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Resumen
Sobre la polisemia del concepto arte se han izado muchas banderas que han obstaculizado la sistematización de su estudio y la significatividad de éste último en el aprendizaje escolar. Tiene que ver con el poco entendimiento no sólo del concepto teórico sino de la praxis, sobre todo de la praxis. Esta situación ha llevado a que la enseñanza del arte se banalice y desvirtúe, llevando la discusión a dos extremos, a saber, la idealización del arte, la figura del artista, la élite y el canon y las sesiones de manualidades, dejando de lado propósitos y funciones centrales del arte en la educación. El texto que sigue se divide en tres partes: primero una revisión del arte como concepto y de las funciones que colectivamente se le han dado, incluyendo aquellas prácticas vernáculas y periféricas; segundo, un apunte  sobre el arte en México hoy, tanto en su interior como su proyección exterior, mas no es un recorrido histórico; tercero, una serie de funciones vinculadas al bienestar humano en varias dimensiones.
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Abstract
Many flags have been raised over the polysemy of the concept of art that have hindered the systematization of its study and its significance in school learning. It has to do with the lack of understanding not only of the theoretical concept but also of praxis, especially praxis. This situation has led to the teaching of art being trivialized and distorted, leading the discussion to two extremes, namely, the idealization of art, the figure of the artist, the elite and the canon and the craft sessions, leaving aside central purposes and functions of art in education. The following text is divided into three parts: first, a review of art as a concept and the functions it has been collectively given, including those vernacular and peripheral practices; second, a note on art in Mexico today, both in its interior and its exterior projection, but it is not a historical tour; third, a series of functions linked to human welfare in various dimensions.
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Resulta interesante observar que el sistema educativo mexicano tiene al arte como uno de los ejes importantes en la formación y el desarrollo de los estudiantes de nivel básico y medio superior, razón por la que se encuentra en  los programas educativos como una clase. Sin embargo, en los últimos años han sido polémicos los sucesos que giran en torno a la clase de arte, sobre todo en la escuela pública, pero también en la privada. La poca remuneración económica a los maestros o incluso la retención del pago por varios meses, las pocas horas a la semana, las sesiones de manualidades, los pocos recursos, etc. han sido factores determinantes en la perspectiva que tienen del arte los estudiantes. 
El colectivo docente de tercer semestre de la preparatoria Entorno ―en el ciclo 2023 - 2024― atiende este fenómeno complejo desde una perspectiva crítica, de modo que desencadene la curiosidad investigativa de los estudiantes para que desarrollen proyectos académicos en torno a las problemáticas derivadas del fenómeno que se expone.
 
¿Qué es el arte?
Hablar de arte puede constituir un ejercicio enriquecedor de reflexión académica o devenir choque de una multitud de voces disonantes sobre lo que sí es y lo que no es, o que incluso no debería ser llamado «arte». La historia occidental ha registrado el surgimiento de propuestas y disputas en torno al tema, se han creado cánones y se han manejado discursos prescriptivos que han legitimado la producción creativa de Occidente y desdeñado aquellas creaciones provenientes de otras latitudes espaciotemporales. Sin embargo, también se han impuesto límites y restricciones a la membresía de artistas residentes en centros hegemónicos y sus trabajos considerados subversivos o que de alguna manera atentan contra el statu quo establecido por las clases dominantes.
Las definiciones tradicionales sobre lo que es el arte parten de una perspectiva evaluativa que concibe las obras de arte como objetos con cierto tipo de valor, lo cual consecuentemente considera válido únicamente al llamado "buen arte". Es por ello que urge una definición descriptiva que abarque tanto el arte "malo" como el "bueno", destacando las particularidades de éste sin comprometer la inclusión del primero (Abell, 2012). En línea con lo anterior, existe una propuesta que considera al arte como un comportamiento del repertorio de conductas humanas, es decir, como un fenómeno cuyas características permiten estudiarlo de una forma libre de juicios de valor, también bajo una lente descriptiva en lugar de evaluativa aunque ciertamente controversial, ya que desde una perspectiva etológica la palabra “arte” no implica ni significa “buen arte” (Dissanayake, 2000).
