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Prácticas de mediación en artistas y artistas-docentes: artes relacionales como formas de enseñanza 
Mediation practices in artists and teaching artists: relational arts as forms of teaching 
Resumen

El artículo entrega parte de los resultados de un estudio que buscó comprender cómo artistas visuales y artistas-docentes chilenos/as vinculan la práctica artística con la pedagógica y cómo estos cruces generan propuestas en la producción artística y la educación artística en Chile. Se desarrolló el método de Taller Artístico de Discusión con grupos de artistas y artistas-docentes, los que fueron codificados con el software Atlas.ti para ser analizados. En los resultados se muestra cómo artistas realizan tipos de prácticas artísticas donde promueven elementos relacionales, no solo en la producción, si no que también en la experiencia de creación con otros/as. Además se aprecia que artistas-docentes desarrollan prácticas artísticas que son mediadoras en los contextos escolares y que promueven la transformación. 
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Abstract

The article presents part of the results of a study that sought to understand how visual artists and Chilean/Chilean teachers-artists link artistic practice with pedagogical practice and how these crosses generate proposals in artistic production and artistic education in Chile. The method of Artistic Workshop of Discussion was developed with groups of artists and artist-teachers, which were coded with the software Atlas.ti to be analyzed. The results show how artists perform types of artistic practices where they promote relational elements, not only in the production, but also in the experience of creation with other/s. In addition, it is appreciated that artist-teachers develop artistic practices that mediate in school contexts and promote transformation.
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1. Introducción

Plantear el problema de la mediación artística, desde una visión abierta y posibilitadora, conlleva visibilizar el llamado giro educativo en las artes que ha nombrado Irit Rogoff (2011), puesto que este planteamiento permitió nombrar y entender el quehacer de numerosos colectivos de artistas, prácticas artísticas y centros culturales que emprendieron nuevas formas de entender la mediación artística y promoverla más allá de los límites institucionales. Esto la transformó en una poderosa herramienta política que es encarnada por artistas, artistas-docentes y curadores/as a través de diversas prácticas artísticas que son relacionales y cotidianas (Rodrigo, Añó & Soria, 2015b). 

Para analizar las derivas de la mediación artística más allá de lo institucional, en este artículo se comparten algunos de los resultados de la investigación “Nuevos vínculos entre lo artístico y lo pedagógico. Abriendo campos hacia una reconceptualización del arte y el rol del/la artista en la sociedad actual”, que se desarrolló a partir de los Fondos Nacional de Ciencia y Tecnología, que otorga la Agencia Nacional de Investigación en Chile.
Esta es una investigación que ha buscado comprender, en su objetivo general, cómo los/as artistas visuales y también artistas-docentes chilenos/as, vinculan la práctica artística con la pedagógica y cómo estos cruces tienen el potencial de generar nuevas propuestas en la producción artística y la educación artística en Chile. Nos parece relevante subrayar la novedad de este estudio, puesto que en Chile no contamos con investigaciones que analicen el giro educativo en las prácticas que desarrollan artistas y el profesorado de las artes y lo que esto significa en términos institucionales para nuestro campo artístico. 
Es relevante recalcar que este estudio ha permitido visualizar a la mediación artística como parte de los cruces que realizan diariamente artistas y artistas-docentes entre sus prácticas artísticas y el sentido pedagógico, emergiendo además como un hacer que es inherente y ontológico en sus prácticas. 
Sin duda que rescatar, analizar, comprender y visibilizar los cruces artísticos y pedagógicos que emergen en los procesos cotidianos de artistas y artistas-docentes en Chile, nos permite preguntarnos sobre dicha intersección en tanto capacidad de agencia. Además, permite reafirmar a artistas y artistas-docentes como agentes relevantes en la sociedad, por cuanto realizan mediaciones artísticas que relevan lo afectivo y relacional, situando a la creación artística como una herramienta para aprender(nos) colectivamente, y donde lo pedagógico se re-configura como una herramienta que entrega sentido político a las artes (XX, 2019).
En relación a estas ideas, el objetivo de este artículo es dar conocer parte de los resultados del estudio que se realizó a través del método de Taller Artístico de Discusión (TAD) con grupos de artistas y artistas-docentes. Nos centramos en compartir el primer objetivo específico de esta investigación, que fue describir las relaciones, desafíos y potencialidades que se generan entre los procesos de creación artística y las experiencias pedagógicas de artistas visuales y artistas-docentes. Dentro de estos cruces, se pudo apreciar que una de las relaciones y potencialidades de las prácticas que desarrollan artistas y también artistas-docentes en los contextos de enseñanza formal, es la promocion de elementos pedagógicos que se vinculan con la mediación artística. Si bien muchos/as de los/as participantes no mencionaban directamente a este tipo de práctica (la mediación artística), sí pudimos constatar que desde las formas en cómo se relatan y el lugar en el que se situan a si mismas/os, emergen prácticas mediadoras. 

Para profundizar en el estudio, en el siguiente apartado se conocerán los conceptos más relevantes. Nos acercaremos a la experiencia del giro educativo en las artes para luego entender cómo lo pedagógico se expresa a través de la mediación artística y, desde este lugar, comprender los cruces que los/as participantes de este estudio hacen entre las prácticas artísticas y pedagógicas. Luego se explicará el diseño, metodología y métodos de esta investigación, en donde a través de distintas instancias presenciales y virtuales hemos podido trabajar con artistas y artistas-docentes en Chile.
2. La mediación artística y el sentido pedagógico en las artes

