Artes visuales, escuela y bicentenario. Imágenes, ideas, cambios… 

Pensar en las artes visuales en relación con el bicentenario evoca imágenes que constituyen nuestro patrimonio artístico brindándonos miradas y visiones sobre nosotros y nuestra identidad como nación. 

Desde nuestro lugar como educadores, ésta puede ser también la oportunidad para reflexionar sobre las transformaciones que sufrió la enseñanza de las artes visuales. Especialmente porque, más allá de los enunciados curriculares, sabemos que en la práctica conviven diferentes enfoques generando tensiones y contradicciones. 
La mayoría de los maestros transitaron, diferentes enfoques durante su formación, y en el desempeño de su tarea en diversas instituciones asistieron a reformas y transformaciones en cada disciplina. Entre buenas intenciones, instancias de capacitación, lecturas e interpretaciones, es posible observar en un mismo docente o en una misma institución, propuestas y experiencias que responden a distintas concepciones filosóficas, creencias, valores y miradas sobre la infancia y el arte.

Desventuras de los docentes ante los distintos enfoques de la enseñanza de las artes visuales 
Enfoque tradicional: El Dibujo

Esta denominación se remonta a la época en que Manuel Belgrano como secretario del consulado, una década antes de la Revolución de Mayo, en 1799, promueve la creación una escuela de Dibujo, nombre que evidencia los ideales que animaron su creación: la utilidad del dibujo para el desarrollo de la industria. La enseñanza impartida consistía en la copia de modelos y en la realización de ejercicios de destreza manual, se trataba del dibujo como mimesis, es decir copia fiel, necesario para proyectar. La escuela tuvo una corta vida porque se la consideró un lujo (un argumento que volverá a esgrimirse con frecuencia, atribuyéndole escasa valoración a lo artístico en la escuela y privilegiando otras áreas de conocimiento) 

Pero ¿qué pasaba con los más pequeños? Desde una mirada que percibía al niño como un ser inacabado, torpe e imperfecto, se les proponían ejercicios tendientes al desarrollo de destreza manual para corregir su torpeza natural. Esta no aceptación de lo que es el niño, parece un hecho lejano, sin embargo aún son frecuentes, ante la producción de los chicos, comentarios tales como ¿Qué le falta? ¿Está volando? Pretendiendo, tal vez, que un niño de cuatro años dibuje como Leonardo Da Vinci a los 40 años en el Renacimiento.
Los maestros dibujaban o colocaban láminas para que los niños imiten, luego fueron los mimeógrafos y más tarde las plantillas y las fotocopias, para pintar, rellenar o contornear. Los chicos habituados a depender estos moldes pierden confianza en sus propias posibilidades y no aprenden ni a observar ni a crear, sólo a copiar. ¿No es un contrasentido, por ejemplo, festejar cada aniversario de nuestra libertad proponiendo a veinticuatro chicos diferentes rellenar veinticuatro fotocopias idénticas con la imagen estereotipada del cabildo? El bicentenario es un buen momento para dejar atrás estas prácticas que nada aportan a la construcción de identidad.
Didáctica de la Libre Expresión

Investigaciones acerca de la infancia permitieron comprender que un niño no es un ser incompleto que hay que corregir; sino que la niñez es un momento de la vida caracterizado por formas particulares de pensar, de jugar, de moverse y también de modelar, pintar y dibujar. Las ideas de Piaget y Dewey, los postulados de la Escuela Nueva. Plantearon otras miradas. También las vanguardias artísticas del siglo XX surgidas entre guerras y en la post guerra, proponen quiebres en el arte y proclaman la necesidad de libertad y autoexpresión en contraposición a las experiencias totalitarias transitadas en Europa. Estas vanguardias hicieron una especial valoración de la imagen y la mirada infantil. Así lo expresan estos artistas de la época:                                  

“Existen principios rudimentarios del arte y se los encuentra más bien en las colecciones etnográficas o en casa, en la habitación de los niños…”

                                   
 
Paul. Klee

“ Cuando tenía la edad de estos niños, yo pintaba como Rafael; ¡Me llevó muchos años aprender a pintar como estos niños!”





