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ΕΡΕΘΙΣΜΑΤΑ  ΓΙΑ  ΝΕΕΣ  ΙΔΕΕΣ 

Η «Εικαστική Παιδεία» μέσα από την προβολή ή και την αντιπαραβολή των διαφόρων ιδεών 
μεθόδων και τεχνικών που χρησιμοποιούνται από το δυναμικό που διαθέτουμε σήμερα στην 
εκπαίδευση τέχνης, επιδιώκει να συμβάλλει στην αναβάθμιση των δυνατοτήτων όλων μας.                                        
Προσφέροντας για το σκοπό αυτό ερεθίσματα για καινούριες σκέψεις, για αντιμετώπιση και 
μελέτη κι άλλων πλευρών στην Εκπαίδευση Τέχνης που δεν τις είδαμε είτε δεν μας δόθηκαν τα 
περιθώρια να τις αντιμετωπίσουμε, δίνοντας χρήσιμα στοιχεία για αλληλοενημέρωση και πάνω 
απ' όλα οικοδομώντας μια συλλογική προσπάθεια ώστε να κατακτηθεί περισσότερο το 
αντικείμενό μας, η «Εκπαίδευση στην Τέχνη». 

Ότι δεν τα ξέρουμε όλα, αυτό είναι παραπάνω από σίγουρο. Ότι δεν έχουμε επίσης κάποια 
συγκεκριμένη ειδίκευση στον τομέα της εκπαίδευσης τέχνης, κι αυτό γνωστό και δεν 
απολογούμαστε βεβαίως γι' αυτό σε κανέναν αλλά ούτε ασφαλώς και θεωρούμε «περηφάνια» 
μας την έλλειψη αυτής της ειδικής κατάρτισης, που θα όφειλε να είχε προβλέψει και εξασφαλίσει 
η πολιτεία και τα αντίστοιχα ιδρύματά της που «παράγουν» μεν όπως εύστοχα διατυπώθηκε 
εκπαιδευτικούς τέχνης αλλά δεν διαμορφώνουν εκπαιδευτικούς τέχνης. 

Έχουμε όμως κάθε λόγο να διακηρύσσουμε την ικανοποίησή μας, γιατί δείχνουμε αγάπη για την 
Εκπαίδευση στην Τέχνη και γιατί μέσα σε χίλιες δυο δυσκολίες που λογικά πολλούς θα έπρεπε 
να έχουν οριστικά αποκαρδιώσει, όχι μόνο δεν παραιτηθήκαμε από τις προσπάθειες, αλλά τις 
δυναμώσαμε και τις ισχυροποιήσαμε ώστε η Εκπαίδευση Τέχνης στην Ελλάδα να συναντά τώρα 
από μια ορισμένη άποψη βελτίωση, ξεκαθαρίζοντας λίγο-λίγο τους στόχους και μπαίνοντας από 
την περιορισμένη σφαίρα του πρακτικισμού στη σφαίρα των ευρύτερων αντιλήψεων που 
επιτρέπει η επιστημονική προσέγγιση. 

Το τεύχος μας της «Εικαστικής Παιδείας» του περασμένου χρόνου, άνοιξε πρακτικά έναν καλό 
διάλογο ανάμεσα στους συναδέλφους καλλιτέχνες εκπαιδευτικούς, όπου δόθηκαν πολλά χρήσιμα 
και απαραίτητα στοιχεία για την άνοδο της δουλειάς όλων μας. 

Το τωρινό τεύχος δίνει μεγαλύτερη έκταση και βάρος στην πλατύτερη γνωστοποίηση των 
απόψεων, των αντιλήψεων και των αντίστοιχων πρακτικών με τις οποίες αντιμετωπίζεται η 
Εκπαίδευση Τέχνης σε ορισμένες χώρες του εξωτερικού, και τονίζεται περισσότερο η 
«θεωρητική» διάσταση των προβλημάτων. 

Θέλουμε να πιστεύουμε πως θα αποβεί σίγουρα μια επίσης χρήσιμη συνεισφορά στην υπόθεση 
της Εκπαίδευσης Τέχνης, για την ανάπτυξη της οποίας η Ένωσή μας εργάζεται με ζήλο.  

Η δικιά μας άποψη για όλο το πρόβλημα της Εκπαίδευσης Τέχνης, δεν πρόκειται να «βγει» και 
να έχει ουσιαστικό όφελος, αν αγκιστρωθεί μηχανιστικά στις αντιλήψεις και τις μεθόδους που 
υπάρχουν και χρησιμοποιούνται σ' άλλες χώρες κι αν επιχειρηθεί οι εκεί πρακτικές να 
μεταφερθούν άκριτα εδώ. 

 Αλλά και δεν θα μπορέσουμε να διαμορφώσουμε μια ευρύτερη αντίληψη για τα προβλήματα της 
«Εκπαίδευσης Τέχνης», αν αρνηθούμε από την άλλη μεριά την ξένη πείρα, αν θεωρήσουμε πως 
τίποτε ξένο· δεν μας κάνει και πως κάθε ιδέα που έχει αλλού εφαρμοσθεί ακόμα κι αν είναι 
«γενικά καλή» είναι άχρηστη για μας. 

Με αυτές τις σκέψεις δίνουμε τώρα στους συναδέλφους μας εκπαιδευτικούς τέχνης και σ' όλους 
όσους ενδιαφέρονται για την υπόθεση της Καλλιτεχνικής Παιδείας, τούτο το δεύτερο τεύχος της 
«Εικαστικής Παιδείας», λιγότερο ίσως πλούσιο από άποψη γενικής εμφάνισης και χωρίς πολλές 
δυστυχώς έγχρωμες εξαιτίας των οικονομικών προϋποθέσεων, αλλά ελπίζουμε περισσότερο 
πλούσιο από την του περιεχομένου και των θετικών προβληματισμών που ήδη ανοίχτηκαν. 
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Αριστερά αντιπρόσωποι των ομάδων που διοργάνωσαν το καλλιτεχνικό τριήμερο και δεξιά οι ξένοι προσκεκλημένοι μας 

 

ΣΥΝΑΝΤΗΣΗ ΕΚΠΑΙΔΕΥΤΙΚΩΝ ΤΕΧΝΗΣ 

ΓΙΑ ΤΑ ΚΑΛΛΙΤΕΧΝΙΚΑ ΜΑΘΗΜΑΤΑ 

 

Είναι γνωστά τα γενικά προβλήματα που αντιμετωπίζει στη χώρα μας η καλλιτεχνική παιδεία στα 

σχολεία – κι όχι μόνον εκεί – τα οποία οπωσδήποτε, πολλές φορές κι από πολλές πλευρές έχουν 

σημειωθεί. 

Παρά τις επίμονες και συχνά κοπιαστικές προσπάθειες των καλλιτεχνών στην εκπαίδευση, η 

διδασκαλία της τέχνης στα σχολεία όχι μόνο πραγματοποιείται μέσα σε συνθήκες σοβαρών 

υλικοτεχνικών ελλείψεων και απουσίας ενός ορθού κεντρικού προγραμματισμού, αλλά στερείται 

επίσης και σοβαρών, μελετημένων, στέρεων επιστημονικών θεμελίων. Η διδασκαλία στηρίζεται 

μάλλον σε εμπειρικά αποκρυσταλλωμένες ιδέες και σε πρωτοβουλίες, παρά σε επιστημονικά 

προσδιορισμένες κατευθύνσεις. 

Οι ίδιοι οι εκπαιδευτικοί τέχνης, όσο άρτια καλλιτεχνική κατάρτιση κι αν διαθέτουν, έχουν συνήθως 

εντελώς ανεπαρκή προετοιμασία από το κέντρο εκπαίδευσης απ’ όπου προήλθαν, την Ανώτατη 

Σχολή Καλών Τεχνών. 

Η «Συνάντηση» που οργανώθηκε με τη συμμετοχή ειδικευμένων στα θέματα της καλλιτεχνικής 

παιδείας προσωπικοτήτων από το εξωτερικό συζήτησε τα παραπάνω προβλήματα, ώστε με την 

κοινή συμβολή των εκπαιδευτικών τέχνης, να τροφοδοτηθεί, σ’ όποιο βαθμό αυτό είναι δυνατό στις 

υπάρχουσες συνθήκες, με νέες σκέψεις και ιδέες η υπόθεση της διδασκαλίας της Τέχνης στα 

σχολεία. 

Διοργανωτές της συνάντησης ήταν οι: 
 

 ΕΝΩΣΗ ΚΑΘΗΓΗΤΩΝ ΚΑΛΛΙΤΕΧΝΙΚΩΝ ΜΑΘΗΜΑΤΩΝ 

 ΟΜΑΔΑ ΓΙΑ ΤΗΝ ΕΠΙΚΟΙΝΩΝΙΑ ΚΑΙ ΤΗΝ ΕΚΠΑΙΔΕΥΣΗ ΣΤΗΝ ΤΕΧΝΗ 

 ΕΛΛΗΝΙΚΟΣ ΟΡΓΑΝΙΣΜΟΣ ΓΙΑ ΤΗΝ ΕΚΠΑΙΔΕΥΣΗ ΜΕΣΩ ΤΕΧΝΗΣ 
 

   
    Εκπαιδευτικοί τέχνης από όλη την Ελλάδα στη «Συνάντηση» 
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Elliot Eisner: Καθηγητής της Εκπαίδευσης και της Τέχνης, στο Πανεπιστήμιο του Stanford της Καλιφόρνιας, κατευθύνει τα 

διδακτορικά θέματα Καλλιτεχνικής Παιδείας. Έχει πάρει μάστερ και μετά διδακτορικό στη διδασκαλία της Τέχνης και στην 

εκπαίδευση. Δίδαξε για πολλά χρόνια σαν καθηγητής καλλιτεχνικών μαθημάτων σε Δημοτικά και Γυμνάσια των ΗΠΑ. Έχει 

γράψει και δημοσιεύσει άρθρα καθώς και βιβλία σχετικά με την εκπαίδευση της Τέχνης. Η κύρια ειδίκευσή του είναι ο ρόλος 

των τεχνών στην ανάπτυξη της νόησης. 

 

ΠΡΟΓΡΑΜΜΑΤΙΣΜΟΣ ΤΗΣ ΥΛΗΣ ΚΑΙ ΤΙ ΣΗΜΑΙΝΕΙ ΓΙΑ ΤΗ ΒΕΛΤΙΩΣΗ 

ΤΗΣ ΔΙΔΑΣΚΑΛΙΑΣ ΤΗΣ ΤΕΧΝΗΣ 

 

Elliot Eisner 

Μετάφραση: Παύλος Χριστοδουλίδης 

 

Είναι προφανές ότι τα προβλήματα που αντιμετωπίζει η Καλλιτεχνική Εκπαίδευση στην 

Ελλάδα είναι μεγάλα, πολυάριθμα και σημαντικά. Η λύση τους είναι πολιτική και κάποτε στο 

μέλλον θα πρέπει να αναζητηθεί και να βρεθεί με πολιτικούς όρους. Το λέω αυτό γιατί η 

εκπαίδευση είναι βασικά μια πολιτική δραστηριότητα. Το είδος των προγραμμάτων που 

προσφέρεται στα σχολεία επιδρά σημαντικά στο είδος της κοινωνίας που θα διαμορφωθεί. 

Έχω την εντύπωση και δεν θέλω να προσβάλω κανέναν ότι τα μόνα μέρη για τα οποία έχει 

ληφθεί μέριμνα είναι οι τόποι που εξυπηρετούν τους τουρίστες: Ο Παρθενώνας, το Mariott 

Hotel, η Πλατεία Συντάγματος, το Αθήναιον, κ.τ.λ. Υπάρχει επομένως πολλή δουλειά που 

πρέπει να γίνει, αλλά αν σπαταλήσουμε τον καιρό μας με το να μεμψιμοιρούμε γι’ αυτά τα 

προβλήματα, μπορεί να οδηγηθούμε σε κάποιο είδος παράλυσης. 

Θα ήθελα λοιπόν να τονίσω ιδιαίτερα το είδος των ιδεών που θα ήταν πιθανόν χρήσιμες και 

εποικοδομητικές. 

Όταν μιλάω για την εκπαιδευτική λειτουργία της τέχνης, εννοώ ότι η Καλλιτεχνική Αγωγή 

μπορεί να επιτελέσει πολύ σημαντικό ρόλο στην ανάπτυξη της νόησης. Ξέρετε ότι ένας 

συμπατριώτης σας δημιούργησε πολλά προβλήματα σχετικά με το ζήτημα της διδασκαλίας 

της Τέχνης στα σχολεία. Το όνομα του ήταν Πλάτων. Ξέρετε ότι πίστευε στην ιεράρχηση της 

ανθρώπινης νόησης: όσο απομακρύνεται κανείς από τις αισθήσεις, τόσο πιο σωστή γίνεται η 

κατανόηση της πραγματικότητας. Σύμφωνα μ’ αυτήν την άποψη που επικρατεί ακόμα στη 
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δυτική επιστημολογία, οι Τέχνες είναι μια λοξοδρόμηση από την αλήθεια. Θέλω να 

υποστηρίξω ότι συμβαίνει ακριβώς το αντίθετο. Ότι δηλαδή οι νοητικές λειτουργίες μας 

εξαρτώνται από τις αισθήσεις μας. Ότι η εκλέπτυνση των αισθήσεών μας είναι μία αναγκαία 

συνθήκη για την ανάπτυξη της νόησής μας. 

Οι καθηγητές διδάσκουν ποίηση, ζωγραφική και μουσική για να αυξήσουν την ευαισθησία 

των μαθητών τους, αλλά ταυτόχρονα, μ’ αυτό αναπτύσσουν και την ικανότητα των μαθητών 

να αντιλαμβάνονται καλύτερα τις ποιότητες του γύρω κόσμου. Με αυτήν την έννοια ο 

καθηγητής των καλλιτεχνικών διευρύνει την ανθρώπινη συνείδηση. Ο καθηγητής τέχνης το 

πετυχαίνει αυτό με το να ευαισθητοποιεί τους μαθητές στις ποιότητες του γύρω κόσμου. Ένα 

πολύ μεγάλο μέρος τους σχολικού προγράμματος (της σχολικής εκπαίδευσης) έχει σαν 

στόχο την αποευαισθητοποίηση του μαθητή από τις ποιότητες του γύρω κόσμου. Θα σας 

δώσω ένα παράδειγμα: Όταν τα παιδιά μαθαίνουν να διαβάζουν, μαθαίνουν ότι υπάρχουν 

χρώματα, όπως το πράσινο, το μπλε, το κίτρινο. Όταν κοιτούν ένα χωράφι, συνήθως περιμέ-

νουμε να απαντήσουν ότι το χωράφι είναι πράσινο, και ότι ο κορμός ενός δέντρου είναι 

καφετί, ή ότι ο ουρανός είναι μπλε. Αλλά οι καθηγητές μας, οι καλλιτέχνες, ξέρουν ότι το 

χωράφι δεν είναι πράσινο, αλλά είναι και καφετί, είναι και χρυσαφί, είναι και ασημί και κίτρινο 

και λευκό κ.τ.λ. 

Όταν διδάσκουμε τα παιδιά να μειώνουν τις πληροφορίες που μπορούν να πάρουν από το 

γύρω κόσμο, τότε φτωχαίνουν οι έννοιες που διαμορφώνουν. Ο καθηγητής της τέχνης, 

λοιπόν πρέπει να διδάξει στο μαθητή να «διαβάζει» τις ποιότητες του κόσμου. Αυτές οι ποιό-

τητες επιτρέπουν στα παιδιά να διατυπώνουν εικόνες. Η πολυπλοκότητα της εικόνας θα 

εξαρτηθεί από την πολυπλοκότητα της εμπειρίας που θα έχει το παιδί από τον πραγματικό 

κόσμο. Εάν θέλει κανείς έναν πολύ απλό κόσμο, τότε δεν χρειάζεται να διδάξει τέχνες στα 

παιδιά. Γιατί ένα από τα πολλά πράγματα που κάνει η διδασκαλία της τέχνης είναι να 

διευρύνει τη συνείδηση για τη συνθετότητα του κόσμου. 

Δύο πράγματα μπορεί να κάνει το παιδί με την εικόνα που έχει κατασκευάσει στο μυαλό του. 

Το ένα, είναι απλώς να τη θυμηθεί, να τη φέρει στη μνήμη του. Το άλλο, είναι να τη 

χρησιμοποιήσει δημιουργικά, με τη φαντασία του για να κατασκευάσει πράγματα που δεν τα 

είδε ποτέ στον κόσμο. Αυτές οι νέες δομές δεν είναι μόνο οι απαρχές της τέχνης, είναι και 

απαρχές της επιστήμης. Και είναι επίσης οι απαρχές των δημιουργικών μαθηματικών. Γιατί η 

δημιουργία νέων δομών, στα μαθηματικά και στην επιστήμη απαιτεί τη δημιουργία νέων 

οπτικών εικόνων. 

Όταν τα σχολικά προγράμματα δεν προσφέρουν Καλλιτεχνική Εκπαίδευση, εμποδίζουν τα 

παιδιά να αναπτύξουν τη φαντασία τους και να λειτουργήσουν δημιουργικά στις επιστήμες 

και στα μαθηματικά. Γιατί οι νοητικές μας ικανότητες είναι κατά ένα μεγάλο μέρος αποτέλεσμα 

των πραγμάτων που μάθαμε να μπορούμε να κάνουμε. Το σχολικό πρόγραμμα είναι μια 

μέθοδος, ένας μηχανισμός για την τροποποίηση της νόησης. Και η διδασκαλία της τέχνης 

στα σχολεία είναι ένα μέσο διαμόρφωσης της δημιουργικότητας των παιδιών. Ως τώρα 

μίλησα για τη λειτουργία του καθηγητή που ευαισθητοποιεί τα παιδιά στις ποιότητες του 

περιβάλλοντος κόσμου. Όπως είπα πριν, αυτές τις εικόνες του κόσμου μπορεί κανείς να τις 

φέρει στη μνήμη του, ή μπορεί να τις επεξεργαστεί με τη φαντασία του για να δημιουργήσει 

μορφές που δεν υπήρξαν ποτέ στη φύση. Ας πούμε ότι σας ζητώ να φανταστείτε ένα γαλάζιο 

άλογο με τρία φτερά που έχει μπροστά και έναν προφυλακτήρα. Η μόνη φορά που μπορούμε 
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να δούμε κάτι τέτοιο στον κόσμο είναι όταν είμαστε μεθυσμένοι. Όμως έχουμε την ικανότητα 

να δημιουργούμε τέτοιες εικόνες. Στην κουλτούρα μας έχουμε τη δυνατότητα, να 

δημιουργούμε ένα δημόσιο κόσμο που αντιστοιχεί σ’ αυτόν που έχουμε φανταστεί. Θυμηθείτε 

το γαλάζιο άλογο με τα τρία φτερά. Πώς μπορείτε να το αναπαραστήσετε; Μπορείτε να 

γράψετε ένα ποίημα, μπορείτε να το περιγράψετε με την αντικειμενική γλώσσα των γεγο-

νότων, μπορείτε να κατασκευάσετε οπτική εικόνα, μπορείτε να συνθέσετε ένα μουσικό 

κομμάτι ή ένα χορό. Η κουλτούρα διαθέτει μια ποικιλία από μορφές μέσω των οποίων 

μπορούμε να αναπαραστήσουμε τις έννοιές μας. Και ότι μπορούμε να μάθουμε για τον εαυτό 

μας και για τον κόσμο εξαρτάται από την ικανότητά μας να δημιουργήσουμε εικόνες και να 

«διαβάσουμε», αυτές τις εικόνες που φτιάξαμε. 

Το έργο της Καλλιτεχνικής Αγωγής στο σχολείο έχει ένα εντελώς ιδιαίτερο χαρακτηριστικό 

που την ξεχωρίζει από όλα τα άλλα θέματα που διδάσκονται στο σχολείο. Τα άλλα θέματα, οι 

τρόποι με τους οποίους οργανώνεται το μάθημα εξαρτώνται από πολύ αυστηρούς κανόνες. 

Δείτε τι τονίζεται στο πρόγραμμα του Δημοτικού και παρατηρήσετε ότι είναι θέματα που 

διέπονται από αυστηρούς κανόνες, π.χ. στο μάθημα της αριθμητικής, το πραγματικό μάθημα 

γίνεται με τον εξής τρόπο: περιμένουμε από όλα τα παιδιά να δώσουν την ίδια λύση σε ένα 

πρόβλημα. Ας πάρουμε την ορθογραφία, το τελευταίο πράγμα που θέλει ο δάσκαλος είναι να 

έχει «δημιουργικούς» ορθογράφους. Εάν πάρετε τη γραφή και την ανάγνωση, υποτίθεται ότι 

ο μαθητής πρέπει να φτάσει στη σωστή απάντηση. Όταν το σχολικό πρόγραμμα δίνει 

έμφαση στο να ακολουθούμε κανόνες, το σχολείο βγάζει καλούς οπαδούς των κανόνων. 

Όμως, το σχολείο χρειάζεται να παραγάγει ανθρώπους οι οποίοι ξέρουν να σπάζουν τον 

κανόνα, να μην τον ακολουθούν και ανθρώπους που είναι σε θέση να ασκούν κριτική υψηλού 

επιπέδου. Βλέπετε, λόγου χάρη, στο μάθημα της αριθμητικής είναι πολύ εύκολο για ένα παιδί 

να ξέρει πότε και αν η απάντησή του είναι σωστή. Αυτό δεν συμβαίνει στην περίπτωση όπου 

φτιάχνουμε ένα ποίημα, ένα χορό ή ένα σχέδιο. Τα είδη των προβλημάτων που υπάρχουν 

στην Τέχνη, μοιάζουν πολύ περισσότερο με τα είδη των προβλημάτων που αντιμετωπίζουν 

οι ενήλικες στην κοινωνία, από ότι μοιάζουν τα προβλήματα που αντιμετωπίζει κανείς στα 

μαθηματικά ή στην αριθμητική, την ορθογραφία και την ανάγνωση. Γιατί τα προβλήματα της 

ζωής, της κοινωνίας, της κουλτούρας χαρακτηρίζονται από αβεβαιότητες διλήμματα, 

ασάφειες, ανταλλαγές, συναλλαγές κ.λπ. και όχι από απλούς κανόνες. Επομένως, τα 

προβλήματα στα οποία ασκείται κανείς στις Τέχνες είναι ακόμα πιο απαραίτητα για να 

αναπτυχθούν οι νοητικές ικανότητες που απαιτούνται για να λυθούν τα πραγματικά 

προβλήματα που αντιμετωπίζουμε στην πραγματική ζωή. 

Όλα αυτά βέβαια βασίζονται, στην παραδοχή ότι όταν η Τέχνη διδάσκεται στο σχολείο, 

διδάσκεται καλά. Γιατί δεν υπάρχει τίποτα το απαραβίαστο σχετικά με την Τέχνη, αν αυτή 

διδάσκεται με άσχημο τρόπο. Και η Τέχνη μπορεί να διδαχθεί εξίσου άσχημα όσο και κάθε 

άλλο θέμα. Ένα από τα πράγματα που πρέπει να κάνουμε είναι να δείξουμε στον κόσμο, να 

δείξουμε στους γονείς, να δείξουμε σ’ αυτούς που παίρνουν τις πολιτικές αποφάσεις, να 

δείξουμε στους συναδέλφους μας τι μπορεί να κάνει ένα αποτελεσματικό πρόγραμμα 

Καλλιτεχνικής Αγωγής. Κι αυτήν τη στιγμή στην Ελλάδα ίσως αυτά τα προγράμματα να είναι 

πολύ λίγα. Επομένως, το πρόβλημα αυτή τη στιγμή, είναι διπλό. Είναι πρώτον, να ανα-

πτυχθούν τα προγράμματα και δεύτερον να βελτιωθεί η διδασκαλία της Τέχνης. 
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Τι είναι ένα πρόγραμμα διδασκαλίας; 

Το πρόγραμμα είναι ένα σχέδιο για τη διευκόλυνση της διδασκαλίας. Το μουσείο δεν είναι ένα 

πρόγραμμα, η βιβλιοθήκη δεν είναι ένα πρόγραμμα, το πρόγραμμα είναι κάτι που εμείς το 

δημιουργούμε κατά κάποια έννοια όπως ένα έργο τέχνης, που υποτίθεται ότι κάνει κάτι για να 

διευρύνει τη συνείδηση και τις διανοητικές ικανότητες του κόσμου. Το πρώτο πράγμα θα 

είναι, λοιπόν, να αναπτύξουμε ένα τέτοιο πρόγραμμα. Θέλω να προτείνω τρεις περιοχές στις 

οποίες πρέπει να αναπτυχθεί ένα τέτοιο πρόγραμμα. 

Θυμάστε ότι είπα πως δουλεύοντας πάνω σε καλλιτεχνικά πράγματα, σχεδιάζοντας 

φτιάχνοντας ταπισσερί, γλυπτά, κ.τ.λ. αναπτύσσουμε τις νοητικές μας ικανότητες. Βλέπετε, 

δεν παίζει κανείς βιολί με τα δάχτυλά του, παίζει βιολί με το κεφάλι του. Δεν φτιάχνει κανείς 

ένα αγγείο μόνο με τα δάχτυλά του, το φτιάχνει με το νου του. Μια ζωγραφιά δεν μπορεί να 

είναι καλύτερη από την ποιότητα του είδους της σκέψης που ενσωματώνει. Οι δάσκαλοι της 

τέχνης διδάσκουν στα παιδιά να σκέφτονται, σ’ ένα χώρο, σ’ ένα πεδίο που δεν υπάρχει μια 

και μοναδική σωστή απάντηση. Βλέπετε, οι γραφειοκράτες έχουν αντιστρέψει τα πράγματα. 

Θεωρούν πρωταρχικό αυτό που είναι εύκολο να διδαχθεί, δηλαδή τα μαθηματικά. Αυτό που 

είναι δύσκολο να διδαχθεί είναι η Τέχνη και πρέπει να το καταλάβουν. Αλλά πρέπει να έχετε 

τα αγαθά, για να τα προσφέρετε. Επομένως, δεν είναι λόγια του αέρα. Το πρόγραμμα 

σπουδών πρέπει να περιέχει τρεις περιοχές εργασίας. Πρώτον, θα πρέπει, να απασχολήσει 

τα παιδιά στην κατασκευή οπτικών μορφών. 

Δεύτερον, θα πρέπει να τα βοηθήσει να μάθουν πώς να βλέπουν την οπτική μορφή και δεν 

πρέπει να το πάρετε ως δεδομένο ότι επειδή έχουν μάθει να κάνουν οπτικές μορφές, έχουν 

μάθει και να «διαβάζουν» οπτικές μορφές. Αυτό σημαίνει ότι ένα μεγάλο μέρος της 

διδασκαλίας σας θα έχει σχέση με την κριτική ανάλυση της οπτικής μορφής. Αυτό σημαίνει 

ότι θα βάλετε τα παιδιά να δουν, να συγκρίνουν, να αντιπαραθέσουν, να συζητήσουν αυτό 

που βλέπουν. Επομένως, το πρώτο πράγμα με το οποίο θα πρέπει να ασχοληθούν, είναι 

αυτό που μπορούμε να ονομάσουμε παραγωγική περιοχή της τέχνης, δηλαδή την 

κατασκευή μορφών. Το δεύτερο πράγμα με το οποίο πρέπει να ασχοληθούν είναι η κριτική 

περιοχή, το να μάθουν δηλαδή να βλέπουν.  

Το τρίτο πράγμα σχετίζεται με την κατανόηση της εξέλιξης στην τέχνη. Είναι λ.χ. σημαντικό 

να γνωρίζουν τα παιδιά ότι η τεχνολογία μιας κοινωνίας επηρεάζει την τέχνη που παράγει 

αυτή η κοινωνία. Ο Τζιακομέττι ήταν σε θέση να δημιουργεί γλυπτά που ο Μιχαήλ Άγγελος 

δεν μπορούσε καν να φανταστεί ότι μπορούν να γίνουν. Γιατί ο Τζιακομέττι είχε μια λάμπα 

ασετιλίνης που δεν είχε ο Μιχαήλ Άγγελος. Επομένως υπάρχει μία αλληλεπίδραση ανάμεσα 

στην εικόνα και στην κουλτούρα. Πιστεύω ότι κάποια μορφή κατανόησης της αλληλεπί-

δρασης τέχνης και κουλτούρας πρέπει να είναι μέρος του σχολικού προγράμματος. Αυτές οι 

τρεις περιοχές εργασίας μπορούν να συσχετισθούν μεταξύ τους. Αυτό που χρειαζόμαστε για 

να λειτουργήσουμε μέσα στην τάξη, είναι κάποια προβλήματα πάνω στα οποία θα 

δουλέψουν οι μαθητές. Αυτά τα προβλήματα πρέπει να οργανωθούν έτσι ώστε το ένα να 

θεμελιώνεται πάνω στο άλλο με βαθμό αύξουσας συνθετότητας. Αυτό σημαίνει ότι θα δούμε 

το πρόγραμμα σπουδών σαν ένα σχέδιο που εκτείνεται σε μια χρονική διάρκεια. Ποιες είναι 

οι σημαντικότερες ιδέες που θα θέλατε να καταλάβουν οι μαθητές σας; Ποια είδη 

καλλιτεχνικών προβλημάτων θα πρέπει να αντιμετωπίσουν; Τι θα λογαριάσετε ως ανάπτυξη 

των αντιληπτικών τους ικανοτήτων, αν ακούσετε αυτό που λένε τα παιδιά; (πως θα πάρετε 
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αυτό που λένε σαν κριτήριο για να δείτε πως αναπτύσσονται οι άνθρωποι). Αν στο Ελληνικό 

σχολείο είχατε ένα μαθητή που διδασκόταν ένα καλό πρόγραμμα Τέχνης, τι θα μπορούσε να 

πει αυτό το παιδί, τι περιμένετε να πει για κάποιο άγαλμα; Θα ήξερε κάτι για το πώς είναι 

οργανωμένη η μορφή; Θα ήξερε κάτι για την τεχνική με την οποία κατασκευάστηκε το 

άγαλμα: Θα ήξερε κάτι για την παιδεία και την κουλτούρα μέσα στην οποία παράχθηκε; Θα 

μπορούσε να χρησιμοποιήσει μεταφορές για να περιγράψει αυτό που νιώθει: Πρέπει κανείς 

να αρχίσει απαντώντας σ’ αυτές τις ερωτήσεις. 

Μαθαίνοντας να παράγουν εικόνες τα παιδιά θα πρέπει να μείνουν για αρκετό καιρό στο ίδιο 

είδος υλικού ώστε να αναπτύξουν τις ικανότητές τους στην παραγωγή έργων, όχι μέσων. 

Είπα υλικό και όχι μέσο. Ένα υλικό δεν είναι μέσο, γίνεται μέσο. Γίνεται μέσο όταν διαμεσο-

λαβεί. Τι διαμεσολαβεί; Αν δεν μπορείτε να απαντήσετε σ’ αυτήν την ερώτηση δεν έχετε 

καταλάβει το πρώτο μέρος αυτής της διάλεξης. Διαμεσολαβεί μια σύλληψη που έχει 

δημιουργήσει ο καλλιτέχνης μέσα στο νου του. Βέβαια, αυτό είναι πολύπλοκο από την 

εξήγηση που έδωσα, αλλά διαθέτουμε περιορισμένο χρόνο και δεν μπορώ να μπω σε 

λεπτομέρειες. 

Όταν δουλεύουμε πάνω σ’ ένα γλυπτό ή μια ζωγραφιά το ζήτημα δεν είναι απλώς η 

μεταφορά από το νου στο υλικό, γιατί δεν πρόκειται για μονόλογο, αλλά για διάλογο μεταξύ 

των δύο: του υλικού και του νου. Το έργο σου μιλάει εξίσου όπως κι εσύ του μιλάς. Έτσι, 

έχουμε μια διαδικασία συνεχούς τροποποίησης και αναθεώρησης. 

Είπα λοιπόν, ότι χρειαζόμαστε ένα πρόγραμμα που να συνδέει την κατασκευή με την όραση 

και την κατανόηση. Είπα ότι χρειαζόμαστε προβλήματα και δραστηριότητες οι οποίες θα 

συλλάβουν τα ενδιαφέροντα και την προσοχή των μαθητών, ότι αυτά τα προβλήματα πρέπει 

να έχουν μια αλληλουχία και το ένα να οικοδομείται πάνω στο άλλο, κατά τη διάρκεια του 

χρόνου. Έτσι έχουμε ένα είδος σπειροειδούς, ελικοειδούς προγράμματος στο οποίο η ίδια 

ιδέα εμφανίζεται επανειλημμένα, αλλά εμπλουτισμένη κάθε φορά. Γιατί η ιδέα ότι η τέχνη 

επηρεάζει την κουλτούρα και η κουλτούρα την τέχνη μπορεί να γίνει κατανοητή σ’ ένα παιδί 

εφτά χρονών, σ’ ένα παιδί δέκα χρονών, σ’ ένα παιδί δεκαπέντε χρονών και σ’ έναν 

άνθρωπο πενήντα χρονών. Αλλά η πολυπλοκότητα και το βάθος της κατανόησης θα αυξη-

θούν με τα χρόνια. Δυστυχώς, όταν πρόκειται για την Τέχνη, πολλοί άνθρωποι που είναι 

είκοσι χρονών έχουν κατανόηση που ισοδυναμεί με την κατανόηση ενός παιδιού εφτά 

χρονών. Γιατί δεν είχαν την ευκαιρία στο σχολείο να εμβαθύνουν στην κατανόηση της τέχνης. 

Το τελευταίο μέρος σχετικά με το σχεδιασμό του προγράμματος που θέλω να αναπτύξω, 

αφορά την αξιολόγηση. 

Δεν πρέπει να θεωρήσουμε δεδομένο ότι επειδή προσφέρουμε κάτι μέσα στην τάξη, οι 

μαθητές έχουν μάθει. Χρειάζεται να κοιτάξουμε τι έχουν παραγάγει τα παιδιά κατά τη διάρκεια 

του χρόνου για να δούμε την εξέλιξη και την ανάπτυξη μέσα στο χρόνο. Είναι πολύ δύσκολο 

να κρίνουμε τι έχει μάθει το παιδί σχετικά με την κατασκευή των εικόνων κοιτάζοντας 

αποκλειστικά μία ζωγραφιά του. Αυτό που πρέπει να εξετάσουμε είναι η εξέλιξη της δουλειάς 

μέσα στο χρόνο. Χρειάζεται να κάνουμε εκθέσεις που να δείχνουν την ανάπτυξη των 

ικανοτήτων μέσα στο χρόνο. Αυτό θα δημιουργήσει ένα εντελώς διαφορετικό τύπο έκθεσης. 
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Είναι μία έκθεση του τι έμαθαν τα παιδιά και όχι απλώς ένας ανταγωνισμός με το Μουσείο. 

Και με το να συζητάμε με τους νέους, να τους ρωτάμε τι είδαν, θα μάθουμε αν πραγματικά 

έχει εκπαιδευθεί η όρασή τους. 

Η λειτουργία του καθηγητή, του εκπαιδευτή στην Τέχνη, ο οποίος καλείται να αναπτύξει την 

ευαισθησία, τη φαντασία του μαθητή, την κουλτούρα του, την ικανότητά του να προσλαμβάνει 

και να χαίρεται τον πλούτο της προηγούμενης κουλτούρας είναι σπουδαιότατη και θα ήταν 

παράδοξο στη χώρα που είναι το λίκνο των ιδεών της Δυτικής Παράδοσης στην Τέχνη και 

στην κουλτούρα, να μην καλλιεργείται, η Τέχνη και η κουλτούρα. 

 

Η ΣΧΕΣΗ ΤΗΣ ΘΕΩΡΙΑΣ ΚΑΙ ΤΗΣ ΠΡΑΞΗΣ  ΣΤΗΝ ΕΚΠΑΙΔΕΥΣΗ ΤΕΧΝΗΣ 

Μετάφραση: Αλεξάνδρα Χριστίδη 

Περισσότερο απ’ ότι σε άλλους τομείς, οι καθηγητές της Τέχνης τηρούν σκεπτικιστική στάση 

απέναντι στη συνάφεια της θεωρίας και της έρευνας με την πράξη. Αυτό, υποθέτω, είναι 

εύλογο. Οι καθηγητές της Τέχνης εργάζονται σ’ έναν τομέα που αφορά την ανάπτυξη της 

καλλιτεχνικής ευαισθησίας και η θεωρία και η έρευνα έχουν κάποια επιστημονικά στοιχεία. Η 

Τέχνη και η επιστήμη, λέγεται, είναι σαν το νερό και το λάδι. Δεν αναμιγνύονται. Η επιστήμη 

ασχολείται με το ορθολογικό, το συστηματικό και το γενικεύσιμο, ενώ η Τέχνη ασχολείται με 

το συναισθηματικό, με το διαισθητικό και πνευματικό, με το υπέρλογο και με το συγκεκριμένο. 

Το να προσπαθήσουμε να χρησιμοποιήσουμε την επιστήμη για να καθορίσουμε την 

πρακτική εκπαιδευτικών που ασχολούνται με την Τέχνη είναι, στην καλύτερη περίπτωση, μια 

καλοπροαίρετη, αλλά λανθασμένη ενέργεια. Αλλά υπάρχουν κι άλλες πηγές αμφιβολίας. 

Πολλοί καθηγητές της Τέχνης συχνά υποφέρουν από χαμηλή ιδέα για τον εαυτό τους, γιατί 

δεν «πέτυχαν» ως καλλιτέχνες. Μερικοί ακόμη θεωρούν τη διδασκαλία σαν μια υπόθεση 

δευτερεύουσας σημασίας. Στην πραγματικότητα, θέλουν τόσο πολύ να θεωρούν τους 

εαυτούς τους καλλιτέχνες, ώστε έχει επινοηθεί ένας τεχνικός όρος για να περιγράψει αυτόν το 

ρόλο: καλλιτέχνης - εκπαιδευτικός. Η ιδέα ότι η θεωρία είναι συνδεδεμένη με τους καλλιτέχνες 

δεν μοιάζει να έχει γι’ αυτούς τους ανθρώπους αρκετή αξιοπιστία. Επιπλέον, η κύρια έμφαση 

στην εκπαίδευση των καθηγητών Τέχνης δίνεται στο εργαστήριο — μόνο ένα μικρό ποσοστό 

μαθημάτων σε κολεγιακό και πανεπιστημιακό επίπεδο είναι αφιερωμένα σ’ έναν τομέα της 

Αισθητικής Αγωγής καθ’ αυτήν. Γι’ αυτό εξαιτίας της κοινωνικοποίησης των φοιτητών στα 

τμήματα Τέχνης του κολλεγίου, εξαιτίας της επιθυμητής αυτο-εικόνας του καλλιτέχνη και 

εξαιτίας ιδεών σχετικά με τις αντιδιαμετρικές φύσεις της Επιστήμης και της Τέχνης, στην 

καλύτερη περίπτωση η έρευνα και η θεωρία στην Αισθητική Αγωγή έχουν μια τεταμένη σχέση 

με την πράξη. 

