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María Fux

Caleidoscopio de lenguajes

Déborah Maia de Lima 1

Este artículo refleja los resultados de un estudio de doctorado de 
seis años realizado en Canadá y Brasil para comprender los 
fundamentos de la pedagogía de María Fux, también cono-
cida como Danzaterapia. Se pudo constatar que la ense-
ñanza de la danza de esta artista-pedagoga no se ajusta 
a lo que se denomina una “terapia”. En un contexto de ar-
ticulación interdisciplinaria, se puede afirmar que su prác-
tica está inmersa en los campos de la educación y el arte. 

Resumen

Se realizó un estudio de doctorado de seis años en Canadá y Brasil para comprender los fundamentos de la peda- 
gogía de María Fux, también conocida como Danzaterapia. No se estudió la Danzaterapia en tanto práctica institu- 
cionalizada, ni tampoco lo que hacen las personas formadas por María Fux. En este artículo se reflexiona cómo la 
enseñanza de su danza no puede ser caracterizada ni como terapia ni como danza creativa.

Abstract

In order to situate Maria Fux’s pedagogical activity, a six-year doctoral study was conducted in Canada and Brazil 
to understand the fundamentals behind the pedagogy of Maria Fux, also known as Danzaterapia. This research 
did not investigate the Danzaterapia as an institutionalized practice, nor what people formed by Maria Fux do. 
This article reflects on how Maria Fux’s dance teaching cannot be characterized as therapy nor as creative dance.

Palabras clave: María Fux, pedagogía de la danza, danzaterapia, terapia, danza creativa.

Su perspectiva de movimiento, que conecta la salud, la 
creatividad, la multiculturalidad y el empoderamiento 

de las personas a través del arte

1 Investigadora de posdoctorado en Integrated Studies in Education (McGill University). Doctora en Études et Pratiques des Arts (UQAM), Doctora en 
Artes Cênicas (UFBA).

Editorial

Desde el año 2014, en el que un grupo de profesionales de-

cidimos aventurarnos en el proceso de construcción de una 

revista digital para difundir la teoría y la praxis arteterapéu-

tica, hemos enfrentado muchos desafíos que asumimos con 

creatividad y entusiasmo. La razón de nuestra actitud es que 

estamos convencidas de que el proyecto es significativo para 

los profesionales que utilizan el arte y sus distintos lenguajes 

para acompañar los procesos de subjetivación de personas y 

colectivos sociales. Por eso nuestras páginas se han comple-

tado con el relato reflexivo de las experiencias en consultorios, 

hospitales, escuelas, geriátricos, museos y tantas otras institu-

ciones, en diversas partes del mundo.

Con la convicción de que la única constante es el cambio para 

mejorar la calidad y los servicios que la revista brinda, tenemos 

algunas novedades con contarles. Remozamos el site para ha-

cerlo más ágil y amigable para nuestros seguidores, del mis-

mo modo que lo hemos hecho con el diseño de la revista. La 

periodicidad será anual y por este motivo tendrá más páginas. 

Para facilitar el acceso al material, ya no será necesario sus-

cribirse.

Otro importante avance es que la revista encarará una políti-

ca activa para compartir artículos en portugués de modo que 

nuestros colegas en Brasil puedan contar también con este 

espacio para difundir sus trabajos. Asimismo, celebramos muy 

especialmente que la Uniāo Brasileira de Associaciações de 

Arteterapia (UBAAT) se encuentre embarcada en el proceso de 

reglamentación de la profesión de arteterapia.  Esta experien-

cia pionera en la región dará impulso y servirá al resto de los 

países para iniciar sus respectivos reconocimientos.  

También, comenzamos a incluir información relacionada con 

movimientos artísticos y culturales, sabiendo la importancia 

que tiene para los profesionales de esta disciplina.

Además, con el objetivo de profundizar la difusión del trabajo 

de artistas y profesionales que utilizan el arte como medio de 

comunicación primario en sus planteos terapéuticos, funda-

mos la editorial arte+. En breve publicaremos el libro del psicó-

logo argentino Alejandro Reisin: Vínculos, Conciencia y Crea-

ción.

Este número aportará interesantes artículos en sus diversas se-

siones. En Inspiraciones el equipo de profesionales que acom-

pañó al médico psiquiatra y psicoanalista Héctor Fiorini durante 

años de trabajo, le rinde un homenaje recordando sus principa-

les aportes. Fiorini falleció a fines de 2022 y nos ha dejado diver-

sos textos y conceptos para enriquecer nuestro trabajo, entre 

los que se destacan la teoría y clínica de los procesos terciarios. 

En Caleidoscopio de lenguajes se despliegan, conceptual y 

prácticamente, el movimiento corporal y la voz como expre-

siones para enriquecer las propuestas terapéuticas. La sección 

Experiencias arteterapéuticas se nutre del aporte de profesio-

nales que han trabajado en procesos individuales y colectivos, 

de manera presencial y virtual. En Encuentros conversados en-

trevistamos al psicólogo, arteterapeuta y artista plástico Luis 

Formaiano, que comenta su camino artístico y profesional y 

su adhesión el marco teórico junguiano en sus planteos tera-

péuticos. 

Eva Marxen, reconocida arteterapeuta y antropóloga, hon-

ró a nuestra revista autorizando la traducción y publi-

cación de una parte de su libro Deinstitutionalizing art of 

the nomadic museum. A partir de su trabajo con adoles-

centes desde un museo de arte contemporáneo duran-

te una década, explora la potencialidad de estas institu-

ciones como puntos de intersección del arte, el análisis 

crítico, las ciencias sociales, el psicoanálisis y la filosofía política.

Finalmente, queremos contarles que este medio de difusión se 

sustenta con el aporte de sus fundadoras y con el de aquellos 

que creen que es importante tener un canal para dar a co-

nocer sus reflexiones y experiencias en torno al arteterapia, el 

arte y la cultura. Estamos agradecidas con aquellos que con 

sus aportes nos permiten seguir existiendo e invitamos a todos 

a que nos ayuden y sean parte de esta aventura compartida.

¡¡¡Qué disfruten las páginas de este nuevo número!!!

Enfrentando nuevos desafíos
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día aportar una visión externa, no condicionada por lo 
que ya “conocen” sobre la práctica de María Fux y que 
también conducía a muchos equívocos conceptuales.  
Así, en los seis años de esta intensa investigación doc-
toral supervisada por destacados profesores en los dos 
países. En Canadá, por la profesora Doctora Caroline 
Raymond, del Departamento de Danza de La Universi-
té du Québec à Montréal  y del Departamento de Artes 
Escénicas de la Universidad Federal de Bahia, en Brasil, 
la profesora Doctora Eloísa Domenici.  La investigación 
pudo destacar no solo lo que es la práctica de María 
Fux, sino también lo que no es, ayudando a clarificar lo 
que sigue siendo tan mal interpretado. Todavía es im-
portante aclarar que mi estudio no se orientó a abordar 
la Danzaterapia como práctica institucionalizada he-
cha por María Fux, o sea, no pretende hablar de la Dan-
zaterapia como práctica docente sostenida por otros 
danzaterapeutas, es decir, por las personas formadas 
por María Fux. Gran parte de esto se debe a que, como 
la enseñanza de la danza de María tiene un importante 
componente subjetivo, los danzaterapeutas formados 
por ella reproducen su pedagogía tal y como la han in-
terpretado.

Debido a que María Fux lleva a cabo su pedagogía de 
forma muy personal y particular, y porque fue ella la 
creadora de este enfoque de enseñanza del movimien-
to, mi investigación doctoral se centró en cómo la pro-
pia María Fux crea y desarrolla sus conceptos, valores y 
representaciones en su trabajo pedagógico.

La mayor parte de este artículo se escribió cuando Ma-
ría Fux aún vivía.   A finales de julio de 2023, esta gran 
personalidad del movimiento danzado latinoamerica-
no falleció, habiendo dejado un inmenso legado para 
todas las personas que tuvieron el honor de conocerla 
y estar cerca de ella. Con este pequeño trabajo, no in-
tentamos escribir lo que es la pedagogía de la danza 
de María Fux, una vez que eso es un trabajo complejo 
que necesita de un aporte  más robusto. En esas líneas, 
nos gustaría aclarar solamente dos puntos de confu-
sión que la comprensión común de la práctica de Ma-
ría aporta: la confusión entre la pedagogía de María Fux 
como un abordaje terapéutico y como una danza crea-
tiva. 
 

Notas preliminares y aclaraciones

La práctica de la enseñanza del movimiento de Ma-
ría Fux se basa en el potencial creativo y positivo que 
todo ser humano lleva dentro, independientemente del 
grado de diferencias físicas, cognitivas o intelectuales. 
Desde mediados del siglo XX, María empezó a trabajar 
con una población hasta entonces discriminada: los ni-
ños y adultos con síndrome de Down que estaban en 
hospitales, y con personas que tienen alguna discapa-
cidad mental o física (Fux, 2004). 
En sus clases, personas de diferentes edades danzan 
juntas, con o sin dificultades físicas o psicológicas más 
evidentes. Esta es una característica en las cuales las 
personas se reportan con frecuencia cuando hablan de 
María Fux.  En la enseñanza de la danza hecha por María 
es importante integrar la especificidad de cada uno, ya 
que los seres humanos, aun con diferencias, viven jun-
tos en sociedad (tema que desarrollaba con frecuencia 
en sus clases). 

Con el objetivo de investigar las bases de 
la enseñanza de la danza de María Fux y, 
con su consentimiento, empecé en 2014 un 
exhaustivo e inédito estudio de doctorado 
académico sobre su pedagogía en la Uni- 
versité du Québec à Montréal en Canadá, 
y en la Universida de Federal da Bahia, en 
Brasil.

En las clases de María, la creatividad para el movi-
miento es un componente visible. No hay distinción de 
alumnos por la diversidad de la población, las diferen-
cias son respetadas y nunca discriminadas. Como sus 
clases contienen un alto nivel de improvisación, cada 
alumno realiza los movimientos según sus aptitudes. Su 
trabajo, relevantemente contemporáneo, tuvo un ca-
rácter vanguardista, integrando a diferentes poblacio-
nes en clases de danza, en una época en la que esta 
práctica no se realizaba. 
Proponente de una concepción del pensamiento cor-
poral, María Fux tiene un enfoque particular sobre cómo 
pensar el cuerpo y el movimiento. Esta artista-pedago-
ga profesa constantemente que siempre hay una for-
ma de utilizar el cuerpo para la danza. Para ella, todos 

Introducción

Conocí a María Fux en Brasil a través de su libro Danza, Experiencia de Vida, cuando aún era una adolescente y, 
como todos los que leyeron este libro, quedé encantada con sus reflexiones y su forma de ver la danza. Yo era una 
bailarina que regresaba luego de vivir durante un año en Estados Unidos. Después de este breve encuentro, María 
Fux volvió a aparecer en mi vida cuando yo estaba haciendo mi maestría en psicología clínica y cultura en la Uni-
versidad de Brasilia. En mi investigación, yo, que aún no había experimentado la práctica de María Fux, me rendí a 
la misma confusión que hace la mayoría de la gente que escribe sobre su práctica, relacionando su pedagogía de 
enseñanza de la danza como una práctica terapéutica.
Fue con el interés de profundizar la relación entre el movimiento y el psiquismo que llegué a Buenos Aires, en 2008, 
para realizar una formación en Danza-Movimiento Terapia, una práctica terapéutica que utiliza la danza como 
herramienta para el trabajo psicológico. Inmediatamente, tuve la oportunidad de conocer a María Fux en vivo y su 
enseñanza de la danza, también llamada Danzaterapia2, método María Fux. 

práctica como determinadas formas de danza (por 
ejemplo, como danza creativa). Había elementos en su 
pedagogía que no eran identificados y comprendidos. 
Un factor que me llamaba mucho la atención era la 
poca oferta de estudios académicos profundos sobre 
la práctica de María Fux, ya que se trata de una perso-
nalidad muy conocida en Argentina y otros lugares de 
América del Sur.
Era evidente que la falta de una definición y de un en-
tendimiento claro basado en la teoría académica de lo 
que es la práctica de la danza desarrollada por María 
Fux ha permitido la emergencia de varias definiciones 
o conceptos sobre la Danzaterapia, siempre asigna-
dos por terceros, o personas que han leído sus libros. 
En otras palabras, las definiciones de la Danzaterapia 
encontradas para la práctica de María Fux son informa-
das por otras personas, y no por ella misma, al tiempo 
que no definió ni conceptualizó su práctica de manera 
enciclopédica (según ella me decía).
Con el objetivo de investigar las bases de la enseñan-
za de la danza de María Fux, y con su consentimiento, 
empecé en 2014 un exhaustivo e inédito estudio de doc-
torado académico sobre su pedagogía en la Université 
du Québec à Montréal en Canadá, y en la Universidade 
Federal da Bahia, en Brasil. Esa investigación tenía la 
finalidad de conocer sus fundamentos y principios, y 
conceptualizarla con un alto rigor académico. El desa-
rrollo de este proyecto fuera de Latinoamérica preten-
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Desde el principio hubo una relación muy cercana en-
tre María y yo. Con mucho cariño, ella me recibió y me 
invitó a estar en su convivio más íntimo, donde tuvimos 
largas conversaciones sobre la danza, los bailarines, 
su forma de ver el movimiento y la vida. Estas charlas 
fueron ricas en intercambios, en filosofías de la danza, 
en experiencias de vida contadas por María, pero, sobre 
todo, ricas de una relación de respeto mutuo. Cabe de-
cir que toda la formación en Danzaterapia la hice con 
ella en persona, yendo y viniendo de Brasil casi todos los 
meses hasta 2014, cuando me mudé a Montreal para 
hacer mi doctorado, y aún entonces venía a ver a María 
al menos tres veces al año.
Con el permiso de María Fux, presenté el libro Ser Dan-
zaterapeuta Hoy a la editorial Summus, y este fue tra-
ducido al portugués y publicado en Brasil. Yo acompañé 
su proceso de edición para que la versión en portugués  
fuera lo más cercana posible a su versión original en 
español. 
Participé de más de una centena de clases con María, 
y como psicóloga, bailarina, danza-movimiento tera-
peuta, danzaterapeuta y conocedora de diversas téc-
nicas de educación somática, yo no lograba entender 
por qué la gente le atribuía a la práctica de María Fux el 
carácter de terapia, ya que sus clases no están dentro 
de un contexto terapéutico. La propia María aclara esta 
confusión en sus libros. 
También me pareció extraño el nombramiento de su 

2 Una vez que se trata de prácticas distintas, en este trabajo, denominaré Danzaterapia, con “D”, a la práctica de enseñanza de la danza de María 
Fux, y como danzaterapia, con “d”, a la danzaterapia, el diminutivo de Danza-Movimiento Terapia.

Caleidoscopio de lenguajesARTETERAPIA REVISTA | NÚMERO 11
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rapéutico del movimiento para promover la integración 
emocional, social, cognitiva y física del individuo con el 
objetivo de mejorar la salud y el bienestar”. Es decir, el 
uso psicoterapéutico del movimiento y la danza para 
posibilitar un proceso de desarrollo integral de la per-
sona: emocional, cognitivo, físico, social y espiritual. La 
Danza-Movimiento Terapia es una rama de las terapias 
de las artes creativas y su campo de intervención se 
alarga, entre otros, en entornos de la salud, o del campo 
comunitario. La Danza-Movimiento Terapia se centra en 
el movimiento como expresión no verbal, como forma 
de interacción y comunicación (Levy, 1988), y conside-
ra que tanto el movimiento como la postura y las ac-
ciones son las primeras formas de expresión humana 
y continúan expresándose a lo largo de la vida (Koch y 
Fishman, 2011). 
En la práctica de la Danza-Movimiento Terapia, el mo-
vimiento es una herramienta para que la persona ex-
prese sus emociones con el objetivo de una relación 
terapéutica. Así, este enfoque pretende utilizar el movi-
miento como medio para buscar el bienestar, sanar las 
heridas emocionales o aumentar la autoestima, como 
intervención con pacientes psiquiátricos, pacientes con 
otros problemas de salud o cualquier otro tipo de nece-
sidades psicoterapéuticas (Chaiklin y Wengrower, 2015).
Estudiando con profundidad la práctica de la enseñan-
za de la danza de María Fux, observamos que ella no 
busca la “sanación” de sus alumnos, y tampoco María 
los ve como personas enfermas ni considera que nece-
sitan de un aporte terapéutico que sea de su respon-
sabilidad, no prescribe directivas de comportamiento, 
ni utiliza medios intermedios para lograr la remisión de 
ningún síntoma. Así, no responde a los criterios de una 
terapia ni de una psicoterapia, siendo sobre todo otros 

los que ponen esta etiqueta a la práctica de María Fux. 
Ella nunca se intituló como terapeuta, pero sí como una 
artista. 

Es cierto que la danza como arte puede producir efec-
tos terapéuticos, mientras tanto, no puede ser califica-
da como terapia. En este sentido, la denominación te-
rapéutica atribuida a la Danzaterapia de María Fux se 
apoya en los posibles “efectos terapéuticos” generados 
por su pedagogía personal de enseñar la danza, pero 
su práctica no contiene una intención terapéutica en 
el verdadero sentido de la palabra. Por otra parte, sí se 
puede utilizar la danza como instrumento en terapias, 
como es el caso de la Danza-Movimiento Terapia, pero 
esto implica establecer una relación con una dinámica 
de acción y entrenamiento muy bien estructurado den-
tro del campo de las terapias. 
Lo que esta investigación doctoral pudo constatar es 
que la enseñanza de la danza de María Fux no se ajus-
ta a lo que se denomina una “terapia”. En un contexto 
de articulación interdisciplinaria, podemos decir que la 
práctica de esta artista-pedagoga es una práctica in-
mersa en los campos de la educación y el arte. La acla-
ración del posicionamiento de la Danzaterapia de María 
Fux como práctica pedagógica vinculada a las artes y 
fuera del campo de las terapias es importante ya que 
nos invita a otro tipo de reflexión. 

Relación entre la danzaterapia y la danza creativa 

Para Nilges (en Hopper 2010: 4), la Danza Creativa se 
refiere a un enfoque conceptual de la docencia que 
se centra en la producción del movimiento expresivo 

son capaces de bailar. Al profesor le corresponde des-
cubrir este camino de forma creativa. Por eso la valora-
ción de las peculiaridades del movimiento en el gesto 
danzado propicia la diversidad de cuerpos y culturas en 
sus clases.
Esta artista-pedagoga comparte la creencia en la exis-
tencia de una fuerza interior capaz de actuar sobre el 
cuerpo de forma creativa, para que este vuelva a su 
relación natural, integral y funcional con el entorno del 
bailarín. Mientras tanto, una práctica tan llena de sub-
jetividad y valores personales trae también una gran 
gama de posibilidades de interpretaciones. Hablemos 
un poco sobre las confusiones…

¿La danzaterapia, una terapia?

La etimología de la palabra “terapia” viene del griego 
therapeia, que significa “el acto de curar”. En esta defi-
nición, lo mental y lo físico están juntos bajo el título de 
“terapia”. El Diccionario de Psicología (Corsini, 1999: 996) 
define la palabra terapia como “un sistema de trata-
miento destinado a curar una condición mental o física 
patológica para aliviar los síntomas de la enfermedad”. 
Una característica implícita de la terapia es la existen-
cia de una relación entre un médico o terapeuta co-
nocedor, al que se le atribuye el poder de curar, y un 
paciente al que se lo considera sin conocimiento de su 
enfermedad. En esta perspectiva, el terapeuta tiene el 
papel de agente y el paciente debe someterse a las di-
rectrices prescritas para liberarse del sufrimiento que le 
afecta. Este poder curativo depende del uso de agentes 
intermedios, medios externos de intervención, sean físi-
cos, bioquímicos o mecánicos, como los medicamen-
tos para mejorar su estado físico (Nicaretta, 2004; Lima, 
2008; Bucher, 1989).

La inclusión del término psique (Psykhé en griego) en 
la palabra “terapia” requiere una mirada más cerca-
na al modus operandi del tratamiento. Según Nicaretta 
(2004: 20), “la psicoterapia puede considerarse como 
el uso consciente del poder de la sugestión por parte 
de una persona sobre otra “con el propósito de curar”, 
utilizando medios psicológicos, verbales o no verbales”. 
El psicoterapeuta se diferencia del médico en el trato 
con el paciente. No existe una receta perfecta para la 
relación psicológica, ni un procedimiento universal para 
lograr la remisión de los síntomas del paciente. La cre-
dibilidad del tratamiento psicoterapéutico se basa en 
los resultados clínicos obtenidos por el proceso desen-
cadenado por la relación terapéutica establecida entre 
el paciente y el psicoterapeuta (Lima, 2008; Nicaretta, 
2004). Así, podemos decir que hay muchas psicotera-
pias, con muchas definiciones y propósitos. Otro punto 
de confusión se da por el hecho de que comúnmente 
se habla de una “psicoterapia” por el término “terapia”, 
lo que tampoco nos ayuda a resaltar la diferencia entre 
uno y otro término. 

La ADTA (American Dance Therapy Association), una 
asociación establecida en el campo de la psicoterapia 
y la danza desde hace décadas y una referencia mun-
dial, define el campo terapéutico de la Danza-Movi-
miento Terapia, una psicoterapia, como “el uso psicote-

Caleidoscopio de lenguajesARTETERAPIA REVISTA | NÚMERO 11

Debido a que María Fux lleva a cabo su 
pedagogía de forma muy personal y parti- 
cular, y porque fue ella la creadora de este 
enfoque de enseñanza del movimiento, mi 
investigación doctoral se centró en cómo 
ella misma crea y desarrolla sus con- 
ceptos, valores y representaciones en su 
trabajo pedagógico.
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pios de una creación personal.
A lo largo de más de 1.500 páginas de análisis de transcripciones profundas y detalladas de los gestos, ubicación 
en el espacio, verbalizaciones y formas de evocar el movimiento en sus alumnos, hemos podido comprender as-
pectos de las clases de María Fux que pueden ayudar a los alumnos que ella ha formado a seguir los principios 
de su pedagogía y su forma de fomentar el movimiento en las personas. Como ejemplo, María Fux desarrolla la 
relación entre cuerpo y movimiento en cuatro momentos-clave. Durante estos cuatro momentos, utiliza la música 
de cinco maneras diferentes y trabaja con el espacio en cuatro dimensiones. Estos y otros aspectos del contexto 
de la pedagogía de María Fux se presentarán en futuros escritos.
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como solución a los estímulos comunicados por el pro-
fesor; en general, el profesor presenta un problema a 
los alumnos (como relacionarse con el espacio, o con 
la gestualidad). 
La emergencia de la Danza Creativa se dio en el Reino 
Unido a mediados del siglo XX en el contexto del co-
nocido concepto de Danza Para Todos defendido por 
Rudolf Laban (1990). Su trabajo fomentó la producción 
y la enseñanza de una danza libre que no era una dan-
za cuyos pasos estaban coreografiados. En la danza 
creativa, el alumno no necesita ninguna cualificación o 
habilidad técnica para bailar. Hace posible el desarro-
llo de una pedagogía interactiva con habilidades más 
abiertas (Hopper, 2010; Strazzacappa, 2012). 
En el mismo espíritu de la Danza Creativa, María Fux ani-
ma a sus alumnos a moverse en referencia a los ele-
mentos de la naturaleza (lluvia, hojas, árboles, viento) 
y mediante metáforas verbales. Sin embargo, la dan-
za creativa también posee una estructura pedagógica 
diferenciada. La estructura de trabajo pedagógico de 
María Fux no se apoya sistemáticamente en la moviliza-
ción de conceptos como el espacio, el peso, el cuerpo, 
el movimiento o la forma, como se utiliza en la Danza 
Creativa (Gilbert, 1992; Gough, 1999), ni sus clases tenían 
una secuencia pedagógica que buscara un objetivo es-
pecífico. En última instancia, María Fux parece favorecer 
el aprendizaje empírico en la creación de una práctica 
corporal donde se respetan las particularidades de los 
alumnos, donde hay una comprensión del cuerpo en 
primera persona, donde se valora la diversidad y donde 
no hay una formalización del movimiento, lo que es muy 
parecido a la estructura de las danzas populares.
Le Blanc (2004) señala que el patrón biológico de 
adaptación del organismo al medio, que caracteriza la 
vida animal, se modifica en el mundo humano debido 
al símbolo. El hombre no vive en un universo puramente 
material, sino en un universo simbólico. Con María, hay 
una invitación a la movilización del cuerpo a través de 
las imágenes presentadas en clase. La lengua, el mito, 
el arte, la religión son elementos de este universo. En sus 
clases, María utilizaba las metáforas como las líneas, los 
sonidos, el espacio, los puntos, los colores y los instru-
mentos musicales como materiales o referencias para 
estimular la imaginación de los alumnos. 
De hecho, esta forma de dirigir a un grupo de personas 
en una producción espontánea de movimiento es co-
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María Fux comparte la creencia en la 
existencia de una fuerza interior capaz de 
actuar sobre el cuerpo de forma creativa, 
para que este vuelva a su relación natu- 
ral, integral y funcional con el entorno del 
bailarín.

mún en la mayoría de las prácticas corporales. 
Además, su pedagogía de la danza tiene importantes 
características que facilitan su uso en diferentes cultu-
ras, como la relación horizontal del alumno con el pro-
fesor; la aceptación de los propios límites y diferencias 
valorando nuestras posibilidades; la visión del ser como 
sujeto principal de su propio aprendizaje. 

La enseñanza de la danza de María Fux comparte algu-
nas características de la Danza Creativa, como el tra-
bajo de la relación personal con el espacio y el uso del 
ritmo, pero la creación de sus clases resulta diferente. La 
pedagogía de María Fux podría ser comprendida como 
una danza creativa en el sentido amplio del término 
(utiliza la creatividad). Sin embargo, no corresponde a 
la definición de Danza Creativa, según su entendimiento 
en el dominio formal de la Danza. La orientación peda-
gógica de María Fux no tiene los mismos objetivos que 
la Danza Creativa, aunque en sus clases María Fux tenía 
un enfoque muy particular para accionar el movimiento 
de sus alumnos y para utilizar los elementos de la danza 
(espacio, tiempo, cuerpo, etc.). 
Así, a pesar de algunas similitudes con las prácticas 
descritas previamente, los fundamentos de la pedago-
gía de María Fux se basan en componentes muy pro-

Caleidoscopio de lenguajesARTETERAPIA REVISTA | NÚMERO 11



12 13

Sobre la intuición

La palabra intuición viene del latín, “intuito”, conoci-
miento inmediato e impredecible, no media la razón 
para alcanzarlo. Implica la habilidad para comprender, 
para percibir algo sin la intervención de la razón. Se ma-
nifiesta a través de impresiones, sensaciones e imáge-
nes que se expresan en lo sutil.
La intuición nos mantiene a salvo, es ese faro interno 
que nos manda señales de seguridad o alerta, que nos 
ilumina el camino cuando hay una oportunidad latente. 
Sentido ese pulso o corazonada que nos va marcando 
el rumbo.  
Nadie nos enseñó a escuchar la brújula interna de la in-
tuición cuando acompañamos a otro. Nadie nos contó 
que esa brújula es más relevante que cualquier infor-
mación verbal o discursiva que suceda en una sesión.
Es una herramienta ancestral y que si respiramos, 
mientras oímos, danzamos o nos encontramos en silen-
cio con alguien, es una llave que nos susurra por donde 
invitar a un proceso. 

Tenemos derecho a recuperarla, aunque parezca sigi-
losa o poco concisa, es más bien contundente cuando 
le damos paso y nos corremos un poco más nosotros 
(egos) para dejar que ella se manifieste.
Recibimos información del campo energético en un 
encuentro, de las memorias que no se nombran, de 
la espesura de un corazón que está pulsando frente a 
nosotros, en su mirada, su andar, el clima presente y 
los paisajes que se abren en la sesión. Portales espa-
cio-tiempo donde pasado/presente/futuro coexisten 
trenzados y con la posibilidad de sanar ese instante.

“La intuición como revelación
La creatividad como origen y destino 

La voz cantando la vida” 

Abrir la voz desnuda el alma, la emoción 
y la esencia de toda persona. Compartir 
en voz alta el pensamiento, gritar el dolor, 
llorar y que el propio sonido limpie algo de 
lo que se guarda debajo de la piel.

Como arteterapeutas la hemos de cultivar cual premisa 
en nuestra vida cotidiana, para que sea también una 
guía y así podamos escuchar su susurro, que puede 
aparecerse en sensaciones de calor, incomodidad, agi-
tación o visión interna mientras habitamos la tarea de 
nuestro servicio.
La intuición sabe revelar misterios, camina cerca de la 
empatía y dialoga en el espacio entre un terapeuta, un 
consultante y su arte. Ella es un puente de integración 
con lo invisible, que alejamos de nuestra concepción 
de realidad en algún punto de la historia en Occidente. 

 
Sobre la voz

La voz es un sonido producido por el ser humano o los 
animales cuando el aire es expulsado a través de la la-
ringe y hace que vibren las cuerdas vocales. 
Alguien, con suerte, nos ayudó a alzar la voz en libertad.
Alguien nos cantó y acarició con su voz para rodear 
nuestros bordes.
Alguien nos regaló una lengua madre, la voz de nuestro 
árbol, la voz de la Tierra.
Abrir la voz desnuda el alma, la emoción y la esencia 
de toda persona. Compartir en voz alta el pensamiento, 
gritar el dolor, llorar y que el propio sonido limpie algo 

Territorios creativos: voz e intuición
Textos para ampliar el abanico de la percepción en

arteterapia1

La intuición, la voz y la creatividad entran en relación en una sesión de arteterapia o en un 
taller de artes expresivas donde se rozan, se atraviesan, dejan huellas unas en las otras. En 
su encuentro se amplía el espacio para poder estar con lo que necesita emerger. Como ca-
noa en el río van sosteniendo y articulando el movimiento, la emoción, las imágenes visua-
les, el juego y los pensamientos ampliando la capacidad de adaptación y favoreciendo la 
aceptación de lo que es.

Resumen

Somos tres mujeres arteterapeutas que elegimos trenzar palabra habitada para expandir y compartir nuestros re-
gistros, experiencias poéticas y somáticas.5 Voz, intuición y creatividad son temas intangibles pero sensibles, invisi-
bles pero propios y neuroceptivos.6 Son recursos valiosos que están disponibles cotidianamente. Para poder tenerlos 
en la punta de los dedos, despiertos y activos hace falta cultivar una práctica de sensibilización a través de la curio-
sidad manteniendo los poros abiertos. 

Palabras clave: intuición, revelación, creatividad, voz.

Caleidoscopio de lenguajes

1  El uso de un lenguaje que no sea sexista ni discriminatorio es una de las preocupaciones de quienes concibieron este material. Sin embargo, y con 
el fin de evitar la sobrecarga gráfica que supondría utilizar en español “o/a” para marcar la existencia de ambos sexos, hemos optado por usar el 
masculino genérico clásico, en el entendido de que todas las menciones en tal género representan siempre a todos los géneros.
2  Psicóloga (Universidad del Museo Argentino). Arteterapeuta (Escuela Argentina de Arteterapia). Música, compositora y cantora. Docente en Expre-
sión Creativa (Formación en Arteterapia desde las Artes Expresivas en Holos Sánchez Bodas y Berneman).
3 Artista (Escuela Nacional de Bellas Artes). Facilitadora de las artes expresivas (Peceti Argentina). Docente Expresión Creativa  (Formación en Artete-
rapia desde las Artes Expresivas en Holos Sánchez Bodas y Berneman).
4 Licenciada en Psicología (Universidad del Salvador), Arteterapeuta Peceti Argentina. Codirectora de Expresión Creativa (Formación en Arteterapia 
desde las Artes Expresivas en Holos Sánchez Bodas y Berneman).
5 De la parte material o corpórea de un ser animado o relacionado con ella. 
6 Es la capacidad de detectar seguridad, peligro o amenaza de vida a través de las señales del entorno, relacionales con otros, o viscerales del cuer-
po. La neurocepción afecta al estado psicológico, lo que genera respuestas de comportamiento biológico, adaptativas al entorno, a estas señales.