Pablo Picasso

“Hay que saber seguir siendo niño toda la vida, aún cuándo se es hombre…”





Henry Matisse 

En este contexto surge, a mediados del siglo XX, una postura que reacciona ante la imposición de modelos por parte del adulto y valora la autoexpresión: la “Didáctica de la libre expresión”, basada en los postulados de Herbert Read, Arno Stern y los norteamericanos o Viktor Lowenfeld, y Lambert Brittain, cuyo texto “Desarrollo de la capacidad creadora” fue base de la formación de los maestros argentinos durante décadas. Al concebir a la niñez como un período privilegiado para la creatividad, se propone a los educadores generar un clima de confianza, estímulo y respeto por lo que el niño hace como condición para el fluir de la espontaneidad  “natural” de lo chicos.
Las consecuencias negativas de una interpretación errónea de esta didáctica fue que muchas veces los docentes temían enseñar, al considerar que cualquier intervención interferiría con la creatividad de los niños, oponiendo, erróneamente enseñanza y libertad. Los chicos lejos de ser libres para hacer lo que querían hacían apenas lo que podían aumentando sus frustraciones. La intervención docente se limitaba a ofrecer materiales y decir un qué lindo poco creíble y sin fundamento alguno.
Durante este período la formación de docentes del nivel  inicial se centraba en proponer las llamadas  técnicas gráfico-plásticas,  combinaciones de materiales que posibilitaban entretener a los chicos con la novedad y hacer trabajitos que engrosaban una carpeta, fin último y preciado que, supuestamente, garantizaba el desarrollo creativo.  Algunas de estas combinaciones hubiesen sido interesantes, utilizadas de otra manera, con continuidad suficiente para que los niños pudiesen descubrir sus posibilidades expresivas. Pero el saltar de una cosa a otra sólo sirvió para llenar hojas, los chicos nunca llegaban a apropiarse de los secretos de esas técnicas. Los docentes desarrollaban una especie de adicción por lo novedoso buscando nuevas técnicas y mientras en el Arte adulto existen la pintura, el dibujo, la escultura, el collage, el grabado y sus combinaciones y procedimientos; en el del jardín reinaban las pluviomanías, boligrafías, sellos con formitas, etc. Este “Sucumbir al encanto de la novedad”
 llevó a los maestros a incurrir en propuestas poco felices tales como agregar arroz a la pintura y a la masa,  pintar con yerba  y a usar herramientas poco desafiantes y continentes en lugar de dar espacio a la exploración y la reflexión .Y así como un artista se dedica a profundizar en la técnica para lograr expresarse, en la escuela se paseaba a los niños por una “gradación de técnicas” y materiales sin que pudiesen comprender su sentido ni apropiarse de sus posibilidades, sin combinar, experimentar, elegir, incluir y transformar lo propuesto no existía.

