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CAPiTULO 38

DINAMICA EDUCATIVA CON METODOLOGIA FLIPPED
CLASSROOM PARA EL APRENDIZAJE DE LA PINTURA
CONTEMPORANEA EN EL AULA UNIVERSITARIA

LETICIA AZAHARA VAZQUEZ CARPIO
Universidad de Jaén

M. VICTORIA MARQUEZ CASERO
Universidad de Malaga

PILAR DEL Rio FERNANDEZ
Universidad de Malaga

1. NUEVOS PROCESOS DE APRENDIZAJE

En este capitulo presentamos una sesion realizada para la asignatura
Educacion en artes plasticas y visuales del grado de educacion primaria
de la universidad de Jaén en la que nos centramos en representaciones
visuales artisticas contemporaneas y mas concretamente en la pintura
para introducir la cultura visual y el arte en el aula.

El consumo de imagenes diarias en edades entre 18 y 22 afios ronda las
800 imagenes diaria, durante casi tres horas. En base a estos datos po-
demos asegurar que en la actualidad la informacion de caracter visual es
el tipo de informacion que mas consume el ciudadano occidental.
(Acaso, 2006: 12-14). Aunque esto es un hecho, a lo largo de los dife-
rentes cursos hemos ido viendo como el alumnado de las asignaturas que
impartimos en nuestra area, didactica de las artes plasticas, a pesar de
ser un gran consumidor de imagenes es habitual que se muestre poco
critico y poco asertivo con las imagenes.

Acaso (2006: 177) en su libro La educacion artistica no son manualida-
des reflexiona en torno a las pedagogias y en torno al curriculum y trae
a colacion una afirmacion de Ellsworth que le caus6 gran impacto: y
ademas que la ensefianza es imposible. (2005: 81-82)
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A lo que Acaso afiade que hay que replantearse de manera profunda todo
lo concerniente a ensefiar y aprender, no solo cambiar de metodologias
0 incorporar nuevos recursos, sino cambiar la percepcion sobre todo el
proceso, repensar nuestra posicion en la ensefianza. (2006: 177)

En este sentido nosotras también consideramos imprescindible revisar
las metodologias y los procesos dentro del aula para poder adecuar no
solo las practicas sino los resultados en el alumnado. Con este pensa-
miento en mente, deseamos también, empoderar visualmente al alum-
nado, que en la mayoria de las ocasiones se muestra poco reflexivo en
torno a la cultura visual y al arte en general, para crear consciencia sobre
la importancia de ser criticos con las imagenes.

Creemos necesario reivindicar la ensefianza de las artes y la cultura vi-
sual como un area relacionada con el conocimiento, con el intelecto, con
los procesos mentales y no solo con los manuales (Acaso, 2006: 18).
Durante afios, la ensefianza de las artes visuales ha supuesto un esfuerzo
extraordinario debido al mal lugar en el que las artes plésticas estaban
posicionadas dentro de los diferentes niveles de educacion. Malas prac-
ticas, reduccion de horarios, horas de clase (ya minimas) destinadas a
plastica que se acaba-ban sustituyendo por materias “mas importantes”
y muchas otras trabas han jugado en contra no solo de la materia sino,
lo més fundamental, en contra de los alumnos y las alumnas que no se
han podido beneficiar de los numerosos frutos que el estudio y practica
de las artes suponen.

Los principales beneficios que parten de la experiencia estética y de la
ensefianza de las artes son el pensamiento divergente, critico y creativo
como alternativa a la supremacia del pensamiento ldgico positivista que
ahoga la escuela; el placer como elemento central (recordemos que la
experiencia estética es un elemento clave de las artes); la celebracion de
la pedagogia como un proceso de generacion de conocimiento, y no solo
de transmision y, por ultimo, el trabajo colaborativo y por proyectos.
Estos cuatro factores clave estan ausentes en los contextos educativos y
el Art Thinking puede ser una forma de recuperarlos. (Acaso, 2017)

En este sentido se enmarca ‘Art thinking’, un marco de accion meto-
doldgico que entiende las artes como herramientas para darle la vuelta
al sistema, creado por Maria Acaso, que alude que es la educacion
modernista, con sus procedimientos tradicionales la que opera como
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una metodologia narcética que anula el pensamiento critico y la auto-
nomia intelectual.

