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SEGELL


A ser artista, ni s’ensenya ni s’a-
prèn. Això no vol dir que no tinguem
capacitats per desenvolupar-nos amb
alguna mena de vessant artística:
Qui no fa dibuixos quan parla per te-
lèfon? Qui no canta a la dutxa qual-
sevol cançó? Qui no balla a vegades
quan és sol a casa i se sent dansai-
re? Qui no ha dirigit una orquestra
imaginària o, qui no veu imatges en
una roca o en un núvol? 


Els aborígens australians consideren
que cada ser humà, sigui com sigui,
neixi com neixi, té facultats i capaci-
tats per desenvolupar-se en qualse-
vol disciplina i, que al llarg de la
vida, cada individu s’especialitza en
una, mitja o més capacitats, fins i tot
el nom de pila varia al llarg dels anys
en funció d’aquestes capacitats (és
una de les moltes teories sobre les
capacitats de la persona humana).


Aquesta teoria, força interessant i
atractiva, tot i que ve d’una població
sovint considerada poc evolucionada,
xoca frontalment amb punts de vista
més racionals i científics, per exem-
ple, que la genètica determina en un
percentatge molt alt el desenvolupa-
ment d’aquestes capacitats, i fins i
tot es pot arribar a preveure’n resul-
tats, tenint en compte el medi
ambient, l’estrat social, etc. 


Escoles/


Romà Panadès
Artista i professor d’educació visual i plàstica 
de l’Escola Thau Sant Cugat


A ser artista, ni s’ensenya ni s’aprèn
Hi ha estadístiques i gràfics que ho
corroboren. Així, doncs, segons
aquesta altra teoria podríem pregun-
tar-nos: tot home neix lliure i igual? 


Al segle XVIII, amb la Revolució Fran-
cesa es van establir, juntament amb
la Declaració dels Drets de l’Home i
del Ciutadà1 (Assemblea Nacional
Constituent de 1789), els fonaments
del pensament contemporani, i l’art
difícilment hagués arribat a les
avantguardes del segle XX (de Gau-
guin a Richard Long passant per
Picasso o Dubuffet) sense les teo-
ries inicials de Rousseau i d’altres,
que inspiraren el retorn a un estat
pur i d’autenticitat de l’home; pro-
gressivament el primitivisme, com a
forma ètica i estètica, va ser el refe-
rent per a molts artistes al final del
segle XIX.


Seguint el fil d’aquests inicis de la
contemporaneïtat, em vaig topar fa
anys amb un text de Rodolphe Töffer,
escrit el 1865 i inclòs en el catàleg
del Museu d’Art Brut de Lausana,
que diu en síntesi: “[...] Els dibuixos
infantils traçats a l’atzar en el marge
d’un quadern, els ninotets –com diu
l’autor– amb tota la seva vitalitat i
expressivitat ja tenen en estat
embrionari l’existència de l’art plena-
ment. 


Els nens quan aprenen i perfeccio-
nen el traç dibuixen amb més objecti-
vitat, però perden aquella puresa ini-
cial i la seva espontaneïtat natural
[...].” 


Raó i intuïció - classicisme i Barroc


No és la meva intenció fer una teoria
de l’art, però l’art, com l’escenogra-
fia de cada moment històric, ens ser-
veix per explicar el procés de l’evolu-
ció humana en tots els aspectes:
filosòfic, teològic i tecnològic, i alho-
ra ens dóna recursos i eines per
traspassar informació als altres, és a
dir, transmetre cultura.


Hi ha un pensament dual intrínsec
en la persona humana i en totes les
seves manifestacions que jo anome-
no síndrome Mies van der Rohe2


(racionalitat, predomini de les línies
rectes, simplicitat, minimalisme,
llum, sinceritat dels materials –que
té encara ressons d’aquella sinceri-
tat, autenticitat i puresa abans
esmentada–) o síndrome Gaudí (el
Barroc, predomini de la corba, organi-
cista, forces ocultes, misteri, instint i
somni), com si d’una manera pendu-
lar es complementessin aquestes
dues tendències en l’evolució huma-
na, tant en el fons com en la forma. 