La enseñanza de un lenguaje

En Buenos Aires, la publicación de Diseño Curricular 89, marcó un cambio de enfoque. Habíamos aprendido de la didáctica de la libre expresión  a crear un clima de afecto y valoración, a tomar en cuenta la edad y los conocimientos de los chicos, a propiciar lo lúdico. Las ideas de Vigotsky y Brunner permitieron superar las concepciones innatistas acerca del talento y dones ligadas a la educación artística, cediendo paso a la idea de enseñar y aprender. La pregunta acerca del contenido planteó que lo que se enseña es un lenguaje que expresa y comunica ideas, emociones y sentimientos mediante imágenes, realizadas con diferentes técnicas y procedimientos, con determinados materiales y herramientas. Éste, como todo lenguaje artístico se aprende en varias direcciones, haciendo y observando imágenes: las del entorno, las que hacen los chicos y las obras de la cultura universal y regional. Se enunciaron  los contenidos organizados por disciplina, en este caso se incluyeron como contenidos los elementos propios del lenguaje: formas, colores, espacio, texturas. Los maestros formados para “hacer técnicas grafo-plásticas” se preguntaban ¿cómo enseñarlos? En ocasiones se pasó del listado de técnicas al listado de contenidos, lo que se hizo evidente en la transformación del sello que llevaban aquellos trabajitos: Unidad didáctica, fecha, técnica. Por otro que incluía el contenido, allí consignaban: color, textura, etc. 
Muchos docentes enfrentaron estos cambios tomando cursos de capacitación, pero no era la única disciplina en la que debían actualizarse. Pese a que los documentos curriculares expresan que los elementos del lenguaje plástico no están aislados, sino que se materializan en imágenes, algunos maestros se planteaban: hoy doy color, cuando utilizaban papeles, marcadores, o témperas de colores, o doy textura, cuando recurrían la técnica gráfico.-plástica: “dibujo con crayón sobre lija” intentando articular (bastante forzadamente) su formación con lo que leían en los documentos. Y aunque el diseño curricular de 1989 decía: 
 “En nuestra concepción el niño es el verdadero hacedor de la actividad plástica. “ aún suelen verse tapas de carpetas con figuras elaboradas por los docentes, y trabajos a partir de plantillas y fotocopias, o se corrige al niño que quiere pintar seis soles y cielos verdes y figuras voladoras, sabiendo que un lenguaje posibilita representar la realidad y también la fantasía. Los diseños fueron haciéndose más accesibles a medida que transitaban la experiencia de enseñar a los chicos apintar, a modelar, a hacer grabado, collage y también un aporte importante del enfoque actual es la inclusión de la observación de imágenes. La irrupción y reinado de los medios tecnológicos instaló la necesidad de alfabetización visual, y en muchos casos este abordaje pretendió enseñar el lenguaje sólo a partir de analizar sus elementos constitutivos pagando el costoso peaje que también pagó la literatura, ser desarmada, destripada, descuartizada en pos del análisis de su sintaxis y morfología. Es importante no perder de vista que los elementos plásticos se perciben siempre dentro de una imagen, y que ésta es generada por determinado contexto que la carga de sentido, que además cada espectador le otorga nuevos significados a partir de su propia experiencia y del impacto emocional que le genera cada obra. 
¿Y cómo enseñamos en este siglo XXI donde los celulares son más familiares que las témperas y dónde múltiples pantallas saturan el ambiente con innumerable imágenes. ¿Cómo pueden discriminar los niños qué es ficción y qué documento? ¿Cómo comprender, cómo leer cada intertexto, cada guiño, sin ser manipulados? 
Muchas veces los docentes sienten sus propias dificultades para enseñar a ver  en esta iconosfera extendida y en un lenguaje en el que se sienten analfabetos. Así surgen, desde la matriz del enfoque tradicional propuestas de  pintar como, o hacer  la reproducción de , luego de elegir un cuadro fácil de imitar y de poner en las mesas, sólo los colores de la obra. La incitación a la copia emplea esfuerzo, materiales y tiempo en desarrollar habilidades imitativas (algo que fácilmente hace una máquina) en lugar de ofrecer la oportunidad de observar de conmoverse, de ampliar su experiencia. 

Enseñar este lenguaje es ayudar a que los niños desarrollen capacidades que les permitan crear imágenes, aprender a mirarlas, a comprenderlas, a disfrutarlas, a construir sus propios sentidos a partir de lo que ven  y a comprender en parte a las culturas que las producen. 
A veces, quienes no han transitado la experiencia personal de apreciar y disfrutar del arte, dudan de sus propias posibilidades de acompañar a los chicos en una práctica que para ellos también era ajena. Pero a mirar se aprende mirando, dejándose conmover por la experiencia, no buscando lo que el artista quiso decir, sino indagando qué nos dice, cómo nos impacta. Entonces este último apartado será la invitación a hacer una recorrida por obras y artistas que expresan y hacen visible el recorrido artístico de nuestra Nación a través de doscientos años...y más atrás.  

Un recorrido a través de imágenes
Nos detendremos en algunos autores y obras que visibilizan este tránsito, elegimos especialmente obras relacionadas con la mujer, los niños y la educación
. Sabemos que para los niños del nivel inicial la construcción de un concepto como Bicentenario, es inabarcable. Pero es posible que nosotros los acerquemos a algunas  imágenes que los ayudarán a reflexionar, en la medida de sus posibilidades, sobre el contexto en que se produjeron. Pero lo más importante es que las conocerán, las podrán disfrutar, saber que les pertenecen como ciudadanos y que forman parte de nuestro patrimonio como argentinos. La identidad se va construyendo a partir de reconocerse como portadores de una cultura, de apropiarnos del patrimonio artístico, de aprender a valorarlo y a cuidarlo, de comprenderlo, de disfrutarlo y de reconocernos expresados  por él...

Hombres, mujeres, niños y sus huellas… doscientos años de imágenes y más
Antes de la llegada de los europeos, las tierras que hoy llamamos República Argentina estaban habitadas por grupos aborígenes desde hace mucho más que doscientos años. Ignorados, silenciados, relegados sólo a museos etnográficos como lo distinto, lo otro. Iniciaremos este recorrido mencionando el arte de estos primeros habitantes. Muchas de estas culturas aún persisten y podemos acercarnos a sus manifestaciones visuales. 

