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Cos’è Interstice. Encounters between artists, children and edu-
cators?

Interstice è un progetto di collaborazione internazionale sviluppato 
da università, artisti e istituzioni culturali della Catalogna, del Regno 
Unito, dell’Italia e della Norvegia per promuovere spazi di incontro 
tra bambini, educatori e artisti per migliorare i processi di apprendi-
mento attraverso metodologie pedagogiche di co-creazione.

Obiettivo del progetto è condividere e promuovere esperienze 
artistiche creative inclusive per ragazzi e ragazze – soprattutto quelli 
più vulnerabili e che hanno minori opportunità di sperimentare pro-
poste artistiche di qualità – e portare il pensiero artistico negli am-
bienti educativi.

Abbiamo sviluppato diversi materiali didattici per facilitare la for-
mazione e l’implementazione di esperienze artistiche nelle scuole 
e anche nei gradi universitari dell’Educazione, incorporando espe-
rienze attraverso l’apprendimento collaborativo tra studenti, artisti, 
insegnanti e bambini. Questi risultati sono un libro, audiovisivi, testi 
diversi e un museo virtuale.

Puoi trovare tutti i risultati intellettuali del progetto sul nostro sito web 
https://www.interstice.eu/results

Istituzione leader: 
Universitat Autònoma de Barcelona, UAB (Cataluña)

Partners: 
Bath Spa University (Regno Unido); Universitetet i Stavanger (No-
ruega); Alma Mater Studiorum Universitá di Bologna (Italia); laSala 
(Cataluña)

Per ulteriori informazioni sul progetto Interstice, si prega di contatta-
re i principali ricercatori del progetto: 
Sílvia Blanch silvia.blanch@uab.cat 
Gemma París gemma.paris@uab.cat 

Oppure puoi visitare 
https://www.interstice.eu/  e @interstice_eu
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Modi di intendere l’arte e l’educazione
Lo scopo di questo libro

Interstice | Encounters between Artists, Children and 
Educators

The forms of articulation used in 
art should be integrated into all 
educational processes. 

–Luis Camnitzer

Interstice è un progetto Erasmus+ svilup-
pato da università, artisti e contesti culturali 
della Catalogna, Regno Unito, Italia e Nor-
vegia volto a promuovere spazi di incontro 
tra educatori, artisti e bambini, al fine di 
migliorare i processi di apprendimento e 
costruire una pedagogia di co-creazione 
attraverso le arti.

In collaborazione, tutti i partecipan-
ti hanno condiviso e riflettuto sulle loro 
esperienze comuni e sui programmi svi-
luppati tra arte e educazione. In questo 
manuale vogliamo condividere con voi gli 
ingredienti chiave che riteniamo necessari 
per costruire degli approcci creativi all’ap-
prendimento. Abbiamo imparato gli uni da-
gli altri e vogliamo condividere questa co-
noscenza ed esperienza per ispirare altri 
professionisti delle arti e dell’educazione.

Questo documento integra diverse 
aree artistiche con l’obiettivo di favorire 
l’empowerment degli altri partner culturali 
e educativi per affrontare la sfida di crea-
re ambienti di apprendimento più crea-
tivi. L’evidenza di questa metodologia di 
apprendimento innovativa è di creare dei 
contesti ibridi tra scuola e artisti, basati 

sull’esperienza di ogni partner. Ogni capi-
tolo condivide degli esempi di come unire 
progetti artistici con artisti visivi e perfor-
mativi in contesti educativi, costruendo 
progetti con diversi centri culturali nella 
comunità.

Gli esempi sono mostrati attraverso una 
narrazione visiva, con evidenze rispetto all’ 
implementazione, alla documentazione e 
alle fasi di analisi di progetti innovativi tra 
campi artistici e educativi, al fine di offrire 
strategie per sviluppare futuri progetti in 
contesti educativi.

Il principale scopo di questo manuale è 
di creare contesti ibridi tra le arti e l’educa-
zione affinché bambini e bambine crescano 
in ambienti creativi, in cui le arti siano incluse 
in modo significativo all’interno della strut-
tura educativa. La scuola rappresenta in tal 
senso un contesto ideale per coinvolgere i 
giovani in esperienze autentiche insieme 
a insegnanti, artisti e artiste come partner. 
Nei nostri progetti, i giovani partecipano con 
artisti e artiste professionisti e compren-
dono le arti come un modo di apprendere.

Questo documento promuove l’integra-
zione delle arti performative e visive in un 
contesto educativo, fornendo indicazioni 
sulle diverse fasi di implementazione e va-
lutazione. Sono inclusi esempi di progetti 
realizzati dai partner, con esperienze che 

Reggio Children, Reggio Emilia



La nostra visione
Influenzare i risultati di apprendimento di 
studenti e studentesse dei corsi di laurea 
in Scienze dell’Educazione dell’Infanzia e 
Primaria incorporando esperienze innova-
tive che intrecciano arte e educazione at-
traverso l’apprendimento collaborativo tra 
studenti, artisti, insegnanti e bambini.
La nostra missione
Condividere e promuovere esperienze 
artistiche creative inclusive per l’intera po-
polazione infantile, in particolare per coloro 
che sono più vulnerabili e che hanno meno 
opportunità di vivere proposte di qualità.
La nostra finalità
Creare prodotti e materiali pedagogici per 
facilitare la formazione e l’attuazione del-
le esperienze per gli studenti universitari, 
in modo che questi a loro volta possano 
formare insegnanti e altri professionisti 
dell’educazione insieme agli artisti, al fine di 
includere l’arte in forma integrata nelle univer-
sità e in altre istituzioni educative e culturali.
Obiettivi generali
• Migliorare il livello di competenze tra 

studenti e studentesse dei corsi di 
laurea in Scienze dell’Educazione 
dell’Infanzia e Primaria delle univer-
sità del consorzio, formandoli nelle 
pratiche estetiche di qualità nell’edu-
cazione.

si concentrano su diversi linguaggi artisti-
ci nei contesti dell’infanzia e delle scuole 
primarie.

L’obiettivo di questa guida è motivare i 
professionisti di diversi paesi ad incorpo-
rare i processi creativi inquadrati in questa 
ricerca per garantire l’intersezione delle 
arti e dell’educazione nella vita di bambini 
e bambine.

Questa pubblicazione è rivolta a profes-
sionisti dell’educazione e delle arti:
• Studenti e studentesse universitari 

dei corsi di laurea afferenti all’ambito 
dell’Educazione dell’infanzia e prima-
ria provenienti da università con un 
focus su Arte e Educazione, invitando 
a un nuovo paradigma di inclusione 
delle arti nella formazione iniziale.

• Professori e professoresse dell’uni-
versità, ricercatori e ricercatrici che 
sostengono questo paradigma edu-
cativo.

• Insegnanti e team di gestione delle 
scuole dell’infanzia e primarie inte-
ressati a includere le arti in modo più 
significativo nei contesti educativi.

• Artisti professionisti interessati a par-
tecipare a progetti artistici legati ai 
contesti educativi.

MODI DI INTENDERE L’ARTE E L’EDUCAZIONE
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• Portare l’arte contemporanea di alta 
qualità nei contesti educativi, nel-
lo specifico nel nido, nella scuola 
dell’infanzia e primaria migliorando 
la creatività e il pensiero critico dei 
bambini.

• Promuovere opportunità di partecipa-
zione a esperienze culturali riducen-
do le disuguaglianze nel loro acces-
so seguendo tre principi: interazione, 
partecipazione e democrazia nei con-
testi educativi.

Obiettivi specifici 
• Offrire a studenti e studentesse di 

Scienze dell’Educazione dell’Infanzia 
e Primaria una formazione specifi-
ca su differenti stili di insegnamento 
adattandoli ai contesti culturali con-
temporanei.

• Influenzare l’apprendimento perma-
nente attraverso l’intersezione tra pro-
fessionisti della cultura e educatori, al 
fine di sviluppare un quadro concet-
tuale partecipativo dell’educazione 
artistica più olistico e inclusivo.

• Esplorare il potenziale di nuove meto-
dologie di formazione e insegnamen-
to, incluso l’apprendimento tra pari.

• Promuovere la consapevolezza in-
terculturale attraverso la mobilità e la 
cooperazione tra i partner. 

Progetti artistici e partner

espai c
Universitat Autònoma de Barcelona (Cata-
logna)

Arti visive + scuola primaria (6-12 anni)

Progetto coordinato da: 
Institut de Cultura de Barcelona ICUB 
(Ajuntament de Barcelona), Consorci Edu-
cació (Ajuntament de Barcelona and Ge-
neralitat de Catalunya), e Universitat
Autònoma de Barcelona (UAB).

Espai c è un programma del Consorci d’E-
ducació de Barcelona, l’Institut de Cultura 
de Barcelona e la Universitat Autònoma 
de Barcelona, con la mediazione del cen-
tro d’arte Fabra i Coats e l’EART. Diversi 
centri culturali a Barcellona partecipano 
nel programma (HANGAR, Fundació Anto-
ni Tàpies, Fundació Suñol, La Capella, Chi-
quita Room e le gallerie Àngels Barcelona) 
come centri associati ad ogni Espai c nelle 
scuole statali di Barcellona (Sagarra, Arts, 
Eixample, Miralletes, Aldana and Mercè 
Rodoreda).

Obiettivi del programma:
• Partecipare attivamente ai processi di 

pensiero e trasformazione educativa.
• Rafforzare la presenza della cultura in 

campo educativo e dell’educazione in 
campo culturale.

• Mettere l’accento sulla creazione di 
reti e sulla comunità.
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quelli dell’artista o del collettivo sia quelli 
degli studenti che vi partecipano, sono vi-
sibili sia nel centro educativo stesso che 
nel sistema artistico e culturale della città.

Considerando l’arte come uno spazio 
di “incontro” (Bourriaud, 2011), il progetto 
Espai C invita giovani artisti e artiste a par-
tecipare a una residenza in scuole dell’in-
fanzia e primarie a Barcellona, con l’obietti-
vo di creare sinergie tra educazione e arte 
per la trasformazione educativa. Il proget-
to potenzia la presenza dei processi di 
creazione artistica nella scuola in modo 
continuo, attraverso l’articolazione di uno 
spazio di creazione e interrelazione tra 
l’infanzia, educatori ed educatrici, artisti e 
artiste. Il laboratorio diventa uno spazio di 
co-creazione attraverso diversi linguaggi 
artistici, in cui le decisioni vengono prese 
congiuntamente e in modo orizzontale tra 
giovani e artisti, e in coordinamento con 
l’insegnante designato da Espai C.

• Normalizzare la presenza di artisti e 
artiste, creatori e creatrici nei centri 
educativi, a partire dalla residenza 
temporanea degli artisti nelle scuole 
e dal lancio di ogni Espai c come spa-
zio collaborativo, orientato allo svilup-
po dei processi di creazione artistica.

L’artista non tiene lezioni o laboratori nella 
scuola ma utilizza lo spazio fornito come 
proprio laboratorio per un anno rendendosi 
presente nel centro e condividendo i suoi 
progetti con studenti e studentesse. L’arti-
sta dialoga con gli studenti accompagnan-
doli nel percorso mentre condivide con loro 
strategie e conoscenze reciproche.

Lo spazio, essendo un laboratorio 
condiviso da studenti e studentesse per 
alcune ore, è gestito dal comitato d’E-
spai c, composto da rappresentanti de-
gli studenti, un rappresentante del corpo 
docente, l’artista e il team di mediazione 
del programma. Questa commissione 
è responsabile della regolamentazione 
dell’occupazione, delle condizioni d’uso, 
delle attività di pulizia, dell’ordine, del ma-
teriale, ecc., oltre alla rilevazione delle esi-
genze, del budget e della gestione delle 
esperienze di apprendimento.

I processi creativi svolti nell’Espai c, sia 
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House of Imagination
Bath Spa University (UK)

Arti visive e performative + scuole d’infan-
zia ed elementari (3-11 anni)

House of Imagination è un’organizzazione 
di ricerca con un focus sul pensiero creati-
vo e critico di bambini e bambine e dei gio-
vani. Nella pratica, House of Imagination 
utilizza la ricerca-azione per pianificare e 
realizzare programmi innovativi che con-
sentono ai bambini di plasmare le loro vite 
attraverso l’attività creativa e alle scuole di 
cambiare le loro pratiche attraverso lo svi-
luppo professionale e l’attività scolastica. 
Al centro c’è la co-indagine tra bambini e 
bambine, educatori ed educatrici, artisti e 
artiste e professionisti creativi.

House of Imagination è guidata dal de-
siderio di cambiamento sia nella vita degli 
infanti che nelle scuole, concentrandosi 
sull’esplorazione delle possibilità offer-
te dalla creatività. I primi hanno bisogno 
di più opportunità per sviluppare la loro 
creatività e sperimentare e gli insegnanti 
hanno bisogno di maggior supporto per 
integrare queste competenze. Attraverso 
la ricerca e la diffusione, House of Imagi-
nation fornisce evidenze per il cambia-
mento e contribuisce a creare una solida 
ecologia culturale che a sua volta sostiene 
infanti, scuole e professionisti creativi.

Forest of Imagination è un evento an-
nuale di arte contemporanea e architet-
tura partecipativa, gratuito e aperto a tutti, 
con un programma di apprendimento cre-

ativo co-progettato da un team collabora-
tivo di organizzazioni locali a Bath. Forest 
of Imagination reinventa spazi familiari, 
ispirando la creatività e aumentando la 
consapevolezza della natura in contesti 
urbani. Fondato in collaborazione con An-
drew Grant, Grant Associates (famoso per 
aver progettato i Supertrees a Singapore), 
Forest of Imagination è una collaborazione 
unica tra le industrie creative e culturali e la 
comunità di Bath. Crea un’arena che invita 
tutti e tutte a conversare sull’importanza 
di questi temi in un ambiente immersivo 
e giocoso per ogni età. Il progetto mette 
anche in luce l’importanza delle foreste 
globali, il potenziale di Bath come ecosi-
stema creativo, il pregevole patrimonio na-
turale della città e, soprattutto, la capacità 
delle foreste di ispirare la creatività in tutti.

School Without Walls, in collaborazione 
con il teatro The Egg, offre a educatori e 
educatrici l’opportunità di pensare in modo 
diverso all’insegnamento e all’apprendi-
mento, di ispirare l’apprendimento ovunque, 
al di là delle pareti scolastiche. Bambini e 
giovani sono coinvolti in indagini creative e 
significative in contesti reali, in residenza 
nei centri culturali e con la città come cam-
pus di apprendimento. Questo ambiente di 
indagine trasforma l’apprendimento sia per 
insegnanti che per bambini e bambine.
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Mestres que es mouen e Artistes que 
es mouen 
laSala (Catalonia)

Arti performative + scuole dell’infanzia e 
scuole primarie (0-8 years)

laSala è un centro artistico per la creazio-
ne, l’esposizione, la formazione e la ricer-
ca rivolto ai bambini e bambine da 0 a 14 
anni. Le performance sono principalmente 
pensate per coinvolgere i giovani e le loro 
famiglie, ma anche insegnanti e profes-
sionisti nel campo della creazione artistica, 
dell’educazione e dell’azione sociale, spe-
cialmente per la prima infanzia e i giovani. 
laSala crede nel potere trasformativo delle 
arti. La sua missione è creare un ambiente 
e i tempi giusti per cancellare qualsiasi limi-
te, per indurre l’individuo a porsi domande 
e a riflettere, per favorire l’interazione e su-
scitare emozioni. Il suo scopo è far vivere 
alle persone esperienze artistiche comple-
te, generando incontri artistici per bambi-
ni e bambine, sia in famiglia che a scuola. 
L’obiettivo è di promuovere e sostenere la 
pratica nel campo delle arti per il pubblico 
di bambini e giovani. laSala mira a elevare le 
arti, ponendo valore sulla qualità e sulla pro-
fessionalità rigorosa. Le sue linee d’azione 
si alimentano di innovazione, esplorazione 
di nuovi linguaggi e dell’azione esplorativa 
di artisti e artiste nel campo delle arti per 
bambini e giovani. laSala promuove la crea-
zione attraverso nuove forme artistiche che 
si nutrono di ricerca e dialogo tra le seguen-
ti discipline: Arte, Educazione e Scienza.

L’approccio si basa su un chiaro in-
sieme di principi sviluppati con House of 
Imagination: essenzialmente questo pro-
cesso coinvolge l’ispirazione, l’immersio-
ne e l’invenzione per incoraggiare menti 
curiose, pensiero creativo e riflessione cri-
tica. Lo sviluppo di una pedagogia creativa 
e inclusiva di alta qualità è fondamentale 
affinchè l’integrazione della pratica creati-
va e riflessiva nelle scuole e nei contesti 
educativi si riveli di successo. 
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programma cerca di generare incontri in 
cui nuove forme di apprendimento si svi-
luppano tra pari, ovvero insegnanti, artisti 
e artiste e, soprattutto, bambini e bambine.

