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La educación artística emerge como un pilar fundamental en el actual contexto 

global, donde la interconexión entre culturas, tecnologías y perspectivas demanda 

un enfoque integral para el desarrollo humano. En esta jornada científica, bajo 

el eje temático: “Arte y educación: experiencias y perspectivas”, se plantearon 

importantes desafíos, puestos de manifiesto a través del rico intercambio de 

experiencias nacionales e internacionales; en las cuales exploramos la travesía 

de la educación artística y su papel crucial en la formación de individuos capaces 

de comprender, apreciar y contribuir al rico y plural panorama cultural del mundo 

contemporáneo. 

A través del análisis del impacto de la Educación Artística en las diversas esferas 

sociales, desde la creatividad hasta la resolución de problemas, nos adentramos 

en un diálogo profundo sobre el papel de la educación artística no solo para el 

enriquecimiento individual, sino también para nutrir el tejido mismo de nuestra 

sociedad globalizada. 

Con el objetivo de explorar nuevas perspectivas y enfoques en la materia, nos 

sumergimos en este encuentro que nos permitió introducirnos en la importante 

reflexión que plantea el poder transformador del arte y su capacidad para 

trascender fronteras, inspirar comunidades y moldear un futuro más inclusivo y 

enriquecedor para todos.

Este espacio de diálogo e intercambio intergeneracional de conocimientos, 

abierto por las jornadas científicas, estuvo dedicada en esta segunda edición a la 

historiadora del arte, investigadora y escritora Jeanette Miller; miembro de honor 

de nuestra Asociación, por su contribución e inmenso legado a la historiografía 

del arte dominicano. Con este sencillo gesto pretendimos poner en valor la labor 

de una mujer y de una intelectual fundamental, en la literatura y en los estudios 

socioculturales de la República Dominicana. Sus pioneras investigaciones resultan 

indispensables para la recuperación del acervo artístico-cultural de la nación y de 

la memoria del imaginario visual dominicano; en el proceso de conocimiento, 

recuperación y disfrute por parte de las actuales y futuras generaciones.
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La selección de las ponencias que se presentaron en esta Segunda Jornada 

Científica estuvo a cargo del Comité Científico, integrado por las historiadoras 

del arte María de las Nieves Fals, Keyla Francisco, María Isabel Martínez y Elvia 

Ojeda; quienes valoraron, entre otras cosas, la pertinencia del tema y los aportes 

de estas ponencias al conocimiento del tema objeto de este encuentro. A todas, 

nuestro agradecimiento por su rigor y sus aportes.

Asimismo, queremos agradecer a nuestros generosos patrocinadores, cuyo apoyo 

ha hecho posible la realización de este evento: a la Pontificia Universidad Católica 

Madre y Maestra, que, a través de su Centro de Tecnología y Educación, acogió 

esta jornada, con el fin de aportar no solo en el estudio y la reflexión en torno al 

tema que nos ocupó, sino también en la difusión de dichas investigaciones. 

De igual modo, agradecemos la generosidad y el apoyo incondicional a este 

esfuerzo colectivo, a la empresa Excel, en la persona del Sr. Alberto Cruz; a la 

empresa Rizek Cacao, en la persona del Sr. Héctor José Rizek; a Arte San Ramón, 

en la persona de doña Susy Guzmán, y a Art Space, en la persona del Sr. Edwin 

Espinal. Sin duda, el compromiso de todos con el arte, la promoción de la 

educación artística y el fomento del diálogo académico resulta fundamental para 

el avance de esta misión compartida.

Vaya nuestro reconocimiento también a los panelistas: Ángela García, Laura Gil, 

Laura Irene González, Samuel Hernández, Elena Litvinenko, Kirenia Rodríguez y 

Yolanda Wood; por la generosidad de compartir con nosotros el resultado de sus 

investigaciones. 

A Ylonka Nacidit-Perdomo, por ceder los derechos de su reciente investigación 

sobre Jeannette Miller para la realización del audiovisual realizado para la ocasión. 

A Lorena Reyes, guionista y responsable de la producción del corto documental; 

así como a Amín Abel Hernández, Anthony Gómez y Lucía Román, del equipo de 

producción.
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La Asociación Dominicana de Historiadores de Arte agradece, de manera 

sincera y profunda, el aporte de todas las empresas, personas e instituciones 

que hicieron posible esta Jornada. Gracias a su colaboración hemos creado un 

espacio fructífero de intercambio de conocimientos y experiencias; a partir del 

esfuerzo y del trabajo colectivo, en aras de contribuir en la construcción de un 

futuro en el que, como resultado del ejercicio de los derechos culturales, el arte y 

la educación puedan ser accesibles y valorados por toda la ciudadanía.



LA ESCUELA

NACIONAL DE

BELLAS ARTES 

EN SUS INICIOS

Dra. Laura Gil Fiallo



|     9     |

La fundación en 1942 de la Escuela Nacional de Bellas Artes fue un importante 

hito en la historia de la cultura dominicana. A pesar de que Santo Domingo había 

sido durante el período colonial un centro sobresaliente de actividad cultural, 

no contó nunca con una Escuela de Bellas Artes como las de Lima o Méjico. 

Probablemente esto se explica, en parte, por el rápido declive de la colonia, ya 

en el siglo XVII, y por tanto en la época de auge de las academias estaba sumida 

en una gran pobreza. Durante el siglo XIX y comienzos del XX., la enseñanza del 

arte se limitaba a escuelas privadas, a la docencia impartida en sus talleres 

por algunos artistas. Uno de ellos, el maestro González Corredor, un 

español, impartió docencia en el Cibao, esto es el centro de la isla, que es

todavía un importante foco artístico, junto con el de Santo Domingo, y el centro 

de la Escuela Costumbrista. En Santo Domingo también había ejercido la docencia 

un polifacético artista dominicano, Abelardo Rodríguez Urdaneta, pintor, 

escultor y fotógrafo.

Precedentes y personal de la escuela 

Poco antes de la fundación de la Escuela por Rafael Díaz Niese, existían dos talleres 

o escuelas privadas en Santo Domingo. Una era la escuela de la pintora Celeste 

Woss y Gil, hija del expresidente de la República Alejandro Woss y Gil, formada en 

Cuba, una mujer sumamente culta, la otra, la del judío berlinés George Hausdorf, 

quien había dirigido durante años una escuela de arte en Alemania. Ambos se 

incorporaron como maestros a la Escuela Nacional de Bellas Artes, y lo hicieron 

llevando consigo a muchos de sus discípulos. Esta circunstancia explica por qué 

los planes de estudio, aunque copiados en parte de los de la Escuela de Arte de 

San Fernando, duraban sólo tres años, y no los cinco que duran actualmente, 

porque muchos de los alumnos iniciales ya tenían alguna formación artística.

El primer director de la Escuela fue el escultor bilbaíno Manolo Pascual, egresado 

de la Escuela de Arte de San Fernando de Madrid, con medalla de oro, a la edad 

de dieciséis años y quien ganó inmediatamente después el Premio de Roma. 

Una gran cantidad de estudiantes eran becados de los ayuntamientos, de lo 

que queda evidencia en los desordenados archivos de la Escuela, donde hay 
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decenas y quizás cientos de estos expedientes. Otra característica del alumnado 

es que era fundamentalmente femenino, de muchachas de clase media a las 

que se quería dar alguna formación artística como un adorno, aunque de entre 

ellas surgieron algunas artistas de talento. Cuando comenzaron a impartirse las 

clases de desnudo, muchos padres escandalizados retiraron a sus hijas, lo cual 

evidencia la pudibundez de la sociedad de la época.

El proyecto realizado por Díaz Niese al parecer tuvo su origen en el que esbozó 

algunos años antes en un diario dominicano el pintor Jaime Colson, introductor 

del cubismo en la República Dominicana, y quien vivió muchos años en París y 

Barcelona. En la Ciudad Condal, Colson había sido una especie de mentor que 

inició en las novedades Parisinas a un grupo de jóvenes que se incorporaban 

entonces al mundo del arte, y que tomarían el nombre de “Dau al Set”.

En el profesorado de la Escuela había pocos profesores dominicanos, entre ellos 

Celeste Woss y Gil, la única artista, el padre Robles Toledano, que impartía las 

materias de historia y teoría del arte, y el médico Mairení Cabral, que daba clases 

de anatomía para artistas. Todas las otras materias como pintura, dibujo del 

antiguo, dibujo del natural, paisajes, bodegones, desnudo y ropajes, escultura 

y perspectiva, estaban a cargo de refugiados españoles y judíos. La mayoría de 

los artistas dominicanos durante varias décadas se han formado en esa escuela.

La escuela se formó en gran parte con alumnado que provenía de las escuelas 

privadas. En la ciudad de Santiago hubo una fundada por Martínez Corredor, 

conocido como “el maestro Corredor”, un español, y en el cambio de siglo, en 

Santo Domingo, una dirigida por Abelardo Rodríguez Urdaneta, un polifacético 

artista dominicano. Era pintor, escultor y fotógrafo, además de un reputado 

maestro.

Cuando se fundó la escuela, las más importantes eran la que dirigía Celeste 

Woss y Gil y la de George Hausdorf, un refugiado judío alemán. Como ambos se 

incorporaron como docentes a la Escuela Nacional de Bellas Artes, llevaron sus 
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alumnos. Ya que estos tenían cierta formación, el plan de estudios se hizo para 

tres años, y no para cinco, como ocurre hoy en día. La referencia fundamental era 

la Escuela de San Fernando de Madrid, aunque, por la razón ya dicha, no como 

modelo copiado estrictamente.

Programa y titulación

El título expedido era de profesor de dibujo. El reglamento y el programa de la 

Escuela fueron fijados por la Ordenanza del Consejo Nacional de Educación no. 

713-451. Éste determina que la enseñanza que se daría en dicho centro sería de 

artes plásticas, y dividido en tres años. Las asignaturas serían:

Primer año:

Dibujo del antiguo

Artes aplicadas

Modelado del antiguo

Teoría e historia de las Bellas Artes

Anatomía artística

Segundo año:

Dibujo del antiguo

Pintura decorativa

Artes aplicadas

Modelado del antiguo

Teoría e historia de las Bellas Artes

Anatomía artística y perspectiva

Tercer año:

Dibujo del natural

Artes aplicadas

____________________
1 Un documento no numerado del caótico archivo de la Escuela Nacional de Bellas Artes de 
Santo Domingo, que carece del mínimo asomo de orden. El texto, con las modificaciones del 
1945 y 1964, tiene un total de 16 páginas mecanografiadas.
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Pintura del natural

Modelado del natural

Colorido y composición

Teoría e historia de las Bellas Artes

Anatomía artística

El reglamento establecía clases diarias, excepto los días festivos, con dos horas 

de duración para las asignaturas prácticas y una para las teóricas, en cada clase. 

El horario era establecido por el director, y el curso debía comenzar el 25 de 

septiembre, para terminar el 30 de junio, como era normalmente el año escolar 

dominicano. La primera semana de julio se dedicaba a exámenes finales, y al final 

de curso se hacía una exposición de trabajos de los alumnos, también en julio.

Del 10 al 14 de septiembre se realizaban las inscripciones para las pruebas de 

ingreso, que se hacían del 15 al 24 del mismo mes. Cada graduando tenía la 

obligación de dejar una obra para la colección de la Escuela, que sería seleccionada 

por el director.

Reglamento

El director, según establecía el reglamento, era el jefe del establecimiento, y tenía 

como funciones mantener el orden y la disciplina en la misma. También debía 

presidir los exámenes de fin de curso y convocar y presidir la Junta de Profesores 

tantas veces como juzgara necesarias. Debía también velar porque los profesores 

cumplieran con sus obligaciones, autorizar los certificados de suficiencia de la 

escuela, expedidos por la secretaria de Estado de Educación, y dar las clases que 

considerara convenientes. También le correspondía rendir el informe anual del 

centro a dicha Secretaría o Ministerio, y representar el plantel en actos oficiales.

La escuela tenía también un secretario, que debía informar al director de todo 

lo relacionado con el orden y disciplina de la escuela, extender las actas de 

las sesiones de la Junta de directores, llevar los libros al día, tomando nota de 

matrículas y exámenes, y expedir documentos como certificados de matrículas, 
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de exámenes, de notas, circulares y avisos, de acuerdo con las normas de la 

Secretaría de Educación.

También debía ocuparse de organizar el archivo, administrar el material gastable, 

atender a la conservación de las colecciones y la biblioteca del centro, hacer 

inventario anualmente de los bienes del centro, cuidar la correspondencia y la 

redacción e impresión del boletín de la escuela.

Una Comisión Administrativa compuesta por el director, el secretario y un 

profesor designado para ello, debía preparar el presupuesto que se presentaría 

en agosto de cada año en la Secretaría de Educación, para su aprobación. Esta 

Comisión debía convocarse cuando lo quisiera el director. En lo tocante a la 

docencia, los profesores debían ajustarse a los textos y programas establecidos 

por el centro, y debían adaptarse a las indicaciones metodológicas, pedagógicas 

y técnicas indicadas por el director.

La exigía al menos un 75% de asistencia a los alumnos. De lo contrario serían 

sometidos a un Consejo de Disciplina, que podría expulsarlos, por inasistencia 

o por mala conducta, después de informar a los padres. Los becados tenían 

derecho a no más de tres faltas, con previa excusa, o su beca se otorgaría a otro 

aspirante. En 1945, cuando Telésforo Calderón era secretario de Educación, se 

estableció el Premio presidente Trujillo. Para concurrir al Premio, los alumnos 

debían tener accésit de primera en dibujo, pintura de figura y paisaje y en artes 

aplicadas, para el Premio de Pintura. Para el Premio de Escultura, accésit de 

primera en modelado, dibujo del antiguo y artes aplicadas. 

Los premios eran sendos diplomas de honor y medallas de plata, pero también 

se entregaban varios diplomas de mérito, tanto en escultura como en pintura. El 

Jurado del Premio estaba formado por el director de la Escuela, que lo presidiría, 

además de dos profesores, un crítico de arte y el presidente del Consejo Nacional 

de Educación.
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En 1964 se perfeccionó el reglamento. Entre las especificaciones más 

importantes están la de establecer tres accésits para los exámenes, la necesidad 

de que los alumnos aprobaran todas las asignaturas para aprobar el curso, y la 

oportunidad de repetir curso dos veces, y no más. Se establece además que un 

jurado examinador esté encargado de hacer las pruebas. Se precisan también la 

gradación de las sanciones y la función del Consejo disciplinario, y se establece 

que, para obtener el título, debía el alumno aprobar los tres cursos, y el último 

en el primer accésit. 

