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1. Introducción

El arte en la Educación Infantil no solo cumple una función estética, sino que constituye un
elemento esencial para el desarrollo integral de los niños y niñas. A través de la expresión
artística, los estudiantes estimulan su creatividad, fortalecen sus habilidades motoras y
emocionales, y desarrollan competencias comunicativas fundamentales. En este sentido, la
formación de los futuros docentes debe trascender la mera apreciación del arte para incorporar
estrategias pedagógicas innovadoras que favorezcan el pensamiento crítico y la creatividad
desde edades tempranas. El presente manual tiene como finalidad principal proporcionar
recursos y estrategias accesibles para implementar diversas técnicas artísticas como el
carboncillo, la cera y el collage en el aula. A través de su uso se pretende fomentar experiencias
de aprendizaje significativas que potencien la imaginación y el desarrollo cognitivo del
alumnado.

El propósito de esta guía es doble. En primer lugar, busca sensibilizar a los futuros docentes de
Educación Infantil sobre la relevancia del arte como medio para la exploración sensorial, la
expresión emocional, mejora de las habilidades motoras y la construcción del conocimiento a
través de enfoques interdisciplinarios. En segundo lugar, se concibe como un recurso práctico
y accesible que ofrece explicaciones detalladas, ejemplos visuales y propuestas pedagógicas
concretas para la aplicación efectiva de técnicas artísticas en distintos contextos educativos.

La estructura del manual combina fundamentos teóricos con aplicaciones prácticas. Los
primeros capítulos abordan los principios del desarrollo artístico infantil, fundamentados en las
teorías de autores como Viktor Lowenfeld, Jean Piaget y Rhoda Kellogg, quienes han analizado
la evolución de la creatividad en la infancia. A partir de esta base teórica, se introduce un
apartado dedicado a la exploración de herramientas y estrategias para la enseñanza del arte en
el aula. Posteriormente, se desarrollan diversas técnicas artísticas, como el carboncillo, la cera
y el collage, complementadas con ilustraciones, ejemplos de actividades y recomendaciones
metodológicas. Cada técnica es analizada en función de su definición, tipología, características
principales, aplicaciones en Educación Infantil y sus beneficios pedagógicos asociados.

Finalmente, la guía concluye con una reflexión sobre la importancia del arte en el currículo
escolar y la necesidad de fomentar enfoques educativos innovadores que promuevan la
creatividad. En un mundo en constante transformación, los docentes deben estar preparados
para enfrentar los desafíos educativos mediante estrategias que integren el arte como un recurso
didáctico esencial. Este manual aspira, por tanto, a inspirar y fortalecer la labor docente,
fomentando la creación de entornos educativos dinámicos, inclusivos y enriquecidos por la
creatividad.

Al incorporar prácticas artísticas en el aula, los docentes no solo diversifican las experiencias
de aprendizaje, sino que también contribuyen al desarrollo de una educación más integral,
estimulante y alineada con las necesidades del siglo XXI.
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2. Fundamentación teórica

2.1. Dibujo infantil

Para una guía práctica sobre el dibujo en educación infantil dirigida a futuros docentes, es
esencial profundizar en los aportes de autores clave que han estudiado el desarrollo del dibujo
en la niñez. Sus teorías y hallazgos ofrecen una base sólida para comprender cómo el dibujo
puede convertirse en una herramienta educativa y de expresión integral para los niños y niñas.
A continuación, se presentan los autores que han estudiado el desarrollo del dibujo en la niñez.

Entre estos estudiosos, Víctor Lowenfeld es uno de los referentes más importantes en el arte
infantil. Lowenfeld describe distintas etapas evolutivas del dibujo infantil. La primera etapa es
la del garabateo desordenado (2-3 años), en la que los niños y niñas realizan movimientos
amplios y sin control aparente sobre los trazos. Esta etapa es crucial para el desarrollo motor,
ya que sirve para fortalecer la coordinación entre el ojo-mano, experimentar con diferentes
materiales sin intención representativa. Esta fase se identifica por la exploración sensorial y por
la experimentación con el espacio gráfico. A medida que el niño gana mayor dominio sobre la
coordinación de sus movimientos, surge el garabateo controlado (2-4 años), caracterizado por
trazos que son más organizados y repetitivos. En esta fase, los niños comienzan a comprender
que tienen un control sobre los movimientos que realizan y surge una motivación para
experimentar con diferentes formas y direcciones. Aunque todavía no hay una intención de
representación, se observa cierta tendencia a la repetición de trazos y patrones
(LowenfeldyBrittain, 1987).