Imagen 1-La cueva de las Manos cañadón del río Pinturas, Provincia de Santa Cruz. Hace más 800 años los habitantes de la región “calcaron” sus propias manos usándolas como stencil, entre estas huellas se observan también manos pequeñas que tal vez pudieron pertenecer a niños. Son testimonio de la necesidad humana de dejar huella, de transformar su entorno..La misma necesidad que habita en cada unos de nuestros chicos al explorar la pintura y descubrir que sus acciones dejan diferentes huellas.
Imagen 2- Vasija de cerámica Antropomorfa . Cultura Condorhuasi 100. ac 

También el modelado acompaña nuestra cultura desde mucho antes de 1810. Y como es frecuente el tema es la figura humana
Imagen 3 Talla en madera, aldea Mbyrá Guaraní. Misiones Estas tallas realizada en la actualidad, por comunidades aborígenes que habitan el territorio argentino hace muchos más de doscientos años y mantienen su cultura.
Artistas Viajeros. En este bicentenario, como en cada conmemoración patriótica, la mirada de los europeos puebla nuestros recuerdos desde los libros de historia. Son las obras de los llamados Artistas Viajeros que llegaron a nuestro territorio en el siglo XIX. Eran dibujantes y pintores europeos, algunos con inquietudes científicas, interesados en conocer estas comarcas lejanas y documentar su paisaje, su gente y sus costumbres para difundirlas en sus países de origen. Algunos se ganaron la vida como retratistas ante la demanda de la sociedad. Tanto en los retratos como en las vistas de la ciudad y el campo su intención fue documental 
 Sus obras son una fuente esencial de la historia por lo que resultan sumamente útiles, además de estéticas, para acercar a los chicos a escenas de nuestro pasado. Algunos de ellos fueron M. Rugendas, Carlos Pellegrini, Emeric Esex Vidal. 
Imagen 4 Retrato de Mariquita Sanchez de Mendeville, viuda de Thomson. Öleo sobre tela (1845) 61,5 x 51, 7 cm de Mauricio Rugendas (1802-1858). Museo Histórico Nacional. Este alemán visitó Sudamérica 
 para estudiar la naturaleza acompañando a un grupo de botánicos y biólogos. En esa época los naturalistas eran dibujantes o contrataban los servicios de uno para poder registrar sus observaciones. El fondo de este retrato refleja las diversas especies que Rugendas estudió en el continente. Elegimos este retrato porque Mariquita, además de ser una mujer que actuó activamente en la causa revolucionaria, tuvo a su cargo la primera escuela infantil. En 1823, se fundó la Sociedad de Damas de Beneficencia que, bajo responsabilidad del estado y con injerencia de laicos, se ocupaba de atender a los niños abandonados, tarea que hasta ese momento estuvo en manos de la caridad de privados, como un voluntariado religioso. Rivadavia, siguiendo el modelo francés puso a cargo de la Casa de Expósitos a las damas de la elite porteña, y Mariquita  fue su primera presidenta.
Imagen 5 “Vista del Cabildo desde la Recova” (1817) Emeric Essex Vidal (1791-1861), acuarela sobre papel 32,5 x 22, 5 cm. Muchas de las obras de este marino inglés y pintor aficionadom sirvieron para difundir en Europa las costumbres, personajes y escenarios de la vida porteña. Muchas de sus obras fueron litografiadas para facilitar su difusión. Esta imagen permite acercar a los chicos a  fuentes genuinas.
Imagen 6 “Señoras porteñas a la mañana (1841)” Litografía de Bacle y Cía .En el siglo XIX la invención de la litografía, un procedimiento de grabado que permite reproducir dibujos, posibilitó la difusión masiva de imágenes ante la  gran demanda del público. Esta imagen proviene de la imprenta de César Hipólito Bacle (1794- 838) y su esposa Andrea, quien con Carlos Pellegrini hicieron dibujos para las litografías. Pertenece a la serie “Damas porteñas a la mañana” que retrata las costumbres hogareñas. En esta serie aparecen niños como sirvientes.