Δεν υποστηρίζω ότι η θεωρία και η έρευνα είναι τα κλειδιά για την επιτυχημένη πρακτική στην 

Αισθητική Αγωγή ή στην εκπαίδευση γενικά. Δεν υπάρχουν «κλειδιά», ούτε απλές πανάκειες 

για προβλήματα τόσο πολύπλοκα και λεπτά, όπως η διδασκαλία, είτε αναφέρεται στην Τέχνη 

είτε σε άλλους τομείς. Επιπλέον, δεν υπήρξαν καθοριστικές εξελίξεις από την έρευνα στον 

τομέα της Αισθητικής Αγωγής, παρά τη διεξαγωγή έρευνας πάνω από τριάντα χρόνια στον 

τομέα μας και πάνω από ογδόντα χρόνια στην εκπαίδευση γενικά. Δεν υπάρχουν 

εκπαιδευτικά ανάλογα του ραντάρ, του διαστημόπλοιου, των ακτινών λέιζερ ή του φούρνου 

με μικροκύματα. Δεν υπάρχουν δοκιμασμένες μέθοδοι που μπορούν να διδαχθούν στους 
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μέλλοντες δασκάλους για να εξασφαλίσουν επιτυχία στη διδασκαλία. Δεν έχουμε εμβόλια του 

Salk για να προστατευτούμε ενάντια στην οπτική αγραμματοσύνη. Δεν έχουμε ακόμα το 

επίσημο ανάλογο του θερμομέτρου. Έχουν, λοιπόν, δίκιο αυτοί που αμφισβητούν τη θεωρία 

και την έρευνα στην Αισθητική Αγωγή; Είναι αλήθεια ότι ο βασιλιάς είναι γυμνός; Αν 

συμβαίνει κάτι τέτοιο, ας εξετάσουμε τις συνέπειες. Τα μαθήματα της Αισθητικής Αγωγής θα 

ήταν περιττά αφού δεν έχουμε τίποτα να διδάξουμε και οι μέλλοντες δάσκαλοι θα μαθαίνουν 

με το παράδειγμα και με τη μέθοδο της δοκιμής και πλάνης. Η εξάσκηση που αποκομίζουν 

από τα μαθήματα στο εργαστήριο θα παρείχε το παράδειγμα. Οι επιτυχίες τους και αποτυχίες 

τους στην αίθουσα διδασκαλίας θα παρείχαν το εμπειρικό υπόβαθρο. Έννοιες σχετικές με τη 

μάθηση και την Τέχνη, με την οργάνωση του αναλυτικού προγράμματος, με τη διδασκαλία 

και την αξιολόγηση θα ήταν ένα προϊόν του κοινού νου ή ένα προϊόν της πείρας. Η μαθητεία 

κάτω από έναν πεπειραμένο θα ήταν το πιο ισχυρό μοντέλο για την πρόσκτηση διδακτικών 

δεξιοτήτων και τα Πανεπιστήμια θα ήταν ακατάλληλοι χώροι για σπουδές. Η κατάρτιση του 

δασκάλου θα έμοιαζε περισσότερο με την κατάρτιση του υδραυλικού (αν και ο δάσκαλος 

παίρνει λιγότερα χρήματα) παρά με την κατάρτιση του μηχανικού ή του γιατρού. Με λίγα 

λόγια, αν η θεωρία και η έρευνα δεν έχουν να προσφέρουν τίποτα στους εκπαιδευτικούς, η 

Αισθητική Αγωγή ως τομέας θα γινόταν περισσότερο μια Εφαρμοσμένη τέχνη και όχι ένα 

επάγγελμα που απαιτεί εξειδίκευση και επιστημονικές γνώσεις. Και τότε, θα ήταν καλύτερα να 

τοποθετείται στις Τεχνικές Σχολές, παρά σε Ιδρύματα Ανώτερης Εκπαίδευσης. Υποψιάζομαι 

ότι υπάρχουν μερικοί που θα ισχυρίζονταν πως ότι έχω περιγράψει συμβαίνει πραγματικά, 

και πραγματικά θα μπορούσε να συμβαίνει. Αλλά αν αυτό αληθεύει, ωστόσο θα υποστήριζα 

ότι αυτό δεν οφείλεται στο γεγονός ότι η θεωρία και η έρευνα δεν έχουν τίποτα χρήσιμο να 

προσφέρουν, αλλά στο ότι η ποιότητα των μαθημάτων που προσφέρονται είναι πολύ 

χαμηλή. Όταν η ποιότητα του μηνύματος είναι κατώτερη, δεν ωφελεί να σκοτώσουμε το 

φορέα του. Είναι πιο λογικό ν’ αναζητήσουμε ένα καλύτερο μήνυμα. Ποια είναι λοιπόν η 

σχέση της θεωρίας με την πράξη στην Αισθητική Αγωγή; Όπως έχω αναφέρει, η έρευνα δεν 

δίνει καμιά συνταγή. Αλλά τι προσφέρει; Πιστεύω ότι η θεωρία και η έρευνα παρέχουν 

πλαίσια αναφοράς, έννοιες, πρακτικούς κανόνες (όχι απόλυτους κανόνες) που επιτρέπουν 

στους δασκάλους να χρησιμοποιήσουν το μυαλό τους όταν διδάσκουν. Η θεωρία — δηλ. οι 

ιδέες για τη φύση του κόσμου — μας δείχνουν μια κατεύθυνση, μας δίνουν έννοιες μέσω των 

οποίων μπορούμε να κοιτάζουμε τον κόσμο, μας υπενθυμίζουν αυτά που πρέπει να 

αναζητούμε. Για παράδειγμα, η διάκριση που έκανε ο Lowenfeld ανάμεσα στο απτικό και στο 

οπτικό στρέφει την προσοχή μας στους διαφορετικούς τρόπους με τους οποίους τα παιδιά 

παράγουν οπτικές μορφές και φωτίζει τη διαφορά ανάμεσα στις μορφές αυτές. Με τις 

κατηγοριοποιήσεις που μας έχουν δοθεί μπορούμε να κάνουμε διακρίσεις που διαφορετικά 

θα μας είχαν διαφύγει. Εξαιτίας αυτών των διακρίσεων μπορούν να τεθούν ένα πλήθος από 

γόνιμα ερωτήματα για τις σχέσεις τέτοιων χαρακτηριστικών με την προσωπικότητα, με το στιλ 

της διδασκαλίας, με την ηλικία, με τη μορφή της ενεργοποίησης που χρησιμοποιείται στην 

τάξη. Για παράδειγμα, κάνοντας διακρίσεις ανάμεσα στις φάσεις των γνωρισμάτων της 

τεχνοκριτικής, όπως το περιγραφικό, το ερμηνευτικό και το αξιολογικό, μπορούμε να 

σχεδιάσουμε αναλυτικά προγράμματα που παρέχουν στους μαθητές πρακτική εμπειρία 

σχετικά με την κριτική της Τέχνης και μπορούμε να χρησιμοποιήσουμε αυτές τις διακρίσεις 

για να προσδιορίσουμε τη δυνατότητα των μαθητών να παρατηρούν, να εξηγούν και να 

αιτιολογούν τις κρίσεις τους για τις οπτικές μορφές που συναντούν, σε έργα τέχνης, σε έργα 

της φύσης ή στο περιβάλλον γενικά. Επιπλέον, μέσα από τη θεωρία και την έρευνα που 

φωτίζουν τη σχέση ανάμεσα στη γλώσσα και την αντίληψη, είμαστε περισσότερο ικανοί να 
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βοηθήσουμε τους μαθητές να αντιληφθούν και να αναπλάσουν ποιότητες οι οποίες χωρίς 

γλώσσα θα περνούσαν απαρατήρητες. Η έρευνα δείχνει ότι οι λεκτικές κατηγορίες επιλέγουν 

και περιχαράσσουν ορισμένες πλευρές του κόσμου. Η γλώσσα είναι κάτι περισσότερο από 

έναν παθητικό φορέα που χρησιμοποιούμε για να επικοινωνούμε. Είναι μια τεχνολογία που 

διαμορφώνει την αντίληψή μας και τη σκέψη μας. Θα μπορούσαμε να συνεχίσουμε, αλλά 

ελπίζω ότι ο κυριότερος νηματικός πυρήνας έχει εκτεθεί. Η θεωρία και η έρευνα στην 

Αισθητική Αγωγή ποτέ δεν ήταν και νομίζω ότι ποτέ δεν θα είναι μηχανές συνταγών για την 

οργάνωση της πράξης. Η πράξη είναι πολύ πολύπλοκη, πολύ δυσνόητη και πολύ 

απαιτητική. Ό,τι παρέχουν η θεωρία και η έρευνα είναι κατευθυντήριες γραμμές, υπομνήσεις, 

βάσεις για τη θεώρηση και εξέταση ενός σύνθετου και δυναμικού συνόλου απόψεων. Η 

θεωρία και η έρευνα στην Αισθητική Αγωγή, όπως και στις κοινωνικές επιστήμες, δεν είναι 

τύποι συνταγών, είναι ερμηνευτικά εργαλεία. Είναι κάτι που πρέπει να χρησιμοποιήσουμε, 

όχι κάτι που πρέπει να ακολουθήσουμε. Μας βοηθούν να καταλάβουμε κάτι που διαφορετικά 

θα ήταν λιγότερο κατανοητό. Αυτοί που δεν περιμένουν τίποτα από την έρευνα και τη θεωρία 

υποτιμούν τη χρησιμότητά τους, περιμένουν πολύ λίγα. Όπως στην αισθητική θεωρία, η 

έρευνα και η θεωρία στην Αισθητική Αγωγή είναι, κατά κάποιο τρόπο, παιδαγωγικά μέσα. 

Μας διδάσκουν πώς να βλέπουμε. Μια από τις καλύτερες απόψεις που ξέρω να 

διατυπώθηκαν γι’ αυτό το θέμα είναι εκείνη του Morris Weitz, όταν μιλούσε για τη σχέση της 

αισθητικής με την Τέχνη: 

«Αν δεν υπάρχουν ικανοποιητικές θεωρίες των έργων τέχνης, αν δεν χρειάζεται να υπάρχουν 

τέτοιες θεωρίες για να διδάξουμε και να κρίνουμε έργα τέχνης, τότε ποιος είναι ο λόγος 

ύπαρξης των θεωριών αυτών; Είναι όλες αποτυχημένες; Παρά το γεγονός ότι όλες αυτές δεν 

κατορθώνουν να εκπληρώσουν αυτά που προτίθενται να κάνουν - να δώσουν έναν αληθινό 

ορισμό των έργων τέχνης - αυτοί οι ορισμοί είναι χρήσιμοι και αξίζουν εντατική εξέταση, γιατί 

πίσω από τον καθένα υπάρχει ένας επαναπροσδιορισμός του «έργου τέχνης», δηλ. μια 

προσπάθεια να εστιάσουμε σε ορισμένα κριτήρια ή ιδιότητες των έργων τέχνης σε 

αντιπαράθεση με άλλα. Αν προσέξουμε αυτά τα κριτήρια ή τις ιδιότητες και ξεχάσουμε τις 

ανεπιτυχείς απόπειρες για αληθινούς, ουσιώδεις ορισμούς, μαθαίνουμε πολλά από τις θεωρί-

ες, ιδιαίτερα όσον αφορά αυτά που πρέπει ν’ αναζητούμε στα έργα τέχνης και τον τρόπο με 

τον οποίο πρέπει να τα αναζητήσουμε. Πραγματικά, η μεγάλη συμβολή των θεωριών των 

έργων τέχνης βρίσκεται ακριβώς στα διδάγματά τους, όχι στους ορισμούς τους για την τέχνη. 

Κάθε μια από τις θεωρίες αντιπροσωπεύει ένα σύνολο από ανιχνεύσιμα κριτήρια που μας 

υπενθυμίζουν τι μπορεί να έχουμε παραμελήσει ή μας βοηθούν να δούμε ότι μπορεί να μην 

έχουμε δει». (1) Αυτά που λέει ο Morris Weitz για τη σχέση ανάμεσα στην αισθητική θεωρία 

και την Τέχνη εμφανίζουν αναλογίες, a fortiori, με τη θεωρία και έρευνα στην Αισθητική 

Αγωγή. Ένας τομέας που καυχάται για τη δεκτικότητά του απέναντι στην εμπειρία πρέπει να 

δεχτεί μία πολλαπλότητα προσεγγίσεων στη μελέτη των προβλημάτων του. Η έρευνα και η 

θεωρία στην Αισθητική Αγωγή ποτέ δεν μπορούν να είναι από μόνες τους επαρκείς για ν’ 

ασχοληθούν με προβλήματα της πράξης, αλλά παρέχουν ένα μέρος από το μωσαϊκό που 

όλοι χρειαζόμαστε για να γνωρίσουμε τον κόσμο από διαφορετικές οπτικές γωνίες. 

Παραπομπές: Morris Weitz «Η φύση της Τέχνης» (1) στο περιοδικό κείμενα Αισθητικής 

Αγωγής, Elliot Eisner και David Ecker εκδότες Waltham Massachusetts: Blaidsdell Rublishing 

Company, 1966. 
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Johan Ligtvoet: Καθηγητής Τέχνης στην Ακαδημία Καλλιτεχνικής Παιδείας του Tilburk Ολλανδίας. Μέλος του εθνικού 
οργανισμού για την καλλιτεχνική εκπαίδευση στην Ολλανδία και μέλος του διεθνούς οργανισμού Καλλιτεχνικής 
Εκπαίδευσης (I.N.S.E.A.). Διδάσκει τη διδακτική στην ίδια Ακαδημία – η οποία εκπαιδεύει αποκλειστικά δασκάλους 
για τη Μέση Εκπαίδευση στο καλλιτεχνικό μάθημα. 

 

 

 

Η ΕΚΠΑΙΔΕΥΣΗ ΤΩΝ ΚΑΘΗΓΗΤΩΝ ΤΕΧΝΗΣ ΣΤΙΣ ΑΚΑΔΗΜΙΕΣ 

ΚΑΛΛΙΤΕΧΝΙΚΗΣ ΠΑΙΔΕΙΑΣ ΤΗΣ ΟΛΛΑΝΔΙΑΣ 

 

Όταν παίρνει κανείς τόσο την τέχνη όσο και την εκπαίδευση στα σοβαρά:  

η πρόκληση της εκπαίδευσης δασκάλων στις Εικαστικές Τέχνες. 

 

JOHAN LIGTVOET 

Μετάφραση: Αλίκη Τζεν. 

 

 

 

Είναι μεγάλη χαρά να βρίσκομαι εδώ και να έχω την ευκαιρία να μιλήσω για τα κοινά μας 

ενδιαφέροντα: την ανάπτυξη μιας εκπαίδευσης υψηλής ποιότητας στον τομέα που όλοι 

αγαπούμε: τον τομέα της Τέχνης και τον τομέα της Καλλιτεχνικής Παιδείας. 

Ναι, καλά καταλάβατε: έκανα πράγματι τη διάκριση «τομέας Τέχνης» - «τομέας Καλλιτεχνικής 

Παιδείας». Η διάκριση αυτή έγινε σκόπιμα και για κάποιο συγκεκριμένο σκοπό. Η θεώρησή 

μου είναι μάλλον απλή: αν κάποιοι υποστηρίζουν ότι οι τέχνες αξίζει να βρίσκονται στα 

προγράμματα της Πρωτοβάθμιας και Δευτεροβάθμιας Εκπαίδευσης, θα πρέπει να έχουν 

υπόψη τους το γεγονός ότι ο ισχυρισμός αυτός απαιτεί κάτι παραπάνω από το να 

προβάλλουμε την ομορφιά της τέχνης, το μεγαλείο του μηνύματός της, τη συνεισφορά της 

στον πολιτισμό, κ.λπ., κ.λπ. 
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Αυτές οι πλευρές της Τέχνης είναι βέβαια σημαντικές, αλλά δεν φτάνουν να πείσουν όσους 

δεν το πιστεύουν, ότι η Τέχνη χρειάζεται στο ωρολόγιο πρόγραμμα. Το αίτημα για 

Καλλιτεχνική Παιδεία μέσα στο πρόγραμμα του σχολείου Γενικής Εκπαίδευσης, θα πρέπει να 

στηρίζεται στις παιδαγωγικές δυνατότητες που η Τέχνη — και μόνο η Τέχνη — μπορεί να 

προσφέρει στην εξέλιξη των παιδιών. Οι εκπαιδευτικοί τέχνης θα πρέπει να στοχεύουν στο 

να δίνουν σημαντικά και ζωτικής ανάγκης πράγματα στους μαθητές στην Πρωτοβάθμια και 

Δευτεροβάθμια Εκπαίδευση. Οι μαθητές βρίσκονται εκεί για να μορφωθούν με την ευρεία, 

γενική έννοια του όρου, κι όχι να εκπαιδευτούν ως καλλιτέχνες, ή ως φυσικοί ή ιστορικοί. 

Η Καλλιτεχνική Παιδεία υπό το πρίσμα της Γενικής Παιδείας. 

Η Καλλιτεχνική Παιδεία ως ένα σημαντικό εργαλείο για τη Γενική Παιδεία. 

Η Καλλιτεχνική Παιδεία που είναι επίσης σημαντική για τους σπουδαστές εκείνους που δεν 

φιλοδοξούν να γραφτούν σε κάποια Ακαδημία Καλών Τεχνών ή σε σχολή Εφαρμοσμένου 

σχεδίου. 

Ελπίζω πως τώρα νιώθετε γιατί ο τίτλος αυτής της διάλεξης είναι: «όταν παίρνει κανείς τόσο 

την τέχνη όσο και την εκπαίδευση στα σοβαρά». Το πεδίο γνώσης και πλούσιων εμπειριών 

που τιτλοφορείται «αισθητικό πεδίο», το πεδίο των εικόνων ή το πλούσιο πεδίο των 

Εικαστικών Τεχνών, είναι τόσο υπερβολικά πληθωρικό και τόσο γεμάτο από δυνατότητες, 

ώστε να μην υπάρχει λόγος να φοβηθούμε μήπως δεν έχουμε επαρκή μέσα να εφαρμόσουμε 

ή να μεταπλάσουμε, σύμφωνα με τους εκπαιδευτικούς μας σκοπούς. Επιτρέψτε μου να σας 

δείξω πως προσπαθούμε να ανακαλύψουμε τι είναι δυνατόν να επιτύχουμε από τους 

στόχους που ανάφερα προηγουμένως. Θα χρησιμοποιήσω το παράδειγμα της Ακαδημίας 

Tilburg για την Καλλιτεχνική Παιδεία για να εξηγήσω το θέμα. 

Η ιστορία μας ως Ακαδημία (και διστάζω λίγο να μιλήσω για ιστορία εδώ, όπου λίγα μέτρα 

πιο κάτω, πάνω στο λόφο υπάρχουν ιστορικά μνημεία χιλιάδων χρόνων) ξεκινά το 1918. 

Ιδρύθηκε ως Ακαδημία Μνημειακών και Καλών Τεχνών. 

Δεν είμαστε ούτε η αρχαιότερη ούτε η νεότερη ακαδημία των Κάτω Χωρών, είμαστε όμως 

μάλλον μοναδικοί, διότι είμαστε η μεγαλύτερη από τις δύο Ακαδημίες των Κάτω Χωρών που 

έχουν ως αποκλειστικό έργο να εκπαιδεύουν και να επιμορφώνουν εκπαιδευτικούς τέχνης 

στους κλάδους των Εικαστικών Τεχνών, σε επίπεδο πρώτου βαθμού (δηλαδή, 

πανεπιστημιακό επίπεδο) (πρωινά + εσπερινά τμήματα = περίπου 600 σπουδαστές). Όλες οι 

άλλες Ακαδημίες της Ολλανδίας είναι ή Ακαδημίες Καλών ή Εφαρμοσμένων Τεχνών ή 

συνδυασμός τέτοιας ακαδημίας με Τμήμα Καλλιτεχνικής Εκπαίδευσης για επιμόρφωση 

δασκάλων. 

Δίδεται, πράγματι, μεγάλη έμφαση στην επιμόρφωση δασκάλων, αλλά μήπως αυτό σημαίνει 

κάποια μείωση στην τέχνη και την καλλιτεχνική πρακτική; «Όταν παίρνει κανείς τόσο την 

τέχνη όσο και την εκπαίδευση στα σοβαρά»: είναι ο τίτλος αυτής της ομιλίας και με 

διαγράμματα, έγχρωμες διαφάνειες και λόγια, ελπίζω να σας δείξω ότι προσπαθούμε να 

δώσουμε αντίκρισμα και στα δύο συνθετικά του ονόματος του κλάδου μας: Καλλιτεχνική 

Εκπαίδευση. Για να σας δώσω μια εικόνα του τι κάνουμε στην Ακαδημία Tilburg για την 

Καλλιτεχνική Εκπαίδευση, μου φαίνεται εύστοχο να σας δείξω σε μερικές διαφάνειες την 

Ακαδημία, την ώρα της δουλειάς. Ο αριθμός των φοιτητών μας είναι περίπου 600, 360 
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πρωινοί και 230 σε εσπερινά τμήματα. Η Ακαδημία διευθύνεται από δύο διευθυντές πλήρους 

απασχόλησης. Ο Τομέας είναι ως εξής: 

— 29 καλλιτέχνες που διδάσκουν σε εργαστήρια (μερικής απασχόλησης) 

— 6 ιστορικοί τέχνης (οι 2 πλήρους απασχόλησης) 

— 6 πανεπιστημιακοί σε θέματα εκπαίδευσης, ψυχολογίας και παιδαγωγικών  

    (οι 4 πλήρους απασχόλησης) 

— 1 φιλόσοφος (μερικής απασχόλησης) 

— 1 καθηγητής δραματικής τέχνης (μερικής απασχόλησης) 

— 7 τεχνικοί, βοηθοί εργαστηρίων (πλήρους απασχόλησης) 

— 2 γραμματείς (πλήρους απασχόλησης) 

Εδώ και δεκατρία χρόνια η Ακαδημία έχει ένα κτίριο ειδικά σχεδιασμένο, πολυ-χρηστικό και, 

επειδή απαιτούνται μακροχρόνιες γραφειοκρατικές διαδικασίες για να γίνουν μετατροπές 

σχεδίων αντίστοιχες προς τις αλλαγές των συνθηκών εργασίας, το κτίριο ήταν ήδη πολύ 

μικρό την ημέρα που επισήμως άρχιζε η λειτουργία του. Η Ακαδημία μας αρχικά σχεδιάστηκε 

ως Ακαδημία για την επιμόρφωση δασκάλων στο σχέδιο και στη ζωγραφική. Πολύ πριν την 

αποπεράτωση του κτιρίου, οι τομείς των Τεχνών και των Εφαρμοσμένων Τεχνών (και η 

υφαντική εδώ και επτά χρόνια) προκάλεσαν ριζική αναδιοργάνωση του διατιθεμένου χώρου, 

ευρύχωρα εργαστήρια υποδιαιρέθηκαν, επινοήθηκαν ευρηματικές λύσεις, καταλήφθηκαν 

ευρύχωροι διάδρομοι και από εκείνη την εποχή οι διευθυντές μας απασχολούνται σχεδόν 

αποκλειστικά στην προσπάθεια να αποσπάσουν άδεια ανοικοδόμησης νέων εγκαταστάσεων 

(επί τη ευκαιρία: επισήμως, δικαιούμαστε να έχουμε 25 επιπλέον αίθουσες από όσες έχουμε 

αυτή τη στιγμή). Πόσο τυχεροί είμαστε που είχαμε αρχιτέκτονα ο οποίος μας εφοδίασε με 

τόσο ευρύχωρο κτίριο! Φυσικά, μπορεί κανείς να βρίσκει λύσεις και μια απ’ αυτές είναι η συγ-

κέντρωση του θεωρητικού τμήματος των σπουδών τις πρώτες μέρες της εβδομάδας και κατά 

συνέπεια η εργαστηριακή καλλιτεχνική εξάσκηση επικρατεί την Τετάρτη, Πέμπτη και 

Παρασκευή. Και δεδομένου ότι οι περισσότεροι φοιτητές ζουν στο Tilburg, η διπλή χρήση των 

εργαστηρίων και των τεχνικών εγκαταστάσεων είναι δυνατή με την επιστροφή στη σχολή το 

βράδυ για να αποτελειώσουν κάτι που δεν μπόρεσαν να ολοκληρώσουν την ημέρα. Οι 

πρωινοί φοιτητές έχουν την άδεια να το κάνουν, εφόσον δεν εμποδίζουν τους μερικής 

απασχόλησης (part-time) φοιτητές των εσπερινών τμημάτων. Αυτή η διπλή χρήση των 

εγκαταστάσεων γίνεται αφ’ ενός λόγω ελλείψεως διαθέσιμου χώρου, αλλά και σκόπιμα 

οργανώνεται από την Ακαδημία μας, διότι πιστεύουμε ότι είναι κακό για σπουδές ποιότητας 

στην Καλλιτεχνική Εκπαίδευση, να κάνει ένας φοιτητής το μεγαλύτερο μέρος της 

σπουδαστικής του εργασίας μόνος, σε μια σοφίτα, όπου εκεί επίσης τρώει, δέχεται 

επισκέψεις και κοιμάται. Η εκπαίδευση στην Τέχνη (και η Καλλιτεχνική Εκπαίδευση) 

λειτουργεί, πιστεύουμε, μέσα σε μια σχέση διαλόγου, σε μια διαλεκτική σχέση ανάμεσα σε 

σένα και τη δουλειά σου, εσένα και τους δασκάλους και τους συμφοιτητές σου. Πιστεύουμε 

ότι ο δικός μας τρόπος εκπαίδευσης μπορεί να πραγματοποιηθεί κατά τον καλύτερο τρόπο 

με καθοδήγηση, συμβουλή, διαρκή σχέση δασκάλων και φοιτητών. Μια Ακαδημία 

Καλλιτεχνικής Εκπαίδευσης, κατά τη γνώμη μας, πρέπει να είναι ένα θερμοκήπιο για την 

καλλιέργεια καλλιτεχνικής και μορφωτικής ανάπτυξης. 

Παρακαλώ, μη με παρανοήσετε: δε λέω ότι μια Ακαδημία Καλλιτεχνικής Εκπαίδευσης θα 

έπρεπε να είναι ένα γκέτο καλλιτεχνών. Απεναντίας, μια Ακαδημία Καλλιτεχνικής 
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Εκπαίδευσης χρειάζεται να έχει και τα δύο της παράθυρα στραμμένα στο βορρά, ώστε να 

μπαίνει μέσα στο φως και συγχρόνως να έχει πόρτες που να αφήνουν πρόσβαση στην 

κοινωνία. Πόρτες που να επιτρέπουν σε φοιτητές και πανεπιστημιακούς να βρίσκονται σε 

επαφή με την «έξω» κοινωνία: το εργαστήριο, τη μελέτη, φίλους και συνεργάτες, το μπαρ, το 

κονσέρτο, κ.λπ., κ.λπ. 

Ας ρίξουμε μια ματιά στη δομή της ακαδημίας: τους διάφορους κλάδους των σπουδών και τη 

φύση των διαδοχικών ετών των σπουδών. Όπως ειπώθηκε πριν: η Ακαδημία Καλλιτεχνικής 

Εκπαίδευσης στο Tilburg είναι ένα Ίδρυμα που εκπαιδεύει σε επίπεδο πρώτου βαθμού 

Στους τομείς: σχέδιο και ζωγραφική, τέχνες και εφαρμοσμένες τέχνες και υφαντική (το 

επίπεδο πρώτου βαθμού είναι το ανώτερο δίπλωμα στην ολλανδική εκπαίδευση). Η 

περίοδος εξειδίκευσης των σπουδών αρχίζει στο δεύτερο έτος και συνεχίζεται στο τρίτο 

(Σχέδιο 1). Η επιλογή κλάδου όμως (σχέδιο / ζωγραφική, τέχνες και εφαρμοσμένες τέχνες, 

υφαντική) γίνεται στο τέλος του πρώτου έτους, έτους που μπορεί να αποκληθεί ως «γενικές 

σπουδές ποικίλων θεμάτων των Εικαστικών Τεχνών». 

Είναι συνηθισμένο φαινόμενο σε φοιτητές να δίνουν λιγότερη, περισσότερη ή διαφορετική 

προτεραιότητα και προσοχή στον κλάδο που πρωτοδιάλεξαν όταν έμπαιναν στην ακαδημία, 

μόλις γνωρίσουν τα ενδιαφέροντα των άλλων κλάδων. Το εισαγωγικό (προκαταρκτικό) έτος 

είναι πολύ σημαντικό για τους φοιτητές, πολλές και ποικίλες επιρροές αναμειγνύονται και 

φτάνουν στην αποκρυστάλλωση της επιλογής ενός συγκεκριμένου τομέα. Μερικές φορές 

ένας φοιτητής έχει δικαίωμα επιλογής μεταξύ τριών τομέων, αυτό συμβαίνει όποτε ο φοιτητής 

ανταποκρίνεται στις απαιτήσεις και των τριών τομέων: οι βαθμοί που παίρνει θα το δείξουν. 

Άλλοτε πάλι ένας φοιτητής έχει μόνο μια επιλογή, ανάλογη με τα αποτελέσματα των 

βαθμολογικών περιόδων που οργανώνονται δύο φορές το χρόνο, μια περίπου αυτήν την 

εποχή (Δεκέμβρης) και μια κατά το Μάη/Ιούνη. Οι βαθμολογικές περίοδοι για την 

εργαστηριακή καλλιτεχνική δουλειά είναι ομαδικές εκθέσεις, όπου οι φοιτητές, κατά ομάδες 

έτους, δείχνουν την πρόοδό τους στα διάφορα μαθήματα που χωρίζεται ο τομέας. Το 

περιεχόμενο της έκθεσης είναι διδακτικό για τον ίδιο το φοιτητή και θα μπορούσε να 

ονομαστεί «αξιολογική βάση» για το Πανεπιστήμιο. Η κριτική επιτροπή περιλαμβάνει όλους 

τους καθηγητές που διδάσκουν στα εργαστήρια του κάθε εξεταζόμενου έτους. Τα θεωρητικά 

μαθήματα εξετάζονται γραπτά ή προφορικά, είναι κυρίως μια συζήτηση πάνω στο υλικό που 

ετοίμασε ο φοιτητής στις θεωρητικές σπουδές του, σε συνδυασμό με τη διδακτική εξάσκησή 

του μέσα ή έξω από τη σχολή. Έτσι γίνεται στην Επιστήμη της Εκπαίδευσης, στην Ψυχολογία 

και στα Παιδαγωγικά. 

Η διαδικασία που περιέγραψα είναι κοινή για το πρώτο, δεύτερο και τρίτο έτος. Το 

περιεχόμενο του τέταρτου και πέμπτου έτους θα το εξετάσω αργότερα, αν μου επιτρέπετε. 

Ας περάσουμε στα κύρια μαθήματα της Ακαδημίας μας και την κατανομή του χρόνου σε κάθε 

κλάδο σπουδών (Σχέδιο 2).Τα βασικά μαθήματα των σπουδών πρώτου βαθμού στο σχέδιο 

και ζωγραφική, τέχνες και εφαρμοσμένες τέχνες και υφαντική. Θα δείτε τα βασικά μαθήματα 

με τα χρώματα: κόκκινο: εργαστηριακή καλλιτεχνική πρακτική, κίτρινο: ιστορία τέχνης, 

τέχνη/ερμηνεία και κριτική μπλε: παιδαγωγική θεωρία και πρακτική. Τα χρώματα είναι τελείως 

τυχαία, σας παρακαλώ να μην προσπαθήσετε να βρείτε κάποιο βαθύτερο νόημα στο κόκκινο, 

το κίτρινο ή το μπλε. Όλοι οι φοιτητές που υποβάλλουν αίτηση για το δίπλωμα πρώτου 
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βαθμού είναι υποχρεωμένοι να ανταποκριθούν στις βασικές απαιτήσεις και των τριών κύριων 

μαθημάτων των σπουδών. Φυσικά, συμβαίνει κάποτε ένας φοιτητής να ανακαλύπτει ότι δεν 

τον ενδιαφέρουν καθόλου, ας υποθέσουμε, τα παιδαγωγικά (μπλε κομμάτι). Αν συμβαίνει 

κάτι τέτοιο, κατά κανόνα στο δεύτερο ή στο τρίτο έτος, συμβουλεύουμε το φοιτητή αυτόν να 

συνεχίσει τις σπουδές του σε μια Ακαδημία Καλών ή Εφαρμοσμένων Τεχνών, με την 

προϋπόθεση ότι οι καλλιτεχνικές του ικανότητες είναι ικανοποιητικές γι’ αυτήν. Στις περισσό-

τερες περιπτώσεις οι φοιτητές μπορούν να συνεχίσουν τις σπουδές τους σε κάποια ελαφρώς 

διαφορετική κατεύθυνση, χωρίς ιδιαίτερη απώλεια χρόνου. Από την άλλη μεριά, δεν είναι 

σπάνιο φοιτητές που αρχικά γράφτηκαν σε Ακαδημίες Καλών Τεχνών, να αλλάξουν σχέδια 

και να ακολουθήσουν το δικό μας πρόγραμμα. Η πρόοδος κάθε φοιτητή εξετάζεται 

προσεκτικά και ανάλογα με αυτήν προσφέρεται μια θέση σε κάποιο συγκεκριμένο 

πρόγραμμα και για κάποιο συγκεκριμένο έτος σπουδών. 

Είδαμε μέχρι τώρα: τη δομή των πενταετών σπουδών και τα κύρια μαθήματα. Ας εξετάσουμε 

τώρα τα κύρια μαθήματα σε σχέση με την κατανομή του χρόνου κατά τη διάρκεια των πέντε 

ετών της φοίτησης.  

 
 

 

 

 



20 
 

 
 

     

(Σχέδιο 3) Πρώτα προκαταρκτικό έτος: 

21 ώρες καλλιτεχνική άσκηση στο εργαστήριο 

3 ώρες Ιστορία Τέχνης / ερμηνεία τέχνης / κριτική 

1 ώρα παιδαγωγικά 

8 εβδομάδες εισαγωγή στη ψυχολογία 

8 εβδομάδες εισαγωγή στην εκπαιδευτική ψυχολογία 

8 εβδομάδες εισαγωγή στις παιδαγωγικές αξίες 

2 «ροζ» ώρες: 1 ώρα: εισαγωγή στη φιλοσοφία  

1 ώρα: εισαγωγή στη γλώσσα/κίνηση.  

Αν τα προσθέσουμε όλα αυτά, μας δίνουν το φορτίο των σπουδών (27 ώρες — 1 ώρα = 50’ 

λεπτά). Συν η δουλειά που γίνεται στο σπίτι, στο εργαστήριο, στη βιβλιοθήκη, υπολογίζουμε 

ότι ο μέσος φοιτητής διαθέτει από 40 έως 50 ώρες εβδομαδιαίως στις σπουδές του. 

Το δεύτερο έτος σπουδών (ειδίκευσης) προσφέρει: 

22/21 ώρες καλλιτεχνικής άσκησης στο εργαστήριο 

3 ώρες Ιστορίας Τέχνης / ερμηνεία Τέχνης και Κριτικής  

2 ώρες παιδαγωγικών που περιλαμβάνουν: 

— ειδικό πρόγραμμα με θεωρίες διδασκαλίας της Καλλιτεχνικής Εκπαίδευσης από το 1800 

μέχρι σήμερα. 

— εισαγωγικό μάθημα στο σχεδιασμό των καλλιτεχνικών προγραμμάτων. 

— ψυχολογική θεώρηση της μάθησης, της διδασκαλίας και της αντίληψης. 

— παιδαγωγική θεώρηση. 

Το τρίτο έτος (ειδίκευσης) προσφέρει: 

 21 ώρες: καλλιτεχνική άσκηση στο εργαστήριο 

 3 ώρες: Ιστορία Τέχνης / ερμηνεία τέχνης / κριτική 

 3 ώρες: παιδαγωγικά διαιρούμενα ως εξής: 
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— στόχοι και αξιολόγηση στην καλλιτεχνική εκπαίδευση 

— κατασκευή ενός εποπτικού μέσου /σειρά μαθημάτων που εξετάζονται κατά την περίοδο 

της διδακτικής εξάσκησης 

— ανάπτυξη προγράμματος, θέματα δομής, ανανέωσης, εφαρμογής 

— εισαγωγή στην εξελικτική και κοινωνική ψυχολογία. 

 Και τέλος: ο φοιτητής διατυπώνει δοκιμαστικά μια πρόταση διπλωματικής μελέτης που θα 

εκτελεστεί στο τέταρτο και πέμπτο έτος. Η ποιότητα της διπλωματικής αυτής πρότασης 

(μιλώ εδώ αποκλειστικά για το παιδαγωγικό / διδακτικό τμήμα) είναι η ένδειξη δεκτός ή 

αποτυχών για την εισαγωγή του στην περίοδο αποφοίτησης. Στην πρόταση της 

διπλωματικής του μελέτης, ο φοιτητής έχει να διαλέξει στοιχεία προσωπικού ενδιαφέροντος 

που επιθυμεί να μελετήσει στο τέταρτο έτος και να εκτελέσει (σε σχολεία, μουσεία κ.λπ.) στο 

τελικό πέμπτο έτος. Ο φοιτητής πρέπει να εξασφαλίσει την έγκριση (που εκφράζεται με την 

υπογραφή του καθηγητή του) από τους τομείς: ειδική διδακτική, παιδαγωγική θεωρία και 

ψυχολογία, ας σημειωθεί ότι η έγκριση αυτή επιτρέπει ένα καλό ξεκίνημα για τελικές 

σπουδές πρώτου βαθμού. 

Φαίνεται πολύ απλό: η διατύπωση μιας διπλωματικής μελέτης ως το κριτήριο εισαγωγής 

στο τελευταίο έτος σπουδών. Στην καθημερινή πραγματικότητα της διδασκαλίας και της 

μελέτης συμβαίνει να είναι μια δύσκολη, αλλά κρίσιμη περίοδος της σπουδαστικής ζωής 

ενός φοιτητή. Οι φοιτητές υποχρεώνονται αβίαστα να κάνουν επιλογές, επιλογές για κάποιο 

χώρο εκπαιδευτικής εξάσκησης: είτε κάποιο σχολείο Δευτεροβάθμιας Εκπαίδευσης με ή 

χωρίς τελικές εξετάσεις στις Εικαστικές Τέχνες, είτε έσω ή εξωσχολικές δραστηριότητες στις 

Εικαστικές Τέχνες, είτε επιλογές διπλωματικής εργασίας με ή χωρίς μουσεία στη μελέτη 

κάποιου. Είναι ακόμα πιο δύσκολο, διότι οι φοιτητές καλούνται να διατυπώσουν τα σχέδιά 

τους στη διδασκαλία και στην έρευνα, μέσα στα πλαίσια των προβλημάτων που 

προσδοκούν να επιλύσουν στους ανάλογους κλάδους (παιδαγωγικά, φιλοσοφία, ψυχολογία 

και ειδική διδακτική). Είναι ένα δύσκολο έργο για ένα φοιτητή, το ξέρουμε. Ένα έργο, 

νομίζουμε, που απαιτεί ένα σωρό συζητήσεις, συνομιλίες, επιχειρηματολογία πριν μπορέσει 

ο φοιτητής να κάνει την προκαταρκτική του επιλογή για την αποφοιτήρια πρόταση. Κατά τη 

διάρκεια όλου του τρίτου χρόνου προσφέρουμε, λοιπόν σε κάθε φοιτητή, εκτός των ωρών 

διδασκαλίας, τέσσερεις ευκαιρίες (συμβουλευτικές συνεντεύξεις) να συζητήσει την πρόοδό 

του με το δάσκαλό του στην παιδαγωγική θεωρία και ψυχολογία και με το δάσκαλό του στην 

ειδική διδακτική. Κάθε συνέντευξη των δύο μελών του Πανεπιστημίου με το φοιτητή διαρκεί 

περίπου 30 λεπτά. Το προσωπικό που διδάσκει στο τρίτο έτος έχει μια εβδομαδιαία ώρα 

γραφείου για το σκοπό αυτό. 

Μιλώντας γενικά, θεωρούμε από την πείρα μας ότι χρειάζεται ένας ολόκληρος χρόνος για 

να κάνει κανείς λογικές επιλογές σ’ αυτήν τη σημαντική φάση των σπουδών του. Ξέροντας 

ότι χρειάζεται ένας χρόνος για να αποφασίσει κανείς, το κάναμε κανόνα να αρχίζουμε τα 

μαθήματα του τρίτου έτους με μια εισαγωγή σ’ αυτό το θέμα: το σχεδιασμό της 

αποφοιτήριας πρότασης. Μετά την εισαγωγή αυτή, τα δύο υπεύθυνα μέλη του προσωπικού 

καλούν κάθε φοιτητή να συζητήσει τα σχέδια του, οι τρεις συνεντεύξεις που ακολουθούν και 

που του παρέχονται, είναι προαιρετικές. Ένα πράγμα στη διατύπωση της αποφοιτήριας 

πρότασης θα πρέπει να τονιστεί ιδιαιτέρως: όλες οι προτάσεις που εγκρίνονται από το 

Πανεπιστήμιο περιέχουν σημαντικά στοιχεία Τέχνης, και επί πλέον κατάλληλα και 

αντίστοιχα θέματα μελέτης στο χώρο των παιδαγωγικών και της ψυχολογίας: με άλλα λόγια, 

όλες οι προτάσεις χρειάζεται να καλύπτουν τον τίτλο αυτής της ομιλίας: «όταν παίρνει κανείς 
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τόσο την τέχνη όσο και την εκπαίδευση στα σοβαρά». Όχι αργόσχολη τέχνη έτσι για πλάκα, 

όχι φρου-φρου, όχι καλλιτεχνική διασκέδαση στις σχολές, αλλά τέχνη ως μέσο μορφωτικής 

εξέλιξης και προσωπικής ανάπτυξης: τέχνη ως εκπαιδευτικό εργαλείο για έναν εκπαιδευτικό 

σκοπό που διατυπώνεται και καθορίζεται από το φοιτητή: η τέχνη ως γνήσιο σχολικό 

μάθημα! Ο ίδιος ο φοιτητής θα ανακαλύψει τι μπορεί να κάνει με την τέχνη σε συνδυασμό με 

τους εκπαιδευτικούς σκοπούς της δικής του επιλογής. Η ευθύνη είναι δική του και μπορεί να 

υπολογίζει στην κατάρτιση και καθοδήγησή μας. 

Παίρνουμε την τέχνη, την εκπαίδευση και το φοιτητή στα σοβαρά: αυτή είναι η πρόθεση της 

ακαδημίας.  

Η αποφοιτήρια μελέτη 

Η γενική άποψη κατά την περίοδο μέχρι την αποφοίτηση είναι ότι οι φοιτητές καλούνται να 

δείξουν όλο και περισσότερο την προσωπικότητά τους: σε επιλογές, εκλεκτικές συγγένειες 

και, φυσικά, σε αύξουσα υπευθυνότητα για ότι γίνεται. Στον καθένα από τους τρεις κύριους 

τομείς των σπουδών, οι φοιτητές καλούνται να αυτοπαρουσιαστούν. Στην εργαστηριακή 

καλλιτεχνική τους εξάσκηση πρέπει να οργανώσουν μια έκθεση, οι φοιτητές κάθε τμήματος 

(από τα τρία που υπάρχουν) κάνουν την προσωπική τους επιλογή από τα θέματα που 

παρουσιάζονται στο σχεδιάγραμμα (Σχέδιο 4). Η επίσημη αξιολόγηση για την εργαστηριακή 

καλλιτεχνική επίδοση είναι η κριτική επιτροπή της έκθεσης των εργαστηρίων που 

απαρτίζεται από τους πανεπιστημιακούς δασκάλους συν έναν ειδικό έξω-πανεπιστημιακό 

που ορίζεται από το Υπουργείο. Η επιτροπή αφού κάνει το γύρο της έκθεσης, καλεί κάθε 

φοιτητή να συζητήσει τη δουλειά του με την επιτροπή, ζητούνται επιχειρήματα και λογικές 

ερμηνείες, δείχνονται σκοπιμότητες στην εκτέλεση. 