El desconocimiento general hacia el arte contemporaneo hace necesario
este tipo de sesiones en los que se profundiza en conceptos clave para
propiciar el acercamiento inicial a los procesos y conceptos de estos
creadores. Clara Boj (2011) explica como en el imaginario colectivo
cuando se piensa en un aula de educacion plastica siempre se tiende a
pensar en un tipo de actividad creativa que incluye batas y pintura, pero
mas alla del valor educativo de estas propuestas:

Es necesario bucear en ese archivo fotografico para recuperar otras apro-
ximaciones a la educacion a través del arte que surgen desde lugares no
siempre vinculados a la escuela o los museos, y que plantean otras pers-
pectivas para la educacién en el arte y la cultura visual. Encontraremos
imagenes de nifios y adultos que dialogan, adolescentes que pasean por
la ciudad y toman fotografias, miran revistas y catalogos de arte, realizan
performances en el patio de la escuela, etc., y, sobre todo, no imitan lo
que hacen los artistas, sino que lo confrontan con su propia realidad en
busca de vinculos significativos a través de los que apropiarse o recha-
zar, por qué no, los discursos del arte. [...] La escuela, entendiendo ésta
en su sentido mas amplio como la estructura en la que tiene lugar la
llamada educacion formal en cualquiera de sus niveles, no lo tiene facil
para incorporar estas practicas en sus dindmicas. Podriamos enumerar
una larga lista de impedimentos que dificultan la penetracion de las prac-
ticas artisticas contemporaneas y sus discursos en el aula, pero todos los
impedimentos se concretan de una u otra forma en el curriculo escolar,
documento-guia en el que se explicitan los objetivos y contenidos de las
enseflanzas, y que se organiza de manera compartimentada y lineal. Esta
guia incorpora escasas zonas de contacto con el arte contemporaneo, ¢ in-
cluso en aquellas que se formulan desde la proximidad, como son Educa-
cion Plastica y Visual o Historia del Arte, se enuncian principalmente
desde el aprendizaje de la gramatica visual y sus reglas, relegando a un
segundo plano las cuestiones relacionadas con la pragmatica y el contexto,
y dejando de lado los valores extraformales que participan, sin lugar a du-
das, del acto de comunicacion que se establece con las obras y que forman
parte del conocimiento compartido entre estudiantes y artistas.

Las artes acaparan una porcion importante del discurso contemporaneo
de nuestra sociedad. Y si los estudiantes quieren lograr alguna partici-
pacion en el discurso deberan conocer este lenguaje. (...) El principal
objetivo de la ensefianza del Arte es que los alumnos lleguen a entender
los mundos sociales y culturales en los que viven. (Efland, Freedman y
Stuhr, 1996: 124-125)
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2. METODOLOGIA: FLIPPED CLASSROOM

Esta investigacion plantea el acercamiento al arte contemporaneo y mas
concretamente a la pintura contemporanea, asi como a la cultura visual,
a través de la metodologia de clases invertidas. Partimos de la preocupa-
cion de adaptar nuestras dindmicas al enérgico ritmo digital al que esta
sometido nuestro alumnado, con el objetivo de generar clases no solo
mas atractivas sino con mayores resultados en términos de aprendizaje.

Replanteamos nuestro quehacer docente, conscientes de que el docente
no es la unica fuente de conocimiento de hoy dia, ya que internet ha
democratizado el acceso a todo tipo de fuentes de informacion. Par-
tiendo de esta premisa, generamos y elaboramos recursos que serviran
de activadores en la bisqueda inicial del alumnado, que se introducira y
reflexionara sobre la pintura contemporanea.