D’una banda, les emocions i, de l’al-
tra, el pensament racional (el seny i
la rauxa). Val a dir que ambdós arqui-
tectes són contemporanis i coetanis.


Quan vaig començar a donar classes
a nens –jo que vinc de la branca
més artística–, tenia clara una cosa,
el que no faria: no repetiria un model
tradicional d’ensenyament, on només
es consideressin les habilitats,
sense posar per davant l’individu i
els seus potencials, siguin quins
siguin. 


Per tant, es tractava de fer de la
plàstica una assignatura sense
límits, on tots els alumnes hi tin-
guessin cabuda, respectant el propi
espai de creació, fos racional o intuï-
tiu. 


Per donar sortida a aquests poten-
cials calia donar instruments, pautes
i estratègies. La creació ja neix ple-
nament en tota persona (com diu


Töffer), però amb el que no es neix
és amb l’experiència. Jo, com a pro-
fessor de plàstica, puc aportar expe-
riència, la meva o la dels altres, amb
una mirada oberta i variada, però per
poder aportar aquesta experiència
cal, en primer lloc, haver-la viscut i,
en segon lloc, saber-la transmetre. 


No cal dir que un cop viscuda l’expe-
riència aporta coneixement. Traspas-
sar aquest coneixement no és gaire
difícil, només cal observar els xim-
panzés com transmeten de mares i
pares a fills la manera de treure for-
migues d’un tronc o d’algun niu mit-
jançant un pal o un altre instrument;
ells també transmeten cultura i l’a-
prenen observant.







Primer, la persona


No podem aportar coneixement a
cap altre ésser humà si d’entrada no
ens hi reconeixem com a semblants.
I, com deia Goethe, els alumnes
abans de ser instruïts necessiten ser
estimats. Això que sembla tan sim-
ple és bàsic per a la comunicació i
l’intercanvi. 


Tots som algú i reconèixer aquest fet
ens permetrà l’apropament. Moltes
vegades es perd aquest fet tan
essencial i ho reduïm tot a abocar
informació, contingut, imatges, etc.,
creient que així acomplim l’objectiu
de fer alumnes competents amb un
elevat grau de memòria (que no és
intel·ligència). 


Quin paper pot tenir la plàstica en
l’àmbit escolar? En primer lloc,
aprendre a conèixer des de la pròpia
experiència, i una de les millors


eines és, per exemple, el dibuix. 
Prohibit dir: “jo no sé dibuixar”,
tothom dibuixa a la seva manera. 


Observar és reflexionar, i reflexionar ja
és bo per a tot. Aquesta reflexió, amb
la qual ja es pot motivar els alumnes
des de ben petits, cal mantenir-la
sempre i de per vida i, a la llarga,
també ens ajudarà a ser crítics. 


En segon lloc, la creativitat com una
manera de pensar i de viure. A ser
possible sense rutines (enemigues
de tota creació) ni repeticions que
sonen a “és que sempre s’ha fet
així”, o esquemes convencionals
com “el cel és blau, l’arbre és verd”. 


Cal donar via lliure al flux de les prò-
pies idees. Tothom té idees i els
nens, un doll. El més difícil és dur-
les a terme, i aquesta és, principal-
ment, la meva feina.


En tercer lloc, provocar una mirada
nova, més polièdrica, sense radicalit-
zar-se en veritats inqüestionables i
indiscutibles –tendència humana per
excel·lència. 


En les etapes escolars no es poden
posar límits a la informació ni al joc
de crear, que ha de ser variat i
divers, per exemple: des de la ins-
tal·lació més conceptual al dibuix
més clàssic i objectiu. L’un, per exer-
citar el llenguatge més simbòlic, l’al-
tre, per cercar racionalitat i objectivi-
tat. Els dos conceptes, aparentment
contraposats tant en la forma com
en els continguts, aporten coneixe-
ment i transcendència. 


