
 

 
 



 
 

 

 

 

 

 

“El arte y el hombre son indisociables. No hay arte sin 
el hombre, pero tal vez tampoco hombre sin arte. A 
través de éste, el hombre se expresa más completamente 
y, por consiguiente, se comprende y realiza mejor. 
Gracias a él, el mundo se hace más inteligible y más 
accesible, más familiar” 

(René Huyghe, Historia del arte contemporáneo, 1935) 

 

 

 

 

 

 

 

 

 

 

 

 

 

*Fotografía de la portada: Helen Levitt, Boy drawing on a sidewalk, 1937. 
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1. Introducción  
 

“Estamos de acuerdo en que la pintura es ante todo una actividad 
biológica consistente en la expresión del impulso creativo, y que es 
uno de los lenguajes naturales encargados de realizar dicha función. 
Ello viene atestiguado por la facilidad natural con la que el niño crea 
las formas esenciales que están siempre presentes en todo el arte. 
Negar al niño dicha experiencia significaría reprimir un modo de 
habla y de comunicación tan instintivo como el propio lenguaje oral”. 

(Mark Rothko, Lo autóctono, 1941) 

El presente trabajo tiene como finalidad realizar una disertación en torno la enseñanza 

del arte en la infancia. El estudio se ceñirá al arte visual, dedicando especial atención a 

la idea según la cual la expresión artística es un medio de comunicación para los 

hombres. Se examinará la propuesta estética según la cual el arte puede concebirse 

como modo de expresar sentimientos y como característica que aleja a las personas de la 

condición de salvaje. De este modo, se ve en el arte un medio de unión indispensable 

para la vida y el bienestar de los individuos. 

Un tema fundamental para el trabajo es la noción de “arte infantil”. La 

consideración de la práctica artística de los niños se incluye por primera vez en el 

ámbito de lo estético a finales del siglo XIX y principios del XX. Es un momento de 

transición en que se asentaron las bases de la pedagogía moderna. La inserción del arte 

infantil acontece gracias al desarrollo de la “Nueva Escuela” conocida también como la 

educación progresista.1 En relación, se analizará la cuestión del ser creativo y su 

aplicación en el ámbito pedagógico.  

Para desarrollar estas ideas se estudiarán y comentarán los textos pedagógicos de 

dos artistas de origen ruso: Lev N. Tolstói (1828-1910) y Marcus Rothkowiz (1903-

1970). Cabe preguntarse por el motivo de la elección. Ambos autores además de 

relevantes artistas fueron profesores en un centro educativo infantil. Este rasgo es muy 

importante para el trabajo ya que permite conocer la propuesta pedagógica en su doble 

vertiente: la teórica y la práctica. Las dos propuestas de los mencionados escritores 

enfatizan la faceta creativa y emocional del arte. Se distingue en Tolstói un punto de 

inflexión en la manera de entender la educación y en Rothko cómo esta nueva propuesta 

terminó estableciéndose en la sociedad contemporánea. Por un lado, se examinarán las 
                                                            
1 Nuevo sistema educativo que ensalza la creatividad frente a la tradición académica. 
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obras dedicadas al ámbito educativo de Lev Tolstói. El escritor ruso trató la 

preocupación por la estética y la pedagogía en el final del siglo XIX. Para Tolstói 

aquello que prima es hacer que el alumno tenga consciencia de su potencialidad artística 

y se interesa por desarrollarla. A su juicio, a través del conocimiento del lenguaje 

plástico también se experimenta un crecimiento intelectual y emocional. Por otro lado, 

también se analizarán las fuentes escritas de Mark Rothko. El pintor es ampliamente 

conocido por su producción artística; pero aquí vamos a desarrollar la faceta de Rothko 

algunas veces ignorada: su carrera como profesor de arte y sus propuestas pedagógicas.  

Una vez analizadas las propuestas pedagógico-artísticas de Rothko y Tolstói, se 

reconsiderará el sistema educativo general con la voluntad de cuestionarnos si la 

expresión artística está presente de forma integral. ¿Se considera en las aulas el arte 

como una vía importante de conocimiento? ¿O más bien queda relegada a una posición 

residual? En un momento como el actual donde el cuestionamiento de la educación es 

constante, observar otras actitudes críticas de diferentes periodos históricos puede 

aportar lucidez en el tema. El objetivo de los diferentes análisis no será formular un 

conjunto de normas dogmáticas sobre la educación artística. Más bien surge del intento 

de comprender la importancia de la creación artística como elemento esencial del ser 

humano y, en consecuencia, examinar la posible necesidad de su total inclusión en el 

sistema educativo. Así pues, el tema se presenta desde una perspectiva crítica con 

respecto a la enseñanza vigente; la hipótesis de partida es la posible revalorización en la 

educación del papel de las artes visuales. Como postula Paul Klee en sus Diarios: “Por 

el lenguaje del arte se llega al conocimiento también, camino complementario de la 

ciencia pura, con quien ha de combinarse para servir a la vida de los seres humanos, 

nunca al revés”2. 

Cabe por último remarcar la voluntad de ceder la palabra a los propios artistas 

dado que el trabajo se fundamenta en las fuentes primarias de ambos escritores. Los 

textos sobre los que se ha trabajado están recogidos en sus libros de escritos, 

conferencias o entrevistas, de éstos se ha seleccionado algunas de las ideas de los 

pensadores para insertarlas en un discurso pedagógico en torno al arte.  

                                                            
2 Ministerio de Educación, Cultura y Deporte, La educación artística, clave para el desarrollo de la 
creatividad. [Nicolás Oriol de Alarcón; Javier Atance Ibar].  Madrid, 2001, p.124. 
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2. Tolstói y la instrucción del ser humano 
 

“Para dar una definición correcta del arte es necesario, ante 
todo, cesar de ver en él un material de placer, y considerarle 
como una de las condiciones de la vida humana. Si se 
considera así se advierte que el arte es uno de los medios de 
comunicación entre los hombres”. 

     (L. N. Tolstói, Qué es el arte, 1898) 

Lev N. Tolstói (1828-1910), autor de célebres novelas como Guerra y Paz o Ana 

Karenina, además de dedicarse a la ficción literaria, escribió muchos ensayos donde 

expresó su preocupación por la educación. No obstante, la fama de su faceta como 

novelista ha hecho que en algunas ocasiones sus ideas pedagógicas queden en un 

segundo plano. El presente texto pretende poner en relieve la propuesta educativa del 

autor ruso y su construcción de una escuela en su pueblo, Yásnaia Poliana.3 Para ello, se 

revisarán los diferentes escritos que Tolstói escribió sobre el arte, su 'utilidad' y la 

educación artística.   

 Desde muy temprano, el joven Lev Nikoláyevich se interesó por la formación del 

ser humano. Ejemplo de ello es su primer escrito, Las cuatro épocas del desarrollo 

(1852) en que describe el proceso de configuración de la personalidad del hombre desde 

la infancia hasta la juventud. En esta temprana edad, la actividad literaria de Tolstói se 

entrelazó con su curiosidad por la instrucción y decidió adquirir conocimientos que lo 

profesionalizaran.  

Leyó obras especializadas como por ejemplo la Historia de la pedagogía de Karl 

Georg von Raumer y visitó escuelas tradicionales de la región para constatar que ese 

sistema educativo debía ser transformado. Tal y como escribe en sus diarios el 17 de 

Julio de 1860: “Visité una escuela. Es horrible. Una oración por el rey, golpes, todo de 

memoria, los niños aterrados, echados a perder”.4 Es cuando Tolstói tiene oportunidad 

de conversar con ilustres pensadores y docentes como Dickens, Proudhon o Lelewel. En 

                                                            
3 Yásnaia Poliana (que en ruso significa “claro de bosque”) es una finca rural a 12 km al suroeste de Tula. 
Allí nació Lev Tolstói en 1828, y en ella pasó sus últimos veinte años de su vida. Actualmente es un 
museo, que alberga la mansión del escritor, la escuela que fundó para los niños de los campesinos y un 
parque con la tumba de Tolstói. Información del libro Tolstói, Lev, Conversaciones y entrevistas. Edición 
de Jorge Bustamante. Madrid: Fórcola, 2012. 

4Tolstói, Lev, Diarios (1847-1894). Ed. Selma Ancira. Barcelona: Acantilado, 2002, p.190.  

4 
 



1857 incluso visita Alemania y otras ciudades del continente para conocer la práctica 

educativa de la cultura europea. Tolstói utiliza todas estas experiencias adquiridas en 

Europa5 para tratar de resolver los problemas que veía en la educación pública rusa:  

Educación e instrucción: no lo estoy solucionando pero veo con mayor serenidad la enseñanza 
alemana… Los libros de Zenker y de Stoy. Alemania es la única que ha elaborado una pedagogía a partir 
de la filosofía. Una Reforma de la filosofía. Inglaterra, Francia, Estados Unidos la han limitado. 6 

Aunque fue en la década de los 60-70 del siglo XIX cuando más se dedicó a la 

pedagogía,7 estas cuestiones lo acompañaron a lo largo de toda su vida ya que jamás 

abandonó totalmente su tarea pedagógica. Asimismo, los ideales progresistas que 

defendía el escritor -como por ejemplo la democratización o la libertad educativa- no 

eran simples postulaciones.  

La implicación de Tolstói en el ámbito educativo fue absoluta dado a su gran 

motivación por el tema; “Daré todo lo que puedo y utilizaré todas mis fuerzas para 

cumplir este programa… Que me lo permitan o no, y que aunque me encuentre solo, 

crearé de todos modos una asociación secreta para la educación del pueblo”, decía.8 En 

esta primera etapa vital suya, además de proponer métodos de enseñanza elaborando 

una revista pedagógica y manuales escolares, se dedicó activamente a la enseñanza 

escolar, ejerciendo como maestro y director de la escuela, tal y como intentamos 

examinar en este breve estudio. 
 

2.1. Pedagogía progresista  

 

En la segunda mitad del siglo XIX surgió un movimiento pedagógico crítico con la 

educación tradicional que eclosionó en el siglo XX con las distintas reformas 

educativas. Bajo la denominación de “Escuela Nueva”, nació una pedagogía que 

subrayaba los momentos expresivos y personales del niño por encima de los meramente 

                                                            
5 “El 27 de julio Tolstói emprendió un viaje al extranjero con su hermana Masha y los niños. El objetivo 
era conocer el sistema educativo y los métodos de enseñanza en Europa”. Tolstói, Lev, Diarios, p. 460.  

6  Ibídem, 3-15 abril de 1861, p.194. 

7  “La idea de una pedagogía experimental me tiene muy excitado, pero no pude dominarme, hablé de ella 
y con eso me debilité”, Ibídem, 14, 15, 16 de agosto de 1860, p. 192.  

8 Filippovich Egorov Semion, “León Nikolaievich Tolstoi”. En Perspectivas: revista trimestral de 
educación comparada. París: UNESCO, Oficina Internacional de Educación. Vol. XVIII, nº3, 1988, p. 2. 
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materiales y prácticos. La incursión moderna de la tendencia creativa y expresiva en la 

educación artística, tiene sus orígenes en estas ideas sobre la educación.  

En ese momento, la mayoría de la población rusa se formaba por campesinos 

analfabetos que no recibían ningún tipo de instrucción. Existía una gran diferencia entre 

la educación de la nobleza privilegiada y la incultura del resto de población. Era esta 

escisión la que Tolstói pretendía superar con su sistema pedagógico, pues estaba 

convencido de que si se educaba a todas las capas de la población sin distinción, 

problemas como la injusticia y la opresión desaparecerían.  

 Paralelamente, en la década de 1860, surgió la pretensión de abolir el régimen de 

servidumbre,9 a la vez que el proceso industrial ruso se estaba acelerando. Para el 

escritor, el capitalismo subordinaba los intereses de la población para su propio 

beneficio creando unos nuevos antagonismos sociales contra los que se debía hacer 

frente. A su juicio, no se debía apoyar un sistema que mantuviera a la mayoría de los 

habitantes sometidos a la minoría,10 si no que el verdadero progreso era el que se 

posicionaba al servicio del bien del pueblo.   

Entre los precursores del movimiento de la “Escuela Nueva” Tolstói también 

destaca. El escritor ruso se inspira en el espíritu pedagógico de Jean-Jacques Rousseau, 

que fundamentalmente propaga que la figura del profesor no debe actuar 

coercitivamente sobre el alumno. La libertad es, tanto para Rousseau como para Tolstói, 

uno de los criterios más importantes que debe regir cualquier proyecto educativo. Como 

el escritor ruso redacta en su diario el 5 de agosto de 1860: "Montaigne fue el primero 

en expresar con claridad la idea de la libertad de la educación. También en la educación 

lo principal es la igualdad y la libertad".11  

                                                            
9 El acta de la emancipación de los siervos se publicó en febrero de 1861. Tolstói mostró su implicación 
con el tema leyendo los estatutos junto con los campesinos, tal y como recoge su diario del día 7 de mayo 
del ese año.  