Frente a la pregunta ¿qué es la mediación artística?, Tomás Peters (2019) sintetizó una genealogía sobre el marco histórico en el que emerge este concepto, en museos y galerías. De acuerdo al autor, el contexto cultural de los años setenta y ochenta en Europa, provocó una reflexión política sobre el funcionamiento y alcance de las instituciones, que se expresó en un giro en sus políticas, con la intención de “reducir las jerarquías culturales y dar paso a una nueva forma de pensar la relación entre los visitantes (espectadores, públicos, audiencias, observadores) y las colecciones u oferta artística disponibles en las sociedades a través de los espacios institucionales” (Peters, 2019, p. 7). De este movimiento social europeo, a finales del siglo XX, se comenzó a discutir las relaciones entre las lógicas de producción, circulación y recepción de las artes en los museos (Eidelman, Roustan, & Goldstein, 2014). Este proceso llevó a las instituciones culturales a reflexionar sobre su propio quehacer, estableciéndose en su programación nuevas formas de gestionar y relacionarse con sus públicos. Este fue el punto de partida que planteó a la mediación artística como una forma de intervención en los centros artísticos y culturales y alude a la labor que realizan estas instituciones por acercar el arte a las personas. Generalmente se desarrolla a través de una programación específica y es implementada, principalmente, por artistas y/o artistas-docentes. 
En Chile, el Ministerio de las Culturas, las Artes y el Patrimonio (2017), sitúa a la mediación artística como un campo más específico de la mediación cultural y la plantea como un mecanismo para promover el acercamiento entre las comunidades con baja participación cultural y los espacios de este ámbito. Se presenta así la mediación artística como un dispositivo de la institucionalidad cultural y sus diferentes organismos, tales como museos, centros culturales y bibliotecas.
Es necesario subrayar que este cuestionamiento sobre las artes y su relación con la otredad no emerge exclusivamente desde el campo institucional, sino que también convivió y se cruzó con el cuestionamiento de artistas sobre sus propias formas de producción. En la segunda mitad del siglo XX, artistas del Reino Unido y Norte América comenzaron a involucrarse en diversas comunidades a través de proyectos que ofrecían instituciones culturales. De esta manera, artistas comenzaron a cuestionar su hacer individual y buscaron formas colectivas y comprometidas de hacer artes. Así, el acto de mediar salió de la institucionalidad para expandirse por los contextos sociales y ser encarnado por estos artistas que buscaban plantearse a sí mismas/os como un modo de proponer posicionamientos políticos en la sociedad, desde lo artístico. Estas ideas nos invitaron a situar a la creación artística como una dinámica dialógica crítica que se tensiona a través de la mediación y que transforma al/la artista, más que en un productor, en un/a agente de crítica social (XX & Montenegro, s/f).

Sobre estas ideas, Claire Bishop (2016) afirma que desde la década de los noventa ha existido una oleada de prácticas artísticas que han mostrado interés en la participación y la colaboración, en diferentes sitios del mundo. Estas estrategias han sido denominadas como arte socialmente comprometido, arte basado en la comunidad, arte dialógico o arte contextual, entre otros, y han sido descritas metodológicamente como prácticas artísticas de mediación. 

Este tipo de hacer –sostiene la autora, plantea una serie de características en común que se interesan en el o la espectadora para reflexionar acerca de las diferentes relaciones que se crean o se imponen sobre él o ella: “el sello distintivo de una orientación artística hacia lo social en los 90 ha sido una serie de deseos compartidos por invertir la relación tradicional entre el objeto de arte, el artista y la audiencia” (Bishop, 2016, p. 13). 

Si bien en sus orígenes ​—comenta Bishop— estas prácticas artísticas ocupaban un lugar periférico, hoy están situadas en un género con derecho propio que reafirman como esta orientación a trabajar en y desde los contextos sociales, se manifiestan prácticamente en todo el mundo. 

Asimismo, la conceptualización de la mediación artística es abordada desde el quehacer pedagógico de las instituciones culturales y también desde las prácticas colaborativas que realizan los/as artistas comprometiéndose con comunidades específicas (Bishop, 2006). Estos cruces sitúan a esta noción en un campo híbrido, que dificulta su conceptualización y configura disensos desde sus metodologías hasta sus campos de aplicación. 
La pedagoga alemana Carmen Mörsch (2015) ha sido una de las impulsoras de los primeros debates en torno a la mediación artística en las instituciones, al analizarla desde una dimensión crítica. De acuerdo a los planteamientos de la autora, la mediación artística es una práctica autorreflexiva que siempre implicará contradicciones y demandará una revisión teórica constante. Por ende, será una práctica de negociación permanente con la institución y sus contenidos: 

En consecuencia, practicar una educación en museos y mediación educativa con una postura crítica significaría también contradecir lo ya sabido, los relatos, las promesas y las formas de legitimación dominantes de la misma educación. Y sacar a la luz las relaciones de fuerza que habitan en estos relatos, promesas y modos de legitimación (Mörsch, 2015, p. 14). 

Por otro lado, Javier Rodrigo ha explorado los caminos de la mediación que emergen tanto en las políticas culturales (Rodrigo et al., 2015b), como en las prácticas artísticas colaborativas (Rodrigo & Collados, 2015a). Sobre esta última, advierte que la mediación es en sí una práctica pedagógica, independiente del contexto en el cual se realice, puesto que al ser experiencias de intercambio crítico, permiten a todas las personas generar sentidos subjetivos que trascienden el marco de lo reproductivo. Es decir, las prácticas artísticas colaborativas son pedagógicas porque trascienden la transmisión de contenidos preexistentes, y pasan a ser consideradas dentro de la esfera de lo productivo, donde las artes permiten la construcción de sentidos propios para un grupo, adoptando el potencial de provocar efectos transformadores en la sociedad. Desde estas ideas, estos autores expresan que la mediación es un ejercicio que trasciende la relación con lo institucional y señalan:

En definitiva, vemos que las prácticas colaborativas en arte no están exentas de complejidades, paradojas y oportunidades si observamos las relaciones, los conflictos y fricciones que se producen en ellas. Es decir, si atendemos a su naturaleza política como un espacio abierto de conflicto y relaciones entre agentes, instituciones, genealogías, saberes y experiencias muy diferentes entre sí (Rodrigo et al., 2015a, p. 63).
En relación al horizonte político de la mediación artística que plantean estos autores, Oriol Fontdevila (2017) piensa metodológicamente este término como una práctica rizomática, en la que no se puede diferenciar con claridad “quién es el emisor y quién el receptor, ni tampoco entre aquello que funciona como medio y aquello que funciona como mensaje, así como, por extensión, tampoco se podría delimitar con precisión hasta dónde llega el arte y hasta dónde la mediación” (Fontdevila, 2018, p. 56). Nos parece relevante esta reflexión, puesto que también permite entender los ejercicios de mediación artística como formas abiertas, flexibles, sin fijación o delimitación que ocurren tanto en lo evidente (por ejemplo, el ejercicio mismo de crear con la comunidad) como en lo no evidente. Esto último puede ser pensado tanto en los diálogos y las relaciones que se generan en la comunidad, producto del quehacer artístico colaborativo, como en lo que eso activa en las personas que participan y el cómo lo incorporan en su vida cotidiana.  

Por, otro lado, Ascención Moreno (2013, 2016) ha realizado un extenso trabajo sobre la mediación artística con grupos de riesgo y exclusión social y considera esta herramienta como una vía para el empoderamiento de las personas y la transformación. Para ella, existen dos formas en la que se desarrolla la mediación artística en contextos sociales. Por un lado, alude a la mediación artística que se realiza a través de metodología de talleres u otras actividades, donde la creación artistica con estos grupos es protagonista y otra forma, a través del desarrollo cultural comunitario, entendido como una práctica pedagógica colaborativa que involucra a la comunidad. 

Como hemos revisado, la mediación artística tensiona diversas negociaciones entre los objetos artísticos, las instituciones, los contextos socio-culturales y las comunidades, configurando una relación compleja entre sí. Así, como metodología específica, la mediación artística crítica se distancia de la simple transmisión de conocimientos y aspira a la apropiación de pensar y experienciar a las artes. De lo anterior se reafirma la idea de que no solo las instituciones artísticas y culturales, sino que el amplio campo de las artes ha debido continuamente modificarse y adaptarse con nuevas estrategias didácticas, investigativas, herramientas innovadoras de comunicación y métodos de trabajo que recojan las exigencias que se le hacen hoy a las artes y la cultura, donde la creación e interpretación de las obras se piensen críticamente desde una diversidad de personas y territorios. Este desafío conlleva diferentes maneras de observar y experimentar a las artes significativamente. 
En este sentido, la mediación artística no implica exclusivamente la comprensión de una obra o su acercamiento a las personas, sino que más bien elaborar una reflexión que multiplique nuevas formas de pensar, situadas de acuerdo a las experiencias, representaciones e imaginarios de cada persona. Es, en este punto, donde se observan los mayores cruces entre lo artístico y pedagógico y que expresa la mediación artística.
Esta última idea nos parece crucial sobre la mediación y, en relación a ello, Olga Hubard (2011) plantea la necesidad permanente de justificar el valor de los programas de educación en museos por parte de las mediadoras y mediadores, levantando en su diagnóstico sobre los relatos institucionales un argumento común: fijar el pensamiento crítico como el centro de sus programas. Si bien la autora confirma que “el valor del arte como un promotor de esta habilidad es incuestionable” (Hubard, 2011, 15), sugiere que la mediación artística debe pensarse más allá de este concepto, promoviendo habilidades específicas de la disciplina artística que se vinculan a las emociones, los cuerpos, la percepción y la construcción de nuevas subjetividades a través del diálogo. 
Si bien es posible hallar matices en las definiciones consultadas, los y las autoras expuestas comparten un foco: él énfasis está en los sujetos participantes de las experiencias. Aquí las diferencias conceptuales se manifiestan, principalmente, en la especulativa medición de los niveles de participación y los criterios desde los que se va a evaluar su impacto. No obstante, de acuerdo a los principios mencionados, la mediación artística no sería un concepto exclusivo de la institucionalidad cultural y, es más, sus objetivos y estrategias la desbordan, instalándose como una metodología centralmente vinculada a la práctica pedagógica.  En relación a esto último, Pablo Helguera (2011) reconoció que una parte substancial de los proyectos de arte socialmente comprometido son pedagógicos, conclusión que lo llevó a acuñar el concepto de transpedagogía, en un intento por delimitar la definición de la producción artística contemporánea que cruza procesos educativos con la creación. Para Helguera, la urgencia de instalar este concepto, emerge de la necesidad de:

Describir un denominador común para el trabajo de varios artistas que huían de las definiciones normales usadas en relación al arte participativo. En contraste con la disciplina de educación del arte, que tradicionalmente objetiva la interpretación del arte o enseñar habilidades para crear arte; en la transpedagogía, el núcleo del trabajo en arte es el proceso pedagógico (Helguera, 2011, p.158).

De acuerdo al marco teórico revisado, la mediación artística interpela los modelos pedagógicos tradicionales a través de conocimientos y procedimientos que diversifican el quehacer y el rol de artistas y artistas-docentes, quienes elaboran –desde una búsqueda personal y crítica- prácticas pedagógicas renovadas que ponen el foco en la reflexión, la participación y la colectividad.
A continuación, se enseña la metodología que se utilizó en este estudio. Tras ello se muestran parte de los resultados del estudio y nos enfocaremos en compartir cómo el sentido de lo pedagógico en el quehacer de artistas y artistas-docentes son prácticas mediadoras que muestran nuevas formas de entender a las artes más allá del lugar de la producción y donde la relación dialógica nutre el quehacer creativo. 

