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INTRODUCCIÓN 

Desde el entorno educativo de la Universidad de Almería, donde convergen la innovación
pedagógica y el compromiso con el aprendizaje integral, nace este texto docente titulado “Arte y 
Aprendizaje: Estrategias para la Educación Artística en Primaria”. Dirigido tanto a docentes como 
a estudiantes de educación universitaria, este manual se presenta como una herramienta 
fundamental para aquellos que buscan integrar el arte en la formación de los niños, un aspecto 
para su desarrollo integral. En el contexto de la educación artística, este libro ofrece una 
perspectiva detallada y actualizada sobre las estrategias didácticas necesarias para fomentar el 
aprendizaje a través de las artes visuales, reforzando la importancia del arte como medio de 
expresión y como vehículo de aprendizaje. 

La educación artística en la etapa primaria va mucho más allá de enseñar técnicas de dibujo o 
pintura. En este texto, se aborda cómo el arte puede ser un motor para el desarrollo de 
competencias esenciales, tales como la creatividad, el pensamiento crítico y las habilidades 
sociales. En un mundo cada vez más globalizado y digitalizado, donde la innovación y la 
creatividad son competencias indispensables, la educación artística juega un papel importante en 
la formación de futuros ciudadanos capaces de adaptarse y contribuir de manera signicativa a la 
sociedad. 

• La relevancia del arte en la formación integral del alumnado 

La formación integral del alumnado es un objetivo que ha ganado fuerza en las últimas décadas, 
impulsado por un enfoque educativo más holístico. En este contexto, el arte se presenta como una 
herramienta invaluable. A través de la expresión artística, los estudiantes desarrollan habilidades 
que trascienden las técnicas artísticas en sí mismas. Aprenden a comunicar ideas y emociones de 
manera no verbal, a resolver problemas de manera creativa y a colaborar con otros en la creación 
de proyectos artísticos colectivos. El arte, en todas sus formas, permite a los niños explorar el 
mundo que los rodea, comprender diferentes perspectivas y, lo más importante, desarrollar una 
mayor conciencia de sí mismos y de su entorno. 

La relevancia del arte en la educación primaria no se limita a sus benecios inmediatos, como la 
mejora de la motricidad na o el aprendizaje de técnicas artísticas. Va más allá, tocando aspectos 
profundamente relacionados con el desarrollo emocional y cognitivo de los estudiantes. A través 
de actividades artísticas, los niños aprenden a expresar sus emociones de una manera saludable, 
desarrollan su empatía al interpretar las obras de sus compañeros y experimentan un sentido de 
logro al ver sus ideas transformarse en creaciones tangibles. 

Por otro lado, la educación artística fomenta un aprendizaje interdisciplinar, al conectar áreas 
como la historia, las ciencias sociales, las matemáticas y la tecnología. En este libro se explora cómo 
las actividades artísticas pueden vincularse con otras áreas del currículo, proporcionando a los 
docentes herramientas para integrar el arte en un enfoque más amplio de enseñanza. Además, se 
destaca el impacto positivo que tiene el arte en la autoestima y la motivación de los estudiantes, 
factores para su éxito académico general. 
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• Objetivos de la educación artística en primaria 

Los objetivos de la educación artística en la etapa primaria se han ido redeniendo para adaptarse 
a las necesidades y desafíos del siglo XXI. En este manual, uno de los principales enfoques es 
demostrar cómo el arte puede ser una plataforma para el desarrollo integral de los estudiantes, 
ayudándoles a convertirse en pensadores críticos y solucionadores de problemas. Estos objetivos 
no se limitan a enseñar habilidades técnicas, y también buscan fomentar la apreciación por la 
diversidad cultural, el respeto por el medioambiente y el desarrollo de una sensibilidad estética. 

Un objetivo primordial de la educación artística es despertar en los niños un interés por el arte y 
la creatividad que los acompañe a lo largo de su vida. Este libro explora diversas estrategias para 
cultivar ese interés, desde la utilización de metodologías activas como el aprendizaje basado en 
proyectos, hasta la integración de nuevas tecnologías que permiten a los estudiantes explorar el 
arte de formas novedosas. Además, se hace hincapié en la importancia de la experimentación y la 
autoexpresión, alentando a los niños a probar diferentes técnicas y materiales sin miedo al error, 
ya que el proceso artístico es tanto o más valioso que el resultado nal. 

Otro objetivo destacado es promover el desarrollo de habilidades sociales y colaborativas a través 
de la creación artística en grupo. En el contexto escolar, el arte se convierte en un medio ideal para 
fomentar la cooperación, la comunicación y la empatía entre los estudiantes. A lo largo de este 
libro, se presentan actividades que fortalecen las habilidades individuales de los estudiantes, y 
también promueven el trabajo en equipo y la construcción de proyectos conjuntos. 

• Estructura del libro y enfoque metodológico 

Este texto está diseñado para ser una guía completa tanto para docentes como para estudiantes de 
educación que deseen incorporar el arte de manera efectiva en sus clases. La estructura del libro 
sigue una progresión lógica, comenzando con una base teórica sólida sobre los fundamentos de la 
educación artística en primaria y evolucionando hacia la presentación de estrategias didácticas 
concretas que los docentes pueden aplicar en el aula. Cada capítulo está cuidadosamente elaborado 
para ofrecer una mezcla de teoría y práctica, de modo que los lectores puedan comprender los 
conceptos fundamentales y, al mismo tiempo, obtener ideas y recursos prácticos para su aplicación 
directa. 