Natalia Rottmann2 Marcela Saez3 Agustina Olivera Jost4
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un testigo con una mirada capaz de dar lugar a que el 
consultante encienda su fuego y aparezca.
Ser facilitador, ser cuenco vacío, disponible y contene-
dor.
Esto no quiere decir que no podamos abrir dinámicas, 
ejercicios, propuestas, claro que toda vivencia enrique-
ce y ofrece ventanas que se abren, pero es el consul-
tante quien puede accionar/girar esa llave.
El camino más amoroso posible (y cómo encontrarlo, 
por supuesto no podrá descifrarse en este texto) es el 
de volver al centro de uno mismo, al niño, a la natura-
leza, dejarnos embeber por la luz de la luna, un chapa-
rrón, un remolino.
La creatividad se despierta, se recuerda, se actualiza, no 
se desbloquea. No hay algo que esté trabado o mal, hay 
siempre un espíritu creador queriendo manifestarse a 
través de nosotros.
El sistema productivo enfocó su mandato en “reprodu-
cirnos” y no en habilitarnos como creadores.
Crear una vida, una poesía, un hogar, un viaje, un oficio 
son gestos y actos tanto más amplios de expresión de 
poder y soberanía.
Y si somos un pedazo de Tierra, como dice Ramón Aya-
la, también como la Tierra vinimos a crear.

“Crear seres libres
Ser libres creando 
Libres crear al Ser”

8 La neuroplasticidad, también conocida como plasticidad cerebral, es el proceso de aprendizaje neurobiológico. Consiste en la capacidad que 
tiene el cerebro para recuperarse, reestructurarse y adaptarse a nuevas situaciones. Permite a las neuronas regenerarse tanto anatómica como 
funcionalmente y formar nuevas conexiones sinápticas.

La intuición, la voz y la creatividad entran en relación en 
una sesión de arteterapia o en un taller de artes expre-
sivas donde se rozan, se atraviesan, dejan huellas unas 
en las otras. En su encuentro se amplía el espacio para 
poder estar con lo que necesita emerger. Como canoa 
en el río van sosteniendo y articulando el movimiento, 
la emoción, las imágenes visuales, el juego y los pen-
samientos ampliando la capacidad de adaptación y 
favoreciendo la aceptación de lo que es. 
Estas prácticas favorecen la neuroplasticidad, 8 crean-
do nuevas vías de conexión sináptica que repercuten 
directamente en el día a día. 
En nuestra formación de arteterapia desde las artes ex-
presivas, desde expresión creativa, contamos con una 
materia específica donde trabajamos en sembrar las 
semillas de la “Intuición y la Creatividad” en nuestro ser 
y hacer profesional.
Abrimos el espacio durante cuatro meses para que 
cada alumno contacte con sus dones, los ponga en 
juego, tenga tiempo y espacio para explorar, investigar, 
dialogar y reconocerlas. En la entrega y presentación 
de su Trabajo Integrador Final de tres años, acompañan 
con una obra artística lo investigado. Esto permite ir ar-
ticulando los diversos lenguajes expresivos con la teoría 
y su integración, dando cuerpo a lo aprehendido.

“Los pájaros de la noche pueden ver lo que no se 
nombra 

La tarde inventa cada vez un tono 
De aquel naranja fuego, brota un horizonte que lo 

inunda todo 
Y en la mañana,

se cantan los días
para que bailemos este precioso misterio” 

Natalia Rottman

7 La voz humana es una onda sonora, combinación de varias frecuencias y sus armónicos, que se produce por la vibración de las cuerdas vocales. 
Cada voz trae una identidad sonora, que se combina con la historia emocional, genética y la memoria auditiva de esa persona, la lengua materna 
y otras voces primales. Esta voz vibra y se encuentra con otras vibraciones que resuenan con ella. En ese caso hay afinidad y resonancia, y, en otros, 
donde ese sonido particular no se enlaza con otra vibración, hay un rechazo, energético o simplemente de vibraciones en distintas frecuencias. ¿Po-
demos trasladar esto a los encuentros humanos? Por otra parte, también esa voz se vincula con el espacio y las vibraciones que están en el universo, 
donde, desde su naturaleza, todos los sonidos tienen un orden que compone la música de la vida. Ese orden es perfecto, matemático y físico. Por eso, 
a través del sonido, podemos ayudar a que se reordenen dolencias físicas, que se asocian con algún desequilibrio físico, ayudar a redirigir la energía 
bloqueada o estancada y colaborar, por resonancia, vibración, a que el orden natural se restituya.

de lo que se guarda debajo de la piel.
Al acompañar a alguien, cuidamos de su mundo, tam-
bién con nuestra voz, hecha palabra, claridad, pregunta 
y sentido.
¡Y su voz también nos cuenta tanto! Darle lugar a otra 
voz, abriendo el espacio donde escuchar y alojar ese 
sonido, donde poder nombrar con sentido. Nombrar con 
palabras que ordenen, estructuren, encaucen y repa-
ren, diferenciándolas de narrativas/historias mentales. 
La voz es la única que llega más lejos que nuestro cuer-
po físico y la que despierta nuestra garganta, corazón y 
centro de poder, vientre o, como le dicen en otras cultu-
ras, el hara. Pulsar presencia en vibración.7

La voz es vehículo para movilizar la vibración, las aguas 
(cuyas moléculas también se mueven con la vibración 
sonora) y la emoción que, aunque no tenga un lugar 
material en su concepto, se aloja en el cuerpo, se guar-
da en los espacios y reverbera memorias. A través del 
canto, la palabra y la expresión, la emoción se libera y 
se transforma. 
Nuestras cuerdas se ubican justo en el pasaje entre 
la cabeza y el resto del cuerpo y ahí, justo ahí, puede 
abrirse un nudo, un dolor, un silencio y también un mar 
inmenso de expresión. Ellas pueden ser un puente, un 
enlace de doble circulación de información de la cabe-
za al cuerpo y del cuerpo a la cabeza. 
¿Cuánto permiso nos damos a escuchar más profundo 
en el diálogo? ¿Nos empapamos del timbre, tono, volu-
men y espesor del cuenco sonoro humano que llega a 
nuestro encuentro?
¿Alguna vez le invitamos a un consultante una canción? 
O incluso, ¿nos animamos a cantar para brindar un 
abrazo?
Cerrar un encuentro con una melodía, una canción de 
cuna, un sonido del ambiente puede ser un bálsamo, 
una llegada, un puerto. Un regreso seguro a casa.
Visibilizar la voz, el espacio que la contiene y su alcance 
es poder expandir el territorio, aumentar la capacidad 
de escucha interior y exterior. Visibilizar la voz brinda se-

guridad al cuerpo, le da confianza y permiso para im-
provisar, la convierte en su aliada.
Vulnerabilizar los tres territorios, el de quien abre su pro-
ceso, el nuestro y el territorio compartido es menester.
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Sobre la creatividad

La creatividad es la capacidad de crear nuevas ideas, 
conceptos y asociaciones. Encontrar soluciones origi-
nales.
En su nombre está incluida la vida, te incluye a ti y a la 
creación. Será, tal vez, una invitación a crear tu vida, y 
por ende, algo intransferible, y quizás por eso también 
tantas veces parece una peligrosa forma de mover los 
esquemas, una amenaza para las formas ya instaura-
das.
La creatividad es una fuente infinita que nos invita a 
desplegar nuestra propia fórmula. Pretender una rece-
ta, un camino prefijado para el arte, la expresión y la 
existencia creativa es imposible, el verdadero goce y 
la transformación solo suceden cuando la vivencia es 
personal.
La creatividad es un canto auténtico y honesto, es una 
pintura única, es una danza espontánea.
No creemos en los bloqueos creativos, no sirve trazar el 
rumbo ajeno. Resulta un desafío grande acompañar, sin 
marcar el camino, y ser tan solo un espacio y tiempo, 
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Además de continuar en el proceso psicoterapéutico 
que había iniciado y llevado a cabo durante todo 2017, 
en enero de 2018 lo único que aligeraba mi sufrimiento 
era encerrarme en mi hogar a crear collages. Cuando 
estaba sola, rodeada de libros, revistas y tijeras, era el 
único momento de bienestar emocional que encontra-
ba.
En medio de tanto sufrimiento, incertidumbre y males-
tar, sin saberlo estaba creando un espacio de intros-
pección, que me ayudó a reflexionar y entender lo que 
estaba transitando. Un espacio-tiempo, un refugio don-
de conectar conmigo misma y formularme preguntas 
a través del arte. Así comencé a bucear en las revistas 
que llevaba años acumulando. 
De repente, el departamento se convirtió en un collage 
en sí mismo, había revistas, hojas y recortes por todos 
lados: en la mesa, en el piso y en la biblioteca. Necesi-
taba desplegar todas las imágenes y tenerlas a la vista. 
Sin ser consciente de ello, estaba buscando una res-
puesta. Las imágenes me estaban diciendo algo que 
aún no entendía, me estaban enviando un mensaje 
para descifrar. 

sobre las hojas sueltas del cuaderno. Entonces decidí 
darle otro espacio para que el mensaje pueda aflorar. 
Durante un mes estuve indagando y descifrando el 
mensaje que las imágenes tenían para mí; o, mejor di-
cho, el mensaje que yo necesitaba expresar a través de 
ellas. A fines de enero, las hojas del cuaderno volvieron a 
él para convertirse en un libro de artista: Tierra sin sue-
ños. Mientras que el otro grupo se convirtió en una serie 
de diecisiete piezas, llamada El Retorno de Saturno.

Las obras

Tierra sin sueños: el libro intenta problematizar la diná-
mica de los trabajos de oficina full time, el estrés cró-
nico al que se someten los empleados a partir de las 
exigencias empresariales, y las posibles repercusiones 
de esos entornos y modalidades en la salud mental de 
las personas. El ser humano convertido en una pieza del 
engranaje alienador frente a la realidad circundante. 

Entre las revistas también había un pequeño cuader-
no que había rescatado de la calle. Sus hojas estaban 
unidas a través de un hilo, por lo que pude desatarlas y 
desplegarlas por el suelo. Fue sobre ellas que empecé a 
colocar las imágenes que había estado seleccionando, 
y en el juego de montaje y desmontaje, el mensaje iba 
cobrando cada vez más sentido para mí. 
Tenía otro grupo de recortes que me hablaban pero que 
no coincidían con el mensaje que se iba descifrando 

En el siguiente link a la plataforma de YouTube se puede 
visualizar el video del libro: https://youtu.be/Bbu8FzIpL1E

El Retorno de Saturno: en el lenguaje astrológico, la co-
múnmente llamada “crisis de los 30” está asociada a 
Saturno. El planeta de los anillos tarda 28 años en dar 
una vuelta al Sol. Entonces, cuando llegamos a esa 
edad, Saturno orbita en igual posición que en el mo-
mento en que nacimos. Por eso, cada 28 años todas 
las personas pasan por un “Retorno de Saturno”. La de 
la “crisis de los 30” (que bien puede empezar a los 28), 
ocurre en la primera de esas veces.
Símbolo de la madurez, estructura, organización y rigi-
dez, Saturno nos enfrenta con el deber ser, con nuestro 

La creación artística como
proceso de transformación 

personal

Experiencias arteterapéuticas

1 Artista. Coach Artística Profesional (Intcocenter). Diplomada en Investigación y Conservación Fotográfica Documental (Facultad de Filosofía y Letras, 
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Melina Jesica Aiello 1

Resumen

El objetivo de este artículo es indagar sobre la creación artística como fuente de bienestar emocional, autoconoci-
miento y desarrollo personal. A través de resignificar la propia experiencia sobre la exposición “Salto Cuántico” se 
delimitaron tres tiempos de la obra para el trabajo interior: selección del material, proceso de creación artística y 
la exposición de las obras.

Palabras clave: collage, creación artística, exposición, autoconocimiento, transformación personal.

“El arte, para ser arte, debe curar”.
Alejandro Jodorowsky

El objetivo de este artículo es indagar sobre la 
creación artística como fuente de bienestar 
emocional, autoconocimiento y desarrollo 
personal. A través de resignificar la propia ex-
periencia sobre la exposición “Salto Cuántico” 
se delimitaron tres tiempos de la obra para el 
trabajo interior.

Primera parte 

Experiencia personal

En la última semana de diciembre de 2017 sufrí siete noches (y días) de insomnio, que se convirtieron en la antesala 
de una crisis de ansiedad y estrés. Un médico psiquiatra me prescribió una licencia laboral de tres meses, aunque 
recuperarme de esa crisis llevó mucho más tiempo. 
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La exposición, además de ser una obra en sí misma, 
cierra el proceso arteterapéutico gracias al vínculo que 
se establece con el público asistente. En mi experiencia 
con “Salto Cuántico”, dicho público estaba compuesto 
de familia y amigos. Vínculos íntimos y cuidados, que 
sin saberlo me ayudaron a reconocerme artista al exhi-
bir y compartir con ellos las obras de mi autoría.
Además, el armado de la exposición se desarrolla como 
un juego con todas sus reglas: hacer de cuenta que el 
espacio es un museo y los invitados su público frecuen-
te. Así fue que el espacio no legitimado y sus precarias 
condiciones me dieron la posibilidad de ese juego, utili-
zando creativamente los materiales disponibles para el 
diseño y armado del espacio expositivo. 
En esta instancia, la interacción que se establece con el 
público (familia y amigos) permite relacionarse de for-
ma dinámica con la obra, el proceso y la situación atra-
vesada. Al poner en diálogo la creación de las obras, 
sus temáticas y, a la vez, recibir los comentarios sobre lo 
que estas les habían transmitido, se completa la crea-
ción artística como proceso terapéutico.

“¿Qué es la locura? Ausencia de obra”.
Phillippe Brenot

Conclusiones

De estricto carácter autobiográfico, las obras subliman 
los síntomas y enfermedades psicofísicas que pade-
cí durante la crisis de ansiedad e insomnio por la que 
debí tomar una licencia laboral psiquiátrica. Su proceso 
de creación artística propició un espacio de sanación 
complementario a los tratamientos médicos, psicote-
rapéuticos y psiquiátricos que atravesaba.
“Salto Cuántico” fue mi primera exposición individual, 
totalmente gestionada, curada y armada por mí. El 
nombre de la exposición se debe al anhelo de dedicar-
me de lleno al arte mientras trabajaba full time en una 
multinacional, desoyendo mis propios deseos. “Salto 
Cuántico” fue ese “cambio de estatus, de un conjunto 
de circunstancias a otro”. El pasaje en el que mis expe-
riencias como empleada de oficina comenzaron con-
virtiéndose en las de una artista que realiza y expone 
sus obras, “sin sucesos intermedios”.
Tierra sin sueños, El Retorno de Saturno y “Salto Cuánti-
co” prueban que expresar y contar es sinónimo de sa-

Segunda parte 

Tres tiempos de la obra para el trabajo interior

1. Selección del material: indagación personal, emoción 
y entendimiento

La selección del material es el primer acercamiento so-
bre lo que nos pasa, lo que sentimos y también lo que 
pensamos, propiciando la comunicación entre nuestro 
interior y exterior. 
A través de la intuición, nos dejamos llevar por la selec-
ción de aquellas imágenes que llaman nuestra aten-
ción y vamos haciendo una selección de recortes con 
los cuales iremos realizando la pieza.
A través de las imágenes conectamos con la emoción, 
las imágenes nos llevan a ellas. Pensamos, imaginamos, 
soñamos en imágenes. Al llegar mucho más rápido que 
el lenguaje a conectar con nuestras emociones, la ima-
gen es una herramienta indispensable de autoconoci-
miento. Y es en esta conexión entre imagen y emoción 
donde radica la importancia del trabajo con ellas. 
En este primer tiempo, es indispensable hacerle caso a 
lo que nuestro cuerpo siente cada vez que se topa con 
una imagen. Podemos sentir rechazo o atracción hacia 
algunas, y según cómo lo sintamos será lo que selec-
cionaremos.

2. Proceso de creación artística: expresión y creatividad

Gracias a que la metodología de trabajo del collage es 
simple, podemos jugar con las imágenes a montar y 
desmontar unas sobre otras para ver cuáles dialogan 
entre sí y qué nos dicen. En este proceso de creación ar-
tística vamos descifrando lo que nos pasa, asimilando 
la realidad, interpretando y creando un relato personal. 
Al ser cambiadas de contexto, las imágenes, por me-
dio de la composición, se convierten en un vehículo que 
cargamos de significado.
Las piezas terminadas crean narrativas visuales, ayu-
dándonos a entender lo que nos pasa. Podemos hacer 
de la creación de una serie de collages, un proyecto de 
representación y significación que toma en cuenta as-
pectos artísticos, emocionales y sociales.

3. Exposición: comunicación interpersonal

propósito. Si para el momento de alguno de “sus retor-
nos” nos encontramos por fuera del camino en el que 
quisiéramos estar, nos ayuda a encarrilarnos. Mediante 
la introspección, la crisis desenmascara nuestros hori-
zontes, interpelándonos como responsables de nuestro 
destino.

levantaron una serie de “pallets” como soportes, donde 
se apoyaban cada una de las obras de la serie El Retor-
no de Saturno. Luego, para llegar al sector en donde se 
proyectaba el video del libro de artista Tierra sin sueños, 
los invitados debían pasar alrededor de mesas de me-
diación de contenido: una exhibía recortes de revistas 
sobre estrés, úlcera, psicofármacos y temas relaciona-
dos con el sueño; en la otra encontraban las recetas de 
los psicofármacos que me habían recetado.

En medio de tanto sufrimiento, incerti-
dumbre y malestar, sin saberlo estaba 
creando un espacio de introspección, que 
me ayudó a reflexionar y entender lo que 
estaba transitando. Un espacio-tiempo, un 
refugio donde conectar conmigo misma y 
formularme preguntas a través del arte.
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La exposición

El 6 de febrero de 2018 cumplí 30 años. En ese entonces, 
me encontraba en plena crisis. Por suerte o por necesi-
dad, tuve la convicción de realizar una exposición de las 
obras. Necesitaba mostrarlas, compartirlas con otros. 
De acuerdo con Deepak Chopra (2003), “Un salto cuán-
tico es un cambio de estatus, de un conjunto de cir-
cunstancias a otro, que ocurre de una manera inme-
diata, sin sucesos intermedios” (p. 23).
“Salto Cuántico” fue el nombre de la exposición. Surgió 
de la necesidad catalizadora de lo vivido, que terminó 
de dar sentido a las obras y al proceso.
La propuesta fue llevada a cabo en lo que actualmente 
es el centro cultural “Un Lugar Aparte”, en el barrio de 
Villa Crespo (Buenos Aires, Argentina). Para ese enton-
ces, el espacio había sido adquirido hacía poco por una 
familia amiga. Y así estaba: en muy malas condiciones 
edilicias y con el deterioro propio de más de veinte años 
de abandono. 
El espacio, y las obras creadas a partir de materiales re-
ciclados, unificaron la identidad visual de la propuesta: 
el lugar fue preparado con los elementos disponibles, 
propiciando la plataforma expositiva.
En una esquina del centro cultural, y en forma de ele, se 

Otro espacio específicamente diseñado fue el sector de 
sillas y sillones que formaban un cuadrado abierto por 
uno de sus lados. En su centro una mesa ratona lograba 
darle el sentido de ser una “sala de espera” del consul-
torio de un médico psiquiatra.
Se realizó una performance en la que un actor, guiona-
do por mí, cumplió el rol de un “médico psiquiatra estre-
sado”, que irrumpió dos veces entre el público. Durante 
la primera irrupción instó a los presentes a que le reali-
zaran consultas, firmando certificados a quienes se ani-
maron. En la segunda, repartió en bandeja caramelos 
a modo de “psicofármacos” para todos los presentes.
Toda la velada fue ambientada de forma sonora con 
una lista de música especialmente armada bajo el 
concepto de “Salud Mental”. Sigue disponible en la pla-
taforma Spotify y puede escucharse en el siguiente link: 
https://open.spotify.com/playlist/2TvySGqWgcoi8Mf-
QN04YTp?si=4cf0aeb0bb694aff 
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“El acontecer de lo simbólico”

Experiencias arteterapéuticas
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Paula Alvarez1

Experiencia de trabajo virtual desde el
Arteterapia con paciente adulta

Resumen

En este artículo se presenta la experiencia de acompañamiento a través del Arteterapia de una mujer adulta de 65 
años, en sesiones individuales de frecuencia quincenal. Con Mirta trabajamos desde septiembre de 2019 hasta julio 
de 2021 y fue durante la atención virtual, durante de pandemia de 2020, que acontece la experiencia que presento en 
este trabajo. A partir de esta experiencia Mirta tiene, yo diría que tal vez por primera vez de manera tan clara y cons-
ciente para ella, el hallazgo/descubrimiento de su mundo simbólico interno, su propio mundo simbólico, experiencia 
que, hasta ese momento, ella consideraba solo posible para otros. Como presento en este trabajo, a través de pro-
puestas desde el Arteterapia, Mirta que durante el período de confinamiento tuvo significativamente reducidas sus 
posibilidades vitales y de socialización, tuvo posibilidad de simbolización, de externalización del material psíquico y 
de juego, vitales para su salud psicofísica.

Palabras clave: arteterapia, virtualidad, creatividad, juego, salud psicofísica.

En este artículo se presenta la experiencia de acompañamien-
to de una mujer de 65 años, en sesiones individuales de 
frecuencia quincenal. Mediante propuestas desde el ar-
teterapia, Mirta, que durante el período de confinamiento 
por COVID-19  vio significativamente reducidas sus po-
sibilidades vitales y de socialización, tuvo posibilidad de 
simbolización, de externalización del material psíquico y 
de juego, vitales para su salud psicofísica.

“Salto Cuántico” fue mi primera exposición 
individual, totalmente gestionada, curada 
y armada por mí. El nombre de la exposi-
ción se debe al anhelo de dedicarme de 
lleno al arte mientras trabajaba full time en 
una multinacional, desoyendo mis propios 
deseos.

nar y, que al crear obra, potenciamos nuestro bienestar 
emocional, autoconocimiento y desarrollo personal.
Si vemos al arte como la expresión de nuestras emo-
ciones, podemos arriesgarnos a decir que el arte es el 
proceso de búsqueda de la verdad, la verdad entendi-
da como aquello que sentimos, todo aquello que nos 
moviliza. Las emociones crean preguntas, y a través de 
la creación artística encontramos respuestas. En este 
sentido, si hay movimiento, si hay acción, entonces la 
transformación es inevitable.
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De esta manera, a lo largo de la sesión, luego de aten-
der estos temas le proponía el momento de artetera-
pia/trabajo corporal de la siguiente manera: “Mirta, 
¿jugamos un ratito?”. A lo que generalmente respondía: 
“Bueno, vos sabés que soy bastante reacia a estas co-
sas, pero dale…”, y se alistaba a la tarea con la mejor 
disposición con que contaba en ese momento, ese día, 
en ese tiempo.  
Mirta no escondía su incomodidad y algo de fastidio por 
los recorridos simbólicos, y yo valoraba su sinceridad; 
es fundamental en el delicado cuidado transferencial. 
La solidez del vínculo que hemos logrado le dio esta 
confianza que la habilita, por un lado, a poder expresar 
su malestar sabiendo que su espacio de acompaña-
miento no peligra al decirlo, y por otro, a bucear un poco 
en estas propuestas que van generando “musculatura 
a esa pierna que quiere dejarse ‘embarrar’ un poco en 
esos mundos”, en esas dimensiones que el alma huma-
na tanto anhela. 
“¿Como te sentís? ¿Como estás?”, solía preguntarle al 
cierre de cada encuentro. “Este espacio me cuesta… te 
digo la verdad”, me solía responder. “¿Cómo te sentís 
después de hacer estas cosas raras?”. “Siento que acá 
puedo hablar cosas que no hablo con nadie…”, me de-
cía, en general.  Y eso era un montón.
Un día descubrí que a Mirta le gustaba mucho usar ob-
jetos accesorios a la vestimenta, en realidad, práctica-
mente todo elemento aloplástico de estética personal, 
pero en particular los aros. 

collares, el maquillaje… y en especial los aros. Siempre 
tengo que tener un par de aros en la cartera porque si 
llego a salir sin ellos me siento desnuda […]. Antes me 
los cambiaba cada día, según la ropa que tenía puesta, 
pero hora siempre uso los mismos, es más práctico…”, 
me compartió.
Este hallazgo me inspiró para que en las sesiones si-
guientes continuáramos indagando en este aspecto 
suyo que hasta ese momento no había aparecido. Por 
esto decidí trabajar desde el arteterapia con estos ele-
mentos, y así comencé una serie de intervenciones en 
las que utilizamos particularmente sus aros desde dis-
tintas propuestas simbólicas y lúdicas. 

Registro fotográfico de dos de las intervenciones

Mirta llegó a la consulta preocupada por 
su sobrepeso, que asociaba a un estado 
de desgano y falta de voluntad. Por otro 
lado, a medida que fuimos avanzando en 
el trabajo, se manifestaron malestares 
físicos que la aquejaban periódicamente. 

Los intercambios que se fueron sucediendo a partir de 
este hallazgo habilitaron a que, a pesar de su desgano 
en muchas cosas, Mirta retomara su interés por los ele-
mentos aloplásticos, sobre todo por sus aros. 
Así, en la sesión siguiente, tiempo “record” para el ritmo 
en que veníamos trabajando, me contó que el sábado 
anterior los había estado ordenando y que había deci-
dido “reciclarlos”. Los había ordenado en una cajita con 
divisiones “para tenerlos bien a la vista” y empezar a 
variar en su uso en el cotidiano: “Los reorganicé y aco-
modé todos en una cajita con separaciones, ¡recordé 
aros que ya ni me acordaba que tenía!”, me dijo. Este 

“¿Qué accesorios te gustan?”, le pregunté en aquella 
oportunidad. “En una época usaba mucho anteojos de 
sol, tengo montones, pero a partir de que tuve que usar 
lentes con aumento ya no usé más […]. Tengo 70 chali-
nas (un día las conté porque una señora me preguntó), 
las uso mucho porque el cuello es en el único lugar del 
cuerpo donde a veces puedo sentir frío. Si veo alguna 
que me gusta, me la compro. También me gustan los 

Introducción

Empecé a trabajar con Mirta en septiembre de 2019 en forma presencial y continué de manera virtual a partir de la 
pandemia de marzo de 2020, hasta mayo de 2022. 
Mirta llegó a la consulta preocupada por su sobrepeso, que asociaba a un estado de desgano y falta de voluntad 
que le impedía sostener una dieta y/o tomar medidas para cuidar su salud. Por otro lado, a medida que fuimos 
avanzando en el trabajo, se manifestaron malestares físicos que la aquejaban periódicamente pero que no había 
traído como inquietud en la entrevista inicial. 
Los malestares más frecuentes que empezaron a aparecer fueron: hipersensibilidad de la piel, que por lo general 
se manifestaba como irritación, picazón e inflamación de la zona vaginal, pero a veces también como sarpullido 
en otras áreas del cuerpo, como brazos o pecho; también aparecían dolores articulares o musculares, en particu-
lar en alguna de las rodillas o en la pierna completa. 
Después de algunas sesiones comencé a percibir que Mirta vivía, como explica Simmel (2015) en su análisis de las 
sociedades modernas urbanizadas, en un importante estado de indolencia,2 en un transcurrir en la vida con sus 
sentidos y sentires profundamente anestesiados, en una forma de básica “supervivencia”. 
Sin embargo, y por fortuna, cada tanto su cuerpo (considerando “cuerpo” como una unidad bio-psico-sociocul-
tural e histórica, como nos explica Raquel Guido, [2009]) grita, llama, explota, desordena… pide. Pide sentir. Y ahí 
aparece el dolor/malestar físico y el peregrinar de un médico a otro buscando alguien que atienda ese sentir. 
A partir de esta observación, empecé, ya muy desde el comienzo, a enfocar el trabajo terapéutico (además de 
acompañar su proceso a través de la terapia floral3) como una invitación a “despertar”: despertar interés por la 
vida, despertar la percepción, los sentidos, los sentimientos, el sentir, tanto mediante abordajes corporales, desde 
la danza movimiento terapia (DMT), como simbólicos, desde el arteterapia.
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Desarrollo

Es septiembre de 2020, en nuestra 22a sesión, compar-
tiendo viaje en los recorridos del alma, aún en tiempos 
de pandemia, y si bien Mirta manifestó sentirse mejor 
en varios aspectos de la vida, algunas propuestas del 
espacio, sobre todo las más simbólicas, eran todavía 
bastante resistidas. Como nos explica Tampini (2017: 
93): 

Este marco teórico me ayuda a entender por qué Mirta, 
anclada en su estado de indolencia, parece creer que la 
vida se trata solo de la “realidad consciente”, de aquello 
que la “razón” o racionalidad pretende entender, com-
prender, analizar, desarmar, escrutar, reducir, atrapar, 
explicar. 
Es por ello que en los encuentros con frecuencia tra-
bajamos en aspectos prácticos de su vida, tales como: 
resolver dificultades cotidianas, organizar rutinas y/o 
acompañar alguna posibilidad de alivio a los dolores o 
malestares físicos que muchas veces se presentaban. 
Luego, con la paciencia de la hormiga que prepara la-
boriosamente el aprovisionamiento del hormiguero 
para el invierno, atendíamos el anclaje simbólico del 
trabajo, aquello que no tiene que ver con lo “práctico 
o útil” del racional moderno y sin embargo es esencial 
para la vida humana. 

“La modernidad, fundada sobre una fe ciega en la razón, 

hace de la mirada clasificadora el sentido soberano. Es-

tamos ante un régimen de lo sensible en que el sujeto no 

se ubica fácilmente en una posición de no saber sino que, 

por el contrario, usa los sentidos de modo tal que respon-

dan a los requerimientos de la razón”. 

2 “La esencia de la indolencia es el embotamiento frente a la naturaleza de las cosas, no en el sentido de que no sean percibidas […], sino de modo 
que la significación y el valor de las diferencias de las cosas mismas son sentidas como nulas” (Simmel, 2015).
3 Terapia floral: el nombre genérico “flores de Bach” o “remedios florales de Bach” hace referencia a su creador, Edward Bach (1886-1936), un médico 
y homeópata inglés que caracterizó 38 preparados (Sistema floral Bach) y desarrolló su utilización en una modalidad terapéutica. Este sistema es 
un sistema médico-terapéutico que utiliza los preparados florales. Su campo de acción se circunscribe a las características psicoemocionales de 
los pacientes, siendo capaces de actuar integralmente en enfermedades tanto psíquicas como orgánicas.
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casita con jardín y ventanas! Nos la mandó Dios, esto es 
como empezar un despegue”, me dijo. 
Por esto, para el trabajo simbólico luego del caldea-
miento, decidí tomar el tema de la casa nueva, y para 
ello le recordé las palabras que habían surgido del tra-
bajo anterior: Comodidad, Verano, Juventud y Elegan-
cia, y le propuse que, incluyendo estas cuatro palabras, 
le escriba una carta a su casa nueva. A Mirta no le gus-
tan mucho estas propuestas y solía decirme que “no 
tiene imaginación y que no se lo ocurre nada”, con lo 
cual, en general, las realizaba rápidamente (como sa-
cándoselas de encima). 
Para mi sorpresa, esa vez se demoró un buen tiempo en 
la escritura y cuando terminó su escrito levantó la vis-
ta y percibí algo distinto: Mirta estaba conmovida. Des-
pués de mirarnos un momento me dijo: “Me impactó. 
Estas cuatro palabras tienen todo que ver con mi casa. 
Es increíble”. Le había impactado que esas palabras, 
que habían salido “de jugar con sus aros”, describían 
perfectamente lo que ella sentía respecto de su casa 
nueva. 
Mirta había escrito: “En esta nueva casa voy a tener la 
oportunidad de disfrutar el verano, la comodidad de 
dormir plácidamente y con amplitud, de sentir la juven-
tud de mis nietos y de decorarla con la elegancia que 
me gusta”.

En los encuentros con frecuencia trabaja-
mos en aspectos prácticos de su vida, ta-
les como: resolver dificultades cotidianas, 
organizar rutinas y/o acompañar alguna 
posibilidad de alivio a los malestares físi-
cos que muchas veces se presentaban.

Conclusión

A partir de esta experiencia me animé a devolverle: 
“Viste que, aunque lo ponés en duda muchas veces, tu 
mundo interno es grande y está vivo”.  “Realmente…”, 
me dijo Mirta sorprendida.
Y con este intercambio de impresiones, respirando, mi-
rándonos, dando espacio para que Mirta pudiera sabo-
rear este hallazgo de sí misma, cerramos la sesión.