Debía participar también a una oposición entre alumnos de término, que 

consistiría en un dibujo del antiguo, de un modelo seleccionado por el claustro 

de profesores.

Como se ve, la escuela tenía un reglamento estricto, y una forma muy clásica. Sin 

embargo, la práctica diana incluía, como hemos dicho, sobre todo a través de las 

enseñanzas de Gausachs, información sobre los movimientos de vanguardia y 

práctica y conocimiento de sus técnicas.

Alumnado femenino, clacisismo y vanguardia

El alumnado era fundamentalmente femenino en los inicios. Entre las egresadas 

de la primera promoción está la actual directora, Marianela Jiménez, y otras 

destacadas pintoras como Nidia Serra, Clara Ledesma, Noemí Mella y Elsa 

Divanna. También Gilberto Hernández Ortega, Gilberto Fernández Diez, Mariano 

Eckert y Francisco Gausachs, el hijo de Josep Gausachs estuvieron entre las 

primeras promociones de graduados.

Algo característico de esta escuela, según el testimonio de varios egresados, es 

que enseñaba las disciplinas tradicionales como el dibujo de estatua, y después 

el dibujo y pintura del natural, pero igualmente las técnicas propias de las 

vanguardias. La enseñanza del dibujo correspondía a varios profesores, por lo 

que los alumnos aprendían que no hay un sólo estilo válido, sino varias maneras 

válidas de hacer las cosas.
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Ello explica en parte el gran despliegue de creatividad y la rápida proliferación 

de artistas que sigue en Santo Domingo a la creación de la escuela. El refugiado 

español Josep Gausachs era el mayor y más formado de los refugiados, y fue 

durante muchos años subdirector de la Escuela. Gausachs era pintor, y su 

enseñanza de materias como pintura y paisaje, además de la teoría del color 

incluía no sólo las técnicas tradicionales, sino las características de las principales 

vanguardias del siglo, que él había conocido en París, y que considerable 

reductibles, con propósitos didácticos, a sus técnicas.

De todo ello se deduce la gran originalidad de una Academia Clásica, derivada 

del ejemplo de la de San Fernando de Madrid, que daba gran importancia, 

por ejemplo, al dibujo de estatua y el del natural, como vanguardista en el sentido 

de estimular la experimentación técnica a partir de la experiencia de las 

vanguardias históricas. 



UN GIRO DECOLONIAL EN 

EL CAMPO ARTÍSTICO 

Y PEDAGÓGICO DE LA 

EDUCACIÓN ARTÍSTICA 

PRIMARIA EN MÉXICO1

Dra. Laura Irene González Gómez
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La historia de la educación artística en México está inmersa en un cúmulo de 

contradicciones, tanto por las instituciones que la han configurado como a su 

vez por los procesos del conocimiento que se pretenden que se impartan dentro 

de las aulas; ambos, marcados por una unilateralidad del campo pedagógico 

heredados por la modernidad. 

Me interesa exponer como ejemplo de lo anterior, el proyecto pedagógico del 

Método de dibujo. Tradición y resurgimiento y evolución del arte mexicano del artista 

Adolfo Best Maugard como parte de la política educativa y cultural del primer 

secretario de educación José Vascancelos que se fraguó en 1921 en México, al 

crearse la Secretaría de Educación Pública (SEP). Y, aunque es harto conocido 

que la historia del arte y algunas investigaciones en torno a la educación lo han 

retomado, me resulta interesante exponerlo, dentro o desde la perspectiva de 

un pensamiento decolonial, por dos razones. 

Primero, al convertirse en un proyecto que incluyó a intelectuales y artistas, 

revela una etapa contradictoria en el proceso mismo de la educación artística 

en México al fragmentarse y quedar reducido a un recuerdo histórico. Y, porque 

actualmente es de gran valor regresar a su estudio y analizar ese proyecto como 

un giro decolonial, el cual, al no ser permamente y definitivo permitirá indagar 

cuando se vuelve a dar ese giro en la historia de la educación artística en México.

Es cierto, como señala Lucina Jiménez “que la educación artística en sí misma no 

puede ofrecer garantías de cambio si no se aborda con perspectivas pertinentes. 

Incluso, en algunos casos, puede contribuir a reforzar una visión racionalista y 

cartesiana, colonizante o etnocéntrica” (Jiménez, 2021, 113), como ha sucedido 

en los últimos dos siglos, y sólo refiriéndome a lo que aqueja a la educación 

primaria. Al respecto, el profesor Víctor M. Reyes, en su texto La pedagogía 

____________________
1 La presente ponencia forma parte del Capítulo I: “¿La educación artística de hoy o la educación 
artística de ayer?”, de mi tesis doctoral titulada: “La configuración de la educación artística 
primaria en México: alcances, límites y perspectivas”, defendida el 14 de febrero de 2023, en la 
Universidad Iberoamericana, Ciudad de México.
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del dibujo, de 1942, señala que “la enseñanza del dibujo en México, con una 

sola excepción, ha seguido las tendencias y copiado los métodos europeos o 

norteamericanos” (Reyes, 1962, 90) y agrega que “cuando un método o tendencia 

se ha seguido en México es porque en su país de origen ya ha sido desechado y 

olvidado” (Reyes, 1962, 90). 

La enseñanza del dibujo, en la cual gira esta ponencia, estuvo inserta en el 

sistema educativo mexicano desde 1833, cuando se crea la Dirección General 

de Instrucción Primaria Pública para el Distrito y Territorios de la Federación, 

en donde las escuelas populares gratuitas incluían al dibujo como auxiliar de la 

geometría para dotar a los infantes de las condiciones de saber medir un campo, 

práctica añeja de años atrás en las primarias europeas. Posteriormente en algunas 

escuelas primarias de la Compañía de Jesús, se incluyó el dibujo reduciéndolo a 

“la copia de modelos litográficos o grabados, método que ya medio siglo atrás se 

había abandonado en Europa”. Con el primer Congreso Nacional de Instrucción 

Pública en 1889 en la ciudad de México, se estableció al dibujo como obligatorio 

en las escuelas primarias y como se había hecho en Europa unos años antes 

(1892) se introdujó en el plan de Estudios de la Normal de Maestros. Las 

finalidades de estudio al no ser precisadas, su enseñanza se limitó a la copia de 

modelos gráficos, dibujo lineal o geométrico. Todo esto, recuerda lo que señala 

Anibal Quijano, al referirse que América Latina, y en el caso concreto de México: 

“ha sido siempre solo pasiva y receptora de la modernidad, no sólo en términos 

económicos, sino políticos y educativos” (Quijano, 1988, 10).

Los educadores como en Europa fueron los que hicieron posible la enseñanza 

del dibujo en México, entre ellos destacó el maestro Leopoldo Kiel, quien tenía 

gran apreció por el método de dibujo de la escuelas primarias alemanas y se 

intentó replicar con los maestros normalistas de México, llegando al fracaso por 

desconocer la metodología y al no haber profesores de dibujo en las escuelas 

primarias era complejo impartir la clase en las aulas. Por otra parte, destaca 

Manuel Francisco Álvarez, ingeniero y arquitecto que representó a México en 

cuatro congresos internacionales de dibujo celebrados en París en 1900 y el 
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último en 1912 en Dresde. Este personaje fue director de la Escuela Nacional 

de Artes y Oficios y consideraba al dibujo como base de la enseñanza de esa 

escuela, y a su vez publicó varios folletos dónde procuró que los métodos 

franceses “Guillaume” y “Pillet” se adoptaran en las escuelas primarias del país. 

Justo Sierra que era subsecretario de Instrucción Pública en aquellos años, apoyó 

esas ideas, inmerso en la ideología de modernidad y progreso del Porfiriato, el 

cual estableció el método francés desde la primaria hasta la Escuela Nacional de 

Bellas Artes. Encargó a París “todos los elementos de enseñanza, como útiles y 

módelos y la obra titulada “El libro del Maestro”, de Pillet, que especificaba cómo 

habían de darse las lecciones” (Reyes, 1943, 95). Sin embargo, se llegó hasta 1912 

sin que México hubiese esbozado una reforma de enseñanza del dibujo, y tras el 

periodo revolucionario de 1913 a 1920 se fue retardando la dinámica que debía 

seguirse, basando la enseñanza del dibujo en los métodos europeos. 

Bajo este escenario, se aprecia que el poder de la institucionalización esta 

centrada, como explica C. Walsh en un aparato de reproducción colonial en 

función de la colonialidad del poder, la del saber, la del ser y la de apropiación  

de  la  naturaleza  y  la  vida a partir de un eurocentrismo en su concepción de 

dominio de subjetividades (Véase en Walsh, 2013), y que de cierta manera en 

México, la realidad social y educativa diferian de la realidad europea a principios 

del siglo XX. Es entonces, que son importantes aquí las ideas de Aníbal Quijano y 

Dussel, premisas que se complementan en tanto que vinculan la colonialidad del 

poder en las esferas política y económica, con la colonialidad del conocimiento 

y del saber y, su consecuencia natural: “si el conocimiento es un instrumento 

imperial de colonización, una de las tareas urgentes que tenemos por delante 

es descolonizar el conocimiento” (Anibal Quijano y Dussel, citado por Walter 

Mignolo, 2010, 11). 

Es cierto que para la década de los veinte del siglo pasado en México, no existía 

esta construcción teórica de la descolonización del conocimiento, y aunque 

la reflexión sobre el giro epistémico decolonial es de factura reciente, señala 

W. Mignolo que la práctica epistémica decolonial surgió naturalmente como 
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consecuencia de la formación e implantación de la matriz colonial (Mignolo, 

2007, 29). Por lo tanto, no es anacrónico asumir que el espíritu posrevolucionario 

de 1921 impregnó un sentimiento descolonizador de las tendencias educativas 

implementadas en años anteriores y le apostó a la reivindicación del aparato 

educativo, prometiendo una educación nacionalista como parte de la construcción 

del nuevo Estado Mexicano, y aunque el concepto de nacionalismo puede llevar 

a otras discusiones que no tienen cabida en esta ponencia, es pertinente señalar 

que dentro de la política educativa de esos años le apostó por otra pedagogía 

en los términos de la enseñanza del dibujo y del propio aparato educativo 

en México.

Por lo que es pertinente nombrar los estudios de Catherine Walsh, la cual 

concibe la pedagogía no como una ciencia ni como una disciplina académica sino 

como una política sociocultural. La configuración de esta noción proyecta una 

visión pedagógica que transita mucho más allá́ de los procesos de enseñanza 

y de aprendizaje, y rebasa la concepción eurocéntrica de que la pedagogía está 

relacionada con la transmisión del saber, asumiéndola como modo de lucha 

colectiva, crítica y dialógica; como política de producción y transformación; y 

como práctica social (Walsh, 2013, 23-68). Donde encuentro, entonces, que, 

en la política educativa de Vasconcelos, se aspiró a una educación artística 

desde la enseñanza del dibujo, como una praxis social, más allá de los espacios 

institucionales de las escuelas primarias. 

Es cierto que, para esos años en México no se tenían leyes secundarias en 

materia educativa, el aparato ideológico e intelectual permeaba el escenario 

educativo, tal vez a causa de la insuficiente sistematización del sistema educativo 

de esa época, pero las actividades de la Secretaría “estaban justificadas por la 

urgencia de la necesidad social” (Arnaut, 1998, 171). La inserción de las artes en 

el sistema educativo mexicano como parte de la obligatoriedad de la educación 

primaria se visibiliza desde la creación de la SEP. Vasconcelos, pone en marcha 

un proyecto educativo y cultural sin precedentes (Aboites, Loyo, 2015, 602.), que 

hoy la historia reconoce y glorifica con miras célebres de poner en las artes el 
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estandarte y rumbo de la política educativa del gobierno del entonces presidente, 

Álvaro Obregón. Aunque en 1924 Vasconcelos renunció al cargo para perseguir 

sus propios intereses políticos, en algunos aspectos la labor educativa de ese 

gobierno se mantuvo, e incluso se consolidó en los años siguientes (Aboites, 

Loyo, 2015, 602). Proyecto cultural ambicioso que sin lugar a duda promovió 

una abundante producción intelectual, debido a que, en ese momento, el país 

privilegió la relación entre intelectuales y el Estado. 

Vasconcelos invitó a colaborar al grupo de intelectuales ateneístas que compartían 

su filosofía e ideología, destacan Antonio Caso, Pedro Henríquez Ureña, Julio 

Torri, entre otros; así como artistas que quedaron al frente de las direcciones 

del Departamento de Bellas Artes de la SEP. Manuel Toussaint, a cargo de la 

dirección del departamento, junto con el poeta Carlos Pellicer en la subdirección. 

Joaquín Beristain, se encargó de la Dirección de Cultura Estética y el pintor Adolfo 

Best Maugard encabezó la Dirección de Dibujo y Trabajos Manuales. 

¿En qué consistió está política educativa y cultural? Entre otras actividades, se 

dio continuidad a las Escuelas de Pintura al Aire Libre a cargo del pintor Alfredo 

Ramos Martínez, apegada a la política de Vasconcelos enfocada a expandir, 

difundir y patrocinar la enseñanza artística a las mayorías” (Mantilla, 2014, 39). 

La creación de los Centros Populares de Pintura y de la Escuela de Escultura 

y Talla Directa y el surgimiento del grupo de pintores antiacadémicos ¡30-30!, 

destacaron los orfeones y coros de niños y obreros, el patrocinio de la Escuela 

Mexicana de Pintura, encabezado por Rivera, Orozco y Siqueiros. Todas estas 

acciones fueron complementarias a los escenarios institucionales de la educación 

formal primaria y con una gran trascendencia y referente para América Latina. 