Esta propuesta parte de intercambiar los espacios de trabajo gracias al
apoyo de la tecnologia, comunicacion y redes sociales. Asi, el docente
funciona como un agente motivador para que el aprendizaje suceda.

No obstante, para que este aprendizaje suceda no siempre se dan las me-
jores circunstancias, y quizas, no siempre los espacios son los adecua-
dos. Uno de los puntos claves en la metodologia que escogemos para
muchas de nuestras dinamicas conocida como Flipped classroom, es
precisamente el “Entorno flexible”, algo para lo que la mayoria de espa-
cios educativos no estan pensados.

En este sentido se enmarca “The third teacher”, (Mau, Bruce. 2010) un
movimiento que propone una renovacion de la arquitectura del aula. El
movimiento, ideado por un grupo de arquitectos y disefiadores, se centra
en la idea de que el alumnado aprende de los adultos, de los otros alum-
nos y del ambiente y por eso, se debe hacer un esfuerzo en construir
espacios educativos flexibles que sean susceptibles de adaptarse a las
diferentes necesidades de cada grupo de alumnos y alumnas.

3. OBJETIVOS: NUESTRA PROPUESTA

Para conseguir los objetivos buscados acercamos al alumnado a la pin-
tura contemporanea a través de los procesos creativos de diferentes
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artistas plasticos andaluces. El alumnado inicia la practica leyendo sobre
el proceso creativo de Mird en “Yo trabajo como un hortelano” (2018)
para familiarizarse sobre los procesos de un pintor. Adicionalmente, el
alumnado continua la practica de forma autonoma investigando la obra
pictorica de cinco pintores contemporaneos. El alumnado debera fami-
liarizarse con los procesos y las obras de estos cinco pintores, investi-
gando sobre los aspectos mas caracteristicos de su pintura para poder
participar en la tercera y ultima parte de la dinamica propuesta.

Los cinco artistas propuestos por las docentes son Paco Pomet, Simén
Zabell, Santi Ydafiez, Miguel Scherrof y Ana Barriga.

El primer artista que proponemos investigar en nuestra dinamica es el
Granadino Paco Pomet (1970). Es un pintor con una técnica pictorica de
extraordinaria plasticidad. Su estilo tiene un aire retro, escogiendo siem-
pre escenarios que parecen extraidos de libros historicos a los que afiade
notas surrealistas otorgando a la escena una potencia visual unica.

FIGURA 1 Paco Pomet, La pajarita rosa. Oleo sobre lienzo 40x50 cm 2010. Fuente: www.
pacopomet.com




La mayoria de las pinturas estan realizadas en grisalla, siendo en general
escenas que parten del blanco y negro, a los que afnade notas de color en
forma de elemento discordante. Esta estrategia se ha convertido en sefia
de identidad de sus pinturas.

En La pajarita rosa (figura 1) se muestra una escena de corte aparente-
mente serio cuyos protagonistas son un grupo de militares a los que
Pomet les afiade dos elementos discordantes. Uno en la gama del cuadro
general, una grisalla partiendo del blanco y negro, pero con un matiz
calido hacia el verde oliva y el otro, la pajarita con tinte a lo Mickey.

En las pinturas de Pomet, la construccion del volumen es de una exqui-
sita maestria. Pinceladas expresivas y abiertas que construyen con pre-
cision, pero sin hermetismo. Siente gran fascinacion por el cine y la fo-
tografia y los origenes de ambos, hecho que se refleja en cada uno de
sus cuadros a través de la eleccion de la escena. “Aquella época fue un
tiempo sorprendido y perplejo ante los cambios, un tiempo menos de-
sencantado, antes de que el consumismo y la publicidad lo ahogaran
todo. Suefio con esa época”. (Pomet, 2015)

En los cuadros de Paco Pomet lo que asumimos como real no lo es.
Pomet introduce elementos discordantes en imagenes que tienen un ma-
tiz historico. Existe un medido equilibrio entre lo tragico y lo comico en
sus pinturas, hecho a lo que el pintor se refiere con la anotacion: Este
mundo es a veces tan gris, tan utilitarista y materialista que son necesa-
rias ciertas dosis de surrealismo para no ceder demasiado terreno a lo
cabal (Pomet, 2015)

A través de la descontextualizacion, el absurdo y lo grotesco genera pie-
zas pictdricas que arrancan la sonrisa del espectador al encontrar esos
elementos intrusos.