3. Metodología y método

La presente investigación se desarrolló entre 2018 y 2020 desarrollando una metodología cualitativa abierta y flexible. Como ha mostrado Pathi Lather (2007), es relevante vivir las experiencias de investigación como posibilidades contingentes de encuentro, sorpresa, apertura y aprendizaje y esto requiere conocer y analizar múltiples capas y trayectos que son difíciles de entender solo de una manera. Además, porque el contexto sociocultural, político y sanitario en Chile afectó el estudio, producto de las movilizaciones sociales y políticas del segundo semestre de 2019 y todo el período de pandemia de 2020. Esto llevó a tomar decisiones que abrieron la experiencia metodológica del estudio para flexibilizarla, sin perder la rigurosidad propia de un estudio científico. 
Para atender a dicha multidimensionalidad y contingencia, este estudio se realizó cruzando herramientas de las metodologías Estudio de casos e Investigación Narrativa en la primera fase. La segunda fase del estudio, eje central de este artículo, tomó herramientas de la Investigación Basada en las Artes (IBA), ya que es una metodología que utiliza medios artísticos (visuales, literarios, performativos) para desvelar y tomar datos que no son posibles de obtener por otro modo (Barone y Eisner, 2006; Hernández, 2008). Nos pareció relevante buscar una metodología más dialógica y creativa que permitiera a los/as participantes reflexionar sobre su percepción en torno al aporte de las artes y lo pedagógico, poniendo énfasis en sus roles y aportaciones.
La IBA es una metodología que se ha nutrido desde los cuestionamientos que la perspectiva construccionista (Gergen, 1996) y el giro narrativo (Bruner, 1990) han desarrollado sobre otras formas de comprender el mundo social. A partir de estas estrategias se cuestionó el modo tradicional y positivista de investigación y se buscaron nuevas formas de entender la construcción social, el conocimiento y las formas de investigar. En esta línea han sido muy relevantes los aportes de Elliot Eisner (1998), ya que ha postulado nuevas formas de entender el conocimiento, como las provenientes de la experiencia y, sobre todo, la que es creativa y artística. En esta línea, la IBA ha sido una metodología que se ha interesado por comprender cómo las herramientas creativas pueden dar cuenta de un proceso de investigación y/o ser parte de la misma (Eisner y Barone, 2006).

Este estudio se realizó con diversos agentes chilenos/as, se convocó a participar  jefaturas de las carreras de Licenciatura en Artes y Pedagogía en Artes en Chile, estudiantado de estas carreras, grupos de artistas, artistas-docentes y mediadores/as; un total de 70 personas. En este escrito pondremos foco en el método de recogida de la segunda fase de este estudio, en el que se desarrollaron Talleres Artísticos de Discusión (TAD) a partir de la metodología IBA y en los que participaron 20 artistas y artistas-docentes de diferentes regiones del país. 
Para los TAD se realizaron grupos focales y además se les invitó a desarrollar unos ejercicios artísticos para promover la reflexión desde las artes. La parte creativa consistía en la realización de un diagrama, mapa conceptual o de flujo donde pudieran visualizar cómo transitan entre las artes y la educación. Se trabajó esta estrategia para promover en los/as participantes una mayor reflexividad sobre sus cruces entre las artes y la educación (XX, 2020). Algunas de las preguntas que se desarrollaron en los TAD con artistas y artistas-docentes fueron: ¿Cuál es el sentido pedagógico de mis prácticas artísticas? ¿Cómo transito entre lo artístico y lo pedagógico? y ¿Cómo mi quehacer artístico es un aporte para las áreas de las artes, la educación y el cambio social? 

Los TAD fueron transcritos y codificados en el programa Atlas.ti. Para la codificación se utilizó las preguntas que se realizaron a los/as participantes como principal orientación para el análisis. Entre estas, se puso énfasis en identificar algunos elementos que pudieran explicar el sentido pedagógico de sus prácticas artísticas (en el caso de artistas) y artísticas pedagógicas (en el caso de artistas-docentes), también qué entienden por los cruces entre lo artístico y lo pedagógico y dónde ven su aporte a las artes, educación y al cambio social. 

Dicha orientación nos llevó a observar, durante la codificación, que el sentido de lo pedagógico emergía constantemente en sus prácticas artísticas, a través de elementos afectivos y relacionales y que, además, ello era reconocido como un aporte al cambio social y cultural. Desde esas explicaciones se pudo observar un vínculo con la mediación artística como categoría de análisis emergente, para llegar a entender que el principal sentido pedagógico de sus prácticas creativas era la mediación, el aporte a la transformación y la conformación de nuevas subjetividades (Tabla 1).
Tabla 1

Matriz de sistematización de resultados del análisis del Sentido Pedagógico en artistas y artistas-docentes en Chile. 
	Experiencia de estudio
	Preguntas orientadoras del análisis
	Categorías emergentes

	
	
	

	Cruce entre las prácticas artísticas y docentes: el sentido pedagógico
	¿Qué elementos constituyen el sentido pedagógico?
	Investigación

	
	
	Reflexión/pensamiento crítico 

	
	
	Experimentación y materialidad

	
	
	Afectos

	
	¿Qué produce el sentido pedagógico?
	Mediación artística

	
	
	Transformación

	
	
	Nuevas subjetividades


Fuente: Elaboración propia, 2020
En el siguiente apartado se profundiza sobre unos de los principales elementos que emergieron en el análisis; la mediación artística y se muestran algunas citas de los/as participantes del estudio que nos permiten analizar cómo emerge la mediación artística como un sentido pedagógico de sus prácticas. 