En esos espacios formales sobresalió la enseñanza del dibujo obligatorio en los 

nuevos programas de estudio, con un lugar predilecto en los tres primeros años 

de la nueva Secretaría dentro del sistema educativo mexicano. La creación de la 

Dirección de Dibujo y Trabajos Manuales a cargo de Best Maugard, tuvo entre 

otras actividad, apoyar la elaboración de un nuevo método gráfico para dar “a la 

enseñanza artística una orientación relativamente uniforme y fundamentalmente 
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nacional”. (Secretaría de Educación Pública, 1923, 378) Es decir, “otra” manera, 

frente a las tendencias eurocentristas de las décadas pasadas. El resultado de 

esas pretensiones fue el Método de Dibujo y Tradición. Resurgimiento y evolución 

del Arte Mexicano, diseñado por Best Maugard. Sus bases ensaltaban los valores 

propios de la plástica nacional, “de lo mexicano” y daba libertad creativa, 

espontaneidad y libertad de las produccciones. Su fundamento técnico consistía 

en utilizar siete elementos líneales, extraídos de la ornamentación de la cerámica 

mesoamericana, vistos por Maugard como “expresiones primitivas mexicanas,” 

(Best Maugard, 2002, 67) que el propio artista, extrajo de las ilustraciones que 

realizó años atrás con Franz Boas para una investigación etnológica.

El artista propusó ver los elementos desde su pureza y desde el punto de vista 

estético. Consideró el espiral, el círculo, el medio círculo cortado horizontalmente, 

el motivo de la S, la línea ondulada, la línea zigzag y la línea recta, argumentando 

que eran los signos sagrados y objetos de adoración, pues representaban a 

los dioses dentro de la cosmovisión aborigen (Véase Best Maugard, 2002, 69-

104). Con estos elementos “proponía que a partir de la práctica constante y 

sistematizada del método, los alumnos lograrían desarrollar la capacidad de 

elaborar dibujos con cualidades verdaderamente mexicanas” (Vázquez Ramos, 

2006, 67). Apostando por un mestizaje plástico con el cual pretendía despertar 

en los alumnos el sentimiento de lo nuestro y de lo nacional a través del rescate 

de las “líneas puras” usadas por las culturas prehispánicas en la decoración de 

sus cerámicas y distanciarse de la tradición colonial que había dominado los 

espacios educativos de la enseñanza del dibujo. 

Además hay que agregar que la intención de Vasconcelos fue integrar a los 

artistas en las actividades escolares de la primaria, “sustituyendo a los maestros 

normalistas que impartían tradicionalmente el dibujo” (Azuela de la Cueva, 2013, 

53) y con el tiempo se empezó a capacitar para implementar la nueva propuesta 

de dibujo, debido a que estaba consciente de la amplitud de escuelas y la poca 

capacidad de artistas al frente de la asignatura del dibujo. 
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En este momento no es mi ánimo el hacer un juicio crítico, del cual estoy 

consciente, del método de dibujo o del proyecto educativo y cultural que 

abanderó Vasconcelos, sino detenerme a ver esas acciones que aunque en 

corto tiempo marcaron un rompimiento parcial, como “otra” alternativa de 

conocimiento y situándolo como un ejemplo medular de un giro decolonial en el 

ámbito de la educación artística en México. Desde la perspectiva de Mignolo: “el 

giro decolonial es la apertura y la libertad del pensamiento y de formas de vida-

otras; la limpieza de la colonialidad del ser y del saber; el desprendimiento de la 

retórica de la modernidad [...] El pensamiento decolonial tiene como razón de ser 

y objetivo la decolonialidad del poder (es decir, de la matriz colonial de poder)” 

(Mignolo, 2007, 29).

Es entonces que es pertinente cuestionar ¿cómo la actividad artística desde la 

institucionalidad generó procesos de cambió en el ámbito de lo pedagógico? En 

primer lugar, desde la praxis social de las acciones que realizaron fuera de los 

espacios institucionales. Por otro lado, la introducción de intelectuales y artistas 

comprometidos con el proyecto que encabezó el Estado existió una renovación 

que estaba dando el rompimiento del proceso de la unilateralidad del campo 

pedagógico eurocentrista. En ningún momento de la historia de la educación 

artística hubo un interés por ese cambio, donde la institución, los artistas y los 

intelectuales estaban comprometidos con una decolonialidad de la educación 

artística, esto se reconoció en la validez e importancia de los saberes “otros” 

no oficializados por la matriz colonial y que era importante desde lo público y 

social, como desde la esfera institucional de la escuela primaria.  En este sentido, 

siguiendo a Nelson Maldonado-Torres cuando se habla de un ‘giro decolonial’, 

no sólo de las ciencias sociales, sino también de otras instituciones modernas 

como el derecho, la universidad, el arte, la política y los intelectuales (Castro-

Gómez, Grosfoguel, 2007, 21). Para el caso de la política educativa y cultural de 

Vasconcelos, ese giro incluyó a la institución desde la escuela, el arte, a la política 

y por supuesto a los intelectuales. Si bien es cierto, los giros decoloniales no son 

definitivos, ni permanentes, en palabras de Yolanda Wood, son giros de tuerca, 

que se tienen que ir reproduciendo (Wood, 2020).
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¿Cuándo se vuelve a producir esa vuelta de tuerca en la educación artística en 

México?, ya que de ahí una de las contradicciones que implicó el proyecto educativo 

de Vasconcelos es que de cierta manera generó un giro decolonial con las nuevas 

propuestas educativas en el campo del arte, abrió una multidimensionalidad 

del campo pedagógico en cuanto a la participación de intelectuales y artistas, 

además de un movimiento que se estaba gestando tanto en el orden social 

y cultural. Empero, por otro lado, fue una especie de debut y despedida que 

generó un cierto estancamiento en el desarrollo de programas innovadores en la 

historia de la educación artística del país. Se regresó para 1924 a la unilateralidad 

del conocimiento, el cual ha permanecido constante hasta los años recientes. 

Más que como una opción teórica, como señala Nelson-Maldonado el paradigma 

de la decolonialidad parece imponerse como una necesidad ética y política para 

las ciencias sociales latinoamericanas, con mayor ahínco en la educación y la 

educación artística en México estacionada en los recovecos históricos de un 

proyecto de hace casi un siglo.  

Mignolo señala que: “El pensamiento decolonial es, entonces, el pensamiento 

que se desprende y se abre, encubierto por la racionalidad moderna” (Mignolo, 

2007, 27) y de ahí su urgencia  para pensar una pedagogía “otra” -no otra 

pedagogía-, como señala C. Walsh es necesario retar, desafiar, afrontar, hacerle 

frente abiertamente y resistir las diversas colonialidades que limitan nuestra 

existencia cotidiana: la colonialidad del saber, del poder, del ser y del vivir (Veáse 

Walsh, 2013, pp. 23-68), pero antes de pensar una pedagogía otra, me parece 

la urgencia de realizar un análisis o desmontaje crítico a las prácticas de la 

educación artística del país. 

Tal vez el gran problema de la historia de la educación artística ha sido pensarla 

en su totalidad o centralizarla y no como experiencias puntuales, de ahí que el 

rescate de la experiencia de la política educativa de Vasconcelos, nos ofrece 

una experiencia puntual en ver como ejemplo la introducción del método de 

dibujo de Best Maugard, como esa “otra manera” de decolonizar el proceso de la 

enseñanza de las artes, la tarea será buscar otras alternativas donde se vuelvan 



|     25     |

a generar transversalidades entre intelectuales, artistas, maestros y la institución 

o desde el escenario de la educación artística afuera de la escuela.

____________________
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política cultural. 

I. Aquí se enciende la candela1

Según el investigador cubano Jorge Fornet, el año 1971 fue en Cuba un año 

mediocre. No solo por el poder que adquirió entonces la «mediocracia», sino 

porque tras el agotamiento de la épica, y la atenuación de la singularidad o la 

excepcionalidad cubanas, se empezó a pensar en función de medianía. 

Sin embargo, al revisitar los hechos y los documentos que han marcado el 

desarrollo de la política cultural cubana, esta fue una fecha decisiva para su 

transformación debido a la celebración del Primer Congreso Nacional de 

Educación y Cultura. Espacio que, convocado en La Habana entre los días 23 y 30 

de abril, reunió a mil ochocientos delegados de todo el país donde se discutieron 

413 ponencias y se compatibilizaron 4703 recomendaciones emanadas de las 

reuniones previas al evento.

Diez años habían transcurrido entonces desde que Fidel Castro expresara en 

el discurso conocido como Palabras a los intelectuales, texto asumido como 

el primer documento de la política cultural cubana post 1959: dentro de la 

Revolución, todo; contra la Revolución, nada. Sentencia que, descontextualizada 

hasta el cansancio, se suele señalar como la signatura de una radicalización sin 

precedentes. Y hago la salvedad, debido a que quienes señalan esto olvidan 

que esta enunciación venía a concluir una idea que marcaba la inclusión como 

condición de posibilidad de dentro del naciente proyecto social cubano: 

La Revolución tiene que comprender esa realidad, y por lo tanto 

debe actuar de manera que todo ese sector de los artistas y de los 

intelectuales que no sean genuinamente revolucionarios, encuentren 

____________________
1 Principal éxito de la orquesta Los Van Van durante la década del setenta.
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que dentro de la Revolución tienen un campo para trabajar y para 

crear; y que su espíritu creador, aun cuando no sean escritores 

o artistas revolucionarios, tiene oportunidad y tiene libertad para 

expresarse. Es decir, dentro de la Revolución.

Y si bien el estudio historiográfico por décadas no siempre responde con 

exactitud a la evolución y desarrollo de los períodos históricos, en el caso cubano 

las primeras décadas de la Revolución han sido testigo de cambios radicales, 

marcando la evolución del proceso social. Así como el año 1959 inició una 

transformación sin precedentes en el ámbito latinoamericano y sirvió de faro y 

esperanza para muchos espacios europeos durante la década del sesenta, 1971 

vino a poner fin a una serie de discusiones y enfrentamientos en torno al papel 

del intelectual y la cultura dentro de la Revolución; a la vez que abrió una nueva 

etapa en el campo de la política cultural marcada por la grisura, la mediocridad 

y el acartonamiento. 

Cómo entender entonces este cambio epocal, este giro en la orientación política 

que condicionó la cultura y sobre todo por qué asociarlo a esta reunión de 

docentes, son preguntas necesarias y obligadas para los profesionales de la 

historiografía del arte. Sobre todo, a la luz de nuestro horizonte de expectativas 

donde estamos en posición de leer el hecho en contexto y entenderlo como parte 

de un conjunto de acciones que pusieron fin a un intenso debate internacional 

en torno al papel de la cultura. Una pugna en torno al poder y su radicalización 

que impactó no solo en la creación artística, sino también en las relaciones de 

Cuba con el resto de los países en el ámbito político. 

La realización del Primer Congreso Nacional de Educación, nombre inicial con 

el cual fue convocada la cita, era la culminación natural de las discusiones 

realizadas en los centros educacionales por los docentes un año antes en torno 

al desarrollo del proceso educativo cubano y sus nuevos retos. Es importante 

destacar que, aunque el país se había declarado territorio libre de analfabetismo 

diez años antes gracias a la campaña de alfabetización desplegada en apenas 
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doce meses, en materia educacional continuaban los esfuerzos por aumentar el 

nivel de escolaridad de la población al sexto grado. Incluso como parte de este 

proceso, se puso en práctica una concepción que vinculó el trabajo productivo 

con la formación estudiantil, lo que dio pie en el año 1969 a la creación del 

programa educacional de las escuelas en el campo.

Sin embargo, el evento fue renombrado: Primer Congreso Nacional de Educación 

y Cultura. Hecho crucial para entender el peso que este encuentro tendría ya no 

solo en el ámbito de la educación, sino también en el de la cultura. Inicialmente 

los debates estuvieron enfocados en los problemas de la enseñanza y en los 

factores que podían incidir en ella, pero rápidamente giraron en torno a la cultura 

artística, la forma de vestir y comportarse, así como la sexualidad. Esta última, 

entendida peligrosamente en relación con la primera. De ahí que el cierre del 

Congreso resultara en una declaración bastante estricta y dogmática en cuanto 

a las concepciones que se manejaron sobre cómo debía enfocarse el proceso 

educativo y, sobre todo, cómo debía condicionarse la cultura para tributar a este. 

La relación conceptual entre educación y cultura, entendida específicamente 

como creación artística, no era una novedad en el contexto nacional. Antes de 

la instauración del nuevo gobierno, los temas en torno a la creación artística 

y la política cultural eran regidos por la Dirección de Cultura del Ministerio de 

Educación. De ahí que esta vinculación también fuera asumida de forma orgánica 

en los debates de la alta dirección del país con los gremios específicos. En Palabras 

a los intelectuales, por ejemplo, Fidel Castro reconocía: 

Hay además algo que todos comprendemos perfectamente: que 

entre las manifestaciones de tipo intelectual o artístico hay algunas 

que tienen una importancia en cuanto a la educación del pueblo 

o a la formación ideológica del pueblo, superior a otros tipos de 

manifestaciones artísticas (…)
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Se refería aquí al cine, específicamente a la potestad del gobierno para revisar, 

regular y fiscalizar los metrajes que se le exhibirían más adelante al pueblo. 

Esto, en el contexto de una reunión de intelectuales donde la cultura ocupaba 

el tema central y la educación aparecía tímidamente como tema secundario. Y 

también, para establecer los límites del poder cultural al justificar abiertamente 

la autenticidad del carácter censor que podía y debía asumir un gobierno frente 

a determinadas creaciones. Sin embargo, en la cita que ocupa esta reflexión se 

invertían los papeles: la educación tomaba el rol protagónico de la discusión 

mientras que la cultura, circunscrita a la creación artística, era relegada a un 

segundo plano y su función se limitaba a complementar el proceso educativo 

definida como “condición ambiental”.

Al revisitar la Declaración emitida por los delegados al finalizar el Congreso, 

encontramos que los objetivos de la cita no estaban dirigidos a ventilar los 

problemas de la cultura inicialmente. Según el documento, se emplazaba la 

problemática educacional como el eje central del cónclave, en torno al cual 

buscaban definir los factores que afectaban a los trabajadores de la educación; 

así como ofrecer recomendaciones en aras de elaborar una política educacional. 

Sin embargo, la discusión en torno a ciertas influencias negativas de carácter 

cultural, así como la coyuntura nacional, fueron motivo suficiente para justificar la 

inclusión del sustantivo cultura en su nombre. Cambio que generó inevitablemente 

recomendaciones también para la readecuación de la política cultural.