El libro se divide en cinco capítulos, además de una introducción y reexiones nales, en los que 
se exploran diversos aspectos de la educación artística en primaria. En el primer capítulo, se 
aborda la historia y los fundamentos teóricos de la educación artística, ofreciendo a los lectores 
una visión general de cómo ha evolucionado esta área y por qué es tan importante en la educación 
contemporánea. A continuación, se profundiza en las metodologías activas que se pueden aplicar 
en el aula, incluyendo el aprendizaje basado en proyectos y el trabajo colaborativo, entre otros 
enfoques innovadores. 

Un tercer capítulo está dedicado a la integración de las tecnologías de la información y la 
comunicación (TIC) en el aula de arte. En este epígrafe, se exploran las herramientas digitales que 
los docentes pueden utilizar para enriquecer la experiencia artística de sus estudiantes, desde el 
uso de soware de diseño gráco hasta la aplicación de la realidad aumentada (RA) y la realidad 
virtual (RV) en proyectos creativos. 
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El cuarto capítulo se centra en los materiales y técnicas artísticas adaptadas a la primaria, 
proporcionando a los docentes una variedad de recursos para utilizar en sus clases, tanto con 
medios tradicionales como con técnicas mixtas y reciclaje artístico.  

Finalmente, el quinto capítulo está dedicado a la evaluación en la educación artística, un tema 
importante para asegurar que los estudiantes disfruten del proceso creativo, y también logren un 
aprendizaje signicativo. 

A lo largo del libro, se proponen actividades que promueven la participación activa de los 
estudiantes, fomentando su creatividad y autonomía. El enfoque metodológico del texto es 
eminentemente práctico, con un claro vínculo entre la teoría y la aplicación real en el aula. Los 
docentes encontrarán en estas páginas una variedad de estrategias y recursos que pueden adaptar 
a su contexto especíco, asegurando que la educación artística siga siendo relevante y accesible 
para todos los estudiantes. 

• La creatividad como competencia esencial en el siglo XXI 

En un mundo que está en constante cambio, donde la tecnología y la globalización están 
remodelando todas las áreas de la vida, la creatividad ha emergido como una competencia. en el 
ámbito artístico, sino también en la ciencia, la tecnología y el emprendimiento, la creatividad es lo 
que impulsa la innovación y la resolución de problemas complejos. Este libro subraya la 
importancia de fomentar la creatividad desde una edad temprana a través de la educación artística, 
preparando a los estudiantes para enfrentar los desafíos del futuro con una mentalidad exible y 
una capacidad para pensar de manera original. 

El arte proporciona un espacio seguro para que los niños experimenten, tomen riesgos y exploren 
nuevas ideas sin miedo a equivocarse. Fomentar esta capacidad de "pensar fuera de la caja" es 
esencial en el siglo XXI, donde las soluciones tradicionales a menudo ya no son sucientes. En 
este sentido, la educación artística se convierte en un laboratorio donde los estudiantes pueden 
desarrollar su pensamiento divergente y aprender a abordar los problemas desde diferentes 
perspectivas. 

Además, el arte ayuda a los estudiantes a conectar lo emocional con lo cognitivo, promoviendo un 
aprendizaje integral que abarca tanto el intelecto como las emociones. En un contexto educativo 
que a menudo se centra en los resultados académicos y la estandarización, la creatividad es un 
recordatorio de la importancia de la diversidad de pensamiento y la originalidad. 

De este modo, "Arte y Aprendizaje: Estrategias para la Educación Artística en Primaria" es un 
manual indispensable para aquellos que buscan integrar el arte en la formación de los estudiantes 
de primaria. A través de una combinación de teoría y práctica, este texto proporciona las 
herramientas necesarias para que los docentes fomenten la creatividad y el pensamiento crítico en 
sus estudiantes, preparando a las futuras generaciones para un mundo cada vez más complejo y 
desaante.
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CAPÍTULO 1 

FUNDAMENTOS DE LA EDUCACIÓN ARTÍSTICA EN PRIMARIA
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CAPÍTULO 1: FUNDAMENTOS DE LA EDUCACIÓN ARTÍSTICA EN PRIMARIA 

1.1. HISTORIA Y EVOLUCIÓN DE LA ENSEÑANZA DEL ARTE EN LA EDUCACIÓN FORMAL

La historia de la enseñanza del arte en la educación formal está profundamente entrelazada con la 
evolución de la pedagogía y los movimientos artísticos que han surgido a lo largo de los siglos. 
Desde la antigüedad, el arte ha sido una forma vital de comunicación y expresión, pero no siempre 
ha sido parte integral de los sistemas educativos estructurados. Su incorporación en el currículo 
ha sido gradual, inuyendo en las formas en que los individuos entienden, aprecian y practican el 
arte. Este capítulo explora cómo los movimientos artísticos y las losofías educativas han dado 
forma a la enseñanza del arte y cómo modelos pioneros han marcado el rumbo para la educación 
artística en el contexto formal (Best, 2000; Hunter-Doniger, 2018). 

La evolución de la enseñanza del arte ha sido moldeada por los movimientos artísticos y los 
modelos educativos que han surgido a lo largo de la historia. Desde la rígida estructura de las 
academias clásicas hasta los enfoques más abiertos y experimentales del siglo XX y XXI, la 
enseñanza del arte ha pasado por transformaciones signicativas que reejan cambios más 
amplios en la sociedad y la cultura. Los modelos pioneros en la enseñanza del arte, como los de 
Montessori, Lowenfeld y Bauhaus, han dejado un legado duradero que sigue inuyendo en la 
forma en que el arte se enseña en las escuelas de todo el mundo (Arslangazi, 2012; Aryabkina y 
Spiridonova, 2017; Paşca, 2019). 