4. Resultados. El sentido pedagógico: hacia la mediación artística de artistas y artistas-docentes
En este apartado se comparte algunos de los resultados del análisis que emergieron en el TAD desarrollado con cinco artistas y también los TAD desarrollados con quince artistas-docentes. Es relevante señalar que los/as artistas que participaron, también tenían relación con la docencia (formal e informal) y, por ende, sus relatos se entrecruzaban con sus experiencias artísticas y también educativas. Estos elementos nos parecen relevantes, puesto que remarca el rol y compromiso socioeducativo que tienen los/as artistas, dado que hoy no conciben su hacer de manera aislada, sino que vinculado al trabajo social y con comunidades.
En el proceso de análisis se buscó comprender los cruces entre las prácticas artísticas y las pedagógicas que desarrollan estos grupos, para identificar cuáles son los elementos pedagógicos que emergen en las prácticas artísticas. En el análisis se logró apreciar diversos elementos que constituyen y promueven el sentido pedagógico (Tabla 1). Asimismo, pudimos comprender que a través de estos elementos se configuraba la mediación artística, la que fue comprendida cómo el trabajo colaborativo que se realiza desde/con las artes, como forma pedagógica de relación.
Se pudo apreciar que la mediación artística es una herramienta y metodología que tanto artistas como artistas-docentes incorporan en sus prácticas de manera inconsciente. Desde el análisis se pudo entrever que tanto las prácticas artísticas que realizan artistas, como las prácticas artísticas pedagógicas que desarrollan docentes de las artes, incorporan elementos de la mediación porque incorporan un sentido pedagógico que pone foco en la relación a través de las artes y no en el sentido productivo de las artes. 
A continuación, se comparte cómo se pudo observar que artistas y artistas-docentes configuran sus prácticas con elementos de la mediación artística. Esto será teorizado a través de una selección de citas en las cuales se realiza un análisis crítico del cómo vinculan aspectos artísticos y pedagógicos y se expresan a través de la mediación artística.
4.1 Artistas y prácticas de mediación 
Las experiencias que a continuación nos detendremos a analizar, sitúan a la mediación artística en un campo híbrido. Sin embargo, a través de las voces de los/as artistas y artistas-docentes consultados, podemos identificar ciertas características que dan a conocer elementos pedagógicos que se vinculan, de acuerdo a la revisión bibliográfica, con la práctica de la mediación. 
(…) En sectores donde haces obras públicas, quizás más rurales, ellos [refiere a las personas que observan y acompañan] también te invitan a participar con ellos. Como que te invitan, no sé, a sus casas, te invitan a… a ver me acuerdo de que, querían poder entrar en ese quehacer artístico también, me acuerdo que, por ejemplo, algo en Cuncumén que fue una vez donde se hizo, una persona que estaba como bien interesada en este quehacer de artista, de querer participar en este tema de la escultura, que empezó a tocar guitarra me acuerdo. Empezó hacer lo que él sabía hacer. Él era músico, entonces empezó a acompañarnos todos los días tocando la guitarra. Después otra señora venía todos los días a no sé, ofrecernos once. Entonces se empieza a generar una comunidad que es súper bonita, como una escultura, como el arte también configura el espacio. (Participante anónimo TAD). 

En el relato, este artista-docente valora elementos que no centran su atención artística en la obra, sino en la experiencia de quiénes participan del proyecto en Cuncumén, localidad de la Región de Valparaíso. El foco que destaca el artista, plantea en qué medida el proceso de producción es una mediación artística y asimismo la obra, ya que invita a pensar en que esta ha sido creada desde el impacto y afectación de diversos agentes. En relación a esto, la estrategia del artista alude a una operación de la mediación que se vincula al carácter rizomático, desarrollado por Oriol Fontdevila (2018). Una persona activa de la comunidad se hace partícipe del proyecto artístico desde lo cotidiano, abriendo espacios en los que se van sumando personas que complejizan y enriquecen la propuesta. Aquí, siguiendo al autor, se desdibujan los límites del arte, subvirtiendo los roles tradicionales entre productor y espectador y extendiendo hasta dónde llega la mediación según la participación de las personas: “el mediador ya no solo transmite ni conduce, sino que es y se modela según su interacción con los demás.” (Fontdevila, 2018, p. 42). No sabemos dónde comienza y termina la obra, puesto que las personas que afectan en su proceso también colaboran en su creación.
De acuerdo a esto, es interesante observar cómo la participación de la comunidad le da sentido al proyecto de arte inicialmente propuesto, particularmente cuando el artista hace referencia a la participación expansiva de la comunidad. ¿En qué medida los/as artistas son agentes que dinamizan el hacer y relación entre personas a partir de lo artístico? En esta variante del relato, es posible localizar en la práctica de este artista un proceso que se inscribe en lo que Javier Rodrigo (2006) sitúa dentro de la dimensión crítica de la mediación artística: "la pedagogía crítica plantea la educación como un proyecto político más allá de una mera transmisión de conocimientos, teniendo en cuenta la cultura, los medios y discursos y las relaciones de poder donde se localizan las escuelas" (p. 88). Al extender la reflexión de Rodrigo desde la escuela a otros espacios, la política de trabajo que subyace a este tipo de prácticas artísticas y pedagógicas, reconoce que cada participante del proceso contiene saberes diversos, pero legítimos, independiente a su vinculación a la técnica, que amplifican la experiencia estética del proyecto inicial. 
Otro de los relatos recogidos del estudio subraya una característica central de la mediación artística: destacar el lugar del arte más allá de la producción para valorar su rol más social y pedagógico: 