La educación artística se consideró importante para el desarrollo estético – 

ideológico, dupla dirigida fundamentalmente a la creación de un hombre nuevo, 

(…) representativo del futuro. De ahí el reclamo de los educadores para que 

intelectuales revolucionarios escriban sobre temas de literatura infantil y de 

la Revolución Cubana en su lucha contra el subdesarrollo, como lectura para 

jóvenes y adultos. Pero más allá de este clamor puntual, la actividad cultural 

quedó reducida por los delegados a una condición ambiental, como se apuntó 

anteriormente. La misma, no solo ocupó la última posición de la agenda, sino que 

se abordó junto a la vinculación entre el hogar y la escuela, las relaciones entre 
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los centros de producción y las escuelas de la comunidad, las modas, costumbres 

y extravagancias, la religión, la delincuencia juvenil, la sexualidad, la utilización del 

tiempo del alumno en actividades extradocentes en la comunidad y los medios 

masivos de comunicación. 

La definición de la homosexualidad como desviación de la sexualidad con carácter 

de patología social, la cual había que rechazar, sentó las bases para el tratamiento 

a determinados artistas e intelectuales. En el documento quedaba establecido 

que: no es permisible que por medio de la “calidad artística” reconocidos 

homosexuales ganen influencia que incida en la formación de nuestra juventud. 

Por ello, se sugería analizar cómo abordar la presencia de homosexuales en los 

organismos del frente cultural, proponiendo la reubicación de estos para alejarlos 

de la formación de la juventud desde la actividad artística o cultural. Vale destacar 

que esta mirada no estaba propiciada por el desconocimiento de los debates 

internacionales en torno al tema, sino más bien por una concepción machista del 

discurso hegemónico.

La revisión de las nóminas de los trabajadores de la cultura, de las bases de los 

concursos literarios nacionales e internacionales promovidos por instituciones 

cubanas, del carácter revolucionario de los jurados y del criterio mediante el 

cual se otorgaban los premios fueron reclamos para la “condición ambiental” 

entendida como actividad cultural. A los que se sumó la concepción de los 

delegados sobre las manifestaciones artísticas, las cuales debían concentrar 

su esfuerzo en trabajar en formas y valores propios de la Revolución o de los 

pueblos hermanos latinoamericanos, asimilando lo mejor de la cultura universal 

sin que esto fuera una imposición. Por ello, los intelectuales revolucionarios, “los 

verdaderos”, debían dedicarse con su obra a erradicar cualquier vestigio de la 

vieja sociedad que subsistiera todavía en la transición hacia el socialismo cubano. 

No solo plasmaron por escrito los participantes de la cita que el arte debía ser 

entendido y asumido como un arma de la Revolución, producto de la moral 

combativa del pueblo, sino que ensalzaban la revolución socialista como el más 
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alto logro de la cultura cubana. De ahí que estos condicionaran el cómo se debía 

producir y entender la creación artística y arremetieran contra “falsos escritores” 

latinoamericanos refugiados en Europa y Estados Unidos que promovían el 

colonialismo cultural definiéndolos como traidores y tránsfugas. 

Con estas últimas ideas en mente, podemos entender que la Declaración del 

Congreso aparecía en su estructura como dos documentos en sí mismo. En 

primer lugar, un texto de carácter programático relacionado estrechamente 

con la educación el cual tocaba tangencialmente la cultura. Por otra parte, como 

una ácida y virulenta declaración de principios políticos que trascendía la cita y 

evidenciaba la radicalización de la postura de izquierda de la máxima dirección del 

gobierno cubano, dirigida fundamentalmente a los intelectuales tanto de Cuba 

como del resto del mundo. Y es que esta doble declaración estaba destinada 

a ser también una respuesta específica y en clave para una serie de sucesos 

que trascendieron el propio Congreso. A la vez, zanjaba al debate internacional 

iniciado unos años antes e inauguraba un nuevo periodo en la historia cultural de 

la Revolución: la parametración. La historiografía posterior ha rebautizado esta 

etapa como “Quinquenio Gris”, teniendo en cuenta las Tesis y Resoluciones sobre 

la Cultura Artística y Literaria del I Congreso del Partido celebrado en diciembre 

de 1975 y la creación del Ministerio de Cultura en 1976.

II. Las causas de las cosas

A finales de la década del 60 las discusiones sobre la libertad de creación y sus 

límites, así como la postura del gobierno en torno a estas, continuaban vigentes. 

La realización del Congreso Cultural de La Habana entre el 4 y el 11 de enero 

de 1968 fue un ejemplo de ello. Con la asistencia de centenares de delegados, 

de más de setenta países, se dieron intensos debates en torno al tema que los 

convocaba: El colonialismo y el neocolonialismo en el desarrollo cultural de los 

pueblos. En este, Fidel Castro atacó abiertamente a los partidos comunistas por 

no apoyar la vía de la insurrección que Cuba estaba promoviendo por América 

Latina y expuso las líneas que debían seguir los intelectuales comprometidos con 

la Revolución. 
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Esta intervención daba cuenta de la preocupación de la dirección del país en 

torno a la situación geopolítica luego de hechos claves como el asesinato 

de Ernesto Guevara2, así como la desarticulación de ciertas organizaciones 

guerrilleras en el América Latina. Y advertía a su vez medidas como la “Gran 

Ofensiva Revolucionaria”, la cual iniciada en marzo de ese mismo año dio al 

traste con la exigua propiedad privada que aun sobrevivía en el país mediante la 

nacionalización de miles de pequeños comercios. 

El segundo semestre abrió con los primeros ataques del escritor Guillermo 

Cabrera Infante al gobierno cubano en revistas de Buenos Aires y París. En agosto 

ocurrió la invasión a Checoslovaquia y contrario a lo que muchos esperaban 

Castro la justificó, a la vez que ganaba las simpatías de la URSS. 

La Unión de Escritores y Artistas de Cuba (Uneac) expulsó a Cabrera Infante 

de su seno. En septiembre se realizó una redada contra homosexuales y 

elementos antisociales, los que terminaron en las Unidades Militares de Apoyo 

a la Producción (Umap), inauguradas tres años antes. En octubre, el jurado del 

premio de poesía Julián del Casal, convocado por la Uneac, decidió reconocer el 

poemario Fuera del juego y otros poemas, del escritor Heberto Padilla; mientras 

que el jurado del premio de teatro laureó a Antón Arrufat por el libro Los siete 

contra Tebas. En noviembre, mientras Nixon era elegido presidente de los 

Estados Unidos, la Uneac publicó los libros premiados con un prólogo en el cual 

los declaraba contrarios a la Revolución desde el punto de vista ideológico. Y 

tras la circulación de estos y hasta el mes de diciembre, la revista Verde Olivo, 

órgano de las Fuerzas Armadas Revolucionarias (Far), criticó duramente, bajo un 

seudónimo: Leopoldo Ávila, a un grupo de intelectuales y artistas entre los que 

se hallaban los premiados.

La complejidad del año 1968, caracterizado según Rafael Hernández por “aquel 

rojo desafiante”, ayuda a entender la Declaración del Primer Congreso Nacional de 

____________________
2 Quebrada del Yuro, Bolivia, 9 de octubre de 1967.
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Educación de Cultura como una de sus consecuencias inmediatas. Y es que esta 

fecha, trascendental para el mundo a partir de los sucesos de mayo y octubre en 

Francia y México, también marcó el inicio del conflicto intelectual con la izquierda 

cubana a nivel internacional. No solo fue sorpresiva la justificación de la invasión 

a Checoslovaquia por Fidel Castro tras su crítica a los partidos comunistas 

unos meses antes, sino que la demarcación de la UNEAC mediante un prólogo 

con la experticia del jurado en términos ideológicos generó incertidumbres y 

dudas sobre el futuro inmediato del proceso revolucionario y su relación con 

los creadores. Respaldadas naturalmente por el conjunto de publicaciones 

recriminatorias de la revista de las FAR.

Entre 1968 y 1971 las relaciones de los intelectuales con la isla se fueron 

tensando y con la detención de Heberto Padilla el 20 de marzo de 1971, llegaron 

a su punto más álgido. Sobre todo, cuando nueve días más tarde varias agencias 

internacionales de prensa dieron a conocer que Fidel asumió la responsabilidad 

por el hecho en un encuentro informal con estudiantes de la Universidad de La 

Habana. Tras la noticia, apareció publicada en los primeros días de abril en el 

periódico Excelsior una carta del PEN Club de México a Castro a propósito de la 

detención. A los dos días, Padilla escribió al gobierno una carta que Prensa Latina 

el día 26. 

El día 10 el periódico Le Monde circuló, a propósito del arresto, la carta de los 

escritores e intelectuales europeos y latinoamericanos a Fidel. El día 21 la revista 

mexicana Siempre! comenzó a publicar una serie de artículos y cartas sobre lo 

sucedido con el escritor. Dos días más tarde se inauguraba el Congreso Nacional 

de Educación. Y el día 27, mientras el periódico Granma anunciaba que por 

unanimidad era renombrado dicho encuentro como Primer Congreso Nacional 

de Educación y Cultura, fue liberado Heberto Padilla; quien en la noche se dirigió 

a la UNEAC para intervenir ante escritores y artistas con su llamada autocrítica y 

reconocer sus faltas hacia la Revolución.
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Si bien no es intención del texto profundizar en el caso Padilla, pues para ello 

se necesitaría otro ensayo de mayor envergadura y profundidad, esta breve 

cronología ayuda a comprender de forma más explícita las conexiones entre 

los eventos. A la vez, clarifica los destinos y los interlocutores de los mensajes 

asociados a la cultura contenidos en la declaración del Congreso. Mas las lecturas 

y las implicaciones de estas no solo estaban enfocadas hacia el exterior, como 

era de esperarse. La radicalización del discurso oficial sobre el papel de la cultura 

y más específicamente sobre el papel del intelectual en la Revolución, implicaban 

consecuencias concretas y directas hacia el interior del país y sus formas 

organizativas en el terreno cultural de las instituciones. El Congreso no solo fue el 

vehículo de socialización de las ideas que podían leerse a modo de advertencia, 

sino más bien el mecanismo para institucionalizar en políticas acciones concretas 

dirigidas a eliminar y frenar posturas contrarias a las establecidas desde la 

oficialidad. A la vez, la promulgación desde el gobierno de parámetros tangibles 

en la voz de los educadores como expresión natural del pueblo acentuaban la 

pertinencia de estos y evitaban su cuestionabilidad.

III. El fin de una era

Una vez esbozada la ruptura con una parte de la intelectualidad internacional a 

partir de los hechos antes señalados, valdría la pena colocar la mirada sobre la 

repercusión que tuvo este Congreso. O más bien profundizar en cómo impactó 

la Declaración resultante hacia el interior de la vida cultural del país y su política. 

Dos fragmentos del discurso de clausura del Congreso, realizado por Fidel Castro, 

pudieran arrojar claridad en este sentido. El primero, referido de forma indirecta 

a la publicación por la UNEAC de los libros premiados, manifestaba la postura 

que asumía el gobierno ante estos: A veces se han impreso determinados libros. 

El número no importa. Por cuestión de principios hay algunos libros de los cuales 

no se debe publicar ni un ejemplar, ni un capítulo, ni una página, ¡ni una letra!

La idea que suscribía la posibilidad y la libertad de expresión de un creador dentro 

de la Revolución, aunque no fuera revolucionario, reconocida por él mismo diez 

años antes quedaba ahora en el olvido. Incluso la imposibilidad manifiesta de 
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expresión llegó hasta los jurados, cuando más adelante también encontramos 

en la alocución una referencia a ellos. En la misma los emplazaba diciendo que 

para ser jueces había que ser verdaderamente revolucionarios, lo que significa 

intelectuales y combatientes de verdad. Esta expresión introduce la idea 

central del segundo fragmento seleccionado, la cual señalaba la dirección que 

debía tomar la cultura durante esa década: (…) valoramos las creaciones culturales 

y artísticas en función de la utilidad para el pueblo (…). Nuestra valoración 

es política. 

Y precisamente desde lo político se aplicaron parámetros extrartísticos al 

sector de la cultura para cuestionar el compromiso ideológico de las metáforas 

y los trazos. Importantes artistas y creadores por su orientación sexual fueron 

condenados al silencio y al ostracismo mediante la expulsión de sus centros de 

trabajo o la reubicación en los espacios más recónditos e inaccesibles. El prolífico 

Virgilio Piñera, por citar un ejemplo conocido, se convirtió en un traductor 

desterrado de los machones de los libros que producía y saltó en cuanto a 

menciones en las revistas culturales del premio Casa de las Américas en 1969 

a su muerte diez años más tarde. El teatro de guiñol fue reducido a cenizas 

cuando sus muñecos terminaron por orden del Consejo Nacional de Cultura en 

una pira expiatoria al estilo de un distante Savonarola. La desalineación con gran 

parte de la intelectualidad de izquierda se tradujo hacia el interior del país en la 

aplicación de una política cultural marcada por años de grisura y mediocridad, 

en disoluciones y pérdidas, en heridas que aun hoy no han cicatrizado del todo y 

cada cierto tiempo vuelven a abrirse supurantes.

La postura que asumió la dirección del país frente a la libertad de expresión 

y creación, así como la visión reducida que sobre la cultura manifestaron los 

delegados del Congreso -quienes no la entendieron como un eje transversal 

presente en todas las esferas de la vida, sino que la redujeron a la creación 

artística y literaria- generó una mirada pacata y obtusa sobre los fenómenos a 

los cuales estos pretendían acercarse. Lo que no solo se tradujo en la confección 

de la Declaración, sino en el propio viraje de la política cultural. Y, sobre todo, 
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lastró en detrimento de la cultura cubana el natural desarrollo que podían haber 

tenido en el país las expresiones de la década precedente. Se inició entonces, 

tomando prestado el título de una de las películas de la filmografía nacional 

de ese año, Una pelea cubana contra los demonios, los cuales dejaron pérdidas 

incuantificables hasta hoy. 

____________________
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Introducción

El rol de la enseñanza de la historia del arte es fundamental en la educación 

cultural y humanística. Va más allá de simplemente conocer nombres y fechas. 