A partir de los 3 años aproximadamente aparece la fase del garabateo con nombre (3-4 años).
Es el momento en el que el niño comienza a asignar significados a sus trazos, aunque la relación
entre el dibujo y el objeto representado no sea evidente para el observador adulto. Esta etapa
marca el inicio de la representación simbólica. Es decir, el niño empieza a vincular su dibujo
con experiencias personales o elementos de su entorno. Aunque las formas siguen siendo
básicas y abstractas, el acto de darles un nombre demuestra un avance significativo en su
desarrollo cognitivo (LowenfeldyBrittain, 1987).

Cuando los niños comienzan a desarrollar representaciones más definidas de objetos y figuras
humanas, hablamos de etapa preesquemática (4-7 años). Aparecen las primeras estructuras
simplificadas que reflejan una intención clara de representar el mundo. Los dibujos suelen ser
desproporcionados, con partes del cuerpo representadas de forma simbólica y sin una
coherencia espacial fija. La elección de colores es subjetiva y emocional, ya que el niño pinta
basándose en sus preferencias más que en la realidad perceptiva (LowenfeldyBrittain, 1987).

Otro autor clave en la comprensión del dibujo infantil esGeorges-Henri Luquet, que identifica
las siguientes etapas. En la primera, denominada realismo fortuito, los trazos no tienen una
intención representativa inicial, pero el niño les otorga significado después de realizarlos,
reconociendo figuras dentro de ellos. Posteriormente, en el realismo fallido, los niños intentan
plasmar la realidad, aunque sus limitaciones motoras y cognitivas dificultan una
correspondencia precisa con los objetos representados, resultando en dibujos fragmentados o
desordenados. A medida que avanzan en su desarrollo, alcanzan la etapa de realismo
intelectual, en la cual sus dibujos reflejan más lo que saben sobre un objeto que su apariencia
visual, dando lugar a representaciones conceptuales en las que, por ejemplo, pueden dibujar una
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casa mostrando su fachada y su interior al mismo tiempo. Finalmente, en el realismo visual,
los niños logran una mayor fidelidad en sus representaciones, incorporando proporciones,
profundidad y superposición de elementos para generar una imagen más cercana a la percepción
visual real. Luquet enfatiza que este proceso no es uniforme ni lineal, sino que está influenciado
por la interacción entre la percepción del niño y su capacidad para representarla gráficamente.

Howard Gardner, reconocido por su teoría de las inteligencias múltiples, vincula el dibujo y
el arte con la expresión de habilidades específicas, particularmente con la inteligencia visual-
espacial. Gardner argumenta que el dibujo es una herramienta que permite a los niños analizar
relaciones espaciales, comunicar ideas complejas y desarrollar habilidades de resolución de
problemas de manera no verbal. Este enfoque refuerza la idea de que el arte no solo es un medio
de expresión, sino también una estrategia para potenciar el aprendizaje en diversas áreas del
conocimiento y talentos específicos.

En la línea del desarrollo cognitivo, Jean Piaget (1951) considera el dibujo como una
manifestación del pensamiento simbólico, vinculado al desarrollo del lenguaje y la
representación mental del entorno. Durante la etapa preoperacional (2-7 años), los niños utilizan
el dibujo como un sistema paralelo al lenguaje verbal, permitiéndoles expresar su comprensión
del mundo de manera gráfica. Piaget destaca que, a medida que el pensamiento infantil se
complejiza, los dibujos reflejan una mayor estructuración del espacio, la forma y la proporción,
lo que evidencia el desarrollo progresivo de sus capacidades cognitivas.

Por su parte, Rhoda Kellogg (1970) realizó estudios exhaustivos sobre los garabatos
infantiles, identificando patrones universales en las primeras etapas del dibujo. Su
investigación señala que los garabatos no son simples trazos al azar, sino que poseen estructura
y significado, reflejando principios organizativos inherentes al desarrollo infantil. Kellogg
sostiene que las formas básicas, como los círculos, cruces y espirales, constituyen los cimientos
para representaciones más complejas. Su trabajo resalta la importancia de permitir que los niños
exploren el dibujo de manera libre y espontánea, sin imponer modelos predefinidos que puedan
limitar su creatividad.

