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edicar un número de la nostra revista perspectiva als còmics 
no és intranscendent, té una importància real. Els còmics, 
com les novel·les, el cinema, el teatre o altres expressions 
culturals i artístiques, representen realitats del nostre temps. 

El còmic té la mateixa capacitat que qualsevol altre mitjà d’expressió per 
transmetre idees, per plasmar crítica social.

Hi ha una part dels còmics que ajuden a pensar i analitzar les 
contradiccions socials, polítiques, igual que la historieta amb dosis 
d’humor.

Amb aquest número volem reivindicar el paper de cultura popular dels 
còmics, dels còmics que van ser, per a molts i moltes de nosaltres, un 
element educatiu fonamental que ens va marcar i que també van servir 
per socialitzar i desenvolupar l’humor.

El còmic ha de ser reconegut. L’expressió gràfica té un potencial 
extraordinari que reforça la cultura. 

Xavier Navarro
Director
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Un dels elements claus en el llenguatge de la historieta es 
paradoxalment un buit, l’espai en blanc que existeix entre 
dues vinyetes i que conté el·lípticament una sèrie d’accions 
emmarcades per les coordenades espai-temps. Per l’autor de 
historietes la mesura i qualitat d’aquest buit es essencial per 
graduar el ritme o la intensitat dramàtica d’una seqüència 
narrativa, per establir l’equilibri entre el que es mostra i el que 
es suggereix. Per tant  aquest espai aparentment estèril és clau 
per a la narració. Aquest buit por ser una molt adient metàfora 
de la situació de la historieta en el mon de la cultural, de com la 
seva gairebé inexistència,  i en conseqüència desconeixement,  
per a la mirada institucional i per a una gran part de l’univers 
de la cultura  conté un una vida creativa no només resistent 
sinó també evolutiva. Situada actualment i a la nostra societat 
entre dues representacions d’ella, estereotips, parcials i 
contraposades com son la de ser un mitjà destinat als infants 
o col·lectius en fase de socialització i la de ser un mitjà propici 
a l’exhibició gratuïta de la violència i del sexe, la historieta 
ofereix actualment un cos de creació variat que assumeix cada 
vegada més alhora temes complexes i formes d’expressió més 
el.laborades.

Cultura marginal i subordinada?
La valoració oficial de la historieta l’ha situada majoritàriament 
dins de la jerarquia dels mitjans culturals en un status de 
subordinació expressiva bé a la literatura bé al cinema, estimació 
que apareix lligada a una consideració que la limita a dirigir-se 
gairebé exclusivament a un públic subaltern: l’infantil o l’adult 
que està dins d’un procés de socialització com va ser el cas dels 
immigrants als U.S.A.. Es una visió que es bassa en el paper 
atorgat a la historieta dins de la cultura popular i que té molt 
a veure amb la funcionalitat comunicativa, un rol que se li va 
adjudicar per la seva capacitat però també pels prejudicis sobre 
les limitacions de la imatge. Ara bé la realitat es que          l’aparició 
del còmic, com un procés en el que la relació entre imatges va 
generant diferents graus de narració, va a estar lligada en els seus 
inicis amb la caricatura humorística per a adults (1) i es després 
quan es deriva el se ús cap a les publicacions infantils, com 
a complement del objectiu pedagògic dominant a aquestes 
publicacions. D’altra banda, com els altres components de la 
cultura popular, la historieta també té una vessant  industrial 
que en el seu cas s’ha caracteritzat  per un desenvolupament 
generalment precari, bé per ser un component addicional 
d’altre producte, com es el cas de les tires a la premsa, bé per 
la feblesa de les seves empreses que, tret de les excepcions 
francesa i japonesa dels darrers anys, només s’han dedicat a 