Ricerca e riflessione (Incontro interna-
zionale delle arti per la prima infanzia)

L’Incontro internazionale delle arti per la 
prima infanzia è un’arena di dialogo aperta 
ad artisti, produttori, organizzatori, famiglie 
e insegnanti. Attraverso discussioni, ricer-
ca, riflessioni e sessioni di networking, si 
vuole offrire uno sguardo internazionale 
completo sul futuro delle arti per la prima 
infanzia, delineando nel contempo i futuri 
obiettivi di laSala.

Progetti de laSala:

Festival elPetit
Missione: mettere in risalto, incoraggiare 
e promuovere le arti per la prima infanzia.

Dal 2005, laSala organizza il Festival elPe-
tit, il primo festival internazionale delle arti 
in Spagna interamente dedicato alle arti 
per la prima infanzia (0-5 anni).

Il Festival elPetit si tiene ogni novembre 
in 11 diverse città, presentando compa-
gnie nazionali e internazionali in 30 loca-
tion simultanee. Il Festival offre anche un 
programma in crescita di conferenze, di-
battiti, laboratori di formazione e sessioni 
di networking nell’ambito dell’Incontro in-
ternazionale delle arti per la prima infanzia.

Mestres que es mouen (Insegnanti in 
movimento)
Missione: costruire ponti tra Arte e Educa-
zione.

LaSala offre un programma di formazione 
artistica appositamente progettato per le 
scuole chiamato “Mestres que es mouen” 
(Insegnanti in movimento). Questo proget-
to unisce insegnanti e artisti, combinando 
le arti con l’educazione. Attraversando i 
confini di entrambe le discipline, questo 
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nella formazione dei futuri insegnanti della 
scuola dell’infanzia e della scuola primaria 
(https://www.doc.mode.unibo.it/).

Museo Officina dell’Educazione (MOdE)
Alma Mater Studiorum Università di Bolo-
gna (Italy)

Arti visive + scuole dell’infanzia ed ele-
mentari (3-12 anni)

Museo virtuale dell’educazione che crea 
spazi collaborativi per studenti e studen-
tesse, artisti e artiste, ricercatori e ricerca-
trici, bambini e bambine

Il Museo Officina dell’Educazione (MOdE), 
è un museo digitale del Dipartimento di 
Scienze dell’Educazione “Giovanni Maria 
Bertin” dell’Università di Bologna. Oltre 
all’organizzazione di eventi espositivi in 
collaborazione con altri musei e istituzioni 
culturali a livello nazionale e internazionale, 
MOdE svolge anche attività scientifica e 
di ricerca. Gli obiettivi principali del MOdE 
sono l’esposizione, la conservazione e la 
valorizzazione del patrimonio delle scien-
ze pedagogiche. Nello specifico, la missio-
ne del museo è duplice. Da un lato, ospita 
sale espositive interattive dedicate ai di-
versi campi delle scienze dell’educazione. 
Questi sono stati pensati per supportare 
un dialogo attivo tra studenti e insegnanti. 
Dall’altro, documenta e diffonde le buone 
pratiche educative grazie a una specifica 
area di repository. Il MOdE è un ambiente 
digitale innovativo che valorizza processi 
artistici di alta qualità realizzati in contesti 
reali. Mira a diffondere la conoscenza e 
migliorare la dimensione educativa delle 
arti visive e dello spettacolo, soprattutto 

It is the imagination, above all else, 
that makes empathy possible. Of all 
our cognitive capacities, imagination 
is precisely the one that allows us to 
give credence to alternative realities. It 
enables us to break with what we take 
for granted. The role of the imagination 
is to awaken, to reveal what is not 
usually seen, heard or expected.
–Maxime Greene
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Cultura e Creatività che può essere la base 
per l’appartenenza, la partecipazione e il la-
voro creativo. Lavorare con Arte, Cultura e 
Creatività stimolerà la curiosità dei bambini, 
amplierà la loro comprensione e contribuirà 
alla meraviglia, alla ricerca e all’esperimen-
to. Il nido deve facilitare e sviluppare ulte-
riormente i processi creativi ed espressivi 
di bambini e bambine (KD 2017).

Nel progetto Scenekunst til ALLE små 
siamo interessati a come l’incontro artistico 
possa continuare a vivere nella pratica della 
scuola. Per stimolare attività che possano 
sostenere insegnanti e bambini dopo la 
visita a uno spettacolo, stiamo sviluppando 
un set di strumenti digitali.

Blåfugl  
La ricerca mostra che le discipline artisti-
che tendono a essere svantaggiate nei 
nidi e nelle scuole dell’infanzia e che la 
ragione può spesso essere collegata alla 
percezione da parte del personale della 
propria competenza artistica. In questo 
progetto, speriamo di dare agli insegnan-
ti che lavorano nello sviluppo, nel gioco e 
nell’apprendimento dei bambini il corag-
gio di fidarsi della propria creatività innata 
e delle proprie abilità creative. Vogliamo 
supportare gli insegnanti nello sviluppare 

Arti performative per i piú piccoli
Universitetet i Stavanger (Norvegia)

Arti performative + scuole dell’infanzia 
(0-6 anni)

Nel progetto artistico Scenekunst til ALLE 
små (Arte dello Spettacolo per i Molto Pic-
coli), invitiamo persone piccole e grandi a 
incontri artistici. Partecipazione, interattività 
e democrazia sono le parole chiave del pro-
getto. Attraverso l’organizzazione di spetta-
coli per i bambini e bambine nei primi anni 
di vita, vogliamo rendere l’arte rilevante sia 
per l’infante che per lo sviluppo di buone 
pratiche nel nido e nella scuola dell’infan-
zia. Il progetto si svolge a Stavanger (NO) 
nel periodo da ottobre 2019 a novembre 
2021 e 85 nidi sono stati invitati al progetto 
tramite un bando aperto. Le performance 
e i laboratori del progetto sono creati da 
dybwikdans/www.dybwikdans.no. La ricer-
ca artistica e la ricerca accademica sono 
entrambe parte del progetto Scenekunst 
til ALLE små. Attraverso metodi multipli sia-
mo interessati a scoprire prospettive sui più 
piccoli, l’artista e l’arte e su come l’arte pos-
sa essere una pratica significativa nel nido 
e nelle scuole dell’infanzia. 

Crediamo che vivere l’arte e lavorare 
con processi di apprendimento estetico 
nel nido dia a educatori ed educatrici ric-
che opportunità per stimolare lo sviluppo 
olistico degli infanti basato sull’esperienza 
corporea e sensoriale. Radicato nel Piano 
di Riferimento per i nidi, colleghiamo que-
sto progetto all’area di apprendimento Arte, 



CONDIZIONI PER SCENARI CREATIVE

Condizioni per scenari creative:  
concetti e approcci

Dopo aver riflettuto sui nostri progetti in-
dividuali sviluppati nel corso di molti anni 
nell’ambito dell’educazione dell’infanzia e 
della scuola primaria attraverso le arti vi-
sive e performative, abbiamo evidenziato 
gli elementi chiave che emergono quando 
lavoriamo con processi creativi e artistici 
in contesti educativi, insieme agli artisti. 
Questi concetti chiave mostrano come 
stiamo pensando insieme e come stiamo 
rendendo tutto ciò visibile. Vogliamo ispi-
rare altri professionisti a lavorare più da vi-
cino sull’integrazione dei processi artistici 
ed educativi, ritenendo l’educazione come 
conoscenza culturale e i processi artistici 
come modalità di pensiero.

Ci sono sei concetti chiave che sono 
emersi dal nostro lavoro:

1. Creatività
2. Pensiero critico
3. Linguaggi artistici
4. Co-creazione
5. Spazi inclusivi d’incontro
6. Ambienti estetici 

ulteriormente le loro competenze utiliz-
zando le arti nelle attività quotidiane che 
si concentrano sul gioco, l’esplorazione, 
la finzione, la meraviglia, l’espressività, la 
percezione e la gioia creativa.

Blåfugl dybwikdans
Crediamo negli incontri con l’arte e che, in-
dipendentemente dal fatto che siamo per-
sone adulte o giovani, l’arte possa tocca-
re, stupire, cambiare e ispirare. Crediamo 
anche che l’arte in varie forme possa dire 
a bambini e bambine qualcosa di impor-
tante su sè stessi e sul mondo e che tali 
esperienze possano avere un significato 
duraturo. Distinguiamo ancora tra arte e 
lavoro artistico. L’arte in questo contesto è 
un linguaggio particolarmente sviluppato, 
una creatività sviluppata in processi crea-
tivi con conoscenze specifiche nell’ambito 
delle arti. Così lavora l’artista e così ven-
gono create le opere d’arte. In questo pro-
getto crediamo che ogni bambino e ogni 
bambina sia competente nell’incontro con 
l’arte.
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Come adulti, dobbiamo dedicare tem-
po e spazio alla creatività e mostrare 
fiducia nel potere creativo di giovani e 
degli insegnanti. I risultati dello studio di 
dottorato di Hay hanno portato alla indi-
viduazione di caratteristiche pedagogi-
che che sostengono l’apprendimento del 
bambino come artista e includono delle 
raccomandazioni per un repertorio di pe-
dagogia creativa. Queste evidenziano il 
ruolo dell’adulto come accompagnatore 
nell’apprendimento dell’infante, valoriz-
zando l’indagine autodiretta (eutagogia) e 
con un’enfasi sulle idee in sviluppo dell’in-
fante e sulla sua autopercezione come 
artista. La ricerca ha generato nuove intu-
izioni su un approccio pedagogico che ha 
una rilevanza più ampia e un significato 
educativo per il futuro dell’educazione ar-
tistica (Hay 2023).

Un concetto democratico è che tutte le 
persone hanno competenze di creatività 
durature per tutto l’arco della vita e che, 
sebbene la creatività non appartenga solo 
alle arti, le arti manifestano la possibilità di 
pensiero originale e azione preziosa (Ro-
binson, 1999). Craft (2002) osserva che 
la creatività è “a fundamental aspect of 
human nature and that all children are ca-
pable of manifesting and developing their 
creativity as a life skill”.

1. Creatività

Consideriamo la creatività come la forma 
più elevata di intelligenza, necessaria per 
perseguire qualcosa di nuovo, generare e 
creare idee e soluzioni, alternative e pos-
sibilità. La creatività è multidimensionale 
e interdisciplinare. La creatività, il pensie-
ro critico e la risoluzione di problemi com-
plessi sono identificati come tre com-
petenze chiave per la società del futuro 
(Forum economico mondiale 2020).

Prentice (2000) individua dei criteri 
specifici per la creatività, tra cui l’inventiva, 
la flessibilità, l’immaginazione, l’assunzio-
ne di rischi e una tolleranza per l’ambiguità. 
Sternberg (2010) propone che la creatività 
sia un’abitudine mentale e coinvolga ele-
menti come intuizioni, adattabilità e sintesi 
di idee che siano nuove e appropriate.

La creatività invita a uno spazio di possi-
bilità per l’immaginazione e l’espressione 
di idee creative ed è collegata al pensiero 
artistico e alla trasformazione. La creativi-
tà è un processo cognitivo che sviluppa 
connessioni tra le conoscenze per creare 
qualcosa di nuovo. 

Hay (2023) descrive come: “Creativi-
ty is about taking risks and making con-
nections and is strongly linked to play. 
Creativity emerges as children become 
absorbed in action and in exploration of 
their own ideas, expressing and transfor-
ming these using a variety of materials and 
processes. Creativity involves children in 
initiating their own learning and making 
choices and decisions”.

Cultivating the imagination is the first 
thing, but it is not enough to read fairy 
tales. It is about the imagination that 
rescues us from the obvious and the 
banal, from the ordinary aspects of life. 
The imagination that transforms facts 
into conjectures. Even a shadow cast 
on the ground is not just a shadow: it is 
a mystery. Try to draw a shadow and you 
will realize it. –Jerome Bruner
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forma d’arte contribuisce in modo unico 
allo sviluppo cognitivo ed emotivo, nonché 
all’educazione estetica e artistica. Com-
prendendo i processi coinvolti, possiamo 
aiutare i più piccoli e i giovani a identifi-
carsi come artisti e artiste fin dalla tenera 
età, sostenendoli nella loro esplorazione 
e espressione di idee, aiutandoli a svilup-
pare competenze creative e migliorando 
in definitiva le loro opportunità di vita. Ciò 
viene realizzato attraverso partnership 
creative con artisti e artiste, scuole, centri 
culturali, università e industrie creative.

Craft et al. (2006) definiscono delle 
strategie importanti negli approcci pe-
dagogici alla creatività, tra questi l’uso di 
spazio e tempo, la promozione dell’auto-
stima e del valore di sé, l’offerta di mentori 
nelle approcci creativi, il coinvolgimento di 
bambini e bambine in abilità di pensiero di 
livello superiore, l’incoraggiamento all’e-
spressione di idee attraverso una vasta 
gamma di mezzi espressivi e simbolici e 
l’incoraggiamento all’integrazione di aree 
di studio mediante argomenti significativi 
e rilevanti per la vita dei giovani.

Craft (2005) individua dei processi 
chiave insiti nella creatività:
• Porre domande e mettere in discus-

sione convenzioni e presupposti
• Creare connessioni originali

L’impegno verso l’idea della creatività 
come parte della vita quotidiana è il ricono-
scimento che ogni apprendimento coin-
volge elementi di creatività. In relazione a 
questo approccio autentico e creativo, il 
concetto di creatività “saggia” e “umaniz-
zante” è emerso negli ultimi decenni (Craft 
et al. 2008, Chappell 2008) come un pro-
cesso attivo di cambiamento guidato dalla 
compassione, facendo riferimento a valori 
condivisi e identità fluide (Chappell et al. 
2012). Questo concetto tiene conto della 
natura incarnata della creatività, dell’im-
portanza della relazione tra la nostra iden-
tità e la nostra creatività e dimostra che 
mentre stiamo creando, stiamo anche 
creando noi stessi (Chappell et al. 2016).

Rinaldi descrive come: “From a very 
young age, children seek to produce in-
terpretative theories, to give answers … 
the important thing is not only to give 
value to but, above all, to understand 
what lies behind these questions and 
theories, and that what lies behind them 
is something truly extraordinary. There is 
the intention to produce questions and 
search for answers, which is one of the 
most extraordinary aspects of creativity.” 
(Rinaldi 2006)

Le arti e la creatività hanno un notevole 
valore intrinseco nel modo in cui ciascuna 

Fantasy is not opposed to reality, but is 
an instrument to know it.
–Gianni Rodari
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Esempi pratici

House of Imagination, Bath 
House of Imagination ha quattro filoni di 
ricerca incentrati sui valori creativi, sulle 
relazioni, sull’ambiente e sulle disposizioni, 
e su come questi possono sostenere lo 
sviluppo dell’identità di un singolo giovane 
come artista.
• Valori creativi (etica e priorità degli 

adulti): un insieme di valori basati sul-
la competenza e sulla potenzialità di 
bambini e bambine. Essi sono con-
siderati apprendisti creativi e potenti, 
e come individui, anziché come per-
sone che si preparano all’età adulta. 
I concetti di partecipazione e demo-
crazia, reciprocità tra bambini e bam-
bine e adulti, l’importanza del gioco, 
del flusso e dell’immersione profon-
da, sono principi centrali della ricerca. 
Si pone l’accento sullo sviluppo di un 
ambiente di ricerca e si presta atten-
zione all’apprendimento multimodale.

• Relazioni creative (tra adulti e giova-
ni): adulti e giovani attenti e rispetto-
si che lavorano in collaborazione. La 
qualità dell’attenzione rivolta ai pic-
coli è fondamentale per sviluppare 
una “pedagogia dell’ascolto” (Rinaldi 
2001). Osservare i bambini, ascoltare 
le loro idee e documentare il loro ap-
prendimento sono centrali in questo 
approccio pedagogico.

• Ambienti creativi (clima emotivo, 
tempo, spazio, risorse): sia gli am-
bienti fisici che emotivi sono impor-

• Immaginare ciò che potrebbe esse-
re: visualizzare le cose nella mente

• Sperimentare alternative e approcci 
nuovi, mantenendo aperte le possi-
bilità

• Riflettere criticamente su idee, azioni 
e risultati 

L’ ‘Apprendimento creativo’ è distinto dal-
la creatività. Craft (2005) sostiene che le 
distinzioni tra apprendimento e apprendi-
mento creativo sono molto sottili, soprat-
tutto quando l’apprendimento è inteso in 
una prospettiva costruttivista. Il termine 

‘apprendimento creativo’ segnala il coin-
volgimento di bambini e bambine nell’ “es-
sere innovativi, sperimentali e inventivi”; la 
parola apprendimento indica che essi “si 
impegnano in aspetti di indagine intellet-
tuale” (Jeffrey 2005). Tutti i bambini hanno 
una capacità infinita di creatività. La creati-
vità riguarda il porre domande e l’avere l’im-
maginazione per fare le cose in modo di-
verso. La creatività non appartiene solo alle 
arti. Riguarda come usiamo le nostre menti 
in tutti gli ambiti della nostra vita. È la nostra 
capacità di innovare che ci aiuterà a sfrut-
tare al meglio il nostro mondo complesso 
per creare un futuro pieno di speranza.
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l’interesse, la curiosità, la risolutez-
za e la perseveranza). Osservazione 
attenta, ascolto, documentazione, 
interpretazione, riflessione e dialo-
go sono centrali per comprendere 
le disposizioni di apprendimento 
degli infanti.