Estudiar la historia del arte proporciona una ventana única para comprender las 

culturas y las sociedades del pasado, desarrollar el pensamiento crítico, analítico 

y multidisciplinario, fomentar la creatividad y promover la comprensión y aprecio 

de la diversidad cultural.

El principal objetivo de esta investigación es analizar la presencia y la trayectoria 

de la asignatura Historia del Arte en los planes de estudios de las universidades 

y escuelas técnicas de la República Dominicana, y se basa en entrevistas, 

experiencias personales y análisis comparativo los pensa de las principales 

instituciones nacionales que imparten las carreras relacionadas con el campo 

artístico, como Arquitectura, Diseño de Interiores, Publicidad, Diseño Gráfico, 

Cinematografía y Educación Artística entre otras.

Objetivos específicos

• Analizar la evolución de la enseñanza de la historia del arte en la República 

Dominicana a través del estudio de las propuestas académicas de las principales 

instituciones educativas.

• Examinar el perfil docente de los profesores de historia del arte.

• Proponer recomendaciones y mejoras a partir de los hallazgos de la investigación; 

formular recomendaciones para mejorar la enseñanza de la historia del arte.

Desarrollo

La Historia del Arte forma parte de los pensa de las carreras relacionadas con 

el arte que se ofertan en la mayoría de las instituciones de enseñanza tanto 

superior como técnica. 
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A lo largo de los años y sucesivos rediseños curriculares la asignatura ha sido 

afectada por transformaciones de los enfoques, reducciones de los contenidos, 

recortes de los créditos y disminución de los niveles, llegando incluso a su 

completa desaparición.

La enseñanza de Historia del Arte como carrera es relativamente reciente y se 

oferta únicamente en la Universidad Autónoma de Santo Domingo. La licenciatura 

en Historia y Crítica de Arte fue creada en el año 2000, junto con la Facultad de 

Artes. En la actualidad el número de estudiantes activos oscila entre diecisiete 

y veintitrés, dependiendo del año y semestre. El primer egresado de la carrera 

corresponde al año 2005; en el 2008 se graduaron cuatro más, en el 2013 uno 

solo, cuatro en el 2018, uno en 2019, tres en 2020, seis en 2022 y tres más en 

2023, sumando en total veintitrés egresados en veintitrés años.

Un número que puede parecer bajo, pero hay que tomar en cuenta la real 

necesidad de historiadores y críticos de arte en nuestro país y las típicas dificultades 

de una universidad estatal y las carreras de poca demanda. Realmente hubo y 

hay mucha deserción debido al cierre de las secciones por falta de quorum. Otro 

factor es que una parte de los estudiantes de esta carrera son personas adultas,

que trabajan, y para la mayoría esta es su segunda carrera, y, por lo tanto, no 

tienen prisa en graduarse.
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La presentación de la escuela en la página virtual de la universidad dice:

La Escuela de Crítica e Historia del Arte tiene la misión de formar 

los recursos humanos que requiere el país para lograr su proceso 

de desarrollo social, cultural y económico. Expone un pensamiento 

artístico universal, orientado a la creación y construcción de nuevas 

estructuras estéticas, con el fin de suplir la necesidad de críticos, 

historiadores del arte, gestores culturales, educadores del arte, 

conforme a los requerimientos del sistema educativo nacional. (Uasd, 

s.f.)

En cuanto a la carrera de Licenciatura en Historia y Crítica del Arte, encontramos 

la siguiente información: 

Tiene el propósito de formar profesionales del Arte a través de los 

procesos creativos y el debate cultural. Estudia las teorías y la crítica del 

arte en sus respectivos momentos significativos de la historia, expone 

con profundidad las diversas categorías y problemas fundamentales 

de la estética, así como las nuevas reflexiones sobre el arte, los 

movimientos y estilos contemporáneos. Expone los conocimientos 

del arte, en una perspectiva históricoconceptual, que estudia los 

lenguajes artísticos, la lectura de códigos y el análisis de las formas de 

representaciones del arte. Estudia los fundamentos y antecedentes 

históricos del arte dominicano. Expone los nuevos conceptos que 

caracterizan las producciones artísticas nacionales, analiza con 

objetividad su valor social, político, económico y cultural. (Uasd, s.f.)

El pénsum de la carrera cuenta con ciento setenta y tres créditos distribuidos 

en ocho semestres. Comienza con Historia del Arte I y II, que consisten en una 

historia general del arte universal. Les siguen Historia del Arte Precolombino y 

Colonial, Historia del Arte III, Historia del Arte Latinoamericano, Museos, Historia 

del Arte IV, Historia del Arte Dominicano I y II, Historia del Teatro, Historia de la 
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Música, Museografía I y II, Historia de la Arquitectura, Historia del Cine y Arte 

Contemporáneo. (F. Munnigh, entrevista, comunicación personal, 2020).

Algunas de estas materias son comunes para todas las carreras de la Facultad de 

Artes. Por ejemplo, Historia del Arte I y II y Arte Dominicano I forman parte de los 

pensa de Publicidad, Artes plásticas, Música, Diseño industrial, y de Moda, Teatro, 

Cine, Televisión y Fotografía. Adicionalmente, en cada una de estas carreras se 

imparten las historias relacionadas con el perfil de cada escuela: Historia de la 

Moda I y II, Historia del Cine, Historia de la Televisión, Historia de la Fotografía, 

Historia de la Música I y II, Historia de la Música Latinoamericana, Historia del 

Teatro I y II e Historia del Teatro Latinoamericano.

La carrera de Arquitectura, que pertenece a la Facultad de Ingeniería, cuenta con 

tres niveles de la Historia de la Arquitectura, Panorama de Arquitectura actual 

e Historia de la Arquitectura Dominicana. En los demás centros educativos del 

país, como ya hemos mencionado, la historia del arte se imparte en las carreras 

afines al campo artístico y se limita generalmente a uno o dos niveles de la 

Historia del Arte Universal o la Historia de la Arquitectura. (F. Munnigh, entrevista, 

comunicación personal, 2023).

La Universidad Católica Santo Domingo (UCSD) oferta tres carreras de este tipo. 

Una de ellas es la Licenciatura en Diseño de Interiores, donde se imparten la 

Historia del Arte y la Cultura I y II, la Historia del Mueble I y II, y además oferta 

la Museografía y la Gestión y Compra de Arte, entre las materias selectivas. La 

Licenciatura en la Educación Artística cuenta en su pénsum con la Historia de la 

Música, la Historia de las Artes Plásticas, la Historia del Teatro, Arte Dominicano e

Historia de la danza. Además, entre las materias optativas se encuentra la Historia 

de las Manifestaciones Artísticas. (Universidad Católica Santo Domingo, s.f.).

Por último, en la Licenciatura en Publicidad se imparte la Historia del Arte. La 

Universidad Acción Pro Educación y Cultura (Apec) era una de las universidades 

con mayor presencia de la Historia del Arte en los pensa de las carreras 
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relacionadas con el arte. Contaba con tres niveles de Historia del Arte incluyendo 

en el programa temas tan poco comunes en nuestras universidades como Arte

Islámico, Arte Hindú, Arte Chino y Japonés, así como el Arte Precolombino. 

Además, en la carrera de Diseño Gráfico se ofertaba la Historia del Diseño Gráfico 

y la Historia de la Fotografía. 

En el caso de la Licenciatura en Diseño de Interiores anteriormente se 

impartían Historia de la Arquitectura I y II, Historia de Artes Aplicadas, e Historia 

del Mueble y Arte Contemporáneo. Lamentablemente, luego de los rediseños 

curriculares gran parte de estas asignaturas se han transformado o han 

desaparecido por completo.

Entre 2010 y 2011 la Historia del Arte se transformó en Arte y Comunicación 

I, II y III, cambiando un poco el enfoque, pero conservando el mismo marco 

cronológico y geográfico. La Licenciatura en Diseño de Interiores redujo la oferta 

a la Historia del Diseño I y II y la Historia del Mueble.
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En 2022 se hizo un nuevo rediseño curricular, añadiendo tres nuevas licenciaturas 

a la oferta académica de la escuela de Arte y Comunicación: Cinematografía, 

Comunicación y Periodismo Multiplataforma y Educación Artística. En el plan 

de estudios de las carreras de Publicidad, Diseño Gráfico, Comunicación 

y Periodismo las asignaturas Arte y Comunicación I, II y III fueron sustituidas por 

la Historia de la Comunicación I y II, que no guardan ninguna relación con la 

Historia del Arte. 

Igualmente fueron eliminadas por completo las asignaturas relacionadas con la 

historia del arte del pénsum de la licenciatura en Diseño de Interiores. El pénsum 

de la Licenciatura en Cinematografía incluye la materia Arte y Estilo I y II, mientras 

el de la Licenciatura en Educación Artística es el único que prevé diferentes 

asignaturas del campo de la Historia del Arte: Artes Visuales Modernas y 

Contemporáneas, Panorama de la Música, Literatura Moderna y Contemporánea, 

Panorama del Teatro y la Actuación, Panorama del Cine Contemporáneo y 

Cine Dominicano. También cuenta con talleres de expresión y apreciación de 

diferentes manifestaciones artísticas: artes visuales, arte arquitectónico, música, 

literatura, danza y arte escénico. (Universidad Apec, s.f.).

El Instituto Tecnológico de Santo Domingo (Intec), es una de las universidades 

que más recientemente incluyó una carrera artística en su oferta académica. A 

partir del 2016 cuenta con la Licenciatura en Cine y Comunicación Audiovisual. En 

su pénsum estaban Historia del Arte, Historia del Cine latinoamericano, Historia 

del Cine a través del Montaje e Historia y Estética del Documental.

Luego del rediseño curricular en el año 2020 algunas de estas asignaturas 

cambiaron de nombre o fueron fusionadas. En el nuevo pénsum están Historia 

y Fundamentos del Arte, Historia del Cine e Historia y Estética del Documental. 

La carrera de Diseño Industrial cuenta con Historia del Diseño e Historia del Arte 

y los Estilos, mientras que Historia del Arte, que formaba parte del pénsum de 

Comunicación Social y Publicidad, ha sido suprimida. Adicionalmente, Intec oferta 
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las asignaturas Apreciación de Artes I y II en los programas de Ingeniería 2+2 que 

consisten en estudiar dos años en las universidades norteamericanas. (Intec, s.f.)

La Pontificia Universidad Católica Madre y Maestra (PUCMM) oferta tres 

licenciaturas relacionadas con el arte. La Licenciatura en Arquitectura cuenta con 

Historia de la Cultura Occidental, Historia de la Arquitectura y Arte I, II, III y IV. El 

pénsum de la Licenciatura en Comunicación Audiovisual y Artes Cinematográficas 

incluye Historia del Arte Audiovisual. Finalmente, en la Licenciatura en Diseño e 

Interiorismo se imparten Historia de la Cultura Occidental, Historia del Arte I, II y 

III e Historia del Mueble. (PUCMM, s.f.).

La Universidad Iberoamericana (Unibe) también oferta tres carreras del campo 

artístico. La Licenciatura en Arquitectura tiene incluidas en su pénsum Historia 

del Arte y la Arquitectura I y II, Historia del Arte y la Arquitectura Latinoamericana 

y Caribeña, Panorama del Arte y la Arquitectura Dominicana. La Licenciatura en 

Comunicación cuenta con Panorama Artístico del siglo XX. En la Licenciatura 

en Diseño de Interiores se imparten historia del Arte, Diseño y Arquitectura y 

Panorama Artístico del siglo XX. (Unibe, s.f.)



|     46     |

La oferta académica de la Universidad Pedro Henríquez Ureña (Unphu) incluye la 

Licenciatura en Diseño de Interiores, en Música Contemporánea y la Arquitectura. 

El pénsum de la primera cuenta con Historia de la Cultura Universal, Historia del 

Arte I y II, Historia del Mueble; mientras que el de la segunda tiene Historia de la 

Música Universal I, II, III y IV, Historia de la Cultura Universal, Historia del Arte I y 

II, Música del siglo XX, Historia del Jazz, Historia del Rock y Arte Contemporáneo. 

Finalmente, dentro del pénsum de la carrera de Arquitectura se destacan Historia

de la Cultura Universal, Historia del Arte y la Arquitectura I, II y III e Historia de la 

Arquitectura Dominicana. (Unphu, s.f.).

La Universidad Central del Este (Uce) cuenta con carrera de Arquitectura que 

únicamente imparte la Historia de la Arquitectura I, II y III. (Uce, s.f.). La misma 

carrera en la Universidad Dominicana O&M cuenta con Historia de la Arquitectura 

I y II e Historia de la Arquitectura Dominicana. (O&M, s.f.).

La carrera de Artes mención Diseño y Decoración de la Universidad de la Tercera 

Edad (Ute) cuenta con Introducción al Arte y la Cultura, Historia del Arte I, II y III e 

Historia del Mueble I y II. (Ute, s.f.)
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La Licenciatura en Administración de Empresas Turísticas y Hoteleras de la 

Universidad Domínico Americano (Unicda) tiene incluida en su pénsum Historia 

del Arte y Cultura. (Unicda, s.f.).

La oferta académica de la Universidad Tecnológica de Santiago (Utesa) cuenta 

con la carrera de Arquitectura. Sus estudiantes reciben clases de Historia de Arte 

y Cultura I y II e Historia de la Arquitectura I, II, III y IV e Historia de la Arquitectura 

Latinoamericana del siglo XX. (Utesa, s.f.)
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A nivel técnico hay que destacar en primer lugar la Escuela Chavón (s.f.), que 

ofrece carreras técnicas en Bellas Artes, Diseño de Comunicación, Ilustración, 

Fotografía, Diseño de Moda, Mercadeo de Moda, Diseño de Interiores y Cine. 

Todas, menos la última, comparten la asignatura Seminario de Arte I y II. 

Adicionalmente imparten Historia de la Moda para los estudiantes de Diseño 

y Mercadeo de Moda; Arte contemporáneo I y II para los estudiantes de Bellas 

Artes; Historia de la Fotografía e Imágenes para los estudiantes de Fotografía; 

Historia de la arquitectura y Diseño de Interiores e Historia de Objetos para 

los estudiantes de Diseño de Interiores. En la carrera de Cine se imparten dos 

niveles de Historia del Cine.