¡Gracias, Mirta!

entusiasmo por volver a combinar aros con vestimenta 
duró solo un par de semanas, pero los aros comenza-
ron a tener de nuevo protagonismo en su vida, así como 
otros objetos aloplásticos. 
Así, por ejemplo, en sesiones siguientes me contó que 
en una feria había visto un collar grande, llamativo, y 
había decidido comprárselo aunque “no sabía en qué 
momento lo iba a usar porque no era un collar para 
todos los días”. Todos estos movimientos fueron muy 
importantes, ya que comenzaron a despertar algo de 
tanta vitalidad dormida (agravada o complejizada por 
el confinamiento durante la pandemia).
Ya era febrero de 2021 y, después de varias interven-
ciones con esta temática, al comenzar la sesión le pedí 
una vez más que trajera algunos de sus aros. Ella trajo, 
orgullosa, su caja con los aros “organizados y clasifi-
cados”. Como caldeamiento, le propuse que empezá-
ramos con masajes de cara y cabeza con las yemas 
de los dedos. “Este no es difícil”, me dijo, y nos reímos. 
Este ejercicio lo hemos hecho varias veces pero esta 
vez observé que estaba pudiendo profundizar más en el 
contacto y registro de sí. “¿Cómo estás?”, le pregunté al 
cerrar el trabajo de caldeamiento. “Me relajé”, me res-
pondió, y pude observar que su expresión estaba noto-
riamente más distendida. 
A continuación le propuse que eligiera un par de aros; 
para ello le pedí que contemplara por un momento la 
caja. Después le pedí que seleccionara cuatro o cinco 
pares. “Cuatro o cinco que te llamen”, le dije. Mirta eligió 
cuatro y entonces le pedí que cortara cuatro cuadrados 
de papel de 5 x 5 cm (aproximadamente)4. 
Una vez que tuvo sus papeles preparados le propuse 
que ubicara espacialmente un papel para cada par de 
aros y se detuviera un momento, par por par, para es-
cribir una palabra que tuviera que ver con el “espíritu 
del aro”. Sus palabras fueron:
 
1. Comodidad: “de estos me había olvidado y son prác-
ticos, cómodos y lindos, van a reaparecer”.
2.  Verano: “estos los compré en vacaciones en la playa 
y representan la arena y el calor”.
3. Juventud: “estos son como anillos enlazados que me 

gustaban y los usaba mucho cuando era más joven”.
4. Elegancia: “porque estos los uso para fiestas u oca-
siones especiales”.

Al cierre le hice la pregunta habitual: “¿Cómo te sentís?”. 
“Despejada”, me respondió.
En la siguiente sesión Mirta estaba más animada, has-
ta había ido a cortarse el pelo con el peluquero que le 
gusta y al que había dejado de ir por no caminar las tres 
cuadras de distancia desde su casa, con lo cual hacía 
tiempo iba a una peluquera que le quedaba a la vuelta. 
Esta vez, para iniciar el trabajo corporal, le propuse que 
destinemos un momento para “relajar y estirar”, llevan-
do las manos a las partes del cuerpo que ella quisiera 
y haciendo los movimientos de estiramiento que nece-
sitara. Trabajamos de pie. Como siempre, al finalizar el 
trabajo le pregunté cómo lo sintió y me contestó: “Me 
gustó en el cuello, me estiré”. Se le veía una expresión 
más relajada que al inicio (durante el trabajo apare-
cieron muchos bostezos) y en relación con su devolu-
ción recordé que varias veces ella se refería a su cue-
llo como “el único lugar del cuerpo donde puedo sentir 
algo de frío”. Pienso: “pareciera que el cuello es la única 
parte del cuerpo que percibe sensaciones, que siente, 
sin necesitar llegar al dolor o malestar…” y me confirmó, 
una vez más, la profunda indolencia en la que está ha-
bitualmente inmersa.
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Después de algunas sesiones comencé a 
percibir que Mirta vivía en un importante 
estado de indolencia, en un transcurrir en 
la vida con sus sentidos y sentires profun-
damente anestesiados, en una forma de 
básica “supervivencia”. 

4 Aclaración: como la atención era virtual, trabajamos durante bastante tiempo para que Mirta dispusiera de una caja con materiales básicos 
separados para nuestros encuentros. La concreción de esto fue parte importante del trabajo terapéutico.

Por otro lado, otra circunstancia vital que contribuía a 
su ánimo más alegre durante esa sesión era que, desde 
hacía un mes, después de vivir durante al menos diez 
años en un departamento mínimo sin entrada alguna 
de luz natural, ella y su marido habían encontrado una 
casita para alquilar a dos cuadras de su trabajo. “¡Una 
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Introducción

El cortometraje ¿Qué queremos hacer? de Diego Belanzauran puede servirnos de inspiración. En él, diversos jóve-
nes, de trece localidades de distintas regiones de la Argentina, relatan sus realidades e inquietudes en un contexto 
signado por la pandemia por COVID-19, reflejando el grito generacional de quienes buscan ser protagonistas de 
su propia historia. Los interlocutores, quienes se hacen llamar a sí mismos “les jóvenes”, reflexionan activamente 
acerca de cuestiones tales como la revolución tecnológica, el cambio climático, los cambios generacionales, la 
mirada adultocéntrica, y los efectos personales y colectivos que provocó la pandemia en sus vidas. 
El disparador del cortometraje consiste en preguntar a los protagonistas cómo los afectó la pandemia en sus vi-
das, quiénes son y qué quieren hacer. Ellos contestan: “cuando intentaba salir al mundo, nos afectó la pandemia”, 
“me afectó las ganas de querer seguir estudiando”, “necesitamos socializar”, “hay algo de lo humano en mirar a 
los ojos que en las redes no podemos hacer”, “todo es en un clic, instantáneo”, “es la necesidad de encontrarme 
conmigo, de encontrarte con lo que te pasó a vos y ver qué hacemos”, “estamos todo el tiempo conectados y esto 
suple a la necesidad de encontrarnos con las personas”. 
El grupo de jóvenes concluye, por un lado, que la pandemia les abrió la posibilidad de construir algo nuevo desde 
el cambio colectivo, y por otro, que es necesario recuperar la capacidad de soñar. 

Experiencias arteterapéuticas grupales con adoles-
centes

La demanda institucional desde la escuela consistió en 
la construcción y/o armado de dispositivos grupales 
que alojen, contengan y aborden el malestar grupal e 
individual, el entramado vincular y, algunas veces, los 
conflictos entre los grupos. De esta manera, se piensa 
en la implementación y puesta en práctica de procesos 
arteterapéuticos grupales, además de intervenciones 
específicas con alumnos y familias, que acompañen 
al devenir singular, vincular y grupal junto a aquellos 
emergentes, disrupciones y/o tensiones grupales. En-
tonces, se aporta desde las intervenciones grupales 
múltiples miradas y diversos lenguajes mediadores y/o 
facilitadores de modos alternativos en la tramitación 
y/o resolución de conflictos, así como también se esta-
blecen nuevas modalidades vinculares de relación. 
La escucha a los distintos actores institucionales (do-
centes, directivos, tutores referentes y alumnos), la 
puesta en práctica y el pensar reflexivo desde el EOE, 
permitió, a partir de la construcción de lógicas inter-
disciplinarias, la evaluación, la planificación y la imple-
mentación de estrategias e intervenciones específicas 
para cada grupo de los distintos años escolares del ni-
vel medio. 
De esta manera, en los primeros años se observan ten-
siones intra e intergrupales entre aquellos alumnos que 

son nuevos en la institución escolar y los que ya tienen 
una pertenencia e historia en la escuela, y entre aque-
llos que quedaron exceptuados de la presencialidad y 
los que continuaron asistiendo. 
Desde lo vincular se evalúan conflictos históricos que 
no se resolvieron desde el nivel primario, ni al pasar al 
nivel medio, y la dificultad en la integración entre algu-
nos compañeros. En el grupo, y hacia la otra división, 
se plantea la incomodidad de la mirada del otro, es 
decir, la mirada que excluye o la mirada que muestra 
pertenencia, la mirada hostil o indiferente y la mirada 
cómplice, la mirada altiva o la mirada temerosa, la mi-
rada que muestra atracción o la que enseña desagrado 
hacia el otro. También se registran tensiones grupales 
en relación con el vínculo entre varones y mujeres que 
excluye u homogeneiza las diferencias, lo diverso y lo 
múltiple.

El collage como herramienta de presentación y el uso 
del grafiti

Se comienzan los encuentros grupales con una ronda 
de apertura, sentados en el suelo, para abrir espacio a 
la palabra, imaginarios o expectativas de los encuen-
tros, y se abre a la pregunta de cómo se siente cada 
uno en el aula. Se propone a los alumnos que se sienten 
en círculo y se ubican en el centro del aula una gran 
cantidad de revistas. Se da la consigna de explorar el 
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Resumen

El presente artículo describe las experiencias de trabajo con adolescentes que asisten al nivel medio en una escuela 
privada de la Ciudad Autónoma de Buenos Aires (CABA). Se interviene desde el Equipo de Orientación Escolar (EOE), 
de carácter interdisciplinario, para implementar prácticas grupales que puedan dar respuestas a los adolescentes 
en un contexto de alta vulnerabilidad social, efecto de la pandemia por COVID-19. Dicho contexto produjo en las 
prácticas educativas múltiples atravesamientos e interrogantes singulares e históricos, grupales y/o colectivos e 
institucionales. Las intervenciones grupales se implementaron en alumnos del nivel escolar medio de distintos años 
escolares y con diversas edades. Estas se abordaron desde diferentes campos disciplinarios tales como: arteterapia, 
psicodrama, psicología de grupos, abordaje corporal, arte visual, entre otras. 

Palabras clave: arteterapia, adolescentes, dispositivo grupal, interdisciplina, nivel medio.

El presente artículo describe las experiencias de trabajo con 
adolescentes que asisten al nivel medio en una escuela 
privada de la Ciudad Autónoma de Buenos Aires. Se 
interviene desde el Equipo de Orientación Escolar, de 
carácter interdisciplinario, para implementar prácti-
cas grupales que puedan dar respuestas a los ado-
lescentes en un contexto de alta vulnerabilidad social, 
efecto de la pandemia por COVID-19.
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El cuerpo en escena: abordaje corporal y psicodrama

En un cuarto encuentro se propone a los alumnos ubi-
carse en círculo para empezar con un caldeamiento 
corporal. Se les plantea moverse en el espacio cotidia-
no del aula a través de la música para distender y co-
nectar con el cuerpo libremente. 
Se van dando distintas consignas de interacción lúdica, 
como ser: jugar con la mirada para saludarse con agra-
do y desagrado, tomar distancia corporal por temor al 
contacto o saludarse con todo el cuerpo después de un 
largo tiempo, caminar rápidamente porque tienen que 
rendir un examen o encontrarse para ir a bailar. Luego 
se plantea representar corporalmente distintos estados 
afectivos y sensaciones corporales como ser: el can-
sancio, el enojo y la alegría. 
Para finalizar se  da la consigna de armar dos círcu-
los concéntricos y girar para quedar enfrentados con el 
cuerpo y el rostro del compañero. Se les propone jugar 
a modo de espejo con las mímicas y mover el cuerpo al 
ritmo de la música. Se registra un clima grupal de mu-
cha distensión, lúdico y recreativo. Todos los alumnos 
se animan a representar las consignas y se producen 
varias escenas espontáneas de juego.

Se destaca que todos los grupos representan su propia 
escena y algunos alumnos se proponen para dramati-
zar escenas de otros compañeros.

La arcilla como vía de representación 

En el quinto y último encuentro se propone a los alum-
nos sentarse en círculo, ubicados en el suelo, recos-
tados o sentados. Se da la consigna de situarse con 
comodidad en el espacio del aula y se los va guiando 
progresivamente en una relajación corporal. Se plantea 
una exploración sensorial a través del contacto entre 
sus propias manos para trabajar luego con la arcilla. Se 
ubica una porción de arcilla húmeda frente a cada uno 
de los alumnos y se les da la consigna de explorar el 
material a través de sus cualidades físicas. Se observa 
un clima grupal de risas y descarga a través de golpes 
en la arcilla. Se les posibilita representar por medio del 
material una cualidad o rasgo femenino y luego un ras-
go masculino. 
Para finalizar se oferta una hoja en blanco y colores para 
representar gráficamente o con palabras la integración 
de la experiencia. Se observa que varios alumnos per-
manecen jugando o en una descarga lúdica con el ma-
terial y otros se oponen a encontrar una forma por re-
sultarles difícil su construcción. Algunos alumnos eligen 
exponer sus trabajos y hablar acerca de la integración 
de la experiencia. 
Durante el compartir grupal de cierre, los alumnos ver-
balizan acerca de roles y estereotipos.

La demanda institucional desde la escuela 
consistió en la construcción y/o armado 
de dispositivos grupales que alojen, con-
tengan y aborden el malestar grupal e in-
dividual, el entramado vincular y, algunas 
veces, los conflictos entre los grupos.

En un segundo momento se  da la consiga de agrupar-
se en pequeños grupos de trabajo alrededor de una 
cartulina para construir, a modo de rompecabezas, con 
palabras sueltas, una frase por grupo. Cada una de las 
frases contiene algún tema que se ha venido plantean-
do en los grupos, por ejemplo: “en un grupo todos somos 
importantes”, “a mí me afecta lo que le pasa al otro” 
o “todos tenemos derecho a tener nuestra propia voz”. 
Una vez armada la frase, se  propone crear una nue-
va frase grupalmente. Luego se les da la consigna de 
representar a través de una escena las frases trabaja-
das en grupo. Algunas escenas representan situaciones 
cotidianas del aula y otras inventan nuevos escenarios. 

material para encontrar palabras o imágenes que les 
llamen la atención. Luego de esta exploración se les 
pide recortarlas y disponerlas en la cartulina para más 
tarde armar un collage. También se da la posibilidad 
de agregar otras palabras o representaciones gráficas, 
con sus propios materiales plásticos, al trabajo indivi-
dual. 
Para finalizar se les plantea la observación del material 
y la presentación al grupo desde el collage. Los traba-
jos expuestos representaron motivaciones e intereses 
de los alumnos y sus estados de ánimo. Se registra un 
clima grupal de distensión, recreativo y lúdico, que se 
acompaña con música que van eligiendo los alumnos 
para reproducir. Se observa el estar de ellos en el espa-
cio cotidiano del aula de un modo cómodo, en el suelo 
o recostados, con el cuerpo en movimiento, yendo o vi-
niendo. Se perciben nuevas maneras de interacciones 
vinculares. 

ción grupal para ponerle un título. Se registra un clima 
divertido, lúdico y recreativo. Se observa cómo se van 
prestando e intercambiando los materiales, compar-
tiendo ideas y dedicación en la tarea grupal. Se perci-
ben los cuerpos distendidos, recostados en los afiches 
o en movimiento. 

Construyendo puentes de integración

Se reúne a los alumnos en pequeños grupos de trabajo. 
Se ubican en el centro de cada grupo palitos de ma-
dera, pegamento, un soporte de cartón y marcadores 
de colores. Se da la consigna de construir grupalmen-
te un puente con los materiales. Se avisa que tendrán 
entre cinco y diez minutos para ponerse de acuerdo, a 
través de la palabra, para dialogar acerca de la idea o 
representación de puente que tengan. Luego se propo-
ne comunicarse de modo lúdico con gestos y mímicas 
para la construcción de un puente grupal. Los alumnos 
implementan otras estrategias de comunicación, ya 
que usan el celular para buscar distintas imágenes y se 
comunican a través de mensajes.
Para finalizar se  da la consigna de pintar el puente y 
presentar su producción a los otros grupos, compartir 
cómo les fue en el proceso de construcción, expresando 
los obstáculos y desafíos para la resolución de la ta-
rea. Se registra un clima grupal de trabajo de mucha 
concentración y atención hacia la tarea, cooperación 
grupal, implicación y trabajo en equipo. Se observan re-
presentaciones de puentes de una gran elaboración y 
complejidad en su producción. Uno de los grupos plan-
teó dificultades técnicas en la realización, que pudo re-
solver utilizando nuevas estrategias resolutivas.
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En un segundo encuentro se les propone agruparse en 
pequeños grupos de trabajo alrededor de papeles afi-
ches y se ubican distintos materiales plásticos (crayo-
nes, pasteles tiza y de cera, lápices acuarelables, mar-
cadores, etc.). Se les da la consigna de ubicarse frente 
a un espacio en el afiche para crear su propio grafiti. 
Se les brinda la posibilidad también de escribir alguna 
parte de una canción, un dibujo o palabras que quie-
ran expresar. Luego de este trazo más espontáneo que 
habilita el grafiti, se sugiere ir rotando de lugar para in-
tervenir en la producción de algún compañero hasta 
llegar a donde empezaron a trabajar.
Para finalizar se plantea la observación de la produc-
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los alumnos utilizan el lenguaje del arte plástico y escri-
tura para expresar sus vivencias. Se observa una gran 
distensión corporal y confianza durante todas las con-
signas de trabajo, con el cuerpo implicado y conectado 
en la producción del mural. 

Los encuentros grupales habilitaron un 
modo diferente de estar presentes en el 
espacio cotidiano del aula. De este modo, 
hicieron posible recuperar la experiencia 
del encuentro y del contacto en los víncu-
los, restringido en la pandemia y a través 
de las pantallas.

Algunas conclusiones: reflexionando sobre las expe-
riencias 

Los encuentros grupales habilitaron un modo diferente 
de estar presentes en el espacio cotidiano del aula. De 
este modo, hicieron posible recuperar la experiencia del 
encuentro y del contacto en los vínculos, restringido en 
la pandemia y a través de las pantallas, tan necesario 
en los procesos educativos, de desarrollo y socialización 
de los adolescentes. Es así que el cambio en el estado 
del cuerpo sensible y sintiente de la experiencia habilitó 
que puedan vincularse y conectar con sus procesos de 
aprendizaje y de socialización desde sus motivaciones 
y deseo.

Por otro lado, es a partir de las experiencias grupales vi-
venciales que ha sido posible darles espacio a las ten-
siones y los conflictos existentes en el grupo de pares, 
en sus modos de vincularse y en sus afectaciones pro-
pias para que lo contenido, no verbalizado o emergente 
sintomático tenga lugar. Entonces, acompañar el pro-
ceso grupal y alojar la singularidad de cada adolescen-
te permitió poner a jugar el conflicto, contener sus pro-
pias vulnerabilidades y sufrimientos, ofertar espacios 
de escucha y acompañamiento para crear alternativas 
posibles en la tramitación y/o resolución de conflictos.
A su vez, las experiencias grupales posibilitaron la cons-
trucción de procesos arteterapéuticos que promovieron 
a través de sus diferentes lenguajes artísticos la expre-
sión y representación de sus propias realidades para 
poder así transformarlas y crear nuevas experiencias 
de aprendizaje y de vinculación con otros. Entonces, re-
cuperar por medio del arte la experiencia comunitaria, 
colectiva y grupal del “nosotros” permitió también po-
der articular en lo diverso y en el derecho a ser diferen-
tes, para saber hacer con otros. 
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Se plantea la demanda institucional por parte de la es-
cuela de abordar encuentros grupales con los últimos 
años de alumnos de la escuela media. Se evalúan situa-
ciones de malestar de los docentes, tutores y directivos 
acerca de conductas definidas como oposicionistas y 
desafiantes hacia los adultos. En el grupo se registran 
ansiedades con respecto a la finalización del colegio y 
la proyección a futuro. Se destacan como fortalezas la 
cohesión grupal y el compañerismo. Se evalúa la ne-
cesidad de que el grupo de alumnos comprenda el rol 
del adulto y pueda sentirse como parte de la institución. 
Se proponen encuentros grupales para abordar los 
conflictos de convivencia, las ansiedades y temores, y 
acompañar el proceso grupal de finalización de la eta-
pa escolar.

El mural como construcción colectiva

Se dispone al grupo a ubicarse en círculo. Se realiza una 
dinámica de apertura al trabajo grupal, pasando una 
lana entre los compañeros a través de distintas inte-
racciones lúdicas. Se observa que el grupo sostiene el 
entramado y red de relaciones moviendo hacia arri-
ba y hacia abajo la configuración armada, enseñando 
emotividad, compañerismo y cooperación grupal. Es el 
propio grupo que muestra organizarse desanudando 
la lana para volver a armar el ovillo. Se le pide a cada 
alumno que busque un lugar cómodo en el espacio del 
aula y se entrega una hoja con espacios en blanco y 
otros en color. Se ofertan materiales plásticos para tra-
bajar (lápices, marcadores, pasteles, crayones, etc.). 
Se da la consigna de expresar en la hoja a través de 
colores, palabras o representaciones gráficas cómo se 
sienten en el colegio, con sus compañeros, con los do-
centes, en el aula, etc. Se les señala que la posibilidad 
de representar no es en toda la hoja sino en los espa-
cios en blanco, es decir que no se puede pintar o escri-
bir sobre la parte de color. 
Finalizado el trabajo personal se va armando con cada 
uno de los recortes de afiche una construcción colecti-
va frente al grupo. De esta manera se configura el nom-
bre del colegio, que atraviesa los espacios en blanco, 
en donde se representa cada trabajo individual. Se re-
flexiona grupalmente acerca del atravesamiento en los 
afiches de la institución y lo instituido y los espacios en 
blanco como lugares personales y grupales de trans-
formación. 

Se observa a los alumnos implicarse y divertirse con 
las propuestas. Se registra un grupo de alumnos que se 
dispone a trabajar en un sector diferenciado. Algunos 
alumnos hacen bromas y juegan entre ellos, y un alum-
no destaca que muchos ya se conocen desde hace 
tiempo pero que habían vivido muchos cambios en la 
última etapa y a veces todos los días. Varios alumnos 
utilizan el lenguaje artístico para expresar y representar 
sus contenidos afectivos. 
En un segundo encuentro se dispone al grupo para ubi-
carse de manera circular, sentados en el piso. Se les 
da la consigna de encontrar un lugar cómodo y espa-
cioso dentro del aula para acostarse en el suelo. Se los 
va guiando en una relajación corporal y visualización, 
como si fuese una película de la etapa vital de su ado-
lescencia, desde el primer día que comenzaron el co-
legio secundario, pasando luego por los distintos años 
escolares, la época de la pandemia, el regreso a la pre-
sencialidad, la proyección de las vacaciones y el pasaje 
a quinto año para luego finalizar la escuela. Se ubica un 
papel de escenografía que atraviesa toda el aula para 
armar un mural colectivo. Ubicados cada uno de los 
alumnos alrededor del papel se les da la consigna de 
que puedan expresar cómo se sintieron en la experien-
cia, qué etapa les resonó, qué imágenes encontraron, 
etc. Se trabaja con música para facilitar el trabajo crea-
tivo. Se le pide a cada uno que presente su producción 
personal al grupo.

Se comienzan los encuentros grupales 
con una ronda de apertura, sentados en el 
suelo, para dar espacio a la palabra, ima-
ginarios o expectativas de los encuentros, 
y se abre a la pregunta de cómo se siente 
cada uno en el aula.

En el segundo encuentro se observa mayor concurren-
cia de alumnos. El ambiente de trabajo es distendido y 
de confianza. Se registra que todo el grupo se compro-
mete en la etapa del trabajo corporal de relajación pro-
funda y de visualización guiada por su historia escolar y 
cierre esta. Todos los alumnos alcanzan a encontrarse 
con registros de imágenes y recuerdos de su historia 
escolar y resuenan afectiva y cognitivamente con dis-
tintos momentos del trabajo. Algunos alumnos usan los 
pasteles tizas para pintarse el uniforme y la cara. Todos 
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Intervención individual

Hospital de Niños “Dr. Ricardo Gutiérrez”. Sala de inter-
nación.
Paciente “A”. Edad: 10 años.
Sesión 1: vínculo. Materiales: caja con tarjetas de pre-
guntas e imágenes disparadoras, lápices de colores, 
hoja, lapicera, etc. 
Luego de presentarnos, se propuso un juego con la fi-
nalidad de comenzar a establecer el vínculo y poder 
conocer sus intereses. Este consistía en tomar una tar-
jeta de la caja, que podía tener una imagen o preguntas 
como disparadores para responder y crear, ya sea di-
bujando y/o escribiendo. Entre las tarjetas había temas 
específicos, como pasatiempos, actividades, música, 
elementos/materiales, etc. 

Sesión 2: creación de personaje. Materiales: hojas de 
colores, tijera y adhesivo vinílico.
Para comenzar, se realizó un ejercicio guiado, se invitó 
a cerrar los ojos y a imaginar un personaje, conectando 
con los colores, texturas y formas. Imaginar cómo era, 
qué características tenía, cuáles eran sus intereses y 
emociones, cuál era su historia personal, etc. Al abrir los 
ojos, se brindaron los materiales para comenzar a crear 
de manera libre.
“A” se mostró entusiasmada mientras creaba y relata-
ba las características de su personaje, al cual decidió 
llamar “Héroe”, un joven que se dedicaba a ayudar a las 
personas a resolver diferentes situaciones; era genero-
so, servicial y tenía un sentido del humor particular que 
lo hacía sumamente divertido. 
Por último, se invitó a presentar al personaje, realizando 
una dramatización a partir de él. En ese momento, “A” 
improvisó un pequeño telón con una hoja de dibujo, que 
sosteníamos ambas mientras ella le ponía voz y movi-
miento a Héroe (en ese preciso instante, las risas y la 
alegría recorrieron cada parte de la habitación). En el 
cierre, expresó sentirse contenta y dijo que le gustaron 
todas las propuestas realizadas.

Sesión 3: improvisación sonora. Materiales: metalofón, 
toc-toc, pandereta, castañuelas, etc.
Ejercicio de musicoterapia activa. En principio, se invi-
tó a explorar el sonido y los diferentes ritmos a partir 
de cada instrumento. Luego, elegir el instrumento que 

más le gustó ejecutar para realizar una improvisación 
sonora. “A” seleccionó el metalofón porque le generaba 
tranquilidad, y el toc-toc porque le gustaba el sonido al 
variar de ritmo. Fue creando con una sonrisa esbozada 
en su rostro, conectado con la melodía y su propio rit-
mo. 
Por último, y a su pedido, improvisamos juntas siguien-
do un ritmo que ella misma fue marcando. Al finalizar, 
mencionó que le resultó muy divertido poder crear su 
propia música y jugar con los instrumentos.

Sesión 4: pintura musical. Materiales: parlante, hoja, 
pincel y témperas.
Se propuso un ejercicio de escucha activa para reali-
zar una pintura de forma libre e intuitiva, conectando 
con la música y jugando con sus diferentes ritmos. “A” 
tarareaba algunas canciones mientras pintaba. El re-
sultado fue una pintura con muchas formas y colores. 
En el cierre, agradeció la experiencia y dijo que estos 
encuentros le hacen bien.

Sesión 5: “Miro, pienso y escribo”. Escritura terapéutica. 
Materiales: tarjetas con imágenes de personajes, hoja y 
lápices de colores. 
Se invitó a elegir dos imágenes para luego crear un 
cuento. “A” seleccionó dos imágenes, una de un hada y 
otra del mundo, las observó detenidamente y comenzó 
a escribir con suma concentración. Al finalizar leyó en 
voz alta su producción y expresó asombrada: “Este es 
mi deseo. A mí me gustaría curarme y poder viajar por 
diferentes partes del mundo”. 
Ese día, sus palabras de cierre fueron: “Esperanza” y 
“creer que se puede”.

Intervención de arteterapia en 
el ámbito hospitalario

Experiencias arteterapéuticas

1 Arteterapeuta (CEIAC), Especialista en TEA (Centro PsicoSocial Argentino), Diplomada en Violencia, Maltrato y Abuso Sexual Infantil (Fundación 
Universitaria para la Educación, la Ciencia y la Cultura).

Resumen

El presente artículo tiene como finalidad destacar la importancia de la implementación del arteterapia dentro del 
contexto hospitalario en pacientes que se encuentran internados y/o realizando tratamiento directo de quimiote-
rapia, basándose en experiencias clínicas dentro del Hospital General de Agudos “Parmenio Piñero” y del Hospital 
de Niños “Dr. Ricardo Gutiérrez” (Buenos Aires, Argentina). Las intervenciones se llevaron adelante mediante un plan 
de abordaje planificado y supervisado para el trabajo con pacientes oncológicos de diferentes edades (población 
adulta en el Piñero y, por otro lado, infantes y adolescentes en el Gutiérrez). Se trabajó mediante sesiones grupales e 
individuales, según el emergente. Se empleó el uso de herramientas partiendo de los diferentes lenguajes artísticos 
y se obtuvieron resultados realmente gratificantes.

Palabras clave: arteterapia, cáncer, quimioterapia, proceso creativo, hospitales.

Camila Samanta Paterek 1

El presente artículo tiene como finalidad destacar la impor-
tancia de la implementación del arteterapia dentro del 
contexto hospitalario en pacientes que se encuentran 
internados y/o realizando tratamiento directo de qui-
mioterapia. Se basa en experiencias clínicas dentro del 
Hospital General de Agudos “Parmenio Piñero” y del 
Hospital de Niños “Dr. Ricardo Gutiérrez” (Buenos Aires, 
Argentina). 

A continuación, se presentará una crónica narrativa de manera sintética de algunos casos clínicos, un abordaje 
individual y otro grupal.
En ambos casos, se trabajó sesión a sesión mediante encuentros que tuvieron lugar de manera semanal. En un 
principio, el trabajo consistió en generar un vínculo positivo. La observación y los datos recabados previamente 
al desarrollo de sesiones sirvieron como eje para realizar un plan de abordaje e intervención que responda a las 
características del proceso creativo-terapéutico y a las necesidades e intereses de cada paciente.
Al comienzo de cada encuentro se realizaron propuestas de caldeamiento, ejercicios para relajar el cuerpo, conec-
tar con el “aquí y ahora”, lograr la predisposición y clima adecuados para el momento de creación. Se efectuaron 
ejercicios de relajación, ensueño dirigido, imaginación activa para posibilitar la conexión con el mundo interno de 
los pacientes, y se combinaron dispositivos que funcionaron a modo de disparador.
Como cierre de cada sesión, los pacientes compartieron sus producciones y resonancias a partir de cada expe-
riencia.
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Sesión 3: creatividad. Pacientes: 5. Materiales: parlante, 
hojas y marcadores.
Musicoterapia pasiva. Se realizó un ejercicio sensorial, 
mientras estaban con los ojos cerrados, se convocó a 
mantener la escucha activa y conectar con las emo-
ciones que la música les generaba, mientras iban expe-
rimentando y realizando trazos. Luego, se invitó a abrir 
los ojos, y continuaron interviniendo lo ya producido. Por 
último, observaron la obra y le otorgaron un título.
Como cierre, compartieron sus producciones y reso-
nancias. La mayoría coincidió en experimentar una 
sensación de tranquilidad, les gustó el momento de 
crear con los ojos cerrados, manifestaron que pudieron 
conectar con sus emociones. Los títulos de sus obras 
fueron: “Armonía”, “Un momento para mí”, “Animarme 
a ser”, “Jugando con los trazos y la música”, “Conectar 
con mi interior”.

Sesión 4: mundo emocional. Pacientes: 4. Materiales: 
hojas, témperas y pinceles.
Se realizó un ejercicio de ensueño dirigido, evocando 
emociones y sentimientos, con la finalidad de que los 
pacientes pudieran conectar con su mundo interno y, a 
la vez, preparar el cuerpo y la mente para adentrarse a 
la propuesta. A continuación, se invitó a crear su mundo 
emocional a partir de una pintura. 
R. y C. mostraron cierta resistencia al momento de pin-
tar, lo relacionaron de forma verbal con sus habilidades. 
En esos casos de alentó para que puedan animarse a 
experimentar, haciendo hincapié en el fundamento de 
la disciplina, lo importante es el contenido, no lo estéti-
co. Lo que prevalece es la expresión genuina, el sentido 
de lo creado, el significado que es puramente personal 
e intransferible.
Como cierre, compartieron y conversaron a partir de 
sus producciones. Algunos expresaron sentirse conteni-
dos en el espacio, pudieron poner en palabras los sen-
timientos que atravesaban al encontrarse en los dife-

rentes estadios de la enfermedad, tales como: angustia, 
dolor, estrés, ansiedad. 
“C” agradeció la posibilidad de hacer arteterapia y po-
der expresar lo que sentía, ya que en su casa le costaba 
hablar con su familia de su situación. “R” asintió y dijo 
sentirse identificada con “C”, ya que su familia no solía 
hablar directamente de lo que se encontraba atrave-
sando. “E” expresó sentirse alegre y motivado, ya que 
está realizando su último ciclo de quimioterapia; brindó 
palabras de aliento y motivación al resto de los pacien-
tes.
Al despedirnos, “C” mencionó que se sentía más alivia-
do luego de la sesión; el resto asintió con una sonrisa y 
palabras de agradecimiento.