Un món 
entre dues 
vinyetes 
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l’explotació intensiva d’un mercat limitat generacionalment  
(2). La indústria historietistica ha crescut  ocupant els espais 
que la literatura li deixava, espais subalterns es clar, destinats 
a la educació i a la evasió, similars certament  als que donaren 
origen al cine. D’aquesta manera la historieta ha viscut la 
necessitat de afirmar la seva  independència com llenguatge 
sense poder emancipar-se del tot industrialment. I quan s’ha 
pogut escapolit d’aquests límits ho ha fet per ocupar el buit 
de la cultura “oficial”, situant-se dins d’una marginalitat crítica, 
d’una voluntat d’articular formes culturals alternatives tant en 
la producció i distribució com en la temàtica i en les formes. 
Llavors ha s’ha convertit en un element cultural identitari però 
que ha  patit la conjuncturalitat de les formes socials a les que 
serveix d’expressió, com va succeir amb el comix dins del 
moviment underground  nord-americà dels anys setanta del 
segle passat o amb els moviments contraculturals europeus de 
la mateixa època.

Mes enllà dels prejudicis
El primer prejudici o valoració devaluadora amb el que 
generalment s’ha pretès limitar la capacitat expressiva de la 
historieta s’estableix sobre la consideració de que la imatge en 
general empobreix el llenguatge de la paraula. Els arguments 
insisteixen bé en el seu origen subordinat, naixement com 
il·lustració de la literatura, es a dir amb la funció d’apropar el  
mon literari al públic desconeixedor del codi dels seus signes; 
bé en la excessiva facilitat comunicativa de la imatge, por la seva 
absència d’exigències prèvies ( coneixements gramaticals) para 
entendre el seu missatge.

Ara bé la imatge ha estat una forma de comunicació tan 
inherent al ser humà com la paraula, que no neix com apèndix 
de la paraula escrita sinó que fins i tot es anterior a ella, tot i 
que es desenvolupi posteriorment quan les condicions socials 
i tecnològiques ho possibilitin i que ha madurat des de la 
seva senzillesa comunicativa cap a una capacitat expressiva 
progressivament polivalent. D’altra banda hi ha un important 
grau d’abstracció i de convencions representatives en la imatge 
dibuixada (3),  el que succeeix es que el grau d’abstracció es 
variable entre realisme i caricatura, entre una historieta de 
William Vance (4) i una de Ivá o de Calpurnio (5).

D’altra banda dins de la historieta la interrelació entre paraula 
escrita i imatge dibuixada es gairebé continua i presenta 
moltes variants, però adquireix el seu major interès quan 
la conjuminació dels dos llenguatges es realitza des de la 
respectiva autonomia, no de la complementarietat depenent. 
Aquest grau de cooperació es dona  especialment en el terreny 
fronterer amb la il·lustració, es el cas per exemple de Fantagas 
( Ed. Sinsentido) del argentí Carlos Nine  o en general d’obres 
amb un important component intimista com La Ascensión 
del Gran Mal ( Ed. Sinsentido) del francès David B. Però 
son potser Gemma Bovery ( Ed Destino) y Lo que mas me 
gustan som los monstruos de l’anglesa Posy Simmonds i la 
nordamericana Emil Ferris respectivament el paradigma mes 
clar de simbiosi de la paraula i la imatge per a cobrir diferents 
nivells de la narració en una demostració del mestissatge 
dels seus llenguatges, es a dir d’una interrelació que permet 
desenvolupar el màxim de les seves diferents especificitats 
alhora que es potencien zones de convivència i mescla. I es 
que la maduració del llenguatge de la imatge dibuixada no 
només afavoreix sinó que exigeix la mescla en confrontació o 
en simbiosi amb la paraula.

Modes de lectura
La lectura de la historieta pot semblar automàtica, i de vegades 
ho és, però segueix una sintaxis i unes pautes que son 
establertes per l’existència en el si d’una pàgina de múltiples 
relacions de subordinació i de coordinació entre las imatges. 
En la historieta son las relacions entre els components d’una 
mateixa imatge ( nivell morfològic) i les relacions entre vinyetes 
contigües, les que son semànticament determinants.