El Instituto Técnico Superior Mercy Jácquez (ITESUMJ) imparte dos niveles de 

Diseño de Moda, el básico con Historia de la Moda y el técnico con Historia 

del Arte, Historia de la Moda y Moda y Cultura Dominicana. Las mismas tres 

materias se imparten en la carrera Técnico en Ilustración de Moda. Además, 

ofertan Técnico en Diseño de Interiores, donde Historia del Arte se complementa 

con Historia del Mueble, Historia de la Arquitectura y Movimientos Artísticos. 

(V. Jacquez, entrevista, comunicación personal, 26 de octubre de 2020). 

(ITESUMJ, s.f.).

Los alumnos de la Escuela Nacional de Artes Visuales (Enav) cuentan con dos 

niveles de Historia del Arte. Según su actual directora, Iris Pérez, es el único 

ejemplo esperanzador, pues la escuela está en espera de la aprobación por 

parte del Ministerio de Cultura del nuevo plan de estudios que propone añadir 

dos nuevas asignaturas: Historia del Arte Dominicano y Arte Contemporáneo. (I.

Pérez, entrevista, comunicación personal, 1 de agosto de 2023).

Además de las instituciones educativas existen varios centros y organizaciones 

culturales que ofrecen diplomados, cursos y charlas con el propósito de ampliar 

los conocimientos de la Historia del Arte para el público interesado en el tema sin 

necesidad de matricularse en una universidad.
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En este sentido, destaca la labor de la Asociación Dominicana de Historiadores 

del Arte (Adha), que en apenas tres años de existencia ha desarrollado varias 

propuestas académicas en conjunto con el Centro de Tecnología y Educación 

Permanente de la Pontificia Universidad Católica Madre y Maestra (TEP PUCMM). 

Así, en 2022 se impartieron un diplomado en Arte Moderno y Contemporáneo y 

un curso especializado de Apreciación Artística; en 2023, los diplomados en Arte 

Dominicano y en Arte del Caribe: aproximaciones críticas.

Al mismo tiempo, la Adha cuenta con el programa de tertulias mensuales donde 

cada miembro de la asociación tiene la oportunidad de exponer un tema breve 

que genere una discusión entre los asistentes. Además, anualmente la asociación 

organiza Jornadas Científicas, donde los historiadores del arte dominicanos e 

internacionales exponen sus puntos de vista sobre temas relacionados con los 

diferentes aspectos de la Historia del Arte. 

La Casa del Artista (s.f.) y el Centro Cultural Babeque (s.f.), también ofrecen cursos 

especializados relacionados con diferentes aspectos de la Historia del Arte.
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La Asociación Dominicana de Historiadores del Arte cuenta con veintidós 

miembros activos, de los cuales solo ocho se dedican a la docencia universitaria. 

Entre los treinta profesores de la Escuela de Crítica e Historia del Arte de la 

Uasd solo cinco poseen título de Licenciatura en Historia del Arte. Gran parte 

de los profesores que imparten materias relacionadas con la Historia del Arte 

son graduados del área de humanidades: Filosofía, Historia, Estética, Educación, 

Bellas Artes o Arquitectura. Es decir, su formación en el área se reduce a las 

materias básicas incluidas en los planes de estudios de estas carreras.

 

Conclusión

Luego de analizar las ofertas académicas de las principales universidades y 

escuelas técnicas del país podemos llegar a las siguientes conclusiones:

1. La única opción para estudiar la Historia del Arte a nivel de Licenciatura en 

nuestro país es la Universidad Autónoma de Santo Domingo.
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2. Las demás instituciones educativas nacionales incluyen asignaturas con este 

perfil en los pensa de las carreras afines al campo artístico, como, por ejemplo, 

Arquitectura, Publicidad, Diseño Gráfico, Diseño de Moda, Diseño de Interiores, 

Cinematografía, Educación Artística y Bellas Artes. La cantidad de créditos varía 

entre dos y cuatro, mientras la cantidad de niveles está entre uno y cuatro.

3. La tendencia generalizada marca una reducción de créditos y/o niveles e incluso 

desaparición de asignaturas de Historia del Arte luego de rediseños curriculares. 

Historia del Arte es una especie de cenicienta de la educación dominicana, la 

candidata favorita del paquete de las materias suprimidas para adaptarse a la 

nueva cantidad de créditos requeridos que, por cierto, cada vez es menor.

4. La mayoría de los profesores de la Historia del Arte carecen de la formación 

académica en el área.

A partir de los hallazgos de la investigación podemos esbozar algunas estrategias, 

propuestas y sugerencias en las siguientes direcciones: 

a) Conciencia y defensa: a través de diferentes grupos y asociaciones, como 

la Adha, por ejemplo, buscar el respaldo por la inclusión, ampliación, o, por lo 

menos, conservación de la Historia del Arte en los pensa.

b) Desarrollo de propuestas académicas: desarrollar planes de estudios que 

incluyan la Historia del Arte en diferentes etapas educativas, creación de la 

Maestría en Historia del Arte.

c) Demostración de beneficios: el desarrollo de habilidades críticas, la apreciación 

cultural y el fomento de la creatividad; destacar la interrelación de la Historia del 

Arte con otras áreas del conocimiento, como la historia, la literatura, la sociología 

y la antropología.
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d) Colaboraciones con museos, galerías y centros culturales: establecer alianzas 

con instituciones culturales para brindar a los estudiantes oportunidades de 

aprendizaje fuera del aula, como visitas a museos, charlas con artistas y talleres 

prácticos.

e) Programas extracurriculares de difusión y de educación continua: organizar 

cursos y diplomados, simposios, jornadas científicas, congresos, ciclos de 

conferencias y todo tipo de eventos.

f) Evidencia y evaluación: recopilar datos y evidencias que demuestren el impacto 

positivo de la enseñanza de la Historia del Arte en la formación y el rendimiento 

de los estudiantes.

g) Campañas de sensibilización: sobre la importancia de mantener la Historia 

del Arte en los planes de estudio; interceder ante autoridades educativas y 

organismos gubernamentales para que reconozcan y apoyen la inclusión de la 

Historia del Arte en la educación superior y técnica.

____________________
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Palabras clave: arte; educación; Caribe; Yolanda Wood; Universidad de La 

Habana.

Los estudios sobre Arte del 

Caribe en La Universidad 

de La Habana cuentan 

con una sólida trayectoria 

educativa en el pregrado y 

en el posgrado que arribará 

próximamente a sus cuatro 

décadas. Los estudios del 

Caribe emergieron con 

fuerza durante los años 

setenta en Cuba, cuando 

las redes internacionales 

a nivel intelectual, cultural 

y político confluyeron en 

un periodo de particular 

intensidad y acceso a la 

diversidad cultural de 

nuestra región. Hasta ese 

momento, la palabra Caribe apenas se mencionaba en el panorama de los 

estudios sobre Arte, en contraposición con los cambios experimentados en la 

escena cultural e institucional en Cuba.

La celebración del Festival de Artes del Caribe (Carifesta), con especial repercusión 

a finales de la década en la isla, la fundación del Centro de Estudios del Caribe 

(1979) y el Premio para la Literatura Caribeña en la Casa de las Américas, o la 

aparición de la Casa del Caribe (1981) y su tradicional Fiesta del Fuego, son solo 

algunos ejemplos de esas expresiones de cambios que ya venían aconteciendo 

en el plano cultural y de ideas a través de revistas como Casa de las Américas, a 
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las que se sumaron Anales del Caribe y Del Caribe, en los años ochenta. Se trató de 

un momento de cambio en el cual la escena académica cubana se encontraba 

preparada para afrontar los retos de la emergencia de un nuevo sistema de 

conocimientos, en este caso, los estudios sobre el Caribe.

Las primeras indagaciones en la Cátedra de Historia del Arte confluyeron con otras 

investigaciones y aperturas docentes experimentadas en las carreras de Lenguas 

Inglesa y Francesa, Historia y Literatura de la Universidad de La Habana; en estos 

espacios también circulaban investigaciones pioneras desde sus respectivos 

campos del saber y las primeras sistematizaciones de un pensamiento propio 

sobre “las dolorosas islas del Caribe”. Se trata de una historia pendiente de ser 

contada como rescate 

de memoria intelectual y 

patrimonio universitario 

cubano. En ese contexto 

universitario, emergieron 

los primeros debates en el 

Departamento de Historia 

del Arte a través de la 

entonces joven profesora Yolanda Wood. Con apenas unos años de graduada, 

Wood cuestionaba la ausencia del término Caribe en el currículo de los estudios 

sobre Arte, en contraposición a la escena cultural e institucional del país cuyo 

lenguaje fundamental se enunciaba

en clave artístico-cultural.

Al interior del Departamento se trató de un momento de tensiones intelectuales, 

donde la profesora Wood rememora complejos debates y resistencias; y 

particularmente el respaldo académico de la Dra. Adelaida de Juan (Pereira Perera, 

2018, p. 1 párr. 10). Si bien la emergencia de nuevas zonas del conocimiento 

resulta siempre un proceso de contradicciones científicas, las nuevas certezas 

afloraban en un área del conocimiento cuyos valores fundacionales correspondían 

a la voluntad de actualización de saberes y los respectivos ensanchamientos 
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del campo disciplinar (Merino Acosta, 

1995, p. 97). Desde el año 1962 en que 

apareció la Historia del Arte como carrera 

universitaria, se incorporaron formalmente 

al plan de estudios las materias de 

arte latinoamericano y particularmente 

cubano; se promovieron investigaciones 

que ampliaban el tradicional alcance de 

los temas sobre Arte como el papel de 

la gráfica, la caricatura y la fotografía en 

la construcción de nuevos paradigmas 

artísticos contemporáneos en Cuba; 

el papel social de la cultura y el arte, la 

comprensión de los espacios culturales como zonas de circulación y legitimación 

del pensamiento especializado y la crítica de arte que contempla desde la prensa 

plana, el universo del libro, las colecciones y sus espacios de exhibición o difusión 

como la radio, la televisión y más recientemente las redes sociales. Una postura 

que hoy se interpretaría como descolonizadora en los modos de comprender y 

ver las prácticas y los procesos artísticos se expresaba en la base de la permanente 

renovación de la Historia del Arte en la academia cubana. Como nos advierte la 

profesora (Merino Acosta, 2018):

una historia del arte que superaba o simplemente era diferente a 

la mirada de la mayoría de las universidades, tanto europeas como 

de la región, al incorporar estudios de profunda raíz identitaria: arte 

español, africano, del Caribe, Asia, culturas negras y, lógicamente, arte 

cubano en sus diferentes vertientes. (p. 1, párr. 9).

Las investigaciones sobre Arte del Caribe desde la academia y a través de la 

experiencia de Yolanda Wood iniciaron su camino en el Instituto de Investigaciones 

Estéticas de la Universidad Nacional Autónoma de México (Unam), en el año 

1982; y, de conjunto con las herramientas de la Historia del Arte conjugaron el 
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primer programa temático con su primer resultado apenas tres años después. 

De tal suerte, en el año 1985 apareció la asignatura Arte del Caribe, resultante 

de preocupaciones científicas, estancias de investigación y la reelaboración de 

claves teóricas e historiográficas para responder la primera pregunta: ¿de qué 

Caribe hablamos?

Las claves quedaron definidas desde el diseño del primer programa: las premisas 

teóricometodológicas para el estudio del arte del Caribe: espacio, tiempo y 

proceso histórico-artístico; el arte de los primeros pobladores; la diversidad 

multimetropolitana y el universo de la plantación con sus huellas; la vida urbana 

durante el siglo XIX; la pintura y la escultura en la primera mitad del siglo XX con 

estudios de República Dominicana, Puerto Rico, Jamaica y Haití; y la plástica en 

la segunda mitad del siglo XX como proceso orgánico de integración y desarrollo 

del arte del Caribe. En apenas una materia de 64 horas impartida en el penúltimo 

año de los estudios de grado en Historia del Arte se presentaba un apretado 

panorama de cinco siglos, cuyos cuestionamientos críticos ponían en solfa las 

categorías estéticas e historiográficas aprendidas hasta el momento.

La emergencia de esta propuesta que reivindicaba la producción artística regional, 

construía, a la vez, un circuito desde los estudios de arte y cultura y proponía 
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____________________
4 En la bibliografía inicial confluyen voces como Roberto Fernández Retamar, Alejo Carpentier, 
Ricardo Alegría, José Juan Arrom, Marcio Veloz Maggiolo, Nara Araujo, Miguel Barnet, Henry 
Bangou, Osiris Delgado, Argeliers León, Gérard Pierre Charles, Jacques Roumain, Darío Suro y 
Jeannette Miller.

periodizaciones acordes a procesos culturales que aportó nuevos conocimientos 

a los estudios regionales. En este contexto, las claves de la Historia del Arte 

hegemónica y euro-occidental no resultaban válidas para la comprensión de una 

práctica artística resultante de procesos culturales periféricos, ejemplos de nuestra 

paradójica modernidad. El reto consistía, entonces, en compartir un sistema de 

conocimientos equivalente a un cambio de paradigma en la comprensión de 

los estudios culturales de Nuestra América. De las investigaciones estudiantiles 

derivadas de aquellas primeras experiencias se publicaron los libros Plástica del 

Caribe (1988) y De la plástica cubana y caribeña (Letras Cubanas, 1990).

Al respecto, rememora (Y. Wood, comunicación personal, entrevista, abril de 

2016): “Para el Arte del Caribe todo fue en secuencia, primero un semestre de 

posgrado —compartido con el querido Roberto Segre en 1985—; de inmediato 

una asignatura en el pregrado, después dos semestres y ahora tres.” Dicha 

evolución corresponde al diseño de tres generaciones de planes de estudios,

desde el B hasta el D. (Wood Pujols, 1985).

El inicial cuerpo bibliográfico ya vislumbraba vínculos nutricios con el pensamiento

interdisciplinar contemporáneo y desde el Caribe mismo.4 Todo ello, en 

correspondencia con la máxima de que “estudiar el Caribe desde el Caribe 

mismo y sistematizar los estudios sobre el proceso histórico-artístico del área 

constituyen misiones urgentes de los críticos e investigadores caribeños y no 

admiten mayores aplazamientos” (Wood Pujols, 2010, p. 75).