House of Imagination ha identificato le di-
sposizioni di apprendimento e le “abitudini 
mentali” che sono state osservate quan-
do i giovani sono coinvolti in modi ricchi e 
profondi. Questi includevano, ad esempio, 
giocosità, immaginazione, dare inizio alle 
proprie idee, stabilire connessioni, nego-
ziare, resilienza e perseveranza. La creati-
vità implica mettere in discussione, creare 
connessioni, innovare, risolvere problemi 
e riflettere in modo critico. In House of 
Imagination lavoriamo con l’idea di Mala-
guzzi che se, da adulti, siamo più attenti 
ai processi cognitivi dei giovani che ai ri-
sultati che ottengono, allora “la creatività 
diventa più visibile” (Malaguzzi in Edwards 
et al. 1998).

tanti, prestando attenzione a spazio, 
tempo, risorse e attenzione, e facen-
do riferimento all’idea dell’ambiente 
come “terzo educatore” (Edwards 
et al. 1998). Con un focus sul soste-
gno al gioco e all’incoraggiamento 
della fiducia e dell’autostima, que-
sto filone lavora allo sviluppo di un 
ambiente di apprendimento creati-
vo, in cui vengono promosse le co-
munità di apprendimento e gli epi-
sodi di apprendimento condivisi si 
prolungano nel tempo, con gli adulti 
che offrono ai giovani tempo e spa-
zio per sviluppare idee in quanto ac-
compagnatori nell’apprendimento.

• Comportamenti di apprendimento 
creativi e “schema” (comportamen-
ti, abilità e capacità): l’apprendimen-
to include il sostegno al pensiero 
creativo e alle disposizioni di ap-
prendimento, con attenzione all’ap-
prendimento olistico, all’agency del 
discente, alla tenacia, all’apertu-
ra, alla riflessione e alla volontà di 
assumersi dei rischi (Craft 2002). 
Vengono osservati e supportati 
gli “schemi” dei bambini (modelli 
universali alla base del comporta-
mento) e le disposizioni di appren-
dimento (abitudini mentali, come 
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Questa conoscenza viene attualmen-
te sviluppata attraverso diversi progetti in 
corso, come Scenekunst til ALLE små.

Il modo in cui ai piccoli viene data l’op-
portunità di partecipare e co-creare in 
eventi artistici è diventato sempre più co-
mune nel settore e in particolare in que-
sto lavoro che abbiamo portato a Intersti-
ce. La costruzione dell’infanzia nel nostro 
tempo evidenzia gli aspetti relazionali, 
anche in termini di esperienza artistica. 
L’interazione è oggi un elemento centrale 
nella maggior parte delle produzioni ar-
tistiche rivolte ai giovanissimi. Interazio-
ne, partecipazione e forma democratica 
sono termini oggi ampiamente discussi 
in relazione all’arte per i giovani. L’infante 
è diventato un importante partecipante 
all’evento artistico e in molte situazioni 
questa partecipazione è una parte cru-
ciale dell’opera stessa.

 I giovanissimi si distinguono spesso 
per il modo in cui si avvicinano all’opera 
d’arte e all’artista utilizzando tutti i sensi. 
Dybwikdans si preoccupa molto, nel suo 
lavoro, di come l’opera artistica possa 
offrire a questo gruppo una stanza o uno 
spazio in cui sperimentare e sviluppare la 
propria creatività. I processi artistici sono 
influenzati anche da una visione più recen-
te dell’infante e dell’infanzia. Consideria-

Arti performative per i più piccoli, 
Stavanger 
L’arte per bambini e bambine da 0 a 3 
anni è ormai un fenomeno consolidato. 
È stato oggetto di interesse a livello na-
zionale e internazionale; sono stati istituiti 
diversi programmi per stimolare artisti e 
artiste a rivolgersi a questa fascia d’età.

La sovvenzione concessa dal Norwe-
gian Arts Council al progetto Klangfugl , 
diretto da Ellen Os e Leif Hernes, è stata 
per molti versi il punto di partenza di quella 
che oggi chiamiamo arte per i giovanissimi. 
Sono 72 i progetti che hanno presentato 
domanda di partecipazione al Consiglio 
norvegese per le arti. Dopo Klangfugl è sta-
to sviluppato il progetto europeo Glitterbird 

– Art for the very young  che è stato svilup-
pato dopo Klangfugl, entrambi riconosciuti 
come progetti di grande successo. 

Molti artisti e artiste si sono rivolti agli 
infanti e il gruppo target è stato eviden-
ziato e riconosciuto come un gruppo di 
consumatori d’arte competenti, con esi-
genze e approcci specifici. A seguito di ciò, 
sono stati avviati diversi incontri artistici e 
si è sviluppata e accresciuta la conoscen-
za dell’arte performativa rivolta a questo 
specifico gruppo di età. Kunstløftet, diret-
to dal Norwegian Arts Council, è stato un 
progetto che è stato realizzato nel periodo 
2008-2015. Il suo obiettivo era quello di 
promuovere progetti artistici interessanti 
e rilevanti per bambini e bambine, ragazzi 
e ragazze e giovani adulti in tutti i campi 
dell’arte. Questo programma ha dato risal-
to ai più piccoli.

By separating art from education, by 
postponing conceptualization and 
questioning, by dulling my imagination, 
they messed up my head and made me 
waste a lot of time. I was forced, much 
later, to invent the fantasy on my own.
–Luis Camnitzer
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Considerare il pubblico come un impor-
tante partecipante all’evento artistico ci 
mette alla prova in molti modi. In questi 
lavori, gli e le interpreti devono mantenere 
l’intenzione dell’opera d’arte e, nel nostro 
caso, dovranno relazionarsi con la com-
posizione complessiva in termini di mu-
sica e coreografia. È una considerazione 
costante in termini di lavoro all’interno di 
una forma più aperta o più chiusa dell’ope-
ra. Un’opera artistica con una forma aperta 
richiede una responsabilità più ampia o 
un ruolo più esteso dell’interprete, che è 
complesso in termini di ciò che deve es-
sere mantenuto durante l’esecuzione.

Con l’esperienza di molteplici lavori per 
bambini e bambine di età inferiore ai tre 
anni, ci rendiamo conto di avere successo 
quando creiamo uno spazio sociale o uno 
spazio vuoto in cui l’arte è in dialogo con 
i partecipanti in quanto soggetti corporei. 
Si tratta soprattutto di capire e incontrare 
bambini e bambine attraverso i sensi. In 
questa interazione stretta e complessa 
con i primi, gli interpreti hanno bisogno di 
una specifica competenza sensibile in ter-
mini di lettura degli infanti e della loro pre-
senza. Questa sensibilità, questa apertura 
attenta che nel migliore dei casi si crea in 
questo spazio o vuoto sociale, è fonda-

mo il primo come un soggetto competen-
te, che si immerge nel mondo con risorse 
e competenze per esplorare e sperimen-
tare la complessità e le sfumature di un 
mondo soggettivo di scoperta. Questo 
influenza il modo in cui noi di Dybwikdans 
intendiamo le qualità artistiche e le abilità 
e competenze che un artista utilizza e svi-
luppa in queste stanze o spazi artistici. 

Dopo quasi 20 anni di attività e con l’e-
sperienza di vari progetti, per Dybwikdans 
è evidente che esiste un tipo specifico di 
conoscenza che il performer possiede 
nelle pratiche artistiche che si rivolgono 
ai giovanissimi. Per capire in cosa consi-
ste questa conoscenza, abbiamo studiato 
nel nostro lavoro le performance concen-
trandoci sulla prospettiva dei più piccoli 
e su come questi ultimi costruiscano dei 
significati quando incontrano l’opera d’arte 
e il/la performer. Svelare le scelte del/del-
la performer nell’incontro interattivo, così 
come le conseguenze per tutti i soggetti 
coinvolti, è centrale nel processo verso le 
performance. In questa forma di interazio-
ne improvvisata, valorizzare i suggerimenti 
e i contributi dell’infante è di grande impor-
tanza. Allo stesso tempo, questo aspetto 
deve essere attentamente bilanciato con 
il tentativo di mantenere l’intenzione della 
performance e dell’opera d’arte.
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usiamo questo tipo di complessità per cre-
are un’atmosfera magica. Cerchiamo modi 
di portare i bambini e le bambine all’interno 
di questo tipo di relazione tra insegnanti e 
performer.

Le produzioni di Dybwikdans incontrano 
l’infante in vari modi. Ciò che hanno in co-
mune è che il dialogo nasce nell’ambito 
del materiale coreografico e dell’interazio-
ne corporea e intuitiva con i partecipanti. 
La conoscenza dell’improvvisazione, le 
strategie di gioco e l’interazione sono al 
centro dell’attività che ruota intorno alle 
qualità espressive corporee.

Creativity should not be considered 
a separate mental faculty, but a 
characteristic of our way of thinking, 
knowing and making choices. Creativity 
becomes more visible when adults try 
to be more attentive to the cognitive 
processes of children than to the 
results they achieve.

–Loris Malaguzzi

mentale per far sì che questi incontri signi-
ficativi avvengano all’interno della pratica 
artistica a cui ci riferiamo. 

L’arte per i piccolissimi (0-3 anni) invita a 
progettare un’esperienza aperta, ma come 
possiamo coinvolgere bambini e bambine 
in questa esperienza in modo inclusivo e 
creativo?

Nella pratica artistica siamo molto più 
interessati a come offrire suoni o movi-
menti, che possiamo esplorare insieme. 
Crediamo nei piccoli dettagli, nella luce, 
nel suono, nel modo in cui tutto si fonde, 
in cui tutto va insieme, e questo è il tipo 
di cornice per questo tipo di interazione. 
Siamo interessati a come aprire e curare 
ciò che bambini e bambine portano nello 
spazio, poiché gran parte dell’interazione 
è simbolica.

Essi spesso portano qualcosa da prova-
re, ad esempio un’improvvisazione vocale. 
In questo gruppo artistico, artisti e artiste 
prendono decisioni e invitano i giovani a 
rispondere, a vedersi come parte della per-
formance. “Un bambino ha capito che po-
teva sentirsi in questa canzone ed era così 
orgoglioso”. Cerchiamo piccoli dettagli che 
possano rivelare la complessità di questi 
momenti fatti di luci, suoni, testi, melodie, 
danze, spazi, oggetti e, allo stesso tempo, 
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2. Pensiero critico

Il pensiero critico è un’abilità complessa 
che implica diversi processi cognitivi come 
concettualizzare, applicare, analizzare, sin-
tetizzare, interpretare, riflettere e valutare 
per facilitare la riflessione critica su idee, 
azioni e risultati (Craft et al., 2012).

Il pensiero critico è un modo di avvici-
narsi alle idee con l’obiettivo di compren-
derne l’essenza, al di là della superficie. 
Nei processi di apprendimento in cui vie-
ne stimolato il pensiero critico, si creano 
processi di pensiero interattivi, si crea un 
clima di fiducia in cui tutti i partecipan-
ti, studenti e studentesse o insegnanti, 
possono mostrare le proprie idee. Infatti, 
come afferma Bell Hooks, l’aspetto più 
stimolante del pensiero critico in classe è 
che fa appello all’iniziativa di tutti e tutte e 
invita attivamente studenti e studentesse 
a pensare con passione e a condividere le 
idee con mente aperta (Hooks 2022).

L’educazione alle arti può ampliare no-
tevolmente la capacità di ogni studente e 
studentessa di padroneggiare abilità com-
plesse e può sostenere l’apprendimento 
sociale ed emotivo in tutto il curriculum.  
Può migliorare la capacità umana di acce-
dere all’esperienza degli altri, sia attraverso 
l’empatia che la lettura di indizi non verbali. 
Le arti servono anche a rendere visibili al-
cune verità che a volte rimangono in om-
bra e possono fornire modi concreti per 
esaltare molteplici prospettive e interpre-
tazioni del mondo. L’espressione artistica è 
spesso molto sottile e si confronta con le 

To excite children’s imagination in order 
that they can advance beyond present 
understanding, extend the boundaries 
of their lives, contemplate worlds 
possible as well as actual, understand 
cause and consequence, develop the 
capacity for empathy, and reflect on and 
regulate their behaviour; to explore and 
test language, ideas and arguments 
in every activity and form of thought … 
We assert the need to emphasise the 
intrinsic value of exciting children’s 
imagination. To experience the delights 
– and pains – of imagining, and of 
entering into the imaginative worlds of 
others, is to become a more rounded 
and capable person. –R.J. Alexander
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vità, dal pensiero critico e dalla risoluzione 
di problemi complessi.

Il potenziale di pensiero critico e creati-
vo di bambini e bambine e la loro giocosità, 
insieme all’apprendimento arricchito dalle 
arti, possono incoraggiare un passaggio 
creativo da “ciò che è” a “ciò che potreb-
be essere” (Craft et al 2012). Anche Teresa 
Cremin (2013) esplora come la narrazione 
giochi un ruolo fondamentale nel pensiero 
possibilista dei giovani e come esistano 
relazioni reciproche tra domande, immagi-
nazione e narrazione, stratificate tra giova-
ni e adulti (Cremin et al 2013).

Se, come adulti, siamo “più attenti ai pro-
cessi cognitivi di bambini e bambine” che 
ai risultati che ottengono, allora “la creatività 
diventa più visibile” (Malaguzzi 1998).

Le abilità di pensiero critico compren-
dono l’alfabetizzazione emotiva, le abilità 
comunicative, la risoluzione di problemi 
e la collaborazione.  L’impatto degli artisti 
e delle artiste sul pensiero e sulla pratica 
pedagogica degli insegnanti (McLellan, 
Galton, Stewart & Page, 2012) è un fat-
tore importante nell’educazione artistica. 

Le “abitudini mentali” degli artisti sono 
esplorate Bancroft (2008), dove descri-
ve come artisti hanno menti indagatrici, 
un’apertura alle idee e al cambiamento, 
capacità di pensiero laterale e sono buo-

ambiguità della vita. L’arte nell’educazione 
permette ai corsisti di imparare che le pic-
cole differenze possono avere grandi effet-
ti e che, quando sono disposti ad arrender-
si all’ignoto, possono imparare che tutto 
cambia con le circostanze e le opportunità. 

“Building imagination, judgment and pos-
sibility through arts education” (UNESCO | 
Reimagining All Our Futures 2021)

Le arti ci permettono di dire, mostrare 
e sentire ciò che deve essere detto, mo-
strato e sentito e, così facendo, contribu-
iscono a far progredire gli orizzonti della 
comunicazione all’interno e al di là delle 
arti stesse. I programmi di studio che in-
vitano all’espressione creativa attraverso 
le arti hanno un enorme potenziale per il 
futuro. L’arte fornisce nuovi linguaggi e 
mezzi attraverso i quali dare un senso al 
mondo, impegnarsi nella critica culturale e 
intraprendere azioni politiche. L’apprendi-
mento può coltivare l’apprezzamento criti-
co e l’impegno nei confronti del patrimonio 
culturale e dei potenti simboli, repertori e 
riferimenti delle nostre identità collettive.

Ripensare l’istruzione per un futuro cre-
ativo significa abbandonare un approccio 
basato sulle materie e garantire percorsi 
creativi integrati per l’apprendimento a tut-
te le età attraverso una metodologia inclu-
siva in cui lo sviluppo è guidato dalla creati-
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Questo processo richiede che artisti e 
artiste lavorino a fianco dei giovani come 

“compagni di apprendimento”; in dialogo, 
ascoltando attentamente le loro offerte e 
i loro scambi; valorizzando ciò che ogni 
giovane porta all’incontro, convalidando gli 
sforzi e l’impegno di ogni bambino e ogni 
bambina senza elogi lassisti; sostenendo 
i loro processi creativi e di pensiero critico; 
riconoscendo gli schemi e creando con-
nessioni con le loro idee; modellando l’as-
sunzione di rischi positivi e le interazioni 
creative; “controllando” con sensibilità, os-
servando e parlando con i giovani e stando 
in prossimità con loro.

ni collaboratori e comunicatori. House of 
Imagination è un ottimo esempio di artisti 
e artiste, adulti e giovani che si uniscono 
per essere ricercatori del mondo, esplo-
rando idee creative. L’impegno a lavorare 
come artista o facilitatore creativo richie-
de lo sviluppo di una professionalità in 
questo settore. Ciò implica l’offerta di 
competenze personali e la modellazione 
di disposizioni creative con i giovani, non-
ché lo sviluppo di contesti favorevoli in cui 
questi ultimi possano sviluppare i propri 
interessi ed esprimere le proprie idee.

