanza interdisciplinaria. Para los reconstruccionistas, el objeto de las artes no es conseguir un resultado final sino vivir un proceso de transformación a través de la práctica artística. El rol del arte en la educación es concebido como medio, recurso y herramienta: el arte como metodología para el aprendizaje de otras disciplinas o asignaturas. Un ejemplo vivo de esta tendencia es la Escuela Waldorf y su filosofía de la ciencia espiritual antroposófica. Rudolf Steiner7, uno de sus gestores, afirma que la práctica educativa y didáctica debe tender al ideal de despertar en el niño la sensación de que él aprende con la misma seriedad con la cual juega, mientras el juego es el único contenido anímico de la vida. Una práctica educativa y didáctica que tiene conciencia de esto le otorgará el lugar adecuado al arte y le brindará el espacio necesario a la dedicación al mismo (Steiner, 2003, p. 290).
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