Imagen 7 “Retrato de Manuelita Rosas” (c1851) óleo, 199 x166 cm. Prilidiano Pueyrredón (1823-1870) Esta imagen nos acompaña en los billetes de veinte pesos. Su autor fue hijo de Juan Martín de Pueyrredón, Director Supremo de las Provincias Unidas. Estudió en Europa pintura, arquitectura e ingeniería. Éste, su retrato más famoso, fue realizado por encargo de una comisión de notables, que estableció que Manuelita debía estar vestida de rojo, distintivo del federalismo, con una sonrisa bondadosa y colocando sobre su mesa una solicitud dirigida a su padre, demostrando su función de intermediaria entre él y el pueblo. Como urbanista Pueyrredón hizo los planos para arbolar la Plaza de la Victoria (actual Plaza de Mayo) y muchas avenidas de la ciudad, proyectó al puente de hierro sobre el Riachuelo y la Quinta Presidencial..
Imagen 8. Retrato de Cecilia Robles de Peralta Ramos y su Hijo Jorge (1861) óleo 180 x 136, 6 cm. P. Pueyrredón. Aquí  se observa a un niño vestido a la usanza de la época
Imagen 9 Domingo Fidel Sarmiento a los 5 años” óleo, 81x70 cm. Procesa Sarmiento de Lenoir. La hermana menor de Sarmiento pinta y enseña arte en San Juan en una escuela de educación estética para mujeres, iniciando en esa provincia la docencia artística. Aquí retrató al hijo de su hermano y muerto en la guerra del Paraguay.
Imagen 10 “La cometa (1868) óleo. 51 x 62 cm  Benjamín Franklin Rawson (1819-1871). Este pintor sanjuanino nos dejó una imagen de los juegos infantiles y del castigo del adulto ante sus travesuras.
Imagen 11 “Sin pan y sin trabajo” (1866)  Ernesto de la Cárcova. (1892-1893)  óleo  125,5 x 216. Esta obra marca el inicio de la pintura social en nuestro país al mostrar a una familia humilde. El artista dirige, con la luz la mirada del espectador hacia los aspectos relevantes de la escena: el puño impotente del trabajador, su herramienta inactiva sobre una mesa vacía, el niño en brazos de su madre, la mirada del obrero hacia la ventana, donde apenas sugerida, se ve una fábrica parada y unas manchas azules insinúan la presencia de la policía ante la huelga (otro título de este cuadro) De La Cárcova fue el encargado de administrar las becas al exterior, ya que el Estado, ante la imposibilidad económica de crear una academia superior de arte, opta por dar becas para estudiar en Europa, tradición que se impondrá como un paso obligado en la formación de todo artista. Este cuadro fue comenzado en Europa donde el artista toma contacto con los conflictos  sociales surgidos en el siglo XIX. Así la familia y el trabajo comienzan a tener presencia en nuestra iconografía, que se intensificará en el siglo XX. Esta obra ha sido frecuentemente, citada y versionada por diferentes artistas interesados por el arte político.
Imagen 12: Canto al trabajo Rogelio Yrurtia (1927) En nuestro país, los monumentos en plazas y parques tuvieron un propósito didáctico, además, por supuesto de sus valores artísticos. La necesidad de dar a una sociedad conformada por inmigrantes llegados al país en busca de trabajo y progreso, un sentido de pertenencia común; generó la creación escuelas y monumentos en espacios públicos que resaltaran y convocaran valores patrióticos homogeneizadores. En 1907 la Municipalidad le encarga a  Yrurtia el Canto al trabajo. El artista concibió este grupo escultórico integrado por 17 figuras divididas en tres grupos que traccionan una piedra. La presencia de niños con los brazos extendidos hacia delante, al frente del grupo y de la mujer, tras de ellos, expresa alegóricamente la visión que Yrurtia y sus contemporáneos tenían acerca de la familia como motor de la sociedad. En los fundamentos de su proyecto el escultor escribió: “Su verdadero significado es un canto al amor, una representación de lo que la mujer significa en la vida de los hombres”