10 EL Ministro de Instrucción Pública Alejandro I justificaba esta situación de desigualdad social 
diciendo: “La instrucción es útil sólo cuando se utiliza y ofrece como la sal, en pequeñas cantidades y de 
acuerdo con las circunstancias y necesidades del pueblo… Enseñar a leer a las masas, y más todavía a la 
mayoría, puede hacernos más mal que bien”. Tolstói, Lev.N., Qui ha d’ensenyar a qui. Barcelona: Eumo 
Editorial, 1990, p. 32. Traducción de la cita al castellano propia.  

11 Tolstói, Lev, Diarios, p.191. 
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De este modo, Lev Nikoláyevich denuncia pública y encarecidamente el carácter 

represivo de la educación tradicional. En síntesis, esta “nueva educación” defiende el 

libre desarrollo del niño como contraposición a la pedagogía autoritaria. En teorías 

pedagógicas del escritor de Yásnaia Poliana, pueden reconocerse tres ejes 

fundamentales, resumidos en diferentes escritos suyos: el respeto al pensamiento y la 

personalidad del niño, la libertad y la igualdad.  

La perspectiva de Tolstói cuestiona los elementos que constituyen al hombre y 

su posibilidad de formación. En este sentido,  se centra en la capacidad transformadora 

que puede tener la educación, tanto para el hombre, como para la sociedad. Cabe 

destacar un rasgo importante en la dimensión sociológica que tiene esta propuesta del 

autor: su preocupación por la formación personal del individuo. Para ello, el análisis que 

hace de los niños es multifacético en tanto que respeta la inmensa divergencia de las 

manifestaciones de la personalidad. Se aleja así de crear un único método que rigiera 

por igual a todos los niños ya que entiende que cada uno debe formar su propia 

personalidad sin supeditarse a ninguna metodología unificadora. 

En este contexto histórico-temporal se revaloriza la noción de “arte infantil”. La 

educación artística de esta nueva corriente rechazaba los modelos de copia y repetición 

como actividad escolar y ensalzaba la producción infantil por sus características 

originales más que por ser mera imitación.12 Así pues, en la nueva confección del 

sistema educativo moderno, las representaciones infantiles dejaron de ser ignoradas ya 

que se les concedió mayor prestigio. Los niños no sólo se ocupaban de copiar o 

reproducir imágenes, también se valoraba su producción por ser original y expresiva. En 

relación con esta idea, aparece la antes ignorada Educación Artística ya que a través de 

esta disciplina se postulaba un aumento de la capacidad creativa e intelectual.  

 

 

 

 

                                                            
12 Uno de los autores que recogió este pensamiento y que más contribuyó al desarrollo de la visión 
pedagógica progresista en el campo artístico fue Viktor Lowenfeld (1903-1960). Él opinaba que el niño 
era creador por naturaleza y que en consecuencia la escuela debía potenciar esta facultad innata, por 
medio de recursos como por ejemplo la práctica de la libre expresión. 

7 
 



2.2. La escuela de Yásnaia Poliana  
 

 
“La necessitat d’aprendre és connatural a cada persona. El poble 
estima i busca la instrucció, com estima i busca l’aire per respirar. El 
govern i la societat no tenen anhel més alt que el d’instruir el poble. I, 
malgrat tota la violencia, l’astúcia i la tossuderia dels governs i de les 
societats,  aquest poble no para d’expressar la seva insatisfacció amb 
la instrucció que se li proposa i només s’hi va rendint, de mica en 
mica, per força”.  

(L. N. Tolstói, De la instrucció pública, 1861) 

El centro escolar de Yásnaia Poliana se fundó en la propia finca de Lev.N. Tolstói en el 

condado de Tula el año 1859 con un claro objetivo: educar a los niños de los 

campesinos de la gleba que trabajaban en la propiedad de la familia Tolstói. La escuela 

se conoce como “democrática”, ya que el conde Lev Nikoláyevich13 planteaba el 

funcionamiento de una institución abierta a todo tipo de público, desde una perspectiva 

crítica con la sociedad del momento.14 En esa época se empezó a incentivar la reforma 

escolar rusa y el pensamiento del escritor encajó a la perfección con este ambiente 

inconformista ante las medidas de instrucción pública zarista. Para Tolstói, la 

instrucción pública no podía dejarse únicamente en manos de los funcionarios del 

gobierno, ya que éstos creaban un sistema que sólo satisfacía a las altas capas sociales, 

dejando de lado los intereses del pueblo.  

La escuela partía de una iniciativa privada, puesto que no dependía del 

Ministerio de Educación Pública.15 Pretendía cambiar la privatización de la educación 

impartiendo enseñanzas a todas las clases sociales. Acorde con su intención, la escuela 

era gratuita y aunque en sus inicios fue acogida por los campesinos con recelo, el 

número de alumnos fue aumentando con el paso del tiempo. El escritor también 

enfatizaba, como se verá más adelante, la importancia de instruir al pueblo en todos los 

campos del saber y no únicamente en los que tienen que ver con  la práctica laboral.  

                                                            
13 Lev N. Tolstói provenía de una familia de la nobleza rusa ya que era el cuarto hijo del conde N. I. 
Tolstói y la princesa M.N. Volkonskaia.  

14 Se utiliza el término “democrática” para extender la posibilidad de recibir educación en una Rusia del 
cambio de siglo donde ésta estaba al alcance de unos pocos. 

15 No obstante, se sabe por el diario de Tolstói que el 12 de mayo del 1861 hizo una solicitud oficial para 
que el Ministerio de Instrucción Pública reconociera la escuela Yásnaia Poliana.  
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Las ideas y actividades pedagógicas de Tólstoi causaron gran interés tanto a 

nivel nacional como internacional, convirtiéndose en precursor de posteriores 

renovaciones educativas. Ejemplo de ello fueron los múltiples maestros interesados, que 

visitaron la escuela durante el curso académico para aprender y conversar con Tolstói. 

Asimismo, en la provincia de Tula fue tal la influencia que ejerció que prosperaron una 

veintena de escuelas populares.16 En este contexto, un importante pedagogo ruso 

contemporáneo de Tolstói y seguidor de sus ideas, Konstantin Ushinski, afirmó que “el 

que conoce bien la historia de Rusia no vacilará un solo instante en dejar la educación 

en manos del pueblo”.17 

Debido al interés que fue suscitando esta nueva manera de comprender la 

educación, el conde decidió publicar una revista especializada con el mismo nombre 

que la escuela y el pueblo, Yásnaia Poliana. Gracias a estas publicaciones se han 

conservado artículos que reflejan con detalle los propósitos de la escuela y los objetivos 

alcanzados, como puede leerse en el texto “De la instrucción pública”: 

Sabem que els nostres arguments convenceran molt poques persones. Sabem que les nostres 
certeses màximes –és a dir, que l’únic mètode d’ensenyament possible és l’experimental i que el seu únic 
criteri és el de la llibertat- els semblarà a alguns una banalitat vulgar, a uns altres una idea abstracta i 
confusa i a uns altres un somni impossible. No ens hauríem atrevit a destorbar la tranquil·litat dels 
teòrics de la pedagogia amb uns arguments tan contraris als generalment acceptats si ens haguéssim de 
limitar a les reflexions exposades en aquest article. Però sentim que podem, pas a pas i fet rera fet, 
demostrar que les nostres extravagants opinions són perfectament aplicables i legítimes, i aquest serà 
l’objectiu de la nostra revista.18  

Precisamente este tipo de publicaciones, referentes a la actividad educativa 

reformadora de Tolstói, fueron prohibidas por el poder del zar en 1862 por ser 

consideradas demasiado revolucionarias.19 Después de contraer matrimonio en el 

mismo año 1862, Tolstói dejó su actividad como docente. Es justo el primer día de 

octubre de este año que se despide de los estudiantes y del pueblo. No obstante, la 

                                                            
16 Ejemplo de Yasnáia Poliana como predecesora de un movimiento nuevo es la escuela inglesa de 
“Summerhill” fundada en 1921 por Alexander Sutherland Neill.  

17 Filippovich Egorov Semion, “León Nikolaievich Tolstoi”, p. 5.  

18 Tolstói, Lev N., Qui ha d’ensenyar a qui, p. 165. 

19 Es el año en que se publicó el último número de la revista la “Escuela de Yasnáia Poliana”. 
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Escuela continuó hasta finales de ese año y reabrió en la década de los setenta,20 pese a 

que Tolstói nunca cesó de reflexionar sobre la educación.  

                                                           

 

2.3. Los niños y el arte 
 

“El arte es una forma de actividad humana que consiste, para 
el hombre, en transmitir sentimientos a otros, consciente y 
voluntariamente, por medio de determinados signos 
exteriores”. 

(L. N. Tolstói, Qué es el arte, 1897) 

La época de creación de la escuela de Yásnaia Poliana coincide con las primeras 

reflexiones de Tolstói sobre el significado del arte. El escritor ruso muestra gran interés 

por el arte, rasgo que se evidencia en el lugar privilegiado que le otorga a la cuestión 

artística. Ejemplo de ello es el ensayo “Los escolares y el arte”, de gran importancia a la 

hora de investigar la visión del escritor sobre la educación.  

 La preocupación por el arte en el ámbito educativo que tiene el pensamiento 

tolstoyano tiene una significativa connotación social. Como apunta Carmen Senabre, 

Tolstói relaciona la obra de arte con la característica del "contagio": "Advertimos la 

dependencia de su estética con respecto a la Ética: exige que [las obras de arte] 

contribuyan al progreso de la humanidad, que el artista baje a la arena y se decante por 

personajes y situaciones con toda claridad".21 En este sentido, el escritor ruso escribe en 

1898 el libro ¿Qué es el arte? Aquí, sus reflexiones postulan el arte como medio de 

comunicación válido en cuanto transmisor de emociones de la fraternización humana; la 

esencia social del arte es la que promoverá su incursión en la pedagogía.  

El programa ordinario de las escuelas populares rusas admitía en ese momento 

una aplicación solamente técnica del dibujo, es decir, el dibujo útil para la vida laboral. 

Este aprendizaje se basaba en el dibujo lineal con fines prácticos como por ejemplo la 

representación de un arado o una máquina. Según Tolstói, este tipo de instrucción es un 

error que no hace más que aburrir al alumno y hacerle dibujar a escondidas verdaderos 

motivos expresivos de inquietud personal. También cree que la etapa primaria del niño 
 

20 El año 1972 Tólstoi publicó El Abecedario del Conde Tólstoi, un estudio de la escuela en relación a la 
pedagogía progresista. El 1975 se publicó El Nuevo Abecedario, un compendio de materiales didácticos. 

21 Tolstói, Lev, ¿Qué es el arte? Barcelona: Nexos, 1992, p.11.  
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es de vital relevancia ya que determina en gran parte el posterior desarrollo moral e 

intelectual del individuo.  

Según esta hipótesis aceptada por Tolstói, es muy importante la manera en que 

se instruye al niño en la etapa inicial -de ello depende si se establece o no la empatía por 

el aprendizaje, su curiosidad y sus valores. Tal y como escribe en su diario el 16 de 

Abril de 1861 durante la estancia en Weimar: "La tarea de la escuela no es Wissenschaft 

beibringen, sino die Achtung und die Idee der Wissenschaft beibringen".22 Es decir, más 

que impartir el conocimiento, aportar el gusto por él y la idea del saber.  

En este sentido, Tolstói cree que es en la escuela donde se debe instruir al niño 

para desarrollar los valores espirituales más allá de la mera trasmisión de conocimientos 

materiales o “enciclopédicos”: 

Cuando entro en la escuela y veo esa multitud de niños flacos, sucios, harapientos, con sus ojos 
claros, y a veces con una expresión angélica, me siento alarmado, espantado, siento la sensación que se 
experimento cuando vemos a alguien que se ahoga…Y lo que se está ahogando allí es lo más valioso, 
precisamente esta consciencia espiritual que se percibe nítidamente en los ojos de los niños.23 

Asimismo, dicho programa del que Tolstói reniega, elude toda faceta creativa 

inherente a la práctica artística y se instruye dentro de unos parámetros limitados. Este 

es otro grave error según Tolstói. Para el escritor, el arte no puede estar condicionado: o 

bien es perjudicial para todos y no puede ser útil para ninguna clase o bien todos los 

seres tienen derecho al arte en toda su extensión, sin restricciones: 

Estimo que la necesidad de los goces artísticos y el culto del arte existen en cada ser humano, 
cualesquiera que sean su raza y su esfera, que esta necesidad es legítima y que debe ser satisfecha. Y 
erigiendo esta máxima en axioma, digo que debemos sobre este punto mostrarnos circunspectos ante el 
temor de inculcar lo falso a la joven generación, y también para dar a esta generación los medios de 
elaborar un arte nuevo, tanto por la forma, cuanto por el fondo.24 

Uno de los máximos objetivos en la enseñanza de Lev Tolstói y los profesores 

de Yásnaia Poliana era estimular la capacidad creativa de los alumnos. Como se ha 

visto, en esta escuela la enseñanza artística es un elemento integral y predilecto. El 

desarrollo creativo es puesto en práctica dejando a los niños realizar composiciones con 

                                                            
22 Tolstói, Lev, Diarios, p. 194. 

23 Filippovich Egorov Semion, “León Nikolaievich Tolstoi”, p. 8.  

24 Tolstói, L., La escuela de Yasnaia Poliana. Barcelona: Pequeña Biblioteca Calamvs scriptorvis, 1978. 
P.147.  
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temática  libre. Este recurso es una de las formas para desarrollar la capacidad creativa 

que según la pedagogía tolstoyana, lleva a formar relaciones sociales acordes con el 

carácter que debería tener una persona civilizada. 