La figuracion es un campo amplisimo donde también hay que encontrar
“la voz propia” como explicaba el artista. “Abres tanto la mente que te
pierdes”. Pomet al ser un fiel admirador de lo bello, tenia entonces el
problema de que le gustaban muchas cosas, y eso no ayudaba a definirse
con un estilo propio. Pero inspirdndose en aspectos concretos de distin-
tos artistas a los que admiraba, poco a poco fue encontrando su especia-
lidad. “Dentro de la figuracién, uno tiene que ser valiente” declara
Pomet concretando sobre el objetivo de lo que él crea, “no pretendo ha-
cer cosas originales, sino cosas que me gustan, y la originalidad viene



sola, no se fuerza” puntualiza. Lo mas importante es ser auténtico con-
sigo mismo. “me gustan los paisajes, la luz, la sombra... pero todo es
susceptible de ser pintado, no me limito los motivos, todo puede ser bo-
nito. Soy muy entusiasta, me interesan muchas cosas distintas en gran
medida, por eso a veces puedo pecar de disperso” (Pomet, 2019)

El segundo pintor propuesto es Simoén Zabell, el artista nacido en Ma-
laga en 1970 es uno de los grande exponentes de la creacion andaluza
contemporanea. Su obra es multidisciplinar, haciendo un uso elocuente
y acertado de las distintas disciplinas en funcion el proyecto realizado.
Pintura, instalacion, fotografia y escultura a través de los cuales desa-
rrolla una obra sutil muy personal, siempre partiendo de un conoci-
miento profundo de los distintos temas que analiza, desarrolla y se im-
plica de forma exhaustiva.

Sus obras se basan en la hibridacion de géneros con posibilidades narra-
tivas; muy interesado por la musica y la escritura, ha explorado las op-
ciones de trasladar creaciones literarias o sonoras a medios visuales,
cuestionando si nuestro concepto de ficciones o composiciones es es-
tricto o moldeable. Si sus pinturas sobre lienzo suelen estar dominadas
por lineas, en sus esculturas encontramos formas geométricas y un cro-
matismo poderoso y en sus instalaciones, que suelen interactuar con los
espacios donde se muestran, tiende a generar igualmente lineas de color
inmateriales que se proyectan en paredes y techos y que envuelven al
publico con su luz evanescente. (2023).



FIGURA 2. Simon Zabell, Club calypso. Vista de exposicion. Museo de Nerja (Malaga)
Fuente: www. simonzabell.com




La obra de Zabell se caracteriza por un uso del color muy personal,
creando en su mayoria piezas abstractas con una musicalidad y ritmo
muy marcados.

El tercer pintor andaluz propuesto para nuestra dinamica en clase fue
Santi Ydafiez. Natural de Puente de Génave, Jaén, (1969) es uno de los
artistas espafioles mas valorados de la actualidad. Su trabajo se caracte-
riza por un gesto personal lleno de fuerza y movimiento. Ydafiez es ca-
paz de mostrarnos la espiritualidad mas elevada y la carnalidad mas
mundana. Un artista que parte de la naturaleza para desgranar e inter-
pretar un mundo, muchas veces hostil, transforméandolo en potentes ima-
genes que van mas alla de sus soportes.

FIGURA 3. Santi Ydafiez, Retrato fallido de Lorca. Premio BWM de pintura. 2018 Fuente:
www. santiagoydanez.com




Miguel Scheroff (Navas de Tolosa, Jaén, 1988) trabaja sobre sus propias
experiencias aportando un cariz autobiografico a obras donde utiliza te-
maticas clasicas de la Historia del Arte a las que le otorga contempora-
neidad gracias, por una parte a la paleta de colores saturados, fluores-
centes y brillantes, y por otra a unos empastastes exagerados propios del
arte Kitsch.