Sesión 5: vitalidad. Pacientes: 6. Materiales: hojas, lanas, 
plumas, pompones de felpa y adhesivo vinílico.
Se realizó un ejercicio de relajación, combinando con 
movimientos corporales lentos y pausados. También se 
utilizaron texturas suaves, motivando la exploración y el 
registro de texturas y sensaciones (esto se había antici-
pado antes de comenzar). Se invitó a conectar con sus 
sentimientos y pensamientos a partir de la experiencia.
Al abrir los ojos, se propuso crear a partir de los elemen-
tos utilizados, conectando con sus emociones, lo vital y 
“el aquí y ahora”.
Se mostraron concentrados y entusiasmados. Primero, 
fueron presentando los elementos sobre la hoja, otor-
gándole formas y sentidos de manera subjetiva. Luego, 
fueron pegando cada material. Por último, se los invitó 
a escribir palabras en la misma obra a partir de lo pro-
ducido y la experiencia.
A continuación, compartieron sus obras y sentires. Ale-
gría, motivación, sentir, tranquilidad, bienestar y entu-
siasmo fueron las palabras que cada uno eligió para 
cerrar el encuentro.

Sesión 6: “Lo que habita en mí”. Pacientes: 4. Materiales: 
parlante, hojas, palabras y frases recortadas, papelitos 
de colores, lana  y adhesivo vinílico. 
Se invitó a los pacientes a seleccionar aquellas frases 
y palabras con las que se sentían identificados como 
así también elegir entre los materiales que deseaban 
utilizar.
Trabajaron ubicando cada frase y palabra para lue-
go producir sentido mediante la técnica de collage. 

Al comienzo de cada encuentro se reali-
zaron propuestas de caldeamiento, ejer-
cicios para relajar el cuerpo, conectar con 
el “aquí y ahora”, lograr la predisposición 
y clima adecuados para el momento de 
creación.

conectando con las sensaciones y los sentimientos que 
se despertaron a partir del texto. 
Para finalizar, cada uno fue compartiendo su produc-
ción, mostrando lo creado y poniendo en palabras sus 
emociones encontradas. Conversaron a partir de ellas. 
El cierre se convirtió en un momento de agradecimien-
to, la mayoría no habían tenido antes una experiencia 
arteterapéutica, manifestaron sentirse cómodos, expe-
rimentar tranquilidad y alivio al expresarse. 

Sesión 2: grupalidad. Pacientes: 6. Materiales: hoja gran-
de, esponjas, bandejas y temperas.
Se propuso la realización de una pintura grupal. Una 
misma hoja fue rotando de paciente a paciente, inter-
viniéndola entre todos, favoreciendo la comunicación y 
el vínculo entre los integrantes del grupo. Al finalizar, se 
invitó a jugar con la imaginación y lo visual, buscando 
formas y símbolos. Conversaron, compartieron ideas, 
pensamientos y sentimientos. Circulaba la energía gru-
pal, que se manifestaba en alegría, y la motivación que 
surgía entre ellos mismos.
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Sesión 6: sueños. Materiales: tablero de madera para 
usar como apoyo y masas de sal.
Se invitó a cerrar los ojos, registrar la respiración, conec-
tar con los sueños, con aquellos deseos que se quieren 
alcanzar, imaginar los colores y las texturas, registrar 
las sensaciones y emociones que despiertan, etc.
Con mucho entusiasmo y delicadeza fue moldeando, 
dando forma a su creación. Al finalizar presentó su obra, 
mencionó que crearla le generó alegría y que ese sueño 
quería lograr al finalizar su tratamiento. 
Las sesiones se vieron interrumpidas debido a su evolu-
ción. “A” regresaría la semana siguiente a su provincia 
y sería derivada a un hospital de cercanía. Al despe-
dirnos, la familia agradeció los encuentros; “A” lo hizo 
con un abrazo cálido. La familia siguió en contacto con 
la finalidad de retomar los encuentros de forma virtual.

Intervención grupal

Hospital General de Agudos “Parmenio Piñero”.
La franja etaria de los pacientes era de entre 50 y 70 
años.
Sesión 1: vínculo / encuentro. Pacientes: 4. Materiales: li-
bro, hojas y lápices de colores.
Primero, se invitó a los pacientes a presentarse y se rea-
lizó la presentación del espacio de arteterapia. Luego, 
se convocó a escuchar detenidamente la lectura de 
un fragmento, utilizado como disparador de reflexión y 
creación. Después, fueron creando de forma individual, 
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A modo de conclusión

En el trabajo con pacientes adultos, al comienzo existía 
una resistencia, que se presentaba a modo de barrera, 
que surgía al momento de crear. Esta se fue desvane-
ciendo mediante la motivación y a medida que los pa-
cientes se aproximaban y conocían de qué se trataba 
la disciplina. De este modo, fueron implicándose en el 
proceso, animándose a explorar y mostrando buena 
predisposición ante cada propuesta. 
Los resultados fueron realmente gratificantes. Se ani-
maban a compartir lo producido, expresando emocio-
nes, sentimientos y pensamientos, incluso en ocasiones, 
como sucede gracias a lo potenciador de la grupalidad, 
los integrantes del grupo resonaban y se identificaban 
con el decir del otro que se encontraba atravesando la 
misma o similar situación. 
En el cierre de las sesiones hubo momentos de lágri-
mas, de risas, de agradecimientos, palabras que fueron 
el reflejo de que el arteterapia estaba haciendo su efec-
to. Algunos pacientes mencionaban sentirse más ali-
viados, contenidos, agradecían el espacio para poder 
expresarse; otros preguntaban cuándo sería la próxima 
visita. Mostraban entusiasmo mientras creaban y con-
versaban sobre lo producido.

Bibliografía
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En este contexto, la implementación del arteterapia re-
sultó ser de carácter beneficioso. Los pacientes tuvieron 
la oportunidad de experimentar una alternativa dife-
rente mientras se encontraban hospitalizados. A través 
de variadas herramientas y estrategias pudieron ma-
nifestar cómo se sentían, dejando al descubierto sus 
miedos y temores. Encontraron propuestas que a la vez 
sirvieron para fortalecer la autoestima, reducir el estrés 
y la ansiedad, expresar sus estados de ánimo, sus sen-
timientos, pensamientos, y poder darles cauce a través 
de la creación. Como afirma Jean Pierre Klein, se trata 
de crear “puestas en escena imaginarias de uno mis-
mo”, declinaciones de la propia identidad a través de 
formas artísticas en un proceso creativo que provoque 
progresivamente la transformación del sujeto creador, 
que le atribuya un sentido, partiendo de sus dolores y 
sus violencias, de sus locuras y también de sus alegrías, 
de la intensidad de sus ideales y de sus fuerzas oscuras, 
para hacer de todo ello el material para un desarrollo 
personal (Klein, 2006). 
El arte, en todas sus formas y dimensiones, sirvió como 
puente “camino” para transformar el dolor. La creación 
no solo liberó los más profundos pensamientos y emo-
ciones, sino también en algunos casos sirvió como vía 
de escape, un cable a tierra o un modo de sanación 
donde el paciente pudo sentirse acompañado y con-
tenido, a la vez que encontró nuevas formas de expre-
sarse, convirtiendo su mundo interno en metáforas, y 
de este modo pudiendo manifestar de manera creati-
va aquello que le costaba poner en palabras de forma 
verbal.

En este contexto, la implementación del 
arteterapia resultó ser de carácter bene-
ficioso. Los pacientes tuvieron la oportu-
nidad de experimentar una alternativa 
diferente mientras se encontraban hospi-
talizados.
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Se mostraron incentivados al momento en que iban 
creando, algunos incluso tarareaban la música que se 
escuchaba como ambientación. Al finalizar, compar-
tieron y mencionaron lo que simbolizaba para ellos su 
producción, expresaron el significado de las palabras 
seleccionadas y de su acontecer interior. En ocasiones 
elaboraron de forma creativa aquello que costaba po-
ner en palabras. Otros utilizaron las frases como su pro-
pia motivación personal.

En el cierre de las sesiones hubo momen-
tos de lágrimas, de risas, de agradeci-
mientos, palabras que fueron el reflejo 
de que el arteterapia estaba haciendo su 
efecto.

las palabras expresadas.
Sesión 8: creación colectiva.
Biblioterapia. Pacientes: 6. Materiales: poemas impre-
sos, resaltadores, hoja y lapicera.
Se invitó a leer poemas y subrayar las partes en las que 
se sentían identificados. Luego, se propuso un ejerci-
cio de creación colectiva que consistía en producir un 
nuevo poema o texto colectivo, partiendo de los versos 
seleccionados anteriormente, utilizándolos como dis-
paradores de creatividad. A partir de cada verso selec-
cionado fueron reflexionando, conectando con pensa-
mientos y sentimientos, expresando sus ideas, creando 
nuevas frases y versos, produciendo entre todos, otor-
gando sentido, dando lugar a lo que sentían, pudiendo 
elaborarlo mediante las palabras. Fueron elaborando 
su poema grupal, diciendo frases, palabras, mientras 
“G” se encargaba de tomar nota.
El resultado fue un poema al que llamaron “El amor está 
en todos lados”.
Al finalizar, “G” (paciente que tomó nota y fue escri-
biendo lo que fueron expresando entre todos) leyó la 
producción, y por último, expresaron en palabras lo que 
sentían y pensaban a través de la experiencia. 
Entre sus resonancias, “F” Destacó la importancia del 
amor por la vida, por uno mismo y por los seres queri-
dos, la importancia de sentirse acompañada en el mo-
mento que atravesaba, ya sea por familiares, por los 
profesionales de salud o por el espacio de intervención 
grupal; entre lágrimas agradeció. “B” manifestó que a 
partir de lo producido se quedó conmovido y pensando 
en la belleza que se puede encontrar en lo cotidiano, 
más allá del proceso que vivía, poder mirar a su alrede-
dor, el contexto, la naturaleza, sus seres queridos; como 
así también la valentía para vivir el presente, el talante 
luchador que aparece hasta en los momentos más di-
fíciles. “H” agradeció la experiencia y mencionó que le 
resultó entretenido poder crear junto a otros un texto, y 
que le sirvió para despejarse a la vez de poder liberar lo 
que sentía.

Sesión 7: “Mi mundo sonoro”. Pacientes: 8. Materiales: 
instrumentos musicales (toc-toc, armónica, ukelele, 
flauta, xilofón, caja, panderetas, triángulo, castañuelas, 
maracas, etc.).
Musicoterapia activa. Se propuso explorar sonidos a 
través de diferentes instrumentos musicales que fue-
ron rotando entre ellos. Luego, cada uno seleccionó el 
que más le gustaba para ejecutar, y en conjunto crea-
ron una producción sonora mediante la improvisación. 
Fueron proponiendo ritmos por turnos y el resto acom-
pañaba con el instrumento seleccionado.
Espontáneamente comenzaron a ejecutar ritmos sua-
ves y lentos, y terminaron con ritmos más fuertes y 
sincronizados. La energía circulaba de una forma ma-
ravillosa dentro del sector de quimioterapia. Mientras 
producían su propia música, se esbozaban sonrisas en 
sus rostros, señal que el despegue emocional y el dis-
frute estaban emergiendo en el momento, gracias a la 
experiencia.
 
Como cierre, compartieron sentimientos y emociones. 
Alegría, diversión, motivación, sostén fueron algunas de 
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3 Las artes entendidas como formas de creación, creatividad y simbolización, verbales y no verbales, que pasan por la aplicación técnica especíifica 
y especializada.
4  Winnicott (1982) propone que el juego es en sí mismo terapia. Sin necesidad de interpretación. Es creativo y enseña un camino que lleva a la vida. 
Es importante entender el espacio intermedio. El espacio que se abre entre nuestro mundo subjetivo y el mundo exterior. El espacio intermedio entre 
el YO y el no-YO.

Introducción

La implementación de procesos de arteterapia en espacios hospitalarios implica la puesta en disposición de re-
cursos disciplinarios de la psicología y de dispositivos de las artes. Se trata de crear espacios para experiencias 
sensibilizadoras y transformadoras mediadas por las poéticas de los lenguajes artísticos, lo cual constituye una 
potencialidad y representa a su vez retos para su implementación.
Resulta fundamental reconocer que la propuesta de vivencia es el lugar desde el que se invita a transitar el proce-
so, que pasa por la participación en el juego con los elementos y materiales, y en interacción grupal. Es allí cuando 
se logra la gestación de sensaciones, percepciones, emociones, pensamientos y acciones que habilitan los movi-
mientos y momentos expresivo-comprensivos en quienes son parte de la experiencia. 
El arteterapia como quehacer resignifica a las artes3, no en torno a las estéticas finales sino a las poéticas y expe-
riencias mediadas. Se configuran y delimitan entonces unas prácticas que estarán centradas en el camino más 
que en la llegada. La producción artística sirve de puente entre el mundo interior y la realidad exterior, es media-
dora entre el inconsciente y la consciencia (Tedejo, 2016). Se reconoce al pensamiento creativo como base para la 
construcción subjetiva de la realidad. 

El arteterapia busca facilitar un tiempo y un espacio 
donde poder encontrar este estado en el que la expre-
sión fluya libremente en un clima de privacidad y segu-
ridad, por lo que la creación se convierte en el vehículo 
para comunicarse y expresar sentimientos y pensa-
mientos personales (Vidal, 2014; Duncan, 2007).
Se parte de la noción de persona como ser dinámico, 
en constante transformación subjetiva, dialogando en y 
con su contexto sociocultural. El proceso creativo pue-
de decirse inicia en la percepción desde lo sensorial. 
Aquí los lenguajes artísticos se convierten en instancias 
de estímulo para la percepción y en recursos expre-
sivos para la comunicación, funcionan a su vez como 
medios que habilitan y permiten la construcción de lo 
simbólico. Es así como el   proceso transita de lo tangi-
ble percibido a la transformación para la readaptación 
de signos y significaciones que están dialógicamente 
construidos desde el ser subjetivo y su interacción so-
ciocultural (Suess, 2007).
Winnicott, quien desarrolla en sus teorías el trabajo psi-
coanalítico a partir del juego4, nos habla del espacio 
transicional como aquel que no está ni dentro ni fuera. 
Se define como una tercera zona sostenida en la expe-

riencia en la que contribuyen la realidad exterior e inte-
rior (Winnicott, 1982). 
La experiencia estético-poética tiene la potencia de ser 
espacio-transicional, en tanto cada experiencia artete-
rapéutica es análoga a una experiencia de juego, pues 
se construye una realidad subjetiva y transformativa 
desde la vivencia plenamente creadora. Este concepto 
se articula con el de terceridad (Gratadoux, 2009), que 
entenderemos como la interacción, el lugar o espacio, 
los contenidos creados, los observadores, el encuadre 
que regula las interacciones posibles y el contexto so-
cial en que la díada interactúa. Es entonces a partir de 
la terceridad en sus variantes que se van a posibilitar el 
espejamiento, el reconocimiento, la creación colectiva 
y la construcción de la noción de grupalidad, a partir de 
las resonancias y las metáforas puestas al servicio de 
cada encuentro.
El personal de atención sanitaria es por excelencia un 
equipo que se encuentra expuesto a situaciones estre-
santes en su cotidianidad, teniendo la constante res-
ponsabilidad que la acción médica impone en cada 
decisión diagnóstica e intervención aplicada clínica o 
quirúrgica. Más allá del ámbito del desempeño labo-

Experiencia arteterapéutica 
con personal de salud mental 

en tiempos de COVID-191

Experiencias arteterapéuticas
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Marinera del Valle Matos Petit2

Resumen

La implementación de arteterapia implica la disposición articulada de recursos de la salud mental y de las artes. 
La presente investigación tuvo el objetivo de recuperar las experiencias en un taller arteterapéutico dirigido a per-
sonal de salud mental en Hospital Tipo IV durante la pandemia por COVID-19. La aproximación metodológica fue 
cualitativa, basada en la sistematización de experiencias. El análisis implicó categorías como procesos personales, 
creativos, conciencia corporal y disfrute.

Palabras clave: arteterapia, procesos creativos, sistematización de experiencias, personal de salud mental,
COVID-19.

Abstract

The implementation of art therapy implies the articulated provision of mental health and arts resources. In the 
present investigation, the objective was to recover the experiences in an art therapy workshop aimed at mental 
health personnel in a Type IV Hospital during the COVID-19 pandemic. The methodological approach was qualitative, 
based on the systematization of experiences. The analysis involved categories such as personal, creative processes, 
body awareness, and enjoyment.

Keywords: art therapy, creative processes, systematization of experiences, mental health personnel, COVID-19.

La presente investigación tuvo el objetivo de 
recuperar las experiencias en un taller ar-
teterapéutico dirigido a personal de salud 
mental en Hospital Tipo IV durante la pan-
demia por COVID-19.
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cias. Se presenta una visión integrada de los momentos 
propuestos por Peralta (1994) y Jara (2011), y su aplica-
ción para efectos del presente:

1. Acumulación de información (Peralta, 1994) o re-
cuperación del proceso vivido (Jara, 2011): previo con-
sentimiento informado y firmado por las personas par-
ticipantes, se operativizó la observación longitudinal 
(Serrano, 2015), a través de:
a. Bitácora de encuentros, como registro observacional 
descriptivo llevado por la investigadora. 
b. Diario de sesiones, como registro libre de experiencia 
llevado por cada participante al final de la sesión. 
c. Transcripción de participaciones verbales de registro 
grabado de sesiones. 
d. Registro fotográfico de las producciones escritas y 
gráficas elaboradas en los encuentros. La aplicación de 
entrevista semiestructurada individual fue empleada 
como estrategia para conocer las experiencias previas 
en actividades similares y las expectativas al incorpo-
rarse al taller. 

2. Análisis de la información (Peralta, 1994) o la re-
flexión de fondo (Jara, 2011). Para efectos de la presente 
investigación las categorías de análisis se organizaron 
de acuerdo con los comentarios coincidentes de los 
participantes, en función de los temas de relevancia, los 
objetivos de investigación propuestos y la interpreta-
ción crítica del proceso.

3. Síntesis del análisis (Peralta, 1994) o los puntos de 
llegada (Jara, 2011): en este caso, la síntesis quedó de-
sarrollada en las conclusiones propuestas derivadas 
del proceso.

Taller arteterapéutico

Se usaron el espacio individual, el pequeño grupo y el 
gran grupo como vehículos para tomar conciencia de 
la relación con el mundo interno, al mismo tiempo para 
favorecer el reconocimiento de las relaciones con el en-
torno (Duncan, 2007). 
El diseño del taller estuvo comprendido por nueve se-
siones: Fase I. Conociéndonos, de cinco sesiones; Fase 
II. Contamos y Creamos, de dos sesiones; Fase III. In-
tercuidados, de dos sesiones. Se implementaron en la 

experiencia: Cuento y escritura (Duncan, 2007; Bruder y 
Fagundez, 2020); Dibujo, pintura y collage (López, 2011); 
Conciencia corporal (Alcalá, 2019; Fiorini, 2006); Foto-
grafía (Martínez, 2011). La conexión entre la experiencia 
simbólica y la vida cotidiana se estructura en el taller 
con un ritual de entrada y un ritual de salida.

Resultados

Se trató de grupo cerrado, de trece participantes. Nue-
ve médicos y médicas cursantes de la especialidad en 
Psiquiatría y cuatro psicólogos y psicólogas cursantes 
de la especialidad en Clínica Mental. Podemos destacar 
un predominio femenino en una relación de dos a uno. 
Tres participantes eran de origen extranjero. Se trató de 
un grupo de edades heterogéneas, con predominio de 
menores de 30 años (ocho participantes). 
Las personas participantes reportaron no tener expe-
riencias previas en trabajo grupal  terapéutico. El 69% 
refirió que ha tenido algún tipo de experiencia media-
da por las artes, en orden de frecuencia aparecen ar-
tes escénicas: teatro (teatro negro y teatro clásico) y 
danza (danza contemporánea, ballet, danza folclórica, 
danza árabe, porrismo); luego música (teoría y solfeo 
de música, clarinete, guitarra, coral); en tercer lugar en-
contramos las artes plásticas representadas por la pin-
tura, y finalmente se mencionan la literatura y el cine. 
En contraste con las experiencias previas en artes, solo 
dos personas han participado en experiencias previas 
de corta duración que asocien las artes y la salud.  

El personal de atención sanitaria es por 
excelencia un equipo que se encuentra 
expuesto a situaciones estresantes en su 
cotidianidad, teniendo la constante res- 
ponsabilidad que la acción médica impo- 
ne en cada decisión diagnóstica e inter- 
vención aplicada clínica o quirúrgica.

En el desarrollo del taller predominaron los espacios de 
silencio y enfoque en la búsqueda de elementos para 
construcción personal. Para las composiciones visuales 
incorporaron elementos metafóricos y literales de sus 
preferencias evocadas e intenciones expresivas (foto-
grafía 1). Aparecen en el discurso dualidades entre la 
expresión libre y las estructuras preconcebidas sobre el 

ral, en la vida cotidiana encontramos estresores pro-
pios del contexto personal asociados a las dinámicas 
familiares, económicas y sociales. A esto se incorporó 
como estresor altamente significativo la pandemia por 
COVID-19.
En las intersecciones de investigación que se dan entre 
arteterapia y su impacto explícito en la salud mental se 
destacan como antecedentes del presente las realiza-
das por Serrano Morales (2006); Freire Coqueiro, Ramos 
Vieira y Costa Freitas (2010); y Venegas, G o n z á l e z  y 
Landero (2017). Al añadirse el contexto significativo de 
pandemia por COVID-19, Choudhry y Keane (2021) y 
Hernández y Montero (2021) proponen investigaciones 
en las que se concluye con el reconocimiento y posicio-
namiento de la arteterapia como vía que ha acompa-
ñado en los momentos difíciles y que posibilita la ayuda 
a entender, resolver y compartir. Se reconoce en estos 
estudios el valor de la propia creatividad a través de la 
creación de la obra, como respuesta frente a la pan-
demia que abre un camino para reflexionar más allá, 
descubrir ángulos y sentidos nuevos.
Si bien hay escritos en el área de arteterapia desde 
principios del siglo XX, y ya se cuenta con más de se-
senta años de trayectoria disciplinar reconocida en la 
comunidad internacional, en el caso específico de Ve-
nezuela es a partir de la creación del Programa Nacio-
nal de Formación Avanzada Artes y Culturas del Sur, y su 
línea de investigación en Arte Salud, que se han abierto 
espacios francamente orientados a desarrollar el área 
de estudio y accionar.
Es por ello que llevar adelante esta propuesta con el 
equipo de residentes médicos y psicólogos en forma-
ción de especialidad en un Departamento de Psiquia-
tría y Psicología Clínica de Hospital Tipo IV resulta un 
aporte al posicionamiento de las artes como recursos 
teórico-técnicos para el accionar en la salud mental 
en nuestro país, resaltando el impacto directo para las 
personas participantes del proyecto.

Método

Objetivo general

Recuperar las experiencias en la implementación del 
taller arteterapéutico dirigido a personal de salud men-
tal en Hospital Tipo IV, durante la pandemia por COVID-19 
para reconstruir los procesos y mejorarlos en experien-
cias futuras. 

Objetivos específicos

-Definir las características sociodemográficas de las 
personas participantes en las sesiones del taller artete-
rapéutico dirigido a personal de salud mental en Hos-
pital Tipo IV. 
-Reconstruir la ruta metodológica a partir de los recur-
sos arteterapéuticos elegidos y su organización en el 
diseño de cada sesión de trabajo del taller.
-Analizar la experiencia de las sesiones de trabajo del 
taller arteterapéutico dirigido a personal de salud men-
tal en Hospital Tipo IV. 
-Mostrar la utilidad de la intervención arteterapéutica 
como propuesta para el abordaje de procesos grupales 
en personal de salud, a partir del análisis de la expe-
riencia.

Requerimientos de ingreso y permanencia

1. Ser médico/a residente de posgrado de la especiali-
dad en Psiquiatría o psicólogo/a residente de posgrado 
de la especialidad en Clínica Mental en Hospital Tipo IV.  
2. Aceptación de Consentimiento Informado y Acuerdo 
de Confidencialidad. 
3. Ajustarse a los acuerdos y encuadres de trabajo gru-
pal.

Sistematización de la experiencia: análisis de la prác-
tica

La sistematización de experiencias es una aproxima-
ción metodológica fundamentalmente cualitativa que 
trasciende el intercambio anecdótico y aporta a los 
procesos de teorización vinculando la práctica con la 
teoría. El análisis de la práctica es una de las formas 
para llevar adelante las sistematizaciones de experien-

En el desarrollo del taller predominaron los 
espacios de silencio y enfoque en la bús-
queda de elementos para construcción 
personal. Para las composiciones visua-
les incorporaron elementos metafóricos y 
literales de sus preferencias evocadas e 
intenciones expresivas.
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Discusión

Se identifican como aciertos del diseño el empleo de 
actividades lúdico-creativas, lo que favoreció la crea-
ción de un clima grupal agradable, fomentó la partici-
pación y propició la apertura para el trabajo posterior, 
estimulando habilidades e imaginación, así como la 
superación de las resistencias iniciales plateadas. Esto 
coincide con las propuestas de Malpica (2018), en torno 
al concepto y pertinencia de las estrategias “rompe el 
hielo”. 
La transición de la estructuración, análisis, explicación 
de cada acción a la posibilidad de creación y expresión 
libre fue un camino difícil de transitar. La necesidad de 
buscar sentido e interpretación racional a cada acción 
y expresión aparece de manera compartida por el gru-
po de participantes. No es posible tomar distancia de 
la ubicación contextualizada en espacio formativo de 
posgrado en salud mental, donde el llamado constan-
te es precisamente a tomar los elementos que les son 
dados y darles sentido organizado en marcos teóricos 
que encuadran en diagnósticos clínicos e hipótesis psi-
codinámicas.
La primera aproximación limitante de la capacidad 
creadora fue condicionada por la idea de la estética fi-
nal como prerrequisito e imposición a la expresión crea-
tiva. Este fue un elemento recurrentemente presentado. 
Las preocupaciones en torno al saber, a una técnica 
necesaria, a una forma correcta de dibujar aparecieron 
con frecuencia en las primeras sesiones. La invitación 
constante fue a no juzgar o criticar de manera negativa 
las producciones, lo que implica la propuesta de mo-
vimiento del lugar analítico comprensivo verbal, de las 
críticas estéticas de las artes e interpretaciones analíti-
cas, hacia el lugar de las posibilidades del proceso ex-
presivo creativo no verbal y la conexión con el disfrute.
Las experiencias mediadas son el fin en sí mismo del 
accionar en arteterapia, transitado el proceso de flexi-

Los participantes refirieron que lograron 
identificar sensaciones y tensiones cor- 
porales de las que no tenían consciencia 
previa. Se abrió la puerta a reconocer las 
memorias corporales, ancladas a las ex- 
periencias subjetivas antecedentes.

bilización de las estructuras y búsquedas de sentido se 
logró llegar a nuevos puntos referenciales personales 
en los que aparecieron interrogantes, respuestas, reen-
cuentros con el sí y el darse cuenta que posibilitaron el 
contacto con formas de hacer, de pensar, de relacio-
narse y andar por un camino nuevo de introspección 
y de expresión. Los participantes en sus evaluaciones 
indicaron que lograron experimentar desde el lugar del 
disfrute, y por ende tributante, la experiencia en conjun-
to a la salud, entendida como bienestar.
Referencia reiterada fue el aumento de la concentra-
ción durante la ejecución de las actividades. Las acti-
vidades propuestas fueron simples, los recursos estu-
vieron a disposición, son pocos los estímulos externos y 
todo ello creó las condiciones para dar lugar a los estí-
mulos internos, su organización y expresión. Se amplia-
ron los recursos personales, en tanto el conocimiento 
de sí, como noción que se transforma a lo largo de la 
vida, tuvo acá nuevas fuentes experienciales.
La representación como forma de reproducción de la 
realidad fue un objetivo de las artes por muchos siglos, 
pero la expresión se trata de decir, no necesariamen-
te de una realidad específica sino de sí y de la fórmula 
única de variables que opera para cada uno. La dua-
lidad representación-expresión apareció en los relatos 
de los participantes, con una interesante elección hacia 
la mayor expresión. Para Vidal (2014) en el arteterapia 
la creación se convierte en un espacio donde poder de-
positar emociones profundas, enunciar sentimientos, a 
menudo mezclados y escasamente comprendidos, po-
sibilitando, con la ayuda del arteterapeuta, verlos con 
mayor claridad y orden para que se puedan entender e 
incorporar de una forma más sana.
La relajación como sensación final fue reportada en la 
mayoría de las sesiones. Las sensaciones displacente-
ras identificadas generaron reacciones diversas en las 
personas participantes: para algunos fue solo posible 
identificar, para otros fue invitación al movimiento y 
transformar las sensaciones. Esta dualidad de reaccio-
nes implicó al compartir, que para quienes solo identi-
ficaran se autocuestionaran la naturalización del ma-
lestar y la dificultad para generar acciones de cambio. 
Con relación a las tensiones asociadas a emociones, 
fue significativo que reportaron, en tono de sorpresa, la 
posibilidad de asociar las emociones y las sensaciones 
corporales. 

deber ser de la estética, comentarios como “no me gus-
ta hacer manualidades”, “no soy creativa”, “no se me 
ocurre nada”, ante lo cual se les fomentaba a disfrutar 
la experiencia sin juzgar su producción. 
En los comentarios de las personas participantes tam-
bién se deja ver el disfrute experimentado y las risas 
fueron apareciendo de manera progresiva. 
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Los participantes refirieron que lograron identificar sen-
saciones y tensiones corporales de las que no tenían 
consciencia previa. Se abrió la puerta a reconocer las 
memorias corporales, ancladas a las experiencias sub-
jetivas antecedentes. Apareció la necesidad de mo-
vimiento como posibilidad de transformar el estado 
presente y generaron acciones personales que les per-
mitían avanzar en el cambio a la tranquilidad y satis-
facción.
Ante la invitación a trabajar en conjunto con materiales 
compartidos en un espacio limitado y con interacción 
en las producciones, el grupo se permitió la posibilidad 
del movimiento y creación conjunta. 
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La voz colectiva a través del 
arteterapia1

Desde el colectivo Jacaranda Arteterapia se trabaja con la convicción 
de que la arteterapia es una disciplina poderosa y necesaria para faci-
litar espacios de confianza que inviten a desarrollar procesos de trans-
formación. A lo largo de los años, se ha ido construyendo una metodo-
logía de trabajo a partir de la creación de diversos espacios artístico/

terapéuticos, fundamentados en el respeto, la empatía, la escucha 
activa y un enfoque de trabajo horizontal.    

Resumen

Este artículo pretende visibilizar el potencial que albergan los espacios de creación y expresión grupal con enfoque 
arteterapéutico. A través del desarrollo de un proyecto de arteterapia se observa cómo el trabajo colectivo forta-
lece el sentido de comunidad, mientras que la diversidad enriquece el proceso creativo. Los espacios compartidos 
facilitan el fortalecimiento de la voz individual y la transformación personal, posibilitando a la vez un nuevo lenguaje 
colectivo.

Palabras clave: creación, colectivo, expresión, transformación, diversidad.