Dado que muchas definiciones de arte parten de una lógica funcionalista y otras tantas persiguen todavía un consenso fundamentado en el valor de las obras, la filósofa británica Catahrine Abell (2012) realiza un análisis de diferentes aproximaciones teóricas que buscan definir al arte pero que de alguna manera caen en argumentos circulares o generan definiciones incapaces de dar cuenta de la multiplicidad de expresiones que bajo ciertas ópticas deberían considerarse artísticas. La propuesta de Abell echa mano del concepto de institución como piedra angular sobre la cual construye un andamiaje con fines definitorios sustentado en aspectos procedimentales, que evitan la circularidad argumentativa, y que explique el valor de los buenos trabajos artísticos. Siguiendo al filósofo estadunidense John Rogers Searle, la autora comenta que los hechos institucionales, en tanto que subclase de hechos sociales, resultan de la función que se asigna colectivamente a un objeto que intrínsecamente no tiene esa función, sino que adquiere una función relativa al observador, la cual resulta de que se le haya asignado esa función previamente. En otras palabras, no hay nada tenga la función de ser X de manera intrínseca, sino que las cosas son X porque colectivamente les asignamos esa función. Ahora, las funciones asignadas son funciones de status; es decir, un objeto no puede llevar a cabo una función determinada simplemente en virtud de su estructura física, pero es posible una vez que se les asigna colectivamente la función. Una cuestión análoga ocurre con el lenguaje y la convencionalidad del signo lingüístico asentado por Seassure, apurando la idea, no hay nada en el signo que lo haga tener tal o cual secuencia sonora, sino que es una convención social. 
Se tiene pues, que las instituciones existen en la medida en que se perciba colectivamente que cumplen alguna función, pero además es necesario que colectivamente se considere que dicha función es valiosa; de otra forma, el colectivo puede no aceptar las reglas de la institución o pueden reconocerlas en tanto que impositivas de deberes y obligaciones. Lo esencial de una institución no es que ésta lleve a cabo realmente una función humanamente valiosa sino que los participantes crean que así sucede. De esta forma, es posible que surja una institución que nunca cumpla con una función realmente siempre y cuando los participantes crean que sí lo hace. Abell (2012) procede, pues, a proponer una definición institucional de arte, la cual, si bien tiende al reduccionismo, abarca tanto obras confeccionadas para el consumo como aquellas que han sido deliberadamente elaboradas conforme a las reglas constitutivas de una institución artística. Se entiende que una institución es artística si su existencia se debe a que se perciba colectivamente que dicha institución lleva a cabo ciertas funciones, y éstas forman un subconjunto significativo de los siguientes:
Promoción de propiedades estéticas positivas.
Promoción de la expresión de las emociones.
Facilitación de retos intelectuales.
Promueve la complejidad y la coherencia formales.
Facilitación de la comunicación de significados complejos.
Promoción de la exhibición de puntos de vista individuales.
Promoción de la originalidad.
Promoción del ejercicio de un nivel elevado de habilidad.
Con base en lo anterior, Abell afirma que una cosa constituye una obra de arte si es el producto de una institución artística y afecta de manera directa cuán efectivamente dicha institución realiza las funciones percibidas a las que debe su existencia.
El arte, quizás independientemente o quizás debido a cómo pueda justificar o no su existencia, suele ser cuestionado e incluso visto con desdén en ciertos círculos. Dissanayake (2000) afirma que algunas de las razones comúnmente citadas cuando existe repudio o menosprecio hacia las artes suelen originarse, por un lado, de la concepción de que los artistas y sus trabajos son anormales y peligrosos, pues, contrario a lo que sucedía en períodos históricos anteriores, en la actualidad los artistas que no se han vuelto celebridades o que no generan éxitos comerciales no suelen ganarse el respeto del público general. Lo anterior da como resultado que el hecho de perseguir una vocación en lugar de un empleo lucrativo no sea particularmente motivo de admiración. Sin embargo, aun cuando algunos artistas puedan vivir de manera precaria y hasta cierto punto marginada, representan una fuente potencial de problemas para los grupos dominantes ya que agitan las emociones de las personas, así como los modos de pensamiento heterodoxos. Y si bien desde los tiempos de la Ilustración se ha asignado al artista la opción de asumir el papel romantizado del forastero, del profeta y visionario, rebelde y revolucionario, de inadaptado o de genio incomprendido (Cubbs, 1994, como citado en Dissanayake, 2000), en la actualidad se prioriza sobre todo el potencial lucrativo y la reducción de costos por medio de la producción en masa, y se considera anómala a la persona que dedica su tiempo y esfuerzo a elaborar un trabajo minucioso y personalizado (Dissanayake, 2000).
