
MEMORIA DEL PROYECTO: ELABORACIÓN DE METODOLOGÍAS Y MATERIALES 
DOCENTES QUE EXPLOREN LAS RELACIONES ENTRE ESPACIO, CUERPO, MOVIMIENTO 
A TRAVÉS DE LA MEMORIA Y LOS AFECTOS EN EL CAMPO DE LA ESCULTURA 
EXPANDIDA.  
 
 

Siguiendo con los objetivos planteados en anteriores cursos y sus respectivos 
proyectos de innovación docente, hemos logrado acercar al estudiante al fenómeno 
creativo a través de una práctica artística vinculada a la investigación y a la cultura. 
Una vez más hemos buscado unificar el campo creativo de la escultura, la pintura, la 
fotografía, el video, el performance, la instalación, la arquitectura, el cine y la gráfica 
bajo una misma óptica y bajo una misma investigación: La comprensión de la 
existencia de una fenomenología de la creación artística común. 
Según los criterios docentes aprobados por el Área de Escultura en los cursos 3º y 4º 
de Escultura las prácticas artísticas de lo/as estudiantes se realizaron en base a las 
características del proyecto personal y según la libre elección temática de cada 
estudiante. El amplio fondo temático y bibliográfico situado en Studium ilustra el arco 
de posiblidades artísticas e investigadoras de este área. 
Los objetivos docentes del Programa Académico de las asignaturas de 3º y 4º, así 
como la tutorización de los TFG, buscaron nuevamente la obtención de un equilibrio 
entre la investigación personal, los conocimientos culturales y los resultados creativos 
de cada estudiante. La evaluación del curso tuvo en cuenta estos objetivos.  
 
ACCIONES 
 

Con este Proyecto de Innovación Docente hemos revisado, actualizado y 
puesto en práctica nuevos modelos pedagógicos que han servido, a la luz de los 
resultados, a los estudiantes para expandir sus praxis artísticas en diferentes territorios 
relacionados con cuestiones escultóricas fundamentales (espacio, tiempo, 
movimiento). Así hemos conseguido abrir una línea investigadora que ha dado cabida 
a estos cruces interdisciplinares que se producen con la danza, el teatro, la 
performance, que no tienen una cobertura específica en el recorrido curricular del 
grado en Bellas Artes, para implementarlos en su proceso formativo.  
Por otro lado estos aspectos relativos al campo fenomenológico de la escultura 
expandida se han abordado en combinación con problemáticas comunes, que 
conciernen, a todo espectro artístico, como son aquellas que afectan a la construcción 
de la subjetividad del individuo contemporáneo (memoria, formas biográficas, 
afectos, trauma).  

El crecimiento de nuestras metodologías pedagógicas en materia de 
creación artística que han sido complementadas con otras más interdisciplinares y 
relacionales han generado un incremento en su eficacia a través tanto de la inclusión 
de nuevos campos creativos como del establecimiento y la expansión de nuevas líneas 
de conceptualización. Esto contribuyó, por tanto, a desarrollar la capacidad técnica, 
investigadora y experimental de cada estudiante. 
Al mismo tiempo, las ampliaciones que se introdujeron colaboraron en el 
reforzamiento y la consolidación de la filosofía docente del área de escultura (su 
proyecto interdisciplinar), algo que repercute en que los estudiantes puedan seguir un 
recorrido formativo más coherente y más interconectado. Esta red conectiva 
articulada a través de los principios docentes adoptados proporciona al estudiante la 
posibilidad de expandir sus praxis artísticas en un contexto de plena libertad creativa.  



Se han ampliado los listados bibliograficos (ver bibliografía) así como 
nuestras prácticas pedagógicas con los escritos y metodologías pedagógicas tanto de 
escuelas de vanguardia y posteriores análogas, así como con una serie de artistas que 
han estado especialmente vinculados con la relaciones entre arte y pedagogía, que han 
desarrollado sus prácticas artísticas en las distintas manifestaciones de la Escultura en 
el campo expandido. 

Se prestó especial atención a los aspectos de estas metodologías y materiales 
que establecían conexiones entre espacio, cuerpo, movimiento, políticas de los afectos 
y de la memoria, recatando elementos de estas pedagogías experimentales que eran de 
nuestro interés para el trabajo en el aula. 