Scheroff narra historias mitoldgicas y retrata a iconos de su época. En
ocasiones, los animales son los protagonistas absolutos de la obra y ad-
quieren una fuerza arrolladora que los diviniza.

FIGURA 4. Miguel Scheroff, Suicune’s Nightmare, 2021. Oleo sobre lienzo. 215 x 265 cm.

No es muy dificil separar el artista del ser humano, y para el alumnado

resulta mas sencillo comprender los discursos creativos teniendo algu-
nos datos personales de los pintores y pintoras que estamos trabajando
en el aula. Por eso alentamos a que parte de la investigacion personal
realizada la dediquen a intentar comprender los procesos de los artistas,
intentar aproximarse a su universo personal y particular como seres



humanos, que habitualmente son puentes entre el creador o creadora y
su pintura.

Vivo en un pequefio pueblo dentro del entorno de Sierra Morena donde
desde nifio me cruzaba con ciervos, jabalies, cabras montesas, conejos,
caballos y otros animales casi a diario. También mis abuelos cuidaban
ovejas, gallinas y cerdos, y yo era en muchos casos responsable de su
cuidado. Tengo la suerte de poder perderme por estos parajes silvestres
y contemplar a estas criaturas en su habitat natural. Es posiblemente mi
conciencia animalista la que hace inseparable mi pintura de los animales.
Sus formas, movimientos y colores, me ayudan a generar composiciones
donde puedo narrar historias sobre la actitud del individuo, o reflexionar
acerca de la relacion que mantiene con ellos el mundo contemporaneo.
Algo similar ocurre en la obra del pintor Walton Ford, en la que los ani-
males y la naturaleza se muestran en una suerte de escenografia teatrali-
zada sobre el ciclo de la vida y las acciones que unas especies ejercen
sobre otras. (Scheroff, 2021)

La tltima pintora propuesta es la artista gaditana Ana Barriga. Su pin-
tura es un equilibrio entre el juego y la razéon. Tal y como hace Pomet,
Barriga también centra su trabajo en la ironia y la critica, como un modo
de posicionarnos ante la realidad y restarle seriedad a la vida.

En su pintura Barriga experimenta con el soporte mezclando pintura in-
dustriales como el spray y el garabateado con tintes infantiles. Barriga
juega con elementos decorativos unidos con referentes religiosos y los
titulos La vida del difunto, Salvate ti, o En algo hay que creer son otra
muestra de la critica que expone en sus piezas.
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FIGURA 5. Ana Barriga, En algo hay que creer. 2022. Fuente: Instagram Ana Barriga

La sexualidad, la religion, la politica y la muerte son ejes centrales en su
trabajo que experimenta desde el juego, el humor y la ironia. A través
del juego, resta la carga dramatica que estas tematicas llevan implicitas.
Generalmente crea bodegones y composiciones con figuras de ceramica
y juguetes que manipula, pinta, mutila y ensamblo para contar la historia
que decide.



4. LA DINAMICA EN EL AULA: RESULTADOS

Gracias a la metodologia flipped classroom, el alumnado investiga indi-
vidualmente sobre los procesos artisticos de los pintores seleccionados
e interiorizar los procesos de estos pintores, asi como familiarizarse con
las particularidades de cada uno de ellos. Posteriormente en clase pasa-
remos a la accidn, iniciando la dindmica llamada “;Quién es quién?”
en la que planteamos un juego en el que el alumnado debe adivinar a
través de preguntas sencillas y respuestas cortas cual es el pintor que se
encuentra en el centro de la clase.

FIGURA 6. Alumnas y alumnos durante la practica “; Quién es quién?