Pero, ¿cómo contribuir a la construcción sostenida de un pensamiento científico 

sobre el Caribe? El binomio formación e investigación ha sido el eje del proyecto 

científico, al que se unió desde una etapa inicial la disponibilidad de una biblioteca 

(personal) que contribuyera al acceso de un reservorio de textos, publicaciones y 
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referentes bibliográficos y que favorecieran la viabilidad de los estudios sobre arte 

del Caribe. De ello derivó, por un lado, la importancia de compartir la producción 

científica estudiantil y profesoral que desde Cuba se aportaba en diálogo con el 

acopio y compilación de materiales de diverso soporte sobre el arte en la región. 

Con esta prioridad, y mediante viajes o estancias de investigación, se conformó 

un fondo personal, con fines docentes, de uso regular en las clases de Arte del 

Caribe, que también se complementaba con los fondos institucionales de la Casa 

de las Américas, la Biblioteca Nacional, el registro documental del Centro Wifredo 

Lam y, más recientemente, el acceso a Internet.

Se identifican líneas temáticas que nuclean la producción científica en torno 

al universo de la cultura popular y su apropiación en las prácticas artísticas,5 

la institución-arte en el Caribe como objeto de estudio,6 la difusión y la crítica 

de arte caribeño en las publicaciones cubanas7 y las problemáticas del arte 

contemporáneo.8

Como sistematiza (Valladares, 2016) en el estudio sobre la producción investigativa 

de estudiantes sobre arte del Caribe:

Toda esta producción científica sobre Caribe perteneciente al 

Departamento de Historia del Arte ha contribuido ampliamente a la 

____________________
5 Sobre esta línea temática se listan las tesis: Análisis sígnico visual del sistema de altares vuduistas y 
su apropiación en el discurso artístico de Jorge Severino, de Paula Gómez, El arte popular en el Caribe, 
Del son a la salsa: fenómeno del Caribe, Garabatos para nombrar las cosas y las piezas saamakas, de 
la Colección de Arte de Nuestra América, Casa de las Américas. (ver anexo).
6 La Casa de las Américas y las artes plásticas del Caribe, de Maritza Montes de Oca, Política cultural 
estatal y sistema institución arte en la República Dominicana. Una aproximación al tema, bajo la 
autoría de Sara Hermann.
7 Las artes visuales latinoamericanas y caribeñas: su difusión en Cuba a través de una muestra de las 
principales publicaciones seriadas (en soporte papel) en el período comprendido entre 1990 y 2011. 
ArteCubano, Arte por Excelencias, Arte Sur, Casa de las Américas y Anales del Caribe, de Julienne 
López.
8 El sujeto antillano en la fotografía caribeña en la Bienal de La Habana, La imagen de la mujer 
antillana en la pintura dominicana del siglo XX, de Waded Orta y Claudia Taboada y Manhattan me 
sabe a azúcar, de Elvis Fuentes.



|     61     |

creación de un conocimiento “endógeno”, desde la investigación y el 

pensamiento, que ha tenido como fruto el establecimiento de áreas, 

períodos, tendencias, temáticas y problemáticas del arte y la cultura de 

la región en su devenir histórico.

La biblioteca personal de la 

doctora Yolanda —referente 

ineludible en todas estas 

investigaciones—, donada 

por la profesora, integró 

el tesauro de la Biblioteca 

Vicentina Antuña de la 

Facultad de Artes y Letras de la Universidad de La Habana desde diciembre de 

2021 bajo el rótulo Fondo Bibliográfico Yolanda Wood, para una finalidad docente, 

investigativa y de acceso público. En este contexto de archivos y fuentes, el Fondo 

aporta una mirada especializada al arte y la cultura caribeñas donde se concentran 

artistas, obras, audiovisuales, exposiciones, eventos, libros, revistas, catálogos o 

proyectos culturales acopiados desde los años ochenta hasta la actualidad. La 

colección cuenta con más de 3000 volúmenes entre libros, revistas, catálogos, 

recortes de periódicos, materiales digitales, diapositivas y textos que integran un 

amplio repertorio documental y visual de la cultura y el arte contemporáneo en 

el Caribe, como parte de los viajes, estancias de docencia y trabajo de la autora, 

así como obsequios de los propios críticos y artistas.

Más de un centenar de cajas se organizan en torno al arte y literatura en América 

Latina y el Caribe, aunque también se encuentran materiales relacionados con la 

historia y los estudios teóricoculturales para un total de aproximadamente 3172 

volúmenes o registros, diapositivas de obras de arte y audiovisuales. Predomina 

la bibliografía en español, pero también se cuenta con segmentos valiosos en 

francés, inglés, alemán y holandés (Hevia, 2023). Dicha variedad dota al fondo de 

una gran riqueza desde el punto de vista lingüístico y cultural.
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El Fondo, en esencia, ofrece datos y claves conceptuales de máxima utilidad 

para el acceso al conocimiento de la cultura caribeña, la sistematización de 

las prácticas artísticas, la revisión de las principales voces críticas del área y 

herramientas para el análisis de la circulación del arte internacional en el área. 

De hecho, la propia colección invita a la actividad reflexiva, la cual, sin duda, ha 

de asentarse en objetos de estudio claramente definidos y, sobre todo, en “una 

perspectiva contemporánea que se apoye en el pasado para entender mejor el 

presente”. (Wood Pujols, 2000, p. 24).

La construcción de la base de datos del Fondo ha sido un ejercicio estudiantil 

colectivo como experiencia científica y pedagógica. Más de un centenar de 

estudiantes de la carrera de Historia del Arte han aportado durante dos años 

consecutivos a la indexación del Fondo para su posterior acceso público. En 

paralelo a la base de datos, elaboran sus estudios sobre la materia Arte del 

Caribe, experiencia de la cual han resultados 88 investigaciones de seminarios 

y 10 nuevas investigaciones de licenciatura derivadas de las potencialidades 

del fondo. Asociados al Fondo se vinculan los proyectos de desarrollo de dos 

profesores en formación y un alumno ayudante. Todo este arsenal investigativo 

resultante del trabajo en el Fondo ha integrado el programa de eventos nacionales 

e internacionales como Noviembre Fotográfico, las Jornadas de Cultura Caribeña o 

el Simposio Lengua, arte y mediaciones culturales.

Otras zonas del saber han contribuido al ensanchamiento de los saberes sobre 

Arte del Caribe. El programa dedicado al arte contemporáneo problematiza 

enfoques en relación con la construcción de la memoria y la historia, los enfoques 

de género y las masculinidades en el arte regional, la importancia de las diásporas 

y sus prácticas artístico-culturales, la marginalidad y la resistencia cultural o la 

dimensión ambiental del arte contemporáneo en el Caribe, que movilizan ideas y

pensamientos desde los espacios docentes e investigativos. Durante cuatro 

décadas ininterrumpidas, los estudios sobre Arte en el Caribe desde Cuba 

constituyen una experiencia orgánica de formación e investigación diseñada por 

la profesora Yolanda Wood. En paralelo, la trayectoria de la Cátedra de Arte de 
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Caribe ofrece un modelo de pensamiento descolonizador y emancipatorio sobre 

las prácticas artísticas y los estudios culturales en el Caribe como contribución 

académica cubana a los estudios sobre arte y bien público para saberes 

compartidos.

____________________

Referencias: 
Hevia, Y. (2023). Proyecciones docentes de la Biblioteca Yolanda Wood. [Conferencia en evento
científico]. Fondo Bibliográfico Yolanda Wood
Merino Acosta, L. (1995). La enseñanza del arte actual: apuntes desde la experiencia cubana.
Revista Temas, 4, 93-97.
Merino Acosta, L. (2018). La Historia del Arte: Límites y ensanchamientos.
https://www.artcronica.com/revista/no-10/la-historia-del-arte-limites-y-ensanchamientos/
Pereira Perera, M. de los Á. (2018). La enseñanza del arte actual: Apuntes desde la experiencia
cubana. https://www.artcronica.com/revista/no-11/la-ensenanza-del-arte-actual-apuntesdesde-
la-experiencia-cubana/
Valladares, F. (2016, abril). El Caribe en las tesis de Historia del Arte. I Jornada de Cultura
Caribeña, Facultad de Artes y Letras. Universidad de La Habana.
Wood Pujols, Y. (1985). Programa Arte del Caribe.
Wood Pujols, Y. (2000). Repensar el espacio Caribe. En Las Artes plásticas del Caribe, praxis y
contexto (pp. 23-34). Félix Varela.
Wood Pujols, Y. (2010). Proceso histórico-artístico en el Caribe. En Bienal de La Habana para
leer. (pp. 73-79). Artecubano Ediciones.
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gestión cultural.

Durante mis años de trabajo como profesora en la Universidad de La Habana 

(1979-2016) y en la dirección del Centro de Estudios del Caribe en la Casa de 

las Américas (2006-2016), desarrollé sistemáticamente acciones orientadas a 

vincular a los estudiantes de mis asignaturas de Arte del Caribe con la gestión 

del Centro a través de sus eventos científicos y artísticos, así como con otras 

instituciones, con proyectos asociados a la educación y al arte con niñas y niños 

en edad escolar.

Para ello se entablaron relaciones con escuelas primarias, lo que estabilizó la 

práctica y logró una interesante vinculación con padres y maestros.

Estas experiencias tuvieron sus antecedentes cuando impartía la asignatura de 

Arte Colonial Cubano en la que, de igual manera, procedí a vincular a estudiantes 

universitarios con proyectos participativos en escuelas localizadas en el centro 

histórico de la ciudad de La Habana con el título genérico “Los niños y el 

patrimonio”.

(Fig. 1) Vínculos con la escuela. (Foto propia)
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Los talleres tenían la intención de colocar a niñas y niños ante la significación 

de su espacio escolar y de vida, en aquellos años 80 y 90 del pasado siglo, 

cuando la actividad constructiva, de restauración arquitectónica y ambiental, 

bajo el liderazgo de la Oficina del Historiador de la ciudad dirigida por el Dr. 

Eusebio Leal, se encontraba en pleno apogeo transformador. Entonces 

implicarnos en ese proceso, e implicar a niñas y niños en el conocimiento de 

los valores patrimoniales y las nuevas dinámicas comerciales y turísticas que se 

extendían por la ciudad colonial, que era parte de su cotidianidad, fue un muy 

interesante programa que adquirió reconocimiento por la Unicef en el país. El 

interés primordial de los proyectos radicaba en contribuir al conocimiento y a 

la sensibilidad de los escolares, a través de la historia y la cultura, y como parte 

de ellas, las artes visuales, poniendo así en valor las ideas de Lev Vygotsky en su 

Teoría del Desarrollo Sociocultural, acerca de la interacción y el diálogo. (Carrera 

& Mazzarella, 2001)

En relación con el Caribe, los proyectos que se desarrollaron ya en este nuevo 

siglo XXI intentaban llenar un vacío que pudimos detectar en la Enseñanza 

Primaria acerca de los estudios sobre la región, a la vez que un deseo por 

parte de las niñas y los niños de conocer más sobre sus islas y sus historias. 

Teníamos el interés de contribuir a la formación de valores de pertenencia, 

desarrollar sensibilidad y habilidades en el ejercicio de capacidades individuales 

y de laboreo grupal. El arte nos pareció una excelente vía para contribuir a esos 

intereses, teniendo en cuenta que podía satisfacer ciertos ciclos enunciados por 

Piaget (1961) en relación con el desarrollo de aspectos sensoriales, motores y 

operacionales según la edad de los niños con los que trabajábamos, que tenían 

entre 9-10 años de edad. Ver además (Gaspar, 2023)

La selección de estos criterios etarios tuvo que ver con esos fundamentos psico-

pedagógicos y también con que se encontraban en cuarto grado de Enseñanza 

Primaria y ya habían cursado o lo estaban haciendo según el semestre en curso, 

la Historia de Cuba, y desde ella, en algún sentido, se abría una perspectiva para 

mirar a la región Caribe y contribuir a despertar su curiosidad e intereses.
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Para ello, en cada curso de Arte del Caribe se realizaron talleres escolares que 

eran pensados y concebidos desde el aula universitaria por grupos de alumnos 

motivados por este tipo de práctica, pues implicaba realizar el diseño, ponerlo 

en práctica y evaluar sus resultados con presentaciones públicas en la propia 

facultad o en instituciones culturales como la Casa de las Américas, por ejemplo. 

Este aspecto era de 

sumo interés si tenemos 

en cuenta que las niñas y 

niños, así como padres y 

maestros eran parte de la 

experiencia participativa 

con responsabilidad y 

gran motivación. Las 

temáticas abordadas 

fueron diversas. De gran 

interés fue “Por el Mar 

de las Antillas”, inspirado 

en el poemario infantil 

de Nicolás Guillén, con el interés de conocer más de la región y sus territorios; 

de forma más sistemática se desarrolló el taller que los universitarios (Crespo 

Tapia, Puime Enríquez, Rodríguez Hanze, González Ortiz & Uribazo Ferrer, 2011) 

llamaron “El gran ausente”, dirigido a conocer más y mejor sobre los pueblos 

aborígenes del Caribe y de Cuba. El proceso de trabajo condujo a la realización 

de exposiciones, presentaciones, libros artesanales y colectivos en los que 

intervinieron tanto la escritura infantil de breves pasajes, cuentos y narraciones, 

representaciones teatrales y danzarías, así como dibujos e ilustraciones, donde 

se pudieron apreciar los niveles de creatividad durante el taller, comprendidos 

como una cualidad a desarrollar y ejercitar en las edades escolares. Véase 

(Ortega, 2013)
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En ese universo infantil, la experiencia estimula la actividad creadora tanto en 

lo intelectual como en lo emocional, por eso, si bien nos interesaba obtener 

resultados, lo esencial era no desconocer la importancia del proceso comunicativo 

a partir de actividades prácticas y propiciando las acciones colaborativas en tres 

niveles, entre los propios universitarios como grupo implicado, entre las niñas y 

niños en sus experiencias tallerísticas, y de todos en el laboreo sistemático. Por 

eso, se documentaron los distintos momentos de la concepción y aplicación del 

proyecto utilizando fotografías, vídeos, cuadernos de observación y diarios de los 

niños. Algunos de estos documentos fueron mostrados durante la presentación 

de esta ponencia, dejando así una constancia del trabajo de los estudiantes 

universitarios, así como de los escolares, lo que permitió conocer también a las

maestras, los padres y las madres y la labor realizada por sus hijos, a lo que 

dimos en todo momento una gran importancia.