1   El uso de un lenguaje que no sea sexista ni discriminatorio es una de las preocupaciones de quienes concibieron este material. Sin embargo, y con 
el fin de evitar la sobrecarga gráfica que supondría utilizar en español “o/a” para marcar la existencia de ambos sexos, hemos optado por usar el 
masculino genérico clásico, en el entendido de que todas las menciones en tal género representan siempre a todos los géneros.
2  Licenciada en Psicología (Universidad Iberoamericana, México). Maestra en Arteterapia y Psicología Clínica (Instituto Superior de Estudios Psicoló-
gicos, Madrid). Cofundadora y Arteterapeuta de Jacaranda Arteterapia, facilitando procesos grupales de expresión y creatividad con perspectiva de 
género desde hace más de cuatro años.
3 Artista multidisciplinaria. Diplomada en Fotografía y Artes (Musrara, Jerusalén). Maestra en Arteterapia (Instituto Superior de Estudios Psicológicos). 
Promotora de Igualdad de Género (Comunidad de Madrid). Cofundadora de Jacaranda Arteterapia, realizando talleres terapéuticos/creativos con 
diversas poblaciones desde hace más de cuatro años.

Carolina María Caridad Sánchez2 Irina Wainstein3
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ciendo conexiones profundas e íntimas que trascienden 
las barreras individuales. 

una aldea. Los participantes se organizaron y unieron 
sus refugios, generando un encuentro, donde cada uno 
contribuyó con su propia forma de expresión creativa. 
Se abrió un canal de colaboración en el que el respeto 
y la escucha activa fueron fundamentales para integrar 
los diferentes elementos y perspectivas en una estruc-
tura común y significativa. Se indagó en la palabra re-
fugio para ampliar su espectro y se llegó a la conclusión 
de que no solo está compuesta por estructuras físicas, 
sino también por la interacción humana y el apoyo mu-
tuo. Luego, se añadió un muro de palabras alrededor de 
la aldea, donde cada participante escribió una palabra 
o frase, simbolizando la protección y el cuidado colecti-
vo. La aldea creada representó la capacidad que tiene 
un grupo de personas para unirse y construir un espa-
cio de seguridad, encontrando empoderamiento en la 
voz colectiva. 

El espacio colectivo proporciona un refugio para los 
participantes, un lugar donde promover un mayor sen-
tido de autoafirmación. Un ejemplo concreto de cómo 
el trabajo colectivo se manifiesta en los talleres se pue-
de visualizar a través de una sesión en la cual se creó un 
refugio utilizando cartón. Esta actividad tuvo como ob-
jetivo conectar con el calor interno y la protección, for-
jando un sentido de seguridad, independientemente de 
las circunstancias que se atraviesan. Se abrió un espa-
cio de reflexión sobre la necesidad de refugio, y a partir 
de la puesta en común se encontraron nuevos lugares 
tangibles para el autocuidado. Una vez terminado el re-
fugio propio, se dio paso a la construcción colectiva de 

Otro taller que dejó visible la potencia creativa del gru-
po formó parte de un bloque de cuatro talleres en los 
que se trabajó con diferentes materiales en torno a los 
cuatro elementos. En esta ocasión, el agua. 

Introducción

En este trabajo se explora cómo el proceso de participación en talleres grupales de arteterapia puede ayudar a 
las personas a encontrar su voz y descubrir nuevas formas de expresión a través de la creación artística. En los 
espacios simbólicos que se generan, el proceso creativo se nutre del trabajo colectivo, propiciando de forma com-
plementaria la profundización del universo creador.
Desde el colectivo Jacaranda Arteterapia se trabaja con la convicción de que la arteterapia es una disciplina po-
derosa y necesaria para facilitar espacios de confianza que inviten a desarrollar procesos de transformación.
A lo largo de los años, se ha ido construyendo una metodología de trabajo a partir de la creación de diversos es-
pacios artístico/terapéuticos, fundamentados principalmente en el respeto, la empatía, la escucha activa y un 
enfoque de trabajo horizontal en el que las arteterapeutas son parte del grupo. Dicho enfoque está atravesado por 
la perspectiva de género, herramienta fundamental para tener una mirada amplia, igualitaria, diversa y conscien-
te de la persona y todas sus transversalidades. De esta manera, se refuerza la convicción en el trabajo colectivo, 
eliminando toda jerarquía y fomentando la igualdad de participación. Esta dinámica permite generar un espacio 
en el que las experiencias, conocimiento y perspectivas individuales se entrelazan para enriquecer el proceso del 
grupo.
El arte como mediador se convierte en la herramienta principal para la exploración del mundo interno, actuando 
como espejo que refleja las experiencias y emociones más profundas, abriendo espacios para las interrelaciones 
grupales y permitiendo abordar con nuevas narrativas la propia identidad.

Arteterapia y creatividad

El proceso de creación es el eje central en la artetera-
pia. Es en este espacio donde afloran las experiencias 
y emociones de los participantes y se abre la posibili-
dad de crear un puente entre consciente e inconscien-
te. Dicho proceso ocurre en lo que Winnicott denomi-
na “El espacio potencial”, una zona intermedia entre la 
realidad interna y externa, en la que es posible acceder 
a la creación para abordar las emociones emergentes 
(Rubin, 2005). Fiorini (1995) también hace referencia a 
este “espacio potencial” como una etapa necesaria del 
proceso creativo. El inicio de dicho proceso se da a par-
tir de un desequilibrio, que desencadena la necesidad 
de explorar y trabajar nuevas formas de integración 
con el propósito de retornar a un estado de equilibrio. 
El arteterapia proporciona un entorno seguro, donde los 
participantes pueden adentrarse en el proceso creativo 
y probar nuevas formas de relacionarse con sus emo-
ciones y experiencias internas, encontrando también la 
manera de comunicarlas. 
La creatividad se convierte en un vehículo podero-
so para la reflexión y la autoexploración. Desde el arte 
emerge un lenguaje simbólico, que va más allá de las 

palabras. Los pensamientos y emociones toman forma 
y color, brindando nuevas perspectivas y significados.
 
Aportes del trabajo colectivo 

El trabajo colectivo desempeña un papel fundamental 
en los talleres de arteterapia. A medida que los partici-
pantes se encuentran con este espacio seguro y libre de 
juicio, se establece una dinámica de grupo que fomenta 
la colaboración, el intercambio y la creación conjunta. 
Como menciona Oaklander, “El grupo se transformará 
en un espacio privilegiado para experimentar, encon-
trarse como individuo separado de los otros a través de 
las interrelaciones que suceden, en un espacio seguro” 
(Oaklander, 2005, p.39). 
El poder de la comunidad se hace evidente y se forta-
lece cuando las experiencias individuales se van entre-
lazando y enriqueciendo mutuamente, generando un 
entorno de aprendizaje, crecimiento y transformación 
colectiva. El trabajo en grupo permite que las personas 
compartan sus diferentes perspectivas, generando un 
sentido de pertenencia. A medida que las actividades 
se van entrelazando, y se profundiza en la colaboración 
grupal, la apertura y la escucha mutua, se van estable-
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Los espacios compartidos protegen de la indiferencia y del aislamiento. En ellos, se tejen lazos de cuidado y escu-
cha mutua, en los que no hace falta conocerse de cerca para acompañarse, expresarse en libertad y dejar que las 
emociones afloren sin prejuicios.
El proceso creativo como fuente de exploración profunda hacia el interior permite, a partir de una mirada libre y 
sensible, tender puentes con las personas, potenciando el aprendizaje colectivo y haciendo posible volcarlo en la 
propia experiencia. El arte, en este sentido, es el gran mediador para emprender desde la exploración un camino 
de descubrimiento hacia aquellos lugares donde las palabras no alcanzan.
El grupo sostiene, acompaña, potencia, genera estrategias conjuntas de afrontamiento, refleja múltiples realida-
des que serán observadas desde múltiples miradas, integra y enriquece el trabajo arteterapéutico. La potencia de 
la creación colectiva mueve emociones, manos y palabras, abre el espacio a un nuevo lenguaje que es de todos 
y para todos, una voz que crece y crece cuando se alimenta de otras voces, y guarda dentro de la propia voz una 
huella que deja rastro.
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Se exploró a partir de una técnica muy antigua de es-
tampado, llamada “Ebru”, mediante la que el agua se 
convierte en el lienzo y los resultados de impresión son 
azarosos. Se comenzó por una actividad individual en 
la que, a partir de pequeños fragmentos, cada partici-
pante fue creando su propio río (su propio camino re-
corrido). Al finalizar, se invitó a los participantes a ob-
servar esos ríos y se les propuso, construir puentes para 
llegar de un río a otro, uniendo sus aguas y haciendo 
que confluyan. El momento de creación colectiva fue 
una sublimación del trabajo individual, los participantes 
conectaron de muchas formas esos ríos, formando par-
te de un océano que no dejó de expandirse. Se llegó a 
la conclusión, de forma conjunta, que ningún río puede 
existir en solitario, señalando que las redes y la conexión 
humana son vitales para la construcción de toda indivi-
dualidad y que el trabajo en grupo permite teñir nuestra 
realidad de otros colores posibles.

La importancia de la diversidad

La diversidad dentro del grupo contribuye a enrique-
cer todo proceso creativo. Cada persona aporta, desde 
su propia subjetividad, una manera única de mirar el 
mundo y su forma de interpretarlo a partir del lenguaje 
artístico personal y su recorrido vital. Al generar espa-
cios de intercambio, se produce un flujo constante de 
inspiración y retroalimentación. Esto permite abordar 
nuevas posibilidades tanto en el arte como en los dife-
rentes canales de expresión y comunicación. La siner-
gia que se crea a partir de este intercambio, impulsa a 
los participantes a experimentar, arriesgarse e indagar 
en territorios hasta ese momento desconocidos. 
Los talleres de expresión libre y creatividad son testigo 
de la capacidad que tiene un grupo de personas des-
conocidas para crear un espacio seguro donde escu-
char y ser escuchadas. Estas interacciones permiten 
construir nuevos relatos basados en las necesidades 
y realidades de cada grupo, buscando potenciar sus 
manifestaciones de empoderamiento y visibilidad. Y es 
justamente en ese sentido donde se hace visible lo invi-
sible, las palabras cobran voz y las personas, habitantes 
de un mundo en el que se hace cada vez más complejo 
detenerse a escuchar al otro, logran expresarse y trans-
formar el prejuicio en empatía, la indiferencia en cons-
ciencia y los muros en puentes inquebrantables.
En el trabajo colectivo y diverso se forjan lazos de con-
fianza y apoyo mutuo, fortaleciendo el sentido de co-
munidad y promoviendo una nueva forma de resi-
liencia, mediante la cual el aporte de cada uno de los 
miembros del grupo es transformador para el otro. To-
dos somos espejo y puente de emociones compartidas 
que tienen un espacio real para manifestarse y ser con-
tenidas en red.
 
Conclusión

Todas las personas tienen experiencias vitales únicas, 
ya que provienen de diferentes contextos y circunstan-
cias que fueron construyendo lo que son. Sin embargo, 
hay un universo común que las atraviesa: un universo 
sensible que refleja, a través de vivencias y sentires, su 
humanidad. 
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El uso del arte como canal terapéutico

La arteterapia es una disciplina que propone la expresión por medio de recursos artísticos tales como: pintura, 
collage, barro, danza, fotografía. A su vez, esta expresión invita a un diálogo sostenido y continuo entre la diversidad 
de lenguajes artísticos, la obra y el mundo interno de la persona. Klein Bassols y Bonet (2012) plantean que: 

	 La arteterapia es el encuentro entre dos proyectos, uno artístico y el otro terapéutico. Se trata de un acompañamiento a 	

	 personas con dificultades sociales, psicológicas, físicas, educativas, existenciales, a través de sus producciones artísticas: 	

	 obras plásticas, sonoras, teatrales, literarias, danzadas, etc., de tal manera que el trabajo realizado a partir de sus crea	

	 ciones genere un proceso de transformación de sí misma y le ayude a integrarse en sus grupos de referencia social, de 	

	 una manera crítica y creativa (p. 9).

Pensar en el hacer arteterapéutico es pensar en la experiencia que se crea conjuntamente entre el ser y la crea-
ción, ese espacio potencial, como lo define Winnicott (1971); el intermediario entre la realidad y la fantasía del suje-
to. Un espacio cargado de elementos simbólicos y metafóricos a través de los que la persona va a representar su 
experiencia y sus significados. La arteterapia trabaja dentro de ese espacio potencial creador.

Creación de VinculArte como espacio de terapias 
creativas

Como se mencionó anteriormente, el trabajo desde la 
arteterapia propone un proceso de transformación a 
través de un espacio que pretende la investigación y 
exploración de los procesos personales por medio de 
la creatividad. Estos mismos principios sirvieron como 
vínculo para la unión de las autoras, que a partir del 
compartir experiencias afines, con respecto al reco-
nocimiento de los beneficios para la salud mental del 
acompañamiento mediante la arteterapia, decidieron 
llevar sus propios conocimientos a la construcción de 
un proyecto de divulgación, y con ello fundar un espa-
cio de terapias creativas que nació con el nombre de: 
VinculArte. Espacio de Terapias Creativas.
Una de las primeras propuestas de VinculArte fue la fa-
cilitación de un taller virtual de arteterapia que tuvo por 
nombre “Un viaje hacia el interior”, cuyo eje terapéuti-
co principal se sostuvo desde la exploración del cuento 
“¿Dónde viven los monstruos?” de Maurice Sendak. Las 
razones para escoger el recurso del cuento tienen que 
ver con que es un recurso de exploración personal que 
se sostiene en la metáfora para invitar a las personas a 
pensar en diversas situaciones. Es así como se pueden 
llegar a identificar con los personajes y/o con la trama, 
tomar perspectiva sobre una situación narrada y pen-
sar sobre sus propias experiencias. 

Proceso creativo y reflexivo de “Un viaje hacia el inte-
rior”, Taller Virtual de Arteterapia

Consideramos el uso de la metáfora fundamental en la 
construcción y exploración de narrativas de vida; con 
respecto al arte, la metáfora nos advierte de un acer-
camiento al acto de una manera en la que pueda ser 
mirada desde el hacer poético. 
La metáfora, además de permitir crear novedosos sig-
nificados de una experiencia, también invita a crear 
presencia, ya que toda producción va a proponer ele-
mentos que van a invitar hacia la exploración de lo pro-
pio. Dicho esto, el cuento “¿Dónde viven los monstruos?” 
invita al encuentro con aquellos monstruos que habitan 
en cada uno, ya que promueve la poética del viaje ha-
cia el interior y hacia el encuentro con uno mismo. 
De igual forma, el grupo es un agente activo que aporta 
elementos a la propuesta creativa. Al respecto, Francis-
co Coll (2014) expresa: “el acto creativo es un acto de 
afirmación y de especial reconocimiento del otro como 
algo fundante de uno” (p. 45). Desde VinculArte se brin-
da vital importancia a las vinculaciones como parte del 
hacer creador, ya que la creatividad supone la creación 
de una realidad que es compartida, en este caso por el 
grupo.
Así pues, el taller virtual dirigido por VinculArte estuvo 
sostenido en cuatro encuentros que representaron las 
distintas etapas del viaje del protagonista. Se leyó la 

VinculArte y su propuesta
arteterapéutica:
“Un viaje hacia el interior”

Resumen

El presente artículo aborda el uso de la expresión artística como herramienta de exploración de los procesos perso-
nales, a través del acompañamiento arteterapéutico. Además, tiene como objetivo presentar el proyecto fundado 
por las autoras, que lleva por nombre: “VinculArte. Espacio de Terapias Creativas”. Desde este espacio se describe 
la experiencia de un taller virtual de arteterapia, centrado en el cuento “¿Dónde viven los monstruos?” de Maurice 
Sendak. Se destaca la importancia del proceso de creación como medio para la transformación personal.

Palabras clave: arteterapia, cuentos, terapias creativas, encuentro, vínculo.
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El presente artículo aborda el uso de la expresión artística como herramien-
ta de exploración de los procesos personales, a través del acompañamiento 
arteterapéutico. Tiene también como objetivo presentar el proyecto funda-
do por las autoras, que lleva por nombre: “VinculArte. Espacio de Terapias 

Creativas”.
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El retorno (recurso libre)

Tanto para el protagonista del cuento como para las 
participantes del taller, su viaje tuvo retorno. En este úl-
timo encuentro, las participantes trabajaron con aque-
llos recursos artísticos con los que se sintieron más 
identificadas. Cada una creó una maleta con elemen-
tos simbólicos que se llevaban de regreso. Todas com-
partieron la necesidad de viajar ligeras, habiendo deja-
do cargas durante el viaje y retornando con lo esencial.

Reflexiones finales

No hay preparación exacta para el viaje hacia el en-
cuentro con uno mismo. Tener apertura a lo emergen-
te durante el camino es lo que nos permite poner en 
práctica nuestra creatividad y conocer de qué somos 
capaces y de qué estamos hechos. Así también, con-
sideramos valioso reconocer lo que se va recolectando 
en este viaje, tener presente qué llevamos en la maleta 
y cómo puede servirnos.
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Una de las primeras propuestas de Vincu-
lArte fue la facilitación de un taller virtual 
de arteterapia cuyo eje terapéutico prin-
cipal se sostuvo desde la exploración del 
cuento “¿Dónde viven los monstruos?” de 
Maurice Sendak.
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El encuentro (plastilina)

Las participantes ya han estado haciendo un trabajo 
significativo durante el viaje y ahora han llegado para 
encontrarse con los monstruos de sus propias histo-
rias. En esta fase, trabajaron, en primer lugar, haciendo 
bocetos de sus monstruos, con lápices y colores, luego 
pasaron a recrearlos con plastilina. Marxen (2011) plan-
tea que “las imágenes y objetos artísticos creados en 
un entorno seguro y en presencia del arteterapeuta po-
sibilitan la contención, expresión, exploración y resolu-
ción de emociones conflictivas” (p.14). 
Las participantes compartieron que una vez hechos los 
monstruos -que relacionaron con sus conflictos perso-
nales- dejaron de parecerles tenebrosos y podían ha-
blar con mayor libertad sobre ellos. 

primera parte del cuento y las participantes comen-
zaron a prepararse para emprender su viaje personal 
explorando con distintos recursos y viajando entre ellos, 
así como resonando con aspectos de estas primeras 
páginas que llamaron su atención.

El inicio (collage)

En las primeras páginas del cuento, luego de un con-
flicto entre el protagonista y su madre, este comienza 
su viaje. En esta fase, se leyó la historia completa y se 
invitó a las participantes a reflexionar sobre aquellos 
elementos que más llamaron su atención. A partir de 
aquí, inició la creación. 
Las participantes trabajaron en collages que mostra-
ron con qué resonaron. Pensaban acerca de cuál era 
el punto de partida de su propio viaje, ese que estaban 
próximas a emprender en este taller y que, sin duda, les 
ayudó a acercarse más a sí mismas. 
En esta primera etapa, las facilitadoras acompañaron 
estos puntos de inicio de cada una. Emergieron temas 
como pérdidas, necesidad de encuentro consigo mis-
mas y dudas acerca de sus capacidades. 

El viaje (materiales plásticos y de la naturaleza)

A veces, el enfoque en la meta hace que se pierda de 
vista todo lo que el camino tiene para mostrar. En esta 
etapa, las participantes, así como el protagonista de la 
historia, prestaron especial atención a su viaje, creando 
cada momento a través de materiales plásticos y ele-
mentos que recopilaron de la naturaleza. De esta ma-
nera, cada una creó su bosque, su barca, su océano. 
Reflexionaban sobre las características de cada uno 
(por ejemplo: la profundidad del bosque, la intensidad 
del océano, la amplitud de la barca), sobre lo que po-
dían encontrarse, y así también viajaron entre materia-
les, explorándolos y creando con ellos, sostenidas en la 
metáfora del “viaje”.

Las razones para escoger el recurso del 
cuento tienen que ver con que es un recur-
so de exploración personal que se sostiene 
en la metáfora para invitar a las personas 
a pensar en diversas situaciones.
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ban, resultado de mis lecturas de Rudolf Steiner y Carl 
Jung, pero también hablaba de mi mirada sobre esos 
temas, “La temporalidad de la carne” y “¿Esto es todo 
lo que hay?” me confrontaban con la vejez, “El último 
viaje” y “Todo final es un nuevo comienzo” plasmaban 
mis ideas acerca de la muerte, y así, entre otros temas, 
la sexualidad, el amor, la soledad. De algún modo me 
ayudaban a comprender lo que sentía profundamente 
sobre esos temas, explorándolos en imágenes. 
Si bien el proceso era interesante, porque siempre fue 
una construcción que partía de principios gestálticos, 
el producto final buscaba un resultado estético por-
que el fin último era su exhibición y comercialización. 
Sin embargo, en algún punto esbozaba un camino ha-
cia el arteterapia –en tanto autoconocimiento– y es así 
cómo, buscando una forma de unir la psicología con el 
arte, encuentro el Posgrado en Arteterapia y todo se ali-
nea bajo ese fin. Me acuerdo el sentimiento de elación 
cuando ingresé al posgrado, sentí que había llegado a 
la concreción de un deseo muy profundo.

Posteriormente realizaste una especialización en Psi-
cología Analítica, que imaginamos fue el primer paso 
para luego profundizar en el arteterapia con orienta-
ción junguiana. ¿Cuáles fueron esas primeras presun-
ciones o intuiciones que te llevaron a acercarte a este 
enfoque?

Yo ingresé a la Fundación Jung como alumno de la for-
mación en Psicología Analítica. Por esa época, el enton-
ces director me ofrece hacerme cargo de la coordina-
ción de la formación en Arteterapia Junguiana, a la par 
de seguir formándome como psicólogo junguiano. Era 
el año 2005 y el hecho de ser quien elaboraba los con-
tenidos programáticos me facilitó sumergirme de lleno 
en el fascinante mundo de Jung aplicado al arteterapia. 
Fundamentalmente me interesó la utilización que Jung 
hacía del arte con todos sus pacientes, la técnica de 
imaginación activa como manera de dialogar con tu 
propio mundo interno y luego plasmar ese diálogo en 
imágenes, en escritura o en movimiento. Sentí que se 
abría un campo plagado de recursos para contactar a 
cada paciente con su inconsciente a través de su pro-
ducción, además de la riqueza arquetípica de los cuen-
tos de hadas y los mitos para entendernos individual y 
colectivamente. 

Fue en la Fundación Jung donde probé consignas gru-
pales que hoy, casi veinte años después, se han vuelto 
material que está en mis libros y que tantos alumnos 
replican en diferentes lugares. 

¿Cuáles son los arquetipos y mitologemas junguianos 
que considerás medulares e inspiran tu trabajo en ar-
teterapia?	

Los arquetipos básicos para trabajar en Arteterapia 
Junguiana son, en principio, el del niño y el de la madre. 
Utilizo mucho el arquetipo del inocente y el del huérfano, 
que fueron teorizados por Carol Pearson. Otro arquetipo 
importante es el del Anciano Sabio o Chamán interior, 
cuyo trabajo es acompañado por una ensoñación diri-
gida, que si bien no es una técnica estrictamente jun-
guiana, funciona muy bien como disparador evocador 
de imágenes. De hecho, las primeras ensoñaciones las 
hacía en vivo en la Fundación Jung, viendo y expresan-
do las imágenes que aparecían en mi mente a la par 
que los alumnos las ensoñaban para después plas-
marlas. Recientemente comencé a registrarlas digital-
mente y hoy pueden encontrarse varias de ellas en mi 
página web. 
El trabajo con mandalas también es importante porque 
permite abordar el arquetipo del self, como centro re-
gulador de la personalidad, y el proceso de individua-
ción. Este último es el objetivo de todo abordaje artete-
rapéutico desde la teoría junguiana, el llegar a ser quien 
vinimos a ser, autorrealizarse. 
Para explorar emociones y actitudes vitales frente a la 
vida utilizo mitos, como el de Orfeo y Eurídice para tra-
bajar el tema del amor, o el de Afrodita y Ares, de cuya 
unión nació Eros. Es fundamental como trabajadores en 
el ámbito de la salud conocer el Mito de Quirón para 
trabajar el arquetipo del Cuidador, también teorizado 
por Carol Pearson, que nos lleva al Sanador Herido en 
cada uno de nosotros. La experiencia sanadora de rela-
tar el mito y trabajar sobre la propia herida y la del otro 
se ha convertido en un taller que estaré presentando 
en el próximo congreso de Psicología Analítica que se 
realizará en Montevideo en el mes de octubre. 

¿Qué otro marco teórico y qué conceptos han sido fe-
cundos en tu trabajo arteterapéutico?

Entrevista a Luis Formaiano

Encuentros conversados

“La ligazón al propio proceso creativo es indispensable para 
un arteterapeuta. El trabajo con uno mismo, con su pro-
pia simbólica, con sus contenidos inconscientes es esen-
cial para poder comprender lo que le acontece al otro al 
trabajar en arte. Es fundamental explorar los diferentes 
lenguajes y, tal vez, poder movernos flexiblemente entre 
unos y otros, porque cada uno nos va a dar una respues-
ta creativa diferente y nos va a permitir llegar a zonas in-
ternas diferentes”.

Nos gustaría comenzar reflexionando sobre las moti-
vaciones de tu formación universitaria inicial, ¿cuáles 
fueron las razones que te llevaron a estudiar Psicolo-
gía?

Desde muy pequeño manifesté interés por lo que sentía 
y le pasaba al otro, el recuerdo más temprano que po-
seo es el un vecinito hipoacúsico, y consecuentemen-
te con dificultades para articular palabras, a quien sus 
padres, en tardes de invierno, lo ponían a jugar solo en 
el patio. Yo me acercaba y me sentaba frente a él, lleva-
ba algún juguete mío y se lo entregaba, intuitivamen-
te lo invitaba a jugar conmigo dirigiendo su mirada a 
mis labios, que silenciosamente cursaban la invitación. 
Modulaba mis labios con cuidado y sin emitir sonido. 
Luego, en la primaria, siempre protegí y escuché al más 
débil, al que le hacían bullying (en esa época, déca-
da del 60, no se llamaba así), al que dejaban de lado, 

simplemente acompañando y conteniendo, sin saber 
muy bien por qué, pero producía un efecto balsámico 
en mis compañeros. Promediando la secundaria sentí 
que Psicología era la carrera que me convocaba, aun 
contrariando mandatos familiares que esperaban que 
yo siguiera Medicina o Abogacía.

El arte se reveló en algún momento como un encuadre 
posible para trabajar con tus pacientes. ¿Cuál fue el 
contexto en que decidís realizar la especialización en 
Arteterapia en la actual Universidad Nacional de las 
Artes?

Yo venía de una interesante trayectoria como artista 
plástico, con exhibiciones mayormente en el exterior (eso 
fue en década del 90). En principio, descubrí que mi obra 
hablaba sobre los temas universales que me convoca-
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creés que es el enfoque más adecuado para investigar 
en arteterapia? 

El estudio de caso ha sido el que he privilegiado a lo lar-
go de estos veinte años como arteterapeuta. Es un mé-
todo cualitativo que permite construir una narrativa en 
imágenes y palabras que da testimonio de los avances 
que se logran en cada tratamiento. Vemos una porción 
de la vida del paciente y somos testigos del manejo que 
hace de sus recursos, de la exploración de temas, de 
la resolución de los problemas que va encontrando en 
la construcción de la imagen. Los propios pacientes se 
asombran al descubrir su capacidad expresiva y mu-
chos, de hecho, continúan luego asistiendo a un taller 
de arte. Si bien se considera que la mirada del método 
cuantitativo demuestra más fehacientemente los re-
sultados de un tratamiento y le otorga a la profesión 
un estatus más científico, yo sigo trabajando desde lo 
cualitativo. 

En ese mismo texto, comentás la experiencia del taller 
de arteterapia para personas que viven con VIH/SIDA 
desde 2004 hasta 2006. ¿Cuáles han sido los principa-
les aprendizajes de esa experiencia?

Este taller fue una lección de vida, si bien se extendió du-
rante diez años, a los efectos del libro me centré en los 
años iniciales de la actividad. El grupo fundante man-
tuvo su núcleo a lo largo de mucho tiempo y encontró 
que el taller era el lugar ideal para poder expresarse sin 
tapujos. Aparecieron sus miedos y frustraciones, su lu-
cha contra el virus y sus esperanzas. 

había más de treinta, pero los encuentros duraban has-
ta casi tres horas y eso permitía la amplia participación 
de cada uno. Fue una experiencia amorosa, gratifican-
te, sanadora y aleccionadora, y me ayudó a trabajar mi 
sanador herido, aunque en ese momento no tenía clara 
esa teorización que ahora es la que uso como puntal. 
También aprendí la importancia del trabajo en grupo 
de pares, donde el compartir historias de vida, suplir de 
medicación a quienes tenían dificultad para conseguir-
la y generar nuevos lazos le dio un valor agregado. Fi-
nalmente, tal vez el aprendizaje más importante haya 
sido el de desarrollar la empatía y la compasión para 
intervenir adecuadamente desde nuestra propia hu-
manidad.

Tenés amplia experiencia de trabajo arteterapéutico 
con personas que padecen psicosis. ¿Qué es impor-
tante tener en cuenta para trabajar con esta pobla-
ción?

En primer lugar, leer los diagnósticos como figuran en 
el DSM V, el manual de psiquiatría. En las clases de psi-
copatología se enseñan los diferentes cuadros, entien-
do que desde la nosografía freudiana. Aun así, el DSM 
aporta descripciones amplias que pueden ser útiles, 
especialmente en cuanto a sintomatología. Luego, te-
ner en cuenta la contratransferencia. Es esencial sen-
tirse preparado para entrar en un universo que puede 
generar incomodidad, en tanto el temor a la locura (o a 
la pérdida de control) es bastante común, junto con el 
miedo a la muerte. 
Son los grandes temas que nos convocan, la pérdida 
de la salud mental no siempre tiene causas endógenas, 
un contexto incierto y poco favorable puede llevar a cri-
sis de pánico, angustia y depresión. Como siempre digo 
en mis clases, hay que hacerse una serie de preguntas 
para poder analizar en profundidad: ¿qué siento res-
pecto de la población con la que quiero trabajar?, ¿soy 
prejuicioso?, ¿siento que no voy a poder manejar deter-
minadas situaciones?, ¿hay algo que tema y puede que 
no lo tenga claro?, ¿poseo el conocimiento necesario? 
En segundo lugar, es importante estar preparado para 
frustrarse y poder tramitar esa frustración. Muchas ve-
ces los pacientes están sobremedicados o abúlicos y 
no aprovechan la actividad, hay que armar estrategias 
para poder incorporarlos al grupo aunque no hagan 

“El estudio de caso ha sido el que he pri-
vilegiado a lo largo de estos veinte años 
como arteterapeuta. Es un método cuali-
tativo que permite construir una narrativa 
en imágenes y palabras que da testimo-
nio de los avances que se logran en cada 
tratamiento”.

En las casi quinientas sesiones del taller abordamos 
absolutamente todos los temas que puedan imaginar-
se y cada año renovaba mi compromiso de continuar 
incorporando nuevos participantes. En un momento 

A partir del retiro gestáltico de diez días que hice en 2014 
con Claudio Naranjo, comencé a utilizar algunas de las 
propuestas provenientes de la Gestalt, especialmente 
el darse cuenta y el trabajo con figura-fondo. También 
incorporé, en abordajes grupales, el movimiento es-
pontáneo. Por otra parte, utilizo algunas técnicas pro-
venientes del mindfulness, a través del uso de ensoña-
ciones dirigidas. 
Creo que los arteterapeutas tenemos que ser lo sufi-
cientemente flexibles como para incorporar aportes 
de otros marcos teóricos que contribuyan a una mejor 
expresión del mundo interno de nuestros pacientes. Un 
sólido marco teórico es uno que sea lo suficientemente 
flexible como para nutrirse de diversos marcos, en tanto 
las necesidades del paciente pueden requerir la utiliza-
ción de un marco teórico específico.  

Has sido miembro fundador de la Asociación Argen-
tina de Arteterapia. ¿Cómo surgió la idea y cuál fue 
el contexto que llevó a formalizar una institución que 
nuclee a arteterapeutas en la Argentina?