Hay que destacar que esta dindmica la realizamos al comienzo de la
asignatura, y contadbamos con un alumnado muy poco formado en artes
plasticas y en pintura, sin embargo, gracias al trabajo autonomo reali-
zado en casa, la practica se pudo llevar a cabo con unos resultados muy
interesantes.

Para poder descubrir quién era el pintor o pintora que interpretaria uno
de nuestros alumnos y alumnas, el resto de compafieros y compafieras
deben realizar preguntas sencillas cuyas respuestas son SI o NO. La
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unica limitacién que le pusimos es que no hablasen del lugar de naci-
miento o del sexo, para no terminar el juego demasiado pronto, ya que
con cualquier de esas preguntas quedaria muy claro el pintor o pintora
que estabamos buscando.

Algunas de las preguntas que el alumnado realiz6 fueron las siguientes:

— (Pintas oleo o acrilico?

— (Las tematicas son serias?

— (Usas colores? blanco y negro?

— ¢ Usas tematicas religiosas?

— ¢(Las tematicas son ludicas?

— (Parecen tus cuadros fotografias?

— ¢Usas un lenguaje abstracto?

— (O lenguaje realista?

— (En tus cuadros aparecen animales?
— (Hay notas de color sobre blanco y negro?
— ¢ Son cuadros oscuros?

— (Te inspiras en la musica o la poesia?
— (Usas mucha textura en tus cuadros?
— (Tus pinceladas son expresivas?

— (Gran formato?

6. CONCLUSIONES

El resultado de esta practica nos sorprendio gratamente. A pesar de que
la practica la hicimos al principio de la asignatura todo el alumnado se
mostro participativo tanto para salir a la pizarra como para realizar pre-
guntar y participar en el juego.

Como conclusion queremos resaltar que esta practica benefici6 al alum-
nado en muchos aspectos.

Los alumnos y alumnas se familiarizaron con un lenguaje especifico de
arte y concretamente de pintura. Distinguiendo entre diferentes técnicas
pictoricas, formatos, tipos de pinceladas, gamas de color y otras carac-
teristicas expresivas de la pintura.



Conocieron de forma profunda la obra pictérica de los 5 artistas andalu-
ces propuestos, mencionando algunos de ellos como referentes en otras
practicas meses después.

Hicieron preguntas muy variadas, reflexionando sobre las obras y anali-
zando de forma critica las pinturas. Fue una dinamica divertida y pro-
ductiva, incentivando una competitividad sana entre el alumnado.

Una relacion pedagogica positiva cuenta con cuatro factores: la corpo-
reidad, la mirada, la palabra y las tecnologias digitales.

1. Evidentemente, profesores y estudiantes estan en relacion a
través de sus cuerpos. Las posturas de estos cuerpos comuni-
can el deseo o la falta del mismo de estar en la clase. La actitud
postural del profesor o profesora indica si esta abierto o no a
relacionarse con sus alumnos, si esta dispuesto a escucharles.

2. Las miradas intercambiadas en el contexto del aula revelan los
vinculos establecidos entre los sujetos. La mirada atenta de un
profesor o profesora hacia su alumnado es la manera con la
que demuestra su preocupacion por cada uno de ellos y ellas;
es el seguimiento de su progreso y de sus necesidades.

3. La palabra, poque lo importante no es solo qué se dice, sino
como se dice, con qué tono, con qué ritmo, con qué entonacion.

4. Finalmente, las tecnologias digitales que constituyen una rein-
vencion en la naturaleza de la relacion pedagogica. Resulta
necesario contemplar algunos cambios en las “reglas del
juego” que orienten los limites permeables del proceso de en-
seflanza-aprendizaje y de la misma relacion entre los sujetos.

Al final del curso el alumnado se muestra mucho mas activo y critico
ante imagenes que antes les eran desconocidas, cobran significado. In-
terpretan y descifran imagenes complejas analizando a nivel composi-
tivo y a nivel descriptivo con precision. Dicho empoderamiento visual,
permanecera con ellos para mejorar el uso de las imagenes en su dia a
dia y lo que es mas importante, en su futuro docente.
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