Hago el taller de esmalte sobre metal, que es una técnica bien antigua, que llegó a Chile hace poco, ósea hace poca generaciones digamos, y la gente de mi taller tiene un rango etario bien grande de cabros que salieron de 4to medio hasta gente más de 80 años, entonces están todos en el mismo grupo y hace que sea bien interesante, porque más allá de un aprendizaje técnico, hay un aprendizaje como de estar compartiendo momentos con gente de tan distintas edades, la gente por lo general entra al taller, como para aprender una técnica y lo que a mí me interesa es que ellos sean capaces también de reflexionar, que tienen más que ver con el ámbito social y con lo cotidiano, entonces vamos haciendo ejercicios para aprender el oficio y entrelazarlo y vincularlo con estas reflexiones, como para que ellos tengan la certeza de que el arte no es algo que se ve en los libros o en los museos, sino que el arte es algo que involucra de manera muy cercana a cada uno de las personas que les interesa hacer arte (Participante anónimo TAD). 
La artista comenta cómo en sus talleres, la técnica –en este caso de esmalte sobre metal- es el medio desde el cual promueve espacios de socialización donde la reflexión colectiva y cotidiana, constituye distintos modos de hacer desde los procesos creativos. Esto redefine las maneras de entender el arte y su relación con su contexto, el entorno social y nos enseña que las artes contemporáneas más que producciones son encuentros. Entender y vivenciar a las artes desde esta mirada, reafirma la idea de que las artes pueden cumplir un papel mediador en sí mismo (Fontdevila, 2018). Andrea de Pascual y David Lanau (2018) nos han mostrado que “el arte es una forma de aprendizaje autónomo que nos lleva a lugares del conocimiento que antes no habíamos explorado” (p. 29). Estas ideas, ligadas a la experiencia que relata la artista, nos muestran que lo artístico es un agente mediador de procesos sociales, lo que transforma el acto artístico en un espacio de relación que contribuye a la construcción de saberes pedagógicos, tanto de procesos personales como compartidos. En esta experiencia, la mediación artística emerge como una posibilidad donde lo pedagógico plantea múltiples maneras, ya que el arte en sí mismo entraña procesos de subjetividad a través del intercambio de experiencias. 
Por otro lado, el rol que ejerce la participante como artista que enseña y donde ella destaca el acompañamiento, es una forma de subvertir los modelos tradicionales de enseñanza de esta disciplina, ya que los reconoce como una acción compartida y multidireccional. Frente a esto, se plantea una dimensión pedagógica de la mediación, entendida como “acto de entrega y responsabilidad, que supone un cuidado por el otro y una práctica basada en la escucha y el intercambio” (Cervetto & López 2016, p. 13). 
4.2 Artistas-docentes y prácticas de mediación 
La observación sobre el sentido pedagógico en el quehacer de artistas-docentes nos permitió observar elementos de la mediación artística como parte de sus metodologías de enseñanza y concepción sobre qué y cómo significan las artes que se enseñan y que, además, cuestiona el propio lugar del/la docente. Sobre esto, se expresa que:
Los acompañamos en los procesos, los guiamos y siempre al menos yo, yo creo que muchos hacemos lo mismo que tratamos de desbloquear un poco, como la mentalidad del alumno, ya sea de la edad que sea, de que no hay dibujo, no hay expresión bonita o fea, sino que algo súper personal. Entonces como que yo hago mucho hincapié en eso, porque todos dicen: no, es que yo no sé dibujar, y yo le digo: ¡No! Si dibujar es como escribir, cada uno dibuja y escribe de forma diferente, pero si se puede perfeccionar y se puede encausar. Y ahí está el rol de nosotros, de cómo guiarlos, hay que pulir ciertos tipos de… ya sea técnica, o bueno todo lo que nosotros sabemos, respecto de la teoría de las artes en general, entonces yo creo que eso de ser artista… yo trato siempre de darlo vuelta y no sé, para el 18 yo no hago guirnalda porque yo trabajo en un liceo de [educación] media. Entonces les dije: sabes que yo no hago guirnaldas, no estoy ni ahí con eso, hagamos un mural. E hicimos un mural, me salí con la mía, hicimos un mural respecto a la chilenidad, pero obviamente no tan como lo que uno espera, de cómo que llama, del 18, sino que súper artístico (Participante anónimo TAD).
Nos parece relevante revisar las formas en que el profesorado de las artes hace de la mediación artística una forma de enseñanza. Hoy en día, las tendencias contemporáneas de la educación artística no están ligadas necesariamente con el aprendizaje de ciertas técnicas, sino en promover aspectos más complejos ligados a la vida cotidiana, la biografía, las relaciones, los afectos, el pensamiento crítico y reflexivo. En esta corriente, situamos el proyecto que relata la artista-docente. Si bien Asención Moreno (2016) ha señalado que el modelo expresionista que ha propuesto Imanol Aguirre (2005) es, a su parecer, el que más se acerca a la mediación artística, nuestra propuesta es que el modelo de educación artística que más se acerca a la mediación, es el que promueve a las artes como experiencia estética contingente (Aguirre, 2005). Este enfoque sitúa sus bases en una propuesta más abierta y pragmática de la educación artística, que se expresa no solo en el foco del proyecto –el mural- sino en los niveles de participación del estudiantado; desde la reflexión conceptual a la ejecución técnica. En este modelo las artes son concebidas como un sistema cultural donde las experiencias desde el arte se conectan con el resto de experiencias humanas. Este enfoque da prioridad a las artes como experiencia estética, reflexiva, afectiva, relacional y con un acento relevante en el carácter performativo de las obras. Entendemos que este carácter performativo alude al proceso de creación, el que será más relevante que el producto artístico. Desde este modelo se propone a la enseñanza de las artes como experiencias que se basan en “enseñar a comprender para transformar” (Aguirre, 2005, p. 298) y donde el trabajo artístico se sitúa como un medio y herramientas para generar nuevas comprensiones de las personas.
Desde estas ideas, en el relato entregado por la artista-docente, las artes toman un rol mediador, porque se transforman en una herramienta posibilitadora que trasciende la expresión y creatividad y se abre como un espacio de agenciamiento. Cabe destacar, que en esta experiencia en particular lo anterior se manifiesta en un ejercicio que no está vinculado al curriculum formal de la asignatura.
En el caso de los/as artistas-docentes, uno de los usos de la mediación artística se constituye cuando se declara que el objetivo central de la práctica artística no está en la excepcionalidad de la técnica ni en la “calidad” del trabajo del/a estudiante, sino en el rol que él o la profesional le asigna a su enseñanza, enfatizando el acompañamiento en los procesos pedagógicos e instalando la idea de que la expresión a través de lenguajes artísticos no hay errores. 
Este tipo de prácticas atienden no solo a una visión constructivista de los procesos de enseñanza-aprendizaje, sino al lugar de las artes en la promoción de nuevas subjetividades. Sobre esto último, Olga Hubard (2011) advierte que, si bien dentro de la mediación artística es incuestionable el lugar del pensamiento crítico, hay que potenciar aquellas habilidades que provienen desde el campo de las artes en sí mismo, considerando todos los tipos de significados, experiencias y entendimientos que surgen cuando los y las estudiantes piensan críticamente sobre el arte. En sentido, de acuerdo a la artista docente, no es la omisión de la producción la que centra el proceso pedagógico, sino su apertura a la diversidad de formas de aproximarse a los lenguajes artísticos: “todos dicen ‘no, es que yo no sé dibujar’ y yo le digo no!, si dibujar es como escribir, cada uno dibuja y escribe de forma diferente, pero si se puede perfeccionar y se puede encausar y ahí está el rol de nosotros, de cómo guiarlos.” (Participante anónimo TAD).
Dentro de los relatos de las artistas-docentes, fue común hallar un cruce entre la práctica artística y pedagógica manifestada en el nivel de participación de los y las estudiantes:

Obviamente uno trata de trabajar con la frustración, porque se da mucho en el estudiante, y que ellos se motiven (…) Han planteado muy buenos proyectos que en dos oportunidades ya los he sacado para mostrar, unos fueron retratos de estudiantes y con relatos de ellos mismos, de cómo se sentían dentro del aula, Entonces ellos aprendieron cómo el arte está a disposición del discurso. Entonces no solamente por usar una técnica, sino que la hoja ya podía ser un elemento artístico, con el relato. Entonces eso me ha generado muy buenas instancias de reflexión, y donde ellos me han nutrido a mí, y al final yo he descubierto un proceso artístico que puedo hacer dentro del aula (Participante anónimo TAD).
La artista-docente, destaca en su relato que, en dos oportunidades, el estudiantado se apropió de la idea presentada y desarrollaron un proyecto que manifestó cómo hacían uso de la técnica artística, expresando a través de esta sus propios imaginarios y representaciones. Esta experiencia relatada complejiza la mediación artística, al visibilizar que existen diferentes niveles de participación según los grados de autonomía de los y las participantes. En relación a este punto, Carmen Mörsch (2015b) sostiene que en el desarrollo de la mediación educativa en instituciones de arte transita en torno a cuatro discursos; el afirmativo, el reproductivo, el deconstructivo y el transformativo. Si bien la autora atribuye estas categorías en el marco de las instituciones, su definición se hace extensible al trabajo en aula y las posibilidades de las artes dentro del marco de la mediación. Así, la autora sostiene que en los primeros niveles las artes se mantienen en el nivel de acceso y reproducción, manteniendo la división entre una persona experta y un/a otro/a que debe aprender ciertos conceptos del campo de la representación introducidos a través de la figura del mediador o mediadora. Los otros dos niveles, el deconstructivo y el transformativo, se vinculan a exámenes críticos de las artes, donde se interpelan no solo los contenidos de la obra, sino que también las metodologías de participación y construcción de sentido. En este caso, al situar la reflexión como foco del sentido pedagógico de su práctica, la intención metodológica de la artista-docente se articula a los niveles críticos que menciona Mörsch (2015b), planteando desde el diálogo el rol pedagógico de la mediación. 
Evidentemente, definir el campo de la transversalidad que opera en estos trabajos en términos disciplinarios interviene en la producción artística del proceso educativo que está construyéndose. Rodrigo, a propósito de esta discusión, sostiene que en las prácticas artísticas colaborativas, “el grado de participación no radica sólo en los códigos o temas que se invierten en la producción, sino, sobre todo, en la autonomía de los procesos operativos para ser desarrollados por otros, esto es, en su distribución” (Rodrigo, 2006, p. 103). Desde esta perspectiva, el componente pedagógico –como sostiene Pablo Helguera (2010), se vuelve central dentro del proceso artístico, disponiendo de modelos relacionales en cada comunidad, donde los códigos y modos de hacer funcionan en lógicas autosustentables que permiten visibilizar las contradicciones entre las narrativas compartidas y diversas a través de un aprendizaje dialógico, intersubjetivo y transformador. 
Finalmente, otro tipo de experiencias de artistas-docentes que se sitúan en contextos no formales de enseñanza, enfatizan la mediación artística como estrategia pedagógica emancipadora:
Trabajé con cinco adolescentes infractores de ley y ahí como que aprendí algo súper importante, y es que lo único que, desde mi experiencia, lo que nos otorga un bienestar o una especie de libertad, es cuando estamos creando. Cuando estamos creando estamos como adentro, estamos un poco liberándonos. Entonces para mí, por ahí va un poco la cosa del sentido, es como sentir y saber que estamos construyendo algo que nos está nutriendo. Me disperso un poco, porque también pintando, o dibujando, o escribiendo, o haciendo videos, o lo que sea uno puede llegar a eso, desde una misma también haciendo una crítica, porque la crítica igual es liberadora, o sea haciendo un mural con las niñas, los niños así afuera en la calle, hacer un stencil es como: “¡eh! Hice vandalismo” (risas), es como expresarse (Participante anónimo TAD).