1.1.1. Los movimientos artísticos y su inuencia en la pedagogía 

Los movimientos artísticos han jugado un papel importante en la evolución de la enseñanza del 
arte. Cada movimiento ha reejado un cambio en la estética o la técnica, sino también en la forma 
en que la sociedad percibe el arte y su función educativa. 

• El Renacimiento y el arte como conocimiento humanista 

El Renacimiento marcó un punto de inexión signicativo en la historia del arte y la educación. 
En este período, el arte comenzó a ser visto como una forma de conocimiento tan importante 
como la ciencia o la losofía. Las academias de arte surgieron como centros de enseñanza formal, 
donde se enseñaban las técnicas del dibujo, la pintura y la escultura. Uno de los aportes más 
signicativos de esta época fue la creación de la perspectiva en el arte, que transformó la forma en 
que los artistas representaban el mundo tridimensional en una supercie bidimensional. 

El impacto pedagógico del Renacimiento en la enseñanza del arte fue doble. Por un lado, se 
enfatizó la importancia de la imitación de la naturaleza, como se ve en las obras de Leonardo da 
Vinci o Rafael, y por otro, se consolidó la gura del maestro-artista como modelo a seguir. Este 
sistema de aprendizaje basado en la mentoría inuiría en la educación artística durante siglos, 
enfatizando la necesidad de dominar la técnica antes de poder innovar en estilo o expresión. 

• El Neoclasicismo y la formalización académica 

El Neoclasicismo, que surgió en el siglo XVIII como respuesta a los excesos del Barroco y Rococó, 
promovió una vuelta a los ideales clásicos de simetría, proporción y orden. Este movimiento tuvo 
una fuerte inuencia en la academización del arte. Las academias europeas, como la Academia 
Francesa de Bellas Artes, se convirtieron en los epicentros de la enseñanza artística, donde se 
enseñaban estrictos cánones de composición y estilo. 
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En este contexto, el arte se formalizó en un currículo riguroso que favorecía el estudio de la 
anatomía, la historia del arte y la copia de obras clásicas. Los estudiantes de arte seguían un método 
progresivo, comenzando con el dibujo de guras geométricas hasta llegar al retrato y la pintura 
histórica. Esta forma de enseñanza persistió hasta bien entrado el siglo XIX, pero su enfoque en la 
reproducción de modelos antiguos también limitaría la creatividad, lo que llevaría al surgimiento 
de nuevas corrientes pedagógicas más adelante. 

• El Romanticismo y el énfasis en la individualidad 
El Romanticismo, en contraste con el Neoclasicismo, promovió la expresión emocional y la 
imaginación sobre la técnica y la razón. Este movimiento tuvo un impacto importante en la 
enseñanza del arte, ya que valoraba la individualidad del artista y su capacidad para expresar su 
visión única del mundo. 

Pedagógicamente, el Romanticismo introdujo la idea de que el arte no debía ser solo una imitación 
de la naturaleza o una copia de los clásicos, sino una forma de autoexpresión. Los artistas 
románticos, como Delacroix y Turner, crearon obras que eran profundamente personales y que a 
menudo desaaban las convenciones académicas de la época. Este énfasis en la creatividad 
personal tuvo un efecto duradero en la enseñanza del arte, particularmente en el siglo XX, cuando 
los enfoques basados en la libertad de expresión artística comenzarían a ganar terreno en las 
escuelas. 

• La Bauhaus y la integración del arte y el diseño 

A principios del siglo XX, la escuela de diseño alemana Bauhaus revolucionó la enseñanza del arte 
al fusionar el arte con la artesanía y la tecnología. Walter Gropius, su fundador, creía en una 
educación interdisciplinaria que rompiera las barreras entre las bellas artes, la arquitectura y el 
diseño industrial. En lugar de enseñar arte como una disciplina separada y elitista, la Bauhaus 
propuso que el arte debía estar al servicio de la sociedad. 

Este enfoque inuyó profundamente en la pedagogía artística, promoviendo un aprendizaje 
basado en proyectos prácticos y la experimentación con materiales. En lugar de seguir un enfoque 
teórico o histórico, los estudiantes de la Bauhaus aprendían a través de la creación directa, con 
énfasis en la funcionalidad y la simplicidad del diseño. Esta losofía educativa sigue inuyendo en 
la enseñanza del arte en la actualidad, particularmente en las áreas de diseño gráco, arquitectura 
y artes aplicadas. 

• El arte contemporáneo y la pedagogía crítica 

El arte contemporáneo ha desaado muchas de las ideas tradicionales sobre lo que es el arte y 
cómo debe enseñarse. Movimientos como el conceptualismo y el arte participativo han llevado a 
la enseñanza del arte hacia una dirección más abierta y crítica, donde el proceso creativo es tan 
importante como el producto nal. 

La pedagogía crítica en la enseñanza del arte promueve la reexión sobre el arte en su contexto 
social, político y cultural. En lugar de centrarse solo en la habilidad técnica, los estudiantes son 
alentados a cuestionar las estructuras de poder y a utilizar el arte como una forma de activismo o 
comentario social. Este enfoque ha sido particularmente inuyente en el contexto de la educación 
artística en el siglo XXI, donde las escuelas de arte a menudo se presentan como espacios para la 
investigación crítica y la innovación social.
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1.1.2. Modelos educativos pioneros en la enseñanza del arte 

A lo largo de la historia, varios modelos educativos han sido pioneros en la enseñanza del arte, 
inuenciando las metodologías actuales y aportando nuevas formas de entender y practicar el arte 
en el contexto educativo formal. 