La idea de la Asociación surgió muy tempranamen-
te, cuando me estaba formando como arteterapeuta. 
Ya sabía de las otras asociaciones en distintas partes 
del mundo y me parecía que sería apropiado tener la 
nuestra. En su momento lo conversé con J u d i t h 
M e n d e l s o n , que había sido docente en mi for-
mación, y ella convocó a un grupo de psiquiatras que 
trabajaban con el arte. La idea era nuclear las diferen-
tes formaciones para potenciar el rol del arteterapia en 
nuestro país. Al comienzo estuvo todo bien, pero luego 
de algunos incidentes insalvables, y al no cumplirse con 
lo estipulado en los estatutos, renuncié a la Presidencia 
y a la propia Asociación; tiempo después lo hizo Judith 
Mendelson. Mirando en retrospectiva, fue un intento in-
teresante que no prosperó.

En tu primer libro, Arteterapia. Abordajes, actividades 
y recursos, comentás varios casos de arteterapia in-
dividual y grupal. ¿Qué bondades reconocés en cada 
una de estas modalidades? ¿Existen problemáticas 
para las que considerás que alguna de ellas es más 
adecuada?

La modalidad individual es como un trabajo de orfebre, 

la creación de un espacio seguro y contenedor genera 
un vínculo muy especial con los pacientes, quienes, lle-
gado el momento de cerrar el recorrido, no quieren irse 
del espacio. El acompañamiento está centrado en el 
paciente y en lo que aqueja a su alma. Es compartir un 
viaje hacia su centro, estar atento a lo que va surgien-
do de una sesión a otra; es un espacio para poder ser 
en libertad, de pensamiento, sentimiento e imaginación 
creadora. 
El abordaje grupal, por otro lado, es hermosamente 
convocante, en tanto somos testigos del armado de la 
matriz grupal y todos los intercambios enriquecedores 
que se dan en el dispositivo. En un proceso de cons-
trucción que requiere cintura para manejar las distintas 
cuestiones que surgen en todo grupo, eso es algo que 
se adquiere con la práctica, como siempre les digo a 
los alumnos. 

“Creo que los arteterapeutas tenemos 
que ser lo suficientemente flexibles como 
para incorporar aportes de otros mar-
cos teóricos que contribuyan a una mejor 
expresión del mundo interno de nuestros 
pacientes”.

La grupalidad permite el encuentro entre pares, como 
sucede en los hospitales de día, aún con diferentes pa-
tologías, hay un padecimiento que todos comprenden y 
se dan ánimo mutuamente. Algunas patologías no de-
berían ser tratadas en arteterapia individual, ya que no 
se cuenta con un equipo interdisciplinario que pueda 
intervenir en el momento de producirse una descom-
pensación por parte del paciente. Aquellos pacientes 
que yo he atendido de forma individual y que tenían un 
diagnóstico grave fueron “quijotadas” que no volvería 
a repetir. Esto ha de tenerse muy presente, encontrar el 
propio límite, revisar la contratransferencia… son cues-
tiones muy delicadas que hacen a nuestro quehacer. 
Creo que el abordaje individual es adecuado para todo 
tipo de neurosis, pero también para un trabajo de desa-
rrollo personal a través del autoconocimiento.
	
El primer capítulo de tu libro Arteterapia con patolo-
gías crónicas está dedicado a la investigación en ar-
teterapia y, en particular, al estudio de caso. ¿Cuál 
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paciente.
¿Cuál considerás que es el estado del arteterapia en la 
Argentina en términos del reconocimiento de la disci-
plina, las formaciones y los lugares de inserción para 
arteterapeutas?

Yo creo que vamos lento, en países anglosajones la 
práctica está nomenclada y el arteterapeuta es un in-
tegrante más de las cartillas de profesionales ofreci-
dos por los servicios de salud. Sabemos que el título en 
nuestro país, como todo título de posgrado, no es oficial, 
el oficial es el título de grado. Muchos estudiantes mani-
fiestan preocupación ante esto, sienten que reciben un 

certificado que no tiene validez. Pero sí la tiene, y está 
fundada en el conocimiento y la práctica que se obtie-
ne durante la formación. Por eso, es imprescindible que 
quienes quieren formarse deben buscar formaciones 
con trayectoria y una duración que nunca puede ser 
menor a tres años. El resto son cursos. 
Por otra parte, creo que hay un creciente interés en el 
arteterapia desde muchas instituciones, por lo que se 
hace necesario continuar visibilizando y expandiendo 
nuestros saberes, nuestras prácticas y nuestro amor 
por esta profesión que toca las vidas de tantos seres 
humanos.

nada. Y, desde ya, saber que, de acuerdo con la grave-
dad de cada caso, habrá cosas que el paciente puede 
hacer y otras que no. 

Tu vida aparece ligada al arte como artista plástico, 
escritor y actualmente productor de tu primera obra 
teatral, Las persianas tienen ojos. ¿Qué te ha aporta-
do cada uno de estos lenguajes y por qué considerás 
debe permanecer ligado a su propio proceso creativo?

La ligazón al propio proceso creativo es indispensable 
para un arteterapeuta. El trabajo con uno mismo, con 
su propia simbólica, con sus contenidos inconscientes 
es fundamental para poder comprender lo que le acon-
tece al otro al trabajar en arte. Es fundamental explorar 
los diferentes lenguajes y, tal vez, poder movernos flexi-
blemente entre unos y otros, porque cada uno nos va a 
dar una respuesta creativa diferente y nos va a permitir 
llegar a zonas internas diferentes. 

la imagen, la escritura, la palabra y la obra, imagen más 
palabra, mi vida tornándose en arte, mi subjetividad ob-
jetivándose de maneras diversas y complementarias. 

Sos docente de varias formaciones de arteterapia en 
Buenos Aires y en Madrid, ¿qué saberes y prácticas 
considerás que son importantes para el ejercicio pro-
fesional?

Fundamentalmente, un sólido conocimiento de la his-
toria del arte, como la necesidad, más allá de razones 
propiciadoras de la caza y la fertilidad, que llevaron al 
hombre prehistórico a expresarse, dando nacimien-
to al arte rupestre y cómo a través de los siglos evo-
lucionó hasta llegar al arte moderno. De qué manera 
ciertos temas fundamentales –como la niñez, la vejez y 
la muerte– fueron tratados a lo largo de la historia del 
arte. Cómo fue alternando el interjuego entre la línea y 
el color de acuerdo con los diferentes movimientos pic-
tóricos y cómo en la actualidad ha surgido un interés 
por el arte mediúmnico y visionario, sin perder de vista 
las vanguardias. 
Luego, conceptos básicos provenientes de la psicología, 
tomando como base los fundacionales, psicoanalíticos 
y poniendo el énfasis en la transferencia, la contra-
transferencia, los mecanismos de defensa y las carac-
terísticas de los cuadros neuróticos y psicóticos, pero 
también explorando otras teorías, como la junguiana 
y la winnicottiana, conceptos tales como el psiquismo 
creador y las nuevas investigaciones sobre el trauma. 
Desde ya que también la teoría propia del arteterapia, 
construida sobre una cantidad cada vez más crecien-
te de investigaciones provenientes de todo el mundo y 
con las poblaciones más diversas. 
En cuanto a las prácticas, es fundamental la experien-
cia de práctica grupal, la coordinación de un grupo de 
arteterapia plantea desafíos fundamentalmente con 
respecto al registro del material y las verbalizaciones de 
cada paciente o integrante del taller. El desarrollo de la 
dinámica grupal, los roles, la construcción de la matriz 
grupal, todo eso es necesario tener en cuenta para ga-
rantizar una buena práctica institucional. Demás está 
decir que el trabajo sobre sí mismo que cada artetera-
peuta realiza en la formación es vital para comprender 
el propio proceso creativo y los grados de dificultad que 
cada propuesta o consigna pueda representar para un 

“Es esencial sentirse preparado para 
entrar en un universo que puede generar 
incomodidad, en tanto el temor a la locu-
ra (o a la pérdida de control) es bastante 
común, junto con el miedo a la muerte”. 

La pintura me enseñó a observar la realidad, a conec-
tar con la emoción a través del color, a trabajar la pa-
ciencia y la minuciosidad, lo pequeño (en el caso de 
mi obra, una construcción lo más realista posible de la 
imagen del cuerpo humano, hasta que la carne se tor-
nara carne), a narrar visualmente y a moverme en una 
misma obra entre lo figurativo y lo abstracto. 
La escritura me aportó el enriquecimiento de mi capa-
cidad expresiva a través de las palabras, ampliando 
mi vocabulario, explorando la forma más adecuada de 
transmitir conocimiento –todo un desafío– y el poder 
hacer una síntesis conceptual de la profesión. Mi obra 
teatral Las persianas tienen ojos fue la forma más con-
creta de trabajar mi biografía, a través de un texto que 
asemeja una larga sesión de análisis; el efecto se dupli-
có al ver mi historia sobre el escenario, mi yo joven y mi 
yo adulto interactuando como en un ensueño atempo-
ral, mis padres volviendo a la vida, la carga emocional… 
fue un proceso arteterapéutico completo, la pintura fue 
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Introducción

Nuestra intención en este artículo es poder resaltar el pensamiento y desarrollo teórico del Dr. Héctor J. Fiorini, quien 
durante toda su vida revolucionó la mirada y aplicación de la psicoterapia. A lo largo de su obra fue revisitando 
conceptualizaciones que se volvían absolutas e incuestionables. Refería que hay que pensar con Freud y más allá 
de él. Ir a buscarlo y traerlo al presente. En la psicología clásica el énfasis está en el pasado como algo estático e 
inamovible que deja su estampa.
Con apertura y curiosidad fue ampliando el campo teórico-clínico del psicoanálisis clásico, creando una línea de 
psicoterapias psicoanalíticas abierta, que da lugar a lo novedoso para pensar los procesos terapéuticos, línea que 
hoy transmitimos y mantenemos viva.
Su interés por los procesos creativos en la vida, su capacidad de conectar con el arte, su entusiasmo para apren-
der de los artistas, así como su escucha respetuosa guiaron sus producciones. Atravesado por el paradigma y el 
pensamiento complejo, se corría de los reduccionismos, transitando la lógica de lo múltiple. 
Morin, en Introducción al pensamiento complejo (1990), define la palabra “complejidad” desde el vocablo latino 
complexus, “lo que está tejido junto”; este tejido presenta “la paradoja de lo uno y de lo múltiple.” 
Por su parte, Prigogine explica que “complejidad indica pluralidad, diversidad de modos de funcionamiento”, y 
agrega: “una ciencia que analiza todo en fragmentos, en pequeñas porciones, que procede separando, aislando 
objetos, no puede dar cuenta de los órdenes de la complejidad” (Prigogine, apud Fiorini, 2006: 32). 
Se considera que esta complejidad, así descripta, alude a un posicionamiento interdisciplinario que permite un 
intercambio fecundo mostrando un enfoque dinámico, interactivo y multidimensional.

Resumen

Nuestra intención en este artículo es resaltar el pensamiento y desarrollo teórico del Dr. Héctor J. Fiorini, transmitiendo 
una articulación de sus conceptos teóricos que aportan y enriquecen la clínica en arteterapia.
Sus conceptualizaciones sobre los procesos creadores y terciarios que se producen en el vínculo terapéutico permi-
ten comprenderlos más claramente. La creación, las transformaciones, y los tratamientos aluden a una
temporalidad procesual.
En ese devenir se producirán reconfiguraciones gracias al principio creador y al vínculo, que activa el sistema de 
transformaciones, siendo posibilitador de proyectos, aperturas, incluyendo así la posibilidad de cura.

Palabras clave: psiquismo creador, arte terapia, vínculo, proceso, transformación.

Breve biografía de Héctor Fiorini

Héctor Juan Fiorini fue un médico, psicoanalista, psiquiatra y psicoterapeuta argentino. Gustaba de la poesía, la mú-
sica y las artes, en particular la escultura. Amaba la filosofía, la literatura, y era un incansable lector y escritor. Curioso 
investigador, siempre desde el campo cualitativo (basado en la praxis). Pensó, trabajó y actuó consecuentemente 
con sus ideas, convicciones y con la mente abierta hasta sus últimos días, siempre pensando el psicoanálisis y su 
praxis como algo abierto, no ortodoxo ni fijo. Fue docente titular e invitado en renombradas instituciones y universi-
dades nacionales y extranjeras. Autor de muchos libros, algunos traducidos al inglés, portugués y francés. 

“El psiquismo creador y su
influencia en el arteterapia”

Nuestra intención en este artículo es poder resaltar 
el pensamiento y desarrollo teórico del Dr. Héctor 
J. Fiorini, quien durante toda su vida revolucionó 
la mirada y aplicación de la psicoterapia. A lo lar-
go de su obra fue revisitando conceptualizaciones 
que se volvían absolutas e incuestionables.

Inspiraciones

1  Artista plástica y Arte terapeuta. Licenciada en Bellas Artes del CCAC y Magister en Arte Terapia de NYU (Estados Unidos). Registrada y Certificada 
del American Art Therapy Association y el American Board Certification (Estados Unidos). Arte terapeuta clínica y comunitaria en Estados Unidos y 
Argentina. Directora, docente, coordinadora y supervisora del Posgrado de Arte Terapia del CEP (Argentina). Docente invitada en instituciones dentro 
y fuera del país.
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que es la “zona o área intermedia de la creatividad” 
(Winnicott, 1971). Este espacio transicional del que nos 
habla Winnicott es el espacio de la fantasía, el juego y la 
creatividad. Una zona que circula entre el proceso pri-
mario y secundario y configura un entretejido complejo 
y peculiar con el Otro de la cultura. 
Fiorini, para pensar un psiquismo creador, elaboró la 
idea de un proceso terciario como una instancia supe-
radora de los procesos primarios y secundarios. 
Según André Green el proceso terciario adquiere esta-
tus propio y despliega una metapsicología de la crea-
tividad. El autor piensa los procesos terciarios como 
unificadores de los procesos primarios y secundarios 
(Goldstein, 2013). Fiorini postula que estos no son solo 
puentes o ligazón entre ambos procesos, sino que es-
tablecen formaciones psíquicas que producen formas 
originales y expanden sus límites; motorizan pensa-
miento y proyectos futuros. Se diluyen los absolutos y 
polaridades. Los procesos terciarios, con movilidad po-
tencial y opciones inestables, pueden soportar gran in-
finidad de horizontes (Fiorini, 2007; 2019). 
El autor refiere en El psiquismo creador (2019: 256) que 
“Los procesos creadores requieren de operaciones, mo-
vimientos de deconstrucción de lo dado, haciéndole lu-
gar al caos y al azar que llevan a movimientos construc-
tivos con combinatorias novedosas”. Es una producción 
de diferencias que delinean otras posibilidades. Para 
ello es necesario poder tolerar las tensiones que coexis-
ten en los procesos terciarios, diluyendo las polaridades 
binarias excluyentes y habilitando lo múltiple. 
El proceso creador lleva a conmover rigideces. Requie-
re atravesar momentos de angustias y de desorden. La 
creación nos dirige a caminos no previstos ni predeter-
minados. Se trata de poder animarse, de ir hacia lo des-
conocido; a explorar el caos y su convulsión para luego 
poder arribar a una nueva organización.
Fiorini destaca varias etapas típicas del trabajo creador: 
la etapa exploratoria; de vaguedad, de ambigüedad, de 
dudas y de sorpresas; la etapa atemporal, sin memo-
ria y deseo; y finalmente, la etapa de vacío y aperturas 
(Fiorini, 2007). 
Como sujetos creadores podemos reconocerlas y no 
dejar de sentir angustia, que se irá diluyendo conforme 
nos adentramos en el proceso de creación. Con la cul-
minación del objeto artístico sentimos logro, un sentido 
de cierre y duelo por la separación y despedida del ob-
jeto como extensión yoica. 

El sistema creador logrará que acallemos nuestro ruido 
interno y experimentemos ese ser nadie. Consideramos 
importante tener en cuenta los aspectos espirituales in-
volucrados en la creación. Lo espiritual sirve como un 
entramado inmanente y portador esencial del proceso 
creador y la obra en sí misma. Esta espiritualidad tras-
cendente en la creación se encarna en el objeto artís-
tico. 

Procesos terapéuticos creadores 

Los procesos psicoterapéuticos son un conjunto de ac-
ciones sincrónicas convergentes que hacen una matriz 
procesadora de tareas, definidas por él como: tarea 
vinculante, tarea emocional, tarea pensante, tarea ac-
cionante (en actos y en obras), tarea energizante y ta-
rea corporal. Todo proceso terapéutico se da entre pa-
labra, cuerpo, vínculo y silencio; entre entender, conocer 
y encontrar sentido.
Las dinámicas de las emociones y la imaginación están 
corporizadas. Los aspectos motriz-expresivos del afecto 
son significativos tanto en la creación artística como en 
la experiencia estética. 
En la poesía la experiencia física aparece primero, tanto 
en la creación como en el disfrute de esta. El artista se 
recrea a sí mismo tanto desde una forma inconscien-
te como consciente. El espectador completa la obra de 
arte como un co-creador dentro de una narrativa ana-
lítica. 

Vínculo

El proceso analítico no depende solamente de los as-
pectos inconscientes, sino también de la interacción 
vital entre dos personas que comparten un mutuo re-
conocimiento de la experiencia terapéutica, contribu-
yendo ambos a co-crearrealidades interaccionales, 
que podrán expresarse a través de los movimientos 
transfero-contratransferenciales. De este modo, se 
dará lugar a los aportes que ambos integrantes de la 
pareja analítica realizan al vínculo, estableciendo una 
relación dialógica basada en el respeto y la aceptación, 
donde uno se reconoce y es reconocido, de sujeto a su-
jeto, en lugar de sujeto a objeto, dado que la psique cre-
ce a través de la acción y el impacto de un sujeto sobre 
el otro, tal como lo postula Benjamin (1997). 
Al hablar de vínculo es dable recordar la conceptuali-

El paradigma de la complejidad con sus principios de 
La complejidad dialógica, la recursividad y el punto de 
vista hologramático ha instalado las bases epistemo-
lógicas donde Fiorini se ha anclado para desarrollar los 
procesos creativos. Dando cuenta de que el diálogo se 
impone como tarea central entre paciente y analista, ya 
que permite un intercambio dinámico y estructurante. 
La recursividad nos aleja de la linealidad causa-efecto. 
Ya no son válidos los diagnósticos de una vez y para 
siempre; lo producido ingresa nuevamente en un siste-
ma abierto, autoorganizado, que brinda la posibilidad 
de cambio y desarrollo. 
Por último, el punto de vista holográfico permite abor-
dar al sujeto psíquico en forma multidimensional, to-
mando en cuenta las partes y el todo, lo que permite 
una mirada tanto intrasubjetiva e intersubjetiva como 
transubjetiva; articular sin homogenizar respetando lo 
heterogéneo de la subjetividad (Saraceno Fasce, 2015: 
83). 

Arteterapia

Leer y releer a Fiorini es volver a redescubrirlo y nos per-
mite darnos cuenta de cómo sus conceptos resultan 
ser un pilar para cualquier arteterapeuta curioso, en 
formación o ya maduro. 
Los artistas y arteterapeutas nos sentimos interpelados 
por lo que realizamos y promovemos. Poder relacionar 
dinámicamente los conceptos del autor y conectarlos 
con los del arteterapia como con la psicoterapia, pue-
den ser contribuciones fértiles para nuestra teoría en 
construcción. Contar con esta fuente de conocimientos 
en la lengua castellana es de gran valor,  dado que muy 
frecuentemente los textos y teorías de arteterapia pre-
valecen en el idioma inglés o francés. 
A partir de sus desarrollos teóricos, Fiorini conceptualizó 
la idea de un psiquismo creador habilitador de proyec-
tos y futuros posibles, en función de un principio funda-
mental que él denominó “proceso terciario”, el cual está 
íntimamente ligado a los procesos creadores.
Eva Marxen, arteterapeuta, antropóloga y psicoanalista, 
escribe en su más reciente libro en inglés (2020) que su 
fin es explorar el uso del arteterapia en la desinstitucio-
nalización y la anti-psiquiatría y su relación con las ar-
tes. Esta autora, en su libro Diálogos entre arte y terapia, 
escribe: “El psiquismo creador (1995) de Fiorini debería 

ser un texto de lectura obligatoria para cualquier arte 
terapeuta”, describiéndolo como soporte y fundamento 
teórico del arteterapia (Marxen, 2011: 58).
El arteterapia dinamiza un proceso hacia lo que puede 
ser dentro del marco de una simbolización terapéuti-
ca. Permite expresión, descarga y alivio momentáneo 
e integra un proceso creador que produce desafíos de 
transformación en la enfermedad física, mental y es-
piritual. Es una negociación con la materia. Consta de 
la integración de diversos lenguajes (corporal, plástico, 
dramático, musical, lingüístico) para elaborar y poder 
“decir” a partir de nuevos códigos, en un proceso sim-
bólico. 
La metáfora es una forma de trabajar en arteterapia. 
Los colores que surgen de la mano y organizan produc-
ciones espontáneas pueden ser metáforas, constru-
yendo un relato.
A través de estas metáforas se pueden ir elaboran-
do conflictos, creando narrativas ficticias que servirán 
para la evolución personal. Toda acción bien pensada 
en un cuadro terapéutico conlleva un sentido metafóri-
co (Jean Pierre Klein, 2012). 
Los profesionales de la expresión acogen cualquier for-
ma de expresión sin intervenirla. El sujeto que trabaja 
en arteterapia es un sujeto frente a un objeto externo 
a él (la materia). La materia (arcilla, pintura, teatro, rit-
mo, música, etc.) tiene sus propias exigencias y es un 
interlocutor con quien poder trabajar y en donde pro-
yectarse.
La expresión supone descarga de tensiones, exteriori-
zación de emociones, una catarsis orientada a veces 
hacia lo energético o lo gestual. El arteterapia inscribe 
la expresión en un proceso que permite que la forma 
creada evolucione. Es un acompañamiento del trabajo 
de un sujeto sobre sí mismo, como una “autoterapia” 
(Jean Pierre Klein, 2012: 14). 
Podemos resumir algunos puntos sobre el arteterapia, 
para entender cómo estos encuentran un maridaje con 
los postulados de la teoría de Fiorini de un psiquismo 
creador. 

El proceso creador en el Psicoanálisis y en el arte: ha-
cia una metapsicología ampliada

Según Winnicott existe un área que consiste en un es-
pacio de interrelación entre el arte y el psicoanálisis, 
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del arte, en donde la función del arteterapeuta como 
extensión del yo del niño es fundamental como facilita-
dor de este proceso inconsciente. 
La posibilidad de habilitar lo novedoso que trae el prin-
cipio creador activa el sistema de transformaciones, 
que permite el cuestionamiento de enunciados certe-
ros, abriendo a la multiplicidad de significaciones, mo-
vimientos que llevan a nuevas formas. 
Podemos concebir que la creación, las transformacio-
nes, así como los tratamientos, aluden a una tempora-
lidad procesual, que no se puede apresurar. No va por 
pautas que delimiten recorridos aislados. Al dar lugar a 
un campo creador, se activan múltiples conexiones que 
se entrecruzan e interactúan entre sí formando redes. 
En ese tejido se van dando movimientos que pueden 
llevar a transformaciones.
Para pensar las transformaciones resulta interesante 
citar al filósofo francés François Jullien, quien en su libro 
Transformaciones Silenciosas (2010) escribe que estas 
ocurren a la luz de los ojos, aunque no se puedan pre-
cisar. Si bien cobran visibilidad, emergen luego de un 
largo proceso invisible. El acento está puesto en el pro-
ceso más que en el acontecimiento. Es como cuando 
los chicos crecen, que uno los ve más grandes, pero no 
se puede ubicar el momento en que esto ocurrió.
No se fija su temporalidad, ni se establece previamen-
te. Uno empieza un movimiento en el que hay que dar-
le tiempo al transcurso del proceso, como una semilla 
cuando germina. Si quiero que crezca más rápido y la 
riego de más se puede ahogar. La meta que se cumpla 
va a tener su propio tiempo. No se puede predetermi-
nar. Hay tiempos subjetivos. 
Siguiendo la línea del pensamiento chino que toma 
J u l l i e n , los procesos se entienden como una incita-
ción que se propaga, como fenómenos de generación, 
de crecimiento, de conjunto, no como efecto de una 
acción técnica. No hay un progreso lineal, sino que se 
rescatan las posiciones que va ocupando ese devenir. 
Es un proceso continuo más relevante que la meta a 
alcanzar.
Es en esta dirección que nos resulta interesante pensar 
los procesos terapéuticos. Fiorini realza la importancia 
de la intención y cualidad exploratoria que moviliza y 
lleva a la búsqueda de la cura, activando el proyecto 
terapéutico. Incitación que motiva a encaminar un pro-
ceso. No solo se pone el énfasis en el pasado y en lo 
repetitivo, sino que se trata de abrir la posibilidad para 

lo novedoso. 
La apertura a lo incierto y desconocido lleva a transitar 
por otra temporalidad. En su libro El psiquismo creador 
(2006) el autor nos propone trabajar sobre una tem-
poralidad especial de los procesos creadores y la de-
fine como una transtemporalidad: “[…] organización de 
cruces, lazos y oposiciones temporales. En esos cruces 
temporales no todo viene del pasado sino que también 
incluye la posibilidad de procesos de organización que 
vienen del futuro, donde se abre lugar a la dimensión 
creadora” (Fiorini, 2006: 131). 
Para pensar la dimensión creadora es importante con-
cebir el tiempo no solo en el plano horizontal, lineal y 
cronológico. El querer reducirlo solo a la dimensión 
cronológica, el eje horizontal, conduce a una rigidez y 
empobrecimiento. Es importante considerar un tiempo 
donde hay un encadenamiento secuencial, así como 
también incluir un tiempo dado por el eje vertical. El ha-
bilitar una conexión con el eje vertical, con el misterio, 
con lo creador, nos permite sorprendernos y acceder a 
otra información que no proviene del conocimiento ra-
cional. 
“El psiquismo creador activado abre otros ámbitos, 
otros dominios de inconsciente y de conciencia; traba-
jos de sublimación, símbolos de espiritualidad, apertura 
al misterio y a las búsquedas de sentido en la situación 
de existencia” (Fiorini, 2006: 60-61).
El arte de la vida es saber moverse en el entrelazamien-
to de los dos tiempos, en el cruce de las dos coordena-
das. El plano horizontal es el de la organización, la línea 
que nos marca la dirección, mientras que el plano ver-
tical permite la inclusión de lo múltiple y los procesos 
creadores. 

A modo de cierre

Nos interesó transmitir una articulación sobre concep-
tos trabajados por el Dr. Fiorini que aportan y enrique-
cen la clínica en arteterapia, sus conceptualizaciones 
para pensar los procesos creadores, los procesos ter-
ciarios que se producen en un vínculo terapéutico. Este 
desarrollo habilita una oportunidad, que apuesta a po-
der mover aquello que quedó detenido, rígido, creando 
nuevas imágenes. El arte y el psicoanálisis deben bus-
car juntos, generar una fibra en donde el movimiento 
vital encuentre sus formas para alojarse y abrir nuevos 
canales con renovado ímpetu. (Fiorini, 2007; 2019).

zación de Isidoro Berenstein (2007), que lo define como 
una estructura de tres términos constituida por dos po-
los, los dos yoes, o un yo (visto desde sí mismo) y un 
otro, y un conector (o intermedio) (Kaës, 1983, 1985) que 
daría cuenta de la particular manera de ligar a am-
bos yoes (2007, p.107). Los dos polos serían paciente 
y terapeuta, y el conector es la relación que se pueda 
establecer entre ambos. Desde el arteterapia existe el 
triángulo terapéutico entre paciente, obra de arte y ar-
teterapeuta. 
El arteterapeuta debe estar en la escucha del otro, pres-
tando atención a la transferencia y a las proyecciones 
del paciente.   Es un encuentro entre dos subjetivida-
des, dos textos, donde se va constituyendo un vínculo. 
Es un espacio relacional. Es una presencia activa, en 
un estado de disponibilidad, un acompañamiento su-
til, discreto, en donde se respetan tiempos y resisten-
cias. El paciente hace la obra en la transferencia ante la 
presencia del arteterapeuta. Es una escucha dinámica, 
sensible y empática (Jean Pierre Klein, 2012).

rada. Esta presencia disponible a través de la mirada 
se opone a una concepción que tiene en cuenta única-
mente el material verbal, teniendo la impresión de es-
cuchar al paciente con dos aparatos de yo: las orejas y 
los ojos. Esto brindará la posibilidad de tener en cuenta 
no solo lo verbal, sino también lo paraverbal, que per-
mitirá ampliar la posibilidad de establecer una ade-
cuada alianza de trabajo. 
También queremos hacer una diferenciación entre “es-
cuchar y oír”. Como analistas nos queda claro que entre 
estos dos términos existen grandes diferencias. El oír es 
simplemente percibir vibraciones de sonido, en cam-
bio, escuchar es entender, comprender o dar sentido a 
lo que se oye. Esta diferenciación muestra la clara in-
tencionalidad de adaptar nuestra escucha a la historia 
singular de cada paciente, dándole así la posibilidad 
de historizar, es decir, de contar y recordar su historia, 
lo que le permitirá otorgar nuevos sentidos al tiempo 
vivido, gracias al trabajo psíquico activo durante el en-
cuentro analítico. Entender la escucha de una manera 
más amplia nos permitirá investir al paciente con una 
escucha instituyente y a su vez dejarse investir por él 
durante los sucesivos encuentros.

Procesos de transformación 

Uno de los postulados principales del arteterapia es 
promover justamente la transformación del sujeto a 
través del proceso creador. 
Siguiendo las investigaciones del Dr. Fiorini remite que 
Freud, en alguno de sus estudios, comunicó que se en-
contraba ante zonas no abarcadas por los dos princi-
pios de placer y realidad. Encontraba una tercera zona 
no accesible al psicoanálisis, en la que comprobaba 
que el artista y sus artes operaban con otra eficien-
cia. Esos dos principios se mostraban al análisis en una 
contradicción conflictiva. Trabajando en esa zona in-
termedia, el arte, en cambio, lograba reconciliarlos. Es 
propio de la función creadora trabajar con elementos 
que entran en tensión, en contradicción, sumando po-
tencias y produciendo nuevas direcciones. La falta de 
esa función mediadora creativa deja los elementos li-
brados a destinos de conflicto. Es propio de la actividad 
sublimatoria encontrar nuevos destinos y objetos.
Edith Kramer (1985), pionera de arteterapia en los Esta-
dos Unidos, acuñó el término de la sublimación a través 

Consideramos importante tener en cuen-
ta los aspectos espirituales involucrados 
en la creación. Lo espiritual sirve como un 
entramado inmanente y portador esencial 
del proceso creador y la obra en sí mis-
ma. Esta espiritualidad trascendente en la 
creación se encarna en el objeto artístico.

Escucha 

Al hablar de escucha le damos significativa relevancia 
a que el analista pueda desarrollar esta capacidad, no 
solo como parte de la técnica, sino poniendo en eviden-
cia a través de ella el respeto que tiene por la singu-
laridad de cada paciente en los diferentes momentos 
del proceso. Bion (1992: 152) nos hace una invitación: “si 
escuchamos durante suficiente tiempo, podríamos ser 
capaces de ‘ver’ dónde duele”. 
Esto se relaciona con “La mirada escucha”, el artículo en 
el que Masud Khan (1995) reflexiona sobre una manera 
particular de sentir al paciente en la situación analítica, 
no solo con la escucha activa, sino también con la mi-
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El proceso terciario incluye matices metafóricos, simbó-
licos, que no se reducen a una mirada unidimensional 
y reduccionista de un psicoanálisis del arte. El campo 
de creación propicia un terreno abierto a cierta deste-
rritorialización de lo edificado y construido que habilita 
la apertura a un campo de posibilidades. Un psiquismo 
creador, posibilitador de proyectos, de futuros, de aper-
turas e incluso de cura. En ese devenir, que llevará un 
tiempo, se irán produciendo reconfiguraciones, dando 
lugar a lo novedoso.
Para finalizar, resulta interesante traer el concepto 
de Metanoia (viene del griego: meta: “más allá”; noia: 
“mente”). Sin duda, el arteterapia y los procesos crea-
dores son una forma de acercarse a ello. Este concep-
to, que está en relación con un cambio de perspectiva, 
produce una variación de sentido. Un proceso de trans-
formación que cambia la forma de pensar, sentir, ser o 
vivir. 
Sin duda, el Dr. Fiorini marcó un rumbo y posibilitó nue-
vas miradas en cada una de nosotras y en los que se 
acercan a su obra. Por todo ello le estamos eternamen-
te agradecidas y queremos humildemente homena-
jearlo a través de este artículo.