En el ámbito de la enseñanza artística, en la escuela se impartían clases de dibujo 

y canto. Las clases de dibujo empezaban por el procedimiento del dibujo lineal para el 

posterior desarrollo libre en la composición. Se les ofrecía a los niños los recursos y 

técnicas que les permitían pasar de la copia del original a un dibujo de figuras más libre 

y creativo. De esta manera los niños se interesaban por el arte ya que la mera copia les 

resultaba aburrida. Además, Tolstói cree que el impulso de la autonomía tiene gran 

importancia para la construcción del carácter del niño: “Si el niño no aprende en la 

escuela a crear alguna cosa por sí mismo, tampoco en la vida no hará nada más que 

imitar, copiar. Hay muy pocos alumnos que, habiendo aprendido a copiar, sepan aplicar 

después con iniciativa propia los conocimientos aprendidos”. 25  

En su breve ensayo Los escolares y el arte, Tolstói cuenta una interesante 

reflexión en relación a la libre participación, motivación e implicación que esta libertad 

de pensamiento provoca en el alumnado. Narra en el texto que un día mientras andaba 

por las calles con algunos de sus alumnos, uno de los jóvenes le preguntó para qué 

servía el arte: 

-¿Para qué sirve el dibujo?, dijo Sëmka. ¿Por qué dibujas algo y luego puedes completarlo a 
partir del dibujo? 

-No, eso es diseñar, dijo Fédka. Pero, ¿Por qué dibujar figuras? 

La mente práctica de Sëmka no estaba perpleja. 

-¿Para qué sirve un palo y para qué sirve un limonero?, dijo él, todavía golpeando el árbol. 

-Sí, ¿Para qué sirve un limonero?, dije yo. 

-Para hacer vigas, dijo Sëmka.  

-Pero, ¿Para qué sirve en verano, cuando todavía no se ha cortado? 

-Entonces no sirve para nada. 

-No, de verdad, insistió Fedka, ¿Por qué crece un limonero?26 

                                                            
25 Tolstói, Lev N., Qui ha d’ensenyar a qui, p.127. Traducción de la cita al castellano propia. 

26 Tolstói, Lev, ¿Qué es el arte? p. 19. 
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De este modo, Tolstói y sus alumnos reflexionan en torno la utilidad y la belleza 

plástica y moral. Entienden que no todo existe para ser útil, ya que también existe la 

belleza. El arte se equipara al limonero por sus múltiples cualidades ya que es útil 

cuando se corta y bello cuando se contempla. Como se ha visto, Tolstói plantea la 

pregunta, '¿Qué es el arte?', Pero más allá de la belleza y la utilidad, la cuestión tiene 

una connotación ética. El escritor ruso defiende que la esencia del arte no reside en la 

belleza ni en el placer que proporciona, pese a que la mayoría de las definiciones del 

arte se basan en criterios hedonistas que se consideran valiosos. Según el escritor ruso, 

el arte es un medio de comunicación entre los hombres que los une en un sentimiento 

común y de ahí la necesidad de instruir a todos los niños en el ámbito artístico: “El arte 

es una forma de la actividad humana que consiste, para el hombre, en transmitir 

sentimientos a otros, consciente y voluntariamente, por medio de determinados signos 

exteriores”.27 

 

2.4. ¿Es el arte para el pueblo? 
 
 

El gran interés de Tolstói por el arte hace que se plantee la cuestión de la 

enseñanza artística y si el pueblo tiene derecho o no a recibir tal educación. En todas sus 

ideas, coincide en resaltar la necesidad de instruir a los campesinos en las materias 

artísticas. En su contexto histórico, la común apreciación negaba la enseñanza a los 

niños de aspectos artísticos puesto que bajo el punto de vista de las clases dominantes, 

su destino no era el de ser artista sino trabajar la tierra. Según el habitual planteamiento 

clasista, se pensaba que si al aldeano se le instruía inquietudes por el arte se le sacaba de 

la esfera a la que pertenecía y, por consiguiente, no podría soportar el arduo trabajo al 

que estaba predestinado cuyo fin era obedecer al Estado: 
Si ens fem aquesta pregunta, el sentit comú només admet una resposta: aquest nen no serà mai 

un artista, aquest nen haurà de treballar la terra; si es desvetllen en ell necessitats artístiques no tindrà 

força per suportar aquest treball tenaç i constant a què està condemnat i sense el qual l’estat no podria 

existir. En parlar “d’ell” em refereixo a l’infant sortit del poble. Efectivament, és un contrasentit. 28   

                                                            
27 Tolstói, Lev, ¿Qué es el arte? p. 19. 

28Tolstói, Lev N., Qui ha d’ensenyar a qui, p. 117. 
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La igualdad entre las personas es una cuestión que siempre ha importado a 

Tolstói y en consecuencia, abrió un importante debate sobre si los hijos del pueblo 

tenían los mismos derechos a ser instruidos de forma íntegra como los privilegiados: 

[El campesino] tiene mayores derechos a los goces del arte que nosotros, hijos de una clase 
privilegiada; nosotros, a quienes no oprime la necesidad del trabajo incesante, que estamos rodeados de 
todas las comodidades de la vida. Privarle de los goces del arte; privarme a mí, al instructor, del derecho 
de introducirle en este dominio de las más vivas voluptuosidades que él implora con todas las energías de 
su alma, es un absurdo de otro modo grande.29  

Su postura defiende encarecidamente el acceso de los estudiantes al arte, 

independientemente de la clase social a la que pertenezcan. Para Tolstói, preguntarse si 

los niños del pueblo tienen derecho a la instrucción artística, es tan absurdo como 

preguntarse si tienen derecho a satisfacer las necesidades de su naturaleza humana como 

sería el comer. Entendiendo que el arte es una condición indispensable para la vida 

humana, el autor se pregunta en qué medida el arte que se le facilita o niega al pueblo es 

bueno. Para desarrollar el tema, el escritor ruso utiliza una metáfora parecida al mito de 

la Caverna de Platón, donde se divide el mundo en dos esferas: una con un aire viciado 

que hace debilitar las funciones débiles de los hombres que viven menos y otro con un 

aire puro. Ante estas dos esferas, se pregunta cuál es la mejor y propone la segunda 

como mejor medio para vivir.  

Según el escritor ruso, puede hacerse la misma división de esferas en el ámbito 

del arte. Por un lado expone las artes de la clase de la supuesta intelligentsia, y por otro, 

las artes que reclama el pueblo. Las artes de la “clase inteligente” las sitúa dentro de una 

esfera artificial: “Em poden objectar: qui ho ha dit, que els coneixements i l’art de la 

nostra societat culta siguin falsos? Per què n’hem de deduir la falsedat del fet que el 

poble no els accepti? La resposta és molt simple: perquè nosaltres som uns milers, i ells 

són milions”. 30 

 Por consiguiente, el autor expone que si los seres del pueblo “sanos y libres” 

entran en este mundo, cesarán de respirar a pleno pulmón y no podrán volver a salir. 

Esta postulación está relacionada con la necesidad que según Tolstói tiene el arte de ser 

renovado. A su juicio, se debe dejar hablar al pueblo por sí mismo y no imponerle un 

                                                            
29 Tolstói, L., La escuela de Yasnaia Poliana, p. 142.  

30 Tolstói, Lev N., Qui ha d’ensenyar a qui, p. 119.  
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sistema proveniente de las élites. La clase social baja tiene otro tipo de intereses y 

necesidades intelectuales que deben respetarse: 

Estimo que la necesidad de los goces artísticos y el culto del arte existen en cada ser humano, 
cualesquiera que sean su raza y su esfera, que esta necesidad es legítima y que debe ser satisfecha. Y 
erigiendo esta máxima en axioma, digo que debemos mostrarnos sobre este punto circunspectos ante el 
temor de inculcar lo falso a la joven generación, y también para dar a esta joven generación los medios de 
elaborar un arte nuevo, tanto por la forma, cuanto por el contenido.31 

  Cabe resaltar la connotación social que la obra pedagógica tolstoyana tiene. Una de 

las máximas del escritor ruso es hacer felices a las personas que le rodean porque cree 

que el bienestar de los demás retribuye la propia felicidad. Según esta premisa, si las 

clases más pobres siguen siendo esclavizadas y condenadas a la ignorancia, no es 

posible el bienestar social y en consecuencia el individual. Ante este pensamiento 

democratizador se entiende la necesidad que Tolstói siente de formar al pueblo entero -

no sólo a la alta sociedad- para permitirles desarrollar el sentido moral que les condujera 

a realizar el bien.  

 

 

 

 

 

 

 

 

 

 

 

 

 

 

 

 

                                                            
31 Tolstói, L., La escuela de Yasnaia Poliana, p. 147.  
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2.5. Imágenes 
 

 

 

 

 

 

 

 

Casa de la familia Tolstói en Yásnaia Poliana, 1896. Tolstói en la inauguración de la 
biblioteca de Yasnáia Poliana  

 

 

 

 

 Niños campesinos en el porche de la escuela rural de 
Yásnaia Poliana. Fotografía de la segunda mitad del 
siglo XIX. 

Ilyá Repin, Lev Tolstói descansando 
en el bosque. Óleo sobre lienzo, 
1883.   

 

 

 

 

 

 Ilyá Repin, Lev Tolstói. Óleo 
sobre lienzo, 1887.  

La casa del escritor actualmente convertida en un museo.
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3.  Rothko, el arte como función biológica natural 
 

“Sólo me interesa expresar las emociones humanas más elementales. 
La tragedia, el éxtasis, la fatalidad del destino y las cosas así. El hecho 
de que muchas personas se desmoronen y lloren al verse confrontadas 
con mis cuadros demuestra que consigo expresar este tipo de 
emociones humanas elementales… La gente que llora ante mis 
cuadros vive la misma experiencia religiosa que yo sentí al pintarlo”. 

                                                                                                                         Mark Rothko32 

Marcus Rothkowitz, más conocido como Rothko (1903-1970) es otro de los pintores 

más relevantes de las vanguardias pictóricas del siglo XX que proviene de la tierra de 

los eslavos orientales33. Su original concepción del arte abstracto y el modo de 

transmitir las emociones a través de sus cuadros hacen que el legado artístico de Rothko 

sea uno de los más importantes del arte contemporáneo. Su labor intelectual no se limita 

a la pintura ya que también se dedicó a la escritura de textos en relación al mundo del 

arte así como del ámbito educativo. Esta faceta del pintor como profesor es, 

seguramente, la menos estudiada, pero no por ello menos importante para comprender la 

estética de este artista.  

Los libros que comprenden los escritos de Rothko, como La realidad del artista 

o Escritos sobre arte aportan una doble perspectiva a sus reflexiones sobre la 

creatividad; el primer texto, desde un punto de vista más teórico y el segundo, desde el 

prisma de la práctica y experiencia.  

La carrera pedagógica de Rothko empezó el año 1929 y se prolongó algo más de 

veinte años. Fue profesor de pintura y modelado infantil dos veces por semana en el 

Jewish Center Academy de Brooklyn. El primer texto que aparece en Escritos sobre 

arte, pertenece a la publicación de la revista del centro, la Brooklyn Jewish Center 

Review.34 El artículo está vinculado con una de las exposiciones de arte infantil que el 

pintor realizó en el centro y se titula: “Nuevos métodos de enseñanza para futuros 

                                                            
32 Baal-Teshuva, Jacob, Rothko. Madrid: 2003, Taschen, p. 57.  

33 Rothko nació en el Imperio Ruso (actual Letonia) en el seno de una familia judía. Debido al inicio de 
las purgas antisemitas de los cosacos, la familia emigró a Estados Unidos instalándose en Portland, 
Oregón. 