Des d’aquesta perspectiva es poden realitzar-se diferents tipus 
de lectures:
A) La lectura que només interpreta els codis narratius i codis 
gràfics mes directes. Es la lectura que es basa en la facilitat de 
la historieta per a evadir-se dels limits espai-temporals i per a 
construir amb un cost molt baix tot tipus de universos ficticis. 
Es essencialment la lectura de gènere, que busca exclusivament 
el plaer de la narració lineal i que es nodreix d’un ampli ventall 
de productes, des dels mes simplistes fins als que tenen un 
sòlid guió i arriben a alts límits de qualitat en el grafisme (6).



|  
5

B) Una lectura sensual que es basa en el gaudiment de les 
formes, dels colors i de les seves relacions. Una lectura que 
frueix de la sensibilitat del traç, de la seva lleugeresa i intensitat; 
dels equilibris i contrastos entre el blanc i el negre; de la capacitat 
de generar atmosferes mitjançant els colors; de la imaginativa 
manipulació de les formes i dels seus referents, del joc visual 
de l’escenificació de les accions. Es una lectura que segueix la 
tradició de la pintura i de la il·lustració.

C) Una lectura que contempla el conjunt de la pàgina o de la 
doble pàgina i que capta las el·lipsis narratives dels espais entre 
les vinyetes; les relacions entre aquestes, no només des de la 
continuïtat sinó també des de la contigüitat; de les simetries i 
asimetries de les agrupacions de vinyetes ….; una lectura que 
per exemple capta les propostes dels autors que utilitzen els 
codis expressius de la historieta com elements narratius.

D) Una lectura que combina modes de lectures i que eleva 
progressivament el grau de complexitat del missatge, així com 
la satisfacció del lector, i que es la base tant de les millors obres 
clàssiques de la historieta (7) com de la maduresa expressiva 
pressent a un bon grapat de còmics actuals.

Temps de renovació
Curiosament la crisi de la historieta com a mitjà de masses, 
que es produeix quan la televisió i els jocs infogràfics ocupen 
una gran part de la funció comunicativa i evasiva  que aquella 
tenia assignada, ha coincidit a Europa amb la consolidació 
d’un moviment de recuperació cultural del mitjà que també 
s’ha expressat en la creació. D’aquesta manera son cada vegada 
mes nombrosos els autors que han substituït l’aprenentatge 
autodidacta professional per una adquisició continua de 
coneixements sobre el llenguatge del seu mitjà i sobre les seves 
funcions narratives i expressives(8). Aquest canvi de relació 
de l’autor amb la seva creació historietística ha derivat tant en 
un increment de l’experimentació gràfica  com en la major 
varietat temàtica.

(1) Los inventores del comic español 1873/1900. de Antonio 
Martín. (Planeta DeAgostini Barcelona  2000) es una atalaia 
imprescindible per a contemplar sense prejudicis el procés de  

naixement de la historieta espanyola  

(2) Sobre la fragilitat de la industria del tebeo a l’estat espanyol  
veure Apuntes para una Historia d elos Tebeos de Antonio 
Martín Ed Glénat Barcelona 2000.

(3) Scott McCloud a Como se hace un cómic de  (Ediciones 
B 1995) realitza tot un seguit de reflexions sobre la funció 
comunicativa de la imatge .

(4) W.Vance amb la sèrie XIII ( Norma Ed.), amb guió de 
Jean Van Hamme, es potser el representant mes evident del 
realisme gràfic dins de l’actual historieta europea, un estil que 
intenta mimetitzar no interpretar la realitat

(5) Calpurnio autor de Cutlass(Ed. Glénat) o Ivá de Maki Navaja 
i La Puta Mili( El Jueves) son exemples d’autors que utilitzen 
un grafisme minimalista  que en la seva senzillesa amaga un 
cert grau d’abstracció icònica .

(6) Mort Cinder ( Planeta DeAgostini. Barcelona. 2002.) guió 
de H.G. Oesterheld i realització gràfica de Alberto Breccia es 
una obra  produïda fa uns quaranta anys que  pot servir com 
exemple de narració de gènere dirigida cap a un públic infantil-
juvenil, però que poc a poc guanya profunditat narrativa pel 
tractament dels personatges i de les situacions al temps que 
el dibuix i entintat expressionista genera un seguit de imatges 
carregades de dramatisme. Les aventures de Tintín son un 
altre exemple de qualitat narrativa dins d’una producció molt 
“standard”.   

(7) Little Nemo de Winsor Mac Cay ( Norma Ed. Barcelona.1993). 
Krazy Kat de Herriman (Norma Ed Barcelona. 1996.) Son dos 
obres clàssiques,  que destaquen per el contingut lúdic i alhora 
experimental del seu tractament de la pàgina com unitat 
narrativa.  