Όταν τελειώσει το επίσημο σκέλος, η έκθεση ανοίγεται για το κοινό, τους φίλους και τους 

συγγενείς και όσους πήραν προσκλήσεις 

Η αποφοιτήρια μελέτη στην ιστορία τέχνης / ερμηνεία τέχνης / κριτικής ακολουθεί την ίδια 

διαδικασία: είναι επιλογές του φοιτητή που υπόκεινται σε ειδική εξέταση και έλεγχο (Σχέδιο 

5). 
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Υπάρχουν δύο εξετάσεις στην Ιστορία Τέχνης: μια για την περίοδο πριν το 1800 και μια για 

την περίοδο του 19ου και 20ου αιώνα. 

Η ερμηνεία Τέχνης / Κριτική έχει κοινή εξέταση: η επιλογή από το φοιτητή ενός φαινόμενου 

στην τέχνη ή στο design γίνεται αντικείμενο συζητήσεων, επιχειρημάτων και εξηγήσεων σ’ 

ότι αφορά το πολιτιστικό, καλλιτεχνικό και κοινωνικό περιεχόμενό του. Τόσο στην Ιστορία 

Τέχνης όσο και στην Ερμηνεία Τέχνης / Κριτική, η περίοδος μέχρι την αποφοίτηση 

περιλαμβάνει τακτικές παραδόσεις και επιπλέον ώρες γραφείου, όπου ο φοιτητής και οι 

καθηγητές μπορούν να προετοιμάσουν τις τελικές εξετάσεις των φοιτητών. Η περίοδος 

μέχρι την αποφοίτηση στα Παιδαγωγικά είναι κάπως σύνθετη σε σχέση με την αντίστοιχη 

στα καλλιτεχνικά εργαστήρια και στην Ιστορία Τέχνης. Επιτρέψτε μου να σας δείξω την 

περίοδο αυτή στο σχεδιάγραμμα (Σχέδιο 6).  

 
 

 

Περιλαμβάνει δύο δραστηριότητες: πρακτική – διδακτική εξάσκηση των φοιτητών επί 75 ώρες 

το χρόνο και τη διαρκή συνεργασία φοιτητή / δάσκαλου που γίνεται κατά τις ώρες γραφείου 

(μία ώρα το χρόνο για κάθε διδασκόμενο μάθημα). Τα μαθήματα των Παιδαγωγικών είναι 

τρία: 

— ειδική διδακτική του μαθήματος 

— εκπαιδευτική έρευνα 

— ψυχολογία 
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Αυτό με οδηγεί σε ένα κεφαλαιώδους σημασίας σημείο: ο τρόπος με τον οποίο στελεχώνεις 

τη Σχολή σου, που είναι εξαιρετικά σημαντικός κατ’ αυτήν την έννοια, αυτός ο τρόπος δείχνει 

ποια άποψη έχεις στο μυαλό σου. Το Πανεπιστήμιό μας στο τμήμα των Παιδαγωγικών 

περιλαμβάνει: 

— μια δασκάλα υφαντικής (μέρος της δουλειάς της είναι η οργάνωση διδακτικής εξάσκησης) 

— ένα δάσκαλο που συνδυάζει τέχνες - εφαρμοσμένες τέχνες και σχέδιο - ζωγραφική 

— ένα δάσκαλο σχεδίου-ζωγραφικής, ειδικευμένο στην εκπαίδευση στα μουσεία και που 

μέρος της δουλειάς του είναι η οργάνωση επιτόπου εξάσκησης 

—- ένα δάσκαλο σχεδίου-ζωγραφικής, διαπιστευμένου επίσης στη διδασκαλία παιδαγωγικής 

έρευνας ψυχολογίας και φιλοσοφίας 

— ένα δάσκαλο στις εφαρμοσμένες τέχνες, επίσης διαπιστευμένο στη διδασκαλία 

παιδαγωγικής έρευνας / ψυχολογίας 

— έναν πανεπιστημιακό δάσκαλο στη διδασκαλία παιδαγωγικής έρευνας και ψυχολογίας, με 

ειδίκευση στη διδασκαλία προγραμμάτων και εκπαιδευτικών μεταρρυθμίσεων 

— έναν πανεπιστημιακό δάσκαλο στη διδασκαλία παιδαγωγικής έρευνας και ψυχολογίας που 

μέρος της δουλειάς του είναι ο σχολικός προσανατολισμός. 

Όλοι οι δάσκαλοι είναι ευτυχείς που έχουν μια αξιόλογη προϋπηρεσία σε σχολεία Μέσης 

Εκπαίδευσης: δύο από αυτούς ακόμα διδάσκουν σχέδιο-ζωγραφική και υφαντική σε σχολεία 

Μέσης Εκπαίδευσης. Ξανά στο σχεδιάγραμμα: μπορείτε να δείτε μόνοι σας ότι περιλαμβάνει 

υποχρεωτικά και προαιρετικά μαθήματα. Τα θέματα σημειώνονται στα κουτιά και αυτό που 

είναι αξιοπρόσεχτο είναι το γεγονός ότι αφιερώνουμε το 50% του χρόνου μας στα 

παιδαγωγικά, συζητώντας για τις εμπειρίες που αποκόμισαν οι φοιτητές κατά τη διάρκεια των 

δύο διδακτικών περιόδων. Αφού περάσουν από όλες αυτές τις δραστηριότητες, οι φοιτητές 

μπορούν να γραφτούν για την αποφοίτησή τους. Τις υποχρεώσεις της αποφοίτησης θα σας 

δείξω σε ένα σχεδιάγραμμα. (Σχέδιο 7). 

Στο κέντρο βλέπετε την πιο ουσιαστική: την επιλογή από το φοιτητή ενός σημαντικού 

τμήματος της διδασκαλίας. Τα τόξα δείχνουν τόσο τα ελάχιστα υποχρεωτικά τμήματα που 

πρέπει να μελετηθούν όσο και τα προαιρετικά.  

Αφού μελετήσετε λίγα λεπτά το σχεδιάγραμμα αυτό, θα διαπιστώσετε ότι μοιάζει ευκολότερο 

απ’ ότι στην πραγματικότητα. Είναι ένα δύσκολο έργο τόσο για το φοιτητή όσο και για το 

Πανεπιστήμιο, εξαιτίας του ότι το καίριο σημείο του σχεδιαγράμματος, η επιλογή από τον ίδιο 

το φοιτητή, δεν επιτρέπει στοιχεία ρουτίνας στο φοιτητή και στο Πανεπιστήμιο. Μερικοί 

φοιτητές μπορεί να εμφανιστούν με καταπληκτικές ουτοπικές ιδέες που δεν βρίσκεις Σχολή 

που να μπορεί να κατευθύνει την έρευνά τους, άλλοι φοιτητές στρέφονται σε τομείς που 

ακόμα δεν έχουν διερευνηθεί, άλλοτε μπορεί να γίνει ένα μικρό βήμα στη διερεύνηση, άλλοτε 

δεν μπορεί. Μερικές φορές, ιδέες που φάνηκαν ουτοπικές, δεν ήταν τόσο ουτοπικές όσο 

φάνηκαν στο πρώτο κοίταγμα. Μερικές φορές, δεν ξέρεις πώς να καθοδηγήσεις και να 

βοηθήσεις ένα φοιτητή: συνήθως επιστρατεύεται κάποιος χρήσιμος συνάδελφος. Μερικές 

φορές μια αποφοιτήρια πρόταση που θα μπορούσε να χαρακτηρισθεί ως ασφαλής και 

παραδοσιακή, αναπτύσσεται κατά τρόπο που ούτε εσύ ούτε ο φοιτητής θα μπορούσε ποτέ 

να υπολογίζει από πριν. 

Είναι μια περίοδος προκλήσεων: τόσο για τους φοιτητές-όσο και για το Πανεπιστήμιο. 
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Μια μέρα όλα τελειώνουν: οι διαδικασίες αποφοίτησης στα Παιδαγωγικά, την Ιστορία 

Τέχνης, και την Τέχνη στο εργαστήριο. Όλα ήταν επιτυχημένα και το πιστοποιητικό 

πρώτου βαθμού συμπληρώνεται, υπογράφεται, παραδίδεται. Η παράδοση ενός 

διπλώματος σημαίνει ότι χάνεις ένα φοιτητή, όμως κερδίζεις ένα συνάδελφο. Κι αυτό 

κλείνει προς στιγμή την εκπαιδευτική αλυσίδα, έναν κύκλο όπου είμαστε όλοι, φοιτητής και 

δάσκαλος; πότε-πότε, και όπου κάποτε είμαστε δάσκαλος και φοιτητής συγχρόνως:       

από εκπαιδευτική άποψη, είναι οι καλύτερες στιγμές που μπορεί κανείς να φανταστεί: σας 

εύχομαι να ζήσετε πολλές τέτοιες υπέροχες στιγμές. 
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Brian Allison: Καθηγητής για την Τέχνη και την Εκπαίδευση στο Leicester Polytechnic, και Πρόεδρος της I.N.S.E.A. (Διεθνής Οργανισμός 

για την Εκπαίδευση μέσω της Τέχνης). Συγγραφέας βιβλίων και άρθρων γύρω οπό τα θέματα της διαπαιδαγώγησης μέσω της τέχνης. 

Διευθύνει το τμήμα που εκπαιδεύει δασκάλους της Τέχνης για τη Μέση Εκπαίδευση, στο Πολυτεχνείο του Leicester. 

 

ΑΞΙΕΣ ΚΑΙ ΣΤΟΧΟΙ ΣΤΗΝ ΚΑΛΛΙΤΕΧΝΙΚΗ ΠΑΙΔΕΙΑ 

Brian Allisson 
Μετάφραση: Παύλος Χριστοδουλίδης 
 

Βρισκόμαστε σε μια κατάσταση βαθειάς πολιτικής δυσκολίας. Απειλείται η Καλλιτεχνική 

Εκπαίδευση. Αυτή η κατάσταση επεκτείνεται με ταχύ ρυθμό, είναι επομένως σημαντικό να 

συνεργασθούν όλοι όσοι ασχολούνται με την εκπαίδευση στην τέχνη και το design. 

Αναμφίβολα υπάρχουν πολύ διαφορετικές γνώμες ανάμεσα σε όσους δουλεύουν για την 

τέχνη (δηλ. τους καλλιτέχνες, τους κριτικούς, όσους ασχολούνται με τις εφαρμοσμένες τέ-

χνες κ.λπ.). Σε πολλά Ιδρύματα αυτοί οι κλάδοι διαχωρίζονται σε τέτοιο βαθμό, που θα 

έλεγε κανείς ότι είναι ξεχωριστοί κλάδοι. Εάν δούμε την κατάστασή μας στις τέχνες με 

πολιτικό μάτι πρέπει να παραδεχτούμε ότι υπάρχουν περισσότερες ομοιότητες, παρά 

διαφορές, ανάμεσα σε αυτούς τους κλάδους, και ότι ο άνθρωπος που δεν ανήκει στον 

«κόσμο της τέχνης» θεωρεί ότι έχουν όλοι το ίδιο αντικείμενο. Μολονότι εμείς που 

ανήκουμε στον κόσμο της τέχνης συχνά διαφωνούμε μεταξύ μας, είμαστε ευαίσθητοι στις 

εξωτερικές επιθέσεις. 

Όταν οι λευκοί άποικοι κέρδιζαν έδαφος στην Αμερική ήταν αρκετά οξυδερκείς, ώστε να 

διαλέγουν την κατάλληλη στιγμή για να επιτίθενται στους Ινδιάνους της Β. Αμερικής. 

Νομίζω πως και οι Ινδιάνοι το ήξεραν αυτό εξ’ ίσου καλά. Ποιο είναι λοιπόν το πρόβλημα 

μας; Στις Δυτικές χώρες, ειδικά στις προηγμένες βιομηχανικά χώρες καταβλήθηκε έντονη 

προσπάθεια να υψωθεί το βιοτικό επίπεδο. Στη διάρκεια αυτής της διαδικασίας δεν δόθηκε 

αρκετή σημασία στην ποιότητα αυτού του επιπέδου. Ωστόσο πρέπει να παραδεχτούμε ότι 

υπάρχουν μερικές πλευρές της τέχνης και του design που επηρεάζουν ουσιαστικά αυτό το 

βιοτικό επίπεδο. Η κυριότερη συμβολή της διδασκαλίας της τέχνης και του design αφορά 

την ποιότητα της ζωής των ανθρώπων. Στην Αγγλία αυτή τη στιγμή έχουμε μια κυβέρνηση 

που έχει ως κύριο μέλημά της την οικονομική ανάκαμψη. Και όπως ξέρετε η Αγγλία 

αντιμετωπίζει σοβαρές οικονομικές δυσκολίες. Όταν μια χώρα βρίσκεται σ’ αυτήν την 
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κατάσταση η ευθύνη συνήθως αποδίδεται σε κάποιον και αυτός που θεωρείται κατά 

κανόνα πάντοτε υπεύθυνος, φαίνεται να είναι η εκπαίδευση. Στην Αγγλία το σύστημα 

φαίνεται να θεωρεί ότι το πιο κατάλληλο εκπαιδευτικό σύστημα είναι αυτό που η κύρια 

κατεύθυνσή του είναι να προετοιμάζει τους νέους ανθρώπους για να δουλέψουν στη 

βιομηχανία. Έτσι το σχολικό πρόγραμμα προσανατολίζεται προς τη βιομηχανική, τε-

χνολογική και προεπαγγελματική διαμόρφωση των μαθητών.  

Όταν υιοθετηθεί αυτός ο προσανατολισμός της εκπαίδευσης, ο πρώτος που πλήττεται 

είναι ο ουμανιστικός προσανατολισμός. Η τέχνη και το design φαίνονται να είναι οι 

περιττές πολυτέλειες της εκπαίδευσης. Διαπιστώνουμε ότι υπάρχει ένα είδος σύγκρουσης 

ανάμεσα στις δύο πλευρές της εκπαίδευσης δηλ. την τεχνική εκπαίδευση και την 

ουμανιστική εκπαίδευση. Σ’ αυτήν την περίπτωση, η τέχνη πληρώνει τα σπασμένα. Το 

θέμα δεν αφορά τη θέση της τέχνης στην εκπαίδευση, γιατί η τέχνη δεν χάνει τη θέση της 

στην εκπαίδευση. Κατά τη γνώμη μου, το ζήτημα δεν είναι να επιλέξουμε ένα από τα δύο 

εκπαιδευτικά προγράμματα το τεχνολογικό ή το ουμανιστικό. Δεν με εκπλήσσει το γεγονός 

ότι τίθεται το ερώτημα: «ποια είναι η αξία των μαθημάτων της Καλλιτεχνικής Αγωγής;» 

Γιατί τα μαθήματα στοιχίζουν χρήματα, καταναλίσκουν χρόνο και ένα πρόβλημα θα μπο-

ρούσε να είναι: «Ποια είναι η αντίστοιχη αξία των μαθημάτων για τα χρήματα που 

ξοδεύονται;». Εάν πρέπει να υποστηρίζουμε τη θέση μας με επιχειρήματα θα πρέπει να 

διασαφηνίσουμε τις προθέσεις μας να θέσουμε ρεαλιστικούς στόχους και τέλος, οι σκοποί 

μας να έχουν συνοχή. 

Ας δούμε λοιπόν περί τίνος πρόκειται. Στα σχολεία μας οι μαθητές που κάθονται στις 

τάξεις μας, είναι μελλοντικά χασάπηδες, φουρνάρηδες, ταχυδρόμοι, πιλότοι, πρυτάνεις 

Σχολών Καλών Τεχνών, διευθυντές τραπεζών και οδοκαθαριστές. Μόνο ένα πολύ μικρό 

ποσοστό θα επιδοθεί στην πρακτική της τέχνης ή του design όταν τελειώσει το σχολείο. Το 

ερώτημα λοιπόν είναι ποια είναι η αξία, ο στόχος και ο σκοπός της Καλλιτεχνικής Αγωγής 

εφόσον αυτή απευθύνεται σε ολόκληρο τον πληθυσμό, ο οποίος στη μεγάλη πλειοψηφία 

του θα ασχοληθεί με πολύ διαφορετικά επαγγέλματα και δραστηριότητες, εκτός της τέχνης; 

Για να καθορίσουμε ποια μπορεί να είναι η συνεισφορά της τέχνης στη ζωή των 

ανθρώπων έχουμε ορισμένες βάσεις πάνω στις οποίες μπορούμε να αναπτύξουμε τις 

προτάσεις μας. Πρέπει να παραδεχτούμε ότι τα είδη της εκπαίδευσης που προσφέρουμε 

δεν είναι μόνο κάποια δραστηριότητα που ενδιαφέρει, που διαμορφώνει και που θέλγει 

που εκλύει και που ετοιμάζει ανθρώπους για τη ζωή. Η ποιότητα αυτής της ζωής και ο 

εμπλουτισμός της είναι δική μας ευθύνη. Σ’ αυτό το σύνολο των πραγμάτων που αποτε-

λούν τη ζωή, πρέπει να προσδιορίσουμε το ρόλο μας και τις ευθύνες μας. Με διάφορους 

τρόπους όσοι από μας ασχολούνται με την Καλλιτεχνική Αγωγή, σπούδασαν τέχνη και εξ 

ορισμού ένας καλλιτέχνης δουλεύει με ατομικιστικό τρόπο, σήμερα πολύ λίγοι καλλιτέχνες 

δουλεύουν ομαδικά. Κάθε καλλιτέχνης έχει το τελάρο του πάνω στο οποίο ζωγραφίζει ή 

ένα κομμάτι πέτρα το οποίο λαξεύει. Είναι χαρακτηριστικό ότι οι καλλιτέχνες δουλεύουν σε 

δικά τους εργαστήρια και τα προϊόντα που παράγουν είναι προεκβολές του εαυτού τους, 

και ακόμα ότι οι καλλιτέχνες έχουν διαφορετικά ενδιαφέροντα όσον αφορά τη δουλειά τους. 

Οι καλλιτέχνες έχουν την τάση να αντιμετωπίζουν τα παιδιά όπως αντιμετωπίζουν το 

τελάρο τους. Προφανώς οι καλλιτέχνες ή οι καθηγητές ή οι δάσκαλοι, αντλούν από την 

άμεση εμπειρία τους. Αν είμαι τοπιογράφος, τότε είναι πιθανό να διδάξω μέσα από την 

εμπειρία μου της ζωγραφικής του τοπίου. Αλλά αναρωτιέται κανείς πόσοι από τους 
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μαθητές που θα αποφοιτήσουν θα γίνουν τοπιογράφοι. Το ζήτημα δεν αφορά μονάχα το 

περιεχόμενο αυτού που διδάσκεται, αλλά και τις σχέσεις που έχουν οι δάσκαλοι με τους 

άλλους δασκάλους, σ’ αυτήν την εκπαιδευτική προσπάθεια. 

Στην Αγγλία υπάρχει ένα τηλεοπτικό πρόγραμμα, που έχει τίτλο: «Αυτή είναι η ζωή σου». 

Σ’ αυτό το πρόγραμμα, συνήθως επιλέγεται μια εξέχουσα προσωπικότητα. Κατόπιν 

συγκεντρώνονται όλοι όσοι έχουν σχέση με τη ζωή αυτού του ανθρώπου, χωρίς αυτό το 

πρόσωπο να το ξέρει. Όταν αρχίζει το πρόγραμμα, ο παρουσιαστής στρέφεται προς αυτόν 

τον άνθρωπο και λέει «καθηγητή τάδε, αυτή είναι η ζωή σου...». Ανοίγει η αυλαία, και όλοι 

όσοι επηρέασαν τη ζωή του βρίσκονται μπροστά του, χωρίς να έχει ενημερωθεί 

προηγουμένως. Καμιά φορά αυτό δημιουργεί μεγάλες δυσκολίες. Θα κάνω ένα 

παραλληλισμό: σήμερα το πρωί βγήκα από το ξενοδοχείο «Lydra Mariott». Στην πόρτα 

στέκεται ένας άνθρωπος που φοράει τη στολή του ξενοδοχείου. Αν τον ρωτούσα, «τι 

σημαίνει η τέχνη για σένα και με τι τρόπους νομίζεις ότι η τέχνη και το design επηρεάζουν 

τη ζωή σου; Μήπως πηγαίνεις σε γκαλερί; μουσεία, επισκέπτεσαι μνημεία; Γνωρίζεις τα 

πολιτικά προγράμματα για τα μνημεία της Αθήνας;» πολύ πιθανόν να απαντούσε ότι η 

τέχνη δεν παίζει σημαντικό ρόλο στη ζωή του. Μπορεί να μην καταλαβαίνει το ρόλο και τη 

συμβολή των καλλιτεχνικών και των designers σ’ αυτήν την κοινωνία. Μπορεί να μην έχει 

επίγνωση των προβλημάτων που αφορούν τη βελτίωση του οπτικού περιβάλλοντος μέσα 

στην πόλη. Αν τώρα παραλλήλιζα αυτήν την περίπτωση με την προηγούμενη του 

τηλεοπτικού προγράμματος, θα καλούσα όλους όσους δίδαξαν τέχνη σ’ αυτόν τον 

άνθρωπο και θα τους έβαζα όλους να καθίσουν στην πρώτη γραμμή, εδώ μπροστά και θα 

έλεγα: «εσύ είσαι υπεύθυνος για τη διδασκαλία αυτού του ανθρώπου όταν ήταν 5 χρονών, 

εσύ όταν ήταν 6,7,8,9,10 χρονών.... Τότε πιθανώς να καταλαβαίναμε ότι αυτοί οι 

καθηγητές είχαν διαφορετικές ιδέες σχετικά με το τι είναι η διδασκαλία της Τέχνης. Πιθανόν 

να καταλαβαίναμε ότι όλοι είχαν διαφορετικές ιδέες για τις δραστηριότητες στις οποίες 

πρέπει να επιδίδεται κανείς όταν μαθαίνει Τέχνη, και πιθανόν να ανακαλύπταμε ότι 

κανένας δάσκαλος δεν συζήτησε ποτέ με κανένα συνάδελφό του σχετικά με το τι έκανε στο 

μάθημα της τέχνης. 

Χθες το βράδυ γευμάτισα με φίλους. Κάναμε κάποιους υπολογισμούς και το αποτέλεσμα 

ήταν αυτό περίπου: Στην Ελλάδα από την ηλικία των 5 χρόνων μέχρι τα 12 χρόνια τους, τα 

παιδιά αν είναι τυχερά έχουν περίπου 1 σχολική ώρα την εβδομάδα για το μάθημα της 

Τέχνης. Το σύνολο αυτών των ωρών δίνει 200 ώρες για όλα αυτά τα χρόνια. Από τα 13 

μέχρι τα 16 είναι πιθανόν να υπάρχουν άλλες 100 ώρες διδασκαλίας αν υπάρχει κα-

θηγητής καλλιτεχνικών. Στο τέλος αυτός ο άνθρωπος για τον οποίο μιλάμε αν ήταν 

τυχερός, θα είχε παρακολουθήσει καλλιτεχνικά μαθήματα επί 300 ώρες συνολικά και 

πρέπει να ομολογήσουμε ότι δεν είναι και πολλές. Όταν λοιπόν ο χρόνος είναι 

περιορισμένος πρέπει να ιεραρχήσουμε τους στόχους μας σωστά. Τώρα λοιπόν θα ήθελα 

να συζητήσω σύντομα μερικές δυνατότητες για το πως θα μπορούσαμε να ξοδέψουμε 

καλύτερα αυτές τις 300 ώρες. Γιατί όταν τελειώσουν αυτές οι 300 ώρες, δεν υπάρχει 

κανένας άλλος παράγοντας υπεύθυνος για να διδάξει τέχνη και design σ’ αυτόν τον 

άνθρωπο. Φαίνεται, λοιπόν, σωστό να έχουν κοινούς σκοπούς όλοι όσοι του δίδαξαν 

Τέχνη και κάθονται εδώ στην πρώτη σειρά, γιατί μόνο με τη συνεργασία θα μπορέσουν να 

κάνουν κάτι αξιόλογο. Στην περίπτωση που οι καθηγητές δεν συνεργάζονται, τότε το 

άτομο μοιάζει με μια σκυτάλη, που περνάει από τον ένα στον άλλον, γιατί το ίδιο άτομο 
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αναπτύσσεται και περνάει μέσα σε όλα αυτά από τον ένα στον άλλο. Ένα από τα 

προβλήματα της Καλλιτεχνικής Αγωγής είναι ότι υπάρχει το μοντέλο του ατόμου που 

τελειώνει το Γυμνάσιο και πηγαίνει στη Σχολή Καλών Τεχνών και το κορύφωμα αυτής της 

δραστηριότητας είναι το να γίνει κανείς ζωγράφος ή γλύπτης. Φαντάζομαι ότι το ποσοστό 

σε σχέση με τον πληθυσμό είναι περίπου το ίδιο όπως και στην Αγγλία. Το περίεργο είναι 

ότι αυτό που συμβαίνει στο 2% γίνεται υπόδειγμα για την Καλλιτεχνική Αγωγή όλων των 

υπόλοιπων 98. Αν θέλουμε λοιπόν να ξεπεράσουμε το μοντέλο αυτό σύμφωνα με το 

οποίο η «τέχνη στα σχολεία» γίνεται «σχολική τέχνη», τότε θα πρέπει να αναρωτηθούμε 

ποια είναι η καλλιτεχνική εμπειρία της τέχνης και του design την οποία έχουν οι άνθρωποι 

στη ζωή τους όταν αποφοιτήσουν από το σχολείο και πως μπορούμε να προετοιμάσουμε 

τους ανθρώπους, ώστε να έρθουν σε επαφή με αυτά τα πράγματα. Γιατί η τέχνη και το 

design που γίνονται έξω από το σχολείο είναι η πηγή, το περιεχόμενο και η 

δραστηριότητα, που θα επηρεάσει την Τέχνη μέσα στο σχολείο. Για παράδειγμα, έχουμε 

ένα κινούμενο σχέδιο που λέγεται «Peanuts» και ένας χαρακτήρας του είναι ένα κοριτσάκι 

που λέγεται Λούση. Ο δάσκαλος της Λούση της ζητάει να κάνει ένα γλυπτό από κρεμά-

στρες για πανωφόρια. Η Λούση όμως παίρνει χαμηλό βαθμό για το γλυπτό της. Τότε η 

Λούση λέει: «Μπορώ να σας ρωτήσω κάτι; Πώς μπορεί κανείς να πάρει ένα τόσο χαμηλό 

βαθμό για ένα γλυπτό από κρεμάστρες; Πήρα αυτό το βαθμό εξ’ αιτίας της ποιότητας του 

έργου μου ως ερασιτέχνης; Αν συμβαίνει αυτό, τότε είναι άδικο, γιατί μόνο ο χρόνος θα 

δείξει αν είναι έργο τέχνης ή όχι. ‘Η μήπως πήρα αυτό το χαμηλό βαθμό για το ταλέντο 

που έδειξα μ’ αυτό το έργο; Πάλι, αν αυτός είναι ο λόγος, τότε είναι άδικο, να κριθώ για ένα 

τμήμα της ζωής μου για το οποίο δεν έχω καμιά ευθύνη. Μήπως πήρα αυτό το βαθμό εξ’ 

αιτίας της προσπάθειας που κατέβαλα για να κάνω το έργο; Αλλά αν συμβαίνει αυτό είναι 

πάρα πολύ άδικο, γιατί δούλεψα όσο πιο σκληρά μπορούσα. ‘Η μήπως πήρα αυτόν το 

χαμηλό βαθμό εξ’ αιτίας αυτού που έμαθα, από αυτό το πρόγραμμα; Αν πάλι συμβαίνει 

τούτο, τότε και ο καθηγητής μου θα έπρεπε να μοιραστεί μαζί μου αυτόν το βαθμό γιατί 

είναι υπεύθυνος για τη διδασκαλία. ‘Η πήρα αυτό το βαθμό, εξ’ αιτίας της ποιότητας του 

υλικού, από το οποίο έφτιαξα το γλυπτό μου; Σ’ αυτήν την περίπτωση πρέπει να 

θεωρηθούν υπεύθυνοι οι γονείς μου που πάνε σ’ αυτό το καθαριστήριο, απ’ όπου πήραν 

την κρεμάστρα που αποτέλεσε το υλικό για την κατασκευή του γλυπτού μου. Και η Λούση 

καταλήγει μ’ ένα μικρό αφορισμό: «Η ρόδα που τρίζει είναι αυτή που πρέπει να 

λαδώνεται». Διηγούμαι αυτήν την ιστορία γιατί η ουσία της είναι να δούμε τι αποκομίζει το 

παιδί από το σχολείο. Ας λοξοδρομήσω λίγο. Στην Καλλιτεχνική Αγωγή τονίζονται μονίμως 

μικρές αξίες που ισχύουν για τα άτομα που ασκούν καλλιτεχνική δραστηριότητα. Αυτές οι 

αξίες έχουν σχέση με πράγματα όπως ο έλεγχος του υλικού, το αίσθημα της αυταξίας, ο 

σεβασμός για τη δουλειά του μαθητή μέσα στην τάξη. Αυτά σε γενικές γραμμές έχουν 

γεννηθεί από ότι ονομάζεται πρόγραμμα εκπαίδευσης επικεντρωμένο στο παιδί και αφορά 

την ανάπτυξη του κάθε παιδιού ξεχωριστά. 

Αυτό το είδος προγράμματος που είναι χαρακτηριστικό για την Καλλιτεχνική Αγωγή, 

θεωρεί την τέχνη ως μέσο για ένα σκοπό, αλλά δεν τη θεωρεί συσχετισμένη με τη γνώση 

που πρέπει ν’ αποκτήσει το παιδί. Η εναλλακτική προσέγγιση που σήμερα υιοθετείται όλο 

και περισσότερο μπορεί να χαρακτηρισθεί κάπως αδρά ως προσέγγιση που 

επικεντρώνεται στο θέμα, σ’ αυτήν την περίπτωση θεωρούμε ως θέμα όλο το φάσμα όλων 

των Τεχνών που μπορούν να προσεγγίσουν τα παιδιά. Επιπλέον σύμφωνα με πρόγραμμα 

εκπαίδευσης που εστιάζεται στο παιδί δίδεται μεγάλη αξία, στις προσωπικές αξίες σε 



30 
 

αντιπαράθεση με τις κοινωνικές αξίες. Αν εξετάσουμε τώρα την κοινωνική πλευρά, 

φτάνουμε στο ερώτημα που έθεσα στο θυρωρό του ξενοδοχείου: «τι ρόλο παίζει η τέχνη 

και το design στη ζωή του ανθρώπου;» και τότε το είδος των αξιών που πλησιάζει κανείς 

μέσω της τέχνης και του design, συνδέεται με τέτοια θέματα, όπως λ.χ. οι κοινωνικές αξίες, 

οι ηθικές αξίες, οι πνευματικές αξίες, και οι ανθρωπιστικές αξίες, για τις οποίες η τέχνη και 

το design ήταν οι κυριότεροι φορείς που συνέβαλαν στην ανάπτυξη της κοινωνίας που 

γνωρίζουμε. Είναι κοινοτυπία το γεγονός ότι οι μορφές των οπτικών τεχνών 

ενσωματώνουν τις τάσεις και τις αξίες μιας κοινωνίας. 

Όταν ταξιδεύω από το Leicester όπου μένω, προς το Λονδίνο, που απέχει εκατό μίλια, 

βλέπω ένα καθαρά ανθρωπογενές τοπίο, κάθε δέντρο έχει είτε φυτευτεί είτε αφεθεί στη 

θέση του και καθώς παρατηρώ το τοπίο, περνώντας βλέπω δεκάδες θόλους εκκλησιών 

και ένα μιναρέ τεμένους. Θα μπορούσαμε να διαβάσουμε το τοπίο αυτό ως εκδήλωση μιας 

χριστιανικής κοινωνίας με ένα μικρό ποσοστό μουσουλμανικού πληθυσμού. Όταν το πρωί 

κοίταξα από το παράθυρο του ξενοδοχείου μου είδα μια ποικιλία από κτίσματα διαφόρων 

μεγεθών, σχημάτων και ποιοτήτων. Η δεσπόζουσα μορφή ήταν η αντένα της τηλεόρασης. 

Όταν βγήκα έξω από το ξενοδοχείο είδα τον Παρθενώνα πάνω στην Ακρόπολη μέσα από 

μια κακοφωνία από σήματα, διαφημίσεις τσιγάρων, της Coca-Cola από αντένες της τηλε-

όρασης και από σύρματα του ηλεκτρικού. Μπορούμε λοιπόν ν’ αναγνωρίσουμε το 

κοινωνικό περιβάλλον ως κάτι που ενσωματώνει αξίες στάσεις και πεποιθήσεις. Και όλα 

αυτά, δηλαδή τα σήματα της Coca-Cola, των τσιγάρων, οι αντένες της τηλεόρασης, τα 

αυτοκίνητα, τα αεροπλάνα που περνάνε, αφορούν την τέχνη και το design, γιατί αυτές είναι 

οι περιοχές στις οποίες εκπαιδεύουμε τους νέους ώστε να έχουν γνώσεις, αξίες και 

γνώμες. Ποιος είναι λοιπόν ο σκοπός της διδασκαλίας του μαθήματος της Τέχνης στα 

σχολεία; Ποιος είναι ο σκοπός του σχολείου; Ο συνάδελφός μου Elliot Eisner προσδιόρισε 

δύο διαφορετικές λειτουργίες του σχολείου και αναφέρω τις απόψεις του με τον κίνδυνο να 

τις αλλοιώσω. Η πρώτη λειτουργία που διατύπωσε ήταν: Να μάθουν οι νέοι τους κώδικες 

και τα σύμβολα της κοινωνίας ώστε να μπορέσουν να χρησιμοποιήσουν όσα έφτιαξαν οι 

προηγούμενοι, να πάρουν τη θέση τους στην κοινωνία, έχοντας καταλάβει πως λειτουργεί 

και να μπορούν να διαβάζουν, να γράφουν και να χειρίζονται τους αριθμούς. Αυτά 

μπορούν να θεωρηθούν ως εκπαιδευτικές λειτουργίες του σχολείου και ένα μεγάλο μέρος 

της σχολικής εκπαίδευσης είναι αυτού του τύπου. Ένας άλλος σκοπός που ανέφερε ο 

Elliot Eisner ήταν: να δοθεί στους νέους η δυνατότητα να εξετάσουν τους σκοπούς της 

κοινωνίας, να ερμηνεύσουν και να επανερμηνεύσουν τις ιδέες που κληρονόμησαν και να 

αμφισβητήσουν τις ιδέες που δέχτηκαν. Αυτές οι δύο πλευρές αλληλεπιδρούν. Στο κάτω-

κάτω, πώς μπορεί να έχει κανείς γνώμη, αν δεν γνωρίζει αυτό για το οποίο έχει γνώμη; 

Πώς μπορεί κανείς να έχει κριτικό πνεύμα αν δεν ξέρει πως θα κινηθεί κριτικά; Ένα από τα 

χαρακτηριστικά της Καλλιτεχνικής Αγωγής ήταν να τονίσει αυτήν την τελευταία λειτουργία 

της κριτικής, οι νέοι υποτίθεται ότι είναι ικανοί να σχολιάσουν, να εκφραστούν ή να 

αυτοεκφραστούν χωρίς βέβαια να τους έχει δοθεί αρκετό υλικό ώστε να μπορούν να το 

κάνουν. 

Θα ήθελα τώρα να εξετάσω με συντομία τα υλικά και τον οπλισμό με τον οποίο θέλουμε να 

εφοδιάσουμε τους νέους. 

Σήμερα, οι δύο σημαντικότεροι παράγοντες που θεωρώ ότι έχουν άμεση και βαθιά 

επίδραση στην Καλλιτεχνική Αγωγή είναι: 1) η τεράστια ανάπτυξη της τεχνολογίας και 
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ειδικά της μικροτεχνολογίας, συγκεκριμένα αυτής που παράγεται από τους ηλεκτρονικούς 

υπολογιστές, κυρίως μέσω της τηλεόρασης. Αυτή είναι η εικόνα που συναντούν συχνότερα 

οι νέοι άνθρωποι.  Έχουν γίνει έρευνες σχετικά με το χρόνο τον οποίο αφιερώνουν οι νέοι 

κοιτάζοντας τηλεόραση, ξοδεύουν κατά μέσο όρο περισσότερο χρόνο κοιτώντας 

τηλεόραση παρά στο σχολείο. Τότε λοιπόν πώς θα έρθουμε σε επαφή με την εικόνα που 

μας δίνει η σύγχρονη τεχνολογία; Αυτή φαίνεται να είναι μια σοβαρή ευθύνη της Καλλιτε-

χνικής Αγωγής και δεν πρόκειται να την αντιμετωπίσουμε εάν ζητάμε από τους μαθητές να 

ζωγραφίσουν ή να κάνουν λινοτυπίες. Ο δεύτερος σημαντικότερος παράγοντας αφορά 

κοινωνίες στις οποίες υπάρχουν πολλές κουλτούρες. Από την πολύ σύντομη παραμονή 

μου στην Αθήνα κατάλαβα ότι δεν είχε το πρόβλημα των πολλών διαφορετικών 

πολιτισμικών παραδόσεων, με την έννοια των εθνικών ομάδων πολλών διαφορετικών 

κοινοτήτων. Ωστόσο σε πολλές κοινωνίες και σε πολλές χώρες υπάρχει κοινωνία με 

πολλές κουλτούρες. Στο Leicester που ζω το 40% του πληθυσμού είτε δεν είναι εκ γενετής 

Ευρωπαίοι, είτε έχουν μη ευρωπαϊκή κουλτούρα. Υπάρχουν μερικά σχολεία όπου το 

ποσοστό των ξένων που έχουν διαφορετική κουλτούρα φτάνει το 90% και σε πολλά από 

αυτά, τα Αγγλικά είναι απλώς δευτερεύουσα γλώσσα. Στην Αγγλία, και πιθανώς ίσως και 

στην Ελλάδα, η Καλλιτεχνική Αγωγή βασίζεται στη Δυτική παράδοση. Ένα από τα 

σημαντικά αποτελέσματα αυτής της σχέσης μεταξύ διαφόρων πολιτισμικών παραδόσεων 

είναι η αναγνώριση ότι μία ορισμένη επιμέρους καλλιτεχνική μορφή, όπως αυτές που 

ανήκουν στη Δυτική τέχνη, διδάσκεται σαν να ήταν η απόλυτη πραγματικότητα και όχι ένα 

ιδιαίτερο χαρακτηριστικό μιας ορισμένης κουλτούρας. Εσείς οι Έλληνες, που έχετε τόσο 

συμβάλλει πριν από δύο χιλιάδες χρόνια στη δυτική παράδοση της τέχνης, γνωρίζετε ότι η 

αναπαράσταση του βάθους σε δύο διαστάσεις είναι ένας από τους τρόπους για να 

αποδώσουμε την αντίληψη της πραγματικότητας. Μαθαίνουμε να αποκτούμε την 

ικανότητα να «διαβάζουμε» αυτές τις εικόνες που αναπαριστούν το χώρο μ’ αυτόν τον 

τρόπο. Αυτή η ικανότητα αποτελεί μέρος του εαυτού μας ως οργανισμού, είναι κάτι που 

μαθαίνουμε να το κάνουμε. Οι άνθρωποι με διαφορετική κουλτούρα μαθαίνουν να 

αναπαριστούν το χώρο στις δύο διαστάσεις με διαφορετικό τρόπο. Έτσι από τα σημαντικά 

δεδομένα της τέχνης δεν είναι ότι το φάσμα της εκτείνεται από τις καλές τέχνες μέχρι το 

περιβάλλον, το βιομηχανικό σχέδιο, τις γραφικές τέχνες, την αρχιτεκτονική και την 

τηλεόραση, αλλά ότι όλες οι μορφές που είναι ανθρώπινες κατασκευές, διαφέρουν 

ανάλογα με την κουλτούρα. Και έτσι, με μια έννοια, όποιος έχει εκπαιδευθεί στην τέχνη και 

το design θα αναγνωρίσει το ρόλο, την αξία και τη συμβολή που έχουν αυτές οι τέχνες στη 

ζωή μας. Σ’ αυτές περιλαμβάνεται για παράδειγμα το πολεοδομικό σχέδιο. Θα έπρεπε να 

υπάρχει κάποιος που να μελετήσει αυτό το πρόβλημα στην Αθήνα. Θα έπρεπε να υπάρχει 

κάποιος που να μελετήσει τα κοινωνικά και τεχνικά περιβαλλοντολογικά προβλήματα που 

θέτει ένα αεροπλάνο όπως λ.χ. το Concorde. Αυτή θα έπρεπε να μελετήσει τις αξίες 

(ηθικές, κοινωνικές κ.λπ.), που προσφέρει η τηλεόραση, αλλά και να είναι και σε θέση να 

αναγνωρίσει τα διαφορετικά είδη πραγματικότητας, που προβάλλονται μέσα από κάθε 

κουλτούρα. 