Nello spirito di Reggio Emilia, lo svi-
luppo delle idee dipende spesso dall’in-
terazione sociale delle riflessioni e delle 
conversazioni di gruppo. Attingendo alle 
proprie competenze e disposizioni, i pro-
fessionisti dell’arte possono offrire pos-
sibili strutture o “forme di sostegno” per 
l’espressività di bambini e bambine. La 
documentazione in relazione a questo 
processo è fondamentale per rivelare il 
fascino e la curiosità dei giovani.  Lo stes-
so vale per il luogo della provocazione o 
dell’intervento. In risposta alle idee dei 
giovani, artisti e artiste possono offrire mo-
menti cruciali per estendere le idee dei pri-
mi. Questo processo richiede una cultura 
di discussione aperta sui processi creativi 
e sulla nozione di artista.

I am interested in the fact that 
knowledge can be produced in the 
exhibition space and not only
expose the result of a research 
process. I believe that learning is an 
exercise in resistance, knowledge is the 
opportunity to be autonomous
and emancipate. And real learning 
occurs by association, when you relate 
intellectual things to experiences in 
your life. –Nicolás París
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Inoltre, il Centro per la Ricerca e l’Innova-
zione Educativa (CERI) ha identificato alcu-
ni elementi chiave della creatività, alcune 
importanti strategie di insegnamento e 
apprendimento e alcune indicazioni utili 
per lo sviluppo professionale.

Ci sono 6 aspetti chiave da considerare 
quando si progettano attività che incorag-
giano la creatività o il pensiero critico:
    

Questo grafico è stato adattato da “Fostering stu-
dents’ creativity and critical thinking” OCSE, 2019. p25.

Esempi pratici

House of Imagination, Bath 
Anna Craft e Penny Hay hanno lavorato con 
gruppi di insegnanti per riassumere alcune 
delle caratteristiche chiave del pensiero cri-
tico (Craft et al., 2014). I risultati possono es-
sere di ispirazione per altri, per avere alcuni 
esempi del tipo di domande che possono 
aiutare a sviluppare il pensiero critico:

  
   

Strategie Che tipo di domande Esempi

Interrogare 
e lanciare 
provocazioni

Chiedere perché, 
come, e se, e come 
se?

Rispondere a idee, 
domande, compiti 
o problemi in modo 
insolito

Porre domande 
insolite

Sfidare convenzio-
ni e presupposti

Pensare in modo 
indipendente

Immaginare 
ciò che 
potrebbe 
essere

Immaginare e vedere 
le cose con l’occhio 
della mente

Chiedersi “e se?”
Visualizzare alter-
native

Vedere possibilità, 
problemi e sfide

Guardare e 
pensare alle cose 
in modo diverso 
e da punti di vista 
diversi

Riflettere 
criticamente 
su idee, azioni 
e risultati

Rivedere i progressi 
compiuti

Invitare e incorporare 
il feedback

Fare osservazioni 
profonde sull’originali-
tà e il valore

Chiedere “è 
buono, è quello 
che serve?

Proporre 
commenti, idee, 
spiegazioni e modi 
di fare costruttivi, 
spiegazioni e modi 
di fare

1. Creare interesse negli 
studenti e integrarsi con 
altre discipline

Iniziare con una grande do-
manda o un’attività insolita.

2. Stimolare Strutturate i compiti in modo 
che possano essere svolti 
a più livelli.

3. Sviluppare una chiara 
conoscenza tecnica

Incorporare la creatività nel 
contesto di una disciplina.

4. Includere lo sviluppo di 
un prodotto

Presentazioni, performance 
e modelli, ad esempio, 
aiutano a rendere visibile la 
creatività.

5. Dare a studenti e 
studentesse l’opportunità di 
co-progettare

Stimolare l’interesse e la 
soggettivizzazione creando 
opportunità per studenti e 
studentesse di influenzare il 
corso dell’apprendimento.

6. Affrontare problemi con 
prospettive multiple

Se ci sono diverse soluzioni 
possibili ai compiti, è pro-
babile che ci siano diverse 
tecniche per risolverle.

7. Lasciare spazio all’im-
previsto

Gli insegnanti non devono 
sapere tutto!

8. Includere tempo e 
spazio per la riflessione e il 
feedback

Ciò che si impara assumen-
dosi rischi e commettendo 
errori rende più forti e 
competenti.

The heartbeat of critical thinking is the 
longing to know—to understand how 
life works. Children are organically 
predisposed to be critical thinkers. 
Across the boundaries of race, class, 
gender, and circumstance, children 
come into the world of wonder and 
language consumed with a desire for 
knowledge.  –bell hooks
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• Amore per l’apprendimento: Gli stu-
denti trovano il piacere per l’appren-
dimento attraverso la scoperta.  Svi-
luppare l’abitudine alla pienezza della 
ricerca, l’abitudine a conoscere e sco-
prire.  Sviluppare le competenze del 
lifelong learning.

• Resilienza: Gli studenti seguono i loro 
interessi, lavorano affrontando pro-
blemi e sono perseveranti nel trovare 
una possibilità o una soluzione.

Infine, un altro esempio è stato sviluppato 
da School Without Walls: 6 abilità di pen-
siero critico a fianco degli insegnanti:
• Indagine: Gli studenti creano le pro-

prie domande intorno a un’idea o a 
un concetto, determinano la propria 
direzione e si appropriano del conte-
nuto da soli, anziché farselo raccon-
tare. Abilità creative e di pensiero cri-
tico, chiedendosi “cosa succede se”, 

“come posso migliorare questo”?
• Indipendenza: Gli studenti sono in 

grado di auto-motivarsi, di lavorare 
da soli senza dover sempre chiedere 
all’insegnante. Trovare le proprie ri-
sposte, le proprie domande e cercare 
il supporto necessario, ad esempio 
da esperti esterni, da un altro inse-
gnante di un altro dipartimento.

• Problem solving: Gli studenti esplorano 
le possibilità, sperimentano le cose, si 
pongono le domande “cosa succede 
se” e si assumono i rischi per scoprirle. 
Un modo più attivo di apprendere, più 
pratico. Pensare facendo.

• Lavoro di squadra: Gli studenti sono 
in grado di lavorare bene con gli altri, 
risolvendo i problemi in gruppo sen-
za chiedere sempre all’insegnante.  
Ascoltare, condividere e scambiare 
idee e soluzioni.

Once children are helped to perceive 
themselves as authors or inventors, 
once they are helped to discover 
the pleasures of inquiry, their 
motivation and interest explode. 
(…) to disappoint the children 
deprives them of possibilities that no 
exhortation can arouse in later years.                                                                                                                          
–Edwards et al (1993)
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3. Liguaggi artistici
Crediamo che sia necessario costruire ap-
procci educativi e culturali che dimostrino 
la molteplice espressione estetica di pen-
sieri, idee e sentimenti. I “100 linguaggi” di 
Malaguzzi (Edwards et al 1996) permettono 
di sviluppare i pensieri e le emozioni di ogni 
individuo coinvolto nel processo di appren-
dimento.

“The most valuable attitude we can help 
children adopt – I can best characterise by 
the word playful ... It begins with nursery rhy-
mes and nonsense poems, with clapping 
games and finger play and simple songs 
and picture books. It goes on to consist of 
fooling about with the stuff the world is made 
of: with sounds, and with shapes and colours, 
and with clay and paper and wood and me-
tal, and with language. Fooling about, playing 
with it, pushing it this way and that, turning 
it sideways, painting it different colours, lo-
oking at it from the back, putting one thing on 
top of another, asking silly questions, mixing 
things up, making absurd comparisons, di-
scovering unexpected similarities, making 
pretty patterns, and all the time saying ‘Sup-
posing ... I wonder ... What if?”.

È importante che i bambini siano invitati 
a esplorare le loro idee con modalità diver-
se, a sperimentare, a giocare, a creare e a 
condividere il loro apprendimento attraver-
so modalità di espressione visive e perfor-
mative, attraverso le immagini, il movimen-
to e la danza, i linguaggi musicali o poetici. 
Ogni linguaggio espressivo ha una sua 
integrità e un suo potenziale espressivo. 
I linguaggi artistici e l’esperienza estetica 

The arts make vivid the fact that neither 
words in their literal form nor numbers 
exhaust what we can know. The limits 
of our language do not define the limits 
of our cognition. –Elliot Eisner                                            
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gia che ha le sue radici dentro di noi e che 
ci porta a scegliere tra modelli di azione, di 
pensiero e di immaginazione”.

L’attenzione all’estetica nell’apprendi-
mento è una sensibilità centrale al processo 
artistico stesso nella comprensione e nella 
comunicazione della condizione umana. Ciò 
riguarda anche il modo in cui le idee vengono 
espresse nel mondo, le relazioni tra bambini, 
arte, artisti e artiste, educatori e educatrici, tra 
oggetti, materiali, ambienti e luoghi. Questi 
processi naturali di apprendimento sono 
molto produttivi perché i bambini sono sem-
pre pronti a stimolare e approfondire il loro 
coinvolgimento. La sperimentazione di idee, 
le libere associazioni, le connessioni creative 
si combinano con la concentrazione, la col-
laborazione, l’intraprendenza e soprattutto la 
passione, che si rivelano ingredienti entusia-
smanti per “fare ricerca sui bambini facendo 
ricerca sul mondo” (Hay, 2023).

Lo scrittore David Almond descrive i 
bambini e le bambine come artisti e artiste 
naturali. Cantano, giocano, ballano, dipin-
gono, disegnano, corrono, scrivono, leggo-
no. Invece di credere che il nostro scopo 
da adulti sia quello di istruirli, Almond ci 
propone di imparare da loro, essere ispira-
ti da loro e lavorare al loro fianco.

sono una forma di incontro, esplorazione, 
contemplazione ed espressione. Il ruolo 
degli artisti e l’uso dei linguaggi artistici 
sono entrambi connettori di conoscenza e 
comprensione culturale.

L’atelierista reggiano Vea Vecchi riflette 
su “Mente e natura” di Gregory Bateson, il 
quale afferma che tutte le cose sono con-
nesse e riflette sull’importanza di un ap-
proccio estetico come grande connettore 
di elementi della realtà. Bateson chiarisce: 

“by aesthetic I mean sensitive to structures 
which connect. To define artistic thought in 
this way, I believe it has to relate to things 
with intensity and empathy. There can be 
no doubt that his kind of approach can help 
us to discover and investigate the hidden 
structures behind reality, to weave maps ca-
pable of holding together processes of logic 
and emotion, of technique and expression. It 
is an excellent curriculum for learning “.

Vecchi (2021) ha continuato a chiedersi 
“come potrebbero cambiare i processi di 
apprendimento e di insegnamento se la 
cultura scolastica accogliesse i linguaggi 
poetici e la dimensione estetica come ele-
menti significativi per la costruzione della 
conoscenza. Il nostro intento è stato quello 
di utilizzare l’immaginazione come elemen-
to unificante delle varie attività e di conside-
rare l’estetica del conoscere come un’ener-
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idee, descrivere e classificare i pensieri, 
strutturare l’apprendimento, sviluppare 
abilità e fare progetti futuri. Tuttavia, que-
sto modo non è l’unico, né il più importan-
te per la nostra vita come individui e come 
parte di una comunità.

Esiste un altro linguaggio: l’approccio 
artistico. Questo si distingue dal compor-
tamento funzionale o pratico in quanto è 
meno razionale e più intuitivo. Esso ca-
ratterizza e influenza inconsapevolmente 
i nostri movimenti, le nostre azioni, le ri-
sposte istintive, le parole concepite al mo-
mento e non pianificate, i nostri silenzi, le 
nostre grida, le piccole scelte quotidiane 
che guidano le grandi decisioni della vita 
e che sono strettamente legate al gioco e 
fortemente connesse con i nostri desideri 
e le nostre volontà più intime. Usiamo la di-
mensione artistica per esprimere il nostro 
mondo interiore, i sentimenti e le emozioni, 
per essere non solo vivi ma pienamente 
vivi, vigili, svegli, ispirati, pienamente situa-
ti in noi stessi e in noi stesse.

Alcuni di noi potrebbero confonderla 
e pensare che essa non sia essenziale; 
potrebbero associarla alla mera sfera del 
tempo libero e alle attività che svolgiamo 
per piacere e divertimento. Ma gli studi 
e l’esperienza ci hanno dimostrato che il 

Esempi pratici

laSala, Sabadell
My objective is to create my own world 

and these images which we create mean 
nothing more than the images which they 
are. We have forgotten how to relate emo-
tionally to art: we treat it like editors, sear-
ching in it for that which the artist has sup-
posedly hidden. It is actually much simpler 
than that, otherwise art would have no me-
aning. You have to be a child—incidentally 
children understand my pictures very well, 
and I haven’t met a serious critic who could 
stand knee-high to those children. We 
think that art demands special knowledge; 
we demand some higher meaning from 
an author, but the work must act directly 
on our hearts or it has no meaning at all.  

—Andrei Tarkovsky

Sculpting in Time, Isabel Urpí, laSala
Il linguaggio artistico è una dimensione 
esistente in ogni essere umano, un lin-
guaggio innato che ci esprime attraverso 
tutto il corpo fin dalla nascita. L’essere 
umano usa tutto il suo corpo in questa di-
mensione, nella quale il potenziale espres-
sivo del nostro corpo è pienamente coin-
volto. Come esseri umani abbiamo diversi 
linguaggi e livelli di comunicazione tra di 
noi e con la realtà. C’è un linguaggio razio-
nale che afferisce all’attività pratica della 
nostra mente, responsabile della capacità 
di pensare in modo profondo e dei nostri 
sentimenti e che serve per organizzare le 

Art is not a discipline created to make 
objects or a craft, but rather a means to 
organize and expand knowledge. –Luis 
Camnitzer
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a ritenersi incapaci di essere creativi e di 
usare un linguaggio artistico fluente, ma 
se vogliamo comunicare con bambini e 
bambine e relazionarci con la realtà in 
modo autentico, dobbiamo ricordarci che 
questo linguaggio è latente dentro di noi e 
sbloccarlo. E come possiamo farlo? Sem-
plicemente utilizzandolo, praticandolo per 
tutta la vita. Come consigliò Kurt Vonnegut 
a un pubblico di bambini a Los Angeles: 

“Practicing any art, no matter how good or 
bad, is a way to grow your soul. So do it!”

Tutti noi abbiamo praticato molto i lin-
guaggi artistici durante la nostra infanzia 
e infatti è la prima lingua che parliamo, 
anche prima di quella verbale. Quindi, la 
sfida a volte è riconoscere che possiamo 
esprimerci artisticamente, metaforica-
mente, attraverso le immagini, attraverso il 
movimento, attraverso tutto il nostro corpo 
e metterlo a frutto nella nostra vita quoti-
diana, a casa e a scuola da adulti.

La vita stessa parla con e attraverso il 
linguaggio dell’arte e i bambini sono pro-
fondamente avvezzi a questo linguaggio 
in modo naturale e spontaneo. Gli altri 
linguaggi (quello politico, sociale, accade-
mico, scientifico) sono successivi a quello 
artistico, sensibile e contemplativo. Credo 
sinceramente che gli esseri umani abbia-
no capito cosa significa cacciare dopo 

vero apprendimento - le idee più preziose 
e i pensieri più significativi - si trovano non 
nell’attività o nell’impeto produttivo, ma in 
uno spazio e in un tempo molto più ap-
parentemente (per alcuni) “inutili”, in cui 
non c’è un’occupazione specifica né si sta 
svolgendo qualcosa di “importante”. Tali 
spazi intermedi o momenti di mezzo sono 
effettivamente pieni di ispirazione e creati-
vità, perché c’è un vuoto che sembra poter 
essere riempito. Ciò si verifica quando la 
nostra mente non ha fretta e il nostro cor-
po è a riposo e non occupato: l’infinito po-
tenziale di ciò che siamo, il nostro vero sé, 
la nostra voce, la nostra personale e sog-
gettiva visione della vita, il rapporto intimo 
con noi stessi, la nostra coscienza si rive-
lano, si dispiegano davanti ai nostri occhi 
e agli altri. È sorprendente vedere quanto 
questo sia temuto dalla maggior parte 
degli adulti, e come invece i bambini e le 
bambine si trovino in questo stato d’es-
sere in modo naturale e fluido. Noi adulti 
dovremmo prestare tutta la nostra atten-
zione a ciò che accade in questo periodo 
giocoso e creativo dell’infanzia, poiché è 
il tempo della conoscenza e dell’imparare 
veramente chi siamo noi e chi sono gli altri.