Por otra parte, existe la concepción de que el arte es algo superfluo y propio de las élites, lo cual dificulta el otorgarle seriedad al tema. Dicha creencia se fundamenta en el supuesto de que, si únicamente aquellos lo suficientemente ricos o educados pueden darse el lujo de apreciar el arte, entonces el resto de las personas pueden desembarazarse del asunto, considerando las expresiones artísticas como mero ornamento y pasatiempo; en otras palabras, las artes resultan ser no esenciales (Dissanayake, 2000).
Si bien el arte suele considerarse una empresa exclusivamente humana es necesario considerar que, tal como ocurre con diversas actividades, existen comportamientos en otras especies animales que pueden considerarse equivalentes o incluso precursoras de aquellas con una carga cultural importante en nuestras sociedades. Es decir, el arte puede estudiarse desde una perspectiva fuera de las discusiones filosóficas de corte estético, metafísico u ontológico, de los enfoques estructuralistas de los estudios culturales, o de las motivaciones individuales o colectivas meramente psicológicas. A partir de lo anterior, la etóloga Ellen Dissanayake (1988) ha propuesto la tesis de que las artes, como fenómeno cultural, pueden considerarse un comportamiento similar al de la agresión, donde aquél comprende tanto la creación como la experiencia del arte, paralelamente a cómo el comportamiento agresivo implica simultáneamente la ofensa y la defensa. En otras palabras, el comportamiento artístico cuenta con un componente biológico subyacente, por lo que de una u otra forma tuvo su origen en los procesos evolutivos de la clase de los primates. De acuerdo con esta autora, un acercamiento al estudio del arte desde la biología en lugar de la metafísica se libra de las discusiones en torno a definiciones equívocas del objeto de estudio, derivadas de presuposiciones decimonónicas, ya que contempla los fenómenos de la evolución biológica y cultural de la humanidad, así como los paralelos conductuales entre diversas especies. El trabajo de Dissanayake intenta responder a preguntas sobre el arte desde una perspectiva neo-darwiniana, y en línea con los cuestionamientos de función y causalidad del comportamiento propuestos por Nikolaas Tinbergen, lo cual implica la probabilidad de que las manifestaciones conductuales relacionadas con el arte representan —o lo hicieron en el pasado— una ventaja selectiva de manera que la expresión artística, si bien diversa a lo largo de la historia y entre los diferentes grupos humanos, se considera una característica universal de la existencia humana. De esta forma, es posible integrar dos definiciones descriptivas, no prescriptivas, para consolidar lo que se considera arte a lo largo de este trabajo: a nivel institucional y a nivel conductual, ambos enlazados estrechamente por medio de la cultura.
 
El arte en México a día de hoy
En el curso de la Feria Nacional de San Marcos 2023 (FNSM), el ayuntamiento de la ciudad de Aguascalientes decretó el cacheo de todos los “cholos” que se identificaran al ingresar al perímetro ferial, lo cual provocó una serie de reacciones que llevaron a una actividad peculiar. En la celebración que organizó el Centro de Investigaciones y Estudios Culturales y Literarios de Aguascalientes (CIELA) con motivo del Día Mundial del Libro 2023, una mediadora de salas de lectura leyó un poema cuyo autor era, precisamente, un “cholo”, escrito en el taller de escritura creativa de un Centro de Reinserción Social (CERESO). El poema en sí mismo habla de la escritura poética, de lo que posibilitaba al poeta para serlo y lo que se consideraba como poeta. La mediadora compartió la obra públicamente para darle voz a un grupo que en ese momento se encontraba en el centro de la diana policial. Sobre este hecho, simplificando, pueden hacerse varias anotaciones: 1) el arte que se genera en espacios periféricos que tradicionalmente no entran en la agenda artística, 2) el arte puede existir como forma de resistencia, 3) el cuestionamiento de la funcionalidad del arte, 4) el cuestionamiento de la figura del artista, 4) la función social que ejerce el receptor de la obra al llevarla al espacio público. Estas anotaciones son posibles por el marco que se ha dibujado (y desdibujado) en México con respecto al arte contemporáneo.