 
Se realizó una salida de campo en la que se prestó especial atención a una de 

las exposiciones vinculada a nuestro proyecto:  
La exposición del artista Franz Erhard Walther: Un lugar para el cuerpo. En la 
sala perteneciente al MNCARS del Palacio del Retiro. Trabajando con los alumnos 
cuestiones relacionadas a la genealogía de artistas que pusieron el acento en las 
relaciones de contacto que establecen los cuerpos en el espacio, con los objetos y con 
otros cuerpos. Dentro de esta genalogía de la corporalidad y sensorialidad se 
analizaron las propuestas de artistas tales como Lygia Clark, Rebecca Horn, Helio 
Oiticica, Yvonne Rainer ... 
 
 

 
 
 

Como cierre a las experiencias y prácticas pedagógicas introducidas en 
nuestras asignaturas se realizaron  dos seminarios-workshop con investigadores 
doctores que expusieron sus líneas de investigación teórico prácticas en dos sesiones :  
 
-La primera de ellas impartida por el doctor en Filosofía e investigador del 
movimiento Dr. Jonathan Martineau: Prácticas artísticas vinculadas al cuerpo y 
al espacio como metodología para la escultura contemporánea: La danza Butoh. 
Se llevó a cabo en el aula-laboratorio: A12, el miércoles 3 de Mayo, de 10:00 a 14:30. 
Los/las estudiantes trabajaron con materiales prácticos mediante un taller de 
movimiento en el que se abordaron cuestiones relativas al espacio, la materialidad de 
la corporalidad y su diálogo con la gravedad, así como los procesos cognitivos 
vinculados a la memoria: las memorias residentes en el cuerpo, el cuerpo vibrátil y la 
percepción subcortical.   
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-La segunda de ellas impartida por el doctor en Historia del Arte y profesor en la 
Facultad de CCII de la UCM, Dr. Francisco José García Ramos. 
Se llevó a cabo en el aula-laboratorio: A12, el miércoles 17 de Mayo, de 10:00 a 
13:00. Se trabajó a partir de la lectura del texto: La construcción del sexo: cuerpo y 
género desde los griegos hasta Freud de Thomas Laqueur. Y con diversos materiales 
fílmicos, que fueron suministrados previamente, para acercar a los/as estudiantes a las 
repercusiones de la indumentaria sobre la corporalidad. Trabajando sobre las 
Articulaciones del cuerpo y la indumentaria en las prácticas artísticas 
performativas y su registro audiovisual: corporeidad, espacio, tiempo y 
movimiento. 
 
 

        
 
 
 
ALCANCE DE LOS OBJETIVOS PLANTEADOS:  
 

Por todo ello los aspectos esenciales marcados en nuestros objetivos iniciales 
consiguieron verse realizados. Se amplió  la comprensión del campo escultórico y se 
profundizó en sus particularidades, en especial las que hacen de él un lugar en el que 
intersectan múltiples disciplinas artísticas.  
Con ello se dio cabida a praxis artísticas interdisciplinares que colaboraron en 
incentivar la curiosidad y la experimentalidad, actitudes necesarias para la creación 
artística. El aprendizaje a través de experiencias que trabajaban con aspectos ligados a 
cuestiones perceptivas y la vivencia personal y colectiva de los estudiantes mejoró la 
integración de los conocimientos. 
También se puso especial hincapié en abrir al estudiante a diversas formas perceptivas 
que desjerarquizaran la visión como sentido dominante, trabajando con otro tipo de 
formas sensoriales. Todo ello aumentó la capacidad propiocetiva de los estudiantes 
(La capacidad propioceptiva es una sensibilidad particular, gracias a la cual, el 
organismo posee la percepción de sí en relación al mundo externo). Consolidando la 
idea del arte como un proceso cognitivo e interdisciplinar entre diferentes prácticas 
artísticas. 

La relación existente entre cuestiones perceptivas los aspectos emocionales 
(afecto y memoria) se trabajó desde el aspecto teórico con la introducción de 
conceptos provenientes de la fenomenología siguiendo a teóricas como Sara Ahmed, 
y también desde la praxis corporal, indagando en cuestiones de orientación espacial y 
relación con la gravedad y el movimiento.  

Los resultados de poner en práctica la subjetividad de cada uno/a y su 
capacidad de reconfigurarla, activó la capacidad de los/las estudiantes de imaginarse 
como sujetos. 



 El establecer relaciones entre memorias personales y colectivas y sus procesos 
de elaboración-representación, favoreció la aparición de alumnos con mentes más 
participativas y colaborativas. Así como un conocimiento abierto, libre, transversal y 
colaborativo. 
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