I genitori, gli educatori e le educatri-
ci che hanno abbandonato questo lin-
guaggio da ormai tanto tempo tendono 

Common sense has much to learn from 
moonshine. –Philip Pullman
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possibilità di apprendimento che l’arte ci 
offre, relegandola alla periferia del program-
ma accademico, ma al contrario dovrebbe 
riconoscerla come fonte privilegiata di co-
noscenza, dedicando una parte sostanzia-
le del tempo scolastico a promuovere e svi-
luppare nei bambini questa capacità innata.

Il linguaggio espressivo dei bambini si 
basa sull’esperienza corporea, sensoriale, 
emotiva e sonora. È così che articolano il 
loro apprendimento e le loro relazioni. Se 
gli adulti promuovono questo tipo di lin-
guaggio, si stabilisce una relazione più 
profonda tra pari. Il movimento, la musi-
ca, il canto e l’estetica degli oggetti sono 
strumenti molto preziosi per accogliere 
questo tipo di relazione in cui i diversi ap-
prendimenti (cognitivi-relazionali-psico-
motori) perdono la loro struttura gerarchica 
e vengono autogestiti dagli stessi bambini 
e bambine. L’ascolto globale (visivo-uditi-
vo-corporeo-emotivo) degli insegnanti e 
l’uso della voce, del canto e del movimen-
to in modo creativo fa sì che bambini e 
bambine si sentano validi, più protagoni-
sti e responsabili del loro apprendimento, 
comprendano il posto che occupano nel 
gruppo e possano connettersi con le loro 
capacità di crescere e affrontare nuove 
sfide. 

I bambini hanno bisogno di adulti pre-

aver dipinto questa esperienza sulle pareti 
delle grotte e non prima. Prima, si limita-
vano ad agire senza sapere cosa stava-
no facendo a Il linguaggio artistico nasce 
per rappresentare, per dare un senso, per 
darci speranza e per farci comprendere 
cosa e perché siamo qui e facciamo quel-
lo che facciamo, ovvero esistere. Inoltre, 
celebriamo la vita, esprimendola artisti-
camente, disegnandola, mettendola in 
scena o cantandola, e solo in un secondo 
momento siamo in grado di pensarla, dar-
le un nome, organizzarla e descriverla con 
le parole. Credo che l’arte esprima tutto 
ciò che è ancora misterioso per il nostro 
pensiero razionale e quindi precedente al 
pensiero (come la visione contemplativa 
o l’intuizione). Il vero apprendimento vie-
ne da quell’area della nostra mente dove 
possiamo sentire la vita prima di capire 
qualsiasi cosa, affrontarla senza pregiudizi 
e soprattutto con il coraggio di affrontare 
l’ignoto, il mistero della nostra natura.

Attraverso il linguaggio artistico, l’umani-
tà ha trovato gli strumenti e le chiavi per vi-
vere ogni tempo della Storia, per affrontare 
i grandi cambiamenti sociali, per guarire e 
trovare il modo di andare avanti dopo aver 
vissuto grandi perdite o sfide collettive, per 
capire i tempi che stiamo vivendo. L’edu-
cazione non dovrebbe ignorare l’immensa 
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espai c, Barcelona 
Lo studio dell’artista è uno spazio diverso 
dagli altri. Come tutti i professionisti della 
creatività, l’artista ha bisogno di una serie 
di oggetti, strumenti, materiali per svilup-
pare le proprie azioni. Quando gli spazi di 
lavoro sono condivisi tra artisti e artiste, 
bambini e bambine, essi vengono riempiti 
con scaffali e scatole che contengono in 
un certo ordine pinze, forbici, taglierini, ri-
ghelli, compassi, barattoli di vetro, corde, 
nastri, cavi, colori, pennelli, stracci o lana. 
Questi materiali aiutano artista e bambi-
no/a a dare forma ai loro pensieri e posso-
no consentire loro di esprimere le proprie 
idee attraverso i vari linguaggi artistici.

Nell’atelier, i pensieri e i dialoghi non 
si costruiscono solo attraverso il linguag-
gio verbale, ma soprattutto visivamente e 
performativamente. Linguaggi, questi, che 
storicamente sono sempre stati conside-
rati di secondo livello, sia all’interno che 
all’esterno della scuola, ma che permet-
tono alle persone di dare forma a pensieri 
complessi e sottili, che a volte rimarrebbe-
ro altrimenti non sviluppati (Eisner 2008). 
Vecchi (2021) descrive come la maggior 
parte degli approcci educativi si basino 
sull’idea di “specializzare alcuni insegnan-
ti nell’ambito artistico, ma ce n’è un altro 
che consiste nel richiedere che gli artisti 
contribuiscano o vengano a scuola a inse-
gnare” (Vecchi 2021 p.92).

Il progetto Espai C nasce dalla convin-
zione che specializzarsi in questa disci-
plina non sia sufficiente per fornire un’e-
ducazione artistica di qualità. Il progetto, 

senti e disponibili ad ascoltare, riconosce-
re e contenere il loro pieno potenziale cor-
poreo, emotivo, sensoriale e cognitivo. Il 
movimento, la musica, il canto e e le arti vi-
suali sono strumenti molto preziosi per ac-
cogliere questo stato completo dell’adulto 
quando condivide lo spazio e il tempo con 
il bambino. Entrare in connessione e rico-
noscere i valori presenti in sé e nell’altro 
sono la chiave per una relazione paritaria 
con un desiderio di espansione vitale.

In Reggio Emilia we were aware of how 
discriminatory our school culture was 
with regard to the so-called expressive 
languages (visual, musical, poetic 
language and dance, although in fact 
all languages have their own need 
and expressive capacity), for that the 
workshop has been introduced as 
one of the guarantees of the defense 
of the complexity of the knowledge 
construction processes. –Vea Vecchi



35

Arti performative per i piú piccoli, Sta-
vanger 
Kirsten Halle e Siri Dybwik sviluppano da 
molti anni progetti artistici, musicali e tea-
trali rivolti al mondo dell’infanzia e realizzati 
nelle scuole dell’infanzia e nei nidi, presso 
il Elephant Theatre e nelle università con 
studenti e studentesse del corso di laurea 
in Early Childhood Education dell’Universi-
tà di Stavanger. Curano tutti i dettagli della 
produzione e della messa in scena, tenen-
do conto delle esigenze e delle capacità 
del pubblico, con bambini e bambine da 
0 a 5 anni. Invitano gli insegnanti a riflet-
tere sulla loro pratica didattica in relazione 
all’espressione nei e attraverso i linguaggi 
artistici negli asili e nelle scuole dell’infan-
zia, e sulla loro concezione di creatività e 
dell’apprendimento dei piccoli in questa 
fase educativa.

influenzato da altri programmi simili, ha l’o-
biettivo di introdurre in modo permanente 
il pensiero artistico (Camnitzer 2015) nella 
scuola, attraverso i cento linguaggi dei 
bambini (Malaguzzi 1996). L’artista resi-
dente in un contesto educativo fornisce 
conoscenze tecniche, concettuali e stra-
tegiche diverse da quelle che può offrire 
l’insegnante. L’artista come modello può 
arricchire i processi creativi di bambini e 
bambine, perché l’apprendimento attra-
verso i linguaggi artistici favorisce il loro 
empowerment. Le scuole sono concepite 
per condividere ciò che si conosce, sono 
istituzioni fondate sul passato. Le arti in-
vece offrono ai giovani l’opportunità di 
guardare al futuro, ed è per questo che ci 
sforziamo di introdurre l’arte nelle istituzio-
ni educative (Camnitzer 2021).

L’artista tende a vedere la realtà in 
modo diverso dagli insegnanti e la espri-
me con linguaggi diversi. Uno degli inse-
gnanti che ha partecipato al progetto ha 
spiegato che la presenza dell’artista nella 
scuola ha aiutato il corpo docenti non solo 
a conoscere meglio e ad avere accesso 
alle risorse artistiche, ma anche a rendersi 
conto di come l’apprendimento possa av-
venire utilizzando strategie e modi diversi 
di costruire i pensieri, che prima avevano 
difficoltà a riconoscere.

It is important that students exploit 
the entire range of human intelligence 
and that, as part of our pedagogy, 
we train them to handle a series of 
languages that are not exclusively 
verbal or mathematical. There will be 
children who find a way to express 
themselves through images; others, 
through body movement; others, 
through musical language. Mastery of 
a range of languages is necessary for 
communication to occur beyond certain 
closed enclosures within one’s own 
culture. –Maxine Greene
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e scuole, attraverso i linguaggi della mu-
sica, della voce, del corpo e della danza. 
Kirsten Halle, docente di musica e di edu-
cazione musicale all’Università di Stavan-
ger, spiega che quando la musica diventa 
una parte più naturale della pratica degli 
insegnanti, gli infanti sviluppano anche il 
loro modo di comunicare e di esprimersi 
attraverso questi linguaggi artistici. La loro 
creatività, i loro sentimenti e i loro stati d’a-
nimo possono più facilmente tradursi in un 
comportamento sensoriale corporeo più 
olistico in modi significativi.

Da una prospettiva fenomenologica, le 
due artiste esaminano la presenza corpo-
rea e l’esperienza soggettiva che bambini e 
bambine fanno quando incontrano un’opera 
artistica, come forma simbolica; si accerta-
no che gli insegnanti e i futuri educatori ed 
educatrici comprendano il potenziale delle 
esperienze artistiche che gli alunni vivono 
quando entrano in questi spazi; osservano 
come piccoli e adulti si esprimono e nego-
ziano il significato in un contesto artistico 
e cosa possono significare per i bambini 
questi incontri con l’arte. Il linguaggio del 
corpo, i gesti e le azioni forniscono loro dati 
osservabili che vengono interpretati e ana-
lizzati e che possono aprire agli adulti la 
comprensione del significato degli incontri 
artistici. Condividere questi spazi di espe-

L’artista performativa Siri Dybwik spiega 
di essere ancora entusiasta quando or-
ganizza una esperienza estetico-artistica. 
Vede anche come i bambini si immergono 
nell’esperienza con naturalezza e totale 
apertura e si chiede perché invece sia dif-
ficile aprire gli insegnanti al mondo creativo. 
Nei loro progetti, vengono creati ambienti 
immersivi nei quali si ha l’impressione di 
entrare in un vero e proprio universo. Sono 
luoghi inediti, mai visti prima, in cui nessu-
no è mai stato. La chiave è sviluppare una 
creatività comune, uno spazio in cui siamo 
tutti insieme guidati da bambini e bambine, 
e aprire questo spazio alla loro meraviglia. 
La riflessione dei bambini si rispecchia in 
questa esperienza corporea che articola i 
sensi e le emozioni attraverso l’empatia ci-
nestetica degli artisti nel momento. Essi in-
vitano gli insegnanti a comprendere meglio 
questi contesti costruiti con diversi linguag-
gi artistici (musica, danza, scenografia) of-
frendo loro una esperienza di incontro cre-
ativo con i più piccoli, nello spazio artistico. 
L’artista ritiene che ci siano molti modi per 
esprimersi e interagire - tutti ugualmente 
significativi – e che lo spazio dell’incontro 
artistico permetta loro di svilupparsi.

Nell’ambito dei loro progetti, vengono 
sviluppati contesti professionali che sono 
poi inseriti nella pratica educativa di asili 



37

In tali esperienze artistiche e educative, 
anche i più piccoli sono in grado di scoprire 
i significati in un’opera d’arte. Per favorire in 
loro questa scoperta, è necessario che la 
cornice dell’esperienza sia organizzata in 
modo tale che ogni partecipante si senta 
abbastanza sicuro/a da esplorare le qua-
lità dell’opera artistica. Impegnandosi in 
questa pratica, rivolgendo l’attenzione alle 
qualità dell’opera, la pratica viene illumina-
ta sia dall’interno (se stessi) sia dall’ester-
no (gli altri). Chi condivide questo spazio 
di esperienza può (ri)scoprire aspetti di sé 
che non sono sempre facili da descrivere. 
Essere toccati dai fenomeni è un modo per 
aumentare il benessere, cosa che quando 
ci occupiamo di estetica diventa significati-
vo in diversi modi. 

Anche l’incontro con l’arte, attraverso i di-
versi linguaggi artistici, richiede tempo per-
ché ogni linguaggio è complesso. Dando 
a bambini e bambine il tempo di esplorare 
e stabilire un contatto profondo con opere 
d’arte professionali, diamo loro anche l’op-
portunità di scoprire i dettagli. Gli infanti han-
no un interesse e una sensibilità particolari 
per le sfumature, le qualità e i dettagli, che 
rappresentano il modo in cui interpretano 
il mondo (Trevarthen, 2011). Introdurre l’arte 
nella prima infanzia è un modo per permet-
tere agli infanti di stimolare e sviluppare ulte-

rienza con bambini e bambine può anche 
dare all’insegnante di scuola dell’infanzia e 
nido una visione delle questioni epistemo-
logiche e ontologiche che possono essere 
d’aiuto nel loro lavoro pedagogico, un lavoro 
che consiste, in larga misura, nel compren-
dere e conoscere i più piccoli attraverso i 
sensi (Johansson e Løkken 2013). Quando 
si esamina ciò che l’esperien-za artistica e 
il linguaggio simbolico esteti-co possono 
significare per gli infanti da 0 a 3 anni, si 
capisce che l’arte deve essere innanzitutto 
rilevante, in quanto deve in-fluenzare il loro 
mondo e la loro vita. L’arte in generale non 
ha significato se non invita l’altra persona a 
esprimersi. Intendendo quindi l’arte come 
un processo relazionale, l’infante non diven-
ta osservatore passivo ma un importante 
partecipante all’evento artistico. La pratica 
artistica deve contemplare da un lato bam-
bini e bambine come soggetti corporei e 
dall’altro il contesto sociale come premes-
sa per l’incontro e la scoperta di significati. 
Quando la presenza corporea dei bambini 
viene presa sul serio e le loro azioni e i loro 
gesti vengono accolti, l’arte può aprire nuovi 
modi di vedere il mondo. In questo contesto 
artistico, si possono creare nuove narrazioni 
perché il potere o la creatività di artisti e ar-
tiste supera qualsiasi esperienza di causa o 
connessione (Merleau-Ponty in Dehs 2003).
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e i suoni trasmessi con i gesti. Entra-
re in questo contesto è importante 
quanto saper spiegare a parole l’e-
sperienza, in modo da rendere consa-
pevoli coloro che lavorano con i piccoli.

Durante questi progetti viene chiesto:
• Quale significato viene espresso in 

questo spazio di esperienze in cui le 
interazioni corporee e la forma sim-
bolica sono il contenuto in cui bambi-
ni e adulti si esprimono?

• In che modo infanti e adulti esprimono 
e negoziano il significato in un conte-
sto artistico e cosa possono significa-
re questi incontri con l’arte per bambi-
ni e bambine?

Artisti, artiste e docenti dell’Università di 
Stavanger spiegano come il linguaggio 
del corpo, i gesti e le azioni forniscono dati 
osservabili da interpretare e analizzare e 
come questi dati possano spiegarci il signi-
ficato di questi incontri artistici. Ritengono 
inoltre che la condivisione di questi spazi di 
esperienza con bambini e bambine possa 
fornire all’insegnante di scuola dell’infanzia 
una visione sulle questioni epistemologi-
che e ontologiche che possono essere 
d’aiuto nel lavoro pedagogico con i più 
piccoli nella scuola materna, un lavoro che 

riormente questa sensibilità ed esercitare la 
facoltà di uno sguardo accorto, in un mondo 
caratterizzato dalla velocità e dalla imme-
diatezza. Aiutare i bambini e le bambine a 
sperimentare il mondo è importante quanto 
aiutarli a comprenderlo (Hohr 2013, p. 256).

Siri Dybwik e Kirsten Halle lavorano con 
le scuole dell’infanzia e i nidi da diversi anni. 
Le domande che rivolgono loro sono le se-
guenti:
• Come potete riflettere sul l’artista?
• Cosa vedete e cosa sentite?
• Potete descrivere l’incontro con l’arti-

sta?
• Che cos’è la comunicazione?
• Qual è la creatività, l’esplorazione?
• Come analizziamo i gruppi di perso-

ne in questi contesti?
• Che cosa ha significato per voi que-

sta esperienza artistica? Che cosa 
facevate nella scuola dell’infanzia?

• Avete cambiato qualcosa nella vostra 
pratica educativa? Vi sentite ispirati? 
Come ha influito sul vostro lavoro?

• Se l’esperienza è stata creativa, cosa 
significa sviluppare un linguaggio su 
questo tipo di esperienza?