Otro referente fundamental en la educación artística es Elliott W. Eisner (2002), quien destaca
la importancia de las artes en el desarrollo integral de los niños. Según Eisner, el arte fomenta
la creatividad y potencia el pensamiento crítico, la toma de decisiones y la capacidad de resolver
problemas. El autor introduce el concepto de connoisseurship, que resalta la necesidad de
desarrollar una apreciación cualitativa del arte. Según sus estudios, una educación enriquecida
con experiencias artísticas permite a los estudiantes comprender y expresar sus vivencias de
manera más profunda.

En la misma línea,Alma M. Rheim (1980) vincula el arte infantil con el desarrollo emocional
y cognitivo. Para esta autora, el dibujo es una forma espontánea de comunicación y una
extensión del juego simbólico. Rheim considera que el arte ayuda a los niños a procesar
experiencias personales y a expresar emociones. Destaca que esta actividad también contribuye
al desarrollo del lenguaje, al asociar imágenes con palabras y narraciones. Además, es una
herramienta para fomentar la autoconfianza y la exploración del mundo interno de los niños.
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El análisis del dibujo infantil desde estas diversas perspectivas teóricas resalta su papel esencial
en la educación, no solo como un medio de expresión, sino también como un instrumento
pedagógico que favorece desarrollo cognitivo, emocional y social. La integración del arte en el
aula permite potenciar la creatividad, fortalecer habilidades motoras y estimular el pensamiento
lógico y abstracto. Además, el respeto por las etapas del desarrollo gráfico de los niños y la
promoción de un ambiente de experimentación libre contribuyen a una enseñanza más
significativa y adaptada a sus necesidades. Desde un enfoque práctico, los futuros docentes
deben comprender estas teorías para diseñar actividades artísticas que respeten el desarrollo
natural del dibujo infantil. La educación artística no debe centrarse únicamente en la
reproducción de modelos o en la imitación de formas establecidas, sino en la exploración de
materiales, texturas y técnicas que permitan a los niños desarrollar su propio lenguaje gráfico.

2.2. Importancia de las herramientas gráficas para los futuros docentes

El arte es una herramienta esencial en la formación de los futuros docentes de educación
infantil, ya que proporciona estrategias pedagógicas para estimular la creatividad, la expresión
emocional y el desarrollo integral de los niños. Técnicas como el carboncillo, las ceras y el
collage no solo fomentan la imaginación, sino que también fortalecen habilidades motoras,
cognitivas y sociales que son fundamentales en la primera infancia. Según Lowenfeld y Brittain
(1987), el desarrollo artístico en la niñez contribuye significativamente al crecimiento
intelectual y emocional, permitiendo a los niños expresar sus pensamientos y sentimientos de
manera simbólica antes de poseer un dominio completo del lenguaje verbal. La integración de
estas técnicas en la formación de los docentes no solo amplía su repertorio metodológico, sino
que también los capacita para diseñar experiencias de aprendizaje enriquecedoras y adaptadas
a las necesidades de los niños.

El arte es un vehículo poderoso para estimular la imaginación y la innovación en los estudiantes.
A través de técnicas como el carboncillo, las ceras y el collage, los niños y jóvenes tienen la
oportunidad de explorar sus ideas, experimentar con diversos materiales y plasmar sus
pensamientos de forma visual y táctil. Cada técnica ofrece una experiencia única para
experimentar con texturas, formas y colores. Por ejemplo, el carboncillo invita a los estudiantes
a jugar con las sombras, las líneas y las texturas, fomentando un enfoque expresivo y
experimental. Por otro lado, las ceras estimulan el uso del color como medio de comunicación
y permiten combinar trazos precisos. Y el collage facilita la integración de elementos cotidianos
y reciclados, promoviendo el pensamiento creativo y la reutilización de materiales. Según Read
(1943), esta técnica favorece la capacidad de asociación y la resolución de problemas, ya que
los niños deben seleccionar, recortar y ensamblar diferentes elementos para construir una nueva
composición visual. Este proceso estimula la planificación, la organización y el pensamiento
divergente, habilidades esenciales en el aprendizaje temprano. Además, el collage permite la
reutilización de materiales, promoviendo la conciencia ecológica y el valor de la
experimentación en el arte.