34 Nº 14, febrero-marzo de 1934. 
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artistas y amantes del arte”35. Rothko aquí describe su experiencia como docente en el 

centro y cuestiona la validez de la enseñanza artística tradicional con el fin de que sea 

renovada:  

Es un método de registrar de manera visible nuestra experiencia, visual o imaginativa, coloreada 
con nuestros sentimientos y reacciones personales, con la misma sencillez y franqueza que lo hacemos 
con el canto o el habla. Si no lo crees, observa cómo trabajan estos niños y verás cómo organizan las 
formas, las figuras y los paisajes según criterios pictóricos, utilizando, cuando es necesario, muchas de las 
reglas de la perspectiva la óptica y la geometría, aunque sin ser conscientes de estarlo haciendo. Hacen lo 
mismo que cuando hablan y utilizan inconscientemente las reglas gramaticales.36   

A partir de este momento son habituales los escritos del artista sobre la 

creatividad y la relación entre el arte infantil y moderno. Sus textos artístico-educativos 

se conservan gracias al “Cuaderno de notas” que el propio artista escribió ya que su 

intención inicial fue elaborar, a partir de estos escritos, un libro teórico sobre pintura. 

Empezó a escribirlo de manera sistemática en 1936, sin completarlo jamás. No obstante, 

la vinculación de Rothko con el mundo de la enseñanza artística fue permanente; 

organizó exposiciones infantiles con la producción artística de sus alumnos e incluso las 

incluyó en su primera exposición individual.37   

La carrera pedagógica del pintor no sólo se centró en los niños; también impartió 

docencia a jóvenes estudiantes. En 1947 realizó cursos de verano en la California 

School of Fine Arts de San Francisco. “Los estudiantes le adoraban y le consideraban un 

auténtico maestro de la pedagogía. El ambiente de la escuela le estimulaba mucho y por 

lo visto sabía transmitir ese entusiasmo a sus alumnos”, relata J. Baal-Teshuva.38  

Tal fue la vocación educativa de Rothko que junto con el pintor y amigo 

Clyfford Still tuvieron la iniciativa de crear una escuela de arte propia, proyecto que 

llevaron a la realización. En el desarrollo del proyecto colaboraron David Hare, Robert 

Motherwell y William Bazotes. Esta  escuela neoyorkina  “The Subjects of the Artist 

School” se mantuvo abierta de 1948 a 1949 y pese al breve lapso de tiempo, desarrolló 

                                                            
35 Rothko, Mark, Escritos sobre arte (1934-1969). Barcelona: Paidós, 2007, p. 27. 

36 Ibídem, p.28. 

37 De 1947 a 1949 fue profesor invitado en la Escuela de Bellas Artes de California; de 1951 a 1954, fue 
profesor ayudante en el Departamento de Diseño del Brooklyn College; en verano de 1955 enseñó en la 
Universidad de Colorado, Boulder; y en 1957 fue artista invitado en la Universidad de Tulane en Nueva 
Orleans. Ibídem, p. 21.  

38  Baal-Teshuva, Jacob, Rothko, p. 41.  
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una intensa actividad en torno al arte contemporáneo. El objetivo de la escuela “Los 

Temas del Artista” era organizar reuniones artísticas, promoviendo “la investigación 

espontánea de temas: cuáles son los temas del artista moderno, cómo llegar a ellos, los 

métodos de inspiración y de transformación, las actitudes morales, las posibilidades de 

exploraciones futuras”.39  

Todas las actividades y escritos que Rothko dedicó a la educación denotan lo 

relevante que fue este tema para él. Rothko cree que en este sentido, el papel del 

educador es fundamental y de gran seriedad ya que como dice al respecto, “tenemos el 

poder de dirigir la máquina hacia un sitio o hacia el otro. Los poderosos efectos de una 

educación dogmática en la dirección que una sociedad toma están muy bien 

documentados en el pasado, cuando la Iglesia y el Estado controlaban la educación”.40  

 

3.1. Las clases de arte 
 

“La pintura es un idioma tan natural como el canto o el habla”.41 

La idea de la pintura como medio para registrar la experiencia vital es clave para 

entender tanto la producción artística como los ideales pedagógicos de Rothko. Según el 

artista “el objetivo de las artes plásticas, la poesía y la música no ha consistido nunca en 

representar cosas. Siempre ha consistido en hacer algo bello, conmovedor o 

dramático… lo cual en modo alguno es lo mismo”.42 Es decir, Rothko cree que el 

sentido de las artes visuales reside en comunicar las emociones humanas: 

 Los profanos en materia suelen tener una concepción errónea de la relación entre el talento natural, 
el aprendizaje y la experiencia del arte. (…) Es posible, sin embargo, abordar el tema desde otra 
perspectiva. Nuestros niños, al igual que cualquiera de nosotros, utilizan el método común del habla. 
Todos contamos historias, narramos acontecimientos, escribimos cartas que, incluso a veces, están llenas 

                                                            
39 Anuncio de la escuela “Los Temas del Artista”, Nueva York, 1948-49. Rothko, Mark, Escritos sobre 
arte, p. 18.  

40 Rothko, Mark, La realidad del artista. Filosofías del arte. Madrid, Síntesis, 2004, p. 228. 

41 Rothko, Mark, Escritos sobre arte, p.28 

42 Baal-Teshuva, Rothko, p. 26.  
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de sentimiento y de arte. A pesar de ello, en modo alguno pensamos que nuestra expresión en este medio 
dependa de nuestros conocimientos de gramática, sintaxis o de las reglas de la retórica.43 

En este contexto, cabe destacar que Rothko concibe el arte como una capacidad 

de satisfacer la función biológica de expresarse. El autor postula una analogía entre el 

medio común del habla y la experiencia del arte en el niño puesto que ambas prácticas 

permiten la comunicación y el registro de manera visible de la propia experiencia: 

Hemos visto que los hombres se empeñan en producir arte para satisfacer la necesidad biológica 
de expresarse. El arte es una de las vías que ha proporcionado el medio adecuado, lo que aquí llamaremos 
lenguaje, para la realización satisfactoria de este impulso. Es arte es entonces una cosa definida, una 
especie de la naturaleza, y como cualquier especie en el mundo físico actúa de acuerdo a sus propias 
leyes. Tiene propiedades definidas que aquí serán descritas como elementos plásticos. 44 

A su juicio, esta comunicación se desarrolla a través del propio lenguaje artístico 

ya que para Rothko la capacidad de pintar es inherente al ser humano:  

La pintura es un idioma tan natural como el canto o el habla. Es un método de registrar de manera visible 
nuestra experiencia, visual o imaginativa, coloreada con nuestros sentimientos y reacciones personales, 
con la misma sencillez y franqueza que lo hacemos con el canto el habla.45 

Rothko ve en el arte infantil los rasgos esenciales que para él debía tener una 

buena obra de arte. Identifica en el trabajo de sus alumnos la sencillez que les permite 

crear obras frescas, vivas y variadas, resultado de sus propias aficiones, sueños o 

reflexiones: 

Son plasmaciones perfectas de un tema que nos conmueven por la belleza de sus sentimientos, 
por la plenitud de sus formas y por la emoción de su diseño. (…) Sin entrar en un discurso más complejo 
sobre sus implicaciones estéticas, esto es, ni más ni menos lo que nos provoca una buena obra de arte. Es 
significativo que muchos artistas que vieron esta exposición se quedaran impresionados y conmovidos.46 

Entonces, ¿Los trabajos artísticos de los niños son obras de arte? Rothko así lo 

considera ya que según él, “los niños tienen ideas, normalmente buenas, y las expresan 

de un modo maravillosamente vivo, logrando que sintamos del modo en que sienten 

ellos. Por eso sus esfuerzos conforman intrínsecamente obras de arte”.47 

                                                            
43 Rothko, Mark, Escritos sobre arte, p. 28.  

44 Rothko, Mark, La realidad del artista, p. 63. 

45 Rothko, Escritos sobre arte, p.28.  

46 Ídem, p. 29. 

47 Ídem, p.30.  
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Otra noción importante para el artista de origen bielorruso es el “arte social”. 

Rothko considera que el arte, como experiencia pública, posibilita la manifestación de la 

propia cultura y por consiguiente lo define como una actividad social. Mediante la 

creación artística, el hombre además de satisfacer sus necesidades estéticas, adquiere 

conocimiento y da una significación a su visión de la realidad:  

Los críticos, tanto de arte como de poesía, música, teatro o cine, lamentan que haya tantos 
artistas que pierdan el tiempo pintando naturalezas muertas, que representen decadentes escenas de amor 
en teatro o novela, o que use fútiles atonalidades en música. Les acusan de asociales, de negar y reprimir 
su propia vida, demandándoles que se zambullan en el mar embravecido de la vida. De acuerdo, que los 
críticos vean la obra de nuestros niños. Todo está aquí: fábricas, muelles, canales, muchedumbres, barcos, 
agua; todo lo que puede resultar concebible. Aquí está el arte social.48 

Se evidencia el énfasis de Rothko por la cuestión creativa y emocional. La 

satisfacción de las necesidades estéticas puede concebirse como placer y para el pintor,  

el placer es un bien social: 

No insistiremos en el hecho de que el acto creativo es una acción social que intrínsecamente 
justifica su propia experiencia. Ello se pone de manifiesto en la belleza y la vitalidad de la obra acabada, 
que, como tal, contribuye a nuestra herencia cultual y cuya contemplación tal vez nos dé más placer en el 
futuro que el que sintió el niño al hacerla, si es que ello es posible.49 

El artista distingue los medios de expresión artísticos de las técnicas pictóricas o 

la mera práctica artesanal ya que según él, el verdadero arte debe obedecer a un 

sentimiento natural de la espontaneidad y actitud genuina de los niños. Rothko 

humaniza la actividad pictórica considerándola no como un objeto artesanal que se 

adquiere por entrenamiento y disciplina, más bien la concibe como una forma de 

expresión innata al ser humano. En una charla que dio en el Jewish Center Academy a 

mediados de la década de 1930, habló sobre la utilidad del arte como medio de 

comunicación que permite desarrollar la propia personalidad:  

La diferencia entre la mera capacidad artesanal y la habilidad artesanal, que va asociada al 
espíritu, la fuerza expresiva y la personalidad... el resultado de todo ello es una actividad creativa 
constante durante la cual el niño crea una cosmología completamente a su medida, capaz de expresar el 
mundo infinitamente diverso y emocionante de las fantasías y las experiencias infantiles.50 

 

                                                            
48 Rothko, Escritos sobre arte, p. 30.  

49 Ídem, p. 32. 

50 Baal-Teshuva, Rothko, p. 24.  
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Durante el verano de 1933, Rothko organiza su primera exposición individual en 

el Portland Museum of Art de Oregón. En ella muestra el arte infantil que defiende 

incluyendo dibujos de sus alumnos  del Center Academy en la exposición. No obstante, 

en la escuela donde impartía clases, organizaba de forma habitual exposiciones para 

mostrar las obras de sus alumnos. Para el pintor, la exposición de obras infantiles es 

importante por tres motivos principales. En primer lugar, es la ocasión idónea para 

mostrar la capacidad de los niños para utilizar un medio expresivo reservado 

habitualmente para artistas y personas adultas. Rothko amplia de este modo el campo 

artístico incluyendo el arte infantil. En segundo lugar, por el propio significado de sus 

obras como arte. Por último, el autor sitúa la importancia de la exposición en la utilidad 

de ofrecer a los niños una experiencia positiva en torno a la creación artística: 

La importancia de esta exposición radica 1) en que muestra la capacidad de los niños para 
utilizar un medio expresivo considerado normalmente patrimonio exclusivo de quienes tienen un mayor 
talento, están mejor preparados o cuentan con más experiencia; 2) en el valor intrínseco de sus obras 
como arte, y 3) en la utilidad de tales expresiones tanto para el desarrollo de su gusto por el arte como 
para las creaciones futuras de aquellos que se sientan predispuestos a hacer de la pintura o la escultura 
una parte fundamental de su vida.51 

 Entonces, ¿Cuál es el propósito de las exposiciones infantiles que Rothko 

organizaba? Probablemente su valor reside en darles a los niños la oportunidad de 

expresar sus emociones y construir su mundo interior, haciendo desarrollar su 

imaginación y capacidad creativa a la vez que introducirles en el gusto de la experiencia 

estética. Asimismo, la experiencia creativa contribuía al posterior desarrollo del alumno: 

 La mayoría de estos niños perderán probablemente su imaginación y vivacidad cuando maduren. 
Pero unos cuantos la conservarán. Y es de esperar que, en estos casos, no pierdan la experiencia de los 
ocho años y que continúen encontrando esa misma belleza. Respecto a los demás, espero que esta 
experiencia les ayude a revivir el placer estético que sintieron de niños en las obras de los demás.52 

 

 

 

 

 

                                                            
51 Rothko, Mark, Escritos sobre arte, p. 27.  

52 Ídem, p.30.  
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3.2. El aprendizaje infantil, nuevos métodos de enseñanza 
 

Entran en el aula de arte. Todo el material de trabajo está listo: 
pinturas, papel, pinceles, arcilla, colores. La mayoría de ellos, 
rebosantes de ideas y de intereses, saben exactamente lo que quieren 
representar.53  

A través de los escritos del autor, se puede saber con exactitud cómo se desarrollaban 

las clases de arte. El trabajo de los alumnos de Rothko en la Center Academy reinaba el 

espíritu comunitario. El pintor relata en sus escritos una relación armónica entre los 

niños ya que entre ellos se ayudaban y animaban. Este ambiente propicio para las 

buenas relaciones es el que Rothko intentaba conseguir y así lograba captar el interés de 

los alumnos. Cuando los niños llegaban a clase, ya tenían todo el material de trabajo 

listo para ser usado. La metodología anima a los niños a explorar una gran variedad de 

materiales pictóricos y procedimientos ya que como les decía a sus alumnos: “De cada 

material, se puede hacer algo creativo”.54 Esta predisposición conseguía que el niño 

trabajara según sus intereses y emociones personales sin interrupciones.  