• La Academia de Bellas Artes 

La creación de las academias de bellas artes en Europa, particularmente durante el Renacimiento 
y el Neoclasicismo, fue uno de los primeros modelos formales para la enseñanza del arte. Estas 
instituciones promovían un método jerárquico de enseñanza, donde los estudiantes comenzaban 
con el dibujo de elementos simples antes de avanzar a composiciones más complejas. 

Este sistema enfatizaba la importancia del estudio de los clásicos y la copia de esculturas antiguas 
como un medio para aprender los fundamentos del arte. Aunque rígido en su estructura, este 
modelo estableció la base para la enseñanza del arte en Europa durante varios siglos y continúa 
inuyendo en las escuelas de arte tradicionales (Arslangazi, 2012; Dilek, 2010). 

• El modelo Montessori 

María Montessori, una educadora italiana, desarrolló un enfoque pedagógico que ha tenido un 
impacto profundo en la educación artística, particularmente en la educación primaria. Su modelo 
se basa en la libertad dentro de un entorno preparado, donde los niños son libres de explorar 
materiales y actividades a su propio ritmo. 

En el contexto de la enseñanza del arte, el modelo Montessori promueve la autoexpresión y la 
exploración sensorial. Los niños son animados a experimentar con diferentes materiales artísticos 
sin la presión de crear un producto “perfecto”. Este enfoque ha sido especialmente inuyente en la 
educación infantil, donde el arte se utiliza como una forma de exploración y descubrimiento. 

• El método de Viktor Lowenfeld 

Viktor Lowenfeld fue un pedagogo del arte que desarrolló un modelo de enseñanza basado en el 
desarrollo creativo y emocional de los niños. En su obra *Creative and Mental Growth* (1947), 
Lowenfeld argumentó que el arte debía ser una parte integral de la educación de los niños, ya que 
fomentaba la creatividad, sino también el desarrollo emocional y cognitivo. 

Lowenfeld identicó diferentes etapas del desarrollo artístico en los niños, desde el garabateo hasta 
la representación esquemática. Su método sigue siendo inuyente en la enseñanza del arte hoy en 
día, particularmente en su énfasis en la importancia del proceso creativo sobre el resultado nal. 

• La Escuela Bauhaus 

Como se mencionó anteriormente, la Bauhaus representó un cambio radical en la enseñanza del 
arte, integrando el arte con la tecnología y el diseño. El enfoque interdisciplinario y práctico de la 
Bauhaus sigue siendo un modelo inuyente en la educación artística moderna, especialmente en 
áreas como el diseño gráco y la arquitectura. 

La idea de aprendizaje a través de proyectos y la colaboración interdisciplinaria son legados 
pedagógicos de la Bauhaus que han perdurado en la educación artística en el siglo XXI. Hoy en 
día, muchas instituciones de arte y diseño adoptan una estructura similar, que fomenta la 
creatividad práctica y la resolución de problemas en contextos reales. 
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• El enfoque Reggio Emilia 

El enfoque Reggio Emilia, desarrollado en Italia después de la Segunda Guerra Mundial, es otro 
modelo educativo pionero que ha inuido profundamente en la enseñanza del arte, 
particularmente en la educación infantil. Este enfoque se basa en la idea de que los niños son 
sujetos activos en su propio proceso de aprendizaje y que el arte es un medio esencial para la 
exploración y comunicación. 

En el enfoque Reggio Emilia, los maestros actúan como facilitadores, proporcionando materiales 
y contextos para que los niños puedan expresarse libremente a través del arte. Este modelo enfatiza 
la importancia del entorno y los materiales en la creación artística, lo que ha llevado a un uso más 
experimental de los medios en la educación artística actual. 

1.2. EL ARTE COMO MEDIO DE EXPRESIÓN Y COMUNICACIÓN EN LOS NIÑOS 

El arte ha sido, a lo largo de la historia, un medio poderoso para expresar pensamientos, 
sentimientos y conceptos complejos, especialmente en la infancia. Los niños, antes de desarrollar 
plenamente sus habilidades verbales, recurren al arte como una forma intuitiva y natural de 
comunicarse. A través del dibujo, la pintura, la escultura y otras formas de expresión artística, los 
niños pueden externalizar sus emociones, experimentar con la creatividad y entender el mundo 
que los rodea. Este capítulo explora el papel del arte como un lenguaje visual y emocional en los 
niños, así como el desarrollo de su percepción estética durante los primeros años de vida 
(Haroutounian, 2017; Michael, 2019). 

El arte es mucho más que una actividad recreativa para los niños; es un medio vital de 
comunicación y un vehículo para el desarrollo emocional, cognitivo y estético. A través del arte, 
los niños pueden expresar sus pensamientos y emociones de una manera que las palabras no 
siempre permiten. Además, el proceso artístico promueve un crecimiento en la percepción 
estética, ayudando a los niños a desarrollar una comprensión más profunda del mundo visual que 
los rodea. Al permitir que los niños exploren libremente su creatividad, el arte enriquece su 
experiencia educativa, y también los ayuda a crecer como individuos completos, capaces de ver y 
entender el mundo con una mayor sensibilidad y aprecio por la belleza (Carceller, 2024; Sáez-
Velasco et al., 2024). 