Desde una perspectiva pedagógica, estas técnicas artísticas tienen el poder de diversificar las
metodologías de enseñanza, haciendo que las clases sean más dinámicas y atractivas. La
interdisciplinariedad es un aspecto clave en la Educación Infantil, y el arte puede integrarse en
múltiples áreas del conocimiento. Marshall y Donahue (2014) argumentan que la enseñanza
centrada en el arte permite vincular el aprendizaje con la experiencia sensorial y emocional,
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facilitando la comprensión de conceptos complejos. Por ejemplo, un docente puede utilizar el
collage para representar diferentes épocas históricas, aplicar el carboncillo para ilustrar la luz y
la sombra en ciencias naturales, o emplear ceras para la creación de ilustraciones de cuentos
literarios.

El impacto de estas técnicas se refleja también en el desarrollo de habilidades motoras y
sensoriales. Lowenfeld y Brittain (1987) enfatizan que el arte involucra tanto la mente como el
cuerpo. Esta combinación contribuye al fortalecimiento de la motricidad fina a través de
movimientos controlados y detallados. El carboncillo mejora la precisión y el control de la
presión en el trazo, mientras que el uso de ceras y el collage estimulan la coordinación ojo-
mano y la exploración táctil. Estas habilidades son fundamentales para el desarrollo de la
escritura y otras tareas que requieren precisión manual.

Además del desarrollo cognitivo y motor, el arte juega un papel crucial en la expresión
emocional y la comunicación. Malchiodi (2012) sostiene que el arte permite a los niños
externalizar sentimientos difíciles de verbalizar, proporcionando un medio seguro para la
autoexploración y el manejo emocional. Los docentes pueden fomentar esta dimensión
emocional a través de actividades de autorretrato con carboncillo, exploraciones cromáticas con
ceras para representar estados de ánimo, o collages temáticos sobre experiencias personales.
Estas actividades no solo fortalecen la autoexpresión, sino que también promueven el diálogo
y la empatía en el aula.

El arte es también un recurso inclusivo, ya que puede adaptarse a diferentes estilos de
aprendizaje y necesidades educativas especiales. Según Eisner (2002), las experiencias
artísticas pueden ajustarse para ser accesibles a todos los estudiantes, sin importar sus
habilidades o limitaciones. Los niños con un estilo de aprendizaje kinestésico encuentran en el
collage y las ceras un medio idóneo para procesar información a través del tacto y el
movimiento, mientras que los estudiantes visuales pueden beneficiarse del uso del carboncillo
para comprender conceptos espaciales y figurativos.Además, estas técnicas pueden modificarse
para incluir a niños con discapacidades motoras o sensoriales, garantizando que la educación
artística sea una experiencia enriquecedora para todos.

Otro aspecto relevante en la enseñanza del arte es su capacidad para conectar a los niños con su
cultura y entorno. Read (1943) señala que el arte ayuda a los estudiantes a reflexionar sobre su
identidad y su comunidad, promoviendo un sentido de pertenencia y apreciación por la
diversidad. El collage, por ejemplo, puede incorporar materiales del entorno cotidiano, como
recortes de revistas, hojas o telas, permitiendo que los niños construyan narrativas visuales
sobre su realidad. De igual forma, el carboncillo ofrece una conexión con la tradición artística,
ya que ha sido utilizado a lo largo de la historia en diversas culturas como medio de expresión
y documentación.

Finalmente, integrar estas técnicas en la formación de docentes no solo mejora la calidad de la
enseñanza, sino que también prepara a los educadores para afrontar los desafíos del siglo XXI
con creatividad y pensamiento crítico. Según Eisner (2002), la educación artística contribuye a
la formación de individuos reflexivos y sensibles, capaces de enfrentar problemas de manera
innovadora y flexible. Los docentes que dominan estas herramientas estarán mejor preparados
para inspirar a sus estudiantes y crear entornos de aprendizaje dinámicos e inclusivos, donde el
arte sea una parte fundamental del desarrollo integral de la infancia.
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2.3. Aplicación de técnicas artísticas

El uso de técnicas artísticas como el carboncillo, las ceras (incluyendo variantes como el
esgrafiado, el difuminado, la cera derretida y la exploración de texturas) y el collage juega un
papel esencial en la Educación Infantil y Primaria. Estas actividades no solo estimulan la
creatividad, sino que también fortalecen el desarrollo motriz, emocional, cognitivo y social de
los niños, proporcionando una base sólida para aprendizajes significativos. Según Lowenfeld y
Brittain (1987), la educación artística contribuye al desarrollo integral del niño, ya que permite
la exploración sensorial y fomenta habilidades fundamentales que se transfieren a otras áreas
del conocimiento.