Rothko explica que los temas elegidos por los niños para pintar normalmente 

son “un tema que emana directamente de su mente, resultado de sus reflexiones, de sus 

sueños o sus aficiones”.55 Es decir, no se trata de una cuestión propuesta por el profesor 

que todos los alumnos deben seguir. Los niños tienen la libertad de expresarse según sus 

propios intereses y motivaciones: 

Se ponen a trabajar e, inconscientes de las dificultades, se abren camino y superan obstáculos 
que achantarían a cualquier adulto y ¡tachán! En poco tiempo sus ideas se hacen visibles de un modo 
inteligente y nítido. Conforme aumenta su experiencia, ganan en seguridad y, muy pronto, nada les resulta 
difícil.56 

Rothko intenta que el niño tenga la posibilidad de actuar con la mayor libertad 

posible. La no estandarización hace que el aprendizaje desarrolle la formación 

individual del alumno más allá de la normativa de la educación tradicional. Estos 

nuevos métodos que el pintor aplica en la escuela son “progresistas” ya que como el 

                                                            
53 Rothko, Escritos sobre arte, p.28. 

54 Wilhelm Viola (1938), Child Art and Franz Cizek.  

55 Rothko, Mark, Op. Cit., p. 28.  

56 Ídem. 
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propio autor relata anteriormente, la escuela tradicional no utilizaba estos sistemas de 

aprendizaje: 

Hace diez años, cuando esta escuela empezó a funcionar, se consideraba que los métodos de arte 
progresistas eran innovaciones y experimentos poco dignos de fiar. Actualmente, nuestro método ya no 
necesita mártires. Se ha extendido a varias escuelas públicas que se han distinguido en su aplicación y que 
están siendo muy solicitadas por este motivo. El método ha llegado incluso a la enseñanza de adultos.57 

 

Según Rothko, el éxito del nuevo método frente al habitual hasta entonces se 

debe a la intensidad y expresividad del arte infantil. El público siente empatía por este 

tipo de arte ya que le atrae la manera en que esta práctica artística ensalza la facultad 

expresiva-comunicativa por encima de la mera técnica: 

Ha aprendido a diferenciar lo que es la técnica a secas de la técnica que está unida al espíritu, a la 
expresividad y a la personalidad: a diferenciar entre el pintor que pinta bien y el artista cuyas obras 
transpiran vida e imaginación y que utiliza los materiales para expresar algo58.  

El pintor también declara su protesta ante el historicismo ya que asocia el arte al 

espíritu y no a la historia. A su juicio, como seres creativos, “debemos contribuir a la 

historia según el modo particular en que funcionamos. No tenemos obligación alguna de 

satisfacer la lógica de la historia con el único fin de demostrar su sentido. Debemos 

seguir la lógica del arte, y si la historia no lo avalara, lo que deberíamos cambiar es la 

historia.”59 

 

3.2.1. La pintura creativa frente a la enseñanza tradicional 

 

La diferencia fundamental que Rothko identifica entre su método y los anteriores es 

el elemento que se representa en la pintura. En el sistema tradicional el aprendizaje 

consistía en perfeccionar la técnica mediante la imitación de modelos. Por consiguiente, 

su experiencia artística responde a la capacidad de copiar. Por el contrario, el nuevo 

método defendido por el pintor anima al niño a que realice sus propias creaciones, tal y 

como cita: “Nuestra máxima no es hacer esto o hacer lo otro, sino preguntarle al niño 

                                                            
57 Rothko, Escritos sobre arte,  p. 44. 

58 Ídem. 

59 Ídem, p. 35.  
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qué le gustaría expresar y cómo podría expresarlo”.60 La diferencia entre los sistemas 

reside en que el tradicional se ocupa de representar mediante la imitación y el 

progresista pretende crear mediante la expresión. 

De este modo, el aprendizaje no se basa en unas directrices generales y 

homogéneas, es decir, se fundamenta en la propia personalidad expresiva del niño por 

encima de las técnicas miméticas. El estímulo se moldea acorde con los intereses del 

niño y no a la inversa: “El resultado es la puesta en marcha de una actividad creativa 

constante en la que el niño genera toda una cosmología infantil en la que expresa un 

mundo infinitamente variado y lleno de emociones que emana de sus gustos y de sus 

experiencias infantiles”.61 

Para Rothko, el trabajo de sus alumnos es arte en tanto que expresa su 

personalidad. El progreso se da a medida que los niños van creciendo, ya que tienen 

mayor capacidad de observación a la vez que tienen un mayor conocimiento del uso de 

los materiales artísticos. Para progresar, los niños se encuentran ante nuevos problemas 

que resuelven con métodos nuevos. Esta especie de “autoaprendizaje” cuyo desarrollo 

se motiva por la propia perplejidad del alumno no es viable en los métodos 

tradicionales. Con los antiguos métodos, el niño “habría sido tan consciente de la 

dificultad de las técnicas para pintar del natural que se habría desanimado desde el 

principio”.62 En cambio, los alumnos de Rothko al tener como meta principal expresar 

sus propias ideas y no la corrección técnica, son capaces de enfrentarse a los problemas 

según su nivel de madurez.   

 

 

 

 

 

                                                            
60  Rothko, Escritos sobre arte,  p. 45.   

61 Ídem. 

62 Ídem.  
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3.3. La función del professor 

 

“I was never good at art. A couple of boys and girls in the class had 

more technique than I did. But he [Rothko] was very suppotive, very 

kind. He liked my colors. He made you feel that you were really 

producing something important, something good”, 

Gerald Phillips, student.63 

Otro de los aspectos que más preocupó a Rothko en el ámbito educativo fue el 

papel del educador. James E.B. Breslin expone que como profesor, Rothko les dio a sus 

alumnos la libertad y la confianza que a él le hubiera gustado recibir cuando era niño.64 

Marcus defendía una pedagogía no coercitiva en relación al alumno; el profesor debía 

actuar como guía para ayudar en el desarrollo del niño sin ser un elemento represor. 

Este método de dejar al niño crear basándose en su propia idea, es la que según Rothko 

hace que el alumno desarrolle un estilo particular y lo lleve a alcanzar la destreza 

técnica para poder representar sus ideas. También hace que los trabajos de los 

estudiantes sean muy variados y no tiendan a la copia: 

La función del profesor consiste en estimular y mantener su emoción inicial y sugerirles 
soluciones que les hagan superar aquellas dificultades que puedan suponerles un obstáculo y, sobre todo, 
inspirarles siempre confianza en su trabajo, con sumo cuidado de no imponer normas que puedan inducir 
al estancamiento imaginativo y a la repetición.65 

  

Hacia la década de 1940, Rothko redacta un texto titulado “El profesor ideal” 

donde habla de la importante función del profesor y postula que éste debería tener un 

doble perfil: por un lado, la preparación y sutileza suficientes para comprender la 

formación, la personalidad y la potencialidad del alumno; por otro, la sensibilidad de un 

artista. Rothko llama “profesor-artista” al maestro que cumple con estos requisitos y en 

consecuencia, es idóneo para enseñar una actividad artística creativa: “Debido a que el 

arte es un modo de expresión y gracias a la íntima relación que mantiene con sus 

métodos (…), es más fácil que este profesor haya desarrollado dicha sensibilidad en un 

                                                            
63 Breslin, E.B. James, Mark Rothko, a biography, Chicago : University of Chicago Press, 1993, p.115. 

64 Ídem, p. 116. 

65 Rothko, Escritos sobre arte,.29.  
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grado mayor que aquellos otros cuyo único contacto con el arte ha sido el de meros 

espectadores”.66 

Según Rothko, el papel del profesor es central ya que tiene la capacidad de 

influir directamente sobre la creatividad del niño. La relación del alumno con el 

profesor es un aspecto muy importante ya que según se lleve a cabo puede influenciar 

positiva o negativamente en su impulso creativo: “A menudo, la obra de los niños acaba 

siendo simplemente la reproducción primitiva de los fines creativos del profesor-artista. 

Por lo tanto, tiene la apariencia de arte infantil, pero pierde el impulso creativo básico 

del propio niño”.67 

En las primeras etapas creativas del alumno, el profesor debe evitar la 

manipulación y las inhibiciones físicas o morales.  Asimismo, en la enseñanza de los 

niños más pequeños la sensibilidad del profesor es crucial ya que de ésta depende que el 

niño adquiera un placer por la pintura o no. El profesor debe ser capaz de entender 

“hasta el símbolo más oscuro” reaccionado de una forma honesta. La reacción debe ser 

auténtica ya que si el profesor es capaz de reconocer aquello que el alumno ha querido 

representar podrá transmitirle confianza y placer: 

Nuestro fin es mantener y potenciar el sentido natural de la expresión de los niños, permitir la 
consumación de la obra, porque así el niño toma conciencia de la comunicabilidad necesaria de su 
pintura, es capaz de completar el proceso y toma confianza para iniciar la siguiente.68 

  

Rothko remarca la importancia de los primeros cuatro años del aprendizaje 

infantil ya que cree que es el momento en que el niño aprende a pintar. En esta temprana 

etapa, la producción del alumno debe estar completamente aceptada sin ser manipulada: 

“Puede que el daño provocado por la influencia y la dirección no sea visible al 

principio, pero se hace evidente inmediatamente después bajo la forma de una excesiva 

preocupación por la facilidad”.69  

                                                            
66 Rothko, Mark, Escritos sobre arte, p. 54.  

67 Ídem, p. 37. 

68 Ídem, p. 55.  

69 Ídem, p. 38. 
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El pintor también de la edad adecuada: alrededor de los ocho años, la 

autoconciencia del niño es mayor y en consecuencia también aumenta la 

responsabilidad del profesor. En esta etapa el infante se hace muchas preguntas y 

requiere que el profesor esté allí para contestarlas. Las respuestas deben respetar la 

propia constitución creativa del niño sin introducir elementos ajenos a él; “La 

sensibilidad del profesor debe ser capaz de penetrar en el mundo creativo del niño para 

descubrir sus peculiaridades y sus tendencias con el fin de basar sus respuestas en tales 

datos”.70 

En el artículo “Cuaderno de notas” (1934) Rothko detalla los resultados de sus 

clases artísticas. Este texto es uno de los artículos que escribió el pintor con la voluntad 

de escribir un manual pedagógico, proyecto que como se ha dicho jamás se llegó a 

materializar: “El autor espera que este texto conduzca a una toma de conciencia y dé 

una clave para encontrar la solución a los diversos problemas que nos plantea la pintura 

creativa actualmente”,71 “La razón de este libro es la utilización de este análisis con 

fines pedagógicos”.72  

En este texto síntesis de su actividad como profesor, detalla las dificultades con 

las que se ha encontrado. La primera limitación fundamental es que según la experiencia 

de Rothko, el periodo creativo tiene poca duración ya que suele agotarse antes de que el 

niño tenga doce años. Asimismo, constata que la plena individualidad se suele perder 

después de los nueve años. Entonces, la creatividad viene desplazada por una etapa de 

primitivismo, “cuya única virtud consiste en su parecido con la creatividad infantil, pero 

que realmente, no es sino una imitación de ésta”73.  Otro problema a tener en cuenta es 

que la experiencia creativa infantil debe situar al alumno de tal modo que le permita su 

posterior desarrollo en el futuro: 

Una actividad natural y completamente desinhibida sólo se sustenta por sí sola durante un 
periodo relativamente corto de tiempo. Antes o después habremos de enfrentarnos con que el niño no se 
conforma ya con trabajar de una manera inconsciente y nos demanda los placeres del aprendizaje, del 
desarrollo y del progreso. En el caso de algunos niños, dicho progreso se produce por sí mismo, pero 

                                                            
70 Rothko, Mark, Escritos sobre arte, p. 38. 

71 Ídem, p. 33. 

72 Ídem, p. 34. 

73 Ídem, p. 56.  

28 
 



normalmente [sic] habrán de ser el profesor o el entorno quienes estimulen ese deseo de aprender 
mediante recompensas.74  

De ahí la importancia que para Rothko tiene incluir el arte en la educación 

primaria ya que es el momento oportuno para estimular la mente creativa del niño; sin 

semilla rara vez podrá crecer el árbol.  

 

3.4. ¿Cuáles son los objetivos de la educación artística? 
 

Negar al niño dicha experiencia significaría reprimir un modo de 

habla y de comunicación tan instintivo como el propio lenguaje oral.75 

En el artículo “La educación y la tradición autóctonas”76 Rothko identifica dos 

objetivos que la educación artística estadounidense debía plantearse en ese momento. 