A partir de sus desarrollos teóricos, Fiori-
ni conceptualizó la idea de un psiquismo 
creador habilitador de proyectos y futuros 
posibles, en función de un principio funda-
mental que él denominó “proceso tercia-
rio”, el cual está íntimamente ligado a los 
procesos creadores.
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el que los adolescentes “toman conciencia del museo 
como aparato discursivo” (ib., p. 44). De este modo, la 
típica mediación museística, situada entre la imagen y 
el espectador, debería sustituirse por actividades que 
aborden la relación entre conocimiento y poder. En lu-
gar de centrarse en lo representado, la propia repre-
sentación debe ser discutida y eventualmente impug-
nada (Laseca, 2015).
Manuel Borja-Villel (2010, pp. 36-37 y en Molina, 2005) 
ha optado por una “pedagogía de la emancipación”, 
un “elemento de liberación”. Para lograrlo, el museo ha 
de considerarse un espacio de negociación y diálogo 
frente a un espacio evangélico de transmisión de cono-
cimientos sobre arte. Hay que dotar al público de capa-
cidad de acción, para que pase de ser un participante 
a un público autoorganizado (véanse las reflexiones de 
Mouffe y Borja relacionadas con Gramsci en el capítulo 
3). Solo así el museo puede convertirse en un proyecto 
político. En este sentido el MACBA sirvió de plataforma 
para movimientos políticos y ofreció espacios para de-
batir sobre el propio movimiento político, aspirando a 
una nueva relación entre la esfera artística y la política 
(véase Ribalta, 2010, 2006, 2004).
Se trata también de ir más allá de las actividades co-
yunturales, en la línea de Estudios Avanzados en Prácti-
cas Críticas de Madrid, “un seminario de seis meses para 
jóvenes artistas, investigadores y activistas que, debido 
a la recesión y al alto desempleo, constituyen uno de los 
grupos más vulnerables de la sociedad” (Bishop, 2013, 
p. 45). El programa se creó en fuerte contraste con las 
universidades locales y los cursos con ánimo de lucro 
ofrecidos por las escuelas de arte corporativas de Esta-
dos Unidos o el Reino Unido.

De/colonialidad

Otro eje del Museo Reina Sofía ha sido la colaboración 
con la Red Conceptualismos del Sur, una red de inves-
tigación sobre proyectos artísticos críticos en América 
Latina, que se mueve en los umbrales entre arte y políti-
ca. La Red se centra en experiencias artísticas capaces 
de oponerse a la opresión política, económica y social. 
Esta colaboración se enmarca en el proyecto de Bor-
ja del “Museo Sur”, que promueve experiencias, pensa-
mientos, políticas y prácticas artísticas del Sur Global, 
es decir, de América Latina. Abordar el pasado colonial 

de España es una parte importante, sobre todo porque 
el museo lleva el nombre de la última reina. El papel 
destacado de las documentaciones, los archivos y los 
archiveros se tiene en cuenta poniendo los tres al servi-
cio del público, es decir, en la biblioteca del museo y en 
línea, en combinación con las actividades del Programa 
Público. Desde 2018, Ana Longoni, reconocida escritora, 
curadora y académica argentina, es su directora. Lleva 
publicando y comisariando arte crítico/político latinoa-
mericano ininterrumpidamente desde principios del 
milenio hasta hoy. También es una de las fundadoras 
de Conceptualismos del Sur y promueve “archivos en 
uso”. Según el sitio web, su propósito es difundir archi-
vos digitales resultantes de la investigación colectiva 
que la Red Conceptualismos del Sur y el Museo Reina 
Sofía han impulsado en torno a los archivos del gru-
po CADA (Colectivo de Acciones de Arte), de Chile, las 
prácticas creativas del Movimiento de Derechos Huma-
nos en Argentina y la obra del sociólogo y artista argen-
tino Roberto Jacoby. El proyecto aborda la dimensión 
pública, no de mecenazgo, del documento, planteando 
una forma alternativa de considerar y articular la colec-
ción de un museo.
La digitalización de los archivos facilita la difusión de 
valioso patrimonio documental mediante copias de 
baja resolución que garantizan su circulación y acceso 
al público. 
(https://www.museoreinasofia.es/red-conceptualis-
mos-sur/archivos-uso
véase también http://www.archivosenuso.org)

La circulación de estos archivos es accesible para todos 
y de forma gratuita. La misma accesibilidad se aplica a 
Perder la forma humana (2012), una muestra itinerante 
y archivo de arte político en América Latina en los años 
ochenta de la Red Conceptualismos del Sur.

En el mismo sentido, el museo Reina Sofía facilita ahora 
gratuitamente algunos catálogos de muestras tempo-
rales de arte actuales, como el de la artista feminista 
española Ester Ferrer (2017):
https://www.museoreinasofia.es/sites/default/files/
Catalogos/esther_ferrer.pdf
El objetivo final del museo en este caso es “aumentar la 
accesibilidad a las obras de arte”, concertar la institu-
ción en un “archivo de bienes comunes” (Bishop, 2013, 

El museo nómada
Artes y subjetividades

De libros y autores

1  Los capítulos se refieren al libro de Eva Marxen, Deinstitutionalizing art of the nomadic museum, Routledge, 2020.

Eva Marxen

Extracto de su libro Deinstitutionalizing art of 
the nomadic museum, Routledge, 2020 
Reproducido con permiso de Taylor &
Francis Group

Traducción: Alicia Masi

La subjetividad y el museo

La cuestión que se plantea es cómo puede el museo 
proporcionar espacios para el despliegue de la subjeti-
vidad con o a través de las artes. 
En otro lugar ya se ha esbozado un ejemplo en forma 
de las políticas del MACBA entre 1999 y 2009 (Marxen, 
capítulo 2, 2018, 2011). Estas proporcionaron el marco 
institucional para que los grupos de arteterapia se con-
virtieran en dispositivos artísticos. 
Pero ¿cómo puede encontrarse una formulación más 
generalizada para que los museos se conviertan en dis-
positivos artísticos o los faciliten?
Claire Bishop (2013) anima a “repensar el museo, la 
categoría de arte que consagra y las modalidades de 
espectador que produce” (p. 9). El museo “repensado” 
debería representar una alternativa “al museo contem-
poráneo privatizado, paralizado creativa e intelectual-
mente por su dependencia en exposiciones taquilleras 
diseñadas para atraer a inversores corporativos, filán-
tropos y audiencias masivas” (ib., p. 55; capítulo 5)1. En 
particular, los museos de arte contemporáneo deberían 
crear y mantener un espacio para un “nuevo imaginario 
político” (ib., p. 23; véase Mouffe, 2017, en el capítulo 3). 
En su libro Radical Museology (Museología radical), Bi-
shop (2013) describe tres ejemplos de museos capaces 
de cumplir con los requisitos y características men-
cionados anteriormente: el Van Abbemuseum de 
E indhoven de Países Bajos, el Museo de Arte Contem-

poráneo Metelkova o MSUM de Liubliana (Eslovenia) y el 
Museo Nacional Reina Sofía de Madrid (MNCARS). Curio-
samente, y respecto de este último, habla bastante so-
bre el liderazgo de Manuel Borja-Villel, iniciado en 2008 
hasta la actualidad. No es casualidad que Borja-Villel 
fue precisamente el director del MACBA durante el pe-
riodo de tiempo ampliamente descrito (1999-2008) en 
el capítulo dos. 
En ambos museos, el replanteamiento del Departa-
mento de Educación habitual ha sido crucial, tanto in-
telectual como económicamente, para sostener activi-
dades con un “potencial social emancipador” (Bishop, 
2013, p. 49, aunque refiriéndose literalmente al MSUM). 
Lograr esto, en primer lugar, implicó esfuerzos por re-
definir las típicas “clases de apreciación del arte”, por 
ejemplo, con talleres como “Ver a los espectadores”, en 
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grafía alternativa” (Kelley, 2017, p. 10). Diferentes formas 
de imperialismo epistemológico están incrustadas en 
la economía política global del conocimiento, la sub-
jetivación capitalista, así como la cooptación del co-
nocimiento y las prácticas alternativas. Esto se puede 
ver en el trabajo de pensadores como S i lv ia  R ivera 
Cusicanqui (i.e. 2018a, 2018b, 2010). Se trata de destota-
lizar y descolonizar las prácticas (véase también el ciclo 
de conferencias Learning art and Resistance from the 
South organizado por Marxen en SAIC, 2018: https://sites.
saic.edu/talkingtoaction/events/learning-art-and-re-
sistance-from-the-south-vol-1-brian-holmes-in-con-
versation-with-iconoclasistas/ y el número homónimo 
de la revista FIELD: http://field-journal.com/editorial/
field-issue-15-editorial).2

Además, las concepciones de modernidad y arte mo-
derno se han desarrollado paralela y alternativamente 
en América Latina, en permanente contacto cosmopo-
lita con otras partes del mundo. Han dado lugar a nue-
vas, plurales y sofisticadas formas de entender la mo-
dernidad. En particular, han cuestionado

	 la validez del proyecto moderno en el contexto de un 		

	 pasado colonial y un presente neocolonial. Su reinscrip-		

	 ción del pueblo como productor de conocimiento... ori-

	 ginó en una convicción de que otras epistemologías 		

	 eran necesarias para lograr el cambio social (González, 		

	 2018, p. 93).

Esto es especialmente destacado en las obras de los 
artistas brasileños Tarsila do Amaral (D’Alessandr y 
Pérez-Oramas, 2017), Lygia Clark (Marxen, 2009; Rol-
nik, 2005; Borja-Villel y Enguita, 1998), Hélio Oiticica 
(S m a l l , 2016), Mira Schendel (Pérez-Oramas, 2009), 
así como Gego (Bois et al., 2006), esta última en Ve-
nezuela (Borja-Villel, 2010, 2008; para más artistas del 
continente: González, 2018; Martin y Ruiz, 1999).
Los artistas han sido capaces de expresar y denunciar 
formas de imperialismo epistemológico incrustadas en 
una opresiva economía política global del conocimien-
to, iniciada hace al menos medio siglo y entre otras por 
la Universidad de Chicago en forma de becas para los 
llamados “Chicago Boys”, estudiantes de economía de 

Milton Friedman que estudiarían de primera mano el 
neoliberalismo para implantarlo en sus países de ori-
gen -en algunos casos con las más atroces violaciones 
de los derechos humanos durante las dictaduras mi-
litares (especialmente interesantes son las siguientes 
películas sobre los Chicago Boys: La batalla de Chile I-III 
de Patricio Guzmán, 1976/1998; Héros frágiles. Chili 1973. 
Affaire non classée de Emilio Pacull, 2006; Chicago Boys 
de Carola Fuentes y Rafael Valdeavellano, 2015, al igual 
que el vídeo homónimo de Juan Downey de 1983).
Mignolo ha escrito extensamente sobre la relación en-
tre museos y colonización (2014, 2011, 2010). Hasta hoy, 
los museos contribuyen a la colonización del conoci-
miento. En cuanto a la acumulación de dinero y riqueza 
mediante de la explotación colonial, “Europa también 
acumuló significado” (Mignolo, 2011, p. 71) a través de 
las instituciones cruciales de museos y universidades. 
El surgimiento del museo como institución durante el 
Renacimiento estuvo ligado a “la lógica de la colonia-
lidad”, es decir, “la necesidad de convertir y civilizar a 
los habitantes del planeta que aún estaban fuera de la 
historia, los bárbaros y primitivos” (p. 73). Es por ello que 
en Europa se articularon principalmente dos tipos de 
museos: El que documentaría la riqueza y superioridad 
de la historia europea y otro, el museo etnográfico o na-
tural, que documentaría “al Otro”, la otredad y las “otras 
culturas”. A diferencia del archivo de la civilización occi-
dental, “los archivos del resto del mundo” (Mignolo, 2014, 
p. 7) no recibieron la misma vida. 
En este sentido, Mignolo (2014) ofrece tres museos prin-
cipales que han encarnado el proyecto museístico co-
lonial occidental: el Museo Etnológico de Berlín, el Museo 
Británico de Londres y el Louvre de París. Todos estos 
museos se basan en su proyecto de Estado-nación, in-
cluida su narrativa colonial. Luego de haber logrado (en 
el caso de Francia) o intentado con mayor o menor éxi-
to expulsar a la clase aristócrata, los museos también 
respondieron a las necesidades internas de los países 
de construir y exhibir una nueva narrativa y destino na-
cional (Laseca, 2015). No olvidemos que estos museos 
(y otros) se mantuvieron como atractivos turísticos, ha-
biendo incluso aumentado su volumen. Esto es una for-

2 Véase para la misma relación desigual entre Europa Occidental y América del Norte por un lado y Europa del Este por el otro, Cufer (2006).

p. 44), fomentando el intercambio permanente entre 
las actividades típicamente museísticas de coleccionar 
y producir exposición con las de Programas Públicos. 
También en este empeño, la experiencia del MACBA fue 
precursora con su Centro de Estudios y Documentación, 
una biblioteca de arte contemporáneo y disciplinas afi-
nes de primer orden, de uso absolutamente libre (ht-
tps://www.MACBA.cat/en/ced).
Para lograr este objetivo, la colección debe ser móvil y 
fácil de distribuir por todo el mundo, en lugar de estar 
compuesta de “piedras”, piezas únicas tan inmóviles 
como el discurso dominante de la historia (Borja-Vi-
llel en Molina, 2005, véase también Wodiczko, 1999, y 
De lgado , 2005, sobre los monumentos y la necesi-
dad de reinscribirlos en Marxen, 2009). El papel de los 
museos es crucial en este contexto, sobre todo porque 
han aportado o incluso producido “estas piedras” con 
su supuesta originalidad, autenticidad y singularidad 
(Crimp, 1993, p. 16).
En el Museo Reina Sofía, de lo que se trata es de “desau-
ratizar” y “desfetichizar” la clásica, típica y monumental 
colección de museo mediante el archivo, que en sí mis-
mo puede considerarse un collage o yuxtaposición de 
los objetos y discursos artísticos oficiales y no oficiales, 
tangibles, en forma de revistas, artículos de periódico, 
fotos, incluso discursos orales, etc. La correspondencia 
y el intercambio entre el artefacto artístico y el archivo 
dan lugar a “desplazamientos, derivas, narraciones al-
ternativas y contramodelos” (Borja-Villel, 2008, p. 5). Es-
tos vaivenes constituyen un nuevo conocimiento y ex-
periencia estética. La colección-archivo ya no tiene una 
única raíz, sino muchas diferentes, y es rizomática en el 
sentido de Deleuze y Guattari (1987; Borja-Villel, 2008).
Las reflexiones de Benjamin de La obra de arte en la era 
de la reproductibilidad mecánica (1968) y El autor como 
productor (1998) vuelven a ser pertinentes. Las posibi-
lidades de la reproducción mecánica de su época se 
complementan ahora con medios digitales. Ayudan a 
desplazar el aura de la colección supuestamente única 
por la accesibilidad colectiva, la colección se convierte 
en bienes comunes (Borja-Villel, 2008). Las posibilida-
des técnicas actuales pueden contribuir a que el archi-
vo se entienda como narrativas alternativas sin -en lí-
nea con Benjamin- creer ciegamente en el progresismo 
de las nuevas tecnologías: Las ideas de Benjamin no es-
taban “en absoluto marcadas por un tecnodeterminis-

mo, ya que busca socavar todo tipo de determinismo...” 
(Raunig, 2014, p. 8).
El archivo es al mismo tiempo topos y nomos de las 
narrativas: lugar y espacio para almacenarlas y sopor-
tarlas y forma de organizar la accesibilidad, así como 
generar discurso sobre lo archivado (Borja-Villel, 2012, 
2010, 2008, en referencia a Red Conceptualismos Sur, 
2012; Derrida, 1996). 
Como “aparato discursivo”, el museo trabaja en la re-
escritura de la historia del arte y debe dar “espacio a 
prácticas que han sido históricamente pasadas por 
alto” (Bishop, 2013, p. 50). El museo Reina Sofía lleva a 
cabo prácticas, tanto en lo que respecta a las artes 
como al activismo político, con un enfoque especial en 
América Latina. Esto es especialmente necesario si se 
tiene en cuenta que en América del Sur y Central los 
artistas han sido a menudo predecesores de lo que 
más tarde en Norteamérica o Europa se ha comercia-
lizado, por ejemplo, como estética relacional. Bourriaud 
(2006) había afirmado haber introducido este concep-
to en París, aunque artistas como Lygia Clark ya habían 
trabajado en los años ochenta de una manera mucho 
más intensa, estableciendo espacios relacionales de 
subjetividad (Butler y Pérez-Oramas, 2014; Marxen, 2011, 
2009; Rolnik, 2005; Borja-Villel y Enguita, 1998). En cuanto 
a la desmaterialización de las artes, en Argentina, Oscar 
Masotta (1968; Longoni y Mestman, 2004) había escri-
to al respecto el mismo año que lo hizo Lucy Lippard, 
habiendo declarado esta última haber sido la prime-
ra (Longoni, 2017; Longoni y Mestman, 2004; Lippard y 
Chandler, 1968). Muchos artistas y pensadores del Sur 
apenas han recibido reconocimiento alguno por sus 
obras anteriores de gran relevancia. Otras escuelas y 
corrientes de pensamiento, como la Pedagogía Crítica, 
a veces se han simplificado, omitiendo su larga historia, 
la riqueza de pensamientos y autores, así como su va-
riedad geográfica dentro de América Latina (González, 
2018; capítulo 3).
Del mismo modo, tanto el arte basado en la comuni-
dad como el arte socialmente comprometido se han 
extendido rápidamente por la práctica artística y la 
academia norteamericanas en las últimas décadas. 
Sin embargo, las raíces intelectuales, metodológicas, 
culturales y políticas de estas prácticas tienen que ser 
ubicadas en América Latina, con el objetivo de “reo-
rientar los legados del pasado” mediante una “carto-
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el proyecto Estado Nación (2013). A través de su serie 
de fotografías, “leen el pasado colonial esclavista de 
Barcelona [y Cataluña] a través de sus estatuas, placas 
conmemorativas y edificios” (https://www.macba.cat/
es/arte-artistas/artistas/ortiz-daniela-quiroga-xose/
estat-nacio-part-1-exercici-1-historia-banc; para más 
información sobre la obra de Ortiz: http://daniela-ortiz.
com). 
El seminario de Preciado ya es un ejemplo de la segun-
da forma en que un museo puede trabajar en la línea 
de la descolonización: la integración de prácticas mu-
seísticas descolonizadoras en otras áreas del “espectro 
socioeconómico y de la decolonialidad del ser y de la 
subjetividad” (Mignolo, 2011, p. 85; cursiva añadida). La 
educación y los programas públicos de los museos se 
consideran áreas propensas. Sin embargo, las prácti-
cas museísticas descolonizadoras no están ligadas al 
museo en sus límites arquitectónicos. Más bien, debe-
rían extenderse a otros sectores de la ciudad. En este 
contexto, Ribalta ya había propuesto una “desmusea-
lización”, una liberación del museo de sus legados his-
tóricos más rígidos y autoritarios, que no es otra que la 
herencia del proyecto ilustrado de una educación po-
pular (Ribalta, 2010). 
El museo no debe seguir a la industria cultural en la 
perpetuación de un culto o fetichización de la diferen-
cia. Más bien debería fomentar un movimiento de ida y 
vuelta y una retroalimentación con igualdad de dere-
chos. Debe seguir “la inversión de este sistema de po-
der/saber hacia una estrategia proactiva de relocali-
zación” y finalmente apuntar a nuevas epistemologías 
(Laseca, 2015, p. 46). 

Género 

En cuanto al género, Pollock ha desarrollado el Museo 
Feminista Virtual (2007). Está destinado a ser un “labo-
ratorio abierto”, un “contramuseo”, pero no un espa-
cio de museo cibernético en Internet (Pollock, 2007, p. 
11). Aquí, virtual en cambio se refiere a un museo que 
nunca se ha realizado debido al mecanismo de poder 
de género inherente a la historia (del arte). No inda-
ga sobre “qué es el arte acerca de,” sino plantea pre-
guntas como “que está haciendo la práctica artística, 
dónde, así como cuándo ese hacer ocurre”. Su objetivo 
es cambiar el canon; es virtual en “el sentido filosófico 

de siempre llegar a ser y aún no haber sido cosechado 
completamente” (Pollock, 2013, p. xxvii, cursiva en el ori-
ginal; Pollock, 2007, 1999). También recurre a Foucault y 
Derrida para deconstruir el archivo del museo. Para ella, 
el archivo es:

	 Preseleccionado de manera que refleje lo que cada 		

	 cultura consideró digno de almacenar y recordar, ses-		

	 gando el registro histórico... hacia los privilegiados, 		

	 los poderosos, los políticos, los militares y los religiosos. 	

	 Vastas áreas de la vida social y grandes miembros de 	

	 la gente apenas existen, según el archivo. El archivo 		

	 está sobredeterminado por hechos de clase, raza, gé-		

	 nero, sexualidad y sobre todo poder. (Pollock, 2007, p. 12)

El Museo Feminista Virtual se opone a la ausencia cró-
nica de historias de mujeres en los archivos y pretende 
reconfigurar la representación de las mujeres. Se enfo-
ca en:

	 la apropiación feminista del concepto de especialidad 	

	 del museo: la exposición como encuentro que abre 		

	 nuevas relaciones críticas entre obras de arte, y entre 		

	 espectadores y obras de arte, que apunta a narrativas 	

	 reprimidas en las historias del arte, y continúa… el

	 proyecto feminista de diferenciar el canon (Pollock, 		

	 2007, p. 13; cursiva en el original).

Ella entiende este último como un proceso de “incor-
poración de la perspectiva de género y diferenciación 
en relación con un eje de sentido, poder y socialidad: 
sexogénero” (Pollock, 2007, p. 14). 

Aparatos discursivos

Como aparato discursivo, “el museo… es una figura del 
sistema; al mismo tiempo se muestra para brindar su 
cobertura: instala al sujeto creador en su lugar” (Crimp, 
1993, p. 13). 
Mientras que Foucault había analizado las “instituciones 
modernas de confinamiento –el manicomio, la clínica 
y la prisión– y sus respectivas formaciones discursivas 
–la locura, la enfermedad y la criminalidad”, ha agre-
gado Crimp (1993, p. 48)

ma de neocolonialismo y el destino actual de las obras 
de arte saqueadas con los legados de los imperios an-
teriores (Borja-Villel, 2010). 
Mignolo (2011) propone además lo que un museo puede 
hacer en términos de descolonización. Para él, no basta 
con cambiar los contenidos del museo, sino que insta 
a una “desobediencia epistémica y estética que abre y 
pone sobre la mesa la opción decolonial” (p. 83). 
Junto con Mignolo, más autores y artistas latinoame-
ricanos han estado al frente del concepto de “colo-
nialidad”, articulado por el sociólogo peruano Aníbal 
Quijano (2000), y definido por Mignolo (2007) como el 
concepto que “ha facilitado la reconstrucción y la res-
titución de historias, subjetividades, conocimientos y 
lenguajes silenciados, reprimidos y subalternizados por 
la idea de totalidad definida bajo los nombres de mo-
dernidad y racionalidad” (González, 2018, p. 60, cursiva 
en el original). 
A cambio, el marco Colonialidad/Decolonialidad ofrece 
“estrategias [teóricas y culturales] de resistencia”. Esta 
“opción decolonial o la desvinculación, sobre todo bajo 
la forma de la desobediencia epistémica y el pensa-
miento fronterizo, son estrategias de resistencia hacia 
una modernidad que perpetúa la condición colonial” 
(González, 2018, p. 61, cursiva en el original). 
En su artículo “Memorias del subdesarrollo: el arte y el 
giro decolonial en América Latina, 1960–1985”, pertene-
ciente a la muestra y catálogo homónimo, la curadora 
Julieta González (2018) señala acertadamente que “este 
tipo de la reflexión en el campo cultural” no es compe-
tencia exclusiva del grupo Modernidad/Colonialidad/
Decolonialidad (p. 61). Ya sean las ideas de Paulo Freire 
e Ivan Illich sobre concientización y desescolarización 
en los años 60 y 70, las de Enrique Dussel Filosofía de la 
Liberación (2021) o la de Néstor García Canclini Cultu-
ras Híbridas (2001), todos están proponiendo “estrate-
gias para entrar y salir de la modernidad; más recien-
temente, varios teóricos han argumentado a favor de 
las epistemologías del Sur, como aquellas que ‘repre-
sentan adecuadamente las realidades del Sur Global’” 
(González, 2018, p. 61, cursiva en el original; refiriéndose 
a Dussel). 

Aún antes o simultáneamente a los autores mencio-
nados, muchos de sus pensamientos “habían sido 
anticipados en los campos de las artes visuales, la 
arquitectura y el cine, en toda América Latina, a par-
tir de principios de la década de 1960”. El objetivo de la 
muestra Memorias del subdesarrollo, producida en el 
Museo de Arte Contemporáneo de San Diego, ha sido 
precisamente el esfuerzo de “identificar y cartografiar 
algunas instancias significativas de este giro decolonial 
en el arte y la cultura como una parte importante de la 
historia del arte…” (González, 2018, p. 61; capítulo 3). Vol-
viendo al museo, Mignolo ha detectado principalmente 
dos formas de lograr el giro museístico decolonial a tra-
vés de la desobediencia estética: una consiste en inter-
venciones decoloniales en museos ya existentes. Ilustra 
esta opción con el trabajo de Fred Wilson, especialmen-
te Minando el Museo (1992). Consistió en una instalación 
múltiple en la Sociedad Histórica de Maryland, coorga-
nizada con el Museo de Arte Contemporáneo. Wilson 
reorganizó diferentes artefactos, revelando así sus orí-
genes colonialistas, especialmente en el contexto de la 
trata de esclavos y el racismo. 
En una línea similar a la de mostrar la relación entre el 
racismo y los públicos de los museos, el Museo de Im-
pacto (MOI) denuncia la “voz patriarcal occidental de la 
representación” y la “curaduría de la torre de marfil” en 
los museos junto con su exclusión de los públicos de co-
lor (Montgomery y Heller, 2017 pp. 156, 163). El MOI tiene 
la intención de poner en evidencia esta discriminación 
y cambiarla proponiendo un “espacio contradiscursivo” 
de “pedagogía pública crítica” (Montgomery y Heller, 
2017, p. 157; también Sandell, 2016, con más investiga-
ciones sobre representaciones de museos y narrativas 
en torno a los colectivos LGTBQ; Janes, 2009, para la re-
presentación de la discapacidad).3

Dentro de esta opción de intervenciones decoloniales 
en museos ya existentes también agregaría como otro 
ejemplo el seminario Descolonizando el Museo, comi-
sariado por Paul Preciado en el MACBA (2014: https://
www.macba.cat/es/exposiciones-actividades/activi-
dades/descolonizar-museo). Una de sus presentado-
ras, Daniela Ortiz junto a Xose Quiroga, había elaborado 

3 Véanse para la relación entre museo, arte y públicos: Bourdieu (1996a, 1996b, 1984, 1968), así como para los contrapúblicos Warner, 2005; Fraser, 
1997; Mouffe, 1993, Ribalta, 2010.
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que de respuestas, un saber por explorar, discusiones 
críticas y una mejor comprensión del mundo que nos 
rodea (Sesé 2013a, 2013b). Estos espacios son el primer 
paso necesario hacia el cambio social (Borja-Villel; 
2008).4

El artista Hélio Oiticia había articulado un pensamiento 
similar con respecto al museo:

	 Mi ruta a través y alrededor de la inauguración de los 	

	 Parangolés rearticula así el cambio epistémico, …, de 	

	 un modelo alternativo de museo: uno que no se

	 interponga polémicamente entre el arte y el

	 anti-arte(o más crudamente, arte y vida) sino que 		

	 funciona como un espacio para la investigación de 		

	 los seres vivos. …El museo es el mundo (Small, 2016, 		

	 págs. 226–227).

En consonancia con las ideas de discontinuidad, rup-
tura epistemológica, desterritorialización y transforma-
ción de Oiticica, Foucault y Crimp, Bishop (2013) se re-
fiere con razón a la idea de constelaciones de W a l t e r 
B e n j a m i n . Implican “un proyecto marxista de unir 
eventos de nuevas maneras, alterando taxonomías, 
disciplinas, medios y propiedades establecidas” (p. 56). 
Un elemento esencial para ello son las imágenes dia-
lécticas de Benjamin. El choque que provoca la imagen 
dialéctica nos ayuda a comprender las condiciones 
presentes para cambiarlas. El museo debe proporcio-
nar el espacio para esta tarea. Entonces, el arte se con-
vierte en un medio primario para visualizar alternativas; 
en lugar de pensar en la colección del museo como un 
depósito de tesoros, puede reinventarse como un ar-
chivo de bienes comunes” (Bishop, 2013, p 56). 
Bishop (2013, p. 59) se basa en los Pasajes de Benjamin 
(2013) y sus “constelaciones poéticas” que represen-
tan un “enfoque actual de la historia”, produciendo así 
una comprensión de los problemas de hoy. Las “cons-
telaciones poéticas” también reflejan las capacidades 
poéticas del espacio narrativo o del dispositivo artístico 
como se mencionó antes: Se contextualizan diferentes 
tiempos, haciendo posible lo que el puro pensamiento 
racional podría prohibir, pero sin perder contacto con 

la realidad. Se trata de procesos terciarios, más allá 
de la mera lógica, por un lado (“procesos secundarios” 
según Freud) y los procesos primarios del “ello” y de la 
compulsión, por el otro. Héctor Fiorini (2007) describe el 
proceso terciario como una desorganización de las for-
mas constituidas, siendo al mismo tiempo una reorga-
nización de nuevas formas o nuevos sentidos. Además, 
enlazan oposiciones y así establecen nuevas redes de 
sentido, coexistiendo en diferentes formas temporales. 
Fiorini compara este mecanismo terciario con una ar-
quitectura que establece múltiples conexiones entre 
estos diferentes niveles de pensamientos y entre ele-
mentos de cada nivel (2007). De esta forma, los me-
canismos terciarios pueden vincular y mediar entre 
opuestos, que para el pensamiento secundario serían 
contrastes: centro/exterior, vida/muerte, blanco/negro, 
victoria/derrota, etc. En definitiva, invitan a una ambi-
güedad creativa. Coincidiendo con Borja-Villel (2010, 
2008), hay tres formas principales en las que un mu-
seo puede trastocar el discurso hegemónico, la neoli-
beralización de la cultura, las humanidades y el arte, y 
la cultura del espectáculo: – La búsqueda permanente 
de narrativas alternativas de la historia moderna (tam-
bién en consonancia con Crimp, 1993, véase más arri-
ba). – Nuevas formas de intermediación. – Considerar 
al espectador como un agente, un sujeto político en 
contraposición al sujeto pasivo, un mero contemplador 
y consumidor neoliberalizado.
Todas estas tareas harían del museo un dispositivo ar-
tístico con espacios donde los participantes puedan 
desarrollar sus propias narrativas alternativas, siempre 
en interconexión con lo social y lo político, cambiando al 
mismo tiempo a sí mismos y al mundo circundante, in-
cluso reescribiendo lo propio y lo que les rodea. En estos 
espacios, el deseo personal y colectivo puede fluir y ar-
ticularse. Reescribir las historias propias e instituciona-
les o institucionalizadas nos conduce inevitablemente 
a la práctica de la crítica institucional. Se basa en “una 
radicalización democrática” y conduce a “la disemina-
ción de espacios de crítica, libertad, juego y experimen-
tación en otros ámbitos institucionales (la escuela o el 
hospital, por ejemplo), y, con ello, compartir el privilegio 

4 Véase para la traducción arquitectónica de la incertidumbre Basu (2007). Se refiere a la estética laberíntica en los museos, sobre todo al Museo 
Casa Felix Nussbaum (1998) de Libeskind, así como al Museo Judío (2001). La arquitectura de sus museos inquieta al distorsionar “la perspectiva 
habitual de uno” (Basu, 2007, pp. 56–57). Se fragmenta y desorienta, haciéndonos cuestionar lo que es
representable.

	 otra institución similar de confinamiento en espera 		

	 de análisis arqueológico, el museo, y otra disciplina, 		

	 la historia del arte. Son las condiciones previas 		

	 del discurso que conocemos como arte moderno. Y 		

	 el propio Foucault sugirió la forma de empezar a

	 pensar en este análisis.