Parliamo di presenza, di relazioni, di 
interazione, di musicalità, di come co-
munichiamo attraverso il nostro corpo 
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4. Co-creazione 

Per sviluppare la creatività e il pensiero cri-
tico attraverso l’arte negli spazi di apprendi-
mento è necessario co-progettare spazi e 
luoghi in cui bambini e bambine possano 
esplorare la loro immaginazione insieme 
ad artisti e artiste, educatori e educatrici 
e professionisti della cultura. Artisti e arti-
ste portano a scuola un approccio critico, 
una mentalità aperta e creano uno spazio 
che favorisce l’empowerment, l’apertura 
e l’esplorazione attraverso la co-creazio-
ne con gli altri (París e Hay, 2019). Artisti e 
artiste agiscono come discenti, piuttosto 
che come esperti infallibili che trasmettono 
la conoscenza, e promuovono l’apprendi-
mento esperienziale, ponendo l’accento 
sull’opportunità per gli studenti di speri-
mentare in un ambiente di supporto (Ban-
croft, Fawcett e Hay, 2008).

Le arti, la cultura e il patrimonio sono un 
aspetto importante della vita degli infanti. 
Quanto più essi sono creati in modo parte-
cipativo, tanto più i giovani saranno coinvolti 
nel processo di co-creazione e appropria-
zione. La co-progettazione di arti e cultura 
all’interno e all’esterno della classe invita a 
sviluppare capacità e disposizioni creative 
che i giovani possono portare avanti nella 
loro vita. L’invito a esperienze multidiscipli-
nari create in modo partecipativo favorisce 
da un lato il coinvolgimento della comunità 
e l’innovazione pedagogica; dall’altro, uno 
spazio per lo scambio e il dialogo demo-
cratico, ponendo come priorità il coinvol-
gimento diretto dei giovani con le arti nella 

consiste, in larga misura, nel comprendere 
e conoscere i bambini attraverso i sensi 
(Johansson e Løkken 2013).

Artisti, artiste e docenti si rendono conto 
che, nell’esaminare il significato che l’espe-
rienza artistica e il comportamento del lin-
guaggio simbolico estetico possono avere 
per i soggetti di età inferiore ai tre anni, l’arte 
deve innanzitutto essere rilevante in quanto 
deve influenzare il loro mondo e la loro vita. 
L’arte in generale non ha significato se non 
invita le persone a esprimersi. Intendendo 
quindi l’arte come un processo relazionale, 
l’infante non diventa osservatore passivo 
ma un importante partecipante all’evento 
artistico. La pratica artistica deve contem-
plare da un lato bambini e bambine come 
soggetti fisici e dall’altro il contesto sociale 
come premessa perché avvengano l’in-
contro e la scoperta di significati. Quando la 
presenza fisica dei bambini viene presa sul 
serio e le loro azioni e i loro gesti vengono 
accolti, l’arte può aprire nuovi modi di vede-
re il mondo. In questo contesto artistico, si 
possono creare nuove narrazioni perché il 
potere o la creatività di artisti e artiste supe-
ra qualsiasi esperienza di causa o connes-
sione (Merleau-Ponty in Dehs 2003).
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Co-progettazione dell’apprendimento 
e del curriculum (sia per i bambini che 
per gli adulti)

• Apprendimento più profondo, più 
personale e significativo in contesti 
di vita reale

• Responsabilità dell’apprendimento
• Abbattimento di ciò che impedisce 

l’apprendimento

Co-creazione con le seguenti caratte-
ristiche

• Coinvolgimento e immersione
• Sperimentazione delle idee senza 

paura di fallire
• Accoglienza dell’incertezza come 

una qualità positiva
• Curiosità 
• Processo di riflessione, scambio e 

dialogo
• Reciprocità e ascolto
• Ricerca, articolazione ed elaborazio-

ne di buone domande
• Generazione di domande condivi-

se e loro esplorazione attraverso la 
co-creazione

La co-progettazione di esperienze cre-
ative e la manifestazione di pratiche artisti-
che creative attraverso ambienti favorevoli 
garantiscono la valorizzazione delle voci 

vita di tutti i giorni e portando il senso dell’ar-
te nel mondo. Questo “ambiente di indagi-
ne” trasforma l’apprendimento sia per gli e 
le insegnanti che per bambini e bambine, 
concentrandosi sull’agency e sulle relazioni 
dinamiche tra questi due soggetti.

Dare ai giovani la responsabilità del 
proprio apprendimento sviluppa la loro 
capacità di imparare e allo stesso tem-
po approfondisce la loro conoscenza e 
comprensione del mondo, insieme agli 
adulti che li accompagnano. Essi trovano 
la motivazione intrinseca ad apprendere e 
a capire come ciascuno di loro apprende, 
sia in quanto gruppo che in quanto indivi-
dui. Questo approccio ha evidenziato nei 
bambini e nelle bambine con cui abbiamo 
lavorato una maggiore motivazione, un 
impegno significativo, un apprendimento 
autentico e un empowerment sociale. Que-
sto processo consente inoltre di sviluppare 
competenze chiave come la capacità di 
comunicare in modo consapevole, sicuro 
ed efficace e di cooperare e collaborare 
bene con gli altri. 

La teoria di riferimento di House of Ima-
gination si basa sui seguenti elementi per 
facilitare la co-creazione
Co-creazione di comunità di apprendi-
mento di bambini e bambine, educatori ed 
educatrici e genitori. 
• Giovani e adulti che imparano in-

sieme
• Instaurazione di relazioni democrati-

che e autentiche
• Valorizzazione delle idee di tutti; fidu-

cia nelle idee dei giovani

The problem is not so much to open the 
frontiers of the different disciplines, but 
rather to prevent these frontiers from 
forming —Edgar Morin
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Esempi pratici

House of Imagination, Bath
House of Imagination pone i più piccoli e 
i giovani al centro della sua attività come 
co-creatori, co-ricercatori e co-appren-
denti. Questo approccio di apprendimen-
to creativo e collaborativo si focalizza sui 
processi di apprendimento. Nel corso de-
gli anni, House of Imagination ha condotto 
ricerche e sostenuto relazioni creative e 
democratiche. Attraverso la ricerca d’azio-
ne con artisti e professionisti della creativi-
tà, è stato studiato e approfondito il ruolo 
dell’artista: artisti e artiste si vedono come 
co-creatori accanto ai bambini, “open and 
attentive to their ideas and interests and 
engaging with them in a playful way “ (Ban-
croft et al 2008, p157). Artisti ed educatori 
mettono insieme le loro prospettive diver-
se ma complementari per conoscere gli 
interessi degli infanti, il loro modo di esplo-
rare, di apprendere e di conoscere, indivi-
duando le potenzialità di apprendimento 
sia per i piccoli che per gli adulti. Tali po-
tenzialità sono maggiori quando entrambi 
questi due attori possono affrontare insie-
me questioni di interesse condiviso, come 
parte di una comunità di apprendimento 
creativo e collaborativo.

I professionisti della creatività affrontano 
anche temi contemporanei usando le cre-
azioni o installazioni artistiche come input. 
Ad esempio, il “Living Tree Mirror Maze’” è 
stata un’installazione immersiva che invita-
va i partecipanti a indagare il mondo natu-
rale e le questioni ecologiche. Esso invitava 

e dell’agency di bambini e bambine. Se 
essi vengono invitati a co-creare proget-
ti significativi in un contesto diversificato 
di arti, cultura e patrimonio, allora questo 
viaggio prenderà avvio dall’ascolto degli 
interessi dei giovani e la co-creazione di 
opportunità per esplorare e rappresentare 
le loro culture di origine e le loro esperien-
ze vissute. Il processo creativo stesso di ri-
cerca-azione e di co-inchiesta garantisce 
che educatori ed educatrici, artisti e artiste 
ascoltino davvero gli interessi di bambini 
e bambine. Tenere in considerazione la 
curiosità di questi ultimi è utile per la pia-
nificazione continua di progetti co-creativi, 
con i bambini come agenti attivi del loro 
apprendimento.

Co-creative projects originate in 
partnership with participants rather 
than based solely on institutional goals. 
The idea of shared decision-making. 
–Nina Simon
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not be thought that ideas derived from 
the world of art and design are distant 
from children’s because children live 
immersed in contemporary life as no 
one else”. (Vecchi 2010 p.126)

In “Living Tree Mirror Maze” i co-proget-
tisti dell’installazione hanno spiegato a 
bambini e bambine che stavano met-
tendo in pratica questa idea per testar-
la e vedere se avrebbe funzionato. Per 
questo erano curiosi di sapere da loro 
cosa ne pensassero del Living Tree e 
quali emozioni esso suscitasse in loro. 
C’è stato quindi un continuo scambio di 
idee tra artiste e artiste, bambini e bam-
bine di reciprocità e di co-creazione l’u-
no/a insieme all’altro/a. L’idea del Living 
Tree Mirror Maze si è evoluta ed è stata 
realizzata grazie alla collaborazione dei 
giovani, compresa una sessione prelimi-
nare in cui questi ultimi hanno discusso le 
questioni principali riguardo al Living Tree 
Mirror Maze e hanno sperimentato idee. 
Le idee dei bambini sono state condivise 
con gli artisti e i designer come parte del 
loro processo di progettazione e creazio-
ne dell’installazione all’interno dell’Egg 
Theatre. La sessione preliminare a scuola 
e la collaborazione durante il Living Tree 
Mirror Maze hanno fornito uno scambio e 

all’azione in risposta all’emergenza climati-
ca e stimolava la riflessione sulla natura nel-
la natura e su sè stessi nella natura. In Fo-
rest of Imagination e School Without Walls, 
artisti e artiste hanno identificato e raccon-
tato le questioni contemporanee attraverso 
la co-creazione con i bambini. Attraverso 
questo processo di ricerca partecipata e 
co-creazione, professionisti ed educatori 
sostengono l’indagine e la co-creazione 
della conoscenza tra bambini e bambine 
e tra la comunità di apprendimento degli 
adulti come apprendimento professionale 
continuo e sviluppo della pedagogia. Seb-
bene il ruolo dell’artista in House of Imagi-
nation sia diverso da quello dell’atelierista 
a Reggio Emilia, nelle scuole dell’infanzia 
e nei centri per l’infanzia, le parole di Vea 
Vecchi richiamano l’esperienza di House of 
Imagination:

“Because the atelier is in contact with 
the world of art, architecture, and de-
sign and because the atelierista often 
has sensitive antennae for contempo-
rary issues, it is her task to receive and 
bring these interesting cultural flows 
into school and, where possible, rework 
them in appropriate ways so that they 
light up areas which can be used for 
experimentation with children. It should 
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espai c, Barcelona
espai c è un ambiente di apprendimento 
condiviso, dove un artista residente porta 
una nuova prospettiva sulla creatività e 
costruisce il pensiero creativo a partire 
dai linguaggi artistici. Intendendo il con-
cetto di creatività come una facoltà che 
non è esclusiva dell’artista, ma che può 
essere esercitata da tutte le persone, il 
progetto espai c è nato con il desiderio di 
costruire contesti di creatività democrati-
ca (Adams e Owens 2016 p.6), dove tutte 
le persone possono lavorare in modo col-
laborativo con diverse attività creative.

In espai c, artisti e artiste, bambini e 
bambine sono co-partecipanti e condi-
vidono processi, responsabilità e bisogni. 
L’artista, in quanto adulto, non decide per 
i bambini, ma tutti i partecipanti condivi-
dono la responsabilità dei processi e del-
le relazioni che vengono a instaurarsi tra 
loro all’interno dello studio artistico.

I legami che si creano tra artisti e ar-
tiste, bambini e bambine sono di tipo 
cooperativo: tutti condividono un obiet-
tivo comune, ma ognuno/a ha le proprie 
responsabilità e imparano l’uno/a dall’al-
tro/a in modo simmetrico (Johnson & 
Johnson, 2018); ognuno è immerso nella 
propria ricerca, ma i giovani imparano 
dagli artisti e viceversa. In questo sen-
so, lo studio/atelier appare come uno 
spazio democratico di co-creazione. La 
presenza dell’artista induce cambia-
menti nell’apprendimento dei giovani, 
che diventa più autonomo, significativo 
e creativo.

un dialogo efficaci tra tutti i partecipanti, 
in un modo democratico e autentico in 
cui le idee di tutti e di tutte sono state va-
lorizzate.

Evidences of the co-creative process
‘Kate, teacher and Helen, artist, co-crea-
ted a situation in which the 7 and 8 year 
old children could come to appreciate 
each other’s skills, talents, ways of wor-
king and dispositions. They worked on 
a collective painting that held different 
stories within it. Small groups worked on 
ideas for each panel. Negotiation, diffe-
rences colliding, collaboration, sharing, 
borrowing, adapting, ownership and 
honouring each other’s ideas were an 
integral part of the democratic process 
of the painting becoming a whole. The 
children expressed their feelings about 
the process explaining they felt ‘epic’, 
‘free’, ‘happy about doing whatever their 
imagination lets them’.

‘There were just so many things that 
I could not describe like it felt exciting 
for me, and then there was inspiration, 
new, messy, silly and beautiful. It was all 
just one big jungle of inspiration for me, 
it was so hard to write it all down.’  Liz 
Elders, mentor

It would help a lot in this if we also 
banned the word “teach” and used the 
word “learn” exclusively instead. So 
clearly, teachers and students would 
learn together and share the risks one 
faces when exploring new areas. 
–Luis Camnitzer
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In-between-thinking: artist in residence 
Rosa Llop (Hangar, Sagarra scuola). 

In-between-thinking è una cassetta 
degli attrezzi metodologica per mediare 
in sessioni di ricerca generativa e azioni di 
pensiero collettivo, in cui utilizzo le pratiche 
artistiche come strumento per far emerge-
re la conoscenza, aumentando la parteci-
pazione e la soddisfazione dei partecipanti 
grazie all’uso di non - linguaggi discorsivi.

L’obiettivo principale del programma 
espais c è che gli studenti sperimentino 
in prima persona come un artista pensa e 
lavora. E questo è molto interessante per-
ché penso che la pratica artistica produca 
conoscenza da un luogo privilegiato: lo 
spazio del dubbio. Uno spazio che permet-
te di mettere in discussione tutto ciò che è 
normativo e promuovere una conoscenza 
che si costruisce non dalla descrizione del 
mondo ma dall’esperienza del mondo, e 
quindi generare una conoscenza sottile, 
libera ed emotiva. In effetti, la pratica arti-
stica contemporanea riguarda molto poco 
la produzione e molto la domanda. E quel-
lo che ho potuto osservare durante la mia 
partecipazione a espais c è che agli stu-
denti della scuola di Sagarra piacciono le 
sfide e non hanno paura di fare domande. 
E le domande sono fondamentali quando 
si attiva l’apprendimento perché stimolano 
la curiosità e sono sinonimo di scoperta.
Pertanto, penso che ciò che viene prodot-
to in Espais C non siano disegni, dipinti o 
sculture, ma domande. Domande che alla 
fine diventeranno provocazioni per reinter-
pretare la realtà e provocare azioni di cam-

In questo spazio di co-creazione i gio-
vani influenzano gli artisti e le artiste, che 
offrono alla comunità educativa, soprat-
tutto ai primi, ma anche agli insegnanti, un 
approccio significativo da parte degli arti-
sti al mondo dell’infanzia. Questo contatto 
permanente offre a questi professionisti e 
professioniste uno sguardo sulla fantasia 
e sull’immaginazione che rivoluziona i loro 
approcci metodologici e concettuali al la-
voro artistico. Per gli artisti, le produzioni 
dei bambini hanno la stessa dignità este-
tica delle loro, consentendo un processo 
di creazione collettiva basato sulla stimo-
lazione reciproca, sull’orizzontalità, sull’ap-
prendimento congiunto e sul contatto fra 
diverse fasce d’età. Rob Farley spiega 
come gli artisti residenti nella scuola trag-
gano ispirazione dalle idee libere dei gio-
vani artisti e rispondano creativamente in 
modo tale che l’intero processo sia total-
mente reciproco (in Freire, 2007).

Introdurre il concetto di co-partecipa-
zione ai processi di apprendimento attra-
verso il progetto espai c, implica mettere 
in pratica una concezione aperta e innova-
tiva della pedagogia.

However, audiences’ role in arts has 
significantly changed over the years. 
Audiences does not want to appreciate 
art just by viewing, they want to be 
involved in the process of art creation. 
–Howard Becker
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dei loro colleghi in modo che non cadano, 
entrano in empatia con chi ha paura del 
buio, rispettano i giri di parole ...