El que és important és que en amb-
dós processos els alumnes siguin els
protagonistes per endinsar-los espon-
tàniament en el procés creatiu, en
què caldrà seguir unes pautes, unes
estratègies i una bona organització. 
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Serà bo tenir a mà una àmplia bate-
ria de propostes i és imprescindible
per a qui imparteix l’assignatura el
coneixement màxim d’història de
l’art, d’Altamira a Duchamp, passant
per Taüll. 


La plàstica en l’etapa primària no ha
de perseguir fer nens cultes, sinó
engegar processos de creació indivi-
duals i col·lectius, amb què els alum-
nes es familiaritzin amb normalitat i
quotidianitat, fer-los propis i saber-
los interpretar. En resum, activar les
neurones. 


Aquest plantejament ens pot fer
qüestionar les visites als museus en
les primeres etapes de l’escola per
anar a admirar les obres d’art
–entenent anar a fora de l’escola per
treballar després a dins l’aula–, això
acaba en pura imitació i en molts
casos anar a admirar per després
copiar. 


Sé que no és gaire convencional el
que dic, però per mi té un sentit molt
clar. Les visites als museus poden
ser més suggeridores, provocadores i
enriquidores en etapes superiors, on
la tendència més natural i evolutiva
dels alumnes és la de consolidar el
seu pensament en simples esque-
mes de veritats amb el clàssic “tu no
m’entens... jo tinc el meu món...”,
etc. 


És en aquestes edats quan cal opti-
mitzar els recursos de veure moltes
coses diferents i trencar alguns con-
vencionalismes. Per exemple, podem
fer-nos la pregunta següent: per què
anem a veure Miró en les etapes ini-
cials? 


Sovint el rerefons rau, amb la millor
de les intencions, a considerar d’una
manera massa superficial l’obra de
Miró, és a dir, es relaciona per les
formes amb el traç dels nens petits,
quan tota l’obra de Miró es basa
essencialment en la descodificació
de les formes convencionals a partir
del llenguatge plàstic; aquest procés


mironià no és gens simple i reque-
reix un grau de maduresa respecta-
ble. 


És més interessant per a l’alumne,
sigui quina en sigui l’edat, descobrir
quasi com un joc l’automatisme (tèc-
nica molt utilitzada pels surrealistes)
com a eina d’expressió pròpia, conre-
ar-la, fer-la seva i apropiar-se’n. Des-
prés podem anar al museu i, segura-
ment, qualsevol obra de Miró la
sentiran com a pròpia. Aquest és el
procés que m’interessa. 


Pensar i conèixer és molt bo, desco-
brir a partir de l’experiència personal
és un miracle. Això no s’oblida, en
canvi, el cabal d’imatges que ens
envolten sí que s’oblida i més en la
infància d’avui.


Per acabar i en darrer lloc (i potser
no tant en darrer lloc), posaria com a
essencial el sentit de l’humor, que
no és fer-se el graciós –els nens són
més intel·ligents del que es creu. 
El sentit de l’humor pot capgirar-ho
tot, començant per un mateix, aquest
és el millor fet artístic, i per als
alumnes és el missatge més entene-
dor, ja que sempre els predisposarà
a la curiositat 


1 Les persones han nascut, i continuen sent


lliures i iguals pel que fa als seus drets. Per


tant, les distincions civils només es podran


fonamentar en la utilitat pública. 


2 Ludwig Mies van der Rohe és considerat,


amb Walter Gropius i Le Corbusier, un dels


més grans pioners de l’arquitectura moderna.


Va crear un estil arquitectònic molt influent al


segle XX, peculiar per la claredat i senzillesa,


que es podia representar de la mateixa mane-


ra com el gòtic o el classicisme van fer ales-


hores. En els edificis va fer servir materials


moderns com ara l’acer i el vidre per definir


els espais interiors, i es va esforçar per asso-


lir una arquitectura amb la mínima carcassa,


que ell mateix anomenava arquitectura d’ossos


i pell. Els seus aforismes preferits eren “Less


is more”, i també un de Gustave Flaubert,


“God is in the details”.
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