Imagen 13: Las Parvas. (1911)  Martín Malharro (1865-1911) Óleo 67 x 88 cm. La presencia, en este recorrido, de la obra de este artista, gran amigo de Yrurtia, obedece a su importantísima labor pedagógica. Malaharro completó su formación en Francia, donde también se interesó por las nuevas corrientes pedagógicas. A su regreso se incorporó al Consejo Nacional de Educación (1904) donde desarrolla sus ideas acerca de los beneficios de una educación a través del arte. Consideraba que el dibujo debía formar parte de la instrucción general de los individuos, ya que posibilita ”desenvolver la percepción y ejercitar la imaginación”, consideraba que el arte y la observación hacen posible el conocimiento. Convencido de la necesidad de incorporar el dibujo al plan de estudios primarios, se ocupó muy especialmente de la formación de maestros y como Inspector de dibujo, organizó y dirigió cursos de capacitación para maestros de escuelas públicas de todo el país. Esta capacitación de tres años fue determinante en la inclusión de lo artístico en la escuela. Pensaba que la acción educativa debía aunar la individualidad del niño y la enseñanza del maestro, y que el dibujo, además de un medio de expresión o un lenguaje, es una forma de conocimiento de esa realidad que se le presenta al niño fragmentada en disciplinas. Esta obra nos recuerda que, entre otras ideas de avanzada impulsó la importancia de que los niños trabajaran al aire libre.
Imagen 14: Teatro (1924 Xul Solar Oscar Agustín Alejandro Schulz Solari) (1887-1963) Fue pintor, poeta, astrólogo, inventor de idiomas, de religiones, de juegos. No representó a la niñez en sus obras, pero su lenguaje visual apela a formas y colores que nos remiten, entre otras cosas, al mundo infantil. Esta actitud es frecuente en las vanguardias del Siglo XX, con las que tuvo contacto durante su larga en Europa. Su obra no fue fácil de asimilar en su época. Pese a su complejidad y sus múltiples elementos simbólicos, es uno de los artistas con que los chicos suelen identificarse. 
Imagen 15 “Manifestación (1934) Temple 180 x 249 cm. Antonio Berni. En esta obra, el cartel que dice: pan y trabajo, supone una cita del cuadro de De la Cárcova. El único niño del conjunto, ubicado centralmente, sostiene simbólicamente un pan en la mano. Esta gran arpillera, junto con Chacareros y Desocupados, conforma una trilogía en la que Berni refleja la situación social, luego de las crisis del 30 y de la influencia del muralismo mejicano. En las tres aparecen, simbólicamente, niños, en toda su obra es recurrente la presencia de niños: en equipos de futbol, en retratos, en la escuela rural, pero sin dudas es en su personaje Juanito Laguna donde el artista logra conjugar temática, estética y poética con una singularidad tal que le valió ganar la Bienal de Venecia (1962), máxima distinción internacional para un artista plástico. 

Imagen 16: “La Urpilla” (1946).Ramón Gómez Cornet. (1898-1979) óleo 1,30 x 0,89 m. Este pintor santiagueño completó su formación en Europa. Al regresar se sumerge en la cruda realidad de su provincia y sus obras se pueblan de niños y mujeres hambrientos, de rostros de los habitantes de las zonas humildes del interior de nuestro país.
Imagen 17. “Santiago del Estero” (1953) Óleo 155,5 x 96 cm Enrique Policastro. Nace en Buenos Aires (1898-1971) en el mismo año que Gómez Cornet, refleja la mirada y el interés de algunos grupos de artistas, por los habitantes de las provincias más pobres del norte y centro de nuestro país. Sus personajes se funden con el  paisaje de sus cuadros en los  que abundan los tierras y los grises de las zonas áridas y los rostros curtidos por la intemperie.
Imagen 18 Good Health (1965) Técnica Mixta 127 x112. Jorge de la Vega (1930-1971) Este dibujante, pintor, publicista y cantautor, incluía los lenguajes de la publicidad, el comic y la televisión. Este animal imaginario perteneces a su Bestiario, como en muchas de sus obras incorpora todo tipo de objetos, calcomanías, monedas, juegos infantiles, plásticos, papeles, combinados con pintura chorreada y telas arrugadas. Con estas colecciones tan disímiles creaba imágenes que remiten al mundo infantil, o como sugieren especialistas en su obra, al mundo escolar, ya que la mayoría de estos tesoros provienen de memorias de la escuela primaria. “el enlace de de la Vega con la educación fue planteado por Ricardo Martín-Crossa en uno de sus textos fundamentales de 1978 titulado “ Escuelismo, donde ensaya la dependencia de “formas mentales” características de la enseñanza primaria”
 .La vida y la obra de De la Vega, sus canciones como “El gusanito” y sus obras plásticas están atravesadas por lo lúdico..

Imagen 19 “Con pan y con trabajo” Carlos Alonso Acrílico. (1968) 1,60x 1,60 m. Alonso, un artista sumamente comprometido, realizó una serie inspirada en la obra de De la Cárcova, algunos de los cuadros repiten el título, otros como este se proponen como una alternativa luminosa y colorida pero no por eso menos irónica y descarnada. 