Para comprender la situación actual del arte mexicano habrá que cuestionarse primero si México puede entenderse, en toda su complejidad, fuera del campo artístico. De acuerdo con Carvajal García (2020, p. 96) debe comprenderse el rol particular que  “ha desempeñado el arte para conceptualizar, comprender, encuadrar y representar simbólicamente fenómenos tan complejos como feminicidios, migración, desigualdad o pobreza [así como para] entender la complejidad social de manera interna y externa”.
Carvajal García (2020) establece un recorrido brevísimo, aunque sustancial, por las expresiones del arte en México, en el que coloca varias vueltas de tuerca que se corresponden con sucesos sociales y políticos de trascendencia para la historia del país. En primer lugar están los pueblos mesoamericanos, cuya concepción mágico religiosa del mundo se reflejaba en manifestaciones a través de la pintura, la cerámica y la escultura cargadas de una narrativa de carácter axiológico, moral y normativo. Una segunda vuelta es el mestizaje artístico, forjado a partir de 1492 con la llegada de los españoles y la fusión de lo mesoamericano con lo europeo. A partir de este momento, “lo mexicano” tendrá un papel fundamental; la conciencia social de una identidad nacional estará presente en el arte tanto del México independiente como del de la Revolución. Sin embargo, en la Revolución se forma un parteaguas porque existe una ruptura con las formas canónicas que estaban vigentes y que provenían de la aristocracia, esta es la tercera vuelta.
El XX sería para el país un siglo muy ajetreado, en la primera mitad se hallan las vanguardias (Muralismo, Surrealismo y Estridentismo), con su interés en el renacimiento de lo que es propio en la cultura mexicana y el academicismo influido por las tendencias europeas y estadunidenses. Pero también existe un creciente encanto de abrirse al resto del mundo, de democratizar el arte y de conquistar el espacio público (Carvajal García, 2020). La segunda mitad del siglo devendrá la verdadera vuelta. El rechazo a las vanguardias y a la identidad nacional “idealizada” que habían dejado los muralistas representará una ruptura que tomará fuerza en los movimientos sociales y las huelgas de obreros y estudiantes, cuya desembocadura se verá pausada por las brutales acciones del gobierno contra la sociedad civil, principalmente en Tlatelolco en 1968.
Esta última vuelta se vuelve tanto más compleja como lo exige la historia. Por un lado las dictaduras en Latinoamérica serán consecuencia de una “estética de las dictaduras”, que encuentra su mayor auge en la literatura. El escritor como ningún otro artista en esa época acepta una responsabilidad social que surge como un reclamo a la estética que imperaba, contrapuesta ahora por la estética de la dictadura, que se extendía por toda América y encontró voces fuertes en Revueltas (México), García Márquez (Colombia), Arturo Roa Bastos (Paraguay), Vargas Llosa (Perú), entre otros cuya obra es menos explícita pero no menos sutil con la crítica (Loeza, 2020).
 Como resultado de este recorrido, el siglo XXI ha avanzado dos décadas con un arte mexicano lleno de cosas nuevas, fusionadas con ecos del pasado legado de los últimos 50 años. Es así que se podrían considerar dos grandes vertientes: por un lado, el arte inmerso en las temáticas y los movimientos sociales, cercano al activismo; y por el otro, aquel que puede desatender la parte social y que se ejerce desde una industria creativa y cultural cada vez más fuerte  (Carvajal García, 2020).
Para 2002, en varias capitales del arte (Berlín, Nueva York, París y San Diego) se abrieron cinco exposiciones de arte mexicano, tres de las cuales tenían curadores mexicanos. Lo común en todas ellas fue la visión fresca, alejada del folclore y los clichés que se tienen acerca de México, con mucho videoarte, un aura moderna y gran presencia del compromiso con las problemáticas sociales (Schmilchuck, 2012).