1.1.3. El arte como lenguaje visual y emocional 

El arte, especialmente en la infancia, se presenta como un lenguaje que permite a los niños expresar 
lo que aún no pueden verbalizar completamente. Los niños usan el arte para comunicar sus 
experiencias internas y su visión del mundo exterior de una manera que las palabras, en muchas 
ocasiones, no pueden captar con la misma profundidad (Regev et al., 2015). 

• El arte como medio de comunicación no verbal 

Desde una edad muy temprana, los niños tienen una capacidad innata para expresarse a través del 
arte, utilizando formas y colores para representar personas, objetos y emociones. Esto convierte al 
arte en un lenguaje visual, una forma de comunicación no verbal que es accesible para ellos incluso 
antes de dominar el lenguaje hablado. Los dibujos de los niños, por ejemplo, pueden revelar mucho 
sobre su mundo interno, sus temores, deseos y relaciones interpersonales. El trazo de un niño, el 
uso de colores y las composiciones que realiza son ventanas a su estado emocional y psicológico. 
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El psicólogo y pedagogo Viktor Lowenfeld, en su estudio sobre el desarrollo artístico infantil, 
argumentaba que el arte es fundamental para el crecimiento emocional y cognitivo de los niños. 
Según él, el proceso creativo permite a los niños explorar su identidad y resolver conictos 
emocionales. El arte se convierte en una especie de terapia natural, en la que el niño puede 
exteriorizar frustraciones o alegrías, utilizando colores y formas como medios simbólicos de 
expresión emocional. 

• El papel del arte en el desarrollo emocional 
El arte también actúa como una herramienta terapéutica en la infancia. Cuando un niño dibuja o 
pinta, está creando algo visualmente atractivo, y también está procesando sus emociones. Por 
ejemplo, los colores oscuros y los trazos agresivos pueden reejar un estado de ánimo angustiado 
o frustrado, mientras que los colores brillantes y las formas uidas pueden ser indicativos de 
emociones más positivas y tranquilas. El arte, por tanto, puede servir como un indicador 
emocional para educadores y padres, quienes pueden interpretar los trabajos artísticos para 
obtener una comprensión más profunda del bienestar emocional del niño. 

Además de ser un indicador, el arte proporciona a los niños una vía para manejar sus emociones. 
En situaciones de estrés o conicto, el acto de crear arte puede ayudar a los niños a canalizar sus 
emociones de manera productiva, permitiendo una liberación emocional que favorece su 
bienestar psicológico. En este sentido, el arte actúa como un lenguaje que comunica, y también 
procesa las emociones, facilitando el autoconocimiento y la regulación emocional. 

• La importancia del simbolismo en el arte infantil 

Los niños también utilizan el arte como una forma de representar simbólicamente el mundo que 
los rodea. A través de la creación de imágenes simbólicas, los niños dan sentido a sus experiencias, 
utilizando el arte como un medio para narrar historias personales o cticias. Este uso del arte 
como símbolo comienza a desarrollarse en los primeros años de vida, cuando los niños empiezan 
a comprender el mundo como una serie de estímulos visuales, sino como un conjunto de símbolos 
que tienen signicados. 

Por ejemplo, en un dibujo infantil, un círculo con palitos puede simbolizar una persona, mientras 
que una serie de líneas y curvas podría representar el agua o el viento. A medida que los niños 
maduran, este simbolismo se vuelve más complejo, y el arte les permite explorar conceptos 
abstractos como la felicidad, el miedo o la amistad.

1.1.4. El desarrollo de la percepción estética en la infancia 

El desarrollo de la percepción estética en los niños está estrechamente relacionado con su 
capacidad para observar, interpretar y disfrutar del mundo visual que los rodea. La percepción 
estética no es innata, y se va desarrollando gradualmente a medida que los niños crecen y 
experimentan con diferentes formas de expresión artística y se exponen a diversas manifestaciones 
del arte (Potash et al., 2012). 
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• Etapas del desarrollo estético 

El psicólogo Jean Piaget argumentó que el desarrollo cognitivo de los niños ocurre en etapas, y 
esto también puede aplicarse al desarrollo de su percepción estética. Durante la primera infancia, 
los niños tienden a ver el mundo de manera literal, y sus creaciones artísticas suelen ser 
representaciones simples de lo que observan. Sin embargo, a medida que crecen, sus capacidades 
cognitivas y perceptuales se expanden, y con ello, su habilidad para apreciar y crear arte se vuelve 
más sosticada. 

Viktor Lowenfeld identicó varias etapas en el desarrollo artístico de los niños, que están 
directamente relacionadas con su percepción estética. En la etapa del garabateo (de 2 a 4 años), los 
niños disfrutan del proceso de hacer marcas en el papel sin un objetivo claro. Sin embargo, hacia 
la edad de 4 o 5 años, los garabatos comienzan a tener más signicado, y los niños entran en lo 
que Lowenfeld llama la etapa preesquemática, en la que comienzan a utilizar formas para 
representar objetos del mundo real. Esta evolución continúa hacia la etapa esquemática, donde los 
niños desarrollan una representación más organizada de los objetos y las personas. 

Este progreso en la capacidad de representación reeja un desarrollo paralelo en la percepción 
estética de los niños. Con el tiempo, los niños comienzan a notar las relaciones entre los colores, 
las formas y las texturas, y desarrollan un sentido de gusto estético, lo que les permite discernir lo 
que encuentran visualmente atractivo o interesante. Esta habilidad es fundamental para su 
capacidad de crear arte, sino también para su apreciación de las obras de otros. 