Imagen 20 “ Familia obrera. En mayo de 1968 en el Instituto Di Tella, un centro de investigaciones artísticas experimentales Oscar Bony presentó esta instalación, en ella un hombre: Luis Ricardo Rodrigez, matricero residente en Valentín Alsina, su esposa Elena Quiroga y el hijo de ambos: Máximo, permanecían sentados sobre un pedestal. En un audio se escuchaban sonidos de la vida cotidiana de la familia. En la base Bony escribió: ”Luis Ricardo Rodriguez, matricero de profesión, percibe el doble de lo que gana en su oficio, por permanecer en exhibición con su mujer y su hijo durante la muestra” Esta, como muchas experiencias del Di Tella provocaron desagrado y discusiones entre quienes la veían como un atentado a la dignidad humana y el trabajo, y los que veían que en ella la familia estaba ubicada como obra de arte.
Imagen 21. “Juanito Laguna remontando un barrilete”. (1973). Técnica mixta 192 x 109 cm. Antonio Berni.  Un niño remonta un barrilete, su figura se mezcla con objetos abandonados, basura y desechos industriales: clavos, tuercas y moldes de fábrica. Juanito Laguna es un personaje creado por Berni como símbolo de la niñez marginada de las grandes ciudades de América Latina. Habita en una villa miseria, surgida como consecuencia de las migraciones internas de la etapa de industrialización, que fueron poblando la periferia de los centros urbanos. Lo representa en escenas de su vida cotidiana, remontando un barrilete, jugando con un trompo, llevando comida a su padre, obrero metalúrgico. Elige construir a sus personajes con los materiales que él mismo recolecta en los barrios marginales, encuentra: “desechos humanos viviendo entre los desechos” Para dar realismo y expresividad a esta serie, incorpora latas, piezas metálicas, juguetes viejos, partes de artefactos eléctricos que son incluidos sin perder su identidad, no están transformados, son objetos reales de la vida de Juanito. Es importante observar que Juanito es un niño que juega, su padre trabaja de obrero metalúrgico. La obra se sitúa en un contexto que justifica el sacrificio de migrar a la gran ciudad con la promesa de progreso. El siglo XXI halló a los nuevos Juanitos en un orden familiar dislocado, con adultos desocupados y niños asumiendo la responsabilidad del sustento mediante el trabajo y la mendicidad. Y a los educadores, luchando por el derechos de los niños a ser niños que juegan. 
Imagen 22.” Resignado”. (1971)  Antonio Pujía Bronce 65 x 45 cm. Los nuevos medios tecnológicos favorecen la circulación de imágenes aterradoras de la niñez desamparada en distintos lugares del planeta. El escultor Antonio Pujía recrea las imágenes de los niños biafranos que expone en una muestra que lleva el desafiante título ¿Biafra? en un intento de interpelar a otras realidades mucho más cercanas.

Pero llegamos al siglo XXI, las artes visuales han ampliado sus técnicas y soportes: videos, instalaciones, arte digital…son muchos los artistas y diversos sus recursos expresivos. Mencionaremos sólo dos que dan cuenta de que las imágenes dialogan unas con otras, que cada creador se reconoce en los que lo precedieron y los chicos también forman parte de ese devenir.

Imagen 23 “Si Pan y sin trabajo” María Pinto 2004, esta artista hace versiones de cuadros famosos sustituyendo a los personajes con muñecas Barbie y Play mobil, esta apropiación, como se denomina esta modalidad es frecuente en el arte postmoderno. Es interesante reflexionar sobre el contrapunto, que propone entre obras consagradas y juguetes ligados a marcas importadas.
En el año 2009 el Malba presentó una exposición  llamada  Escuelismo. Arte argentino de los 90. Mostrando la influencia del modelo formativo de la escuela primaria argentina en el arte contemporáneo, a partir del texto “Escuelismo” de Martín-Crosa (1978) Mencionaremos a uno de los expositores.
Imagen 24 “Manuelita y el terror· Alberto Passolini  Muchas obras de este artista, son relecturas de clásicos de la pintura argentina. Con este nombre sugestivo bautizó a su versión del retrato de Manuelita Rosas de Prilidiano Pueyrredón. A diferencia del original, Manuelita parece salida de un dibujo animado,  el florero está cayendo al suelo y los colores están exaltados.
Este recorrido no finaliza aquí, y es sólo eso una pequeña muestra .Es tan vasto y rico nuestro arte que sería imposible pretender atraparlo entre estas pocas páginas. La invitación está abierta, museos y galerías, talleres y artistas nos esperan para seguir conociendo, también a los creadores actuales.  
Sugerencias y recomendaciones  para trabajar con imágenes en la sala
Hay básicamente dos formas de mirar imágenes artísticas en la sala: de cerca, con un libro o una imagen en la mano, una observación personal o compartida con una persona; a cierta distancia, con la imagen pegada a la pared. Esta disposición posibilita retroceder, acercarse, ver con otro, comparar una imagen con otra, circular. También nos permite a los docentes escuchar las conversaciones y comentarios espontáneos de los chicos, leer sus expresiones y sus gestos antes de irrumpir en sus propias lecturas espontáneas.