Por un lado, debe cuestionarse de qué manera la práctica del arte contribuye a la vida 

del niño durante la infancia. Por otro lado, cabe preguntarse cómo va a preparar al niño 

para su futura participación en la vida cultural de su comunidad: 

                                                           

Estamos de acuerdo en que la pintura es ante todo una actividad biológica consistente en la 
expresión del impulso creativo, y que es uno de los lenguajes naturales encargados de realizar dicha 
función. Ello viene atestiguado por la facilidad natural con la que el niño crea las formas esenciales que 
están siempre presentes en todo el arte. Negar al niño dicha experiencia significaría reprimir un modo de 
habla y de comunicación tan instintivo como el propio lenguaje oral.77 

 

Una vez argumentada la necesidad de que la educación artística forme parte del 

currículum escolar, Rothko anuncia los objetivos principales de tal aprendizaje. Por un 

lado, “su aportación inmediata al niño en tanto ejercicio de expresión durante su vida 

escolar”.78 El pintor considera que la enseñanza artística contribuye a la felicidad del 

niño ya que es una actividad que le gusta realizar. Asimismo, que sea capaz de plasmar 

y comunicar su mundo contribuye a un sano desarrollo de su personalidad. La 
 

74 Rothko, Mark, Escritos sobre arte, p. 58.  

75 Ídem, p.36.  

76 Rothko, La realidad del artista, p. 227. 

77 Rothko, Mark, Escritos sobre arte, p. 57.  

78 Ídem. 
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adaptación personal del niño a su vida inmediata es uno de los principales fines del 

periodo educativo no dogmático.  

Por otro lado, el segundo objetivo delimitado por Rothko es “su aportación a su 

futuro como adulto, dentro del esquema general de su existencia”.79 Para el pintor, la 

experiencia de la pintura creativa no puede considerarse mera plástica, es erróneo 

considerarla “como una función lúdica de manipulación de materiales plásticos que 

podemos olvidar una vez que el niño deje de interesarse por ello”.80 La actividad 

pictórica no puede valorarse así dado que el niño cuando sea adulto entrará a formar 

parte de una sociedad donde la pintura tiene un papel importante. Se entiende de este 

modo la actividad pictórica como un modo de incluir al sujeto en la vida cultural de la 

sociedad: “Es por ello que esta actividad inicialmente instintiva debe orientarse también 

hacia una eventual participación del sujeto en la vida cultural, tanto de modo activo 

como pasivo”.81 Rothko considera que ambas aproximaciones a la actividad pictórica 

son importantes ya que la participación pasiva satisfactoria puede ser tan creativa como 

el propio acto de pintar. 

 

3.5. El impulso creativo  
 

El hombre ha persistido siempre en el registro de su imaginario.82 

La carrera pedagógica de Rothko estuvo en gran medida influenciada por Franz 

Cizek (1865-1945), un pedagogo especializado en arte y profesor de la School of 

Applied Arts de Viena. Rothko lo consideraba uno de los pioneros en la educación 

gracias al cual la obra de arte creativa se abre paso entre el conservadurismo: “La obra 

de arte creativa no necesita de un ejército que la defienda. Desde que Cizek iniciara sus 

                                                            
79 Rothko, Mark, Escritos sobre arte, p. 57. 

80 Ídem, p. 58.  

81 Ídem  

82 Ídem, p.60. 
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experimentos a finales del siglo pasado, éstos han ido ganando cada vez más adeptos”,83 

escribe el pintor.  

Cizek creó su propia escuela de arte juvenil, la Juvenile Arte Class en 1897, y 

popularizó una de las ideas que se convertiría en lema de la nueva pedagogía: “Dejad a 

los niños crecer, desarrollarse y madurar”.84 Alrededor de 1930 las escuelas públicas 

empezaron a incluir esta nueva concepción de las clases de arte en el currículo escolar,85 

tal y como Rothko también defiende: 

El desarrollo adecuado del impulso creativo lleva a una experiencia mejor y más acabada del 
propio arte y también es el mejor uso que se puede dar a esta actividad dentro del proceso educativo 
particular, acorde con los fines sociales generales que persigue la implantación de un sistema educativo 
unificado.86 

  Puede verse en la cita que Rothko enfatiza la noción de “unificado” ya que hasta 

entonces el arte no formaba parte de la educación y por consiguiente el pintor considera 

que ésta no era integral. Para ilustrar la idea de la importancia de la capacidad creativa 

infantil como elemento innato del ser humano, Rothko recoge un ejemplo que Wilhem 

Viola, discípulo de Cizek, detalla en su libro “Child art and Franz Cizek” (Viena, 

1936): “Está seguro de que si viviera con sus niños en una isla desierta en medio del 

océano y pudiera dejarles crear a sus anchas, podría conducirles hacia el desarrollo más 

puro de su capacidad creativa”.87  

Cizek aproximaba el arte a sus alumnos creando un ambiente de trabajo 

agradable para ellos donde no se les instruía en materia formal y el trabajo se basaba en 

desarrollar las tendencias creativas inherentes al niño. Se les permitía explorar 

libremente sus propias ideas a través del uso de los diferentes materiales, ya que lo que 

le importaba a Cizek era que los alumnos trabajaran siguiendo su propia imaginación. 

El artista vienés admiraba el arte infantil por considerarlo una pura expresión de la 

naturaleza. Del mismo modo que Rothko hizo con sus alumnos, Cizek no pretendía 

                                                            
83 Rothko, Mark, Escritos sobre arte, p. 31.  

84 “Let children grow, develop and mature” en Wilhelm Viola (1938), Child Art and Franz Cizek.  

85 Ejemplo de esta lucha por la incursión de la educación estética es la exposición de “El arte en la vida 
del niño” realizada en Berlín el año 1901. 

86 Rothko, Mark, Escritos sobre arte, p. 34.   

87 Ídem, p. 35. 
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instruir a futuros artistas, su primordial interés era permitir a los niños el acceso a su 

propia creatividad. “No es nuestra labor crear artistas”,88 postula Rothko.  

En su texto “La satisfacción del impulso creativo” escrito hacia 1941 el pintor 

postula una idea clave en su pensamiento: que el arte es una acción social importante 

intrínsecamente. El impulso creativo satisface tanto a la salud del individuo como a la 

de la sociedad. Por consiguiente, su inclusión en el currículum escolar queda más que 

justificada: 

 La satisfacción del impulso creativo es una necesidad básica y biológica, esencial para la salud del 
individuo. Su efecto general sobre la salud de la sociedad es igualmente inestimable. El arte es uno de los 
pocos medios que conoce el hombre para articular dicho impulso. Por ello, su práctica continúa al mismo 
ritmo de la propia vida. Ha sobrevivido a todas las proscripciones legales o morales creadas por los 
hombres y a todas las resistencias que opone la naturaleza mediante la dificultad de los materiales. Da 
igual lo inflexible que sea la superficie o lo adversas que sean las circunstancias, el hombre ha persistido 
siempre en el registro de su imaginario.89 

 Es un proceso psicológico que se produce en paralelo a los procesos biológicos. Así como el 
hombre recibe, así debe expulsar. La alternativa es el estrangulamiento. Los sentidos del hombre recogen 
y acumulan, las emociones y la mente transforman y ordenan ese material y, a través de la mediación del 
arte, se emiten para que vuelva a participar en la corriente de la vida en donde, a su vez, estimularán a los 
hombres. Desde el momento en que el arte no es sólo expresivo sino que también es comunicable, posee 
una función social.90 

 

El arte infantil “constituye una expresión artística convincente y emocionante 

que forma parte intrínseca de la herencia cultural de nuestra sociedad”.91 Pero no por 

ello Rothko considera que el objeto de la educación sea el de formar artistas. El pintor 

cree que el proceso de incluir la formación artística en la educación debe ser un factor 

que ayude al desarrollo global del niño y no un elemento que se elimine posteriormente. 

Cuando considera a dicha educación un “factor de desarrollo” lo hace en un sentido 

amplio ya que a su juicio, el arte es esencial para el ser humano: 

                                                            
88 Rothko, Mark, Escritos sobre arte, p. 35. 

89 Ídem, p. 60. 

90 Ídem.  

91 Ídem, p. 61.  
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El arte debe contribuir a formar la disposición social del niño, a su estabilidad psicológica, a 
generar hábitos adecuados y a enriquecer sus modos de orientarse hacia el entorno, convirtiéndose en una 
herramienta esencial para su desarrollo como sujeto social. 92 

 

Rothko cree que el principio de la ‘propensión natural’ es la base de la 

educación artística creativa: “Un niño aprende a utilizar el lenguaje plástico con la 

misma facilidad y naturalidad con la que utiliza el discurso hablado”. 93 Cabe entender 

la “propensión natural” como la creatividad innata del niño que surge cuando actúa bajo 

los métodos de aprendizaje no coercitivos. En este sentido, surge el estilo original del 

niño: “Su elección y su énfasis en algunos de estos elementos aportan a su pintura 

rasgos que lo diferencian de otros niños”.94 Asimismo, Rothko rehúye del dogmatismo 

ya que reconoce una propensión natural en cada niño, entendiendo que cada ser humano 

tiene una personalidad distinta la cual debe ser respetada. En este sentido Rothko 

modela el estímulo para hacerlo encajar a los intereses del niño y no a la inversa. 

 

3.6. Relación entre el arte infantil y el arte moderno 
 

El arte moderno le sirve a Rothko como síntesis de la experiencia artística hasta ese 

momento. A su juicio, la función del arte moderno es desechar y plantear normas ya que 

“desgarra en su pasión por alcanzar una síntesis cercana a la que se dio en los inicios del 

arte mismo”.95 Como detalla en el “Cuaderno de notas” hacia 1934: 

Existe una analogía entre el arte de los niños y las obras que se han sucedido a lo largo de la 
historia del mundo y que la sociedad reconoce como arte. El niño ha utilizado los mismos elementos 
básicos del lenguaje plástico que se pueden encontrar en las obras de los grandes maestros. El proceso de 
elaboración de ese análisis se ha visto favorecido por la existencia del arte moderno.96 

El artista moderno recorre toda la historia de la experiencia plástica del hombre 

buscando aquello “elemental”. Las obras modernas se pueden comparar con la 

                                                            
92 Rothko, Mark, Escritos sobre arte, p. 61.   

93 Ídem, p. 39. 

94 Ídem, p. 50. 

95 Rothko, Mark, La realidad del artista, p. 207.  

96 Rothko, Mark, Escritos sobre arte, p. 34. 
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producción artística infantil por el objetivo que Rothko ve en común: ambas artes 

buscan los valores esenciales de la forma y la expresión. El pintor expone la relación de 

los pintores modernos con la obra de los niños en virtud a la actitud ante el arte: 

“En el momento de producir arte, cuando los hombres han descartado los mitos y los métodos 
desarrollados para describirlos, el artista se fija en sí mismo y se descubre haciendo énfasis (emocional) 
en sí mismo en vez de en lo visual, y utilizando formas geométricas. El niño utiliza formas geométricas 
simples como, por ejemplo, un círculo para representar una cabeza”.97 

 

Rothko plantea una fuente de inspiración para esta búsqueda de lo elemental en 

el arte primitivo. El pintor examina las imágenes del arte africano que simbolizan 

temores de la sociedad considerándolas las fuentes primordiales de la acción humana: 

“En su búsqueda de lo elemental en ambos casos, es decir, de los sentimientos más 

elementales y de la expresión más elemental, y vistos a través del lente de la objetividad 

en el contexto de su época, el artista encuentra una amalgama de ambos en la escultura 

primitiva”.98 Según el pintor, el cubismo y más tarde el abstraccionismo son ejemplos 

de dos movimientos que muestran fascinación por la manifestación de estos valores 

elementales – tanto por la forma como por la emoción-, y los utilizan como base en su 

nuevo arte: 

El arte moderno ha devuelto estas “artes primitivas” a la categoría de creaciones maduras y 
enteramente realizadas, ha eliminado el supuesto según el cual son producto de la ignorancia y, de hecho, 
ha instituido su supremacía como arte al colocar las simplificaciones y distorsiones conscientes que sólo 
pertenecen al gran arte, como objetivos supremos del arte.99 

 

Cabe resaltar la aproximación positiva del autor al arte positivo ya que lo 

considera “consciente”. Es importante remarcar este aspecto en contraposición a la 

teoría aceptada durante muchos años según la cual el arte primitivo era fruto del atraso y 

no obedecía a ninguna concepción estética. Rothko diferencia entre arte primitivo y 

primitivismo, término aplicado a los “cuadros realizados por gente sin preparación (…) 

que denotan una gran preocupación por el detalle y recurren incluso a la distorsión en 