Desde la conjunción de actividades formales en el salón de clase y no formales 

con salidas fuera del espacio escolar, caminatas de encuentro con la naturaleza y 

otras; lo constante fue hacer del juego una estrategia, propiciar la imaginación y 

favorecer la creatividad infantil, poniendo en balanza la realidad y la fantasía aun 

cuando de aspectos históricos se trataba. En ese sentido, los talleres se orientaban 

a propiciar un clima de interacciones colectivas que estimularan la activación 

creadora y la imaginación para 

aprender de otra manera y 

generar nuevas experiencias 

de conocimiento que 

pudieran expandir los límites 

de lo académico hacia lo 

cultural y artístico. Socializar 

la práctica de los talleres fue 

parte de los conceptos de 

base. (Candelo, C., Ortiz, G., & 

Unger, B., 2003)
(Fig. 3) Caminatas por la naturaleza y trabajos con 
materiales naturales recopilados. (Foto propia)
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Por el Mar de las Antillas

Un mar y su nombre fueron parte de la intención de algunos tallares con el interés 

de buscar un posicionamiento de nuestro “lugar en el mundo” y la convivencia 

de tantas islas en un archipiélago de gran escala que llamamos Caribe. Emplear 

en esta ocasión el título de un poema de Nicolás Guillén que motiva algo infantil 

al expresar que “por el mar de las Antillas anda un barco de papel”, resultó un 

detonante para buscar puntos de partida, desplazamientos y puntos de llegada 

no solo de carácter geográfico sino también históricos y culturales. En este 

taller fueron objetivos fundamentales el conocimiento de las islas del Caribe, las 

conexiones entre ellas y sus denominaciones, lo que se constituyó en juegos con 

letras y palabras. Igualmente, el barco de papel que tanto atrae a niñas y niños 

fue un pretexto fundamental como referencia al viaje por el mar entre unas islas 

y otras. Entonces el mapa del Caribe constituyó un recurso visual de excelencia 

para favorecer esos trayectos y visualizar la imagen de la región.

Según lo describían en su proyecto los integrantes del grupo universitario, el 

objetivo fundamental estaba en: “Tener un acercamiento al espacio geográfico 

del Caribe. Resaltar las peculiaridades del territorio. Introducir una visión 

panorámica de elementos históricos y culturales”. Y para ello se propusieron 

realizar actividades como:

1.Confección de un mapa del espacio del Caribe.

2.Reconocimiento, apreciación y valoración de obras pictóricas, láminas, etc., que 

aborden la temática.

3. A través del juego “Construyendo el Caribe” identificar símbolos de ese espacio.

4. Orientación de un concurso plástico: “Mi mirada sobre el Caribe”. De ese modo 

se intentaban articular relaciones entre aspectos cognoscitivos, imaginativos 

y creativos para estimular en los escolares no solo el deseo de conocer, sino 

de hacerlo desde sus propias miradas con el interés de “construir” a partir de 
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símbolos y experiencias, haciéndolos partícipes de aspectos de la naturaleza, los 

mares y los volcanes de la región para acercarlos a la diversidad geofísica de la 

región. Los barcos de papel viajaron hasta la Casa de las Américas acompañando 

el trayecto desde su puerta de acceso principal hasta la biblioteca donde tuvo 

lugar una Fiesta de los libros y una exposición de libros infantiles de autores 

del Caribe, que las niñas y niños disfrutaron mucho, al igual que todos los 

universitarios, padres y maestros que los acompañaron.

El gran ausente

Este fue el título de uno de los talleres más recurrentes por el interés de reivindicar 

esa historia pasada de las comunidades indígenas que no tienen visibilidad en 

nuestros espacios actuales ni conviven con las experiencias cotidianas de la vida 

cubana en la ciudad capital, que era el sitio donde se desarrollaron estas prácticas 

talleristas. En el proceso de preparación para los universitarios abordaba el 

asunto del siguiente modo, presento una síntesis:

Asumir ese legado cultural desde una mirada contemporánea como un acto de 

rememoración, según lo piensa Ricoeur (2004), para quien la reconstrucción de 

memoria sigue las huellas de la imaginación y también las del conocimiento ante 

el problema de hacer presencia de lo ausente, lo que convierte la rememoración 

no solo en un acto de resistencia contra el olvido, sino también — según el 

tema que nos ocupa— pone en valor lo originario para insertarlo en los ámbitos 

específicos del discurso de la identidad entre “nuestros primeros padres”, como 

los llamó Manuel Galich.

Se trataba así de un acto de memoria, en el que intervienen de manera muy 

directa las revelaciones visuales de comunidades que resultaron “desmontadas” 

en su estructura original por el sistema colonial a partir de los diversos modos 

de interferencia que interrumpieron la lógica interna de su propio desarrollo 

histórico. El tema ofrecía un importante privilegio para la práctica de talleres 

en espacios educativos si tomamos en consideración que lo fundamental fue 

promover la intención creadora de los escolares para la rememoración de un 
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tiempo extraviado en los contradictorios procesos de hace 500 años, que no 

suponía la evocación y la representación de lo ausente sino de algo percibido 

desde la iconografía o aprendido desde las fuentes de referencia sobre la vida 

aborigen de Cuba y de las islas del Caribe donde habitaron las comunidades 

arahuacas, autodenominadas taínas.

La aparente falta de evidencias en el paisaje insular por la carencia de 

construcciones monumentales en piedra o materiales perdurables y la supuesta 

aniquilación física temprana de estas poblaciones hizo relativamente intangible 

ese legado que quedó —como se ha dicho— fragmentado por la desintegración 

de la estabilidad cultural comunitaria bajo los efectos de la conquista y 

colonización. Es muy importante el patrimonio construido en madera y guano en 

los campos caribeños, los trenzados de fibras de los bohíos, excelente adecuación 

de lo construido al medio físico y natural, un sorprendente ejemplo de acomodo 

ecológico y de adaptación funcional de una arquitectura flexible ante los efectos 

climáticos.

Los universitarios enunciaron este aspecto así en su proyecto: “Arquitectura y 

organización social de los primeros pobladores caribeños”. Y precisaban:

—Título: ¿cómo vivían?

—Contenido: enseñarles a los niños nuestras primeras viviendas; exponer la 

organización social que 

tenían los primeros 

hombres caribeños.

—Actividades: mostrar 

imágenes y láminas 

para que los niños 

observaran las viviendas 

de los aborígenes. 

Luego, cada uno podría 

dibujar su propia casa 

precolombina. 
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Los niños realizarían bohíos y caneyes con elementos naturales. Ubicación de 

estas construcciones precolombinas en la maqueta. Orientación del concurso de 

poesía “Viviendo en comunidad”. 

—Objetivos:

 potenciar en los niños conocimientos sobre el tipo de vivienda que tenían los 

aborígenes. Vivían en comunidad. Como podrá apreciarse el ejercicio se proponía 

distinguir las formas de vida en comunidad y su importancia, lo que se reforzaba 

con el concurso de poesía.

Otros aspectos en los que se puso énfasis fueron: presentación de la fauna con la 

que compartieron el territorio nuestros primeros pobladores. Moldeado en barro 

y plastilina de los animales tratados en el encuentro. Y, en una próxima actividad, 

confección de vestuarios y atuendos (tocado con plumas, collares de conchas 

y semillas, entre otros). Como tarea para el próximo encuentro se orientó a los 

niños que trajeran los materiales necesarios para la elaboración de maracas. 

Igualmente, para una actividad de disfraces, titulada: “Quiero parecerme a mis 

aborígenes”, a través de la cual los niños dramatizarían el areíto.

Al concluir uno de los talleres, los universitarios escribieron sus recuerdos. “La 

experiencia del taller fue fascinante…”, dijeron. Realizamos un juego titulado: 

“Quien la encuentre primero”, que consistió en la búsqueda de algunas palabras 

que guardaran relación con el areíto y que fueron copiadas en la pizarra. Por 

iniciativa propia comenzaron a elaborar oraciones con las palabras propuestas. 

Era evidente que los niños estaban entusiasmados con el tema: pedían la palabra 

constantemente, hacían preguntas inteligentes, deseaban tener más datos sobre 

este ritual; tenían ansias de saber. Después, dividimos el grupo en dos equipos. 

Uno se dedicaría a confeccionar los tocados con plumas y el otro equipo realizaría 

taparrabos de hojas secas y los collares de caracoles, conchas y pequeñas hojas 

de árboles. Esta actividad resultó muy divertida para los niños.
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Finalmente, se orientó el concurso titulado: “El aborigen que llevamos dentro”, a 

través del cual los niños elaborarían su interpretación del hombre aborigen.

Los resultados del proceso fueron presentados en la Facultad de Artes y Letras a 

manera de exposición, y las niñas y niños disfrutaron no solo venir a compartir en 

el espacio universitario, sino vestirse de árboles, del mar y con las indumentarias 

de los taínos para hacer algunos pasajes teatralizados de la relación de esas 

comunidades entre ellos, la naturaleza y el mundo animal.

Cuba y Puerto Rico: de un pájaro las dos alas

Hubo experiencias asociadas a uno de los eventos organizados desde el 

Centro de Estudios del Caribe de la Casa de las Américas, que llevó por título: 

“Ser boricua”, en junio de 2014, consagrado a dos coincidentes centenarios 

de grandes intelectuales cuyas vidas y obras forman parte del patrimonio del 

Caribe y Latinoamérica: Julia de Burgos y Lorenzo Homar, ambos con trayectorias 

cruzadas sobre la isla de Cuba durante el pasado siglo.

Resultó de gran interés para los escolares conocer sobre la historia de esa isla 

antillana, sobre su cultura y sus artes. El evento se realizó con la presencia de una 

nutrida representación de artistas y especialistas cubanos, boricuas y de otras 

islas antillanas que se dieron cita en la Casa. Y entre conferencias magistrales, 

paneles, exposiciones y el tributo gráfico cubano a Lorenzo Homar; el taller de 

(Fig. 5) Libro artesanal y 
colectivo, Cuba y Puerto 
Rico son de un pájaro 
sus dos alas.
(Foto propia)
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las niñas y niños aportó presentaciones danzarias y teatralizaciones donde la 

figura del Jibarito y la música de la Plena dieron un toque cálido y muy alegre al 

encuentro, así como también la realización de un libro artesanal y colectivo como 

continuidad de esa práctica “editorial” ya iniciada en otros talleres precedentes, 

y que había revelado ser de excelentes resultados por combinar diversos modos 

de hacer, y poder las niñas y niños apreciar un producto hermoso y de hechura 

única, realizado por ellos. 

El libro Cuba y Puerto Rico son de un pájaro las dos alas se presentó en la Biblioteca 

de la Casa de las Américas ante un nutrido público que pudo admirar el resultado 

e intercambiar con los escolares y universitarios sobre la obra que se ponía a 

consideración de todos los presentes.

Otras importantes colaboraciones

Algunos artistas se sienten especialmente motivados por brindar su aporte a 

proyectos como los que venimos describiendo. Tuvimos la colaboración de dos 

excelentes creadores que no solo tuvieron la motivación para acompañarnos en 

experiencias puntuales, sino que crearon en los niños una profunda estimulación 

hacia las impresiones gráficas. 

Partiendo siempre de los mínimos recursos materiales con los que contábamos 

fue un verdadero reto para el grabador cubano José Manuel Chacón dar su 

contribución al taller con ejercicios de monotipia que las niñas y niños disfrutaron, 

por esa magia que significa dibujar con colores grasos sobre una superficie cuasi 

metálica y con la aplicación del calor (una plancha casera que nos sirvió para ello), 

obtener el resultado final sobre otra superficie. Esa trasposición se les revelaba 

como un descubrimiento.

Otra experiencia a destacar fue con el maestro puertorriqueño Antonio Martorell. 

Como parte del evento ya mencionado, “Ser boricua”, organizamos con el Taller 

de Gráfica de La Habana en su espacio de la Plaza de la Catedral en La Habana, 

una acción gráfica infantil. En esta ocasión tomaron parte niñas y niños de 
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escuelas cercanas invitadas, con los que organizamos una colaboración, pues el 

taller se desarrolló en el espacio público de la propia plaza con la colaboración de 

esas instituciones escolares. Con la entusiasta colaboración del maestro Antonio

Martorell y muchos otros artistas del Taller Experimental de Gráfica se aplicaron 

diversas técnicas como el frotagge sobre superficies y matrices, entintado e 

impresión de hojas y otros elementos naturales. 

Las obras realizadas se mostraban en tenderetes ayudados por zanqueros para 

alcanzar las alturas, mientras que un largo camino de letras impresas con las 

que formaban palabras y frases fue diseñado por Martorell empleando calado 

en boniatos como medio de impresión. Todo fue hermoso e inolvidable. Nuestro 

agradecimiento siempre a los artistas por su apoyo y colaboración.

Conclusiones

A partir de estas tres experiencias he intentado poner en evidencia los objetivos 

trazados para esta ponencia, al revelar a partir de ellas la significación de vincular 

la docencia universitaria de Arte del Caribe con la educación de niños y niñas, 

a través de talleres asociados a la escuela, con el interés de contribuir a una 

mayor diseminación de conocimientos sobre el Caribe y sus artes desde acciones 

educativas en edades escolares, con el interés de propiciar la creatividad y la 

participación. Véase (Calzadilla, 2009).

Durante la presentación se han expuesto algunos resultados de esas experiencias 

sobre diversos soportes, tanto visuales como audiovisuales, a manera de 

registros que documentan las actividades educativas, así como algunos de los 

productos elaborados por niños y niñas con el acompañamiento de estudiantes 

universitarios y la participación de artistas e instituciones culturales en proyectos 

de educación artística para dar mayor visibilidad a la historia y cultura del Caribe 

en esas edades tempranas tan importantes en la formación de valores y en 

apertura hacia la región que vivimos y habitamos.
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Confesamos que se extraña la realización de estos talleres y todo lo que en torno 

a ellos pudimos gestar como universo de relaciones humanas e institucionales.

____________________
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