De modo que el siglo XXI ofrece una gama amplísima de expresiones en el arte mexicano. Pero, ¿cómo estudiarles? Puede ser útil para ello una clasificación que atienda a la separación entre creación, que incluye tanto al artista (amateur y profesional) como a los promotores e instituciones, y la experiencia, que incluye tanto al crítico como al consumidor. En ambas categorías resultan innegables la producción y el mercado, pues el arte no queda exento de la lógica capitalista. De hecho, en México, la industria artística ocupa un 3.2 del Producto Interno Bruto (PIB), equivalente a 1 216 917 millones de pesos (INEGI, 2017, como se cita en Carvajal García, 2020).
Pero esta industria no es diferente a otras, es más, es incluso más despiadada en cuestiones del ecosistema que se genera, es decir, las relaciones entre artistas e instituciones, los programas de apoyo a los creadores, el tipo de arte que se expone en ciertos espacios, etc., forman parte de un monopolio “centralizado y elitista”, que por un lado promueve y consagra únicamente a ciertos artistas pero que también se ha vuelto un referente de aquello que se quiere modificar. Llevar el arte a la calle y otros espacios públicos, transformar el canon, nuevas reflexiones estéticas y diversidad en las temáticas y los significados que se le atribuyen (Carvajal García, 2020).
 
La importancia del arte para el ser humano
Parece algo bastante plausible considerar al arte como un conjunto de “instituciones artísticas”, cuya existencia y valor depende, en última instancia, de las funciones o utilidad que los individuos crean que tiene como un elemento que ayuda a configurar su realidad. No obstante, en muchas ocasiones dicha utilidad es difícil de encontrar, lo cual ha tenido como consecuencia una creciente desvalorización del arte por parte de las sociedades contemporáneas.
Afortunadamente, lo anterior no implica que de hecho las instituciones artísticas carezcan de funciones específicas y sumamente importantes. Así, en su informe 67 de la “Health Evidence Network” (2019), la Organización Mundial de la Salud (OMS) reúne y detalladamente describe una pluralidad de resultados producto de estudios llevados a cabo (alrededor de 900) en torno a la relación que tienen las artes con la salud y el bienestar humanos. El documento en cuestión, primeramente, agrupa en dos conjuntos o “temas” los hallazgos encontrados en los estudios analizados: 1) prevención y promoción (de la salud y el bienestar), y 2) manejo y tratamiento (de condiciones o enfermedades). Cada uno de estos conjuntos, a su vez, abarca determinados tópicos que hacen evidente su estrecha relación con las instituciones artísticas. 
Por su parte, el conjunto de prevención y promoción expone los siguientes tópicos:
Cómo afectan las artes a los determinantes sociales de la salud (p. ej., la cohesión social y las desigualdades e inequidades sociales).
Cómo las artes apoyan el desarrollo infantil (incluidos el vínculo madre-bebé, la adquisición del habla y el lenguaje, y el logro educativo).
Cómo las artes fomentan comportamientos que promueven la salud (p. ej., mediante la promoción de una vida saludable y el fomento del compromiso con la atención y cuidado de la salud, a través de su papel en la comunicación sobre temas de salud, la reducción de estigmas relacionados con la salud, y la participación de grupos marginados o de difícil acceso).
Cómo las artes ayudan a prevenir problemas de salud (incluida la mejora del bienestar y la salud mental, la reducción del impacto de traumas y la reducción del riesgo de deterioro cognitivo, fragilidad física y mortalidad prematura).
Cómo las artes apoyan el cuidado de personas con alguna condición o enfermedad (incluida la mejora de la comprensión de la salud, la mejora de las habilidades clínicas y el apoyo al bienestar de los cuidadores formales e informales).
El conjunto de manejo y tratamiento, a su vez, expone los siguientes tópicos: 
Cómo las artes ayudan a las personas que sufren enfermedades mentales (p. ej., enfermedad mental perinatal, enfermedad mental leve a moderada, enfermedad mental grave, trauma y abuso).
Cómo las artes apoyan el cuidado de personas con condiciones agudas (p. ej., cuidado de bebés prematuros, de pacientes hospitalizados, de personas que se someten a cirugía o procedimientos invasivos, y de personas en cuidados intensivos).