                                                            
97 Rothko, Mark, Escritos sobre arte,  p. 42. 

98 Rothko, La realidad del artista, p. 205. 

99 Ídem, p. 214. 
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aras de lo humano, y, sobre todo, lo pintoresco”.100 En relación al arte infantil, este tipo 

de primitivistas populares que manifiestan lo pintoresco individualizado son 

confundidos en algunas ocasiones con los niños que crean arte. Según el planteamiento 

de Rothko, esta consideración es errónea ya que la creación infantil responde a una 

necesidad de expresión y no una voluntad de hacer una obra perfecta con pulcros 

detalles:  

Las pinturas y los dibujos de niños que crean sin ninguna instrucción ni conciencia de sí mismos, 
lo que puede darse hasta los seis o siete años, no se parecen en lo más mínimo a la obra de estos 
primitivos. Su obra muestra, por encima de todo, una ausencia total de encanto. Su obra es truculenta, 
brutal, animista y completamente desprovista de detalle. Es ferozmente expresiva en sus generalidades y 
parca en la manifestación de detalles.101  

 

Rothko también identifica un cambio ontológico en la obra infantil alrededor de 

los ocho años, momento en que el niño tiene mayor conciencia del mundo que le rodea 

y ya no actúa con la misma libertad que cuando era más pequeño. “Con frecuencia, el 

arte del niño se transforma en primitivismo que no es otra cosa que el niño produciendo 

un mimetismo de sí mismo. El primitivismo es la explotación de lo expresivo bajo el 

encantador atuendo de la ingenuidad”, dice Rothko.102 Esta etapa de la producción 

infantil que abandona lo expresivo a favor del detalle es la que Rothko identifica con los 

primitivistas populares:103 

Suele ser alrededor de los siete u ocho años cuando los niños entienden plenamente el sentido y 
la utilidad de las recompensas que su encanto infantil les proporciona- cuando sus profesores les instan a 
seguir adelante con sus incongruencias ceceantes porque provocan la asociación con el infantilismo que el 
público espera-, sólo llegados a este punto su obra empieza de alguna manera a parecerse a la de los 
primitivistas populares.104  

 

                                                            
100 Rothko, La realidad del artista, p. 214. 

101 Ídem, p. 215. 

102 Rothko, Mark, Escritos sobre arte, p. 37. 

103 Rothko identifica dos etapas diferentes en el niño: una primera fase hasta los ocho años donde resalta 
la individualidad que obedece a la propia personalidad, a la cual le sigue una etapa de “primitivismo” ya 
que el niño es influenciado por el medio y los prejuicios.  

104 Rothko, La realidad del artista, p. 215. 
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Asimismo, el autor relaciona el lenguaje de la práctica artística infantil con 

algunos rasgos de la pintura de vanguardia en contraposición al arte primitivista 

popular: 

Si la obra realmente automática de los niños se parece a algún arte es a las pinturas de los 
expresionistas más salvajes, a las de los abstraccionistas subjetivos, y a la obra de las razas primitivas en 
el ámbito de la escultura. Sin embargo, no hay nada más alejado del arte natural infantil que la insipidez 
de los primitivistas populares.105 

 

Como apunta la profesora Estela Ocampo, “entre los artistas expresionistas, a 

principios del siglo XX, el interés por el arte primitivo coincide con su atracción hacia 

la expresión infantil”106. En relación, Rothko también evidencia la relación entre el arte 

infantil y el arte expresionista: 

El expresionismo se parece mucho al arte de los niños. Quizá su obra es más expresionista que la 
de los propios artistas, ya que el expresionismo es un intento de revivir la frescura y (la ingenuidad) de la 
visión infantil. (De hecho, deriva de una nostalgia por la inocencia de la infancia). Es en los aspectos más 
clásicos de la vanguardia en donde se demuestran mejor las leyes que subyacen en el lenguaje plástico del 
arte.107  

 

Los artistas vanguardistas reivindican una alternativa ante el arte tradicional. En 

este sentido, ensalzan la expresión infantil por su frescura y espontaneidad e incluso el 

arte de los niños se convierte en fuente de inspiración para ellos. Rothko lo relaciona 

con la representación instintiva que obedece a la necesidad de comunicarse: 

[Loco, niño, artista moderno] Todos ellos utilizan los elementos básicos del habla, el niño por su 
necesidad interna de que la palabra se haga inmediatamente realidad, emplea las representaciones más 
instintivas y utiliza símbolos elementales primitivos e instintivos. El loco por su simbolismo.108  

 

La obra de G. H. Luquet L’Art Primitif (1930) incorporó a los niños de la 

civilización contemporánea en el grupo de las artes denominadas primitivas. Luquet 

                                                            
105 Rothko, La realidad del artista, p. 215. 

106 Ocampo, Estela, El fetiche en el museo. Aproximación al arte primitivo. Barcelona: Alianza, 2011, 
p.76. 

107 Rothko, Mark, Escritos sobre arte,  p. 37.  

108 Ídem, p. 39. 
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distinguía entre el realismo intelectual y el realismo visual según el cual “el niño, como 

reflejan sus dibujos, comparte con los “salvajes” y los hombres prehistóricos una 

particular forma de representar, que Luquet llama realismo intelectual.109 Es de esta 

manera cómo el arte infantil se integra erróneamente en el arte primitivo. No se debe 

confundir el arte primitivo con un arte producto de la ignorancia dado en un “incipiente 

estadio de desarrollo que habría de mejorar llevando al hombre “civilizado””, 110 como 

diría Luquet. 

 

3.7. La importancia del color 

 

“Partint de la figuració, Rothko s’interessà ben aviat per la poètica 
del color. Per a ell, com per als romàntics alemanys, era molt més 
important el que una pintura por fer sentir que no pas el que pot 
reproduir. Així, el  color ben aviat va agafar plena autonomia en 
l’obre de Rothko, fins a convertir-se en l’element essencial, el que 
estableix la comunicació entre l’obra i l’espectador” 

Eduard Castellet, presidente de la Fundació Joan Miró.111 

El color es un aspecto artístico muy importante que acompañó en todo el proceso 

de trasformación de la pintura de Rothko. El autor expuso en más de una ocasión la 

conmoción que sintió por las pinturas de William Tuner112, sobre todo al visionar El 

atardecer antes del Diluvio y La mañana después del Diluvio. “Como Turner, Rothko 

había estudiado cuidadosamente los poderes de los colores como vehículo, no de la 

representación, sino de la esencia de la luz. Y así mismo, como Turner (y como Goethe 

                                                            
109 Ocampo, Estela, El fetiche en el museo, p. 76.  

110 Ídem.  

111 Catálogo de la exposición Rothko. Barcelona: Fundació Joan Miró, 2000, p. 9.  

112 Ejemplo de ello es la donación de los Murales Seagram que Mark Rothko hizo a la Tate Modern poco 
antes de morir en 1970. Uno de los motivos fue la admiración que Rothko sentía por las obras de J.M.W. 
Turner. Por consiguiente, la obra Sin título (c.1950-2) de Rothko puede contemplarse en la sala 5 
“Sublime y abstracción” ubicada próxima a Yacht Approaching the Coast (c.1840-5) de Turner. 
Asimismo, Turner estableció una estrecha relación con “La teoría de los colores” (1810) de J.W Goethe.  
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teóricamente) había indagado en la potencia luminosa que reside en la luz”, en palabras 

de Rafael Argullol.113 

Una cuestión que preocupó a Rothko es el hecho que en la enseñanza académica 

tradicional se empiece por el dibujo o trazado. En el artículo “Un análisis comparativo” 

(1941) Rothko elabora una esquema en que se comparan los elementos plásticos 

básicos, los estilos y los procesos que son comunes entre la pintura creativa de los niños 

y el arte tradicional. Un aspecto importante es la pretensión del pintor de romper con el 

método de aprendizaje académico que comenzaba con el dibujo. Rothko, como también 

hizo su predecesor F. Cizek, aboga por empezar con el color en lugar de por el dibujo 

lineal. El artista ratificaba las hipótesis del pedagogo vienés que defendían el sentido de 

la forma nato de los niños que debe ejercitarse libremente sin intervención del intelecto. 

Según el autor J. Baal- Teshuva, este tipo de aproximación infantil al arte iba a hacer 

posible la liberación del propio Rothko años más tarde.  

3.7.1. Vinculación del arte infantil con la obra de Rothko 
 

En la etapa inicial de la carrea artística de Rothko, el pintor entendía el arte 

infantil como una práctica para su propia búsqueda de la verdad. Expuso que enseñar a 

los niños le servía para desarrollar su propia habilidad de comunicar sus percepciones 

de la realidad en términos visuales. El pintor concibe un juego de espejos entre el artista 

y el niño ya que ve en el dibujo infantil los rasgos de frescura y vivacidad que según él 

un buen artista debía tener: 

Hacen lo mismo que cuando hablan y utilizan inconscientemente las reglas gramaticales. Es esa 
sencillez, precisamente, con la que dejamos que pinten los niños en nuestras clases, y es esa la razón, 
quizás, de que sus dibujos resulten tan frescos, tan vivos y variados. Da igual lo cualificado que esté un 
artista, son éstas las cualidades que debe alcanzar si quiere que su obra resulte atractiva y digna de 
atención.114 

Además de creer que la práctica artística infantil le servía para su propio 

desarrollo como pintor, puede verse las importantes implicaciones de la experiencia 

fundamental que fue para Rothko enseñar arte a los niños. El color es un aspecto que 

atrae su atención a lo largo de toda su carrera artística; aparece en múltiples escritos 
                                                            
113 Argullol, Rafael, “De la Quinta del Sordo a la Capilla Octogonal”, en catálogo de la exposición 
Rothko. Barcelona: Fundació Joan Miró, 2000, p.184.  

114 Rothko, Mark, Escritos sobre arte,  p. 28.  
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sobre la educación: “Pintar los contornos o modelar dentro del color. Lo primero 

implicaría tendencias clasicistas, objetivas, intelectuales. Lo segundo implicaría una 

tendencia objetiva hacia lo expresionista y emocional”115. Incluso, como se ha visto, lo 

propone para iniciar sus clases en lugar del dibujo. Puede verse en esta primera 

aproximación al color una base para que luego se convierta el protagonista de la obra de 

Rothko a partir de de los años cuarenta. No se trata de un color utilizado para reproducir 

cosas como “colorista” sino que más bien es importante para Rothko por lo que hace 

sentir. En una entrevista con Selden Rodman en la década de los cincuenta declaró que 

no se consideraba un artista abstracto ya que aquello que ocupaba su interés era 

“expresar las emociones humanas más elementales”. Por consiguiente, se entiende que 

las clases de Rothko en lugar de copiar objetos o enseñar técnicas del dibujo empezaran 

por el color para transmitir las emociones fundamentales como el éxtasis y el 

sufrimiento: 

 Por lo demás, puede aclarar otra cosa: no soy un artista abstracto... No me interesa la relación 
entre color y forma ni nada por el estilo. Sólo me interesa expresar las emociones humanas más 
elementales. La tragedia, el éxtasis, la fatalidad del destino y cosas así. El hecho de que muchas personas 
se desmoronen y lloren al verse confrontadas con mis cuadros demuestra que consigo expresar este tipo 
de emociones humanas elementales... La gente que llora ante mis cuadros vive la misma experiencia 
religiosa que yo sentí al pintarlos. Y si usted, tal como ha dicho, sólo se siente atraído por sus relaciones 
de color, entonces se le escapa lo decisivo.116 

En la producción artística de Rothko se constata un desarrollo en su pintura que 

pasa por distintas estéticas pero la importancia del color es constante en todas sus 

etapas. Como explica el profesor Amador Vega, el color y la luz son una “vía creativa a 

la que no satisface el formalismo y la técnica”: 

Hay en efecto una evolución de la concepción dramática de Rothko, pero la voluntad 
comunicativa de su obra es una constante desde sus orígenes. (…) esa necesidad de comunicar emociones 
le llevó a pintar telas a escala humana con la intención justamente de crear grandes lugares, escenarios en 
los que provocar la catarsis que libera al ser humano de su egoísmo.117  

Los cuadros Multiforms habían empezado por arrasar de la tela, ya desde 1946, toda presencia de 
figuras humanas o híbridas. La unidad que había representado hasta entonces el mito va a ser sustituida 
primero por la función figurativa del color y más adelante por la luz.118  

                                                            
115 Rothko, Mark, Escritos sobre arte, p. 40. 

116 Baal-Teshuva, Rothko, p. 57.  

117 Vega, Amador, Sacrificio y creación en la pintura de Rothko. Madrid: Siruela, 2010, p. 14.  

118 Vega, Amador, Sacrificio y creación, p.56. 
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El cromatismo le sirve de instrumento para establecer en el cuadro una realidad 

trascendente. Su negativa a que el arte respondiera a una imitación de la naturaleza 

conllevó a una reducción de la pintura a amplias superficies de color. Este rechazo a la 

reproducción a favor de la expresión es la prioridad que Rothko seguía en sus clases 

infantiles. El color llegará en la obra de Rothko a establecer la comunicación entre la 

obra y el espectador: 

Si tuviera que depositar mi confianza en algo, sería en la psique de los observadores sensibles, 
que están libres de convenciones sobre la comprensión. No tendría aprehensiones acerca del uso que 
pudieran hacer de estos cuados para las necesidades de su espíritu si se dan ambos, necesidad y espíritu, 
tiene que haber una transacción real. (…) El arte no sólo cumple una función social al establecer una 
comunicación entre el artista y el observador; también tiene que estimular espiritualmente a este último. 
Dicho estímulo viene marcado por una necesidad mutua del observador y del artista. Lo decisivo ya no es 
el objeto de transmisión, pues el arte no representa nada, sólo expresa emociones. (…) Rothko está ya 
lejos de sus posiciones iniciales respecto del “expresionismo abstracto”, pero él entiende la transmisión 
como expresión y no como simple comunicación. En la expresión se hallan implicadas emocionalmente 
ambas partes: artista y observador.119  

Por último, otra posible vinculación que el contacto directo con el arte infantil 

pudo producir en la posterior obra Rothko es la relevancia que le otorgó al espacio. 