Η άγνοια είναι βασικός παράγοντας που εμποδίζει την προσέγγιση μιας διαφορετικής 

κουλτούρας και κοινωνίας. Αυτό είναι η άγνοια. Όλοι νιώθουμε πως κινδυνεύουμε από 

πράγματα που δεν τα γνωρίζουμε. Οι ιστορίες για την Αφρική δημιούργησαν μύθους για 

τους λαούς της Αφρικής εξ’ αιτίας αυτού του σκοτεινού και άγνωστου εσωτερικού της 

Αφρικής. Η κύρια προσφορά της τέχνης και του design είναι ότι αποτελούν τους πρώτι-
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στους φορείς για την ουμανιστική κατανόηση για την έκφραση του πνεύματος και των 

αξιών μιας κοινωνίας. Αυτές αποτελούν ένα μέσο για να προσεγγίσουμε τις ποιότητες και 

τις αξίες ανθρώπων που ανήκουν σε κοινωνίες διαφορετικές από τη δική μας. Από αυτήν 

τη μελέτη θα προκύψει ο σεβασμός για τις αξίες των άλλων λαών. Αλλά και ο 

εμπλουτισμός της δικής μας ζωής από την επαφή μας με την τέχνη άλλων λαών. Εάν 

λοιπόν συζητήσουμε το θέμα ενός χάρτη των μελλοντικών κατευθύνσεων, η σκληρή 

πραγματικότητα των προβλημάτων μας είναι τούτη: Πρώτον, έχουμε πολύ λίγο χρόνο για 

την Καλλιτεχνική Αγωγή στα σχολεία, επομένως πρέπει να ιεραρχήσουμε σωστά τους 

στόχους μας. Οι δάσκαλοι θα πρέπει να συνεργαστούμε μεταξύ μας για να πετύχουμε να 

μεγιστοποιήσουμε την αξία αυτών των 300 ωρών που παρέχονται στα σχολεία. Μολονότι 

πρέπει να αντλήσουμε από τη δική μας προσωπική φαντασία, από τις εμπειρίες μας και 

τις γνώσεις μας, υπάρχει ένας υψηλότερος σκοπός από το να δουλεύουμε για να 

αναπτύξουμε τη δική μας ιδιοσυγκρασία. Σ’ αυτήν την προσπάθεια έχουμε την ευθύνη να 

εξοπλίσουμε τους νέους ανθρώπους ώστε να αντιμετωπίσουν έναν κόσμο που 

κυριαρχείται από τις οπτικές μορφές. Θα πρέπει να προσδιορίσουμε το είδος των εικόνων 

που οι άνθρωποι συναντούν συχνότερα. Και οι νέοι συναντούν συχνότερα τις εικόνες των 

γραφικών τεχνών ή του design. 

Μολονότι η ζωγραφική και η γλυπτική είναι σημαντικές, δεν θα εξοπλίσουν τους νέους για 

να αντιμετωπίσουν αυτόν τον κόσμο. Επιπλέον, ζούμε σ’ έναν κόσμο γεμάτο από ποικιλίες 

και πρέπει να καταλάβουμε ότι οι μορφές της τέχνης που εμείς αξιολογούμε και αγαπάμε 

είναι μόνο ένα είδος τέχνης. Αν θέλουμε να εξελιχθούμε σ’ έναν κόσμο στον οποίο θα 

υπάρχει ειρήνη και κατανόηση, θα πρέπει να αναπτύξουμε μια σημαντική κατεύθυνση για 

τη γνώση η οποία θα οδηγήσει όχι μόνο σε σεβασμό και κατανόηση για τους άλλους 

ανθρώπους αλλά και θα ανοίξει τις πόρτες για ένα θησαυρό αισθητικού νοήματος και 

αισθητικής αξίας. Αυτό φαίνεται σχεδόν αδύνατο, αλλά πρέπει να βάλουμε τα δυνατά μας 

για να πετύχουμε το καλύτερο. 

Πως εκπαιδεύουμε τους καθηγητές τέχνης στο Leicester Polytechnic 

Η φύση των προβλημάτων που αντιμετωπίζονται στην Ελλάδα είναι νομίζω παρόμοια με 

τη φύση εκείνων των προβλημάτων που είχαμε κι εμείς στην Αγγλία. Οι καθηγητές τέχνης 

στα σχολεία της Αγγλίας είχαν εκπαιδευτεί ως καλλιτέχνες ή designers (σχεδιαστές). Αν 

κανείς μπορούσε να ρίξει μια ματιά στις τάξεις των παιδιών που διδάσκονταν τέχνη θα 

έβλεπε πολλά παιδιά γα ζωγραφίζουν, να κατασκευάζουν πράγματα με τα χέρια, να 

φτιάχνουν αγγεία, να τυπώνουν. Ωστόσο ο πληθυσμός της χώρας δεν είναι ούτε 

περισσότερο δημιουργικός ούτε περισσότερο ευαίσθητος, όσον αφορά την αισθητική, απ’ 

ότι θα ήταν σε περίπτωση που δεν θα υπήρχαν οι καθηγητές της τέχνης. Έτσι πρέπει να 

παραδεχθούμε ότι υπάρχει κάποιο πρόβλημα. Το πρόβλημα έγκειται στην αντίληψη του τι 

είναι η Καλλιτεχνική Αγωγή ή του τι θα έπρεπε να είναι. Γιατί είναι κοινοτυπία να λέγεται ότι 

η Τέχνη στην εκπαίδευση είναι αυτό που νομίζει ο κάθε δάσκαλος. Και έτσι όλα αυτά έχουν 

την αρχή τους στον τρόπο της εκπαίδευσης των δασκάλων της τέχνης. 

Ο παραδοσιακός τρόπος εκπαίδευσης των δασκάλων της τέχνης στην Αγγλία ξεκινά από 

ένα πρώτο πτυχίο στην τέχνη ή το design που τους επιτρέπει να γίνουν καλλιτέχνες ή 

designers. Όταν αρχίζουν να εκπαιδεύονται για καθηγητές Καλλιτεχνικής Αγωγής οι 

περισσότεροι πιστεύουν ότι θέλουν να γίνουν καθηγητές στα σχολεία γιατί αυτό θα τους 
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εξασφαλίσει κάποια χρήματα, έτσι ώστε να συνεχίσουν να εργάζονται ως καλλιτέχνες. Και 

πράγματι, σε πολλά από αυτά τα Ιδρύματα που διδάσκουν τέχνη ενθάρρυναν αυτήν τη 

λύση. Και το χαρακτηριστικό της εκπαίδευσης ήταν ότι εκτός από το design μάθαιναν και 

λίγη φιλοσοφία, λίγη ψυχολογία και λίγη κοινωνιολογία. Κατόπιν, αφού τελείωναν τις σπου-

δές τους, εφάρμοζαν όσα έμαθαν στο σχολείο - γίνονταν προσπάθειες να μεταφέρουν στο 

σχολείο ένα συνδυασμό των όσων σπούδασαν και το αποτέλεσμα δεν ήταν πάντα 

λαμπρό. Έβρισκε κανείς καθηγητές που έλεγαν ότι είναι καθηγητές ζωγραφικής, καθηγητές 

κεραμικής κ.λπ. 

Και το ερώτημα παραμένει το ίδιο: Γιατί πρέπει τα παιδιά να μάθουν κεραμική, ζωγραφική 

κ.λπ. Και έτσι υπήρχε ένα είδος κυκλικού συνδρόμου: «αφού είμαι ζωγράφος, πρέπει να 

διδάξω ζωγραφική». Εφόσον αντιμετωπίζαμε αυτό το πρόβλημα έπρεπε να κοιτάξουμε τα 

πράγματα πιο σφαιρικά και να σκεφθούμε πρώτα απ’ όλα, σε ποιους ανθρώπους 

απευθυνόμαστε και τι πρόκειται αυτά τα παιδιά να κάνουν στη ζωή τους, τι πρόκειται να 

προσφέρει η διδασκαλία της τέχνης και του design στη μελλοντική τους ζωή. Ποια είναι τα 

κίνητρα αυτών των ανθρώπων και ποια τα ενδιαφέροντά τους, και στις μέρες μας, τι είδους 

δουλειά και ποιες ευκαιρίες εργασίας προφέρονται σ’ αυτά τα παιδιά, διότι στην Αγγλία 

είναι γνωστό ότι αντιμετωπίζουμε ένα τεράστιο πρόβλημα ανεργίας. Και ξέρουμε πως ίσως 

τα περισσότερα από αυτά τα παιδιά, όταν φύγουν από το σχολείο, μπορεί να μην 

ξαναζωγραφίσουν ή να μην ξαναφτιάξουν ένα χαρακτικό ποτέ πια στη ζωή τους. Το 

ερώτημα λοιπόν παραμένει: 

Τι προσφέρει ο καθηγητής τέχνης στους μαθητές όσον αφορά τη μελλοντική τους ζωή; 

 Έτσι το άλλο ερώτημα είναι: Ποια είναι τα προαπαιτούμενα για έναν καθηγητή 

Καλλιτεχνικής Αγωγής; Αν λοιπόν έχουμε ένα ζωγράφο ή ένα γλύπτη ή έναν επαγγελματία 

designer ή ένα επαγγελματία σχεδιαστή επίπλων ή ακόμη ένα χαράκτη, τότε τι πρόβλεψη 

πρέπει να κάνουμε για να γίνει καθηγητής; Με άλλα λόγια, εφόσον κάθε καθηγητής που 

διδάσκει Τέχνη πληρώνεται από την Πολιτεία για τη συγκεκριμένη αυτή εργασία τι ακριβώς 

πρέπει να κάνει; Στο κάτω-κάτω της γραφής, αν πάω σ’ έναν οδοντογιατρό ή αν πάω σ’ 

έναν παθολόγο, περιμένω να χρησιμοποιήσει όλες τις γνώσεις που έχει για το 

συγκεκριμένο πρόβλημά μας. Αναλογικά, λοιπόν, μπορούμε να πούμε: Ποια διάγνωση 

κάνει ο καθηγητής τέχνης όσον αφορά τις ανάγκες του νεαρού ανθρώπου; Οι ειδικευμένοι 

δάσκαλοι τέχνης στην Αγγλία διδάσκονται σε ειδικά κολλέγια. Από παράδοση, οι 

καθηγητές της τέχνης εκπαιδεύονται ξεχωριστά από τους καθηγητές των άλλων 

μαθημάτων. Στην Αγγλία υπάρχουν τουλάχιστον 40 καλλιτεχνικά κολλέγια, και κάθε χρόνο 

αποφοιτούν 6.000 δάσκαλοι της τέχνης και του design. Οι περισσότεροι από αυτούς έχουν 

σπουδάσει 4 χρόνια ζωγραφική ή design ή γλυπτική, ή χρυσοχοΐα, ή κοσμηματοποιΐα, ή 

βιοτεχνικό σχέδιο ή σχεδίαση επίπλων κ.λπ. Από αυτούς τους 6.000, φέτος οι 800 

περίπου θα κάνουν αίτηση για να προσληφθούν σαν καθηγητές τέχνης και 400 θα γίνουν 

δεκτοί. Έτσι φέτος στο Πανεπιστήμιο όπου εργάζομαι, πρόκειται να πάρουμε 50 από τους 

150 που θα έχουν κάνει αίτηση. Αυτοί προέρχονται απ’ όλα τα μέρη της Αγγλίας. 

Τώρα θα μιλήσω για το περιεχόμενο του πανεπιστημιακού κέντρου όπου εκπαιδεύουμε 

καθηγητές τέχνης. Το Leicester Polytechnic είναι ένα ίδρυμα Ανώτατης Παιδείας, που έχει 

περίπου 6.000 σπουδαστές οι οποίοι απασχολούνται εκεί συνεχώς και περίπου 12.000 

σπουδαστές που απασχολούνται εκεί. Το Πολυτεχνείο διαιρείται σε πέντε τμήματα. 
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1. Σχολή Τέχνης και design 

2. Σχολή επιστήμης 

3. Σχολή τεχνολογίας 

4. Σχολή επιχειρησιακών σπουδών 

5. Σχολή Ανθρωπιστικών επιστημών και εκπαίδευσης.  

Οι σχολές αυτές έχουν 23 τμήματα: 

Στη Σχολή τέχνης και design υπάρχουν τα εξής τμήματα: 

— Βιομηχανικού σχεδίου 

— Γραφικών τεχνών (περιλαμβάνει κινηματογράφο και τηλεόραση) 

— Μόδας και Υφαντικής 

— Ιστορίας της Τέχνης 

Όλα μαζί τα τμήματα έχουν περίπου 1.000 σπουδαστές. Το δικό μου κέντρο απλώνεται σ’ 

όλα αυτά τα σχολεία Ανώτατης εκπαίδευσης. Πάντως δεν βρίσκεται στη Σχολή της Τέχνης 

και του Design, βρίσκεται σε μια ξεχωριστή σχολή. 

Το τμήμα μας είναι το τμήμα αρχικής εκπαίδευσης στην Τέχνη και Design και είναι από τα 

μεγαλύτερα τμήματα. Υπάρχει ένα ξεχωριστό τμήμα για αυτούς που είναι καθηγητές και 

ξαναγυρίζουν στο πανεπιστήμιο: αυτό οδηγεί στο πτυχίο master. 

Υπάρχει και ένα πρόγραμμα έρευνας για αυτούς που αποβλέπουν στο διδακτορικό. Το 

λέω αυτό γιατί είναι πάρα πολύ σπουδαίο για ένα νέο καθηγητή της Καλλιτεχνικής Αγωγής 

να δει τα πράγματα σφαιρικά. Το Σεπτέμβριο αυτού του χρόνου περίπου 50 σπουδαστές, 

απόφοιτοι του τμήματος Τέχνης-Design ήρθαν στο Πανεπιστήμιο, οι μισοί από τη Σχολή 

Καλών Τεχνών (δηλαδή ζωγράφοι και γλύπτες), λιγότεροι ήταν όσοι είχαν διδαχθεί σχέδιο 

μόδας ή βιομηχανικό σχέδιο ή design εσωτερικού χώρου ή γραφικές τέχνες και υπήρχε 

ίσως ένας αρχιτέκτονας-και ένας-δυο που είχαν διδαχθεί Ιστορία Τέχνης. 

Και πρέπει να αναγνωρίσουμε ότι όλα αυτά είναι γνώσεις που θα έπρεπε να τις έχουν όλοι 

όσοι θα ήθελαν να διδάξουν τέχνη στους αυριανούς πολίτες. Έτσι, λοιπόν ο ζωγράφος 

πρέπει να έχει ιδέα από γραφικό design και από βιομηχανικό σχέδιο και ο αργυροχόος 

πρέπει να ξέρει κάτι από την Ιστορία της Τέχνης. Ένα από τα πρωταρχικά προβλήματα 

είναι: πως πρέπει να διευρύνουμε τις γνώσεις των αυριανών καθηγητών της τέχνης. Κάθε 

δάσκαλος πρέπει πρώτα απ’ όλα, να ξέρει το θέμα που πρόκειται να διδάξει, πράγμα που 

φαίνεται απλό. Η γνώση του θέματος και μόνο δεν είναι αρκετή, γιατί μπορεί κάποιος να 

γνωρίζει πολλά πράγματα για την τέχνη και το design αλλά αυτό δεν αρκεί. Επομένως 

πρώτο είναι το θέμα και δεύτερο το πως πρέπει να διδαχθεί αυτό το θέμα, ώστε να 

εφαρμοσθεί μέσα στο αναλυτικό πρόγραμμα. Και, τρίτο, είναι η διδακτική ικανότητα που 

πρέπει να έχει ο δάσκαλος που θα διδάξει το θέμα. Ένα από τα γνωρίσματα των καθηγη-

τών των καλλιτεχνικών μαθημάτων είναι ότι συνήθως διαφωνούν, μολονότι, στην 

εφαρμογή συμφωνούν περισσότερο παρά διαφωνούν. 

 Ένα από τα χαρακτηριστικά του επαγγελματία καθηγητή Καλλιτεχνικής Αγωγής είναι πως 

αναγνωρίζει ότι έχει μεγαλύτερη ευθύνη απέναντι στο νεαρό μαθητή, παρά απέναντι στην 

ίδια του την ιδιοσυγκρασία. Αισθάνεται κανείς πιο δυνατός όταν συμφωνεί με άλλους, 

παρά όταν διαφωνεί. Σημασία έχει το ότι θα πρέπει οι καθηγητές να συμφωνούν για το 

σκοπό αυτό. Και πρέπει να συμφωνήσουμε γενικά, για τους σκοπούς της Καλλιτεχνικής 

Αγωγής, ώστε να μπορέσουμε να συνεργασθούμε και να χρησιμοποιεί ο ένας τις εμπειρίες 

και τη γνώση του άλλου. 
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Μπορούμε λοιπόν να συμφωνήσουμε ότι υπάρχει ένα πλήρες φάσμα στόχων για το 

πρόγραμμα της Καλλιτεχνικής Αγωγής. Όλοι αυτοί οι στόχοι είναι εξίσου σημαντικοί για τα 

νεαρά άτομα και δεν μπορούμε να πούμε ότι ένας είναι πιο σπουδαίος από τον άλλο. Ίσως 

ο πιο σπουδαίος στόχος να είναι η ανάπτυξη μιας ευρύτερης κατανόησης του νοήματος 

της σημασίας και της συμβολής της τέχνης, της χειροτεχνίας και του design στη σύγχρονη 

κουλτούρα. Επομένως ο δεύτερος στόχος είναι να αναπτυχθούν οι αντιληπτικές 

δυνατότητες που θα οδηγήσουν στην ευαισθητοποίηση απέναντι στις οπτικές ή απτικές 

ποιότητες και ακόμη στον εμπλουτισμό της εμπειρίας της τέχνης, της χειροτεχνίας και του 

design. 

Ο τρίτος στόχος είναι ανάπτυξη βάσεων για ένα ενημερωμένο αισθητικό κριτήριο, ατομικό 

και συλλογικό, καθώς και η ικανότητα αξιολόγησης και συνειδητοποίησης της πολιτιστικής 

κληρονομιάς αυτής της κοινωνίας καθώς και άλλων κοινωνιών του παρόντος και του 

παρελθόντος. 

Τέταρτος στόχος είναι η ανάπτυξη της ικανότητας για άρθρωση και μετάδοση ιδεών, 

γνωμών και συναισθημάτων σχετικών με την τέχνη, τη χειροτεχνία και το design. Μερικά 

παιδιά αναπτύσσουν ικανότητες σε διαφορετικά θέματα γρηγορότερα από άλλα παιδιά, 

λ.χ. καταπιάνονται με αρκετή ευαισθησία να κάνουν εργασίες σχετικές με τις τρεις 

διαστάσεις. Αν το μόνο που κάνει κάθε σχολείο είναι να παράγει ζωγράφους, τότε δεν 

κάνει καλή δουλειά. Το ίδιο, αν κάποιο σχολείο παράγει μόνο κεραμοποιούς, τότε και αυτό 

δεν κάνει καλή δουλειά. Η τέχνη και το design είναι ένα πολυδιάστατο πεδίο. Οι 

δραστηριότητες στις οποίες αναφέρονται αυτοί οι στόχοι περιλαμβάνουν την κατασκευή, 

την παρατήρηση, τη σκέψη, τη συζήτηση, το συναίσθημα, τη γνώση και την απόκριση 

στην τέχνη, τη χειροτεχνία και το design. Η πραγματοποίηση αυτών των στόχων εξαρτάται 

από τη διαμόρφωση μιας σειράς θεμελιωδών εννοιών σχετικών με τη φύση της τέχνης, της 

χειροτεχνίας και του design. Επομένως πρέπει να συμφωνήσουμε ότι είναι πολύ σπουδαίο 

το να μιλάμε μέσα στην τάξη για τέχνη. Σ’ αυτήν την περιοχή έχουμε τέσσερεις 

συσχετισμένες και αλληλοεπηρεαζόμενες περιοχές της καλλιτεχνικής δραστηριότητας που 

είναι η εκφραστική παραγωγική, η αντιληπτική περιοχή, η αναλυτική κριτική και η ιστορική - 

πολιτισμική περιοχή. Και αυτές οι τέσσερεις περιοχές είναι πολυσύνθετες και συνδέονται 

στενά μεταξύ τους. Το σπουδαίο σημείο είναι, πρέπει να συμφωνήσουμε, ότι θα συμφω-

νήσουμε σ’ αυτόν τον τρόπο εργασίας. Συνοψίζοντας, θέλω να πω ότι κανείς δεν μπορεί 

να πει ότι θα διδάξει, αν δεν έχει υπ’ όψη του το γεγονός ότι η Τέχνη συνδέεται στενά με 

την κοινωνία και ότι εκπαιδεύουμε μια ομάδα ανθρώπων για να βγουν στην κοινωνία, 

ελπίζοντας ότι θα έχουμε κάποια επιτυχία. Ο βαθμός της επιτυχίας μας δεν θα φανεί από 

αυτό που κάνουν τα παιδιά στο σχολείο. Μιλάμε για την ανάπτυξη μια κοινωνίας που 

μπορεί να βρει κάποια ικανοποίηση στις εμπειρίες που δίνει η τέχνη και το design που 

μπορεί να συνταραχθεί από την πρώτη εμπειρία του Παρθενώνα, εμπειρία που είχα εγώ 

σήμερα, και που επίσης μπορεί να βρει λόγια να εκφράσει τι αισθάνεται για την ανάπτυξη 

της σημερινής αστικής Αθήνας, που μπορεί να καταλάβει το ρόλο της τέχνης και του 

design στην κοινωνία που μπορεί να δημιουργήσει κάποια είδη, που μπορεί να έχει γνώμη 

για την παραγωγή της τηλεόρασης και που μπορεί να έχει αισθητικές απόψεις στα τοπικά 

συμβούλια των Δήμων και στα Υπουργεία. Όταν το κατορθώσουμε αυτό θα γνωρίζουμε 

εάν έχουμε εκπαιδεύσει τους καθηγητές της τέχνης σωστά. 
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ΨΗΦΙΣΜΑ ΤΗΣ «ΣΥΝΑΝΤΗΣΗΣ» ΕΚΠΑΙΔΕΥΤΙΚΩΝ ΤΕΧΝΗΣ  
ΓΙΑ ΤΑ ΚΑΛΛΙΤΕΧΝΙΚΑ ΜΑΘΗΜΑΤΑ 

 
 

Οι εκπαιδευτικοί τέχνης που πήραν μέρος στην τριήμερη «Συνάντηση» την οποία 
διοργάνωσαν η Ένωση Καθηγητών Καλλιτεχνικών Μαθημάτων, η Ομάδα για την 
Επικοινωνία και την Εκπαίδευση στην Τέχνη και ο Ελληνικός Οργανισμός για την 
Εκπαίδευση μέσω της Τέχνης, με το ψήφισμά μας αυτό θέλουμε να υπογραμμίσουμε τα 
παρακάτω: 

1. Η διδασκαλία της Τέχνης στο σχολείο έχει να επιτελέσει ένα σημαντικό έργο: να 
ευαισθητοποιήσει το παιδί στην «ανάγνωση» των μορφών του περιβάλλοντός του, να 
αναπτύξει τις νοητικές κριτικές και δημιουργικές του ικανότητες καλλιεργώντας τη φαντασία 
του και να το βοηθήσει στην κατανόηση της Τέχνης και άλλων δημιουργικών 
δραστηριοτήτων ως πολιτισμικών φαινομένων. Το σχετικό επομένως μάθημα, πέρα από 
την καθαρά Αισθητική Αγωγή μπορεί να προσφέρει στους μαθητές γνώσεις και δεξιότητες 
απαραίτητες και για τη γενικότερη εκπαίδευσή τους. Από την άποψη αυτή το μάθημα 
πρέπει να αποτελεί απαραίτητο και ουσιαστικό μέρος του όλου εκπαιδευτικού 
προγράμματος. 

2. Σήμερα, στην Ελλάδα, η διδασκαλία της Τέχνης, σε αντίθεση με άλλες χώρες όπου 
συνεχώς κατακτά θέσεις και διευρύνει το ρόλο της, βρίσκεται σε πλήρη αδυναμία να 
εκπληρώσει τον προορισμό της και τούτο για τους εξής κυρίως λόγους: 

α. Τα καλλιτεχνικά μαθήματα έχουν ήδη εξοβελιστεί ουσιαστικά από το Λύκειο, ενώ στο 
Γυμνάσιο περιορίζονται σε μια μόνο ώρα την εβδομάδα. 

Παράλληλα διαφαίνεται ο κίνδυνος το μάθημα να καταστεί «προαιρετικό» και τελικά να 
καταργηθεί εντελώς στη Δευτεροβάθμια Εκπαίδευση, με το πρόσχημα ότι θα αποκτήσει 
έναν ουσιαστικότερο ρόλο στην Πρωτοβάθμια Εκπαίδευση. Σημειώνουμε ότι σε άλλες 
χώρες το μάθημα όχι μόνο διδάσκεται πολλαπλάσιες ώρες και στο προπανεπιστημιακό 
Λύκειο, αλλά και περιλαμβάνεται στα μαθήματα επιλογής κατά τις απολυτήριες εξετάσεις. 

β. Ακόμη και η προβλεπόμενη από το πρόγραμμα του Γυμνασίου μια ώρα διδασκαλίας την 
εβδομάδα δεν πραγματοποιείται σε όλα τα Γυμνάσια της χώρας, αφού σε σύνολο 3.000 
Γυμνασίων - Λυκείων αντιστοιχούν μόλις 230 εκπαιδευτικοί τέχνης, ενώ ταυτόχρονα 
απορρίπτονται σωρηδόν οι αιτήσεις διορισμού άλλων στις κενές θέσεις. 

γ. Τα υλικοτεχνικά μέσα (χώροι, εποπτικά μέσα, υλικά κ.λπ.) που διατίθενται για τη 
διδασκαλία του μαθήματος είναι τελείως ανεπαρκή. Σε πολλές χώρες διατίθενται από το 
κράτος τα υλικά των ασκήσεων μέσα στην τάξη. 

δ. Το πρόγραμμα διδασκαλίας του μαθήματος, κάτω από αυτές τις συνθήκες, παραμένει 
αναγκαστικά ατελές και ανεξέλικτο, δεδομένου ότι οι όποιες καλές ιδέες υπάρχουν ή έχουν 
προταθεί, είναι αδύνατο να δοκιμαστούν στην πράξη.  

ε. Οι εκπαιδευτικοί τέχνης στην Ελλάδα, απόφοιτοι της Α.Σ.Κ.Τ., δεν είναι ειδικά 
καταρτισμένοι για αυτόν το ρόλο και, όσες προσπάθειες και αν καταβάλλουν για να 
αναπληρώσουν τα κενά της εκπαίδευσής τους, δεν μπορούν να επιτελέσουν το έργο τους, 
όσο θα επιθυμούσαν σωστά. Επισημαίνεται ότι σε άλλες χώρες οι εκπαιδευτικοί τέχνης 
είναι απόφοιτοι ειδικών Ανώτατων Σχολών ή είναι καλλιτέχνες που έχουν μετεκπαιδευτεί 
ειδικά. 
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3. Τις σοβαρές αυτές αδυναμίες του εκπαιδευτικού μας συστήματος στον τομέα της 
Καλλιτεχνικής Αγωγής προσπαθούν να καλύψουν διάφορα εξωσχολικά εργαστήρια που 
λειτουργούν συνήθως στα πλαίσια και με την αρωγή Οργανισμών Τοπικής Αυτοδιοίκησης 
και που απευθύνονται τόσο σε παιδιά όσο και σε ενήλικους. Ορισμένες από αυτές τις 
προσπάθειες έχουν ήδη αποδώσει αξιόλογα αποτελέσματα και πρέπει ασφαλώς να 
συνεχιστούν και να επεκταθούν. Η ανεξέλεγκτη ωστόσο διάδοση αυτού του μοντέλου 
κινδυνεύει να οδηγήσει και σε ανεπιθύμητα αποτελέσματα, όταν την ευθύνη των 
εργαστηρίων αυτών την αναλαμβάνουν άτομα που δεν διαθέτουν τα απαιτούμενα 
προσόντα. 

Επισημαίνεται ότι η έλλειψη ειδικευμένων εκπαιδευτικών τέχνης γίνεται και στην 
περίπτωση αυτή ιδιαίτερα αισθητή. 

4. Για τη βελτίωση της απαράδεκτης κατάστασης που επικρατεί στη χώρα μας ως προς τη 
διδασκαλία της Τέχνης στο σχολείο προτείνουμε και ζητούμε: 

α. Το μάθημα των καλλιτεχνικών, ανεξάρτητα από την επιθυμητή οπωσδήποτε βελτίωσή 
του στο Δημοτικό, να παραμείνει υποχρεωτικό στο Γυμνάσιο με την προοπτική της 
διεύρυνσής του και της εν γένει αναβάθμισής του με την αύξηση των προβλεπόμενων 
διδακτικών ωρών. 

β. Να διοριστούν το ταχύτερο οι εκπαιδευτικοί τέχνης που έχουν ήδη υποβάλει σχετική 
αίτηση και να καταβληθεί προσπάθεια για τη βαθμιαία πλήρωση των θέσεων με διεύρυνση 
της οργανικότητας με τέτοιο τρόπο ώστε να καλυφθούν όλα τα Γυμνάσια-Λύκεια της 
χώρας. 

γ. Ανάπτυξη υλικοτεχνικής υποδομής και δημιουργία κατάλληλων εργαστηρίων και 
εξασφάλιση απαιτούμενου εποπτικού υλικού. 

δ. Να αναμορφωθούν τα υφιστάμενα αναλυτικά προγράμματα σύμφωνα με τις προτάσεις 
των αρμόδιων συλλογικών φορέων.  

ε. Να μελετηθεί από τους αρμόδιους συλλογικούς φορείς ο τρόπος αναβάθμισης των 
σπουδών των εκπαιδευτικών τέχνης, στα πλαίσια μιας ευρύτερης αναβάθμισης της 
Πανεπιστημιακής Παιδείας και να γίνουν ανάλογες προτάσεις στο Υπουργείο.  

στ. Για να προωθηθεί η ειδίκευση στην Εκπαίδευση Τέχνης χρειάζεται να καθιερωθεί 
άμεσα η χορήγηση του μεγαλύτερου δυνατού αριθμού σχετικών υποτροφιών σε 
εκπαιδευτικούς τέχνης. 

5. Η συνάντηση εκπαιδευτικών τέχνης για τα καλλιτεχνικά μαθήματα απευθύνεται σ’ όλους 
τους πνευματικούς ανθρώπους του τόπου, στον Τύπο και σ’ όλους τους εκπαιδευτικούς, 
τους γονείς και τους ίδιους τους μαθητές. 

Ζητά απ’ αυτούς την κατανόηση και την υποστήριξή τους. Για να εδραιωθεί και να 
προχωρήσει η Εκπαίδευση της Τέχνης στη χώρα μας, σαν ένας σημαντικός όρος για τη 
γενικότερη πολιτιστική μας ανέλιξη και τελικά για τη διατήρηση, την αφομοίωση και 
ανάπτυξη της ίδιας της πολιτιστικής μας κληρονομιάς που δεν αρκούν οι ρητορείες για να 
αξιοποιηθεί. Εμείς οι εκπαιδευτικοί τέχνης που πήραμε μέρος στη «Συνάντηση» για τα 
καλλιτεχνικά μαθήματα θα εργαστούμε σε κάθε περίπτωση για να υλοποιηθούν οι 
παραπάνω στόχοι. 

                                                                                  ΑΘΗΝΑ 3 Δεκέμβρη 1984 

 Το Προεδρείο της οργανωτικής επιτροπής της «Συνάντησης» 
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ΠΕΙΡΑΜΑΤΙΣΜΟΙ ΚΑΛΛΙΤΕΧΝΩΝ ΚΑΘΗΓΗΤΩΝ 

ΤΗΣ ΜΕΣΗΣ ΕΚΠΑΙΔΕΥΣΗΣ 

 

Σύντομη παρουσίαση εργασιών 

 

Με κληρονομιά τους την καταγραμμένη εικαστική παράδοση των λαών, και περιουσία τους 

τα πλαστικά μέσα και την αγάπη για την εικαστική δημιουργία και τον άνθρωπο, οι 

καλλιτέχνες καθηγητές πειραματίζονται τις ελάχιστες ώρες που διαθέτει η Πολιτεία για 

εικαστικές επεμβάσεις στα νέα παιδιά και μέσα στις δύσκολες υλικοτεχνικές συνθήκες, να 

ανακαλύψουν τρόπους και μεθοδολογίες, κινητοποιώντας ξεχωριστά ο καθένας τη 

δημιουργική του φαντασία και γνώση. Πιστεύουν ότι συμμετέχουν έτσι στη γενικότερη 

προσπάθεια της Εικαστικής Παιδείας του λαού μας και στη βοήθεια του προβλήματος 

υποδοχής των έργων τέχνης στη χώρα μας. Στήριγμά τους επιδιώκουν να γίνει, η 

ανθρώπινη επαφή και η κατανόηση της ατομικής ανάγκης, των προσωπικών 

προβλημάτων, της ικανότητας και της ιδιαιτερότητας που παρουσιάζει η προσωπικότητα 

των παιδιών. 

Ελπίζοντας να ξεπεράσουν κάποιες παλιές αξίες που κατατυράννησαν τη δική τους εξέλιξη 

και που μέσα από την αυθεντία του δάσκαλου στην περιοχή της παιδείας στη χώρα μας, 

παρουσιάζεται ακόμη το φαινόμενο των θέσεων που αντικατοπτρίζουν προβιομηχανικούς 

παιδευτικούς ρυθμούς. 

Οι προσπάθειες αυτές έχουν σαν στόχο την αισθητική καλλιέργεια των νέων παιδιών όχι 

μόνο για τη δημιουργία ίσως μελλοντικών καλλιτεχνών, αλλά ανθρώπων με καλλιτεχνική 

όραση. Ανθρώπων που θα επεμβαίνουν δημιουργικά στη φύση και τη ζωή. Επιδιώκουν τη 

θεμελίωση ελεύθερων συνειδήσεων για μια δημιουργική αντιμετώπιση στην εξέλιξη της 

κοινωνίας και την κατάσταση της προσωπικής ευτυχίας. 

Προσπαθούν, μέσα από την επαφή των παιδιών με την εικαστική γλώσσα, να ξυπνήσουν 

την προσωπική τους έκφραση, να μάθουν να λειτουργούν συλλογικά και να ενεργούν 

δημιουργικά και κριτικά στο σχηματισμένο τρόπο ζωής, να απελευθερώσουν όλες εκείνες 

τις καταπιεσμένες δυνάμεις που αδρανούν σε μια τυπική ορθολογιστική ή επιφανειακή 

παρατήρηση της πραγματικότητας στο γνωστό κόσμο των μεγάλων. 

                                                                                                           ΧΡΙΣΤΙΝΑ ΣΑΡΑΝΤΟΠΟΥΛΟΥ  

 

ΑΓΓΕΛΙΚΗ ΒΕΡΤΣΩΝΗ 

Χωρίζω την ύλη σε διδακτικές ενότητες σύμφωνα με τα εικαστικά προβλήματα που 

παρουσιάζονται. Αρχίζω λοιπόν με τις μουτζούρες με τις οποίες γίνεται και η επαφή με το 

υλικό. Έτσι χωρίς να το καλοκαταλάβουν αρχίζουν μια γλώσσα καθαρά ζωγραφική, αυτήν 

της φόρμας και του χρώματος. Μετά από τρία - τέσσερα μαθήματα περνάω σε θέματα πιο 

παραστατικά, εξηγώντας τους ότι το θέμα είναι απλώς ένα μέσο και ότι το πραγματικό 

πρόβλημα είναι άλλο και γι’ αυτό δίνεται η άσκηση στην οποία σκόπιμα βάζω ορισμένους 

περιορισμούς. 
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      Γίνονται ασκήσεις όπως: 

1. Για το χρώμα π.χ. αποχρώσεις του μπλε. Βρίσκω ανάλογα θέματα, (ουρανός, βυθός 

κ.λπ.). 

2. Για τα χρωματιστά γκρίζα, περιορισμός χωρίς μαύρο. Θέμα: μηχανοστάσιο κ.λπ. 

3. Τόνος, περιορισμός μόνο μαύρο, άσπρο, ώχρα. Θέμα: Πόλη, γκαράζ κ.λπ. 

Ταυτόχρονα δίνονται τεχνικές οδηγίες για διαφάνειες, φόντο, υπερθέσεις, ματιέρες 

διάφορες, αποτυπώματα κ.λπ. 

 

    
 

    

 
 

ΚΙΚΗ ΒΟΥΛΓΑΡΕΛΗ 

Επειδή πρώτα μ’ ενδιαφέρει μια πραγματική επικοινωνία με τα παιδιά και μετά το όποιο 

αποτέλεσμα της δουλειάς τους, προσπαθώ σε κλίμα αμοιβαίας εμπιστοσύνης να 

ενθαρρύνω το κάθε παιδί να ανακαλύψει και να διατηρήσει τις ιδιαιτερότητές του, 

παράλληλα δε να γνωρίσει τα μέσα εκείνα που θα το βοηθήσουν να τις εκφράσει 

εικαστικά. 

Δίνω στα παιδιά δώδεκα θέματα για το κάθε τρίμηνο, από τα οποία θα φτιάξουν 

τουλάχιστον τα οχτώ. Το κάθε παιδί διαλέγει το υλικό του (τέμπερες, μαρκαδόρους, 

παστέλ, πλαστικά, μελάνι, λινόλεουμ, χαρτιά, χαλκό), τον τρόπο που θα δουλέψει 

(ζωγραφική, κολλάζ, χαρακτική, κατασκευή), καθώς και το χρόνο που θα τελειώσει το κάθε 
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έργο του, με τον περιορισμό, ότι μέσα στη σχολική χρονιά θα δουλέψει με δύο τουλάχιστον 

διαφορετικά υλικά. 

Συμβαίνει έτσι στο τέλος του τριμήνου, να παρουσιάζεται σε μια τάξη το ίδιο θέμα 

«δοσμένο με εντελώς διαφορετικούς τρόπους έκφρασης». 

Ειδικά στη Γ’ τάξη, μετά από ορισμένα μαθήματα φωτογραφίας, τα παιδιά χρησιμοποιούν 

και τη φωτογραφική μηχανή σαν μέσο για πρακτική εφαρμογή της αντίληψής τους, γύρω 

από τη σύνθεση, το χρώμα, την οπτική γωνία του αντικειμένου, τη μορφή και το 

περιεχόμενό του. Όταν δίνω στα παιδιά ένα συγκεκριμένο θέμα προσπαθώ να αποφεύγω 

τις πολλές επεξηγήσεις και οδηγίες και περιορίζομαι στο να απαντήσω στις ερωτήσεις 

τους. Αν απ’ αυτές καταλάβω ότι είναι επίμονα προσκολλημένα σε κάποιο από τα πολλά 

«στερεότυπα» που τα επηρεάζουν, τότε χρησιμοποιώ ένα παράδειγμα, ένα θέμα τελείως 

αντίθετο και φαινομενικά άσχετο απ’ αυτό που τους ζητώ. Αν π.χ. το θέμα μας είναι η 

«φωτιά» θα μιλήσουμε στην τάξη για «νερό». Αν είναι η «πόλη» θα μιλήσουμε για το 

«χωριό». Με τον τρόπο αυτό και το ένα παιδί δεν επηρεάζει το άλλο κάνοντας συγκεκριμέ-

νες προτάσεις για το δοσμένο θέμα, αλλά κυρίως τους δημιουργείται η εντύπωση, ότι 

βρήκαν μόνα τους το πως και το τι θα φτιάξουν. 

Όταν π.χ. τους δόθηκε το θέμα «κίνηση» και είδα πως πολλά παιδιά είχαν συνδυάσει τη 

λέξη «κίνηση» με την κυκλοφορία στους δρόμους ή στα μαγαζιά, θεώρησα αναγκαίο να 

συζητήσουμε για τις έννοιες «ακινησία», «στάση», «ηρεμία». Από κει και πέρα το κάθε 

παιδί βρήκε τον τρόπο να αποδώσει το θέμα του άλλο παραστατικά με τέμπερες, άλλα 

αφηρημένα με μεικτή τεχνική (πλαστικό, κολλάζ), άλλο με γεωμετρικά σχήματα και άλλο με 

κατασκευή από χάλκινα σύρματα. 
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ΑΛΕΚΟΣ ΜΠΑΤΑΣ 

 

Το αποτέλεσμα της δουλειάς του δάσκαλου φαίνεται από τα έργα των παιδιών. 

Προτείνω ένα θέμα ή το προτείνουν τα παιδιά π.χ. «ο άσχημος άνθρωπος». Μετά γίνεται 

συζήτηση πάνω στο θέμα και αποφασίζουν αν θα δουλέψουν ατομικά ή συλλογικά. 

Εάν θα είναι συλλογική η έκφραση τότε η ομάδα συζητά με ποιο τρόπο θα δουλέψει. 

Αφού μοιραστεί η εργασία μεταξύ τους, αρχίζει η υλοποίηση. Το τελευταίο στάδιο είναι η 

συζήτηση που γίνεται πάνω στα «τελειωμένα» έργα. 

Η συζήτηση περιστρέφεται όχι τόσο γύρω από το αισθητικό αποτέλεσμα, αλλά 

περισσότερο γύρω από τη συμπεριφορά της ομάδας κατά τη διάρκεια όλης της 

διαδικασίας. 

Είναι εκπληκτικό πόσο τα παιδιά μπορούν να σταθούν κριτικά και αυτοκριτικά. 

 

   
 

   
 

 

ΕΦΗ ΡΟΔΟΠΟΥΛΟΥ 

Εικονογράφηση ενός παραμυθιού: Ο μαύρος γίγαντας και το κόκκινο μπαλόνι. 