Cómo las artes ayudan a apoyar a las personas con trastornos neurológicos y del desarrollo neurológico (p. ej., el trastorno del espectro autista (TEA), parálisis cerebral, accidente cerebrovascular, lesiones cerebrales adquiridas, trastornos neurológicos degenerativos y demencias).
Cómo ayudan las artes en el manejo de enfermedades no transmisibles (p. ej., el cáncer, las enfermedades respiratorias, la diabetes y las enfermedades cardiovasculares).
Cómo las artes ayudan al cuidado al final de la vida (p. ej., los cuidados paliativos y el duelo).
El informe encuentra evidencia de que el arte (bajo la forma de diversas disciplinas implicadas en múltiples escenarios) funge como un detonante positivo de la salud mental, emocional y física, así como de habilidades sociales y comunicativas básicas. Esto quiere decir que es posible relacionar al arte con el bienestar tanto individual como colectivo. Así, el informe describe un gran número de razones que hacen del arte una institución que ayuda a configurar la realidad humana, entre las cuales se mencionan las siguientes: 
“[T]he arts have been found to foster prosocial behavior, a shared sense of success, physical coordination, shared attention, shared motivation and group identity […] Activities that involve the simultaneous engagement of multiple individuals, for example group participation in activities such as crafts and singing, are particularly effective at fostering cooperation, self-concept and a sense of social inclusion for children, adults, families and communities and across different cultures” (p. 9)
“Studies have also suggested that childhood engagement in arts activities can predict academic performance across the school years […] These effects may not be wholly a result of transfer of cognitive training from one activity to another but may also be explained, in part, by two other factors: individual development of motivation, perseverance and reward through arts engagement, which is highly supportive of learning outcomes; and improved behaviors.” (p. 13)
“Bespoke arts programmes have been found to support affirmation of identity and empowerment around health and wider issues for people who identify as LGBTQ” (p. 20-21)
“Activities such as making and listening to music, dancing, art and visiting cultural sites are all associated with stress management and prevention, including lower levels of biological stress in daily life and lower daily anxiety […] Arts engagement can also help to reduce the risk of developing mental illness such as depression in adolescence and in older age […] Participating in arts activities can build self-esteem, self-acceptance, confidence and self-worth […], which all help to protect against mental illness.” (p. 23)
“Cultural engagement (e.g. going to the theatre, concerts, museums or exhibitions) contributes to cognitive reserve: the resilience of our brains as we age […] Individuals who have undergone 10 or more years of musical training have been found to have significantly stronger visual spatial abilities, executive functioning and memory in older age […], with studies identifying specific neurological pathways underlying these effect […] These individuals have also been found to have a lower risk of cognitive decline or dementia. Interventions that encourage older adults to play a musical instrument have been found to improve or preserve their general cognition, processing speed and memory […], as well as supporting other aspects of cognition such as reducing age-related hearing loss” (p. 24)
“The arts can provide supplementary support to traditional pharmacological and psychological approaches for people with severe mental illness […] For example, art and music therapy has been shown to improve global state, general symptoms, negative symptoms, depression, anxiety and functioning in those in the community and within inpatient settings (544–547), with some studies suggesting good cost–effectiveness” (p. 31)
“Among children who have experienced trauma (including sexual abuse, terrorism, war and domestic violence), studies have shown promising findings for the value of the arts in supporting grief, depression and PTSD, as well as for the communication of experiences” (p. 32)
“Music and art therapy can improve communication, including social interaction skills, sensory perception and language in some children with ASD […]. It has been proposed that music is particularly effective for communication as it forms a proxy language, encoding both metaphor and linguistic structures […], while art-making allows the use of symbols as well as coupling of the artwork with body language for expression […] Music and arts can, therefore, play a pivotal role in socialization and communication for young children with ASD” (p. 38)
Por lo tanto, el papel que las instituciones artísticas juegan adquiere, de hecho, una gran relevancia, en la medida en que éstas se vuelven impulsoras del bienestar de cada individuo y de la sociedad en general. Así, la creencia en la relevancia de sus funciones como institución no solamente debe mantenerse, sino que debe configurarse de tal manera que se la valore como un elemento necesario para configurar positivamente la realidad humana. 
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