Rothko analiza cómo los niños utilizan el espacio en función de sus preferencias y 

sentimientos que quieran expresar, él lo denomina “emoción espacial”. Por ejemplo, 

enfatizan la dimensión de un objeto si éste es el que más interés les causa 

impedientemente de su medida en la escala real: “el niño puede delimitar el espacio 

arbitrariamente y heroificar de ese modo sus objetos. O puede hacer infinito el espacio, 

empequeñeciendo la importancia de los objetosy haciendo que se fundan y pasen a 

formar parte del mundo espacial”.120 En este sentido, en las obras del último periodo 

creativo de Rothko puede verse una monumentalidad espacial que denota. Amador 

Vega explica el interés por el espacio en relación a la voluntad comunicativa de Rothko: 

“esa necesidad de comunicar emociones le llevó a pintar telas a escala humana con la 

intención justamente de crear grandes lugares, escenarios en los que provocar la catarsis 

que libera al ser humano de su egoísmo”.121  

 

                                                            
119 Ídem, p. 72.  

120 Rothko, Mark, Escritos sobre arte, p. 39.  

121 Amador, p.14.  
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3.8. Imágenes  
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4. Breve interpretación de la educación artística actual  

 

En España, el plan de estudios tradicional se basaba en lo económicamente útil dejando 

de lado otra formación que no estuviera vinculada al plano material. Los contenidos 

estéticos son vistos como innecesarios ya que el sistema se encuentra ante el triunfo de 

la tendencia utilitarista en la educación. En contra de esta propensión, en las décadas 

más recientes se ha secundado la inclusión de la educación artística en el sistema 

educativo de Primaria desarrollando la materia “Educación plástica y visual”. Se trata 

hasta el momento de una asignatura con un plan docente de dos horas semanales 

dedicada a la experimentación plástica y a la explicación de la cultura visual. Algunos 

de los colegios, para cumplimentar esta asignatura también realizan a lo largo del curso 

actividades de visitas a museos y centros de arte. Pero en el último año la estructura de 

la educación artística se ha cuestionado extensamente e incluso parece que pueda haber 

un retroceso en lo referente a este aprendizaje. El Ministerio de Educación, Cultura y 

Deporte dirigido por el ministro José Ignacio Wert propuso una serie de reformas de la 

implantada Ley Orgánica de Educación (LOE). Esta propuesta de cambios es la 

conocida Ley Orgánica para la Mejora de la Calidad Educativa, tan debatida en los 

últimos meses y aprobada el 17 de Mayo del 2013.   

 En relación con el tema que el presente trabajo aborda, la educación artística, el 

dictamen de la nueva ley tiene una gran relevancia ya que se omite la importancia de las 

enseñanzas artísticas relegando su papel a asignaturas de carácter inferior. Se declaran 

“asignaturas prioritarias” a lenguas, matemáticas y ciencias. En consecuencia, se reduce 

el número de materias artísticas en la Educación Secundaria creando una desigual 

presencia curricular de las distintas materias. Asimismo, las asignaturas de Tecnología, 

Música y Plástica son consideradas “de especialización opcionales”. Al pasar a ser de 

segundo rango y no obligatorias como hasta ahora, que un estudiante pueda cursar una 

de estas tres asignaturas depende de la decisión del Equipo Directivo del centro de 

ofertarlas o no122. Otro aspecto clave es que según postula la reforma, la materia de la 

asignatura podrá ser impartida por cualquier tipo de profesor pese a no tener 

competencias artísticas. 

                                                            
122 Artículo 18 de la LOMCE  
http://www.mecd.gob.es/servicios-al-ciudadano-mecd/dms/mecd/servicios-al-ciudadano-
mecd/participacion-publica/lomce/20130517-aprobacion-proyecto-de-ley.pdf 
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5. Conclusión  
 

Me limito a  llamar la atención sobre el hecho de que las bellas artes 
son el único maestro, fuera de la tortura. 

George Bernard Shaw 

 

La pedagogía ha tenido históricamente dos grandes formas de entender la educación. 

Por un lado, la teoría más personalista promueve la educación como formación del ser 

humano. Por otro lado, la proposición más pragmatista defiende la utilidad de preparar 

al hombre para la vida económica enfatizando la formación profesional.  

La interpretación personalista incluye la educación artística en el programa 

escolar puesto que la cree esencial para formar el ámbito moral y estético de los 

individuos. Ésta es la propuesta que el trabajo ha estudiado a través de la pedagogía 

progresista de L.N. Tolstói y el posterior desarrollo artístico de M. Rothko. La cuestión 

que se ha trabajado en los comentarios de los textos de los dos artistas está vinculada 

con papel que tiene el arte en el aprendizaje infantil. Hemos visto como Tolstói defiende 

el arte que trasciende la belleza para pasar a ser una de las condiciones de la vida 

humana; un medio de comunicación entre los hombres. Para Rothko, el arte es una 

función biológica del ser humano cuyo lenguaje es tan natural como el habla. 

El estudio elaborado permite ver una estrecha correspondencia en el 

pensamiento de los dos autores. Ambos reniegan de la tradicional educación académica 

para desarrollar una pedagogía no coercitiva, que a la vez permite el libre desarrollo del 

alumno. Desde esta perspectiva, Tolstói es uno de los impulsores de los nuevos métodos 

y Rothko es un artista decisivo para la aplicación de los mismos. No obstante, hasta 

principios de siglo XX el arte de los niños nunca había sido considerado propiamente 

arte. Es a partir de estas reformas educativas y el auge de vanguardias artísticas como el 

expresionismo cuando empieza a incluirse en el ámbito de lo estético. En la 

aproximación al pensamiento educativo de ambos autores, se ha constatado que uno y 

otro se preguntan qué es el arte. Los dos creadores defienden la voluntad comunicativa 

del arte como elemento social en tanto que expresa emociones; “dado que el arte no es 

sólo expresivo sino comunicable, dicha comunicabilidad tiene una función social”, 

concluye Rothko. También coinciden en resaltar la importancia de la capacidad 

creativa. Con Tolstói y la aparición de la  “Escuela Nueva” se abre un camino hacia  una 
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pedagogía que subraya los momentos expresivos y personales por encima de la copia y 

la homogeneidad de la tradición académica. La educación artística de esta nueva 

corriente rechaza los modelos de copia y repetición como actividad escolar y ensalza la 

producción infantil por sus características originales más que por ser mera imitación.123  

Asimismo, los dos autores son partidarios de ampliar el espacio del campo 

artístico. Tolstói extiende la educación artística a los niños de los campesinos y Rothko 

incluye a sus jóvenes alumnos en la esfera del arte exponiendo sus obras en muestras 

museísticas. Cabe resaltar otro punto en común entre ambos pensadores: su falta de 

interés por crear artistas; les interesa más contribuir a formar hombres.  

También coinciden en la importancia de empezar el aprendizaje desde los 

primeros años de vida, considerando que es el momento en que el individuo no conoce 

los prejuicios sociales y en consecuencia, tiene una mayor libertad expresiva. Los 

primeros años de la educación son el fundamento que apoyará toda la construcción del 

saber y del sentir. Rothko, por ejemplo, considera que la introducción al arte desde una 

vertiente placentera para el alumno desde pequeño, significa una mayor probabilidad de 

seguir con esta práctica en la edad adulta -tanto de modo activo (pintando) como de 

manera pasiva (contemplando las obras). 

También es importante destacar alguna de las líneas de debate que el análisis de 

los textos de los artistas propone. Por ejemplo, el inicio del aprendizaje infantil visual 

por el color en lugar de por el dibujo como tradicionalmente se acepta. Para Rothko, el 

color le sirve para procurar la experiencia de una creación trascendente, las superficies 

de color poseen para el pintor una fuerza mística que se trasmite al espectador.124 Es 

relevante distinguir el sentido esencial que la estética rusa de finales del siglo XIX y 

principios del XX otorga al arte visual: se ensalza el qué por encima del cómo. Según 

esta convicción, el hombre necesita más la dimensión espiritual y menos la material. 

                                                            
123 En el siglo XX surge lo que Wladyslaw Tatarkiewicz denomina “pancreacionismo”, que refiere a la 
extensión del término de creatividad a todas las acciones del ser humano. La creatividad ya no es 
condición única del artista como había sido en el siglo XIX, ni tampoco a la divinidad cristiana como en 
la época medieval, ahora se extiende a las personas de otros campos culturales. El “pancreacionsimo” es 
definido por el autor como cada actuación del hombre que trasciende la simple recepción; el hombre es 
creativo cuando no se limita a afirmar, repetir, imitar, cuando da algo de sí mismo. El ser creativo ya no 
está relegado a unos pocos, se ha democratizado ocupando el lugar de rasgo universal.  

124 Baal-Teshuva, Rothko, p. 57.  
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Esto indica que el objetivo educativo es adquirir una vida interior equilibrada y pacífica, 

misión que cumple el arte en tanto que armoniza lo bueno y lo bello. Es decir, el arte es 

el medio para encontrar la armonía espiritual. Otra propuesta que Rothko desarrolla es 

la idea del profesor-artista, modelo que en la actualidad no se aplica en los centros 

educativos públicos y que ofrece una perspectiva interesante.  

Las ideas elaboradas en este trabajo, cuyo hilo conductor se apoya en reflexiones 

citadas de la obra de Tolstói y Rothko, intentan manifestar por qué el pensamiento de 

estos creadores nos puede servir para defender la inclusión de los estudios de formación 

estética en los planes escolares. ¿Podría adoptarse en la sociedad contemporánea 

semejante cambio de rumbo en los planes educativos, presuponiendo que una persona 

con una formación más integral tendrá mayor posibilidad de resolver los problemas que 

la sociedad moderna en constante cambio propone? Claro ejemplo es la demanda cada 

vez mayor de resolver los asuntos de una forma creativa y no meramente repetitivita. El 

arte, su práctica y su disfrute sirven también para comprensión el mundo de una manera 

más profunda, tanto del plano externo como del interior.  

La hipótesis que se planteaba este trabajo en el inicio fue la pertinencia de la 

inclusión del arte en el sistema educativo. Una vez se ha estudiado el tema, se apuesta 

por la práctica artística considerando la pluralidad de valores estéticos del arte que 

inciden en el ser humano. Si obviamos esta faceta, estamos eludiendo aspectos del 

aprendizaje en relación a la habilidad manual de la plástica que desarrolla los sentidos, 

el enriquecimiento de la identidad del individuo y el culto de la vida espiritual y moral. 

Y más aún, anulamos el impulso creativo innato en todos los seres. Teniendo en cuenta 

el valor que tienen las representaciones en la “cultura contemporánea de la imagen” es 

pertinente aprender a producir imágenes así como a interpretarlas. Otra característica de 

la sociedad coetánea es el aislamiento y solipsismo de las personas y vemos en el arte 

un medio para la reconciliación de la singularidad individual con la unidad social. 

Haciendo referencia a una metáfora utilizada por el crítico de arte Herbert Read, si 

comparamos el hombre de hoy con un pájaro que vuela con una única ala, vemos en la 

educación artística el medio de descubrir el ala perdida.  

En mi opinión, pese a las interesantes propuestas e intentos que se han llevado a 

cabo, el sistema educativo español está lejos de ser “integrado” ya que relega el arte 

visual a una posición secundaria. Analizando los discursos de Rothko y Tolstói, 
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cualquier persona con sensibilidad estética podría estar de acuerdo en la necesidad de 

someter a revisión el método pedagógico actual. Sobre todo si se tiene en cuenta la 

aplicación de normativas como la “Ley Wert” que anulan todo sentido espiritual de la 

vida cultural a favor de la dimensión material. Es decir, se está promoviendo una 

educación que subordina los intereses personales a los intereses de la producción 

económica. Las propuestas examinadas pretendieron en su momento romper con el 

dogmatismo desarrollado hasta entonces. Puede que vuelva a ser momento de poner en 

tela de juicio el sistema académico. 
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