All’improvviso, il solo cambiamento 
dell’illuminazione li trasforma in individui 
molto più ricettivi e si sviluppano relazioni 
più forti tra loro. In effetti, una delle cose 
che apprezzavano di più alla fine dell’a-
zione di riflessione intermedia ad Han-gar 
era la tranquillità nella stanza e il rispetto 
che si sentiva lì. Per me, la cosa più impor-
tante è che quando un bambino si trova di 
fronte all’interpretazione del suono, della 
luce, ecc... questi linguaggi non discorsivi 
permettono al bambino di dispiegare si-
gnificati carichi di esperienze personali e 
sfumature soggettive sulla loro relazione 
con il mondo. Queste interpretazioni molto 
spesso visualizzano le fessure delle ideo-
logie dominanti e disturbano i nostri pre-
supposti da adulti. Nell’accompagnamen-
to che si offrono l’un l’altro in uno spazio 
buio si possono visualizzare le ombre del 
classismo, del razzismo e dell’esclusione 
che normalmente non possiamo vedere in 
un’aula luminosa e splendente.

biamento. Ad esempio, in questa azione 
intermedia che abbiamo fatto all’Hangar, 
ci siamo interrogati sulle implicazioni po-
litiche della rappresentazione del tempo. 
Le ragazze e i ragazzi che hanno parteci-
pato hanno potuto mettere in discussione 
l’orologio come rappresentazione neutra 
in quanto sono stati in grado di confron-
tarlo con rappresentazioni del tempo di 
altre specie come alberi e animali e veri-
ficare quanto il tempo sia politicizzato in 
termini di capitalismo. Porsi questo tipo 
di domande è la chiave per costruire futuri 
migliori in termini di convivenza. Nella mia 
pratica con le azioni Inbetween-thinking, 
tutto questo pensiero critico è costruito da 
linguaggi molto diversi: oggetti, immagini, 
narrazioni, luci, suoni, movimenti del cor-
po,... tutta questa transdisciplinarietà è un 
strumento che risveglia una percezione 
più significativa del mondo poiché sono 
lingue molto imprecise piene di ambiguità 
e imprecisioni che causano appunto più 
sincerità emotiva, autonomia e pensiero 
divergente.

Ad esempio, quando porti un bambino 
fuori dall’aula e lo porti in uno spazio prepa-
rato dove c’è quasi nessuna illuminazione, 
vedi come improvvisamente il loro atteg-
giamento cambia, parlano a bassa voce, 
camminano con cautela, si prendono cura 

Socially engaged art practice engages 
a community in problem solving by 
working together through difficult topics 
and ideas. When this collaboration is 
democratically shared, collaboration 
may emerge. –Rita Irwinn
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5. Spazi inclusivi d’incontro

Il nostro scopo è quello di invitare tutti e 
tutte in uno spazio democratico di incon-
tro per esplorare insieme le idee all’inter-
no e attraverso le arti, comprendendo l’ar-
te come esperienza (Dewey, 1943). Ogni 
incontro educativo è un invito a esplorare 
insieme idee, pensieri e sentimenti ed 
esprimerli in tanti modi diversi e attra-
verso la compartecipazione, dove tutti e 
tutte sono i benvenuti/e e tutti i bambini e 
tutte le bambine sono uguali. Nel guidare 
i processi di apprendimento attraverso 
le arti in spazi inclusivi di incontro, si può 
esplorare lo spazio tra infanti, arte, artisti 
ed educatori. In un contesto aperto di 
dialogo ed espressione viene dato mag-
giore spazio a un’arte di tipo relazionale 
e collaborativo piuttosto che puramente 
individuale. L’arte è uno spazio di incontro 
inclusivo, un luogo di contatto di idee ed 
espressioni e dove vengono valorizzate 
le differenze. Questa “pedagogia pubbli-
ca” è l’arte come pedagogia.  
In “Encountering Pedagogy as Relational 
Art Practices”, Irwin e O’Donoghe (2012) 
esplorano la pratica dell’ “arte socialmen-
te impegnata” insieme a educatori ed 
educatrici d’arte e aspiranti insegnanti, 
per ripensare le nozioni di insegnamento, 
apprendimento e arte. In questo contesto, 
gli incontri di apprendimento creano am-
bienti per confronti significativi tra i modi in 
cui insegnanti e artisti/e concepiscono la 
pedagogia e la natura dell’apprendimento 
artistico. Irwin e O’Donoghe attingono alla 

Un viaggio col corpo e con la fantasia. 
Una sala bianca allestita da studenti e 
studentesse nel VAM, Bologna.  

Il processo di co-creazione si realizza quando 
l’utente riproduce in modo personale e sog-
gettivo la propria conoscenza del patrimonio, 
creando nuovi significati e interpretazioni. 
L’ambiente digitale del VAM facilita il proces-
so di co-creazione perché consente narra-
zioni originali e informali del patrimonio e il 
ruolo attivo dell’utente nel processo artistico.

Per la seguente attività di co-creazione, 
gli studenti e le studentesse sono stati/e 
divisi/e in gruppi e a ciascun gruppo è stata 
data l’immagine di un’opera d’arte. È stato 
chiesto loro di partire da questa immagine 
per realizzare prima un processo di lettura 
creativa e poi la realizzazione di percorsi ar-
tistici rivolti a bambini e bambine attraverso 
la elaborazione di uno storytelling in digitale.
Questo processo di co-creazione si è arti-
colato nelle seguenti fasi:

FASI AZIONI

Concettualizzazione visiva Scelta di un argomento 
di tipo socio-culturale, di 
un’esperienza svolta o di un 
oggetto che porta con sé 
un significato soggettivo.

Ricerca di informazioni Lettura e contestualiz-
zazione dell’immagine/
esperienza/tema scelto 
e un ulteriore possibile 
confronto con immagini/
esperienze/temi simili.

Progettazione e realizza-
zione

Progettazione della sala 
e creazione dei contenuti 
(immagini, file audio mp3, 
video, documenti pdf). La 
sala si presenta come un 
insieme di oggetti collegati 
tra loro da un filo narrativo
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teoria dell’estetica relazionale di Bourriaud 
(1998), raggiungendo la nozione di a/r/to-
grafia come forma di indagine che consi-
dera possibile l’apprendimento in una co-
munità di pratica:

Relational aesthetics describes an 
artistic practice commonly referred to 
as relational art. This artistic practice 
invents, produces or reconfigures the 
social relations between individuals, 
groups and communities … Relational 
aesthetics describes an art practice 
commonly referred to as relational art 
or relational aesthetic practice (and 
other times as socially-engaged art, 
community-based art, research-based 
or collaborative art). This art practice in-
vents, produces or reconfigures social 
relations between individuals, groups 
and communities (Irwin e O’Donoghe, 
2012).

I diversi contesti culturali e artistici che 
possiamo offrire ai giovani pongono l’at-
tenzione sull’apprendimento inclusivo 
nelle, sulle e attraverso le arti. Attraverso 
tale co-partecipazione, bambini e adulti 
condividono esperienze, idee ed espres-
sioni in uno spazio connesso e relazio-
nale. L’interconnessione delle idee in uno 
spazio liminale si verifica laddove queste 
possono crescere ed essere condivise. 
Questo spazio di possibilità dinamico, in-
ter-relazionale, invita quindi a una indagine 
significativa in uno spazio condiviso di in-
contro inclusivo.

The possibility of a relational art (an 
art taking as its theoretical horizon the 
realm of human interactions and its 
social context, rather than the assertion 
of an independent and private symbolic 
space), points to a radical upheaval 
of the aesthetic, cultural and political 
goals introduced by modern art. 
Art as a state of encounter. 
–Nicholas Borriaud

It is impossible to be a single individual. 
The human being is something more 
than a social being, his condition is 
relational. You cannot say an I without 
resonating with a we. Beyond the union/
separation duality, bodies continue 
because they are finite. Finitude as 
a condition not of separation but of 
continuation is the basis for another 
conception of us, based on the alliance 
and solidarity of singular bodies, their 
languages and their minds. 
–Marina Garcés
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In questo laboratorio artistico il bambino 
si sente accompagnato e non giudicato 
nello sviluppo delle proprie idee attraver-
so i cento linguaggi artistici di Malaguzzi. 
Questo spazio permette l’incontro e la co-
operazione come strategia per l’inclusione 
(Duran e Blanch 2008). Pertanto, Espai C 
facilita e promuove l’inclusione di diverse 
identità, abilità, conoscenze, preferenze, 
promuovendo un clima positivo, in modo 
che tutti i bambini e tutte le bambine pos-
sano trovare posto, nella consapevolezza 
che tutti e tutte, ma soprattutto chi ha dif-
ficoltà scolastiche o problemi comporta-
mentali, si sentono a proprio agio nel par-
tecipare e sviluppare le loro idee.

Questo studio creativo emerge come 
uno spazio inclusivo perché, essendo uno 
spazio autogestito da giovani e artisti in 
cui nessun partecipante viene giudicato, 
consente a bambini e bambine di sentirsi 
accettati per le proprie peculiarità, inte-
ressi e idee (Blanch, 2016). Le maestre e 
i maestri ci fanno notare che in Espai C ci 
sono anche alcuni di quei bambini che ne-
cessitano di un’attenzione più individualiz-
zata e che hanno capacità di tipo diverso. 
Qui essi realizzano creazioni straordinarie, 
perché è uno spazio in cui si sentono ca-
paci e possono sperimentare le loro pos-
sibilità creative.

Esempi pratici

espai c, Barcelona
Comprendere il lavoro nelle arti non solo 
come un modo per creare spettacoli e 
prodotti, ma come modo di plasmare le 
nostre vite espandendo la nostra coscien-
za, modellando i nostri atteggiamenti, 
soddisfacendo la nostra ricerca di signi-
ficato, stabilendo un contatto con gli altri 
e condividendo una cultura (Eisner, 2008), 
appare la necessità di assegnare all’arte 
un posto significativo nell’apprendimento 
che ha luogo a scuola. Nel progetto espai 
c, la scuola mette a disposizione uno 
spazio in cui svolgere laboratori artistici 
condivisi -gestiti da artisti e bambini- in 
cui l’apprendimento avviene attraverso la 
contaminazione tra il mondo degli adulti e 
il mondo dei piccoli. In tal senso l’atelier è 
uno spazio/tempo di apprendimento cir-
colare senza limiti, di pensiero eterogeneo. 
L’inserimento di un atelier artistico all’in-
terno delle scuole crea dinamiche e pro-
cessi relazionali, in cui le opere e i progetti 
nascono dalla contaminazione tra perso-
ne diverse, dove il contesto sociale della 
scuola e degli artisti dà forma al progetto 
e dove l’arte viene intesa come spazio di 
re-incontro (Borriaud 2002 p.18).

Portare a scuola queste strategie cono-
scitive permette a bambini e bambine di 
apprendere per prove ed errori, ma soprat-
tutto attraverso una ricerca personale sia 
delle domande che essi si pongono in re-
lazione al mondo, sia attraverso una ricer-
ca della formulazione delle proprie ipotesi. 

The place is necessary as a space 
where we need others, as a meeting 
space. –Marc Augé
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culturali e negli spazi pubblici di tutta la città. 
Qui essi si pongono domande significative 
e creative in contesti di vita reali insieme 
agli adulti, che svolgono la funzione di men-
tori nel processo di apprendimento. Questo 
spazio di incontro coinvolgente e inclusivo 
da un lato fornisce occasioni di sviluppo 
professionale continuo di alta qualità agli 
insegnanti, in quanto contribuisce alla loro 
crescita nell’insegnamento attraverso la 
ricerca attiva, dall’altro rende bambini e 
bambine cittadini/e attivi responsabili del 
proprio apprendimento.

Il progetto Sense of Place di House of 
Imagination prevedeva una ricerca parte-
cipativa con le famiglie di bambini e bam-
bine di 2 anni e della prima infanzia. Gli 
artisti hanno supportato le famiglie e gli 
educatori nell’esplorazione del patrimonio 
familiare, della cultura e della narrazione, 
attraverso la co-creazione di spazi sicuri in 
cui tutti potessero immergersi in processi 
creativi. La qualità delle relazioni è stata 
descritta dal gruppo come autentica, soli-
dale, rispettosa, fiduciosa, non giudicante 
e non gerarchica. Questi spazi comunitari 
inclusivi hanno creato un senso di essere 
e di appartenenza attraverso il processo di 
creazione e condivisione di storie. I genito-
ri si sono sentiti autorizzati a fare le proprie 
scelte, hanno manifestato la propria cre-

House of Imagination, UK
House of Imagination (HOI) co-crea spazi 
inclusivi per tutti, adulti (insegnanti, as-
sistenti didattici, famiglie, professionisti 
delle arti), bambini e bambine, dove essi 
possono imparare insieme attraverso re-
lazioni reciproche e democratiche. Questi 
sono spazi socialmente democratici in cui 
vengono messi in pratica i valori di HOI di 
rispetto e democrazia, ovvero valorizzare 
il potenziale e le capacità di tutti e tutte e 
considerare adulti e bambini come ugual-
mente capaci. House of Imagination co-
crea luoghi sperimentali di apprendimento 
dove vige la libertà di trovare e seguire le 
proprie aspirazioni. La natura della co-in-
dagine aiuta i bambini, i giovani e gli adul-
ti a cercare e porre buone domande e a 
sperimentare diversi modi di pensare e 
apprendere. In questi spazi immersivi di 
incontro, entrano in contatto prospettive e 
idee diverse e vengono sperimentati nuo-
vi modi di lavorare. Sono spazi sicuri in cui 
sperimentare idee insieme agli altri e sono 
per loro natura inclusivi e accoglienti.

School Without Walls dà l’opportunità 
a educatori ed educatrici di pensare all’in-
segnamento e all’apprendimento in modo 
diverso, per estendere l’apprendimento 
ovunque, oltre le mura della scuola (Hay 
2019). School Without Walls è un progetto 
di apprendimento creativo che si contrap-
pone alle pratiche tradizionali tutt’ora vigen-
ti e introduce un cambiamento nella cultura 
dell’apprendimento, ponendo al centro le 
arti. L’apprendimento dei giovani avviene 
al di fuori del campus scolastico, nei centri 

By method and provisionally, we can 
isolate an object from its environment, 
but, by method as well, it is no less 
important to consider that objects, 
and above all living beings, are open 
systems that can only be defined 
ecologically, that is, in their interactions 
with the environment, which is part of 
them as much as they themselves are 
part of it. –Edgar Morin
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6. Ambienti estetici

Se intendiamo il luogo come possibilità di 
incontro e apprendimento, diventa allora 
importante creare un ambiente che ottimiz-
zi l’apprendimento creativo attraverso tutti 
i sensi. Gli ambienti estetici incoraggiano, 
nutrono e sviluppano la sensibilità esteti-
ca come una parte importante dell’essere 
umano, l’apprendimento nelle e attraverso 
le arti e la centralità del pensiero e del sen-
timento rispetto alla mera tecnica e pratica. 
L’impostazione estetica di un ambiente 
educativo creativo può esprimere e comu-
nicare l’approccio pedagogico del setting, 

“rendendo visibile l’apprendimento” (Giudici 
et al 2001). Nelle scuole di Reggio Emilia 
l’ambiente è il “terzo insegnante”. La crea-
zione di ambienti di apprendimento esteti-
camente belli invita bambini e bambine a 
stabilire connessioni ed esprimere le pro-
prie idee in cento lingue di Malaguzzi.

Vecchi (2016) descrive vome l’estetica 
dell’apprendimento comporta la ricerca 
della bellezza dell’apprendimento attra-
verso la documentazione pedagogica 
così come nei materiali offerti ai giovani. 
L’estetica e l’espressione sono “activators 
of learning in all children’s ways of knowing 

… Children have the right to grow up in ca-
ring, pleasant places; education cannot be 
exempted from these tasks. Attention to 
the aesthetic dimension is a pedagogical 
method that gives excellent results, given 
that the search for beauty belongs to the 
autonomous thought processes, including 
those of the child”. 

atività e cultura che li ha resi protagonisti 
attivi. Le differenze sono state rispettate e 
la diversità e la ricchezza dell’esperienza 
sociale e culturale all’interno delle famiglie 
e delle comunità sono state valorizzate 
e condivise. Le tempistiche del progetto 
co-creato hanno consentito ai genitori di 
essere responsabili delle proprie scelte, di 
acquisire agency, di esprimere le proprie 
capacità creative, di manifestare i desideri 
che nutrono per sé stessi e per i propri figli 
e figlie e di mostrare il proprio potenziale 
come cittadini attivi nella comunità. Du-
rante tutto il progetto, educatori e famiglie 
hanno condiviso la loro esperienza di lavo-
ro in questo spazio, giudicandolo diverso 
rispetto alle solite esperienze proposte da 
altri centri. Ciò che è emerso più spesso è 
stata la loro iniziale sensazione di disagio 
davanti alla mancanza di direttive e indica-
zioni su cosa fare e come agire. Tale sen-
sazione è mutata gradualmente durante il 
lavoro con gli artisti, arrivando infine a ve-
dere questo processo come positivo e ric-
co di potenzialità. Una parte fondamentale 
del ruolo degli artisti, quindi, è stata quella 
di mantenere un clima di autonomia e “in-
certezza”, limitandosi a fornire gli strumen-
ti per supportare le persone nel trovare il 
proprio percorso. Insieme hanno vissuto 
diverse esperienze creative e culturali.
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Co-progettare un ambiente estetico 
con educatori ed educatrici, artisti e artiste, 
bambini e bambine è un elemento impor-
tante nell’apprendimento incentrato sulla 
cultura pedagogica visiva. Invitare genitori 
e adulti in uno spazio pedagogico attivo di 
creazione e riflessione può portare a una 
comprensione più profonda dell’espe-
rienza artistica ed educativa. Il ruolo della 
dimensione estetica nell’apprendimento 
mette al primo posto la comunità di bam-
bini, artisti ed educatori che apprendono 
insieme. Questo atteggiamento di cura, 
empatia e attenzione stimola i processi di 
creazione di senso e significato attraverso 
la curiosità e la meraviglia. Loris Malaguzzi 
l’ha definita “vibrazione estetica” e vede 
giovani e adulti come “attivatori” dell’ap-
prendimento alla luce di una filosofia pe-
dagogica vibrante e creativa. Se l’ambien-
te è co-creato - con gli adulti di bambini e 
bambine come elemento essenziale della 
pedagogia - allora esso consente anche 
l’apprendimento immaginativo, “ a place 
to learn together about the real world, and 
about possible worlds of the imagination” 
(Dalberg et al 2005).