Σύνδεση του μαθήματος με την περιβαλλοντική έρευνα. Μετά από την αναπόφευκτη 

διαπίστωση του πόσο στενή είναι η σχέση, ανάμεσα στα αισθητικά ιδεώδη των παιδιών 

και το περιβάλλον που ζουν, εξορμήσαμε στη γειτονιά για να παρατηρήσουν, να 

φωτογραφήσουν, να καταγράψουν τα παιδιά τα οξυμμένα προβλήματα της περιοχής 

τους, να σχολιάσουν και να επισημάνουν κάθε τι που νόμιζαν ότι είχε κάποια σημασία. 

Ζήτησαν πληροφορίες από το Δήμο, κατέγραψαν συμπεράσματα και συζήτησαν 

συνειδητοποιώντας έτσι τα στοιχεία που καταδυνάστευαν καθημερινά τη ζωή τους  
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προσπαθώντας να κάνουν τις σωστές επιλογές. Απ’ όλη αυτήν την εμπειρία 

κατασκεύασαν μόνοι τους ένα παραμύθι και το εικονογράφησαν για να ενημερώσουν και 

τα μικρότερα παιδιά για τη σημασία που έχει το περιβάλλον στη ζωή μας. Μετά το βιβλίο 

βγήκε σε σλάιντς και παρουσιάστηκε σε τρία Δημοτικά σχολεία της περιοχής από τα 

παιδιά. 

 

ΜΑΡΙΑ ΡΟΥΣΣΟΥ 

 

Δίνεται στο μαθητή Α΄ ή Β΄ τάξης Γυμνασίου το θέμα: Ζωγραφίστε ένα ζευγάρι 

παπούτσια παλιά ή καινούρια ή και τα παπούτσια που φοράτε. Με το θέμα αυτό 

προσπαθώ να αφήσω τα παιδιά ελεύθερα να καταπιαστούν με φόρμες που τους είναι 

γνωστές. Μετά να ξεφύγουν από τα γνωστά θέματα με σπίτια, δρόμους, ανθρώπους 

κ.τ.λ. και να αρχίσουν να παρατηρούν μια συγκεκριμένη φόρμα, να την αναλύσουν και να 

τη συνθέσουν μαζί. 
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Έτσι θα μάθουν σιγά - σιγά να βλέπουν και να αναλύουν το περιβάλλον που ζουν 

γενικότερα από τα πιο απλά πράγματα στη ζωή τους μέχρι και την ίδια τη φύση. Σήμερα 

ο άνθρωπος έχει χάσει την παρατηρητικότητά του και κινείται μηχανικά. Το ίδιο και το 

παιδί, γι’ αυτό πρέπει να του δημιουργήσουμε ερεθίσματα ώστε να μάθει να βλέπει. 

Πράγμα πολύ σπουδαίο για την ανάπτυξη της προσωπικότητάς του καθώς και της ίδιας 

της κρίσης του. 

Κάθε μαθητής ζωγραφίζει τα παπούτσια που θέλει, προσέχει τη σύνθεση, το σχέδιο και 

το χρώμα που θα έχουν. Τα κενά που μένουν τα διακοσμεί με γεωμετρικά σχήματα 

ελεύθερα. Υλικά μαρκαδόροι. 

 

ΑΓΓΕΛΟΣ ΣΚΟΥΡΤΗΣ 

 

Φτιάχνουμε ένα βιβλίο με ποιήματα και ζωγραφιές; Ήταν το θέμα ενός πειραματισμού για 

να μπει σε διαδικασία η εικαστική και ποιητική φαντασία του παιδιού. 

Το βιβλίο ζωγραφίστηκε και γράφτηκε από παιδιά 12 χρόνων για παιδιά 6-8 χρόνων. Η 

εικόνα και το κείμενο έπρεπε να εκφράζουν τα μικρά παιδιά, γι’ αυτό άρχισε μια 

συνεργασία των μαθητών της Α΄ Γυμνασίου με τα παιδιά της Α΄ και Β΄ Δημοτικού. Από 

την αμφίδρομη αυτή σχέση δάσκαλου τέχνης συν μαθητή, Α΄ Γυμνασίου συν μικρό παιδί, 

βγήκαν οι ζωγραφιές και τα ποιήματα που έφεραν μεγάλη χαρά στους μαθητές μια και η 

δική τους δημιουργία γίνονταν έτσι προσφορά για μικρότερα παιδιά. 

Εικαστική αντιμετώπιση πάνω στη ποίηση του Οδυσσέα Ελύτη. 

Διαβάζοντας και ακούγοντας ποιήματά του και με την επιδίωξη να μην τα ερμηνεύσουμε 

(με το τι λέει εδώ ο ποιητής) αλλά προσπαθώντας να απελευθερώσω τη φαντασία του 

παιδιού μέσω του στίχου, βγήκαν αυτές οι εργασίες. 

Χρησιμοποιήσαμε το φωτοκολλάζ ώστε το παιδί να μη φοβηθεί τεχνικά να εκφράσει 

εκείνο που φαντάζεται μια και η εικόνα παρέχεται έτοιμη. 
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ΧΡΙΣΤΙΝΑ ΣΑΡΑΝΤΟΠΟΥΛΟΥ 

 

Παιχνίδια με γραμμές, σημεία και επιφάνειες σε ασπρόμαυρο.  

Η ενεργητική δύναμη του αυτοματισμού και της τυχαίας σύνθεσης δεν υπερισχύει πάνω 

από οποιαδήποτε πλαστική αξία, αλλά χωρίς να αποζητάει την περιγραφή μιας 

συγκίνησης, τη φανερώνει, την κομματιάζει και τη διασκορπίζει σε μικρότερες. 
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Μέσα από ένα παιχνίδι με γνωστά μέχρι τώρα στοιχεία γραφής που λειτουργούν όμως 

πια σαν μια αποδεσμευμένη ενέργεια, μια διάρθρωση ή αποσύνθεση σχημάτων σ’ έναν 

πλαστό χώρο, που ελπίζει στην απεριόριστη κυοφορία του σχήματος, στην πνευματική 

ουσία της πραγματικότητας και την ποιητική διάσταση της όρασης. Ανάμεσα στις ρωγμές 

ενός χώρου το όνειρο ενός ασπρόμαυρου ή πολύχρωμου σκηνικού, όχι σαν αδικαι-

ολόγητο παιχνίδι αλλά σαν προσπάθεια κατασκευής μιας πλαστικής πραγματικότητας. 
 

Η παρουσία του αντικειμενικού κόσμου δεν είναι ξένη στη συνείδησή μας, μόνο που 

πρέπει να διεισδύσουμε στα πράγματα που η φύση παρουσιάζει μορφοποιημένα. Έτσι 

μέσα στη συνείδηση των παιδιών οι ήρωες, τα τέρατα, τα πρότυπα κάθε είδους μέσα από 

την παράδοση και την επικαιρότητα έπαιξαν ένα ρόλο στη διαμόρφωση του χαρακτήρα 

τους. Βγάζοντας ίσως το προσωπικά κατασκευασμένο όνειρο με την ερευνημένη στάση 

του καθένα απέναντι στις λέξεις σύμβολα, ίσως γίνει μια μεθοδολογία τοποθέτησης και 

έρευνας της σχέσης της προσωπικότητάς τους στον κόσμο. Ένα παιχνίδι λοιπόν με 

δοσμένες μόνο λέξεις όπως άντρας, γυναίκα, άλογο, φως, φτερωτό, αντικείμενο, τροφή, 

γοργόνα, δράκος, σούπερμαν, και το κάθε παιδί κατασκευάζει το δικό του πλάνο, 

μορφοποιώντας τις λέξεις και τοποθετώντας τες μέσα στη σχέση που προτιμά και το 

χώρο που φαντάζεται. 

 

ΣΤΕΛΛΑ ΣΩΤΗΡΟΠΟΥΛΟΥ 

 

Μια από τις μεθόδους που εφάρμοσα στο σχολείο ήταν: Να στρέψω τα παιδιά στην 

άμεση εκτέλεση, δηλαδή μια εκτέλεση, όπου δεν έχει προηγηθεί μια ορισμένη μελέτη. Και 

τούτο γιατί για να γίνει η μελέτη προϋποθέτει μια συνθετική σκέψη και μια πειθαρχία που 

δεν είναι δυνατόν να έχουν τα παιδιά σ’ αυτήν τη φάση. 

Ενθαρρύνοντας την άμεση εκτέλεση πετυχαίνουμε τη σύλληψη της πηγαίας έμπνευσης 

του παιδιού, που για μας και το ίδιο το παιδί δείχνει πολλά πράγματα. Ο πειραματισμός 

πάνω σ’ αυτήν τη μέθοδο έγινε πρώτον με τον πηλό, δηλαδή τα παιδιά δεν 

χρησιμοποίησαν προσχέδια ή προπλάσματα για να φτάσουν στο επιθυμητό αποτέλεσμα 

και πολλές φορές η τελική μορφή έβγαινε καθώς μάλαζαν τον πηλό. Δεύτερον με τις 

κηρομπογιές, σ’ ένα είδος χαρακτικής, τα παιδιά χωρίς προσχέδια περνώντας το φύλλο 
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με δύο στρώματα κηρομπογιάς χάραζαν με ένα αιχμηρό αντικείμενο το δεύτερο στρώμα 

πετυχαίνοντας το τελικό αποτέλεσμα. 

 

     
 

 

ΚΩΣΤΑΣ ΦΡΑΓΚΟΠΟΥΛΟΣ 

Βασικό γνώρισμα της κοινωνίας που ζούμε είναι να δημιουργεί άτομα που γνωρίζουν 

τους ανθρώπους, τα πράγματα, τα γεγονότα μέσα από ένα αυστηρά οικονομιστικό-

ορθολογικό τρόπο και που έτσι έχει σα συνέπεια να ταυτίζεται η γνώση με την 

αντικειμενικά δήθεν εξωτερική περιγραφή. Όμως γνώση χωρίς συνείδηση και συνείδηση 

χωρίς ευαίσθητες αισθήσεις δεν γίνεται. Οι αισθήσεις μας εργαλεία γνώσης κι αυτές 

έχουν  ατροφήσει μπροστά σ’ έναν ορθολογισμό που κάνει όλη τη δουλειά. 

Σκοπός μου είναι λοιπόν να προσπαθώ να αποδιοργανώνω αυτόν τον εγκεφαλικό – 

ορθολόγο - αστυνόμο που μέσα από το μυαλό του μαθητή κριτικάρει-λογοκρίνει 

εξουσιάζει και αλλοιώνει την ολοκληρωμένη αίσθηση-επαφή του ατόμου με το 

περιβάλλον.  

Έτσι λοιπόν τα θέματα που δίνω είναι θέματα-παγίδες που προσπαθούν να 

αποσυνδέσουν τα ορθολογιστικά πρότυπα περί αισθητικής από το καλλιτεχνικό 

γίγνεσθαι. 
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Στη συνέχεια κατά τη διάρκεια της συζήτησης προσπαθώ να φέρω σε ρήξη αυτή την 

κατεστημένη λογική γνώση με την αισθητικά ολοκληρωμένη λογική που κάνει τα άτομα 

όχι να περιγράφουν μόνο αλλά και να ζουν το αισθητικά εκφρασμένο φαινόμενο. 

Το θέμα που έχει ζωγραφιστεί εδώ από τα παιδιά, είναι το «Πρόσωπο-Μάσκα». Αυτό το 

θέμα και άλλα παρόμοια δίνονται σε μια πρώτη φάση στα παιδιά που για πρώτη φορά, 

ίσως, γνωρίζουν κάπως πιο βαθειά τη ζωγραφική. Σ’ αυτήν την πρώτη φάση ο 

θεματισμός έχει σαν σκοπό να εξοικειώσει τα παιδιά με τη δική τους (προσωπική) 

ζωγραφική γραφή που μέχρι τώρα, και στην καλύτερη ακόμα περίπτωση, δεν της έδιναν 

καμιά αξία. 

Μ’ αυτό το θέμα δίνεται η δυνατότητα στο παιδί να πλάσει ένα πρόσωπο κάνοντας τη 

δική του εκφραστική επέμβαση και ρισκάροντας, ανατρέπει και απομυθοποιεί ένα 

εκλογικευμένο τυποποιημένο πρότυπο προσώπου. Αυτό το δύσκολο αντικείμενο, όπως 

ένα πρόσωπο, γίνεται αιτία παιχνιδιού, ενός παιχνιδιού δημιουργικού, που φέρνει σε 

αντιπαράθεση τη μέχρι τώρα αντίληψή του για το αντικείμενο με τη μαγική ιεροτελεστία, 

την πράξη, πάνω στο αντικείμενο δίνοντας έτσι τη δυνατότητα στο υποσυνείδητο να 

εκφραστεί και να ορίσει αισθητικά τη δημιουργικότητά του. Στην τάξη αυτό που λέω είναι 

να φτιάξουν ένα πρόσωπο-μάσκα εκφράζοντας πάνω του αυτό που αισθάνονται, 

κάνοντας έτσι μια δική τους τελετουργία για μια δική τους υποθετική γιορτή. Τους μιλώ 

για τις Διονυσιακές γιορτές, τις μάσκες, τα βαψίματα του προσώπου από τις πρωτόγονες 

φυλές μέχρι σήμερα. Τα χαρακτηριστικά ενός ζώου, αφηρημένα σχήματα, εικονικές 

παραστάσεις μπορούν να επιλεγούν για τη δημιουργία αυτού του προσώπου-μάσκα. Θα 

πρέπει να αποφύγουν τα κλισέ, τις επαναλήψεις και τις αντιγραφές (βαψίματα ινδιάνων, 

κλόουν κ.λπ.). Με άλλα λόγια να είναι μια μάσκα που για πρώτη φορά θα φτιάξουν. Τους 

εξηγώ πως πρέπει να στηθεί ένα πρόσωπο στο χώρο και τα παιδιά σε δύο μαθήματα θα 

φτιάξουν το έργο τους. Στο τρίτο μάθημα γίνεται συζήτηση και στο βαθμό που μπορούμε 

μιλάμε για το αποτέλεσμα. Αυτή η συζήτηση είναι κάτι το πολύ ουσιαστικό στη διαδικασία 

συνειδητοποίησης των μαθητών-τριών για το τι έχουν κάνει. 

 

ΖΩΗ ΧΑΤΖΗ 

 

Μια άσκηση για την Α΄ Λυκείου. 

Σαν μοτίβο χρησιμοποιείται ένα γράμμα της αλφαβήτου. Οι συνδυασμοί των γραμμάτων 

μεταξύ τους, η τοποθέτηση των σκούρων και φωτεινών τόνων, το παιχνίδι των γκρίζων, 
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το πάχος του γράμματος καθώς και τα κενά γίνονται με επιλογή του μαθητή. Άλλοι δημι-

ουργούν έντονα κοντράστ του μαύρου-άσπρου, άλλοι ελαφρές διαφοροποιήσεις τόνων. 

Στα κενά που σχηματίζονται από τους συνδυασμούς των γραμμάτων πρέπει να 

επέμβουν, εάν αυτοί κρίνουν ότι χρειάζεται, σχεδιάζοντας άλλα γεωμετρικά σχήματα ή 

διαφοροποιώντας τους τόνους. Έτσι ασκούνται στο να βλέπουν τα κενά σαν ένα 

αναπόσπαστο συστατικό του διακοσμητικού συνόλου. 

Αυτή η άσκηση βοηθάει το μαθητή: α) να δει το ρυθμό πίσω από την επανάληψη  

β) να μεταβεί από τα απλά γνώριμα σχήματα στις πιο σύνθετες διακοσμητικές συνθέσεις 

γ) να αισθανθεί και να δημιουργήσει σχέσεις με έντονες αντιθέσεις (άσπρο-μαύρο), είτε 

σχέσεις με περισσότερες τονικές διαβαθμίσεις 

δ) να μάθει να αναγνωρίζει την ισότιμη λειτουργικότητα των κενών-γεμάτων 

ε) να αντιληφθεί τέλος ότι το σχέδιο αυτό, που ο ίδιος έχει την ικανότητα να δημιουργεί, 

μπορεί να βρει εφαρμογή στα αντικείμενα που τον περιβάλλουν. 

 

 

Υλικά που προσφέρονται για νέες εφαρμογές 

 

 
 

ΚΟΣΜΗΜΑΤΑ ΜΕ ΠΗΛΟ 

 
Όλοι έχουμε μια γενική εντύπωση ενός ολάνθιστου κήπου την  Άνοιξη, ενός αγρού 

γεμάτου αγριολούλουδα, με πλούσια ποικιλία σχημάτων και χρωμάτων. Μια ανάλογη 

εντύπωση έχουμε από μια εικόνα ενός κάμπου το Φθινόπωρο. Αυτή ακριβώς την εποχή, 

που αρχίζουν και τα μαθήματα στα σχολεία, όταν η γενική εντύπωση γίνει αναζήτηση και 

παρατήρηση, μπορούμε να ανακαλύψουμε ότι η  Άνοιξη αφήνει πίσω της μια αφάνταστη 

ποικιλία από σπόρους, φύλλα, φλοιούς, κλαδάκια, αγκάθια, με σχήματα φανταστικά, που 

η φύση σχεδίασε σε στιγμές έμπνευσης, με χρώματα ζεστά, καφετιά, λαδιά, χρυσαφιά, 

που προσφέρονται για συνθέσεις ζωγραφικές. Αυτή η αναζήτηση και παρατήρηση 

μπορεί να γίνει ένα παιχνίδι συλλογής αυτού του υλικού που σε συνδυασμό με ένα άλλο 

υλικό, φυσικό  που θα βρούμε στο εμπόριο, τον πηλό και με οδηγό τη φαντασία, παίρνει 

διάφορες μορφές. Ένα δείγμα είναι κι αυτά τα κοσμήματα στο τετράδιο, και που μπορεί 
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να σου δώσει αφορμή να σταθείς σε στοιχεία ζωγραφικά, σύνθεση-σχέδιο-χρώμα. 

Αντικείμενα που συνδυάζουν το ωραίο με το πρακτικό, κάτι που ενθουσιάζει τα παιδιά και 

γίνεται ένα επί πλέον κίνητρο δημιουργίας. Το παλιό με το νέο, το ωραίο με το χρήσιμο, 

το ζωγραφικό με το πλαστικό, η παρατήρηση με τη συλλογή, ένα παιχνίδι με άπειρες και 

ενδιαφέρουσες λύσεις. 

                                          Μ. Καπετανάκου-Ξυνοπούλου Γενικό Λύκειο Π.Σ.Α 

 

 

 

 
 

ΚΑΙΟΓΡΑΦΙΑ 

Με το φωτογραφικό χαρτί δημιουργούμε ένα νέο είδος εικόνας που χαρακτηρίζεται από 

το σουρεαλισμό και το φανταστικό. Η ποικιλία των εικόνων που δημιουργούνται δείχνει 

τις απεριόριστες δυνατότητες της καιογραφίας, που δεν χρειάζεται φωτογραφική μηχανή!! 

Πρόκειται για ένα κοινό φωτογραφικό χαρτί που εκτίθεται στο φως της ημέρας για μία ή 

δύο ώρες.  

Στη συνέχεια επιστρώνεται με ένα βερνίκι μόνο (π.χ. κοινή βαφή αυτοκινήτου) που όταν 

πλέον έχει ξεραθεί εμφανίζεται σε κοινό εμφανιστή χαρτιών τουλάχιστον 15 λεπτά. Σ’ 

αυτήν την πρώτη φάση το βερνίκι σπάει δημιουργώντας κόκκο και σχήματα τα οποία δεν 

μπορούν να προσδιοριστούν αμέσως. Όταν τώρα το χαρτί μπει στη στερέωση αρχίζει να 

αλλάξει χρώμα δημιουργώντας νέες παραλλαγές που μπορούμε να τις σταματήσουμε 

κατά βούληση πλένοντας το. Συνεχίζοντας με νέο βερνίκι άλλου χρώματος και 

ξανακάνοντας την ίδια διαδικασία, δηλαδή νέα εμφάνιση, νέα στερέωση (ελεγχόμενη) 

έχουμε δημιουργήσει μια καταπληκτική καιογραφία. 

Ο Dominique Champion από το 1956 ασχολείται με τις καιογραφίες (Cheographies) με 

ωραιότατα αποτελέσματα. Τέλος τα παιδιά μπορούν με οποιοδήποτε άλλο μέσο (κολλάζ, 

χρώμα) να συνεχίσουν την εργασία τους εκμεταλλευόμενοι τα διάφορα ξαφνιάσματα που 

δημιουργούνται στο χαρτί το φωτογραφικό με τα υγρά εμφανίσεως. 

                                                                                               Ρένα Ανούση 

                                                      Πρότυπος Ευαγγελική Σχολή Ν. Σμύρνης 
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ΣΚΕΨΕΙΣ ΚΑΙ ΠΡΟΒΛΗΜΑΤΑ ΓΙΑ ΤΗΝ ΕΚΠΑΙΔΕΥΣΗ ΤΩΝ ΚΑΘΗΓΗΤΩΝ 

ΚΑΛΛΙΤΕΧΝΙΚΩΝ ΜΑΘΗΜΑΤΩΝ 

Δημοσθένης Κοκκινίδης 

Καθηγητής Ανώτατης Σχολής Καλών Τεχνών 

 

Δεν θα ήταν υπερβολή ο ισχυρισμός πως η Τέχνη και οι διάφορες μορφές των 
εφαρμογών της αλλά και ολόκληρος ο κόσμος των αντικειμένων που μας περιβάλλουν 
αφήνουν αδιάφορο και αισθητικά αδρανές το ελληνικό κοινό. Πρόκειται για ένα 
πολιτιστικό κλίμα πλήρους αφασίας τουλάχιστον στους τομείς αυτούς. Η πλειονότητα των 
Ελλήνων πολιτών δεν είναι σε θέση να κατανοήσει και να αποτιμήσει όχι μόνο τις τέχνες, 
αλλά τα αντικείμενα με τα οποία είναι συνδεδεμένη η καθημερινή ζωή τους. 

Η κατανόηση και η αποτίμηση του μικρού και του μεγάλου περιβάλλοντος, του μέσα και 
έξω, δεν είναι έμφυτη ιδιότητα του ανθρώπου αλλά αποκτάται. Κι εδώ το σχολείο 
αποτελεί ένα σημαντικό — ανάμεσα σε άλλους — παράγοντα καλλιέργειας. Από τον 
ισχυρό αυτό μηχανισμό — που τον χειρίζεται το κράτος — είναι δυνατό να αρχίσουν να 
λειτουργούν τα αισθητήρια, η νόηση και η φαντασία. Μέσα από το σχολείο αρχίζουν να 
βλέπουν καθαρά τα μάτια και να εργάζονται τα χέρια. Για το ρόλο και την ευθύνη του 
κράτους, μέσα σε τούτη την αίθουσα επισημάνθηκαν ήδη οι παραλείψεις και τα «κενά». 
Μιλήσαμε για τις λίγες ώρες του μαθήματος, για το ελάχιστο διδακτικό «προσωπικό» για 
τις μεγαλόστομες εξαγγελίες των Αναλυτικών προγραμμάτων, ειδικά όταν περιγράφουν 
τους σκοπούς του μαθήματος, και για μηδαμινή ανταπόκρισή τους στην εφαρμογή, για τις 
ελλείψεις κατάλληλων διδακτηρίων και υλικών μέσων. 

Δεν μιλήσαμε όμως για ένα πράγμα, για το αν όλα αυτά μπορούν να επιδιωχθούν μέσα 
στο δεδομένο εκπαιδευτικό σύστημα και μέσα στο γενικότερο κοινωνικό πολιτισμικό 
κλίμα της νεοελληνικής πραγματικότητας. Κι αν ναι, ως ποιο βαθμό το μπορούν. Μ’ άλλα 
λόγια πόσες και ποιας ποιότητας μεταβολές είναι εφικτές με το υπάρχον εκπαιδευτικό 
πνεύμα. Ποια περιθώρια υπάρχουν για να καλλιεργηθεί η ευαισθησία του μαθητή; Μόνο 
με γνώμονα αυτήν την παρατήρηση προσγειώνεται η συζήτηση και επιδιώκονται, 
ενδεχόμενες μεταβολές στο συζητούμενο μάθημα. 

Φοβούμαι όμως, ότι οι συνθήκες πολύ λίγα επιτρέπουν. Το μάθημα της Τέχνης και 
γενικότερα η αισθητική καλλιέργεια προϋποθέτουν μια διαφορετική από την ισχύουσα 
εκπαίδευση φιλοσοφία που στα πλαίσιά της θα διαμορφωθεί και μια άλλη σχέση με τα 
υπόλοιπα εγκύκλια μαθήματα και με τους δασκάλους που διδάσκουν. Και φυσικά 
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προϋποθέτει και την κατάλληλη εκπαίδευση του δάσκαλου. Γι’ αυτό το τελευταίο 
βρισκόμαστε εδώ τώρα. Σκοπός μας είναι να δούμε με ποιο τρόπο κάτω από τις 
σημερινές συνθήκες της σχολικής εκπαίδευσης, θα ανταποκριθεί καλύτερα ο δάσκαλος 
στην αποστολή του. Πάντως πρέπει να πω ότι τα περιθώρια είναι ελάχιστα. 

Με αυτή την επιφύλαξη θα σας εκθέσω σύντομα τις σκέψεις μου για την εκπαίδευση των 
καθηγητών του καλλιτεχνικού μαθήματος στην Ανώτατη Σχολή Καλών Τεχνών. 

Περισσότερο από πέντε χρόνια απασχολεί τη Σχολή το πρόβλημα. Γνωρίζουμε ότι η 
παρεχόμενη εκπαίδευση είναι ατελής. Ελπίζουμε — τώρα πια με το νέο πρόγραμμα 
σπουδών — ότι θα βελτιωθεί το μάθημα. Πάντως για το ζήτημα αυτό θα εκφράσω 
απόψεις και θα προτείνω λύσεις προσωπικές. Για να αποκτήσω πληρέστερη εικόνα του 
θέματος πέρυσι έκανα μια έρευνα στην Ευρώπη επισκεπτόμενος τρεις χώρες. Εκεί είδα 
από κοντά με ποιο τρόπο εκπαιδεύονται οι δάσκαλοι και οι καθηγητές των καλλιτεχνικών 
μαθημάτων. Επισκέφτηκα μεταξύ των άλλων και δύο ειδικευμένες για το σκοπό Σχολές 
στην Αγγλία και στην Ολλανδία, των οποίων δύο καθηγητές βρίσκονται ανάμεσα μας. Για 
τη Σχολή του Tilburk στην Ολλανδία μας μίλησε ο καθηγητής Ligtuoet και για τη Σχολή 
του Leicester θα μας μιλήσει ο καθηγητής Allison. Στο τελευταίο εκπαιδεύονται 
αποκλειστικά σε μεταπτυχιακό κύκλο σπουδών οι καθηγητές που έχουν ήδη τελειώσει τις 
προπτυχιακές τους σπουδές σε διάφορες Σχολές Τέχνης της Αγγλίας. Ενώ το πρώτο έχει 
αποκλειστικό αντικείμενο την εκπαίδευση Καθηγητών της Τέχνης. Πάντως πρέπει να πω 
ότι στις χώρες αυτές όπως και σε πολλές άλλες χώρες της Ευρώπης είναι υποχρεωτική η 
ειδική εκπαίδευση των καθηγητών. Είναι αδιανόητο να διδάξει στη Μέση Εκπαίδευση 
ένας απόφοιτος μιας Σχολής Καλών Τεχνών και ομολογώ ότι μου αποκαλύφτηκε η 
εκπαιδευτική μας γύμνια στην εκπαίδευση των καθηγητών. Φυσικά οι χώρες αυτές δεν 
έχουν όπως εμείς μια και μοναδική Σχολή Καλών Τεχνών. Η Ολλανδία, χώρα μικρή 
όπως η δική μας, διαθέτει 18 Σχολές Τέχνης και τρεις απ’ αυτές, αν θυμάμαι καλά, 
εκπαιδεύουν δασκάλους της Τέχνης. Όμως τι κάνουμε εμείς με μια σχολή Καλών Τεχνών 
που πρέπει να τα κάνει όλα, να εκπαιδεύει καλλιτέχνες, και δασκάλους ταυτόχρονα; 

Το πρόβλημα για την ΑΣΚΤ τίθεται με τις εξής τρεις εναλλακτικές λύσεις: Μια ανεξάρτητη 
Σχολή που θα εκπαιδεύει καθηγητές των καλλιτεχνικών για τα Γυμνάσια και τα Λύκεια. 
Δεύτερο, καθιέρωση μεταπτυχιακού κύκλου σπουδών στην ΑΣΚΤ για τους καλλιτέχνες 
που προορίζονται να διδάξουν το μάθημα στη Μέση Εκπαίδευση. Και τρίτο, 
μικρομεταβολές στο υπάρχον σύστημα με κάποια πρόσθετα μαθήματα. Τούτο σημαίνει 
να παρέχεται όπως και τώρα από τη Σχολή η διπλή ιδιότητα στους αποφοίτους: του 
καλλιτέχνη και του δάσκαλου της Τέχνης. 

Την πρώτη λύση — θα ήταν η ιδανική — τη βρίσκω ανέφικτη για πολλούς λόγους. 
Φαντάζει ως πολυτέλεια σ’ έναν τόπο που θα έπρεπε καταρχήν να έχει πολύ 
περισσότερες Σχολές Καλών και Εφαρμοσμένων Τεχνών, για να υπάρξει έτσι και σειρά 
για μια ειδικευμένη στη διδασκαλία της Τέχνης. Ούτε νομίζω ότι η πολιτεία είναι 
διατεθειμένη να δώσει βάρος σε κάτι που ως τώρα δεν φαίνεται να το θεωρεί πρωτεύον 
στοιχείο μάθησης και καλλιέργειας. 

Προσωπικά αποκλείω και τη τρίτη λύση. Τη θεωρώ παροδική και ατελέσφορη. 

Ξέρουμε ότι με δύο τρία μαθήματα — υποχρεωτικά — που παίρνουν οι φοιτητές της 
Α.Σ.Κ.Τ., την Παιδαγωγική Ψυχολογία, την Ιστορία Τέχνης, και τη Ρυθμολογία, που στο 
κάτω-κάτω τα διδάσκονται κι όσοι δεν πρόκειται να γίνουν καθηγητές, δεν μορφώνονται 
οι δάσκαλοι της Τέχνης. Αν σ’ αυτά προστεθούν επιπλέον μερικά μαθήματα δε σημαίνει 
ότι καλύπτονται τα κενά. Για παράδειγμα η Διδακτική της Τέχνης — μάθημα σύνθετο — 
γιατί εμπεριέχει θεωρητικές γνώσεις και συνεχή πρακτική, δεν μπορεί να περιληφθεί στο 
σώμα των καλλιτεχνικών σπουδών τις οποίες ταυτόχρονα θα πρέπει να παρακολουθεί ο 
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φοιτητής. Δεν μπορούν άρα να συνυπάρξουν δύο διαφορετικής κατεύθυνσης σπουδές 
μέσα σ’ ένα πρόγραμμα που σκοπεύει μόνον στην Καλλιτεχνική Εκπαίδευση. Η Ιστορία 
Τέχνης λόγου χάρη δεν διδάσκεται με την ίδια μέθοδο σε φοιτητές και σε μαθητές. Το ίδιο 
ισχύει και για τα άλλα δύο μαθήματα, τη Ρυθμολογία, την Ψυχολογία της αντίληψης κ.λπ. 
Απομένει η περίπτωση του μεταπτυχιακού κύκλου. Η χρονική διάρκεια είναι θέμα προς 
συζήτηση. Μπορεί να είναι ετήσια ή διετής, τούτο εξαρτάται από πολλούς λόγους που 
δεν είναι της ώρας να τους περιγράψω. Είναι ευνόητο ότι οι σπουδές θα γίνουν στο 
μεταπτυχιακό τμήμα που θα πρέπει να ιδρυθεί. Σ’ αυτό θα περιληφθούν και άλλες 
ειδικότητες, όπως Ιστορία της Τέχνης, η Θεωρία της Τέχνης και η Αισθητική. Το 
μεταπτυχιακό τμήμα θα πρέπει να επανδρωθεί από εκπαιδευμένο διδακτικό προσωπικό 
και να εξοπλισθεί με τα αναγκαία υλικά μέσα. 

Για το πρώτο, δηλαδή το ειδικευμένο διδακτικό προσωπικό, όπως γνωρίζετε, δεν 
υπάρχουν στην Ελλάδα εκπαιδευμένοι καλλιτέχνες για τη διδασκαλία της Τέχνης στη 
Δευτεροβάθμια Εκπαίδευση. Για το λόγο αυτό ύστερα από εισήγηση της Α.Σ.Κ.Τ. στο 
Ι.Κ.Υ. αποφασίστηκε να χορηγούνται 1-2 υποτροφίες κάθε χρόνο για την ειδικότητα αυτή. 
Ήδη δύο καλλιτέχνες σπουδάζουν έξω, και νομίζω ότι θα ήταν σκόπιμο να ζητήσουμε 
από το Υπουργείο Παιδείας να αυξήσει τον αριθμό των υποτρόφων με δαπάνες δικές 
του. 

Έτσι σε μερικά χρόνια θα υπάρξει ένας έστω μικρός αριθμός εκπαιδευμένων καθηγητών 
για το ξεκίνημα και θα σταματήσει, ελπίζουμε, ο εμπειρισμός και συχνά ο 
αυτοσχεδιασμός γύρω από τα καλλιτεχνικά μαθήματα, που αρχίζει από τα υψηλά 
κλιμάκια της εκπαίδευσης και καταλήγει ως τη σχολική τάξη. 

Ο εξοπλισμός του μεταπτυχιακού τμήματος, αν γίνει σωστά, είναι δαπανηρός. Κι αυτό 
γιατί χρειάζεται ο μεταπτυχιακός σπουδαστής να γνωρίσει και να ασκηθεί πρακτικά στις 
διάφορες μορφές των εφαρμογών της τέχνης, ώστε να μη περιορίζει τη διδασκαλία του 
μόνον στη ζωγραφική ή τη γλυπτική, αλλά. να την επεκτείνει και σε άλλες μορφές 
έκφρασης, σε άλλες τεχνικές και σε άλλα υλικά, αφού μόνο έτσι καλλιεργείται — εκτός 
των άλλων — και η απτική δεξιότητα του μαθητή. 

Ελπίζω ωστόσο ότι η ΑΣΚΤ θα προσπαθήσει να αντιμετωπίσει και να λύσει το ζήτημα 
των υλικών και τεχνικών μέσων από τη στιγμή που θα εγκριθεί το νέο πρόγραμμα 
σπουδών. 

Ωστόσο επειδή όλα αυτά θα πάρουν το χρόνο τους, θα πρότεινα, τελειώνοντας, κάτι που 
το πρότεινε πριν λίγο και ο καθηγητής Eisner. 

Ωσότου αρχίσει να αποδίδει ένας σχετικά μακρόχρονος προγραμματισμός για την 
εκπαίδευση των καθηγητών, στο μεταξύ μπορούν πολλά να γίνουν. Η ιδέα λ.χ. να 
ξεκινήσει μέσα σε τούτο το χρόνο και προς το τέλος του, ένα μικρό πρόγραμμα 
βραχύχρονης εκπαίδευσης με τη μορφή σεμιναρίων και μικρές αριθμητικά ομάδες, θα 
απέδιδε άμεσα οφέλη. Στα σεμινάρια αυτά θα διδάξουν και θα συζητήσουν ξένοι και 
Έλληνες, θα γίνουν θεωρητικές εισηγήσεις και συζητήσεις και κυρίως πρακτικές 
ασκήσεις. Πιστεύω ότι μόνον με τον τρόπο αυτό θα αντιληφθούμε καλύτερα το πρόβλημα 
και θα αναζητήσουμε αργότερα μονάχοι πιο μόνιμες λύσεις προσαρμοσμένες στα 
δεδομένα και στις ανάγκες της δικής μας σχολικής πραγματικότητας. 
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ΓΙΑ ΤΑ ΚΡΙΤΗΡΙΑ ΚΑΘΟΡΙΣΜΟΥ ΤΩΝ ΣΤΟΧΩΝ  
ΣΤΗΝ ΕΚΠΑΙΔΕΥΣΗ ΤΕΧΝΗΣ 
 
Ζωή Χατζή 
53ο Γυμνάσιο Αθηνών 
 
Χωρίς να υποτιμούμε ούτε στο ελάχιστο τη σημασία της Εκπαίδευσης Τέχνης και σ’ όλες 
τις άλλες βαθμίδες, καθώς και στην εξωσχολική εκπαίδευση, θέλουμε να υπο-
γραμμίσουμε ωστόσο τη σημασία της στα Γυμνάσια-Λύκεια. Όχι γιατί αποτελεί τον ιδι-
αίτερο χώρο δραστηριότητας της Ένωσής μας, αλλά γιατί πιστεύουμε πως στις 
ιδιόμορφες συνθήκες που επικρατούν σήμερα στον τομέα της Εκπαίδευσης Τέχνης στη 
χώρα μας, εκεί, στα Γυμνάσια-Λύκεια δηλαδή, συγκεντρώνονται οι πιο πολλές πρακτικές 
δυνατότητες για να αποκτήσει η Εκπαίδευση Τέχνης ένα πλατύτερο, πιο μαζικό και πιο 
συστηματικό χαρακτήρα, με εμβέλεια πέρα από εκείνους που έχουν κάποιο ειδικό 
ενδιαφέρον για την τέχνη. 

Το περιεχόμενο της Εκπαίδευσης Τέχνης στα Γυμνάσια-Λύκεια, σημαδεύεται 
αναπόφευκτα από τις ανεπάρκειες και τις ελλείψεις που χαρακτηρίζουν το περιεχόμενο 
της εκπαίδευσης των ίδιων των εκπαιδευτικών τέχνης στο κέντρο από το οποίο 
προέρχονται οι περισσότεροι, την Ανώτατη Σχολή Καλών Τεχνών. Είναι γεγονός πως οι 
εκπαιδευτικοί τέχνης στα Γυμνάσια-Λύκεια αλλά και στους άλλους τομείς της 
εκπαίδευσης, όσο καλή καλλιτεχνική κατάρτιση κι αν υποτεθεί ότι διαθέτουν, δεν έχουν 
σχεδόν καμιά ιδιαίτερη προπαρασκευή για την αντιμετώπιση και τη λύση των ειδικών 
προβλημάτων που θα συναντήσουν στην εκπαίδευση. Ο εικαστικός καλλιτέχνης 
ασφαλώς είναι από την ίδια τη φύση της δουλειάς του βασικός συντελεστής της Καλλι-
τεχνικής Παιδείας, με την πιο πλατειά της έννοια. Ο ρόλος του όμως διαχωρίζεται 
οπωσδήποτε από εκείνον του εκπαιδευτικού τέχνης, που δρα με διαφορετικές 
προϋποθέσεις, με διαφορετικά μέσα, και έχοντας προφανώς διαφορετικούς στόχους. 

Μολονότι είναι αναμφισβήτητα θετικό ότι σε εικαστικούς καλλιτέχνες έχουν ανατεθεί τα 
καθήκοντα του εκπαιδευτικού τέχνης, αυτό δεν είναι το παν, ώστε να προωθηθεί σε 
σωστή κατεύθυνση η Καλλιτεχνική Παιδεία. Είναι αναγκαίο αυτοί οι εικαστικοί, όλοι εμείς 
που δουλεύουμε για την εκπαίδευση στην τέχνη, να αποκτήσουμε ολόπλευρη εικόνα των 
σχετικών προβλημάτων, να αποσαφηνίσουμε παραπέρα τα ζητήματα γύρω από το 
χαρακτήρα, τις κατευθύνσεις και τους στόχους της διδασκαλίας της τέχνης. Ξεκινώντας 
όχι από κατασκευασμένα «θεωρητικά» σχήματα, αλλά από την πραγματικότητα μέσα 
στην οποία δρούμε και την οποία βέβαια επηρεάζει και διαμορφώνει ανάλογα στον τομέα 
μας και η δική μας ακριβώς δραστηριότητα. 
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Η Εκπαίδευση Τέχνης στα Γυμνάσια-Λύκεια συντελείται μέσα σε συνθήκες πλήρους 
απουσίας ενός ορθού κεντρικού προγραμματισμού και οποιασδήποτε υλικοτεχνικής 
υποδομής. Ένας αριθμός 230 εκπαιδευτικών τέχνης, σε σύνολο 3.000 Γυμνασίων-
Λυκείων, με οριακά περιορισμένο χρόνο διδασκαλίας κι όχι σ’ όλες τις τάξεις, με χίλια δυο 
εμπόδια, από τη σχολική εστία ως τις αρμόδιες για την εκπαίδευση κορυφές της 
Πολιτείας, εργάζεται όσο πιο συστηματικά μπορεί για να φέρει ένα μεγάλο, νεανικό, 
άπλαστο κι αμπόλιαστο ακόμα από τη χυδαία «τέχνη» κοινό, κοντά στα προβλήματα της 
Τέχνης, σ’ επαφή μαζί της. 