• La inuencia del entorno en la percepción estética 

El desarrollo de la percepción estética no ocurre en el vacío. Los niños son profundamente 
inuenciados por su entorno, incluidas las experiencias sensoriales, las interacciones con los 
padres, los maestros y el acceso a diferentes formas de arte. Un niño que está expuesto a diversas 
experiencias artísticas, ya sea visitando museos, viendo obras de arte o creando con una variedad 
de materiales, desarrollará una percepción estética más rica y compleja que un niño que no tiene 
acceso a tales oportunidades. 

Además, la cultura juega un papel importante en la forma en que los niños desarrollan su 
percepción estética. En algunas culturas, ciertos colores, formas o patrones tienen un signicado 
simbólico profundo, y los niños que crecen en estas culturas aprenderán a interpretar y apreciar 
estos elementos de manera diferente a los niños de otras culturas. Por lo tanto, el desarrollo de la 
percepción estética en los niños es un proceso altamente contextualizado y depende en gran 
medida de su entorno cultural y social. 

• El papel del juego en la percepción estética 

El juego también desempeña un papel fundamental en el desarrollo de la percepción estética en 
los niños. A través del juego, los niños exploran formas, colores y texturas de manera espontánea 
y sin restricciones. El juego creativo, como el uso de bloques de construcción, el modelado con 
arcilla o la pintura con los dedos, ofrece oportunidades para que los niños experimenten con 
diseño y composición, lo que contribuye a su capacidad para apreciar las relaciones visuales y 
desarrollar un sentido estético. 

Este enfoque lúdico fomenta el disfrute del arte, y también permite a los niños experimentar sin 
miedo al error. A través de la experimentación, los niños aprenden a valorar la belleza en la 
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imperfección y a desarrollar un sentido personal de estética que no está necesariamente basado en 
las normas tradicionales de belleza o en la precisión técnica. 

1.3. EL CURRÍCULO DE EDUCACIÓN ARTÍSTICA EN PRIMARIA 

El currículo de educación artística en la etapa de educación primaria tiene un papel fundamental 
en la formación integral de los niños. Lejos de limitarse a desarrollar habilidades técnicas o 
manuales, la educación artística permite a los estudiantes explorar su creatividad, expresar 
emociones y comprender conceptos abstractos de manera visual. Además, en un contexto cada 
vez más orientado a la integración de conocimientos y competencias transversales, el arte se 
presenta como una herramienta poderosa para el desarrollo de habilidades cognitivas, 
emocionales y sociales. En este sentido, el currículo de educación artística prepara a los estudiantes 
en el área especíca del arte, y también contribuye al desarrollo de competencias aplicables en 
otras áreas del conocimiento (Beudert, 2010; Mustaqim, 2018). 

De este modo, fomenta la creatividad y la expresión individual, y también contribuye al desarrollo 
de competencias que son esenciales para el aprendizaje y la vida. Además, su carácter 
interdisciplinario permite que el arte se conecte con otras áreas del conocimiento, enriqueciendo 
la experiencia educativa de los estudiantes y ayudándolos a desarrollar una comprensión más 
profunda y completa del mundo que los rodea. Al integrar el arte en el currículo de manera 
signicativa, se prepara a los niños para ser individuos creativos, críticos y emocionalmente 
inteligentes, capaces de enfrentar los desafíos de la vida con una visión amplia y exible. 

1.1.5. Competencias en el área artística 

El currículo de educación artística en primaria se estructura en torno al desarrollo de 
competencias, que permiten a los estudiantes adquirir habilidades, conocimientos y actitudes 
necesarias para desenvolverse en una sociedad compleja y cambiante. En el contexto de la 
educación artística, las competencias no se limitan al dominio de técnicas plásticas o visuales, y 
abarcan un amplio espectro de capacidades que son esenciales para el crecimiento personal y el 
aprendizaje continuo. 

• Competencia en comunicación lingüística 

A pesar de que la educación artística parece enfocarse en el ámbito visual y plástico, está 
estrechamente relacionada con la competencia en comunicación lingüística. El arte es, en esencia, 
un lenguaje visual que permite a los estudiantes expresar ideas, emociones y pensamientos de 
manera simbólica. Al analizar y comentar obras de arte, los niños desarrollan su capacidad para 
articular y expresar ideas de manera verbal, enriqueciendo su vocabulario y mejorando su 
capacidad para argumentar y razonar. 

Además, la creación artística implica un proceso reexivo en el que los estudiantes deben traducir 
ideas abstractas en formas visuales concretas. Este proceso de interpretación y traducción es 
análogo a la creación de discursos verbales, lo que fortalece sus habilidades lingüísticas y 
comunicativas en general. 

• Competencia matemática y competencia digital 

El arte también se vincula con el desarrollo de la competencia matemática, especialmente a través 
del trabajo con formas, proporciones y patrones. Los conceptos geométricos son fundamentales 
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en muchas formas de expresión artística, desde el dibujo hasta la escultura. Los niños aprenden a 
manejar conceptos como simetría, proporción, escala y perspectiva, lo que fortalece su capacidad 
para entender y aplicar ideas matemáticas. 

Por otro lado, el uso de herramientas digitales en la creación y análisis de arte está cada vez más 
presente en el currículo de primaria, contribuyendo al desarrollo de la competencia digital. A 
través del uso de programas de diseño gráco, aplicaciones de dibujo digital y otras tecnologías, 
los estudiantes aprenden nuevas técnicas de creación artística, y también desarrollan habilidades 
digitales esenciales para el mundo actual. 