La experiencia de los museos y galerías de arte demuestra la efectividad de sus modos de exhibición: imágenes colgadas en sus muros, con espacio entre obra y obra, con la información mínima en un discreto cartel a la derecha y debajo de cada imagen, con espacio para circular y alejarse, con marcos, si los hay, neutros y a veces un silencio blanco entre la obra y el marco. Esta  forma de exhibir favorece la contemplación, el disfrute, el descubrimiento, la autonomía del observador, el clima.

Si la sala cuenta con espacio podremos reproducir estas maneras de exhibir colocando una buena cantidad de imágenes para que los chicos puedan recorrer. En las salas que no tienen paredes libres pueden generarse espacios móviles, preparando sobre un gran rollo de cartón corrugado las imágenes, ubicadas separadas unas de otras con cartelitos blancos pequeños con el título de la obra y el autor, o algún otro dato como técnica o medidas( esto nos ayudará a contarles la relación de ésta reproducción con el original) Este friso podrá colocarse temporariamente parado, a la altura de los chicos y luego pegarlo más alto cuando se necesita el espacio para otra actividad.

Las imágenes pueden ser, por ejemplo, fotocopias ampliadas (las buenas  fotocopias realzan la imagen) en tamaño doble carta, en cartulina ilustración semi mate. Muchos maestros les pegan en la parte posterior cinta de embalar transparente y sobre ella colocan el rulo de cinta enmascarar, de este modo las imágenes durarán más tiempo. Como las fotocopias no son costosas es posible hacerse un equipo de material para trabajar con los chicos, esta pinacoteca irá creciendo en relación a los proyectos que se trabajen y en caso de que alguna imagen se deteriore será necesario volver a sacar fotocopias desde un libro o una foto. No es conveniente sacar fotocopias de una fotocopia porque se desvirtúan los colores de la imagen original. Un material excelente son los fascículos de Ediciones Banco Velox, que están en todas las bibliotecas de las escuelas primarias de la ciudad, y aún se consiguen en algunas librerías “de viejo”. También pueden hacerse impresiones a partir de un CD con imágenes de alta definición. Las imágenes bajadas de Internet son útiles para mirar en pantalla o hacer un power point, pero al imprimirlas pierden su calidad y definición.

Será el momento de crear el clima necesario para que los chicos realicen sus propias lecturas, para que disfruten, se extrañen se interroguen. Nosotros como adultos podremos brindarles algunos datos contextuales para que cada uno construya sus propios sentidos, sus propios lazos de significación. No preguntemos que quiso de decir el artista, 
Ayudémoslos a desentrañar ¿qué les dicen? 

� Hess Walter. “Documentos para al comprensión del arte moderno“Nueva visión. Buenos Aires.1994


� Valentin, Antonia. “Vida de Picasso” Hachete. Buenos Aires. 1957


� Lothe, A. “Los grandes pintores hablan sobre su arte” Hachette. Buenos Aires.1946


� E. Eisner. Educar la visión artística. Paidós.


� Diseño Curricular, (1989), Dirección General de Planeamiento-Educación, Secretaría de Educación, MCBA


� Philippe Aries inició un análisis de las representaciones de la infancia en las obras de arte en su texto”El niño y la vida familiar en el Antiguo régimen. En nuestro país Sandra Carli retoma esta idea tomando como eje la obra de  Berni. 


� Un  anuncio publicado en el periódico “La tribuna” en 1971 decía: “...acaba de llegar recientemente al país un célebre retratista francés, el cual piensa establecerse entre nosotros. Pinta al óleo y su tarifa es la siguiente: Precios y condiciones de los retratados por 160 pesos, semejanza completa. Por 80 pesos media semejanza. Por 40 pesos, aire de familia” 


� Sarmiento escribió”Humboldt con la pluma y Rugendas con el lápiz son los dos europeos que más a lo vivo han descripto La América


� Marcelo Pacheco De La Vega. El Ateneo 