Δεν είναι σκοπός μας εδώ να αναφερθούμε στις πρακτικές δυσκολίες και τα εμπόδια που 
συναντά αυτή η υπόθεση. Σημειώνουμε μονάχα πως χάρη στις συλλογικές προσπάθειες 
και τον ενθουσιασμό που έχει επιδείξει αυτό, το μικρό συγκριτικά καλλιτεχνικό δυναμικό 
στην Εκπαίδευση, πέτυχε όχι να συνθλιβεί και να παραδοθεί στο έλεος των συνθηκών, 
αλλά αντίθετα να παράγει ένα δυσανάλογα με τις άσχημες συνθήκες δουλειάς θετικό 
έργο. Αυτό το έργο, που χαρακτηρίσαμε κιόλας «θετικό», μπορεί να γίνει ασύγκριτα πιο 
αποδοτικό, αν μπορέσουμε να συστηματοποιήσουμε καλύτερα τις σκόρπιες ιδέες για το 
περιεχόμενο της Εκπαίδευσης Τέχνης, για τους στόχους της καλλιτεχνικής διδασκαλίας. 
Αν μπορέσουμε να συνθέσουμε τις δικές μας εμπειρίες με κάποιες ιδέες των ξένων, που 
πιθανόν θα μας φανούν χρήσιμες και πρακτικά αξιοποιήσιμες, αν μπορέσουμε τελικά να 
βάλουμε την υπόθεση της Εκπαίδευσης Τέχνης στο δρόμο μιας επιστημονικής 
θεμελίωσής της. Στόχους στη διδασκαλία της Τέχνης με κάποια γενική έννοια, όλοι μας 
βέβαια θέτουμε. Είναι πολύ συζητήσιμο όμως αν είναι συνήθως στόχοι που απορρέουν 
από τη μελέτη ενός συνόλου δεδομένων, ή αν είναι απλώς ευκαιριακές προσωπικές 
«επιλογές». Αυτό που μπορούμε να πούμε είναι πως τουλάχιστον στη Μέση 
Εκπαίδευση, τα κριτήρια για τον καθορισμό στόχων στη διδασκαλία της Τέχνης 
ποικίλλουν, και ανάλογα με το προσωπικό «ταμπεραμέντο» του εκπαιδευτικού τέχνης 
εναλλάσσονται από τη συντηρητική προσαρμογή στα δεδομένα της «παράδοσης» και 
της εκπαιδευτικής ρουτίνας, μέχρι τις πιο νεωτεριστικές πτυχές μιας άλλης εκπαιδευτικής 
αντίληψης. Αλλά σε κάθε περίπτωση διαμορφώνονται χωρίς ένα γενικότερο θεωρητικό 
υπόβαθρο, χωρίς αναφορά σε κάποια συστηματική γενίκευση της πείρας, ντόπιας και 
ξένης. Γιατί ούτε κάποια μακροχρόνια έρευνα επιστημονικών απαιτήσεων έχει 
πραγματοποιηθεί, ούτε ένας συστηματικός έλεγχος των αποτελεσμάτων αυτής ή της 
άλλης κατεύθυνσης στην Εκπαίδευση Τέχνης έχει γίνει - κι αν έχει κάπου γίνει, αυτό θα 
αφορά ατομικές πια περιπτώσεις και δεν λύνει το πρόβλημα. 

Και δεν είναι μόνο ότι στον τομέα της εκπαίδευσης τέχνης οι θεωρητικές μας βάσεις - κι 
αυτό αφορά όλες τις εκπαιδευτικές βαθμίδες - είναι λειψές. Είναι ελλιπέστατη και η 
σχετική βιβλιογραφία, οι μελέτες, ακόμα και η αρθρογραφία, κι αυτό αντανακλά την 
υπάρχουσα κατάσταση, το επίπεδο συνολικά επιστημονικής προσέγγισης των 
προβλημάτων της Εκπαίδευσης Τέχνης. Είναι χαρακτηριστικό ότι οι ξένες μεταφράσεις 
επίσης σπανίζουν. Συνεπώς είναι περιορισμένες και οι γνώσεις μας για το πως 
αντιμετωπίζονται τα προβλήματα της Εκπαίδευσης Τέχνης στο εξωτερικό, στη Δύση και 
στην Ανατολή, αφού είναι σποραδικές και χωρίς συνέχεια οι επαφές μας και 
αποσπασματικές οι εικόνες που έχουμε. Τα δικά μας κριτήρια για τον καθορισμό των 
στόχων στη διδασκαλία της Τέχνης, προέρχονται από εμπειρικά κυρίως 
αποκρυσταλλωμένες ιδέες. Μπορεί να είναι ιδέες σωστές και συχνά μια πολύπλευρη και 
πλούσια εμπειρία, οδηγεί σε σωστές ιδέες, μπορεί να είναι μερικά σωστές, ή 
ανολοκλήρωτες, μπορεί να φαίνονται σήμερα στην κύρια πλευρά τους θετικές, αλλά δεν 
υπάρχει με αυτές τις προϋποθέσεις η εγγύηση ότι δεν οδηγούν τελικά και σε 
αποτελέσματα αρνητικά. Η έλλειψη θεωρητικής προπαιδείας και θεμελιωμένων 
επιστημονικά κατευθύνσεων έχει σα συνέπεια μια ορισμένη μονομέρεια στη σκέψη που 
μακρόχρονα δεν μπορεί παρά να επιδρά ανασταλτικά στην Εκπαίδευση Τέχνης. 
Εννοείται πως δεν θέλουμε να αντικαταστήσουμε την όποια μονομέρεια του εμπειρισμού 
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μας με τη μονομέρεια ενός εκτός τόπου και χρόνου θεωρητικισμού, υιοθετώντας και 
εφαρμόζοντας άκριτα τυχόν γενικές ιδέες για την Εκπαίδευση στην Τέχνη, που μπορεί να 
έχουν εφαρμογή σε άλλες συνθήκες αλλά θα τυχαίνει ίσως να είναι έξω από τις 
συγκεκριμένες ανάγκες και το εδώ «κλίμα». Θέλουμε να ανοίξουμε δρόμο ώστε να 
λύσουμε προβλήματα, και πιστεύουμε ότι θα συμβάλλει σ’ αυτό η «Συνάντησή» μας. 
Αλλά ξέρουμε επίσης πως τελικά μόνο όταν κατανοηθεί σωστά ο προβληματισμός που 
ανοίχθηκε κι όταν μελετηθούν πιο επίμονα στο μέλλον απ’ όλους μας τα σχετικά θέματα, 
θα μπορέσουμε να οριστικοποιήσουμε απαντήσεις. Τα προβλήματα της Εκπαίδευσης 
Τέχνης θα μπουν στο δρόμο της λύσης τους, μόνο με τη συλλογική δουλειά και τις κοινές 
προσπάθειες των εκπαιδευτικών τέχνης, την αλληλοβοήθεια και τη συνεργασία τους. 
Τώρα εμείς σημειώνουμε απλώς μερικά ερωτήματα γύρω από αυτά τα προβλήματα, για 
να προκαλέσουμε μια συζήτηση, για να υποκινήσουμε ένα διάλογο. 

Ποιο στόχο πρέπει να προωθεί η διδασκαλία των Καλλιτεχνικών στα Γυμνάσια-Λύκεια; 
Να δώσει μια «γενική εικόνα» στους μαθητές περί Τέχνης και να υποβοηθήσει την επαφή 
τους με τα προβλήματα και τον κόσμο της τέχνης; Να ωθήσει τους μαθητές προς την 
καλλιτεχνική ενασχόληση και να αξιοποιήσει τα ιδιαίτερα τυχόν ενδιαφέροντα και κλίσεις 
τους; Να τους προσφέρει τη δυνατότητα της συναισθηματικής εκτόνωσης λειτουργώντας 
σαν ένα «ψυχαγωγικό» διάλειμμα από το άγχος των άλλων μαθημάτων; Κάτι από όλα 
αυτά ή όλα αυτά μαζί παρμένα και ίσως και άλλα; Και πώς εξυπηρετείται ο ένας και πώς 
ο άλλος στόχος —ποιες μεθοδεύσεις και ποια πραχτική φέρνουν στο επιδιωκόμενο 
αποτέλεσμα; Το κριτήριο του «λίγο απ’ όλα» (λίγο σχέδιο, λίγο χρώμα, λίγο θεωρία, λίγο 
Ιστορία Τέχνης κ.λπ.) διευκολύνει την επαφή του μαθητή με το χώρο της Τέχνης; Πρέπει 
να εξακολουθούμε να θέτουμε σε πρώτη μοίρα σαν αποφασιστικό παράγοντα στην 
Εκπαίδευση Τέχνης την παραγωγή μαθητικών έργων; Αν μια τάξη παρουσιάζει «καλή 
δουλειά», δηλαδή «καλή» με την αντίληψη των εικαστικών καλλιτεχνών παραγωγή 
μαθητικών έργων, σημαίνει αυτό υποχρεωτικά «καλή δουλειά στην Εκπαίδευση Τέχνης»; 
Αν μια τάξη έχει υψηλότερο επίπεδο πληροφόρησης για την τέχνη και οι μαθητές αντί 
κυρίως να δημιουργούν οι ίδιοι έργα, εκπαιδεύονται περισσότερο στο να «βλέπουν» και 
να μαθαίνουν μέσα από την ανάλυση των πλαστικών αρετών ενός έργου (από σλάιντς, 
φωτογραφίες, ρεπροντιξιόν, εκθέσεις κ.λπ.) αυτό είναι λιγότερο χρήσιμο ή περισσότερο; 
Σ’ όλα αυτά και σε μια σειρά άλλα ερωτήματα συναφή, υπάρχουν πιθανόν τέτοιες ή 
αλλιώτικες απαντήσεις. Όπως ήδη υπογραμμίσαμε οι απαντήσεις αυτές στηρίζονται σε 
μια αποσπασματική εικόνα και όχι σ’ ένα συνολικό απολογισμό, σε μια γενίκευση της 
ντόπιας και ξένης πείρας. 

Απαιτείται μια τολμηρή αντιμετώπιση των προβλημάτων, που θα ανανεώσει τις πρακτικές 
μας και θα τροφοδοτήσει με νέες ιδέες την υπόθεση της Εικαστικής Εκπαίδευσης στη 
χώρα μας. 
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ΟΙ ΣΥΓΧΡΟΝΟΙ ΠΡΟΒΛΗΜΑΤΙΣΜΟΙ ΤΟΥ ΜΑΘΗΜΑΤΟΣ  

ΤΩΝ ΚΑΛΛΙΤΕΧΝΙΚΩΝ ΣΤΟ ΓΥΜΝΑΣΙΟ 
 

 

Τάσος Μουζάκης 

Ειδικός σύμβουλος Καλλιτεχνικών Μαθημάτων Μέσης Εκπαίδευσης 

 
Ο εκρηκτικός ρυθμός εξέλιξης που ακολουθήθηκε στον αιώνα μας, σε όλες τις 
ανθρώπινες δραστηριότητες είχε σαν συνέπεια να δημιουργηθούν νέες αξίες στην τέχνη 
και τα παιδαγωγικά που είναι οι δύο αφετηρίες απ’ όπου ξεκινάει η δουλειά μας, εξίσου 
και οι δύο απαραίτητες. Και από τους δύο αυτούς χώρους μελετήθηκε και εκτιμήθηκε η 
καλλιτεχνική-εικαστική απασχόληση του παιδιού, για την ψυχοπνευματική και αισθητική 
του ανάπτυξη. 

Από το 1950 περίπου, σε πολλές χώρες άρχισε να γενικεύεται ένα ιδιαίτερο ενδιαφέρον 
προς αυτό το μάθημα. Οι μελέτες γύρω από αυτό άρχισαν να πληθαίνουν και ήταν 
μελέτες ψυχοπαιδαγωγών, θεωρητικών της Τέχνης και καλλιτεχνών. Δημιουργήθηκαν για 
εξυπηρέτηση των καθηγητών του μαθήματος ειδικά κέντρα που τους παρέχουν κάθε 
είδους πληροφόρηση ή βιβλιογραφία που αφορά αυτό το μάθημα. Στην άλλη αφετηρία 
της δουλειάς μας τα παιδαγωγικά, οι ψυχοπαιδαγωγοί σήμερα στο σύνολό τους 
προωθούν μεθόδους αντιαυταρχικές και παιδοκεντρικές για όλη την εκπαίδευση και 
φυσικά και την καλλιτεχνική. Γιατί δεν τις επιβάλλουν μόνο οι καιροί ή γιατί έτσι 
δημιουργούνται υγιέστερα ψυχικά άτομα κ.λπ. αλλά και γιατί αποδείχτηκε ότι είναι και οι 
πιο γόνιμες εκπαιδευτικές μέθοδοι. 

Σ’ αυτόν τον παιδαγωγικό χώρο για την Καλλιτεχνική Εκπαίδευση υπάρχουν τρεις 
μέθοδοι. Η πρώτη είναι της δημιουργικής απασχόλησης που χρησιμοποιείται κυρίως στη 
μικρή ηλικία. Η δεύτερη της ερευνητικής μάθησης που εφαρμόζεται κυρίως στα Λύκεια, 
και η τρίτη του δημιουργικού παιχνιδιού. Για το εικαστικό παιχνίδι επειδή βρίσκεται στο 
χώρο που εργαζόμαστε περισσότερο, θα περιγράψω αναλυτικότερα τις βασικές τους 
αρχές. 

 Στη μέθοδο του δημιουργικού παιχνιδιού: 

1. Επιδιώκουμε τη γνώση αντίθετα από το δρόμο που ακολουθεί η από καθέδρας 
διδασκαλία. 

2. Δεχόμαστε ότι η ειδική αίσθηση του χρώματος, του φωτός του χώρου, του σχεδίου των 
αναλογιών και λοιπών χαρακτηριστικών της τέχνης είναι έμφυτα στα παιδιά, γι’ αυτό κάθε 
διδασκαλία τους στο Γυμνάσιο μόνο σύγχυση και αποπροσανατολισμό μπορεί να φέρει 
εφόσον μάλιστα και όλα αυτά το παιδί τα χρησιμοποιεί, όπως του χρειάζονται, για να 
εκφραστεί.  

3.Σεβόμαστε απόλυτα την εξέλιξη της οπτικής αντίληψης και τη δεχόμαστε σαν την 
κυριότερη εκφραστική ρίζα του ανθρώπου. 

4. Αφήνουμε περιθώρια για να δημιουργηθεί μια απεριόριστη οπτική επικοινωνία δίχως 
να επιμένουμε σε ορισμένες τεχνικές, εάν δεν ενθουσιάζουν τους μαθητές μας. Το παιδί 
και ο έφηβος χρησιμοποιεί την τέχνη για να υλοποιήσει έννοιες, για να εκτονωθεί ψυχικά 
και να έρθει σε επικοινωνία με το περιβάλλον του εκφράζοντας έντονα τις απόψεις του. 
Γι’ αυτό καλλιεργείται, προβληματίζεται έντονα και εκτονώνεται ψυχικά μέσα από την 
Τέχνη. 
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4. Δεχόμαστε το παιδί σαν μοναδική και αναντικατάστατη περίπτωση εκφραστικής 
δύναμης και αυτό είναι κάτι που γρήγορα διαπιστώνεται αν λειτουργεί αυτή η μέθοδος 
σωστά. Η τέχνη του παιδιού χαρακτηρίζεται από ειλικρίνεια, βαθύτερη αλήθεια και 
καθαρότητα μηνυμάτων. 

5. Δεν δεχόμαστε ότι υπάρχει σε κανένα παιδί εκφραστική αδυναμία και όπου 
διαπιστώνεται ότι υπάρχει σε μεγάλη μάλιστα κλίμακα, τότε αναζητάμε να βρεθεί η αιτία, 
που είναι οι διάφορες αναστολές τις οποίες εύκολα καταπολεμά αυτή η μέθοδος. 

6. Δεχόμαστε μια μεγάλη διαφορά ευχέρειας, που μπορεί να υπάρχει από παιδί σε παιδί, 
αν δεν του έχουν δημιουργηθεί εκφραστικά κενά. Αυτό όμως δεν χαρακτηρίζει ποιοτική 
διαφορά τέχνης. Είναι εκφραστική διαφορά ή διαφορά προσωπικότητας. 

Τελικά δεχόμαστε σαν αξίωμα ότι κάθε άνθρωπος, κάθε ηλικίας ή πνευματικού επιπέδου 
έχει τη δυνατότητα να εκφραστεί μέσα από μια περιοχή της τέχνης και να επικοινωνήσει 
με αυτήν. Εάν δεν συμβαίνει αυτό, οφείλεται σε διάφορες επίκτητες αναστολές που του 
δημιουργήθηκαν. Ειδικά μετά την Τρίτη Δημοτικού μπορούμε να τους ζητήσουμε να 
επικοινωνούν μαζί μας εικαστικά σε οποιοδήποτε χώρο κινείται η ανθρώπινη ευαισθησία. 
Στο καλλιτεχνικό δημιουργικό παιχνίδι, ο δάσκαλος επικοινωνεί με τα παιδιά μετά την 
Τρίτη Δημοτικού, με διάφορα εικαστικά παιχνίδια ή με θεματική ευρηματικότητα που 
μπορεί να φτάνει μέχρι το απρόοπτο ή το ξάφνιασμά τους. Έτσι ενεργοποιεί άμεσα τα 
παιδιά και παραμερίζει τις ατελείωτες αναστολές που συχνά αντιμετωπίζουν, έχοντας 
δημιουργήσει προς αυτήν την κατεύθυνση μαζί τους εικαστικό διάλογο. Βοηθάει να 
βιώσουν τα παιδιά την τέχνη και να υπερπηδήσουν την κυριαρχία της μορφής, που 
τελικά αποδεικνύεται αυτοτελής μέσα από την αίσθηση της ζωής και την αυθεντικότητα 
που της δίνουν. Δεν την αναζητεί αποκλειστικά μέσα από τα μοντέλα. Όταν χαθεί η 
αμεσότητα έκφρασης, όπως συμβαίνει, μέχρι σήμερα, στο διάστημα μεταξύ 
Νηπιαγωγείου και Γ΄ Δημοτικού, τότε το άτομο σύντομα αδυνατεί να επικοινωνήσει μέσα 
από την τέχνη και την υποκαθιστά με τεχνικές διαδικασίες υποβιβάζοντας την τέχνη σε 
σκέτη χειροτεχνία. 

Τα παιδιά εκφράζονται όπως αισθάνονται. Δημιουργείται έτσι μια πολύ μεγάλη ποικιλία 
έκφρασης και διαφορετικών λύσεων γραφής από παιδί σε παιδί. Αυτό τους δίνει τη 
δυνατότητα για μια πλατύτερη κατανόηση της τέχνης, μαζί με όλη την ευρύτητα που 
επιζητάμε στην ύλη. 

Σαν αντιαυταρχική, παιδοκεντρική παιδαγωγική μέθοδος είναι εύκολη, γιατί ακολουθεί τη 
φυσική λειτουργία της μάθησης, αλλά και δύσκολη για τους πιο κάτω λόγους: 

 1. Γιατί έχουν οι μαθητές συνήθως εντελώς χαμένη την εμπιστοσύνη στον εαυτό τους και 
είναι αποπροσανατολισμένοι από την εκπαίδευση του Δημοτικού και γιατί ακόμη εμείς οι 
ίδιοι σαν εκπαιδευτικοί δεν έχουμε βιώματα αντιαυταρχικής εκπαίδευσης. Η εκπαίδευσή 
μας ήταν αυταρχική και δασκαλοκεντρική μέχρι συνήθως των Ανωτάτων σπουδών μας. 
Πρέπει προτού αρχίσουν να ζωγραφίζουν τα παιδιά να πεισθούν, αν είναι δυνατόν όλα, 
ότι θα ενθουσιαστούν γρήγορα εάν συμμετέχουν, να αντιληφθούν δηλαδή ότι η Τέχνη θα 
δώσει ομορφιά στη ζωή τους και περιεχόμενο και ότι μέσα από αυτήν θα αποκτήσουν μια 
ξεχωριστή αίσθηση της ζωής. Εάν δε γίνουν κτήμα όλων, όλες αυτές οι μέθοδοι που είναι 
καθολικά αναγνωρισμένες από ψυχοπαιδαγωγούς, καλλιτέχνες κ.λπ. που ασχολούνται 
με αυτόν τον εκπαιδευτικό χώρο μαζί με τους γενικούς σκοπούς που έχει υιοθετήσει κάθε 
χώρα και αναγράφονται στο Σύνταγμά της και στα αναλυτικά της προγράμματα, τότε 
μπορούν να παρουσιαστούν οι πιο κάτω αποκλίσεις. 

2. Να παρασυρθούν ελάχιστοι και να δείξουν από καθέδρας στο Γυμνάσιο ή και πιο κάτω 
ακόμη, μια απλοποιημένη μέθοδο τέχνης παρόμοια με αυτές που διδαχτήκανε στην 
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ΑΣΚΤ ή να μετατρέψουν το μάθημά τους σε φροντιστήριο για παρόμοιες σχολές, 
εμποδίζοντας έτσι τα παιδιά να βιώσουν ανεπανάληπτες στιγμές της ζωής τους. 

3. Να τοποθετήσουν μερικοί τα παιδιά του Γυμνασίου στον ίδιο χώρο που τοποθετούμε 
και τα νήπια. Ενώ ήδη από τη Δ΄ Δημοτικού και μετά μεγαλώνει απότομα ο κύκλος των 
ενδιαφερόντων τους και των δυνατοτήτων τους περιορίζοντάς τα έτσι σε μικρό χώρο 
προβληματισμών. 

4. Να δεχθούν μερικοί ανεπεξέργαστες ξένες αντιλήψεις που δεν ανταποκρίνονται στην 
πραγματικότητα του τόπου τους ή στους σκοπούς και στους στόχους των Α.Π. γιατί 
συχνά διαφέρουν ακόμη και τα μέσα ή ο ρυθμός ζωής ή η ιδιοσυγκρασία και οι συνθήκες 
διαβίωσης από χώρα σε χώρα. 

5. Να σταματήσουν μερικοί στο αποτέλεσμα που μας δίνει η δουλειά του παιδιού, πρέπει 
δε να έχουμε στο νου και πόσοι από τους στόχους μας εξυπηρετούνται, γιατί έτσι θα 
βοηθήσουμε τη μελλοντική του ανάπτυξη. 

6. Να βρεθούν μερικοί να δογματίζουν σε μια κατεύθυνση της τέχνης μικραίνοντας έτσι το 
φάσμα της και την αισθητική κατάρτιση των παιδιών. 

7. Και τέλος ίσως βρεθούν και ελάχιστοι που θα νομίσουν ότι μια αυστηρή αυταρχική 
διδασκαλία με χαμηλές βαθμολογίες θα φέρει ευνοϊκά αποτελέσματα, ενώ τελικά θα φέρει 
αποτελέσματα αντίθετα από αυτά που νομίζουν. 

Όλοι μας ξέρουμε ότι σε μας δεν έμεινε απολύτως τίποτε, καμιά φορά, από μαθήματα 
που διδαχτήκαμε με τέτοιες μεθόδους, παρόλο που συχνά γράφαμε για καλό βαθμό. Και 
στις άλλες δύο μεθόδους οι ίδιες βασικές αρχές υπάρχουν, μπορούν δε και αυτές να 
εφαρμοστούν στο Γυμνάσιο, εάν υπάρχουν οι κατάλληλες συνθήκες. Η μέθοδος της 
δημιουργικής απασχόλησης δίνει στο παιδί τη δυνατότητα να επιλέγει κάθε φορά την 
εικαστική περιοχή που θα εργαστεί, όπως γλυπτική ή ζωγραφική με διάφορα υλικά ή 
κεραμική ή κοσμήματα κ.λπ. Γι’ αυτό απαιτεί οργανωμένο εργαστήριο, μικρότερο αριθμό 
μαθητών, περισσότερες ώρες απασχόλησής τους, περιορισμένο αριθμό τμημάτων για 
κάθε εργαστήριο και επάρκεια υλικών. Η διδασκαλία γίνεται πλέον εξατομικευμένη, 
υπάρχουν μεγαλύτερα περιθώρια για προσαρμογή του παιδιού σε ιδιαίτερες κλίσεις του 
και απαιτεί να μην έχει δημιουργηθεί και το κενό εικαστικής απασχόλησης που έχουν οι 
μαθητές μας στο Δημοτικό ή ο αποπροσανατολισμός τους. Είναι ο τρόπος που πρέπει να 
εργάζονται τα παιδιά στα ελεύθερα εργαστήρια πολιτιστικών συλλόγων κ.λπ. Στην 
προσχολική ηλικία και μέχρι την Γ΄ Δημοτικού είναι απαραίτητο να εργάζονται με αυτήν τη 
μέθοδο έστω και σε περιορισμένη κλίμακα (βιβλιογραφία Η. Βιγγόπουλου).  

Στο Λύκειο θα πρέπει να εφαρμοσθεί έστω σε πολύ περιορισμένη κλίμακα με δύο ή τρεις 
ομάδες, όπως αυτά π.χ. που κατευθύνονται για το Πολυτεχνείο και τους άλλους που 
επιθυμούν μια πιο ελεύθερη έκφραση. Στη μέθοδο της δημιουργικής έρευνας απαιτείται 
επίσης υλικοτεχνική υποδομή και η εξατομικευμένη διδασκαλία της δημιουργικής 
απασχόλησης. Δίνουμε στα παιδιά το στοιχείο ή το υλικό που θα κινηθούν οι προβλη-
ματισμοί της δουλειάς τους. Τελικά και οι τρεις μέθοδοι δεν έχουν αδιαχώριστα όρια παρ’ 
όλο που διακρίνονται καθαρά. Είναι και οι τρεις αξιόλογοι μέθοδοι, έχουν όμως και οι 
τρεις αδύνατα σημεία που αλληλοσυμπληρώνονται και εξαρτώνται από διάφορους 
παράγοντες. 

Κατά τη γνώμη μου θα πρέπει να μένει ελεύθερος ο καθηγητής να επιλέγει μια από τις 
τρεις, για να εξασφαλίζεται καλύτερα η ζωντανή συμμετοχή του δίχως να παρεκκλίνει 
από τις κοινές βασικές αρχές γιατί τότε η διδασκαλία του αποδυναμώνεται. Όταν ή γιατί 
λείπει η υλικοτεχνική υποδομή, ή γιατί έχουμε 40 μαθητές σε κάθε τάξη, ή γιατί 
επισκεπτόμαστε 20 διαφορετικά τμήματα, ή γιατί έχουμε αποπροσανατολισμένους 
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μαθητές ή γιατί έχουν χάσει το ενδιαφέρον τους για την τέχνη ή γιατί οι ώρες είναι 
σπάνιες, τότε είναι απαραίτητο, νομίζω, να χρησιμοποιήσουμε τη μέθοδο του 
δημιουργικού εικαστικού παιχνιδιού. Τέλος θεωρώ πολύ επιζήμια την εργασία στο σπίτι 
όπου αφήνουμε εκτεθειμένο το παιδί σε ανεύθυνα σχόλια ή εμποδίζουμε το πρόγραμμα 
της οικογένειας δημιουργώντας δυσαρέσκεια. Θα πρέπει να προσέχουμε τη 
συμπεριφορά μας, γιατί θα πρέπει να κερδίσουμε την εύνοια όλων για να καταλάβουν τη 
χρησιμότητά μας και να μας αγαπήσουν, ιδιαίτερα τα παιδιά. Δεν πετυχαίνομε τίποτε 
έστω και αν αρκετοί μαθητές μας εισαχθούν στην αρχιτεκτονική ή γίνουν καλλιτέχνες. 
Εμείς θεωρούμαστε πολυτέλεια και ας ρήμαξε ο τόπος από έλλειψη αισθητικών 
κριτηρίων. Γι’ αυτό απαιτείται η γνώση των συγχρόνων ψυχοπαιδαγωγικών μεθόδων για 
να εργαζόμαστε πιο συστηματικά για να μη συντηρείται η άγνοια. Αυτό είναι μια ακόμη 
δική μας ιδιαιτερότητα, ένα ακόμη εμπόδιο. 

 

Το εικαστικό παιχνίδι 

Είναι προπαντός συμμετοχικό με μορφές κυρίως τις πιο κάτω: 
1. Του πολύπτυχου, σε ένα χαρτάκι 0,10 Χ 0,15 περίπου, που είναι το 1/4 χαρτιού 
πολυγράφου. 
2. Διάφορες συλλογές. 
3. Διάφορες ομαδικές εργασίες, διαφόρων τύπων. 
4. Διάφορες επιλογές. 
Μπορούν να γίνουν όλες αυτές οι εργασίες, με τέμπερες, με κολλάζ, με σινική μελάνη, με 
μαρκαδόρους ή με άλλα υλικά και με διάφορες τεχνοτροπίες. Αλλά έχουν το πλεονέκτημα 
ότι μπορούν να γίνουν στην ανάγκη και με μαύρο μολύβι ή με στυλό διαρκείας, ανάλογα 
με τις συνθήκες και την κρίση του καθηγητή ή του δάσκαλου. Μπορούν να γίνουν 
τρισδιάστατες εάν χρησιμοποιηθούν κουτιά σπίρτων, που τα χρωματίζουν και τα 
μετατρέπουν τα παιδιά σε σπιτάκια και μετά τα κολλάνε σε ένα κοινό χαρτόνι, όλοι μαζί, ή 
να γίνουν τρισδιάστατα με πηλό ή με σαπούνια ή με φελιζόλ κ.λπ. Έτσι δημιουργούνται, 
τοποθετώντας από ένα κάθε παιδί ή το πολύ δύο, συνοικίες ή χωριά, που μπορούν να 
προσθέσουν μετά και ότι άλλο σκεφθούν όπως δένδρα, κολώνες ηλεκτρικού κ.λπ. 
Το εικαστικό παιχνίδι είναι ένας ταχύρρυθμος εκπαιδευτικός ρυθμός, όταν 
χρησιμοποιούμε μικρό μέγεθος χαρτιού και μαρκαδόρους. Μπορεί όμως το μέγεθος να 
γίνει και μεγάλο. Μερικές φορές δηλ. μια ομαδική εργασία, απλής συμμετοχής ή άλλη να 
έχει το μέγεθος σκηνικού. Σαν ταχύρρυθμος εκπαιδευτικός ρυθμός, επιτρέπει προπαντός 
με τους μαρκαδόρους στα πολύπτυχα κάθε μάθημα να έχει και νέους προβληματισμούς. 
Δηλαδή γίνεται έτσι περιήγηση σε πολλούς χώρους της ανθρώπινης ευαισθησίας. Το 
θεματολόγιο που μπορεί να χρησιμοποιηθεί ιδιαίτερα στα πολύπτυχα καλύπτει και τις 
πέντε κατηγορίες θεμάτων που αναφέρω στα βιβλία μου. Δηλαδή θέματα, τεχνικές, 
εικαστικά προβλήματα, κ.λπ. Έχουν το πλεονέκτημα ότι οι εργασίες αυτές δεν πάνε στο 
σπίτι του παιδιού αλλά παραμένουν για τη διακόσμηση του σχολείου ή για να έχει 
αντιπροσωπευτικά έργα ο καθηγητής, της πορείας του έργου του. Επιτρέπει στις 
εκθέσεις να συμμετέχουν όλα τα παιδιά, πολλές φορές και να γίνονται εκθέσεις σε μικρό 
σχετικά χώρο που στήνονται εύκολα. Το εικαστικό, δημιουργικό παιχνίδι μπορεί να 
περιέχει μεγάλο μέρος της μεθόδου της δημιουργικής έρευνας. Δεν απαιτεί εργαστήρια 
και περιορισμένο αριθμό μαθητών. Αν το κατέχει ο δάσκαλος και έχει την ικανότητα να 
διδάσκει στα παιδιά τη σοβαρότητα της εργασίας είναι αρκετά ξεκούραστο για το 
δάσκαλο, ή τον καθηγητή και αν γίνει σωστά, είναι πάρα πολύ ενδιαφέρον για τα παιδιά, 
με δυνατότητες να καλύπτει πολλούς χώρους εικαστικούς και στόχους. Δεν εμποδίζει 
ακόμη και η πρωτόγονη μετωπική διάταξη των θρανίων που υπάρχει στα σχολεία μας. 
Σαν μειονέκτημα του μπορεί να του καταχωρηθεί ότι όλα τα παιδιά ασχολούνται στην ίδια 
περιοχή τέχνης και σε προκαθορισμένο θέμα και συχνά σύνθεση που όλα αυτά τελικά 
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είναι και ευεργετικά για πολλές περιπτώσεις. Ή ακόμη ότι δεν μένουν έργα στο παιδί, κάτι 
που είναι και πλεονέκτημα γιατί αποφεύγονται διάφορα ανεύθυνα σχόλια. Μπορεί όμως, 
σήμερα, να φωτογραφίσει αυτά τα συλλογικά έργα το παιδί, ή να βγάλει διαφάνειες ή να 
βγάλει κάρτες η σχολική εφορία ή η τοπική αυτοδιοίκηση, από αυτά τα συλλογικά έργα 
των παιδιών. Το εικαστικό παιχνίδι, όταν κατανοηθεί και εκτιμηθεί από τα παιδιά μπορεί 
τότε να εφαρμοσθεί και στο ύπαιθρο σαν κατασκευές ή άλλες μορφές τέχνης, αν 
υπάρχουν περισσότερες ώρες. Παρ’ όλο που απότομα ανεβάζει ψηλά το ενδιαφέρον των 
παιδιών, γι’ αυτό και ονομάσθηκε παιχνίδι, εν τούτοις χρειάζεται απαραίτητα να υπάρχει, 
προτού αρχίσει, μια προθέρμανση ενθαρρυντική. 

Θα απευθυνθώ τώρα στους πολύ νέους συναδέλφους: Κρατείστε τα παιδιά σε 
ευγενικότατη απόσταση — Γιατί αν δείξεις αμέσως οικειότητα, τότε ίσως χάσεις τον 
έλεγχό τους. Δώστε τους να καταλάβουν ότι εσείς ενδιαφέρεστε πολύ για την πρόοδό 
τους, μέσα σε ορισμένα πλαίσια. Ενθαρρύνετέ τα συνεχώς αλλά μόνο για την 
προσπάθειά τους. Μην αναμειχθείτε ποτέ στα γενικότερα ενδιαφέροντά τους, όπως ποια 
ποδοσφαιρική ομάδα υποστηρίζουν ή υποστηρίζετε ή μην ανοίγετε πολιτική συζήτηση. 
Γιατί τότε χάσατε ήδη ένα μεγάλο μέρος των μαθητών σας. Ενθαρρύνετέ τους δείχνοντάς 
τους τα σπηλαιογραφήματα, λέγοντάς τους ότι αυτά έγιναν εδώ και σαράντα χιλιάδες 
χρόνια, από ανθρώπους που δεν ήξεραν να μιλήσουν αλλά έβγαζαν κραυγές. Και επειδή 
ο μέσος όρος ζωής τους ήταν 18 χρόνια έγιναν από άτομα μεταξύ 14 μέχρι 18 ετών. Να 
τους πείτε ότι ο εγκέφαλός τους είχε λιγότερο βάρος από το δικό μας. Επομένως, όπως 
λένε οι επιστήμονες, είχαν λιγότερο μυαλό. Γι’ αυτό, είναι αδύνατο, εσείς πολύ σύντομα 
να μην κάνετε όλοι σπουδαία έργα, αρκεί να το θελήσετε. Να τους πείτε ότι οι άνθρωποι 
των σπηλαίων δυστυχούσαν από παράσιτα, αρρώστιες και ότι κινδύνευαν σε κάθε στιγμή 
από φίδια, αρκούδες και άλλα θηρία που ήσαν άφθονα. 

Τέλος, για να ανακεφαλαιώσω συνολικά, οι διδακτικές σύγχρονες απόψεις, για τους πολύ 
νέους συναδέλφους είναι: 
1) Δεν διορθώνομε ποτέ το παιδικό σχέδιο. 
2) Δεν κάνουμε υποδείξεις για τον τρόπο έκφρασής του. 
3) Δεν ξεχωρίζουμε ταλέντα. 
4) Δεν παρουσιάζουμε ποτέ παιδικό πρότυπο προς μίμηση και αντιγραφή. Μπορούμε 
μόνο να υποδείξουμε στο παιδί, εάν καταλάβουμε ότι έχει βιαστεί να τελειώσει το έργο, 
να συμμετέχει στις ομαδικές εργασίες ή στα πολύπτυχα, τότε μπορούμε να του 
υποδείξουμε ότι έχει χρόνο να συμπληρώσει το έργο του προσεκτικότερα, με περιβάλλον 
ή με περισσότερα χρώματα. Το ίδιο μπορεί να γίνει εάν ο καθηγητής έχει πειστεί ότι το 
έργο είναι υπερβολικά λιτό από αναστολές που έχουν προηγηθεί. Να τα ενθαρρύνετε να 
βάζουν ότι χρώματα νομίζουν ακόμη και εάν αντιληφθείτε ότι είναι εντελώς 
εξωπραγματικό, μην εκφράσετε απορία ειδικά οι δάσκαλοι, γιατί οι «καλλιτέχνες» αυτό 
ξέρουν να το εκτιμήσουν. 
Τέλος, για να μη μείνει πάντα άτολμο το παιδί, να μην επιτρέπετε να χρησιμοποιούν 
γόμες ή ότι άλλο σβήνει και να είστε βέβαιοι, ότι σύντομα θα εργάζεστε άνετα, παρ’ όλο 
που δεν υπάρχουν καλές συνθήκες εργασίας, θα σας αγαπήσουν πολύ τα παιδιά και οι 
δικοί τους, θα περιμένουν σαν γιορτή την ώρα που θα έχουν το μάθημά σας, θα 
αναγνωρίσουν το έργο σας οι συνάδελφοι των άλλων ειδικοτήτων. Θα χαιρόσαστε στην 
εργασία σας, θα υλοποιηθούν οι επιθυμίες σας να βρουν τα παιδιά πολιτιστικά 
ενδιαφέροντα, παίζοντας, και θα είστε πρωτεργάτες ενός σοβαρού κοινωνικού ρόλου. 
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      Η ΤΕΧΝΗ ΠΕΡΑ ΑΠΟ ΕΥΑΙΣΘΗΣΙΑ ΕΙΝΑΙ ΜΥΑΛΟ ΚΑΙ ΓΝΩΣΕΙΣ 

 

Χαρίκλεια Μυταρά 

Ειδικός επιστήμων στην Α.Σ.Κ.Τ. 

 

Είναι κοινός τόπος να πούμε πως στην Ελλάδα η Παιδεία είναι υποβαθμισμένη. Στον 

τόπο μας, υπάρχει διάχυτη η γνώμη, ότι η Τέχνη είναι ένστικτο και ευαισθησία. Λίγοι 

έλληνες έχουν συνειδητοποιήσει, πως η Τέχνη πέρα από ευαισθησία είναι μυαλό και 

γνώσεις. Πως η Τέχνη έχει μια γλώσσα αυτόνομη, παράλληλη προς τη γλώσσα του 

λόγου, με τη δικιά της γραμματική, με το δικό της συντακτικό. Πως έχει τις ίδιες 

δυνατότητες «παιδείας» εξ ίσου σημαντικές με αυτές του λόγου. Αυτή η έλλειψη παιδείας 

ενός λαού τόσο προικισμένου και τόσο αβοήθητου, την αισθάνομαι χρόνια τώρα σαν 

καλλιτέχνης. Θυμάμαι πόσο με προβληματίσανε οι φιλότιμες προσπάθειες μιας 

προοδευτικής Ομάδας Τέχνης να έρθει σε επαφή με τους εργάτες, οργανώνοντας 

εκθέσεις σε εργοστάσια. Είμαι ένας από εκείνους που βρεθήκαμε κάποια μέρα στην 

ΙΖΟΛΑ. Εμείς οι καλλιτέχνες από τη μια, με τα μπλουτζίν της δουλειάς, και οι εργάτες από 

την άλλη με τα καλά τους φυσικά. Καλοπροαίρετοι και αμήχανοι όλοι, εμείς κυριολεκτικά 

«κρεμασμένοι» στους τοίχους, και εκείνοι να μη ξέρουν τι να μας κάνουν. Να μας 

αφήσουν εκεί, ή να μας ξεκρεμάσουν. Αυτή η έλλειψη επαφής έμεινε χαραγμένη στη 

συνείδησή μου. Με παίδεψε χρόνια και όταν μου δόθηκε η ευκαιρία να δημιουργήσω ένα 

εργαστήρι Τέχνης, οι πρώτοι μαθητές του, φρόντισα να είναι ενήλικες. Ήξερα πως κάποια 

στιγμή, αυτοί οι άνθρωποι, με τις γνώσεις τους, θα επηρεάζανε το περιβάλλον τους, την 

πόλη τους, γιατί όχι και όλη την Ελλάδα. Τώρα που περάσανε έξι χρόνια μέσα από τους 

δικούς μου προβληματισμούς, αλλά και άλλων χωρών που γνώρισα σε συνέδρια της 

INSEA και πέρα από το εργαστήρι της Χαλκίδας για το οποίο θα σας μιλήσω σε λίγο, θα 

ήθελα μαζί να συζητήσουμε, γι’ αυτόν το χώρο της εσωσχολικής παιδείας, τον κατά τη 

γνώμη μου εξ ίσου σημαντικό με τον της εξωσχολικής, αν θέλουμε κάτι να γίνει στην 

Ελλάδα. Ξέρετε πως ξεκινάει μια μόδα εργαστηρίων Τέχνης στον τόπο μας, η οποία είναι 

επικίνδυνη και την οποία θα πρέπει να προλάβουμε. Αφήνω στην άκρη τα Ν.Ε.Λ.Ε. που 

ειδικά στον εικαστικό χώρο τα θεωρώ αποτυχημένα. Ξεκινούν διάφοροι Δήμοι 

εργαστήρια σαν το δικό μας της Χαλκίδας. Με ποιους δασκάλους; Τι θα διδάξουν; Σε τι 

κτίρια; Με ποια υλικοτεχνική υποδομή; Ετοίμασα ένα μικρό κείμενο για το Υφυπουργείο 

Νέας Γενιάς, με τη γνώμη μου για το πως μπορεί να δημιουργηθεί ένα εικαστικό 

εργαστήρι. Και λοιπόν; Πιστεύω πως μόνο η ομαδική δουλειά φέρνει αποτελέσματα. 