• Competencia en aprender a aprender 

Una de las principales contribuciones de la educación artística es el fomento de la competencia en 
aprender a aprender, que implica la capacidad de gestionar el propio aprendizaje de manera 
autónoma. El proceso creativo en el arte es altamente personal y exige que los estudiantes exploren 
sus propias ideas, tomen decisiones, enfrenten desafíos y reexionen sobre sus resultados. Esta 
autonomía fomenta el desarrollo de una mentalidad crítica y reexiva, alentando a los estudiantes 
a buscar soluciones creativas a problemas, evaluar sus propias producciones y estar abiertos a la 
retroalimentación constructiva. 

• Sentido de la iniciativa y espíritu emprendedor 

El arte es también un medio ideal para fomentar el sentido de la iniciativa y el espíritu 
emprendedor. Al trabajar en proyectos artísticos, los niños aprenden a planicar, organizar y llevar 
a cabo sus ideas, desarrollando una actitud proactiva y resolutiva. El hecho de tener que gestionar 
un proyecto artístico de principio a n, desde la concepción de la idea hasta la presentación del 
resultado nal, les proporciona habilidades organizativas y de gestión del tiempo que son 
transferibles a otras áreas de la vida académica y personal. 

• Conciencia y expresiones culturales 

La conciencia y las expresiones culturales son competencias que se desarrollan particularmente en 
el ámbito de la educación artística. El arte es una forma de autoexpresión, sino también una 
manera de conectar con el patrimonio cultural y artístico de diferentes épocas y sociedades. A 
través del estudio y la creación de arte, los estudiantes aprenden a valorar y respetar la diversidad 
cultural, entendiendo el arte como un reejo de la historia, los valores y las creencias de diferentes 
comunidades. Esta competencia promueve una actitud abierta y respetuosa hacia las diferencias 
culturales, fortaleciendo su identidad personal y social. 

1.1.6. El arte en relación con otras áreas del conocimiento (interdisciplinariedad) 

La educación artística en primaria no funciona de manera aislada. Al contrario, el arte tiene un 
carácter interdisciplinario, lo que signica que se conecta y enriquece otras áreas del 
conocimiento, promoviendo una enseñanza más integral y contextualizada. Esta capacidad de 
vincular el arte con otras materias contribuye a que los estudiantes desarrollen una comprensión 
más profunda y global de los temas que estudian, además de fomentar el pensamiento crítico y la 
creatividad (Bukharova y Urozhenko, 2020). 
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• El arte y las ciencias 

Una de las relaciones más interesantes entre el arte y otras áreas del conocimiento se da en el 
ámbito de las ciencias. Tradicionalmente, se ha visto al arte y las ciencias como disciplinas 
opuestas, pero en realidad, ambos campos comparten muchas similitudes. En las ciencias, al igual 
que en el arte, se requiere creatividad, imaginación y capacidad para pensar de manera abstracta 
y simbólica. El arte puede ser una excelente herramienta para enseñar conceptos cientícos de 
manera visual, como ocurre en la representación de fenómenos naturales, el estudio de la anatomía 
o la exploración del espacio. 

Por ejemplo, la creación de modelos y diagramas artísticos puede ayudar a los estudiantes a 
comprender de manera visual temas complejos de la biología o la física. Asimismo, la observación 
detallada que se requiere para realizar un dibujo o una pintura puede complementar el desarrollo 
de habilidades cientícas como la observación, el análisis y la clasicación. 

• El arte y la historia 

El arte también está profundamente vinculado con la enseñanza de la historia. Las obras de arte, 
tanto visuales como arquitectónicas, son una rica fuente de información sobre las culturas y 
civilizaciones pasadas. A través del estudio del arte, los estudiantes pueden aprender sobre los 
valores, creencias y estructuras sociales de diferentes épocas. Las pinturas, esculturas y 
monumentos históricos cuentan historias, y también reejan los cambios sociales, políticos y 
económicos que han marcado a las sociedades a lo largo del tiempo. 

Al analizar una obra de arte en su contexto histórico, los estudiantes desarrollan una comprensión 
más profunda de los acontecimientos históricos, lo que les permite ver la historia desde una 
perspectiva más rica y multidimensional. 

• El arte y la lengua 

En el área de la lengua y la literatura, el arte tiene un papel como complemento visual de la 
expresión verbal. Al trabajar en proyectos que combinan imágenes y palabras, como ilustraciones 
de cuentos o creaciones de cómics, los estudiantes desarrollan habilidades tanto visuales como 
verbales. Este enfoque interdisciplinario ayuda a los niños a comprender mejor cómo las imágenes 
y las palabras pueden trabajar juntas para contar una historia o comunicar un mensaje. 

Además, el arte visual puede ser utilizado como un recurso para mejorar la comprensión lectora. 
Los estudiantes que tienen dicultades para entender un texto escrito pueden beneciarse al ver 
representaciones visuales de los conceptos, lo que les ayuda a construir signicado y a retener 
información de manera más efectiva. 

• El arte y la educación emocional 
El arte se relaciona con áreas académicas, sino también con el desarrollo emocional y social de los 
estudiantes. A través de la educación artística, los niños aprenden a reconocer y gestionar sus 
emociones, lo que es esencial para su bienestar personal. El proceso creativo es una oportunidad 
para que los estudiantes exploren y expresen sentimientos de manera segura, lo que contribuye a 
su desarrollo emocional. Además, el trabajo en grupo en proyectos artísticos fomenta la 
colaboración, la empatía y la capacidad para trabajar en equipo, habilidades que son 
fundamentales en cualquier ámbito académico o profesional. 
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• El arte y la educación física 

El arte también tiene una conexión interesante con la educación física. La expresión corporal y el 
movimiento son formas de arte que permiten a los estudiantes explorar su creatividad a través del 
cuerpo. Actividades como la danza, el teatro o la expresión corporal combinan el arte con el 
ejercicio físico, lo que fomenta el desarrollo de habilidades motoras, la coordinación y el control 
del cuerpo. 