Trabajar con comunidades que no gozan de privilegios o que son socialmente marginadas, se ha expresado en este estudio como una oportunidad para el desarrollo de proyectos donde la mediación artística ocupa un lugar central. Esta labor puede ser desarrollada por artistas tanto en contextos educativos no formales como formales. De acuerdo a Ascención Moreno (2016), una de las modalidades en las que opera la mediación es como una vía para el empoderamiento. En esta línea, el relato de este artista-docente sitúa a la mediación artística como una herramienta para la liberación, en la que –nuevamente- más allá de las prácticas o discursos que él pueda enseñar, el énfasis de lo pedagógico permite a los y las participantes apropiarse de los lenguajes artísticos con el fin de plantear una reflexión sobre su cotidianeidad, planteando una crítica social desde lo colectivo. 
La práctica de mediación de este artista-docente, manifiesta elementos propios de la pedagogía crítica. Se desprende de la cita que el conocimiento que se aspira a construir en el taller busca interpelar a las representaciones de la cultura dominante, visibilizando los intereses de los y las participantes por sobre la agenda que previamente pueda haber diseñado el artista-docente. Esto último se manifiesta cuando el artista-docente habla desde un lugar de enunciación plural, que colectiviza su rol dentro de la mediación. 
Es, desde este lugar que reafirmamos cómo las prácticas pedagógicas de los/as docentes de artes se pueden configurar como un proyecto mediador, cuando plantean la riqueza reflexiva desde el trabajo artístico colaborativo y además donde lo artístico se transforma en un vehículo mediador que promueve nuevas realidades en las personas (XX y Montenegro s/f).
Por último, en los relatos anteriores se expresa la idea del proceso artístico que nutre, tanto a la artista como a sus participantes. Nos parece fundamental esta idea y la vinculamos con la capacidad de agencia. Según Anthony Giddens (1986), la capacidad de agencia de los/as sujetos refiere a la capacidad de hacer cosas donde se introduce novedad en primera persona. Para este autor, lo nuevo que acontece en las acciones y prácticas es clave para activar las agencias. Por ello, el arte que nutre, y que incorpora algo nuevo, es también un arte que emancipa y que nos permite repensar los modos de venir-a-ser (Guerra, 2017). En este sentido nos preguntamos por las prácticas pedagógicas que desarrollan artistas-docentes y entendemos que la mediación artística que impulsan desde su quehacer en el aula son espacios de nutrición y emancipación.
5. Conclusiones

En este artículo se han mostrado parte de los resultados del proyecto de investigación Fondecyt 11180057, en el cual se ha reflexionado sobre las prácticas artísticas que desarrollan artistas, también artistas-docentes y cómo incorporan elementos del sentido pedagógico, tales como el pensamiento crítico, lo relacional, afectivo y la experimentación, que sitúan a lo artístico más allá de lo propositivo o un producto y ponen foco en la experiencia de creación. Los procesos creativos, entonces, parecieran tomar valor como experiencias donde las artes son compartidas, lo que introduce a la mediación artística como un elemento propio y onto-epistemológico de sus prácticas. Lo onto-epistemológico se vincula con los sentidos que cruzan lo artístico y lo pedagógico, de tal manera que los modos de ser, hacer y conocer de artistas y artistas-docentes no están aislados, sino que se cruzan (XX, 2018; XX, Viveros & Bahamonde, 2020).
La revisión de estos casos permitió preguntarnos por las prácticas que desarrollan artistas y artistas-docentes y sus cruces entre lo artístico y pedagógico, para entender que el acto de mediación es, en sí mismo, un acto de creación. En este sentido, la pregunta “¿Qué importa de lo pedagógico en las artes visuales?” planteada Fernando Miranda (2014, p. 163), nos parece muy relevante, porque nos permite entender que los procesos de las artes no pueden ser comprendidos en su individualidad material, y requieren ser pensados desde lo relacional, lo que Karen Barad (2003) ha planteado como intra-acciones. Desde este lugar de enunciación, dar cuenta de los elementos pedagógicos en las creaciones artísticas significa comprender las múltiples relaciones que emergen, tanto entre seres humanos como no humanos, y esto nos sitúa ante todo un sistema de relaciones, donde todas las personas, objetos o contextos involucrados entran en acción. Estas acciones se configuran como mediaciones. 
Que para la creación artística o para el acto pedagógico no precisamos de una verdad incuestionable o de una solución definitiva. Lo que consideramos válido es una entre muchas posibilidades, una finalmente elegida porque entendemos que cuenta como un agregado de valor a las personas y a nuestra vida, a nuestro ser y hacer en el mundo. El acto creativo como el acto pedagógico son manifestaciones por excelencia de la subjetividad y de su singularidad (Miranda, 2014, p. 163).
Las ideas de Miranda nos enseñan que los actos de creación son singulares, ya que se enmarcan en un flujo de relaciones que no nos permiten precisar una categoría o forma única de hacer. Desde aquí que se considera que el quehacer de artistas y también de artistas-docentes, en espacios de educación formal e informal, toman cuerpo y forma de mediaciones porque promueven intersubjetividades. Esto nos parece fundamental, ya que explica, entonces, el gran valor de la mediación artística como una herramienta que contribuye a repensar y enriquecer el campo educativo, dado que las mediaciones artísticas no serán comprendidas únicamente como un tipo de práctica artística, sino como posibilidades abiertas y siempre en potencia, a ser encarnadas por un/a sujeto que promueve relaciones significantes entre agentes humanos, no humanos, afectivos, contextuales y materiales que aprenden conjuntamente. Esto se puede desarrollar en diversos eventos y contextos pedagógicos, sean formales e informales, y presenta a la relación como eje del espacio educativo, permitiendo generar nuevos sentidos de realidad para abrir los espacios de enseñanza hacia nuevas subjetividades. 
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