Πρέπει το κράτος να ενεργοποιηθεί και στη συνέχεια το κράτος να ενεργοποιήσει τους 

Δήμους και τις Κοινότητες. Μέσα από την INSEA γνώρισα τις προσπάθειες άλλων 

χωρών. Μια από αυτές η μικρή αλλά θαυματουργή Ολλανδία. Ας δημιουργηθεί στην αρχή 

μια ομάδα εργασίας, από Έλληνες και ξένους ειδικούς για τα προβλήματα της 

Καλλιτεχνικής Παιδείας, που θα ενώσουν τις γνώμες και τις εμπειρίες τους. Στη συνέχεια 

ας δημιουργηθεί ένας υπεύθυνος κρατικός φορέας, ο οποίος θα συνεργαστεί με τις 

Σχολές Καλών Τεχνών και όλους όσους ενδιαφέρονται για την Καλλιτεχνική Παιδεία. Ας 

δοθούν υποτροφίες σε καλλιτέχνες για ειδίκευση στην Καλλιτεχνική Παιδεία. Ας 

οργανωθούν σεμινάρια για εκείνους που είναι ήδη δάσκαλοι. Ας ενωθεί η εξωσχολική με 

την εσωσχολική παιδεία. Γιατί τα παιδιά της Χαλκίδας να λένε τόσο συχνά πως έπρεπε 

όλες οι μέρες της εβδομάδας να είναι Παρασκευή, επειδή εκείνη την ημέρα έρχονται στο  
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Έργα μικρών παιδιών του εργαστηρίου Χαλκίδας (Από το ημερολόγιο 1984 του παιδικού τμήματος). 

εργαστήρι. Ας μη ξεχνάμε ότι δεν είναι πολύς καιρός που το ΚΕΜΕ ζήτησε από τους 

φιλόλογους των Γυμνασίων, όταν ο χρόνος τους δεν επαρκεί για να καλύψουν την ύλη 

τους, να διδάξουν μεν τι έκανε ο τάδε Γερμανός αυτοκράτορας στον τάδε πόλεμο, να 

παραλείψουν όμως ποια είναι η Αναγέννηση, ποιος ο DAVINCI και ποιος ο Μιχαήλ 

Άγγελος. Προσθέστε και τους 210 διορισμένους καθηγητές της Καλλιτεχνικής Παιδείας 

στα 3.000 Γυμνάσια-Λύκεια και βγάλτε το αποτέλεσμα. 

 

Πολιτιστικό κέντρο Χαλκίδας Εργαστήρι Τέχνης 

Η Εύβοια, το τρίτο μεγάλο νησί της Ελλάδας μετά την Κύπρο και την Κρήτη, είναι ένας 

παράδεισος φυσικής ομορφιάς. Έχει πολύ μεγάλη ιστορία, που αρχίζει από τους Άβαντες 

και πηγαίνει στους Βυζαντινούς και τους Τούρκους. Σ’ αυτό το νησί λοιπόν, και μάλιστα 

στη Χαλκίδα, την πρωτεύουσά του, το 1978 ιδρύθηκε από το Δήμαρχο της Χαλκίδας το 

Γιάννη Σπανό, το Δημήτρη Μυταρά και μένα, ένα μικρό πολιτιστικό σχολείο λαϊκής 

επιμόρφωσης, που ονομάστηκε Εργαστήρι Τέχνης. Στόχος του να βοηθήσει την 

πολιτιστική ανάπτυξη της πόλης και πάνω από όλα να δημιουργήσει μια εικαστική 

παιδεία, ανύπαρκτη μέχρι τότε στη Χαλκίδα. Όσοι από σας γνωρίζετε τη Χαλκίδα, θα 

έχετε υπ’ όψη σας πως είναι τυπικό δείγμα ελληνικής επαρχίας, παρ’ όλη τη μικρή 

απόσταση που τη χωρίζει από την Αθήνα. Υπάρχει ένα πλήθος από αστούς και 

μεγαλοαστούς, συνήθως αδιάφορο για τα κοινά της πόλης. Ακόμη ένα πλήθος από 

μικροαστούς και εργάτες. Οι τελευταίοι επανδρώνουν τις 120 βιομηχανικές μονάδες της 

γύρω περιοχής. Μια τυπική διοχέτευση για τους πρώτους είναι η εταιρεία Ευβοϊκών 

Σπουδών. Για τους δεύτερους, τουλάχιστον μέχρι τώρα, αμφίβολης δύναμης σύλλογοι, 

με καλές προθέσεις και ελάχιστη υποστήριξη από το κράτος. Την τραγική όψη όμως της 

Χαλκίδας θα τη δει κανείς στους νέους. Αβοήθητοι ουσιαστικά από οικογένεια και 

σχολείο, περιφέρονται στους δρόμους και τις καφετέριες της Χαλκίδας. Ακόμη και τώρα, 

μετά από τόσα χρόνια που λειτουργεί το εργαστήρι, με θλίψη μπορώ να πω, πως λίγα 

νέα παιδιά έρχονται εκεί για να φοιτήσουν. Το πρώτο τμήμα με 15 μαθητές που 

δημιουργήσαμε, ήταν για ενήλικες. Οι περισσότεροι μέχρι τότε ζωγραφίζανε μόνοι τους ή 

φοιτούσαν στα τμήματα ζωγραφικής της ΝΕΛΕ Χαλκίδας. Αυτό σημαίνει ότι επί τρεις 

ώρες την εβδομάδα αντέγραφαν από κάρτες τα γνωστά μας θέματα, όπως το παιδάκι 
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που κλαίει, υπό την επίβλεψη μιας κυρίας, η οποία δεν έχει καμιά σχέση με την εικαστική 

παιδεία. Είναι ερασιτέχνης. Στη συνέχεια τα κορνιζάρανε με χρυσές κορνίζες και κάποια 

στιγμή τα εκθέτανε στην έκθεση Ευβοέων Καλλιτεχνών. Από τους ίδιους τους πρώτους 

μας μαθητές, στην αρχή, είχαμε μεγάλες αντιδράσεις. Τρομάξανε όταν ακούσανε πως θα 

έπρεπε επί τρία χρόνια να έρχονται στο σχολείο τρεις φορές την εβδομάδα, από τρεις 

ώρες, να ζωγραφίζουν σχέδιο και χρώμα από τη φύση και αυτό το μυστηριώδες μάθημα 

του βασικού σχεδίου, που πρώτη φορά το ακούγανε και δεν ήτανε και οι μόνοι στην 

Ελλάδα. Ακόμη, πως θα έπρεπε να παρακολουθούν δύο ώρες την εβδομάδα Ιστορία της 

Τέχνης, διαλέξεις κάθε μήνα και να επισκέπτονται στην Αθήνα Μουσεία και Γκαλερί. 

Ευτυχώς όση αντίδραση υπήρχε στην αρχή, τόσο αγάπη και φανατισμός δημιουργήθηκε 

σε λίγο. 

Έτσι τώρα πια μετά από έξι χρόνια δουλειάς από όλους, σε όλους τους τομείς, το 

εργαστήρι λειτουργεί σαν σύλλογος με την επωνυμία Πολιτιστικό Κέντρο Χαλκίδας και 

διοικείται από επταμελές αιρετό συμβούλιο. Στεγάζεται σε ένα μεγάλο διώροφο αρχοντικό 

νεοκλασικό, με ένα θαυμάσιο κήπο, στο κέντρο της Χαλκίδας το οποίο αναπαλαιώθηκε 

εξωτερικά και διαμορφώθηκε εσωτερικά σε σχολείο. Δημιουργήθηκαν τρεις μεγάλες 

αίθουσες διδασκαλίας για τα παιδιά και δύο για τους μεγάλους. Γραφείο καθηγητών και 

ξενώνας. Το πιο σημαντικό όμως είναι ότι τρεις μεγάλες αίθουσες του ισογείου ενωμένες, 

θα στεγάσουν το πρώτο Μουσείο Παιδικής Τέχνης που γίνεται στην Ελλάδα. Επειδή είναι 

μια δύσκολη προσπάθεια, ζητήσαμε τη βοήθεια του ελληνικού τμήματος της INSEA και 

είμαστε σίγουροι ότι θα μας τη δώσει, όπως ελπίζουμε να μας βοηθήσει και το Υπουργείο 

Πολιτισμού και το Υφυπουργείο Νέας Γενιάς. Σ’ αυτούς τους χώρους οι οποίοι θα 

λειτουργήσουν και σαν εκθετήριο των εργασιών των παιδιών, θα οργανώσουμε εκθέσεις 

παιδικής τέχνης από όλο τον κόσμο. Παράλληλα θα λειτουργεί σαν μια μικρή γκαλερί 

χαρακτικών και τα χρήματα από τις πωλήσεις θα ενισχύουν το ταμείο, διότι οι οικονομικές 

μας ανάγκες είναι τεράστιες, παρ’ όλη τη βοήθεια του Υπουργείου Πολιτισμού και τώρα 

τελευταία του Υφυπουργείου Νέας Γενιάς. 

Γνωρίζουμε ότι τα τμήματα των ενηλίκων έχουν επιμορφωτικό χαρακτήρα. Αισθανόμαστε 

βέβαια πόσο τους βοηθάμε, όπως επίσης, πόσο μπορούν οι ίδιοι, με τις γνώσεις τους και 

την ανάπτυξη της ευαισθησίας τους, να επηρεάσουν το οικογενειακό και κοινωνικό τους 

περιβάλλον. Όμως εκεί που τώρα και τρία χρόνια έχουμε ρίξει το μεγαλύτερο βάρος της 

προσπάθειάς μας, είναι τα παιδιά. Διακόσιοι δέκα μικροί μαθητές έρχονται στο Εργαστήρι 

Τέχνης και μαθαίνουν με τη ζωγραφική και το παιχνίδι να ισορροπούν σαν άνθρωποι, να 

εκφράζονται, να γίνονται φίλοι μεταξύ τους και με μας. Παρατηρούν τη φύση και την 

ερμηνεύουν. Ανακαλύπτουν τις ιδιότητες των σχημάτων και των χρωμάτων. Μαθαίνουν 

να είναι ελεύθεροι. Ασκούν τη φαντασία τους. Έρχονται σε επαφή με την τρίτη διάσταση 

μέσα από τον πηλό και τη χαρτογλυπτική. Μεθοδεύουν την τεχνική τους. Μαθαίνουν να 

χρησιμοποιούν διάφορα υλικά και να τα σέβονται. Παράδειγμα, κουρέλια, σπόγγους και 

χαρτιά. Τώρα που μεταφερθήκαμε στο καινούριο μας σχολείο, θα δημιουργήσουμε 

εργαστήρι κεραμικής και αργότερα υφαντικής. Η Χαλκίδα έχει ωραίο χώμα και παράδοση 

στην κεραμική. Ήδη μας βοήθησε ο ΕΟΜΜΕΧ με 500.000 δραχμές και ετοιμαζόμαστε να 

αγοράσουμε φούρνο, τροχούς κ.λπ. Έτσι σε λίγο στη Χαλκίδα θα γίνει εργαστήρι 

κεραμικής, για παιδιά και μεγάλους, όπου ελπίζουμε με επαγγελματίες δασκάλους να 

ανθίσει μια κεραμική ελληνική, μέσα από μια σύγχρονη παιδεία, με τη βοήθεια του 

Βασικού Σχεδίου και της Οπτικής Αντίληψης. Εύχομαι να γίνουν τέτοια σχολεία γρήγορα 

και σε άλλες πόλεις. Ήδη Δήμοι όπως της Καλαμάτας, της Κοκκινιάς, της Ν. Ιωνίας, της 
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Αθήνας ξεκινάνε. Έρχονται στη Χαλκίδα, βλέπουν το σχολείο, τα παιδιά, εμάς. Χρειάζεται 

πίστη και κουράγιο. Όταν η Ολλανδία έχει πάνω από 100 δημιουργικά εργαστήρια, ας 

υπάρχουν επιτέλους και μερικά στην Ελλάδα. Πιστεύω ότι όταν η Καλλιτεχνική Παιδεία 

μπει στο σπίτι του Έλληνα, τότε εμείς οι καλλιτέχνες, θα υπάρχουμε επιτέλους 

ουσιαστικά στη λαϊκή συνείδηση και τα παιδιά μας θα λουλουδίσουν μέσα από ένα 

διάλογο ουσιαστικό. Θα τελειώσω με δυο λόγια πολύ σημαντικά του SIR HERBERT 

READ: Ο μόνος τρόπος για να αποτραπούν οι πόλεμοι είναι η Αγωγή, και ένα από τα πιο 

αποτελεσματικά της μέσα, η Καλλιτεχνική Παιδεία. 

 

     ΣΧΕΤΙΚΑ ΜΕ ΤΙΣ ΥΠΟΤΡΟΦΙΕΣ ΓΙΑ ΤΗ ΔΙΔΑΣΚΑΛΙΑ ΤΗΣ ΤΕΧΝΗΣ  

Κώστας Φραγκόπουλος 

2ο Γυμνάσιο Ν. Σμύρνης 

 

Μέσα στα πέντε χρόνια που διδάσκω τέχνη, άρχισα να εμβαθύνω από μια διαφορετική 

σκοπιά στους προβληματισμούς που ήδη από σπουδαστή είχαν αρχίσει να με 

απασχολούν. 

Η διαφορετική αυτή σκοπιά άλλαξε την προοπτική αλλά σίγουρα όχι την ουσία της. 

Τα ερωτήματα «τι είναι τέχνη και γιατί υπάρχει». «Πώς λειτουργεί και ποια τα 

χαρακτηριστικά της. Πώς την αναγνωρίζει, πώς τη φτιάχνει και πώς την χαίρεται κάποιος. 

Και γενικά ποια είναι η γλώσσα της και πώς μπορεί κανείς να τη μάθει». Όλα αυτά τα 

ερωτήματα από τη στιγμή που άρχισα να διδάσκω μπήκαν σ’ ένα διαφορετικό πλαίσιο 

αλλάζοντας την προοπτική που μέχρι τότε είχα για την τέχνη. 

Μη έχοντας ένα συγκεκριμένο πρόγραμμα, άρχισα να φτιάχνω ένα δικό μου που με 

αντιπροσώπευε και μ’ έκανε να χαίρομαι για ότι ανακάλυπτα πως λειτουργούσε και να 

λυπάμαι για τα λάθη που θα μπορούσα να μην είχα κάνει, αν ήξερα περισσότερα. 

Διαπίστωσα έτσι την ανυπαρξία μιας υποδομής που θα με βοηθούσε σ’ αυτό το έργο. 

(Εδώ θα ήθελα να σημειώσω ότι με κανένα τρόπο δε θα δεχόμουν μια υποδομή που θα 

υποδείκνυε και θα υποχρέωνε να κινηθώ σ’ ένα προδιαγραμμένο δρόμο χωρίς να 

λαβαίνει υπ’ όψη τα δικά μου ερωτήματα και προβληματισμούς. Μ’ αρέσει να φτιάχνω τα 

πράγματα ελεύθερα μέσα στο μυαλό μου παίρνοντας υποστήριξη και βοήθεια από την 

υποδομή και όχι κατεύθυνση). Με το χρόνο οι επί μέρους σκέψεις άρχισαν να σχηματί-

ζουν συνολικότερες και γενικότερες απόψεις για τη τέχνη και τη διδασκαλία της, 

εμπλουτισμένες από σεμινάρια, συνέδρια και συναντήσεις που είχαν σαν θέμα αυτό τον 

προβληματισμό και που οργανώθηκαν από το Καλλιτεχνικό Επιμελητήριο, από την ΑΣΚΤ 

και από την Ένωσή μας. 

Η ερευνά μου άρχισε να παίρνει πλέον μια πιο συγκεκριμένη κατεύθυνση και αυτά που 

ήθελα να μάθω ήταν της δικής μου επιλογής και όχι αόριστα. Όταν λοιπόν έμαθα ότι 

υπήρχε μια υποτροφία για την Διδασκαλία Εικαστικών Τεχνών που έδινε για πρώτη φορά 

το 1984 το ΙΚΥ με την υπόδειξη της ΑΣΚΤ, δήλωσα συμμετοχή. Και εδώ μπήκα σε μια 

διαδικασία που μου έφερε στην επιφάνεια την αρκετά άσχημη και απωθημένη εμπειρία 

που έζησα σαν μαθητής για 17 χρόνια. Η ίδια σχέση ή μάλλον ανυπαρξία σχέσης μεταξύ 

εξεταζόμενων και εξεταστών που κρίνουν χωρίς καμιά συζήτηση και βαθύτερη 

κατανόηση τα πρόσωπα που εξετάζονται. Κρίμα γιατί αυτό, το ουσιαστικότερο ίσως 

αντικείμενο με το οποίο ασχολείται η τέχνη και που είναι η χαμένη και αναζητούμενη 

ανθρωπιά μας, δεν μπαίνει στην πράξη και σ’ αυτές ακόμα τις δραστηριότητες, όπως μια 
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υποτροφία. Εγώ μέσα στο χώρο που διδάσκω προσπαθώ να το κάνω πράξη στο βαθμό 

που μπορώ. Ο διαγωνισμός γίνεται γραπτά για την Ιστορία Τέχνης και Ψυχολογία και 

ζωγραφίζεται μια σύνθεση για τρία πρωινά και τέλος συγκρίνονται οι φάκελοι με τα έργα 

που έχουν δώσει οι διαγωνιζόμενοι. Γνώμη μου είναι ότι όλα αυτά αγγίζουν μόνο την 

περιφέρεια του προβλήματος και ότι μέσα από αυτή τη διαδικασία επιλογής δεν 

εκφράζονται καθόλου οι βαθύτεροι και ποικίλοι προβληματισμοί των υποψηφίων. Τι 

νόημα έχει ένας απόφοιτος της ΑΣΚΤ να ξαναδιαβάζει τα μαθήματα που διάβασε κάποτε 

για να πάρει το πτυχίο του τότε και που τώρα θα ξαναδιαβάζει για να πάρει την 

υποτροφία για Ντοκτορά στη Διδασκαλία Εικαστικών Τεχνών. Κάποιος που σπουδάζει 

σε επίπεδο Ντοκτορά πρέπει τουλάχιστον να μπορεί να εκφράσει τους προβληματισμούς 

και να δείξει τις προοπτικές των σπουδών του σε μια επιτροπή που θα την αποτελούν και 

ο Ψυχολόγος και ο Ζωγράφος Δάσκαλος και ο Ιστορικός Τέχνης που θα αξιολογούν τις 

συγκεκριμένες προτάσεις του υποψηφίου και που θα συζητούν μαζί του το θέμα της 

υποτροφίας που είναι Διδασκαλία της Τέχνης. Αυτός που σπουδάζει Ντοκτορά, δεν είναι 

πια μαθητής-φοιτητής που μελετά συγκεκριμένα προγράμματα σπουδών που άλλοι 

έχουν φτιάξει γι’ αυτόν. Αντίθετα είναι αυτός ο ίδιος που περισσότερο από κάθε άλλον 

προσδιορίζει πώς θα ασχοληθεί με το αντικείμενο των σπουδών του, τι προεκτάσεις θα 

του δώσει και σε συνεργασία τέλος με τον καθοδηγητή φτιάχνει το πρόγραμμα μελέτης 

του. 

Τίποτα απ’ όλα αυτά δεν συζητήθηκε με την επιτροπή η οποία τελικά με έκρινε από το 

πώς απάντησα σε φιλολογικού είδους ερωτήσεις όπως στην Ιστορία Τέχνης τι ήταν το 

Bauhacis και αν οι απόψεις αυτής της σχολής ισχύουν στην εποχή μας, η με το πώς 

απάντησα στην Ψυχολογία για το πως θα πρέπει να είναι καταρτισμένος ο καθηγητής για 

να βοηθήσει να εκφραστεί η καλλιτεχνική δημιουργικότητα των μαθητών. Ερωτήσεις που 

θα μπορούσε να πει κανείς ότι είναι μέσα στο θέμα αλλά που κατά τη γνώμη μου δεν 

δίνουν τη δυνατότητα στον υποψήφιο να αναπτύξει τις δικές του προτάσεις και 

ερωτηματικά για το θέμα.  

Όσο για το φάκελο ζωγραφικής θα προτιμούσα να έδειχνα ένα φάκελο με τη δουλειά των 

μαθητών προσπαθώντας να δείξω ποιες είναι οι προθέσεις μου διδάσκοντας ζωγραφική 

και να δείξω έτσι καλύτερα στην επιτροπή τις προτάσεις μου για το τι θέλω να μάθω 

παίρνοντας αυτήν την υποτροφία. 

Τι νόημα έχει η παρουσίαση της προσωπικής μου δουλειάς και η ζωγραφική μιας 

σύνθεσης για τρεις μέρες όταν το αντικείμενο της υποτροφίας είναι η Διδακτική 

Εικαστικών. 

Ο προβληματισμός μου για την Τέχνη είναι και πρέπει να τον δει κανείς μέσα από το 

συγκεκριμένο πλαίσιο που διαμορφώνεται από τους στόχους και τις μεθόδους που 

επιλέγω για τη διδασκαλία της Τέχνης. Και κλείνοντας ξανάρχομαι σ’ αυτό που είπα στην 

αρχή, ότι η διαφορετική αυτή όψη που παίρνει η Τέχνη για μένα αλλάζει την προοπτική 

της αλλά όχι την ουσία της. Θέλω τέλος να υπογραμμίσω πως όλες οι παραπάνω 

παρατηρήσεις μου που έχουν την σφραγίδα της άμεσης προσωπικής εμπειρίας, σε καμιά 

περίπτωση δεν αποτελούν προσωπική υπόθεση. Και θα ήταν πλήρης παρερμηνεία αν 

τις αντιλαμβάνονταν κανείς σαν ατομικό πρόβλημα. Είναι παρατηρήσεις που έχουν 

γενικευμένη σημασία, αφορούν την οργάνωση της υποτροφίας, της Διδακτικής Τέχνης 

και όπως ήδη επισήμανα, παραμένουν τυπικές και ουσιαστικά δεν αγγίζουν το 

αντικείμενο του υποψήφιου καθηγητή. 
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EOET, INSEA ΣΚΕΨΕΙΣ ΚΑΙ ΠΡΟΤΑΣΕΙΣ ΑΠΟ ΜΙΑ ΣΥΝΤΟΜΗ ΕΜΠΕΙΡΙΑ 

 

Αικατερίνη Μαντωνανάκη – Χαραμόγλη 

Αρσάκειος Παιδαγωγική Ακαδημία 

 

Ο «Ελληνικός Οργανισμός για την Εκπαίδευση μέσω της Τέχνης» ή Ε.Ο.Ε.Τ. είναι ένα 

καινούριο σωματείο με δύο σχεδόν χρόνια δράση. Είναι μέλος του «Διεθνούς 

Οργανισμού για την εκπαίδευση μέσω της Τέχνης» ή INSEA που υπάγεται στην 

UNESCO και με τον οποίο ο Ε.Ο.Ε.Τ. βρίσκεται σε επικοινωνία. Ο Ε.Ο.Ε.Τ. στοχεύει σε 

μια δημιουργική Καλλιτεχνική Εκπαίδευση και γενικότερη ανύψωση του αισθητικού και 

πνευματικού επιπέδου μέσα και έξω από το σχολείο. Ο INSEA σαν κύριους στόχους έχει 

την ενθάρρυνση και την πρόοδο της δημιουργικής εκπαίδευσης μέσω των τεχνών σε 

όλες τις χώρες και την προώθηση της διεθνούς κατανόησης. 

Τα μέλη του Ε.Ο.Ε.Τ. πιστεύουμε ότι είναι σημαντικό για την εξέλιξη της Καλλιτεχνικής 

Παιδείας το γεγονός ότι η Ελλάδα είναι μέλος της INSEA η οποία συγκεντρώνει 

εκπαιδευτικούς τέχνης από 65 χώρες μέχρι τώρα και η «χώρα της Τέχνης» δεν βρίσκεται 

στο περιθώριο. Πεποίθησή μας είναι ότι η επικοινωνία και η αλληλοενημέρωση σε 

παγκόσμια κλίμακα αυτών που ενδιαφέρονται για την εκπαίδευση μέσω της Τέχνης είναι 

απαραίτητη για την ανταλλαγή εμπειριών και ιδεών που συμβάλλουν και στην προώθηση 

της διαπολιτιστικής κατανόησης και στη βελτίωση της θέσης της τέχνης σε σχέση με την 

όλη εκπαίδευση. Θα ήταν άστοχο νομίζουμε, να αποφεύγαμε τη διεθνή 

αλληλοενημέρωση από φόβο της επιβολής ξένων μοντέλων. Άλλωστε η INSEA δεν 

ενδιαφέρεται μόνο να δίνει αλλά και να παίρνει και η Ελλάδα πιστεύουμε ότι πολύ 

σύντομα θα έχει να δώσει και να συμβάλλει στην εξέλιξη της Καλλιτεχνικής Παιδείας με το 

δικό της τρόπο. Η διάθεση για αγώνα και η πίστη σε μια ποιοτικά ανώτερη Καλλιτεχνική 

Παιδεία που χαρακτηρίζει σήμερα τους εκπαιδευτικούς μας τέχνης είναι θετικά στοιχεία γι’ 

αυτήν την επιτυχία. Λέω ποιοτικά ανώτερη Καλλιτεχνική Εκπαίδευση γιατί η ελάχιστη 

υποτυπώδης όπου και αν υπήρχε αυτή μέχρι τώρα καλλιτεχνική παιδεία, είναι γνωστό, - 

αποδείχτηκε χρεοκοπημένη. Δεν συνέβαλε, ούτε κατά το ελάχιστο, σε μια αισθητική 

καλλιέργεια και αγωγή. Δεν συνέβαλε όπως πιστεύουμε ότι θα έπρεπε, στη γενικότερη 

συνειδητοποίηση και ευαισθητοποίηση των παιδιών στο φυσικό περιβάλλον και στην 

τέχνη ώστε να είναι σε θέση να εκτιμούν την τέχνη και την πολιτιστική τους κληρονομιά. 

Οι μέθοδοι διδασκαλίας ήταν κατευθυνόμενες από το δάσκαλο και δογματικές και 

κατάφεραν μόνο να καταπιέζουν την ανάγκη των παιδιών για αυτοέκφραση και να 

καταπνίγουν τις δημιουργικές τους δυνάμεις. 

Το καλλιτεχνικό μάθημα έχει φτάσει σε σημείο να χάσει την αξία του. Ο καιρός όμως 

περνάει και τα τελευταία χρόνια αν τίποτε άλλο συνειδητοποιείται ή έλλειψη της 

Αισθητικής Αγωγής στον τόπο μας. Αν και οι περισσότεροι διατηρούν μια έντονα 

λανθασμένη εικόνα για το τι σημαίνει καλλιτεχνική διαπαιδαγώγηση, έχουν π.χ. και την 

εντύπωση ότι αυτά τα μαθήματα είναι για όσους μόνο έχουν ταλέντο και σκοπεύουν να 

γίνουν ζωγράφοι, άλλοι, συνειδητοποιούν το γεγονός ότι τα παιδιά και οι μεγαλύτεροι 

έχουν στερηθεί από ευκαιρίες αυτοέκφρασης και εμπειρίες με τις τέχνες. Σαν αποτέλεσμα 

αυτής της αναπτυσσόμενης συνειδητοποίησης είναι οι μεν δάσκαλοι μέσα στο σχολείο να 

ζητούν να μάθουν καινούριους τρόπους για να αντιμετωπίσουν το πρόβλημα μέσα στην 

τάξη, οι δε έξω από το σχολείο να στήνουν εργαστήρια σε διάφορους πολιτιστικούς 
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συλλόγους και κέντρα νεότητας για να δίνουν τις ευκαιρίες στα παιδιά να ασχοληθούν και 

λίγο με την τέχνη. Μερικοί σύλλογοι, επίσης, γονέων και κηδεμόνων απογοητευμένοι από 

την ανύπαρκτη καλλιτεχνική απασχόληση των παιδιών τους μέσα στο σχολείο 

προσλαμβάνουν και μισθώνουν καλλιτέχνες για να διδάξουν τέχνη στα παιδιά τους μέσα 

στο χώρο του σχολείου. 

Το πρόβλημα των δασκάλων κυρίως μέσα στο σχολείο είναι πολύ μεγάλο. Με τα 

καινούρια αναλυτικά προγράμματα που δίνουν κάποια έμφαση στην αυτοέκφραση και 

απορρίπτουν τις παλιές κατευθυνόμενες και δογματικές μεθόδους, οι δάσκαλοι δηλώνουν 

άγνοια και αδυναμία να συμβάλλουν σε μια σωστή αισθητική διαπαιδαγώγηση. Τους 

λείπουν και οι πλέον στοιχειώδεις γνώσεις γύρω από το θέμα. Τι να κάνω γι’ αυτό το 

μάθημα, τι να διδάξω και πώς, διερωτώνται οι περισσότεροι. Οι νεοδιόριστοι σύμβουλοι 

όσοι από αυτούς αντιλαμβάνονται τη σημασία που έχει η δημιουργική απασχόληση των 

παιδιών με την τέχνη αδυνατούν να συμβουλέψουν στο πως θα ανταποκριθούν οι 

δάσκαλοι σ’ αυτά τα θέματα. Καλούν τους ελάχιστους διαθέσιμους εκπαιδευτικούς τέχνης 

να δώσουν σεμινάρια στα θέματα διδασκαλίας της τέχνης σε πλήθος από δασκάλους 

που περιμένουν να μάθουν. Ο κύριος Μουζάκης, σύμβουλος καθηγητών καλλιτεχνικών 

μαθημάτων το γνωρίζει. 

Την έντονη ανάγκη για περισσότερη ενημέρωση γύρω από το θέμα της Αισθητικής 

Αγωγής και επιθυμία για απασχόληση στην τέχνη μέσα και έξω από το σχολείο, τη 

διαπίστωσε και ο Ε.Ο.Ε.Τ. όταν τον Ιανουάριο - Φεβρουάριο του 1984 οργάνωσε και 

διεξήγαγε μια σειρά από καλλιτεχνικά δημιουργικά εργαστήρια. Δάσκαλοι, νηπιαγωγοί, 

και άλλοι που συμμετείχαν εξέφρασαν την επιθυμία για συνέχιση των εργαστηρίων για 

περισσότερα, εργαστήρια για συνεχή ενημέρωση γύρω από καινούριες σχετικές ιδέες και 

θέματα. Η τάση που υπάρχει για περισσότερη ενημέρωση και απασχόληση στην τέχνη 

μπορεί να θεωρηθεί σαν ένα θετικό στοιχείο για την ανάπτυξη της Καλλιτεχνικής Παιδείας 

στον τόπο μας. Ωστόσο δεν φαίνεται να είναι και πολύ βέβαιο αν υπάρχει πραγματική 

συνειδητοποίηση των αξιών της Καλλιτεχνικής Παιδείας ή είναι και λίγο μόδα. Όπως και 

να έχει το θέμα, το γεγονός είναι ότι γονείς και δάσκαλοι ζητούν ενημέρωση και καλούνται 

επαγγελματίες καλλιτέχνες και καλλιτέχνες εκπαιδευτικοί και άλλοι ερασιτέχνες να 

συμβάλλουν στην ανάπτυξη της αισθητικής διαπαιδαγώγησης, και εδώ βρίσκεται κάποιο 

πρόβλημα. 

Όλοι αυτοί οι παραπάνω σε τι βαθμό είναι σε θέση να βοηθήσουν; Είναι αρκετοί σε 

αριθμό ώστε να καλύψουν τις τεράστιες ανάγκες; Είναι προετοιμασμένοι κατάλληλα να 

διδάξουν τις διάφορες ηλικίες που αναλαμβάνουν; Έχουν χαράξει κάποια κεντρική 

πορεία; Έχουν διατυπώσει αποτελεσματικές μεθόδους για την επίτευξη των στόχων 

τους; Ξέρουν να αναπτύσσουν την ύλη τους και πώς να την προγραμματίζουν; 

Υπάρχουν οι απαραίτητες συνθήκες για μια σωστή δουλειά; Σαν Ελληνικός «Οργανισμός 

για την Εκπαίδευση μέσω της Τέχνης» και όχι για να λύσουμε το πρόβλημα αλλά για να 

μπούμε σ’ ένα δρόμο για τη λύση του, προτείνουμε να υιοθετηθεί και υποστηριχθεί η ιδέα 

του κ. Μυταρά να οργανωθούν από του χρόνου ειδικά σεμινάρια — μαθήματα διαρκείας 

ενός μηνός τουλάχιστον προς το παρόν καθημερινής απασχόλησης που θα 

λειτουργήσουν σαν βάση πάνω «στην οποία θα στηριχθεί η ανάπτυξη του κλάδου της 

Καλλιτεχνικής Παιδείας στην Ανώτατη Σχολή Καλών Τεχνών και στα οποία θα αναπτυ-

χθούν τα πλέον βασικά θέματα-μαθήματα όπως: 

1. Ιστορία της Καλλιτεχνικής Παιδείας. 

2. Προγραμματισμός και ανάπτυξη της ύλης στη διδασκαλία της Τέχνης. 
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Θεωρίες, στόχοι, μέθοδοι. Για την προσχολική, Δημοτική, Μέση 

Εκπαίδευση, Σχολές Νηπιαγωγών και Παιδαγωγικές Ακαδημίες. 

3. Αξιολόγηση στη διδασκαλία της Τέχνης. 

Μέθοδοι αξιολόγησης 

4. Σχέσεις Καλλιτεχνικής Παιδείας με τις άλλες τέχνες και επιστήμες. 

• Ψυχολογία και κοινωνιολογία της Τέχνης. 

• Θεωρίες για την εξέλιξη της παιδικής δημιουργίας 

• Μεθοδολογία διδασκαλίας Ιστορίας της Τέχνης ή κριτικής και εκτίμησής της στο σχολείο, 

σε εξωσχολικά εργαστήρια, σε μουσεία. 

5. Μέθοδοι διδασκαλίας της τέχνης για τα ειδικά παιδιά.  

6. Πρακτικές διδακτικές ασκήσεις στα σχολεία και αξιολόγηση. 

Τα σεμινάρια - μαθήματα αυτά δεν θα είναι κατάλληλα μόνο για όσους θα διδάξουν ή 

διδάσκουν στα σχολεία αλλά και για όσους διδάσκουν ή θέλουν να διδάξουν σε 

εξωσχολικά εργαστήρια. Η εξωσχολική παιδεία είναι εξ ίσου σημαντική και το πρόβλημα 

υπάρχει και εκεί. Για την εξωσχολική όμως Αισθητική Παιδεία η Κα Χαρίκλεια Μυταρά θα 

σας πει περισσότερες σκέψεις και προτάσεις παίρνοντας αφορμή από το εργαστήριο 

τέχνης της Χαλκίδας που έχει δημιουργήσει και λειτουργεί και το οποίο στοχεύει σε μια 

ευρύτερη αισθητική διαπαιδαγώγηση και όχι μόνο στην εκμάθηση κάποιων ορισμένων 

τεχνικών. 

 

 

      Η ΑΝΑΓΚΑΙΟΤΗΤΑ ΔΙΔΑΣΚΑΛΙΑΣ ΤΗΣ ΘΕΩΡΙΑΣ ΣΤΗΝ ΤΕΧΝΗ 

Γιώργος Σιγάλας 

Ζωγράφος Εκπαιδευτικός υπότροφος ΙΚΥ 

 

Ο Γιώργος Σιγάλας καθηγητής καλλιτεχνικών στη Μ. Εκπαίδευση, βρίσκεται από φέτος με 

υποτροφία του ΙΚΥ (διδακτική εκπαίδευσης τέχνης) στο Παρίσι απ’ όπου και μας έστειλε 

το κείμενο που δημοσιεύουμε παρακάτω. 

 

Μια σημαντική διέξοδος για το ανέβασμα της ποιότητας της Καλλιτεχνικής Αγωγής μέσα 

στα Γυμνάσια, είναι η εκτεταμένη χρήση του προφορικού λόγου. Η γλώσσα είναι το πιο 

ουσιαστικό όργανο που, βοηθάει τη δόμηση της σκέψης μέσω των εννοιών, και 

αναπτύσσει την ικανότητα οργάνωσης και προγραμματισμού. Ο Ε. STONES υποστηρίζει 

ότι τα παιδιά που έχουν μεγαλύτερη εκφραστική προφορική ικανότητα έχουν και 

μεγαλύτερη ικανότητα αφαίρεσης και σχηματισμού εννοιών. Διαφορετικά, 

αντιλαμβάνονται μόνο την συγκεκριμένη και παρούσα κατάσταση και συνεπώς είναι 

αδύνατο να αναπτύξουν μορφές π.χ. φανταστικού παιγνιδιού ή να προγραμματίσουν τις 

ενέργειές τους. Όσο πιο πρωτόγονος δηλαδή είναι ο τρόπος έκφρασης του παιδιού τόσο 

πιο πρωτόγονη θα είναι η ικανότητά του να σκέπτεται. Και εδώ βέβαια χρειάζεται η 

προσοχή του δάσκαλου, ώστε το παιδί να μη χρησιμοποιεί εκφράσεις εννοιών χωρίς να 

έχει κατανοήσει την ίδια την έννοια. Μέχρι σήμερα η διδασκαλία της Τέχνης στη Μ.Ε. 

βασίζεται κύρια στην πρακτική δραστηριότητα, στην εξάσκηση της τεχνικής ικανότητας, 

στη χρήση των υλικών, στο χειροτεχνικό τρόπο και νοητικά στην έκφραση του εγώ. Και 

αυτό δεν είναι τυχαίο. Επηρεάζεται από την παραδοσιακή και ρομαντική αντίληψη ότι η 

τέχνη είναι μόνο μια γλώσσα άμεσων συγκινήσεων. Έτσι οδηγώντας το παιδί στην 
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κατασκευή του έργου, θεωρούσαμε σαν αυτονόητα δεδομένο ότι επιτελέστηκε η 

λειτουργία: έμπνευση - δημιουργία - έκφραση - επικοινωνία, και καταλήγαμε να 

αξιολογήσουμε θετικά τα περισσότερα έργα της «παιδικής τέχνης», που όμως τελικά 

έχουν μια πολύ μικρή ομοιότητα με αυτήν την περιπετειώδη, ζωντανή και ριζοσπαστική 

δράση που ονομάζουμε γενικά Τέχνη, (δεν εξετάζουμε εδώ, κάτω από ποιες επιδράσεις 

και γιατί, κυριαρχεί η αδυναμία έκφρασης και το κακό γούστο), όμως «παιδική τέχνη», τι 

είναι και τι αξία έχει σαν τέχνη είναι κάτι το πολύπλοκο. Αυτή έχει γίνει συνώνυμο ενός 

πολύ συγκεκριμένου τρόπου να ζωγραφίζεις και να σχεδιάζεις, του οποίου το πνεύμα δεν 

έχει αλλάξει ουσιαστικά εδώ και πάρα πολλά χρόνια, ενώ η τέχνη των ενήλικων στο ίδιο 

διάστημα έχει κάνει άλματα. Να προσέξουμε ότι αναφερόμαστε στην ηλικία των 12-16 

χρόνων, την περίοδο που ο PIAGET την ονομάζει «περίοδος των μορφοποιημένων 

λειτουργιών», η οποία συμπίπτει με το τέλος της παιδικής ηλικίας και την αρχή της 

εφηβείας. Η φύση της σκέψης υφίσταται μια αλλαγή. Ο έφηβος σκέπτεται πέρα από το 

παρόν, εισέρχεται στον κόσμο των ιδεών και η αντίληψή του στηρίζεται στο συμβολισμό 

και τη σχετικότητα, με τη χρήση της λογικής, των υποθέσεων, των θεωρημάτων και των 

συμπερασμάτων. 

Ειδικότερα στην εικαστική έκφραση κατά τον LUQUET κυριαρχεί ο «οπτικός ρεαλισμός», 

το τέλος δηλαδή του παιδικού σχεδίου, αφού το παιδί έχει ανακαλύψει ήδη την προοπτική 

και τους νόμους της και η ζωγραφική του τείνει στην αναπαράσταση της οπτικής λογικής 

και όχι πια βασισμένη στην κινητικότητα ή τη συναισθηματικότητα. 

Παίρνοντας υπ’ όψη τους την εξελικτική ψυχολογία, τα αναλυτικά προγράμματα των 

άλλων μαθημάτων προωθούν τη σκέψη και τη γνώση του παιδιού ανάλογα με τις 

ικανότητες της ηλικίας του, συνυπολογίζοντας και την ταυτόχρονη εξέλιξη των 

επιστημών. Τα εικαστικά καλλιτεχνικά μαθήματα πρέπει να ολοκληρώσουν τη 

σοβαρότητα της λειτουργίας τους με μια επιστημονική πληρότητα διδασκαλίας και όχι 

εμπειρισμού και προχειρότητας. 

Είναι το μόνο μάθημα που δεν χρησιμοποιεί οργανωμένα την ιστορία του και τη 

φιλοσοφία του και έτσι δίνεται στο μαθητή μια ατελής όψη της Τέχνης. 