Desde sus inicios, el museo ha funcionado como una 
institución disciplinaria de control social. Ha sido con-
cebido para regular, vigilar y disciplinar a sus visitantes, 
quienes, desde finales del siglo XIX y principios del XX, 
eran principalmente la clase trabajadora. “Las nuevas 
técnicas de exhibición parecían responder a esta an-
siedad al organizar el caminar de los visitantes, y las ex-
hibiciones se convirtieron en tecnologías disciplinarias” 
(Henning, 2007, pp. 42–43). Hoy en día, estos dispositivos 
han alcanzado un máximo de sofisticación tecnológica 
y pueden, además de democratizar la exposición y el 
archivo (arriba), también perfeccionar el control social. 
En consonancia con Foucault, Crimp (1993) ha propuesto

	 una arqueología versus historia del arte… un posmo-		

	 dernismo de resistencia versus un posmodernismo 		

	 de acomodación. Es necesaria una ruptura 			

	 epistemo lógica para experimentar las transforma-		

	 ciones que describe Foucault. Pero no es, por

	 supuesto, sólo la organización del conocimiento la 		

	 que se transforma irreconociblemente en ciertos

	 momentos de la historia. Surgen nuevas instituciones 	

	 de poder y nuevos discursos (p. 14).

Juntos forman nuevos dispositivos. Estos dos fenóme-
nos, la transformación del conocimiento y la experien-
cia, así como el surgimiento de nuevas instituciones, 
son interdependientes. 
A nivel institucional, esto significa una experimentación 
con nuevos tipos de instituciones, prácticas y reglas, a 
través de una crítica institucional radical (Ribalta, 2010). 
La idea es ofrecer una contrapropuesta a los museos 
mausoleo, “al margen de los flujos habituales de la vida 
cotidiana”. Hay que resocializar los museos, insistiendo 
una vez más en los “compromisos que mantienen los 
museos con lo social” (Bennett, 2009, p. 179), sin entrar 
en una dinámica de transformación conductual o de 
control sobre la población a modo de museo panóptico 
en el sentido de Foucault. En cuanto a la conexión entre 

“museo y mausoleo”, Bennett (2009) se refiere a Ador-
no (1967) y su texto sobre el “Museo Valéry Proust”. Allí, 
Adorno contrasta dos posiciones, las de Valéry y Proust, 
en términos de la vida de la obra de arte: para el segun-
do, la vida de la obra de arte comienza donde termina 
para el primero, con la vida futura de la obra de arte. 
Contrariamente a la opinión de Valéry, la esencia no se 
encuentra en la obra misma, sino que se debe al sujeto 
que la observa y la relaciona con su vida interna. Sin 
embargo, según Adorno, no se trata de ubicar la ver-
dad ni en una posición ni en otra, sino en “un ‘campo 
de fuerza’ entre lo subjetivo y lo objetivo” (ibíd., p. 183). 
Los museos tienen que hacer un esfuerzo para que este 
encuentro entre lo subjetivo y lo objetivo se produzca, al 
mismo tiempo que requiere trabajo y apertura del es-
pectador. 
Por lo tanto, los museos y otras instituciones de arte 
deben abrirse a la interacción y considerar al público 
como

	 un proyecto, como el potencial de construir algo que 	

	 todavía no existe… Es justamente ésta no preexisten-		

	 cia del público (lo que podemos llamar su 			 

	 dimensión fantasmática) la que permite pensar en la 	

	 posibilidad de reconstrucción de una esfera pública 		

	 cultural crítica (Ribalta, 2010, p. 231).

Fraser ha desarrollado su concepto de “contrapúblicos 
subalternos” que se refiere “a los ‘espacios discursivos 
paralelos donde los miembros de los grupos sociales 
subordinados inventan y hacen circular contra-discur-
sos lo que a su vez les permite formular interpretaciones 
opuestas de sus identidades, intereses y necesidades’” 
(Fraser, 1997, pp. 115-117; citado por Ribalta, 2010, p. 231). 
Para que esto exista, es primordial una entrada gratuita 
o asequible, aunque no es suficiente para superar las 
barreras simbólicas, muchas veces debidas a las se-
gregaciones de clases sociales (Rosler, 2013; Bourdieu, 
1996a, 1996b, 1984, 1968). 
Como un “aparato de discurso”, el museo debe invitar 
a la discusión colectiva de lo que la gente “considera 
importante en la cultura” (Bishop, 2013, p. 61) y el signi-
ficado de la cultura misma. Debe ofrecer espacios de 
sociabilidad, de participación más que de consumismo. 
Debe fomentar las relaciones, lo relacional sin adoctri-
namiento, un espacio de reflexión, de preguntas más 
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solo conectivos” (Mazzei, 2017, p. 4). Otro aspecto cru-
cial para los dos autores franceses es “la creación de un 
nuevo lenguaje… como forma de interrumpir y romper 
nuestras formas de pensar” (Mazzei, 2017, p. 5). 
El ensamblaje colectivo de la enunciación con su len-
guaje menor tal como lo esbozan Deleuze y Guattari 
(1994), así como el Kairós de Negri (2000) nos devuelve, 
una vez más, a la definición del dispositivo artístico, un 
espacio de articulación del discurso y el deseo colecti-
vos (ver arriba; Marxen, 2018; Holmes, 2006). 
En su Poética de la relación, Edouard Glissant (1997) 
parte de la crítica de Deleuze y Guattari (1994) a la raíz y 
al estar enraizado. A cambio, propone:

	 El rizoma, un sistema de raíces entrelazadas, una red 	

	 que se extiende ya sea en el suelo o en el aire, sin

	 portainjertos depredadores que se apoderen 		

	 de forma permanente. La noción de rizoma mantie-		

	 ne, por tanto, la idea de arraigo, pero desafía la de 		

	 raíz totalitaria. El pensamiento rizomático es el		

	 principio detrás de lo que yo llamo 	la Poética		

	 de la Relación, en la que todas y cada una 			 

	 de las identidades se extienden a través de una

	 relación con el Otro (Glissant, 2006, p. 71).

El nomadismo puede liberar a los seres y al ser, “en con-
traste, …, a una forma de vida asentada, con su ley ba-
sada en la raíz intolerante” y su inmovilidad y restricti-
vidad. Así, el nomadismo conduce al anticonformismo, 
al anticonvencionalismo, al escepticismo, así como a 
la anarquía como actitud de vida. Sin embargo, se-
gún Glissant, Deleuze y Guattari ensalzan el nomadis-
mo. Equiparar su esencia con la subversión significaría 
revertirlo “a pretensiones ideológicas presuntamente 
cuestionadas por este pensamiento”. Sometería al no-
madismo bajo un determinismo al que el propio noma-
dismo se opone (Glissant, 2006, p. 71).5

En este sentido, Glissant (2006, p. 72) opone un noma-
dismo invasor, en forma de flecha, a uno circular. De-
fine este último como “una forma no intolerante de un 
asentamiento imposible”. La primera, sin embargo, se 
caracteriza por el “deseo devastador de poblamiento”, 
manifestado por conquistadores y colonizadores. “El 

exilio puede verse como beneficioso, cuando… se ex-
perimenta como una búsqueda del Otro (a través del 
nomadismo circular) más que como una expansión del 
territorio (un nomadismo en forma de flecha)” (Glissant, 
2006, p. 75). Debe conducir a la relación con el Otro, y no 
a su sumisión. El Otro es necesario para encontrarse a sí 
mismo, como condición previa y definitoria para el yo. 
Asimismo, Merleau-Ponty (1960, 1945; López Sáez, 1996) 
razonó sobre la relación “yo-otro” como inserción co-
mún en un mundo histórico y social. Para él, la alteri-
dad es constitucional, al igual que la intercorporeidad. 
Simultáneamente hay, sin embargo, una diferenciación 
de cuerpos. Es a la vez relación y tensión con el otro, 
como un gozne que es la constitución de la intersubje-
tividad (Marxen, 2012). 
Glissant (2006) habla de “la historia de la errancia” que 
“es la historia de la Relación”: “…lo errante lleva inevita-
blemente a la negación de cada polo y de cada metró-
polis, esté o no conectada al acto de viaje de un con-
quistador” (p. 76). La relación resultante de la errancia 
“se opone al totalitarismo de cualquier intento mono-
lingüe”. La raíz es monolingüe pero la relacionalidad da 
lugar a identidades que no remiten mono lingüística-
mente a una sola “creación del mundo sino a la expe-
riencia consciente y contradictoria de contactos entre 
culturas” (Glissant, 2006, p. 78). Estas identidades sur-
gen de una “red caótica de Relación”, en lugar de “la 
violencia oculta de la filiación” (ibíd.). 
Al mismo tiempo, tanto Glissant (1997) como García 
Canclini (2005), Gielen (2015), Spivak y Butler (2007) se-
ñalan la diferencia de clase social, entre quienes han 
sido desarraigados a la fuerza y quienes disfrutan como 
un lujo su andar errante, que en su “forma caricatures-
ca” sería el turismo (Glissant, 2006, p. 76). Para Boltanski 
y Chiapello (2005), la movilidad se ha convertido inclu-
so en uno de los factores más discriminatorios, dando 
lugar a nuevas desigualdades de clase social (véase 
también Larsen, 2006). Especialmente Gielen (2015) ha 
advertido contra “la estetización de la existencia nó-
mada” en el arte contemporáneo y sus instituciones, 
sirviendo con ello “a la hegemonía neoliberal imperan-
te, incluyendo las condiciones de trabajo posfordistas” 
(p. 107). El nómada opera en una estructura individual 

5 Ver también las ideas relevantes de movimiento en oposición al determinismo en el anarquismo, Ibañez (2014).

simbólico del campo artístico con otros campos.” En re-
sumen, se trata de “una concepción desterritorializada 
del museo” (Ribalta, 2010, p. 232). La concepción des-
territorializada del museo también puede considerarse 
nómada. En este contexto, el nomadismo es un aspecto 
clave de nuestras reflexiones en torno a los museos y la 
subjetividad.

El nomadismo y el Museo Nómada

Antes ya habíamos mencionado la “fuerza productiva 
del nomadismo” y su importancia dentro de la produc-
ción de subjetividad (Foucault, 2009). En Mil mesetas, 
Deleuze y Guattari (1980/1987) han descrito cómo se 
puede desmantelar el poder mediante “gestos deste-
rritorializadores” (Glissant, 2006, p.71). Las subjetivida-
des deben ser “nómadas, es decir, libres y dinámicas… 
moviéndose en el ritmo nómada de su aparición, con-
tra toda máquina fija, centralizadora y castrado-
ra” (Glissant, 2006, p. 71). Previamente, en el Anti-Edipo 
(1985), Deleuze y Guattari describieron los “flujos ‘des-
territorializados’ del deseo, …, las máquinas deseantes 
que escapan... de los códigos como líneas de escape 
que llevan a otra parte” (Seem, 2009, p. xvii; cursiva en 
el original). En este sentido, habían mencionado la ca-
pacidad revolucionaria del arte para decodificar y des-
territorializar, abriendo así espacios al deseo. 
Al no tener hábitos ni territorios fijos, el nómada produ-
ce nuevos “ensamblajes de enunciación que se abren 
a nuevas arborescencias rizomáticas”. Como “terreno 
de subjetividad”, “permiten que se despliegue el de-
seo”. Viajan y están “para ser viajados, indefinidamen-
te”; “nunca están en reposo” (Negri, 2017, pp. 175–176). 
Desafían al máximo el orden hegemónico, dominante, 
en palabras de Deleuze y Guattari, “molar”, que no elu-
de ningún esfuerzo “para absorber la fuerza del deseo y 
remodelar los dispositifs con el único propósito de blo-
quear el flujo pragmático de lo molecular”. El “flujo mo-
lecular” con su fuerza de máxima resistencia, sin em-
bargo, “es inasible, busca constantemente derribar los 
dispositifs del bloqueo y abrir el camino a la historici-
dad” (Negri, 2017, p. 176, cursivas en el original). Refirién-
donos nuevamente a Mil mesetas de Deleuze y Guattari 
(1994), se trata del “dispositif molecular de deseos re-
sistiendo el orden molar, de evitarlo, de sortearlo, de huir 
de él” (p. 176). Y esa es precisamente la revolución: “Una 

línea de fuga, organizada por la creatividad del deseo, 
por el infinito movimiento molecular de los sujetos, por 
una pragmática que se reinventa a cada momento” 
(Negri, 2017, p. 176; también Ribalta, 2010). Este proce-
so infinito debe convertirse en evento, o Kairós, como lo 
describe Negri (2000). Kairós es “el momento oportuno 
que rompe la monotonía y la repetitividad del tiempo 
cronológico” [cronos]. Kairós es un evento, no medible 
en términos cuantitativos, pero describe un momento 
decisivo de gran importancia, un avance que “tiene que 
ser captado por un sujeto político” (Hardt y Negri, 2009, 
p. 165). Entonces, la resistencia política se vuelve posible 
a través de la organización política (Krauss, 2017; Hardt 
y Negri, 2009). Kairós es el “inquieto creador del futuro” 
que toma activamente “el mundo en sus manos para 
transformarlo e innovarlo, radicalmente en lo común” 
(Negri, 2000, p. 54; traducción del italiano). A este “co-
mún” se le ha llamado “multitud”, considerándolo “una 
pluralidad radical, … una multiplicidad de singularidades 
irreductibles” (Hardt y Negri, 2009, p. 166; 2004, 2000). La 
apertura de Kairós hacia el futuro es una imaginación 
en forma de “gesto lingüístico”. Es “la prospección crea-
tiva del futuro” (Negri, 2000, p. 30). Al mismo tiempo, 
es la extensión del yo hacia los demás, de un Kairós a 
múltiples Kairós. Juntos, somos una cadena de eventos, 
que son creados por el proceso de las denominaciones. 
“Estos eventos de denominación constituyen nombres 
comunes” (p. 29). Pueden enfrentarse entre sí, dialogar 
entre ellos o eventualmente chocar entre sí. Es en la re-
lación con el otro que el nombre se extiende hacia lo 
común. El ser se revela como Mit-sein, como “estar con” 
(Negri, 2000, p. 29). De este modo, Kairós produce subje-
tividad, esta última entendida como las conexiones de 
las diferentes mónadas de Kairós. La subjetividad ocu-
rre después y no antes Kairós. 
Las obras de Negri habían estado en constante impreg-
nación triangular con las de Deleuze y Guattari. Por eso 
no es de extrañar que algunos aspectos del Kairós de 
Negri se reflejan también en el concepto de literatura 
menor de Deleuze y Guattari (1980/1987) y viceversa. 
Deleuze y Guattari resumieron la literatura menor por 
las tres características siguientes: “La desterritorializa-
ción del lenguaje, la conexión del individuo a una inme-
diatez política y el ensamblaje colectivo de la enuncia-
ción” (Mazzei, 2017, p. 3; Deleuze y Guattari, 1980/1987, 
p. 18). Además, “en un ensamblaje, no hay singulares, 
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En términos de Deleuze y Guattari, podríamos decir que 

se trata de introducir espacios moleculares en estructu-

ras o espacios molares. La hipótesis experimental es la 

posibilidad de construir así una nueva institucionalidad 

más acorde con las condiciones de las formas de subje-

tivación y las experiencias sociales de nuestro tiempo y 

abierta al futuro.

esfera pública agonística, que no se derrumba por un 
sentido común impuesto (Mouffe, 2017, 2012, 2007, en el 
capítulo 3; Ribalta, 2010). 
Lejos de estar —o dejarse— proteger por sus paredes, 
el museo nómada debe ser considerado una “válvula 
cardíaca”, facilitando un flujo constante de fuerzas in-
ternas y externas a partir de continuos conflictos y de-
bates (Laseca, 2015, p. 18). La porosidad de las paredes 
es el punto de partida de “una inteligencia colabora-
tiva, transparente y autoconsciente”. Funcionan como 
membranas que reciben vibraciones, amplificándolas 
hacia el territorio social. “Estas membranas, además, 
no ocultan sus dimensiones esquizoides al articularse 
entre la cara interna y la cara externa del lugar. …entre 
imágenes centrípetas y centrífugas” (Laseca, 2015, p. 45, 
esta última oposición proviene de Lévi-Strauss, 2004; 
también Camnitzer, 2018). 
Al concluir este capítulo, Ribalta (2010, p. 232) relaciona 
los espacios moleculares de Deleuze y Guattari (1994) 
con el museo en el contexto de la crítica institucional y 
la desterritorialización:

Fig 1. Inauguración exposiciones MSSA, 30 de marzo, 2019 en Avenida 
República, Santiago. Cortesía MSSA.

Fig 2. Encuentro vecinal. Mapa corporal sobre el barrio, MSSA, 2017. 
Cortesía MSSA.
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Volviendo al razonamiento de Borja sobre el museo 
(2010, 2008), argumenta en consonancia con Glissant 
(1997), que muchas culturas tienden a basar su histo-
ria del arte y la literatura en unos textos fundacionales 
que por lo general han logrado algo secreto, absoluto, 
divino, y valor exclusivo para su comunidad. Estas han 
sido a menudo grandes narraciones constitutivas de las 
ideologías de los siglos XIX y XX y, finalmente, abusadas 

por el reclamo de poder sobre el resto del mundo. Es-
tas obras incluyen, por ejemplo, el Antiguo y el Nuevo 
Testamento, la Ilíada y la Odisea, y las Sagas germá-
nicas e isleñas (Glissant, 2006). Siguiendo a Glissant, 
“estas escrituras están íntimamente ligadas al objeto 
cerrado”, a la inmovilidad y al pensamiento lineal. Hoy 
en día, sin embargo, esta forma de unidad formal ha 
quedado obsoleta, en un mundo que requiere e impli-
ca “múltiples formas de relación que cuestionen nues-
tras estructuras mentales” (Borja-Villel, 2010, p. 31). Estas 
formas complejas de relacionalidad deberían conducir 
al proceso de una identidad rizomática, en oposición a 
arcaica y única. Las raíces son múltiples (rizomáticas) 
y abren camino a otras culturas y otras formas de ha-
cer en nuestras mentes y prácticas (Borja-Villel, 2010, 
2008). La historia no debe concebirse como compuesta 
por grandes continentes sino como un archipiélago. En 
lugar de un único origen o mito de origen, existen múlti-
ples (Borja-Villel en Molina, 2005).

Ya no narramos desde la palestra privilegiada de la voz 

única, sino inmersos en una multiplicidad de microrre-

latos cuya consecuencia es una nueva cartografía del 

arte. Ahora ya no se puede decir que Nueva York le ha 

robado a París la idea del arte moderno [Cómo Nueva 

York robó la idea del arte moderno por Serge Guilbaut, 

2007], porque esta surge en múltiples sitios y porque no 

hay nada para robar, sólo relaciones que establecer y 

hacer visibles … Las narraciones han de cuestionar la no-

ción del autor y renunciar a la idea del genio romántico. 

Ya no podemos pensar la historia como una sucesión de 

grandes personajes... sino como una muchedumbre de 

secundarios, la multitud … de sucesos, destinos, movi-

mientos y vicisitudes (Borja-Villel, 2008, p. 4; cursiva mía). 

En lugar de aura, “desauratizamos” y desarrollamos la 
“multitud”, tal como la describe Negri como los cuerpos 
más poderosos investidos por el nomadismo, la hibri-
dación y la mutación (Negri, 2017, p. 173). Esta multitud 
es un nuevo modelo de resistencia contra los sistemas 
globales de poder y opresión (Hardt y Negri, 2009, 2004, 
2002). No es un sujeto o concepto estático “sino un 
proyecto de organización política”, pasando del ser al 
hacer multitud (Hardt y Negri, 2009, p. 169). El arte y la 
política pueden converger en la producción de un ima-
ginario común, al mismo tiempo que conducen a una 
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Collection de L’Art Brut

Resumen

Hace poco más de un año visité una de las colecciones de arte producido por pacientes psiquiátricos y artistas no 
convencionales más completas del mundo, la Colección de Art Brut, que perteneció a Jean Dubuffet; 700 obras en 
exhibición, de un total de 70.000 que posee el museo, desplegadas a lo largo de cuatro pisos. El museo abrió en 1976, 
y Dubuffet creó el museo y donó su propia colección, que, como se puede apreciar, creció inusitadamente. 
Vale la pena invertir más de medio día de tu visita en la hermosa ciudad de Lausanne para vivir una experiencia que 
te sumerge de lleno en el mundo de las expresiones de lo inconsciente. 

Palabras clave: Jean Dubuffet, psiquiatría, Art Brut, Outsider Art, arteterapia. 

Recorriendo museos y galerías

1  Licenciado en Psicología (UBA). Arteterapeuta (UNA). Miembro fundador de la Asociación Argentina de Arteterapia. Artista Plástico.

Luis Formaiano1

Hace poco más de un año visité una de las coleccio-
nes de arte producido por pacientes psiquiátricos 
y artistas no convencionales más completas del 
mundo, la Colección de Art Brut, que perteneció 
a Jean Dubuffet; 700 obras en exhibición, de un 
total de 70.000 que posee el museo, desplega-
das a lo largo de cuatro pisos.

Un museo impresionante
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La obra de Aloïse Corbaz (1886-1964), n a c i d a  e n 
Lausanne, evoca el mundo de la realeza, muy bien co-
nocido por ella, ya que trabajaba como institutriz en la 
corte del emperador Guillermo II de Alemania. La pasión 
que desarrolló por él y su frustrado deseo de llegar a 
ser una cantante de ópera incidieron sobre la temática 
de su obra, el estallido de la Primera Guerra Mundial la 
forzó a regresar a Suiza, donde terminó internada en el 
asilo de Cery-sur-Lausanne, en 1918. Pintó mucho tiem-
po en secreto utilizando jugo extraído de pétalos de flo-
res, grafito, tinta y pasta dental. 
El francés Agustin Lesage (1876-1954) elaboró imágenes 
que nos recuerdan el mundo de Adolf Wolfli, algunas de 
cuyas obras también se encuentran en este museo. Mi-
nero por tradición, a los 35 años comenzó a pintar de 
acuerdo con lo que las voces de los muertos le decían, 
especialmente la de su pequeña hermana, muerta a los 
tres años. Podemos enmarcar a este artista dentro del 
denominado “Arte Mediúmnico”, tan en boga en este 
momento gracias a la muestra que aúna la obra de la 
sueca Hilma af Klint –que canalizaba en sesiones de 
espiritismo– con la de Mondrian –montada en la Tate 
Modern de Londres– que puede verse hasta septiembre 
de 2023.2 La obra de Lesage fue realizada con un pincel 
diminuto, ya que elaboraba complicadas estructuras 
regidas por una estricta simetría. 

Jean Dubuffet (1901-1985)
tomó contacto con el libro de
Hans Prinzhorn Expresiones de la locura.
El arte de los enfermos mentales
a comienzos de la década del 20,
pero habrían de pasar 26 años para que 
formalmente modificara el concepto de 
arte alienado por el de Art Brut.

El francés Agustin Lesage (1876-1954) ela-
boró imágenes que nos recuerdan el mun-
do de Adolf Wolfli, algunas de cuyas obras 
también se encuentran en este museo. 
Minero por tradición, a los 35 años comen-
zó a pintar de acuerdo con lo que las voces 
de los muertos le decían.

Carlo Zinelli

2 Para información sobre la muestra consultar: https://www.tate.org.uk/whats-on/tate-modern/hilma-af-klint-piet-mondrian

Me resultó muy impactante la obra de Clément Fraisse 
(1901-1980), una campesina francesa que a la edad de 
24 años trató de incendiar la granja de sus padres, lo 
que originó su internación en una celda diminuta, re-
vestida con paneles de madera. Utilizando el mango 
de una cuchara rota comenzó a tallar la madera con 
imágenes, y, cuando le confiscaron el mango, recurrió 
al asa de su orinal. Esos paneles se encuentran en dis-
play en el museo.
La obra del italiano Curzio di Giovanni (1977) fue reali-
zada en sus diversas internaciones, en las que también 
pudo concurrir a los talleres de arte ofrecidos por la 
institución. Sus dibujos son inspirados por imágenes de 
animales y personas de las que rescata lo que le parece 
más significativo. Delinea las figuras y compartimenta 
las formas utilizando los principios del mosaiquismo. 
Cada trabajo es luego coloreado a lápiz y el resultado 
final produce la distorsión de la figura, realzada por los 
fondos blancos. 

Carlo Zinelli (1916-1974) fue un artista italiano a quien se 
le permitió asistir a los talleres de arte del Hospital San 
Giacomo, en Verona, luego de que comenzara a hacer 
graffiti en las paredes de dicho nosocomio. Allí, Carlo, 
como comúnmente se lo conocía, realizó más de 3000 
obras, en trabajos abigarrados de gente y animales he-
chos con gouache en ambos lados del papel. 

Era una hermosa mañana de primavera y llegué una hora antes de la apertura. El personal se aprestaba a desa-
yunar en el jardín de entrada al museo y me invitaron a unirme a ellos, lo que representó un cálido inicio a mi visita. 
La colección está distribuida en cuatro espaciosas plantas y en esas horas matinales las salas estaban desiertas, 
lo que facilitó recorrerlas y registrar el material con detenimiento. 
Jean Dubuffet (1901-1985) tomó contacto con el libro de Hans Prinzhorn Expresiones de la locura. El arte de los en-
fermos mentales a comienzos de la década del 20, pero habrían de pasar 26 años para que formalmente modifi-
cara el concepto de arte alienado por el de Art Brut. Esto significaba ampliar el espectro del arte psicopatológico 
e incluir el arte de los niños, marginales y todo aquel que se expresara a través del arte sin haber recibido una 
instrucción formal. 
La definición de Art Brut que nos da la bienvenida al ingresar al museo dice: “El Art Brut es un arte realizado por 
personas autodidactas que a menudo viven al margen de la sociedad, ya sea como almas rebeldes o como seres 
que son impermeables a los valores y normas colectivas. Entre ellos encontramos prisioneros, residentes de insti-
tuciones psiquiátricas, excéntricos, solitarios y marginales para quienes la expresión creativa existe por sí misma, 
sin importarles la crítica del público o lo que la gente pudiera pensar”. 

Dubuffet admiraba a Heinrich Anton Muller (1869-1930), 
un esquizofrénico francés que tuvo un brote psicótico 
cuando una maquinaria para viñedos que él había in-
ventado –por un tema de patentes– fue apropiada y 
explotada por terceros, lo que originó su internación en 
un psiquiátrico cerca de Berna. Allí, se dedicó a crear 
maquinarias utilizando ramas, trapos y cables de ace-
ro; luego lubricaba las máquinas con su propio excre-
mento. También dibujaba sobre las paredes, trozos de 
cartón y papel que luego cosía. Creó un bestiario imagi-
nario utilizando lápiz de plomo y tiza blanca. Una de sus 
obras, que figura como “Sin Título” pero que en el libro 
de Prinzhorn está catalogada como “Hombre con gota 
en la nariz”, pintada en algún momento entre 1917 y 1922, 
sirvió de inspiración para un cuadro del propio Dubuffet: 
“Hombre con una rosa” de 1949.
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Vista de las plantas del museo 

Heinrich Anton Müller
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Eugen Gabritschevsky (1893-1979) nació en Rusia y, 
como biólogo, trabajó en el Instituto Pasteur de Pa-
rís hasta 1926. Poco después, comenzó con problemas 
mentales, lo que en 1931 derivó en una internación que 
duró hasta su muerte. En los más de  cuarenta años que 
estuvo recluido produjo 5000 pinturas y dibujos. Utiliza-
ba papel de descarte o viejos almanaques y su medio 
era la témpera, que aplicaba libremente para después 
aguarla con una esponja, dando nacimiento a toda 
clase de figuras antropomorfas.
Eugenio Santoro (1920-2006) era de nacionalidad italia-
na; durante la Segunda Guerra Mundial luchó en frentes 
en Albania y Grecia. En 1945 abrió una pequeña carpin-
tería en Suiza y recién hacia fines de los 70 comenzó a 
dibujar y pintar. También hacía tallado en madera con 
material de árboles frutales, lo que le permitía crear 
fantásticos animales y personas en tamaño natural. Su 
obra es increíblemente sugestiva y asombrosa por ser 
la de un autodidacta.

Me impactó muchísimo la obra de Paul Amar (1919-
2017), un algeriano que pasó gran parte de su vida ma-
nejando taxis, hasta que a los 55 años descubrió en una 
tienda objetos hechos con conchas marinas, de esos 
que se encuentran en zonas de playa. Con ellas gene-
raba increíbles objetos tridimensionales que unía con 
cola y pintaba con acrílicos o esmalte de uñas; luego, 
mediante un cableado que activaba luces, los colo-
caba en marcos-caja, obteniendo complejas compo-
siciones que seducen por su colorido y su atención al 
detalle. Creó universos marinos y terrestres y la vista se 
pierde dentro de ellos.

Paul Amar

Curzio di Giovanni 

Esta es simplemente una mínima muestra de la varie-
dad de obras que pueden verse en este inusual museo, 
que va desde el arte psicopatológico hasta el arte au-
todidacta, culminando con un área específicamente 
dedicada a Jean Dubuffet, sala que a través de obras 
y documentos recorre la historia del Art Brut y cuenta 
sobre los orígenes del museo. 
Lausanne es una ciudad en la que hay calles medieva-
les y una catedral del siglo XII. También se puede dis-
frutar de un tour en barco por el Lago Lemán, uno de los 
más grandes de Europa occidental, que va atracando 
en diferentes ciudades, entre ellas, la famosa Montreux. 
El viaje, que circunvala el lago, dura aproximadamente 
tres horas. 
Como es necesario tomar, por lo menos, una noche de 
hotel, antes de dejar la ciudad recomiendo visitar la 
Fundación L’Hermitage, que posee una pequeña y bella 
colección de arte.
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Más imponente aún es la casa donde están expuestas las obras y su amplio y colorido jardín, que desemboca en 
el lago.
Se recomienda ir vía Ginebra y, desde el aeropuerto, tren hasta Lausanne; frente a la estación se encuentra el me-
tro, que alivia en mucho el tener que subir a pie por sus escarpadas calles. 
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Artista: Emília Gontow - Porto Alegre, Brasil. 
Titulo: Sr. Armando
Material: arcilla blanca. Argila branca.

Artista: Kira Lua Burro - Canela, R.S. Brasil.
Título: María mirona. María Olhuda.
Técnica: papel maché y materiales descartados. 
Papier machê e materiais descartados.

Artista: Nicole Falavigna - Brasil
AATERGS: 082/0510
Título:  Rubedo 6
Técnica: Fotografía.

Artista: Patrícia Vianna Bohrer - Brasil.
Título: “La vida de las plantas” 2019.
“ A vida das plantas” 2019. 
Técnica: acuarela.

Galería de lenguajes artísticos

Esta sección está destinada a los artistas, sus obras y sus procesos creativos. Gracias a Ana Alice 
Nabas Francisquetti, Daniela de Moraes Meine, Eliane Leite Souto ,  Emília Gontow, Kira Lua Burro, 
Nicole Falavigna y Patrícia Bohrer.

Esta seção é destinada aos artistas, suas obras e seus processos criativos. Graças a Ana Alice Nabas Francisquetti, 
Daniela de Moraes Meine, Eliane Leite Souto ,  Emília Gontow, Kira Lua Burro, Nicole Falavigna y Patrícia Bohrer.

Artista: Ana Alice Nabas Francisquetti - San Pablo, Brasil. São Paulo, Brasil.
Título:  Es parte del álbum “Atar e desatar”. Faz parte do album “Atar e desatar”.
Técnica: Grabado en metal en color, aguafuerte, aguatinta en color.
Gravura em metal em cores., água forte, água-tinta em cores.

Artista: Daniela de Moraes Meine  - Pelotas, Brasil.
Título: De la série “Rescates necesarios III”.  
Da série “Resgates necessários III.”
Técnica: dibujo y collage s/ papel. Desenho e colagem s/ papel

Artista: Eliane Leite Souto - Santa Rosa, Rio Grande do Sul, Brasil.
Título: Qual é a sua prisão? Cual es tu prisión?
Material: Jaula de alambre, flores de tela. Gaiola de arame, flores 
em tecido
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