Desde el punto de vista motriz, estas técnicas favorecen la coordinación y la precisión en los
movimientos, desarrollando la motricidad fina a través del manejo de herramientas como
lápices, ceras y tijeras. La manipulación del carboncillo y las ceras permite a los niños regular
la presión y mejorar el control manual, mientras que el uso de técnicas como el collage, que
implica cortar y ensamblar elementos, refuerza la destreza manual y la planificación espacial.
Edwards (1999) señala que la capacidad de controlar el trazo y la presión en el dibujo no solo
fortalece la coordinación ojo-mano, sino que también prepara a los niños para actividades
posteriores como la escritura y el manejo de herramientas tecnológicas.

La creatividad se ve ampliamente estimulada a través de estas técnicas, ya que los niños tienen
la oportunidad de experimentar libremente con colores, formas y texturas sin el temor al error.
La flexibilidad del collage y el esgrafiado fomenta la toma de decisiones artísticas y el
pensamiento divergente, ayudando a los niños a explorar múltiples soluciones para una misma
tarea. Eisner (2002) destaca que el arte permite la exploración de nuevas ideas a través de la
manipulación de materiales, potenciando la innovación y la autonomía en el proceso de
aprendizaje.

El arte también cumple una función fundamental en la expresión emocional y la comunicación.
Los niños pueden proyectar sus sentimientos y pensamientos a través de la experimentación
con materiales, utilizando el carboncillo para jugar con contrastes y luces, las ceras para
expresar emociones mediante el color, y el collage para construir narrativas visuales. Malchiodi
(2012) sostiene que la expresión artística es una forma de comunicación no verbal que facilita
la regulación emocional y la construcción de la identidad en la infancia. Además, el proceso
artístico genera un espacio seguro en el que los niños pueden explorar y comprender sus
emociones sin temor al juicio externo.

Desde un enfoque cognitivo, estas técnicas también favorecen la comprensión de conceptos
abstractos. A través del arte, los niños desarrollan una percepción más profunda de principios
como el contraste, la superposición, la luz y la sombra, así como la composición y el diseño.
Las técnicas de texturas y difuminado enseñan a los niños a observar los detalles y a interpretar
visualmente su entorno, fortaleciendo la atención y la capacidad analítica. Según Arnheim
(1974), la exploración visual y táctil del arte contribuye al desarrollo del pensamiento crítico,
ya que el niño aprende a evaluar, comparar y tomar decisiones dentro de su proceso creativo.

El trabajo artístico en educación infantil fomenta también la colaboración y el desarrollo de
habilidades sociales. Actividades grupales como la creación de murales o proyectos de collage
requieren que los niños trabajen en equipo, comuniquen sus ideas y respeten la visión artística
de sus compañeros. Marshall y Donahue (2014) argumentan que el arte promueve el aprendizaje
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cooperativo al brindar oportunidades para la negociación y la toma de decisiones conjuntas.
Además, la accesibilidad de los materiales artísticos permite la inclusión de niños con distintos
estilos de aprendizaje o con necesidades educativas especiales, asegurando una educación
equitativa y participativa.

El arte también se integra de manera interdisciplinaria con otras áreas del conocimiento. Las
ceras pueden utilizarse para ilustrar cuentos literarios, el frottage con cera permite a los niños
explorar texturas naturales en ciencias, y el carboncillo puede servir como herramienta para
representar conceptos históricos o geográficos. Eisner (2002) enfatiza que la enseñanza del arte
no debe verse como una disciplina aislada, sino como un componente clave en la comprensión
del mundo y en la construcción del pensamiento complejo.

Finalmente, estas actividades fortalecen la autoestima y la confianza de los niños al permitirles
ver sus creaciones valoradas y reconocidas. La validación de su expresión artística fomenta la
seguridad en sí mismos y los motiva a seguir explorando sus capacidades sin temor a
equivocarse. Read (1943) señala que el arte es un pilar en la construcción de la identidad, ya
que otorga a los niños un medio para expresar sus experiencias, ideas y emociones de manera
auténtica.

En conclusión, la integración de técnicas como el carboncillo, las ceras y el collage en la
educación infantil no solo potencia la creatividad, sino que también favorece el desarrollo
motriz, emocional, cognitivo y social de los niños. A través del arte, los futuros docentes pueden
ofrecer experiencias de aprendizaje significativas y enriquecedoras, promoviendo un desarrollo
equilibrado y preparando a los niños para afrontar los desafíos de su crecimiento con confianza
y sensibilidad.