Όλα αυτά αναφέρθηκαν για να κατανοήσουμε την ανάγκη της αισθητικής διδασκαλίας, 

της κριτικής ανάλυσης της συζήτησης και παρουσίασης έργων τέχνης των μεγάλων 

ζωγράφων ή γλυπτών, και κυρίως της σύγχρονης καλλιτεχνικής σκέψης και έκφρασης. Η 

επαφή του παιδιού με το σύγχρονο έργο τέχνης, θα του μεταδώσει την ποιότητα που 

εμπλουτίζει την τέχνη και δίνει μια νέα διάσταση στο πνεύμα. Αλλά αυτή η επαφή πρέπει 

να γίνει με τρόπο προγραμματισμένο, διεξοδικά κριτικό, ιστορικό, αισθητικό και 

κοινωνιολογικό, για να φτάσουμε στην κατανόησή του, σε μια προσπάθεια να αποκα-

λύψουμε την αληθινή τέχνη στους μαθητές. Έτσι μόνο, σε συνδυασμό πάντα με την 

πρακτική εξάσκηση, θα δούμε τους μαθητές να δημιουργούν έργα βασισμένα πάνω στα 

σύγχρονα αισθητικά προβλήματα και στηριγμένα σε ουσιαστικούς καλλιτεχνικούς 

προβληματισμούς. 

Η τέχνη με τη συνεχή της εξέλιξη βαθαίνει το χάσμα μεταξύ κοινού και έργου, κάτι που 

δεν είναι πρόσφατο πρόβλημα. Οι εμπρεσιονιστές π.χ. αντιμετώπισαν κυρίως αρνητικές 

κριτικές από το κοινό της εποχής τους. Κι όπως λέει ο COMΒRICH «ούτε η επικοινωνία 

ούτε η έκφραση μπορούν να λειτουργήσουν στο κενό», πέφτει κύρια στους καθηγητές 

της Τέχνης το βάρος να γεμίσουν αυτό το κενό με συζητήσεις και αναλύσεις. Δίνοντας 

αισθητικά κριτήρια και συγκεκριμένες γνώσεις (διότι ήδη αναφέραμε, ότι τα 

χαρακτηριστικά γνωρίσματα της εφηβικής σκέψης επιτρέπουν φυσιολογικά αυτήν τη δυ-



70 
 

νατότητα). Βοηθάμε ακόμα και αυτούς που δεν έχουν ιδιαίτερες ικανότητες πρακτικές - 

χειροτεχνικές ή που δεν θέλουν να κάνουν τέχνη, να συμμετέχουν στη λειτουργία και την 

επικοινωνία με το έργο τέχνης μέσω της κατανόησης. 

Δεν αρκεί σήμερα, να πούμε ότι πρέπει να είμαστε στο ίδιο μήκος κύματος με τον 

καλλιτέχνη για να τον καταλάβουμε. Δεν αρκεί μόνο το συναίσθημα, χρειάζεται και η 

εξωτερική βοήθεια της γνώσης, για να φτάσουμε σε μια σωστή εκτίμηση. Για να 

επικοινωνήσει ο θεατής πρέπει να γνωρίζει τη σύγχρονη γλώσσα των προβληματισμών 

του καλλιτέχνη. Και δεν είναι η επαφή με το ίδιο το έργο τέχνης η μόνη εφαρμογή 

θεωρητικής διδασκαλίας μέσα στο σχολείο. Υπάρχουν πολλές δραστικές μέθοδοι που 

ήδη έχουν εφαρμοστεί αλλού όπως π.χ. η ανάλυση των θεωρητικών κειμένων των 

εικαστικών καλλιτεχνικών, ή των κριτικών τέχνης ή των αισθητικών φιλόσοφων. 

Στην Αμερική το 1899 ο L.L. WILSON θα γράψει το βιβλίο «η μελέτη των πινάκων στα 

Δημοτικά σχολεία» και το θεωρητικό του μοντέλο όπως το ανάπτυξε, ενθάρρυνε τους 

καθηγητές και καθιερώθηκε μέσα στα σχολεία. Για τα αποτελέσματα βέβαια υπάρχουν 

διάφορες απόψεις. Ο BRENT WILSON έκανε μια έρευνα που βασίστηκε στην ερώτηση: 

ποια είναι η σχέση ανάμεσα στην κριτική δραστηριότητα και την ικανότητα του μαθητή να 

σχηματίσει τελικά σωστές εκτιμήσεις πάνω στο έργο τέχνης; Τα αποτελέσματα της 

έρευνας στα Αμερικάνικα Λύκεια δείχνουν την ύπαρξη μιας σαφούς σχέσης, λαμβά-

νοντας υπ’ όψη ότι υπήρχε συνέχεια σ’ αυτό το στυλ δουλειάς από χρονιά σε χρονιά, 

αλλά συνολικά τα αποτελέσματα δεν ήταν τόσο ενθαρρυντικά και εντόπισε το πρόβλημα 

στην έλλειψη μιας επιπλέον ειδίκευσης των ίδιων των καθηγητών. Στο Παρίσι το 1973 σε 

συμπόσιο Καλλιτεχνικής Παιδείας παρουσιάστηκε μια παρόμοια έρευνα που συνέκρινε 

τις αντιδράσεις των παιδιών στην παρουσίαση έργων σύγχρονης ζωγραφικής, πριν γίνει 

μια ιστορική, αισθητική και κοινωνιολογική ανάλυση και τις αντιδράσεις των ίδιων παιδιών 

αφού τους είχε γίνει μια τέτοια ανάλυση. Και εκεί δεν υπήρχε τελικά μια πολύ πετυχημένη 

εκτίμηση των έργων από μέρους των παιδιών. Εδώ συμπέραναν ότι ίσως οφείλονταν 

στην έλλειψη σωστής πρακτικής δραστηριότητας παράλληλα με τη θεωρία. 

Στην Αγγλία εφαρμόζοντας το ίδιο πνεύμα καθιέρωσαν μια σειρά ασκήσεις και 

διαγράμματα που πολλές φορές φτάνουν στο άλλο άκρο ευνουχίζοντας την έκφραση και 

το συναίσθημα. 

Η άποψη όμως, να ρίχνεις το κύριο βάρος στην πρακτική εξάσκηση μέσα στο σχολείο, 

παρ’ όλο που ο στόχος του Γυμνάσιου είναι να αποκτηθούν γενικές γνώσεις και αυτό 

είναι σε αντίθεση, γιατί όλοι οι μαθητές δεν θέλουν ούτε πρόκειται να γίνουν καλλιτέχνες 

με τη στενή έννοια του όρου, έχει τους υποστηρικτές της. Θεωρούν ότι η καθαρή 

αισθητική εμπειρία είναι δυνατή με αυτόματο τρόπο σαν να ήταν καθορισμένη από 

στιγμές αισθητικής έμπνευσης και όχι δηλαδή βασισμένη πάνω στη σταδιακή και συνεχή 

απόκτηση αισθητικών γνώσεων (εδώ δεν μιλάμε για τη Ναίφ ή τη Λαϊκή Τέχνη γιατί οι 

κοινωνικές επιδράσεις που μέσα σ’ αυτές αναπτύχθηκαν είναι τελείως διαφορετικές από 

τις επιδράσεις που υφίστανται τα παιδιά των σημερινών πόλεων). Αλλά επανερχόμενοι 

στη βοήθεια της παιδαγωγικής ψυχολογίας, η μεν Μορφολογική Σχολή (Gestalt) 

υποστήριζε ότι η γνώση και η έμπνευση βασίζονται στην ξαφνική ευφυή ανακατάταξη της 

κατάστασης που την ονόμασαν ενόραση, αλλά ο YERKER, ο PAVLOV και ο BIRCH 

απέδειξαν ότι εμφανίζεται μάθηση με την ενόραση μόνο μετά από αξιοσημείωτη 

προκαταρκτική εξάσκηση σε απλούστερες ασκήσεις. Μην περιμένουμε δηλαδή το παιδί 

να δημιουργήσει αξιόλογο αισθητικά έργο, αν δεν έχουμε ήδη εμείς επέμβει με κατάλληλη 
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προγραμματισμένη θεωρητική διδασκαλία. Το καλό γούστο δεν είναι έμφυτο, κατακτιέται 

μέσα από επίμονες προσπάθειες. 

Όσα αναφέρθηκαν δεν σημαίνει ότι απαραίτητα είναι η μόνη αλήθεια, αλλά θα πρέπει να 

ερευνηθεί πρακτικά η εφαρμογή τους μέσα στις δεδομένες άσχημες συνθήκες των δικών 

μας σχολείων (μειωμένα ωράρια, άγνοια, έλλειψη εργαστηρίων κ.τ.λ.) και να κρίνουμε τα 

αποτελέσματα. Ο μαθητής μπαίνοντας στο Γυμνάσιο ξαφνιάζεται από την αλλαγή του 

περιβάλλοντος και από τη νέα δομή, και έχει την τάση να ξαναγυρίζει στα προηγούμενα 

γνωστά και τυποποιημένα εκφραστικά του μοτίβα. 

Εμείς πρέπει να το οδηγήσουμε ομαλά να ξεφύγει από την τωρινή κακώς εννοούμενη 

παιδικότητα και αφέλεια και να συναντήσει την ώριμη τέχνη του ενήλικα η οποία 

αντιλαμβάνεται τη φύση και την πραγματικότητα με ένα τελείως διαφορετικό τρόπο. Γι’ 

αυτό το λόγο βρίσκονται μέσα στο .σχολείο οι καθηγητές των καλλιτεχνικών. 

 

 

Ο ΡΟΛΟΣ ΤΗΣ ΣΥΓΧΡΟΝΗΣ ΤΕΧΝΗΣ  ΚΑΙ Ο ΡΟΛΟΣ ΤΟΥ ΚΑΛΛΙΤΕΧΝΗ  

ΣΤΗΝ ΕΚΠΑΙΔΕΥΣΗ ΤΕΧΝΗΣ ΣΤΟ ΣΧΟΛΕΙΟ 
 

Στέλλα Σωτηροπούλου 

9ο Γυμνάσιο Περιστερίου 

 

 

Η Στέλλα Σωτηροπούλου, μέλος του Δ.Σ. της Ένωσης Καθηγητών Καλλιτεχνικών 

Μαθημάτων, πήρε μέρος στο «Ευρωπαϊκό Πειραματικό Εργαστήριο» που διοργανώθηκε 

στη Νίκαια της Γαλλίας με θέμα: Ο ΡΟΛΟΣ ΤΗΣ ΣΥΓΧΡΟΝΗΣ ΤΕΧΝΗΣ ΚΑΙ Ο ΡΟΛΟΣ 

ΤΟΥ ΚΑΛΛΙΤΕΧΝΗ ΣΤΗΝ ΕΚΠΑΙΔΕΥΣΗ ΤΕΧΝΗΣ ΣΤΟ ΣΧΟΛΕΙΟ. Στο κείμενο που 

ακολουθεί εκθέτει ορισμένες εμπειρίες που αποκομίστηκαν και μια σειρά ενδιαφέρουσες 

απόψεις που διατυπώθηκαν εκεί. 

 

Το πειραματικό εργαστήριο που έγινε στη Νίκαια της Γαλλίας από 28-1 / 1-2-85 

διοργανώθηκε από τη Γαλλική Εθνική Επιτροπή της Ουνέσκο, σε συνεργασία με το 

Υπουργείο Παιδείας και το Υπουργείο Πολιτισμού. Ήταν το πρώτο από μια σειρά 

προγραμμάτων που θα συνεχιστούν το ‘86-’87 για το ρόλο και τη θέση του καλλιτέχνη 

στην κοινωνία και για ανταλλαγή απόψεων μεταξύ δασκάλων, καλλιτεχνών και κοινού, 

και για την ανάπτυξη της Καλλιτεχνικής Εκπαίδευσης μέσα στη Γενική Εκπαίδευση. 

Η εκπαίδευση Τέχνης στο Δημοτικό και Γυμνάσιο διαλέχτηκε σαν θέμα στη πρώτη αυτή 

συνάντηση ακριβώς επειδή στο σχολείο η συνεργασία μεταξύ καλλιτέχνη και δασκάλων 

φαίνεται ότι είναι η πιο πιεστική ανάγκη. 

Στόχοι — ρόλος — και θέση της Καλλιτεχνικής Εκπαίδευσης στην Πρωτοβάθμια 

Εκπαίδευση 

Διαπιστώθηκε ότι σε μεγάλο αριθμό Ευρωπαϊκών κρατών η Καλλιτεχνική Εκπαίδευση 

στο Δημοτικό έχει αφεθεί στις πρωτοβουλίες των δασκάλων, που προσπαθούν ν’ 

αναπτύξουν στα παιδιά τις ικανότητες δημιουργίας μέσω δραστηριοτήτων όπως σχέδιο - 

ζωγραφική - χρώμα κλπ. 

Κατά την άποψη ορισμένων καλλιτεχνών, η απουσία μεθόδων βασισμένων στο παιχνίδι, 

οι οποίες σαν μια εισαγωγή στις τέχνες θα βοηθήσουν το παιδί να ανακαλύψει 

συναισθηματική έκφραση σ’ αυτές, πέρα από την απλή παραγωγή ενός σχεδίου ή ενός 
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πίνακα, επιτείνει την αίσθηση στα παιδιά και τους εφήβους ότι η τέχνη δεν έχει νόημα 

αυτή καθ’ αυτή αλλά βρίσκει το νόημά της στα μάτια των ενηλίκων. 

Επισημάνθηκε ότι σχετικά με τα παραπάνω είναι σημαντικό να τονισθεί στους δημόσιους 

και ιδιωτικούς οργανισμούς αυτό το γεγονός ώστε να δοθεί σημαντικότερη θέση στην 

καλλιτεχνική εκπαίδευση, στα αναλυτικά προγράμματα και έτσι να συνεισφέρει στην 

ισορροπημένη και αρμονική ανάπτυξη του παιδιού. Επίσης διαπιστώθηκε ότι υπάρχει 

ανάγκη να καθορισθεί και να προωθηθεί μια μεθοδολογία και τεχνικές για την ανάπτυξη 

της ευαισθησίας στις τέχνες, στις μορφές και στα χρώματα στη μικρή ηλικία. 

Τα αποτελέσματα κι άλλων διεθνών συναντήσεων με θέμα τα αναλυτικά προγράμματα 

έδειξαν ότι στις χώρες όπου υπάρχει καλλιτεχνική εκπαίδευση, τα προγράμματα και οι 

μέθοδοι δεν βοηθούν να επιτευχθούν οι καθορισμένοι στόχοι. Επί πλέον η ακατάλληλη 

εκπαίδευση των καθηγητών - δασκάλων και ο συνωστισμός των μαθητών έχουν 

δημιουργήσει ένα έντονο αίσθημα καταπίεσης σε πολλούς δασκάλους. 

 

Η διδασκαλία των πλαστικών τεχνών στη Δευτεροβάθμια Εκπαίδευση 

 

Οι παρεμβάσεις των συμμετεχόντων έδειξαν ότι σε πολλές Ευρωπαϊκές χώρες η 

Καλλιτεχνική Εκπαίδευση στη Δευτεροβάθμια Εκπαίδευση, ακόμα κι αν θεωρείται ισότιμη 

με τα άλλα μαθήματα, δεν θεωρείται από το εκπαιδευτικό προσωπικό και τους γονείς ότι 

είναι σημαντικός παράγοντας για την έκφραση, την ατομική και συλλογική ολοκλήρωση. 

Επίσης στη πρακτική των πλαστικών τεχνών, ζωγραφική και σχέδιο, οι στόχοι της 

«δημιουργικότητας και έκφρασης» συχνά μπερδεύονται. Ειδικότερα η διαφορά μεταξύ 

επισήμων κειμένων των προγραμμάτων και της παιδαγωγικής πρακτικής υπογραμμίζει 

την ανάγκη αναθεώρησης των διδακτικών μεθόδων και πάνω από όλα την ανάγκη 

ενίσχυσης της εκπαίδευσης και μετεκπαίδευσης των δασκάλων οι οποίοι καλούνται να 

αναπτύξουν στους μαθητές τους αυτή την έννοια της επικοινωνίας με την 

πραγματικότητα και την αισθητική ευαισθησία, οι οποίες πρέπει να βρίσκονται σε μια 

ποιοτική επαφή με τον κόσμο και το άτομο. Αρκετές πειραματικές δραστηριότητες έχουν 

πραγματοποιηθεί στα σχολεία της Δευτεροβάθμιας Εκπαίδευσης για να βρεθούν και να 

καθοριστούν οι πιο αποτελεσματικές μέθοδοι για την ενθάρρυνση της δημιουργικότητας 

στην Καλλιτεχνική Εκπαίδευση. 

Σ’ αυτήν την έρευνα αρκετοί καθηγητές πρότειναν ότι τα σχολεία θα έπρεπε να κάνουν 

χρήση και εξωσχολικών καλλιτεχνικών και πολιτιστικών πηγών. Θα έπρεπε επίσης να 

εφαρμοστεί και η ευρύτερη προσέγγιση που θα συνδέει την Καλλιτεχνική Εκπαίδευση με 

τα άλλα μαθήματα και προγράμματα. 

Γι’ αυτό το λόγο η Ουνέσκο έχει σα στόχο την ανάπτυξη προγράμματος για την 

προώθηση εκπαιδευτικών δραστηριοτήτων συνδεδεμένη με τα μουσεία και τη σύνδεση 

αυτών των δραστηριοτήτων με τα αναλυτικά προγράμματα. 

Τα αποτελέσματα μιας διεθνούς συνάντησης που έγινε σε συνεργασία με το ICOM θα 

συζητηθούν σ’ ένα εργαστήριο που θα γίνει τον Ιούνιο του 1985. Ο στόχος είναι να 

προωθηθεί μια δραστηριότητα μεταξύ του προσωπικού των μουσείων και καθηγητών. 

Αρκετές πρωτοβουλίες καθηγητών έχουν παρθεί για την εισαγωγή της τοπικής 

κληρονομιάς στα σχολικά προγράμματα με τη χρησιμοποίηση οπτικοακουστικού υλικού 

προσαρμοσμένου στην κοινωνικοεκπαιδευτική και οικονομική κατάσταση του κάθε 

σχολείου. Η εμπειρία των καθηγητών που κλήθηκαν να συμμετέχουν σ’ αυτό το 

εργαστήριο ήταν αξιόλογη για την Ουνέσκο η οποία σε ανταπόδοση θα μοιράσει στα κρά-
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τη μέλη συγκεκριμένες προτάσεις για το ρόλο της καλλιτεχνικής εκπαίδευσης και τις 

αποτελεσματικότερες εκπαιδευτικές μεθόδους. 

Κατά τη διάρκεια του εργαστηρίου έγιναν τρεις παρεμβάσεις από καλλιτέχνες πάνω σε 

πειραματισμούς που δοκίμασαν στην καλλιτεχνική εκπαίδευση. Αναλυτικότερα ο 

NICOLAS SCHOFFER, Ούγγρος καλλιτέχνης, παρουσίασε το GRAPHILUX. 

To GRAPHILUX δοκιμάστηκε για πρώτη φορά σε Νηπιαγωγεία, Δημοτικά, Γυμνάσια 

στην Ουγγαρία το 1981. Ο καλλιτέχνης το ορίζει όχι σαν έργο τέχνης αλλά σαν «μια 

ανοιχτή ιδέα που ξυπνάει και ερεθίζει τη δημιουργικότητα στο άτομο». 

Το σύστημα GRAPHILUX λειτουργεί ως εξής: 

 1ον. Αποτελείται από ένα ορθογώνιο κουτί που στο εσωτερικό του υπάρχει μια σειρά 

λάμπες, είτε σταθερές είτε περιστρεφόμενες, τοποθετημένες προς όλες τις κατευθύνσεις, 

κάθετα, οριζόντια ώστε η διάταξή τους να μπορεί ν’ αλλάξει εύκολα ανάλογα με τις 

ανάγκες του χρήστη. 

2ον. Το σύστημα αυτό προβλέπει τρεις πιθανότητες: κύκλωμα α) μόνο οι 

περιστρεφόμενες λάμπες είναι αναμμένες, κύκλωμα β) μόνο οι σταθερές λάμπες είναι 

αναμμένες κύκλωμα γ) όλες οι λάμπες είναι αναμμένες ταυτόχρονα. Ο χειρισμός μπορεί 

να γίνεται από κουμπιά πάνω στο κουτί ή από απόσταση με χειριστήριο. Υπάρχει επίσης 

κεντρικός διακόπτης που σβήνει — ανάβει όλες τις λάμπες μαζί. 

3ον. Υπάρχουν διάφορες σχισμές στο πάνω μέρος του κουτιού από όπου μπαίνουν 

ορισμένες διαφανείς πλάκες. Αυτές οι πλάκες αντανακλούν το φως από τις λάμπες που 

βρίσκονται στο πίσω μέρος του κουτιού. Οι πλάκες που κρέμονται από το πάνω μέρος 

είναι εύκολες στο χειρισμό τους. Μπορεί να είναι διαφανείς και αδιαφανείς, αλλά που 

αφήνουν το φως να περνάει, πλήρεις ή διάτρητες, χρωματισμένες ολόκληρες ή κατά 

τμήματα ή χωρίς καθόλου χρώμα. 

Ο καλλιτέχνης υποστηρίζει ότι η δυνατότητα συνδυασμού εικόνων, χρωμάτων και 

σχημάτων που επιτυγχάνεται με την ταυτόχρονη χρήση των πλακών στο κουτί, η 

ελευθερία προγραμματισμού και φωτισμού κάνει αυτό το κουτί ένα εργαλείο έρευνας 

πάνω στη φόρμα και το περιεχόμενό της, στο παίξιμο του φωτός και της σκιάς και τέλος 

στη μελέτη του χρώματος. 

 

 
Πρακτική εφαρμογή του συστήματος GRAPHILUX. 
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Ο HENRI CUECO, Γάλλος καλλιτέχνης, ο οποίος έχει δουλέψει επί 20 χρόνια με παιδιά 

και εφήβους, παρουσίασε δύο εισηγήσεις, η μία με θέμα «Το παιδί, ο καλλιτέχνης και ο 

δάσκαλος» και η άλλη «Σχέση καλλιτεχνών και δασκάλων». 

α) Η τέχνη, λέει ο CUECO, έχει ένα σημαντικό ρόλο να παίξει στην ανάπτυξη του παιδιού 

και διευκολύνει μια πολύπλευρη προσέγγιση σ’ αυτό το θέμα. Το να αναπτύξεις τη 

φαντασία των παιδιών σημαίνει να τους δώσεις πρόσβαση στη τέχνη, π.χ. να τα 

βοηθήσεις να κατακτήσουν άλλους ψυχαγωγικούς χώρους που αντιπροσωπεύονται από 

τη τέχνη. Ο CUECO έχει σοβαρές αμφιβολίες πάνω στην παιδαγωγική. Πιστεύει ότι τα 

σχολεία έχουν παρανοήσει τον πνευματικό ρόλο της τέχνης, τη σταθεροποιητική λει-

τουργία και τη πρωτογενή σημασία της. Βλέπουν τη τέχνη μόνο σαν τεχνική και σαν 

μάθηση των ακόλουθων αξιών: επιδεξιότητα, ευταξία και τάξη, περιορίζοντας την τέχνη 

στην τεχνική, εξαφανίζοντας όμως την πνευματική συνεισφορά της τέχνης. Είναι 

αναγκαίο να εισαχθεί αυτή η τελευταία συνιστώσα στη διδασκαλία. Ο ρόλος του 

καλλιτέχνη στην τροποποίηση αυτής της άποψης για την καλλιτεχνική εκπαίδευση και 

πάνω απ’ όλα οι επαφές του με τους δασκάλους φαίνεται ότι είναι ένα σημαντικό βήμα. 

Μόνο μ’ αυτό το τρόπο φαίνεται ότι μπορεί να δημιουργηθεί μια καλή σχέση μεταξύ του 

καλλιτέχνη και των παιδιών. 

Ο καλλιτέχνης είπε ότι «το πρόβλημα που έχουμε σήμερα είναι αυτό της στερεότυπης 

ζωγραφικής των παιδιών. Όλα τα σχέδιά τους μοιάζουν μεταξύ τους στη Γαλλία, Ευρώπη 

και χωρίς αμφιβολία παντού στο κόσμο όπου υπάρχουν σχολεία». Για τον καλλιτέχνη 

αυτή είναι η απόδειξη της «προοδευτικής απώλειας της φαντασίας προς όφελος της 

επίδειξης ορθολογιστικών σχημάτων». Τα σχέδια των παιδιών μπορούν να ερμηνευτούν 

με διάφορους τρόπους, που οι τρεις κυριότεροι είναι οι παρακάτω: 

1ον. Εκπαιδευτική άποψη: Συμμόρφωση προς τις οδηγίες. 

Θέμα, εκπαιδευτική θέση. Μορφικές ανάγκες. Συνθήκες εργασίας. Καλά και κακά σχέδια.  

2ον. Ψυχολογική άποψη: 

Το σχέδιο σα μέσο καθορισμού του σταδίου ανάπτυξης του παιδιού. 

Η ψυχολογική του είσοδος στην κοινωνία. Η τρέχουσα και γενικότερη συναισθηματική του 

κατάσταση. 

Νεύρωση ή προσωρινή κατάσταση κρίσης. Πιθανή ψυχοπαθολογική κατάσταση.  

3ον. Αισθητική άποψη: 

Σχέση με την Ιστορία Τέχνης με τα κινήματα και τους καλλιτέχνες. 

Σχέση με τους αισθητικούς νόμους, με δοσμένες λύσεις, σύνθεση χρώματος και 

γραφισμού. Μελέτη σημείων και της τάξης τους. Αναγνώριση της καταγραφής των 

εκφράσεων του παιδιού. 

β) Ο καλλιτέχνης ερευνά τα προβλήματα που μπαίνουν από τις καθοδηγητικές γραμμές 

που δίνονται στα παιδιά για την εκτέλεση των σχεδίων τους, αλλά καταλαβαίνει ότι 

πιθανώς αυτές οι οδηγίες είναι αναγκαίες. Επίσης υποδεικνύει να δίνονται ορισμένες 

συμβουλές πάνω στο υλικό που πρόκειται να χρησιμοποιηθεί ή στον τρόπο με τον οποίο 

οι μαθητές θα δουλέψουν. Ο CUECO δεν είναι απόλυτα σίγουρος ότι η συνάντηση 

μεταξύ δασκάλων και καλλιτεχνών είναι παραγωγική μια και γνωρίζει την αμηχανία που 

συνήθως προκαλεί η παρουσία των καλλιτεχνών στα σχολεία για τους δασκάλους, αυτό 

όμως δεν θα έπρεπε να προκαλέσει αλλαγές στον προσανατολισμό της Καλλιτεχνικής 

Εκπαίδευσης, όσον αφορά τις ισχύουσες διδακτικές μεθόδους κάτω από την επίδραση 

της σύγχρονης τέχνης και των καλλιτεχνών. Τέλος η LEA NIKEL που έχει επιλεγεί από το 

Μουσείο του TEL AVIV για ν’ αναπτύξει το ενδιαφέρον των παιδιών για τη τέχνη, 
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υποστηρίζει ότι το χρώμα είναι ένας τομέας έκφρασης μορφών μέσα στο παιχνίδι της 

φαντασίας. Η καλλιτέχνης ενδιαφέρεται για την ανάπτυξη της ευαισθησίας των παιδιών 

προς την τέχνη και στο να τα βοηθήσει να καταλάβουν καλύτερα τη φανταστική κίνηση 

στο χώρο. 

Την τέταρτη μέρα του εργαστηρίου χωριστήκαμε σε δύο ομάδες εργασίας όπου η μία 

ασχολήθηκε με το θέμα της, σύγχρονης τέχνης στην εκπαίδευση και η άλλη με το ρόλο 

του καλλιτέχνη στην εκπαίδευση, το δάσκαλο και το παιδί. Στο πρώτο θέμα η ομάδα 

στάθηκε στα εξής σημεία:  

1ον. Ότι οι πρακτικές της σύγχρονης τέχνης συνιστούν αντικείμενο διδασκαλίας. 

2ον. Ότι θα πρέπει στα κείμενα και στους προσανατολισμούς των προγραμμάτων να 

εισάγεται σαφώς η σύγχρονη τέχνη σαν αντικείμενο μελέτης καθώς επίσης θα πρέπει να 

δίνεται στα σχολεία η απαραίτητη βοήθεια για τη διδασκαλία της. 

3ον. Θα πρέπει οι δάσκαλοι που θα διδάξουν σύγχρονη τέχνη να είναι κατάλληλα 

εκπαιδευμένοι για να μπορούν να μεταφέρουν στα παιδιά το μήνυμά της.  

4ον. Θα πρέπει η Ουνέσκο να βοηθήσει σ’ αυτήν την κατεύθυνση τις χώρες- μέλη με την 

έκδοση διαφόρων κειμένων, μελετών και ερευνών. 

Η διδασκαλία των Καλλιτεχνικών εισάγει το παιδί στο σύνολο παραγωγής μορφών. Αν 

και ο καλλιτεχνικός τομέας είναι ένα μεγάλο μέρος της, το αντικείμενό της δεν εξαντλείται 

σ’ αυτόν αλλά αναφέρεται και στο σύνολο του σύγχρονου οπτικού περιβάλλοντος 

(πολεοδομία, αρχιτεκτονική, σχέδιο, φαινόμενα επικοινωνίας). Θα πρέπει επομένως να 

συστήνεται ότι η κυρίαρχη θέση της σύγχρονης τέχνης στο μάθημα δεν πρέπει να απο-

κλείει την τέχνη του παρελθόντος. 

Η προσέγγιση της σύγχρονης τέχνης δεν θα πρέπει να συρρικνώνεται σε απλή 

φαινομενική ανάγνωση αλλά θα πρέπει αναγκαστικά να πραγματοποιείται μέσω μιας 

πρακτικής που θα εμπλέκει τα μέσα, τα υλικά κλπ. Η δεύτερη ομάδα στάθηκε στα εξής 

σημεία: 

 1ον. Ο τρόπος επιλογής των καλλιτεχνών επισκεπτών για τα σχολεία θα πρέπει να 

γίνεται με βάση ορισμένα κριτήρια όπως: 

α) θα πρέπει να εξασκούν τέχνη, β) να είναι αναγνωρισμένης αξίας, γ) να έχουν κατάλογο 

εκθέσεων. 

2ον. Ήδη η παρουσία του καλλιτέχνη στο σχολείο είναι σημαντικό πράγμα. Ο καλλιτέχνης 

θα πρέπει ή απλώς να μιλάει με τα παιδιά ή να τα δέχεται στο εργαστήριό του. 

3ον. Η παρέμβαση του καλλιτέχνη στο σχολείο. — Επισημάνθηκε ότι ο καλλιτέχνης 

μπορεί να είναι ένας κινητήριος παράγοντας για τους δασκάλους δίνοντάς τους νέες 

εκπαιδευτικές στρατηγικές και μεθόδους. Οι πιο σημαντικές λειτουργίες της παρέμβασής 

του είναι: 

α) η ανάπτυξη της αντιληπτικής ικανότητας των παιδιών και η γνώση της καλλιτεχνικής 

διαδικασίας, β) η ενίσχυση της αλληλεπίδρασης μεταξύ της σχολικής κοινότητας και του 

γειτονικού κοινωνικού περίγυρου. Με αυτές τις εισηγήσεις έκλεισε η δουλειά του εργαστη-

ρίου με την προοπτική συνέχισης των εργασιών για το 1986. 
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ΕΙΚΑΣΤΙΚΗ ΑΛΛΗΛΟΓΡΑΦΙΑ 

 

Περισσότερο καλά από πολλά άρθρα και από άλλα σχετικά «συνδικαλιστικού» 
χαρακτήρα κείμενα, την πραγματική εικόνα στην εκπαίδευση των Καλλιτεχνικών 
την αποδίδουν μια σειρά γράμματα που στάλθηκαν στην Ένωσή μας από 
συναδέλφους εκπαιδευτικούς. Πιο άμεσα, πιο ζωντανά και αυθόρμητα, 
υποδηλώνουν χαρακτηριστικά όχι μόνο το πλαίσιο των τόσων και τόσων 
δυσκολιών που συναντούμε αλλά και την επιμονή και τον ενθουσιασμό για 
δουλειά των εκπαιδευτικών καλλιτεχνών. Η δημοσίευσή τους ελπίζουμε να 
επηρεάσει περισσότερο τους αρμόδιους απ’ όσο τα υπομνήματα και οι δικές μας 
διαμαρτυρίες. Έτσι κι αλλιώς αισθανόμαστε την ανάγκη να πούμε πως 
συμμεριζόμαστε απόλυτα τους συναδέλφους μας και ευχαρίστως δημοσιεύουμε 
τις επιστολές τους. 
 
ΡΕΘΥΜΝΟ 
 

Με την πείρα που απόκτησα στο Μόναχο τα τέσσερα χρόνια που δίδαξα σε ελληνικά 
σχολεία εκεί, πίστεψα πως το καλλιτεχνικό μάθημα στην Ελλάδα είναι μια υπόθεση πέρα 
για πέρα λάθος. Είδα τον τρόπο που διδάσκεται το μάθημα. Είδα τα εργαστήρια. Είδα τις 
εργασίες των μαθητών, είδα τα προγράμματα και τη χαρά των παιδιών για δημιουργία. 
Γύρισα το 1982 γεμάτος όνειρα να γκρεμίσω και να φτιάξω. Προσπάθησα στα ανύπαρκτα 
προγράμματα να φτιάξω δικό μου πρόγραμμα κατά τα γερμανικά πρότυπα. Έβαζα στην 
Α΄ τάξη διάφορες κατασκευές κουκλοθέατρο — δημιουργίες από πηλό, τυπώματα με 
φελλό, πατάτα και άλλα απλά υλικά, ζωγραφική με χρώματα. Στη Β΄ τάξη δίδαξα θέατρο 
από Ιστορία θεάτρου, κατασκευή θεατρικού μύθου -(σεναρίου) μέχρι σκηνικά και 
ανέβασμα θεατρικών κομματιών - στη Γ΄ τάξη έβαζα επεμβάσεις στο χώρο (περιβάλλον). 
Αρχιτεκτονικές λύσεις από τα παιδιά για το άμεσο περιβάλλον με σχέδια για σχολείο όπως 
αυτά το θέλουν και δικών τους σπιτιών από σχεδιασμό μέχρι κατασκευή σε μακέτα. 
Όλα αυτά βέβαια σκόνταφταν α) στο μονόωρο μάθημα β) στην απόλυτη έλλειψη υποδο-
μής (καλλιτεχνικής από το Νηπιαγωγείο το Δημοτικό και το σπίτι), γ) στο βαρύ φόρτωμα 
των παιδιών από τα άλλα μαθήματα. Παρ’ όλα τα εμπόδια, με τον ενθουσιασμό των 
παιδιών φτιάξαμε ένα εγκαταλελειμμένο υπόγειο του σχολείου σε μια πρότυπη αίθουσα 
για καλλιτεχνικά μαθήματα με 30 καβαλέτα με ατομικά σκαμνάκια για σχέδιο, με ειδικούς 
μεγάλους πάγκους για σχέδιο και πηλό, ειδικό φωτισμό. 
Όλα αυτά έγιναν με προσωπική εργασία εκατοντάδων ωρών δικών μου και μερικών 
φιλότιμων παιδιών. Αφού έφτιαξα το μεγάλο μου όνειρο, αυτήν την αίθουσα ζωγραφικής, 
ζητώ τώρα και δύο χρόνια από διάφορους φορείς ένα φούρνο κεραμικής που κοστίζει 
γύρω στις 200.000. Τίποτα. Ζητώ ένα τρόπο να αγοράσω από το Μουσείο διάφορα 
εκμαγεία για να δείξω στα παιδιά και κάτι εκτός από  τον Μέγα Αλέξανδρο του Φαληρέα 
που δόθηκε επί χούντας σ’ όλα τα σχολεία. Η απάντηση! Τίποτα. Αλλά το αποκορύφωμα 
της κατάστασης είναι ότι φέτος στην αρχή της σχολικής χρονιάς με κάλεσε ο επιθεωρητής 
(εγώ έτσι συνεχίζω να τους λέω) και μου είπε ότι η αίθουσα που έφτιαξα πρέπει να 
παραχωρηθεί στο Λύκειο για δέσμες. Του είπα.. — μα με ποιο δικαίωμα; εγώ δεν σας 
επιτρέπω... η απάντηση του ήταν: Εδώ κύριε Θεοδοσάκη δεν έχουνε αίθουσα τα παιδιά 
να κάνουν Μαθηματικά και Χημεία και θάχουμε τέτοιες πολυτέλειες! Αίθουσα 
καλλιτεχνικών! Έπειτα αυτό είναι απόφαση (δηλαδή διαταγή). 
Τώρα προς το παρόν για φέτος κάνω μάθημα και εγώ και όταν έχω κενά γίνονται άλλα 
μαθήματα. Όμως από του χρόνου πολλαπλασιάζονται οι κτηριακές ανάγκες και πολύ 
φοβάμαι ότι και το ίδιο το μάθημα θα είναι πολυτέλεια. Τι έχουν να πουν για αυτά το Υ-
πουργείο Παιδείας, Νέας Γενιάς και το Υπουργείο Πολιτισμού; 

                                                                                       Θεοδοσάκης Φρίξος  
                                                                                          1ο Γ/σιο Ρεθύμνου 
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ΚΕΡΚΥΡΑ 
 

Τον Απρίλη του 1984, στο Γαλλικό Ινστιτούτο Κέρκυρας η Μέση Εκπαίδευση Κέρκυρας, 
με τη συνεργασία του Ζωγράφου Καθηγητή Μ.Ε. οργάνωσε μαθητική έκθεση ζωγραφικής. 
Παρουσιάστηκαν έργα από τέσσερα Γυμνάσια της πόλης. Των Α΄, Γ΄, Δ΄, Ε΄ Γυμνασίων. 
Η έκθεση έμεινε ανοιχτή 8 μέρες και την επισκέφτηκαν: Πολλοί μαθητές, ΜΟΝΟ μια 
Γυμνασιάρχης, η κα Σκανδάλη του 4ου Γυμνασίου, κανείς από τον υπόλοιπο χώρο της Μ. 
Εκπαίδευσης, κανένας κοινωνικός παράγοντας, κανένα Προεδρείο Γονέων - Κηδεμόνων, 
και ένας κληρικός, ένας ερασιτέχνης ζωγράφος, δυο, τρεις γονείς και κηδεμόνες. Μέσα σ’ 
αυτήν τη φριχτή μοναξιά της νεότητας, δικαιολογημένα ντρέπεται κάθε σκεπτόμενος 
άνθρωπος για τα χάλια της ελληνικής πραγματικότητας. 

                                                                                            Δημητράτος Γιάννης 
 
 
 
 

 
ΣΥΜΒΟΛΗ  

ΣΤΗΝ ΠΟΛΙΤΙΣΤΙΚΗ ΑΝΕΛΙΞΗ  

ΤΩΝ ΜΑΘΗΤΩΝ 

 

Πέρα από τις απαιτήσεις μιας τυπικής διαδικασίας 

 

Η δραστηριότητα των εκπαιδευτικών Τέχνης, δεν καλύπτει απλά τις απαιτήσεις 

μιας τυπικής διδασκαλίας στις αίθουσες των μαθημάτων, αλλά ένα ευρύτερο 

σύνολο προσπαθειών για την ανύψωση των πνευματικών ενδιαφερόντων και τη 

συμβολή στην πολιτιστική ανέλιξη των μαθητών αλλά και όλου του σχολικού 

περίγυρου. Έτσι, όχι μόνο πραγματοποιούνται στα σχολεία έξω από τις απαιτήσεις 

του εκπαιδευτικού προγράμματος εκθέσεις ζωγραφικής, πλαστικής κ.λπ. αλλά και 

ετοιμάζονται και πραγματοποιούνται θεατρικές παραστάσεις, κατασκευές 

σκηνικών και κουστουμιών, εικονογραφήσεις ποιημάτων και λογοτεχνικών έργων, 

περιβαλλοντικές παρεμβάσεις, εκδόσεις βιβλίων και άλλες πλατύτερου χαρακτήρα 

εκδηλώσεις. 

 Ένα μόνο μέρος και μια περιορισμένη σίγουρα εικόνα του όλου πλαισίου κίνησης 

και δράσης των εκπαιδευτικών τέχνης, αποδίδει η συνοπτική καταγραφή 

δραστηριοτήτων που ακολουθεί και που η Ένωσή μας μπόρεσε ύστερα από μια 

ουσιαστικά σύντομη έρευνα να φέρει τώρα στη δημοσιότητα. Πρόκειται για 

δραστηριότητες που καλύπτουν το προηγούμενο σχολικό έτος 1984 και μέχρι 

σήμερα. 

Θέλουμε να πιστεύουμε, πως οι αρμόδιοι για τα εκπαιδευτικά θέματα, που 

συνήθως επιμένουν να τις αγνοούν, θα αποκομίσουν από δω κάποια μεγαλύτερη 

κατανόηση για τις δυνατότητες και το ρόλο της εκπαίδευσης Τέχνης. 
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Το Δ.Σ. της Ένωσης Καθηγητών Καλλιτεχνικών Μαθημάτων, θεωρεί 
υποχρέωσή του να ευχαριστήσει δημόσια τους κυρίους Βρασίδα 
Βλαχόπουλο και Μιχάλη Βελουδάκη, που πρόθυμα παραχώρησαν όποτε 
τους ζητήθηκε, τις αίθουσες των σχολών τους (Μάρνη 34 και Φιλελλήνων 
15 αντίστοιχα) στην Ένωση, για την πραγματοποίηση συνελεύσεων, 
ομιλιών κ.ά. εκδηλώσεων. 
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