1.4. RETOS ACTUALES EN LA ENSEÑANZA DEL ARTE EN PRIMARIA 

La enseñanza del arte en la educación primaria enfrenta una serie de retos que requieren atención 
y reexión por parte de educadores, instituciones y responsables de políticas educativas. En un 
mundo en constante cambio, donde las demandas y expectativas sobre la educación evolucionan 
rápidamente, es esencial que la enseñanza del arte se adapte y se recontextualice para seguir siendo 
relevante y efectiva en la formación integral de los estudiantes. 

Uno de los principales desafíos es la integración del arte en un currículo cada vez más 
sobrecargado. En muchas instituciones, las materias académicas tradicionales, como matemáticas, 
lengua y ciencias, ocupan un lugar central, lo que a menudo reduce el tiempo y los recursos 
asignados a la educación artística. Este enfoque puede llevar a una percepción errónea de que el 
arte es un lujo o una actividad secundaria, en lugar de ser una parte integral del desarrollo 
cognitivo y emocional de los estudiantes. Por lo tanto, es fundamental abogar por una mayor 
visibilidad del arte en el currículo y demostrar su valor como vehículo para el aprendizaje 
interdisciplinario y el desarrollo de competencias (Bowman, 2004). 

Otro reto importante es la formación y capacitación de los docentes de arte. Muchos profesores 
que imparten clases de arte pueden no tener una formación especíca en esta área, lo que limita 
su capacidad para enseñar de manera efectiva y creativa. Es esencial proporcionar a los docentes 
formación continua en metodologías innovadoras, así como en la comprensión de cómo el arte 
puede integrarse en el aprendizaje de otras materias. Esto mejoraría la calidad de la enseñanza del 
arte, y también ayudaría a los educadores a sentirse más seguros y competentes en su papel. 

La diversidad cultural es otro aspecto que representa tanto un reto como una oportunidad en la 
enseñanza del arte. En aulas cada vez más diversas, donde los estudiantes provienen de diferentes 
contextos culturales, es importante que la enseñanza del arte sea inclusiva y reeje esta pluralidad. 
Los educadores deben estar preparados para abordar la diversidad cultural de manera que 
enriquezca la experiencia artística de todos los estudiantes, promoviendo la valoración y el respeto 
por distintas tradiciones y formas de expresión artística. Esto implica también que el currículo 
debe ser exible y adaptarse a las realidades de los estudiantes, incorporando elementos culturales 
que resuenen con sus vidas y experiencias (Sáez-Velasco et al., 2024). 

La tecnología también plantea desafíos y oportunidades en la enseñanza del arte. El auge de las 
herramientas digitales ha transformado la manera en que se crea, se experimenta y se enseña el 
arte. Sin embargo, la integración de la tecnología en la enseñanza artística requiere una formación 
adecuada y un enfoque pedagógico claro. Los docentes deben estar preparados para utilizar 
herramientas digitales de manera efectiva, evitando la mera sustitución de métodos tradicionales 
por tecnologías sin un propósito claro. Al mismo tiempo, la tecnología puede ofrecer nuevas vías 
para la creatividad y la expresión, lo que también debe ser explorado y fomentado en el aula. 



Arte y Aprendizaje: estrategias para la educación artística en primaria 

20 

La evaluación del aprendizaje artístico es otro desafío signicativo. A menudo, las metodologías 
de evaluación en educación están diseñadas para materias más tradicionales y pueden no reejar 
adecuadamente el aprendizaje en el área artística. Esto puede llevar a una subvaloración de las 
producciones artísticas y de las habilidades creativas de los estudiantes. Es esencial desarrollar 
estrategias de evaluación que reconozcan y valoren el proceso creativo, así como el producto nal, 
y que sean inclusivas y adaptativas a las diversas formas de expresión artística que pueden surgir 
en el aula (Carceller, 2024). 

Por último, es importante reconocer el valor del arte en el desarrollo emocional y social de los 
estudiantes. En un contexto donde se da prioridad a la preparación académica y a los resultados 
cuanticables, es importante recordar que el arte ofrece un espacio seguro para la autoexpresión, 
la exploración de emociones y el desarrollo de la empatía. Fomentar un entorno donde los 
estudiantes puedan expresarse libremente a través del arte es vital para su bienestar emocional y 
su desarrollo personal. Sin embargo, este enfoque a menudo se ve amenazado por presiones 
externas que priorizan el rendimiento académico sobre el bienestar integral del estudiante (Sáez-
Velasco et al., 2024). 

Por estos motivos, la enseñanza del arte en primaria se enfrenta a múltiples retos que, si bien son 
signicativos, también ofrecen oportunidades para la innovación y la mejora. Abordar estos 
desafíos implica una colaboración activa entre educadores, administradores y responsables de 
políticas educativas para asegurar que la educación artística reciba el reconocimiento y el apoyo 
que merece. Solo así se podrá garantizar que los estudiantes desarrollen habilidades artísticas, y 
también se conviertan en individuos creativos, críticos y emocionalmente inteligentes, preparados 
para enfrentar los desafíos del futuro (Sembey et al., 2024).