All’interno del progetto Interstice abbia-
mo studiato le attitudini e i comportamen-
ti di apprendimento creativo di bambini 
e bambine negli ambienti che abbiamo 

Education can be an act of resistance 
or a protocol to find new ways of being 
together. I also understand art as an 
area of knowledge with which we can 
make being together no longer an 
obligation. Nicolás París
To define a space we need architectural 
elements, but to produce meeting 
places we need elements such as 
dialogue, noise, light, hours. –Nicolás 
París

We must rethink the training model that 
is often drawn as the “manufacture” of a 
human being, instead of understanding 
education as accompaniment, 
hospitality and reception of the other in 
their radical otherness. Hannah Arendt
Relational works of art seek to 
establish intersubjective trobades 
in which the meaning is elaborated 
collectively rather than in the private 
space of individual consumption. As 
a discrete, portable and autonomous 
work of art that transcends its context, 
relational art is totally subject to the 
contingencies of its environment and its 
public. In addition, this public is planted 
as a community. –Claire Bishop
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Esempi pratici

House of Imagination,  School Without 
Walls, Bath
House of Imagination allestisce ambienti 
estetici per ottenere luoghi sperimentali 
di apprendimento per adulti e bambini, 
reinventando diversi modi di imparare 
e conoscere a scuola e offrendo pos-
sibilità di co-creare ambienti immersivi 
di indagine. Il progetto School Without 
Walls crea opportunità per educatori ed 
educatrici di concepire l’insegnamento e 
all’apprendimento in modo diverso e at-
tuarli ovunque, oltre le mura della scuola. 
Questo “ambiente di indagine” trasforma 
l’apprendimento sia per gli insegnanti 
che per bambini e bambine. L’approccio 
è sostenuto da un chiaro insieme di prin-
cipi sviluppati con 5x5x5=Creativity (Parìs, 
Hay 2019) in cui questo processo impli-
ca ispirazione, immersione e invenzione. 
Insieme progettiamo siti sperimentali per 
l’apprendimento generativi, informativi e 
che rivoluzionano l’apprendimento e la 
scuola. Sono ambienti estetici che forni-
scono lo spazio e il tempo per un tipo di 
apprendimento autonomo e riflessivo e in 
cui trovare le proprie domande e trovare 
il proprio percorso. Il senso di libertà che 
questo crea è vitale nell’apprendimento. 
Questi ambienti estetici collegano cuori, 
mani, corpi e menti.

Bambini e bambine, educatori ed edu-
catrici e artisti e artiste hanno espresso il 
loro pensiero su come si impara insieme 
in questi nuovi spazi di apprendimento:  

messo a disposizione, nei quali la crea-
tività è libera di esprimersi. Un ambiente 
di apprendimento estetico, stimolante e 
creativo sostiene il gioco, incoraggia la fi-
ducia in sè stessi, l’autostima e l’espres-
sione artistica. È importante sottolineare 
che vogliamo coinvolgere i giovani in un 
apprendimento significativo e creativo 
nelle e attraverso le arti. Vogliamo inoltre 
che siano curiosi, giocosi e che sviluppino 
l’amore per imparare.

Sia in contesti educativi e culturali sia 
nell’apprendimento outdoor, vengono alle-
stiti per bambini e bambine degli ambienti 
ricchi di potenzialità artistiche, esplorative 
e narrative. Negli ambienti estetici ven-
gono rese possibili tutte le modalità di 
apprendimento creativo e i bambini sono 
liberi di esprimersi liberamente. Come 
educatori ed educatrici possiamo svilup-
pare spazi ricchi di potenzialità e possi-
bilità, in tanti contesti diversi, offrendo ai 
bambini la possibilità sia di esercitare in-
dividualmente le sensibilità estetiche sia 
di praticarle in una comunità, imparando 
insieme.

By aesthetic I mean: sensitive to the
structure it connects.
–Gregory Bateson
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expectation. He had time to let his mind 
wander. To imagine. To day-dream. And 
most excitingly to invent. David, dirigen-
te scolastico e Caroline, educatrice

L’effetto dell’ambiente di apprendimento 
estetico sull’apprendimento di adulti e bam-
bini può avere risonanze di vasta portata:

For me this image represents the 
power of the creative learning process 
that the children experienced during 
their seven week School Without Walls 
residency at the egg theatre. It captures 
what the process does to children. They 
could express themselves in ways that 
up to that point they had not chosen or 
felt empowered to do so. They had gone 
from monochromatic characters to a 
rainbow or self-expression. The creati-
ve learning process unlocked children’s 
innate creativity and gave it a platform 
on which to shine. As the children saw 
themselves shine, their confidence 
grew. This growth then inspired further 
self-belief exponentially and built the 
children into more confident and ca-
pable people, empowered to take on 
the challenges of the world. As a tea-
cher and educator, as I was then, this 
was the most powerful transformation 
that I have ever experienced. It changed 
all of the children that experienced it 
and it changed me as an educator and 
as a person. Ben, educatore

School Without Walls is real learning, 
this is what we need to be able to do as 

Forest of Imagination can become 
somewhere where we will all learn so-
mething about ourselves and nature, 
especially when we reflect upon oursel-
ves in nature. These mirrors give us the 
opportunity to reflect upon ourselves, in 
nature, in the theatre. Andrew Amond-
son, artista

On a hot summer’s day in the Museum 
of Bath at Work, most children were hap-
py to wander and sometimes run, to chat 
to friends or to find a quiet spot to hide in. 
Some children sat and sketched. Some 
children sat and sketched and mused. 
Liz Elders, mentore

Wyatt looked at the Penny Farthing (a 
machine the likes of which he had never 
seen before) and wondered all kinds of 
wonderings. While he sat, he pondered 
not only about the bicycle but also about 
the cyclist. Who was the owner? Who 
made it? Were the maker and the owner 
one and the same? Wyatt constructed 
a narrative, of his own making, from a 
simple yet rare combination of events. 
He looked around and saw something 
he found curious and appealing. He 
was inspired by the object. He had time 
to study it. He was not limited by a set 

Artistic education allows us to 
ensure that education includes the 
development of actions, instead of 
tasks, understanding action as the 
creation of novelty, through which we 
reveal our identity through metaphor 
and the aesthetic processes that 
shape this action. –Hannah Arendt
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espai c, Barcelona
Il pittore Uslé afferma che ciò che più 
preoccupa l’artista oggi non è dare una 
spiegazione di o al mondo, né risposte 
concrete. Piuttosto, sviluppare metodi per 
descrivere e vedere il mondo. Avere un 
artista o una artista residente nella scuo-
la fornisce uno sguardo nuovo sulla realtà, 
perché incorpora una relazione creativa 
con il mondo attraverso i diversi linguaggi 
artistici. Gli artisti propongono un altro me-
todo di indagine, una mente aperta, che 
consente di percepire la realtà e di agire in 
modo alternativo (Adams e Owens 2016). 
L’artista crea uno spazio sicuro che i bam-
bini e le bambine possono esplorare at-
traverso la co-creazione con gli altri. E per 
questo riteniamo necessario istituire un 
laboratorio artistico all’interno della scuo-
la, dove bambini e bambine possano svi-
luppare riflessioni su altri ambienti estetici. 
Nello studio artistico, le idee si sviluppano 
attraverso le forme che l’artista propone, i 
materiali, le immagini o le opere di altri ar-
tisti e artiste.

Mentre Loris Malaguzzi parlava dell’a-
telier scolastico come luogo impertinente 
(in Hoyuelos, 2020), noi lo definiamo uno 
spazio singolare, dove l’apprendimento è 
rizomatico, multidirezionale e comples-
so, dove “there is a permanent tension 
between the aspiration to a non-parcelled, 
non-divided, non-reductive knowledge, 
and the acknowledgment that all knowle-
dge is unfinished and incomplete” (Morin, 
2009), tipica del campo dell’arte. Voglia-
mo che la pratica artistica appaia come un 

humans. The stuff like maths and lite-
racy that we do at school is just stuff we 
need to know. This is real learning. Bam-
bino, 8 anni

Viene percepito un senso di libertà in que-
sto ambiente di apprendimento creativo:

The shared cultural experience – whi-
ch continued in different forms on return 
to school – allowed for a common langua-
ge of learning to develop for all groups of 
children. Children expressed a sense of 

‘freedom’ that they contrasted to a sense 
of being ‘blocked in’ when they were in 
school. Their questions and reflections 
caused us to question the very narrow 
learning environment of a small classro-
om and has resulted in an increase in the 
number of off-site visits into the city, not 
only widening the children’s experience 
of the city but resulting in increased en-
gagement of parents and family in those 
cultural settings. Sue, preside

It felt as if we were embarking upon an 
adventure together where learning was 
life sized and life wide. Lisa, mentore

The classroom should be a kind of 
transparent aquarium where ideas, 
attitudes and people are reflected.
–Loris Malaguzzi
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Conclusioni

Come fa un’ombra a capovolgersi?

Un giorno, mentre lo psicologo Jerome 
Bruner stava facendo visita a una scuola 
di Reggio Emilia, una bambina gli chiese: 

“Come fa un’ombra a capovolgersi?”
Questa domanda contiene il senso del 

progetto Interstice e di tutti i precedenti 
progetti che noi artisti e artiste, ricercatori 
e ricercatrici e docenti universitari abbiamo 
sviluppato negli ultimi decenni: l’urgente 
necessità di permettere a bambini e bam-
bine di ipotizzare, ricercare, immaginare, 
comprendere, creare soluzioni e metafo-
re nel loro apprendimento nel mondo. Per 
questo è necessario che i bambini e le 
bambine possano crescere in ambienti di 
apprendimento creativi e inclusivi, in cui le 
loro indagini siano accompagnate da adulti 
curiosi e creativi, che sappiano usare la loro 
immaginazione e comprendere le idee che 
bambini e bambine stanno costruendo nel 
loro apprendimento concettuale e relazio-
nale con l’ambiente e con gli altri.  Come ci 
avvertì tanti anni fa Gianni Rodari, nel suo 
libro Grammatica della fantasia,

Bruner (1990) ci aveva messo in guardia 
già molto tempo fa sul fatto che la società 
fosse sbagliata e che fosse necessario un 
cambiamento. Per questo, avremmo avu-
to bisogno di persone creative, che sapes-
sero usare la loro immaginazione. Come 
educatori ed educatrici e anche come ar-
tisti e artiste, desideriamo impegnarci per 
migliorare il mondo nel quale tutti e tutte 

ricco terreno di sperimentazione sociale, 
come spazio parzialmente preservato dal-
la standardizzazione dei comportamenti 
(Bourriaud, 2002), anche all’interno della 
realtà della scuola. Attraverso questo pro-
getto vogliamo contribuire alla questione 
posta da Vecchi (2021): “come potrebbero 
cambiare i processi di apprendimento e 
insegnamento se la cultura scolastica ac-
cogliesse i linguaggi poetici e la dimensio-
ne estetica come elementi significativi per 
la costruzione della conoscenza”. Come 
definisce Agirre (2005), l’oggetto dell’ar-
te è quello di condensare l’esperienza in 
modo estetico e, quindi, l’oggetto dell’e-
ducazione artistica deve essere quello 
di generalizzare la sensibilità, fare uso di 
detta esperienza, implementare tali espe-
rienze personali condensate, intrecciare 
esperienze. Per fare questo vogliamo por-
tare esperienze estetiche di qualità che 
permettano di coltivare la creatività dei più 
piccoli, mentre loro esplorano la realtà, si 
pongono domande sull’esperienza e cre-
ano conoscenza nello svolgimento di atti-
vità culturali.
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viviamo. Comprendiamo che non possia-
mo più accontentarci di riprodurre lo stato 
attuale delle cose e che le arti, invece, ci 
permettono di ripensare la società di cui 
facciamo parte. Se le arti ci permettono, 
come dice Maxine Greene, di vivere in 
modo più stimolante, è necessario che 
esse non si sviluppino solo al di fuori delle 
esperienze della maggior parte degli in-
fanti, ma che facciano parte del contesto 
di apprendimento comune a tutti i bambini 
e della scuola.

Interstice ha l’intento di avvicinare le 
arti ai contesti educativi per consentire a 
bambini e bambine di entrare in contatto 
con un altro modo di vivere il mondo, di 
disegnarlo e immaginarlo in modo nuovo 
e diverso, insieme ad adulti creativi. Ab-
biamo messo a punto il progetto Intersti-
ce come un luogo di incontro tra bambini, 
insegnanti e artisti, dove tutti noi abbiamo 
l’opportunità di co-progettare scenari di 
apprendimento in cui le arti consentono la 
creatività in spazi inclusivi di incontro e in 
ambienti estetici.

L’esperienza di ciascun partner che ha 
lavorato al progetto ha rivelato la necessità 
di visualizzare l’importanza dell’arte nell’e-
ducazione e diversi modi per includerla 
quotidianamente, nella vita dei bambini, 
a casa e a scuola. In questo progetto ab-

Our intention was to use the 
imagination as a unifying element of the 
various activities and to consider the 
aesthetics of knowing as an energy that 
has its roots within us and that leads us 
to choose between models of action, 
thought, and imagination.
–Vea Vecchi

The aesthetic conception that is 
promoted from the Reggio Emilia 
schools is a space of visibility to show 
an image of children’s culture full of 
potential. –Javier Abad y Ángeles 
Velasco
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ricchiscono se si assumono reciproche re-
sponsabilità - l’arte si assume la responsa-
bilità di agire da strumento di conoscenza 
e l’educazione si assume la responsabilità 
di consentire ai giovani di liberare la pro-
pria individualità e di avere le proprie idee. 
Interstice vuole costituire un passo ulterio-
re in questo processo, ma, perché sia così, 
dobbia mo operare questa separazione 
anche in luoghi diversi e con strategie di-
verse. Questo è lo scopo di questo libro, 
ovvero che insieme possiamo abbattere 
questa separazione, creando significato 
tra tutti gli spazi di apprendimento creativo 
e critico che consentono a bambini e bam-
bine di crescere in un mondo di possibilità 
e immaginazione.

biamo imparato che dobbiamo creare un 
movimento insieme a bambini e bambine, 
genitori, insegnanti, artisti e artiste. Quan-
do prendiamo una posizione inaspettata o 
creativa, il sistema si riorganizza e gene-
ra nuove e migliori reazioni. L’arte è la più 
grande rivoluzione; ci interroga, ci risveglia, 
ci costringe a prendere consapevolezza di 
ciò che stiamo facendo, di come lo stia-
mo facendo e con chi. Dobbiamo trovare 
un modo per incontrarci in quelle aree 
interstiziali - trovare il tempo e lo spazio 
per generare spazi di incontro in un am-
biente estetico artistico, per condividere e 
co-creare la nostra realtà quotidiana nelle 
scuole e nelle nostre città - una realtà che 
soddisfi i nostri bisogni e ci fornisce uno 
spazio rispettoso e solidale in cui possia-
mo vivere insieme.

I bambini oggi si trovano ad affrontare 
un futuro incerto e quindi la creatività e 
l’immaginazione sono più vitali che mai. 
Si aprono nuovi spazi di incontro alla luce 
della pandemia, della guerra e dell’emer-
genza ecologica. Insieme a Interstice ab-
biamo ora uno scopo condiviso per offrire 
approcci alternativi e creativi all’appren-
dimento nelle e attraverso le arti. Siamo 
convinti che sia necessario sciogliere la 
separazione tra arti ed educazione. Come 
spiega Camintzer, entrambe le aree si ar-
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