(8) Veure Sinfonía gráfica: Variaciones en las unidades 
extructurales y narrativas del cómic (Ed. Glénat. Barcelona.2000.) 
on Sergio García Sánchez, un jove historietista reflexiona i 
busca propostes alternatives per a l’estructura narrativa de la 



|  6

historieta. El llenguatge, la imatge dibuixada, la vinyeta i la 
plana son d’altra banda els protagonistes de Relaciones (Ed.
Sinsentido) y Simple ( Ed. de Ponent) dos obres de Silvestre, 
altra personalitat de Federico del Barrio)

Un dels elements claus en el llenguatge de la historieta és 
paradoxalment un buit, l’espai en blanc que hi ha entre 
dues vinyetes i que conté el·lípticament una sèrie d’accions 
nmarcadas per les coordenades espai-temps. Per a l’autor 
d’historietes la mesura i qualitat d’aquest buit és essencial per 
a graduar el ritme o la intensitat dramàtica d’una seqüència 
narrativa, per establir l’equilibri entre el que es mostra i el 
que es suggereix. Per tant aquest espai aparentment estèril 
es diposita. Aquest buit pot ser una molt adequada metàfora 
de la situació de la historieta al món de la cultural, de com el 
seu gairebé inexistència, i en conseqüència desconeixement, 
per a la mirada institucional i per a una gran part de l’univers 
de la cultura conté un una vida creativa no només resistent 
sinó també evolutiva. Situada actualment i en la nostra 
societat entre dues representacions d’ella, estereotips, parcials 
i contraposades com són la de ser un mitjà destinat als nens o 
col·lectius en fase de socialització i la de ser un mitjà propici a 
l’exhibició gratuïta de la violència i del sexe, la historieta ofereix 
actualment un cos de creació variat que assumeix cada vegada 
més a la vegada temes complexos i formes d’expressió més 
elaborades.

La valoració oficial de la historieta l’ha situat majoritàriament 
dins de la jerarquia dels mitjans culturals en un estat de 
subordinació expressiva bé a la literatura bé al cinema, estimació 
que apareix lligada a una consideració que la limita a dirigir-
gairebé exclusivament a un públic subaltern : l’infantil o l’adult 
que està dins d’un procés de socialització com va ser el cas 
dels immigrants als USA. és una visió que es basa en el paper 
atorgat a la historieta dins de la cultura popular i que té molt a 
veure amb la funcionalitat comunicativa, un paper que se li va 
adjudicar per la seva capacitat però també pels prejudicis sobre 
les limitacions de la imatge. Ara bé la realitat és que l’aparició 
del còmic, com un procés en el qual la relació entre imatges va 
generant diferents graus de narració, estarà lligada en els seus 
inicis amb la caricatura humorística per a adults

(1) i es després quan es deriva l’es ús cap a les publicacions 
infantils, com a complement de l’objectiu pedagògic 
dominant en aquestes publicacions. D’altra banda, com els 
altres components de la cultura popular, la historieta també 
té un vessant industrial que, si s’escau s’ha caracteritzat per 
un desenvolupament generalment precari, bé per ser un 
component addicional d’un altre producte, com és el cas de 
les tires a la premsa, bé per la debilitat de les seves empreses 
que, excepte les excepcions francesa i japonesa dels darrers 
anys, només s’han dedicat a la explotació intensiva d’un 
mercat limitat generacionalment (2). la indústria historietístico 
ha crescut ocupant els espais que la literatura li deixava, espais 
subalterns clar, destinats a l’educació i en l’evasió, similars 
certament els que van donar origen al cinema. D’aquesta 
manera la historieta ha viscut la necessitat d’afirmar la seva 
independència com a llenguatge sense poder emancipar-se 
del tot industrialment. I quan s’ha pogut fugat d’aquests límits 
ho ha fet per ocupar el buit de la cultura & quot; oficial & quot 
;, situant-se dins d’una marginalitat crítica, d’una voluntat 
d’articular formes culturals alternatives tant en la producció i 
distribució com en la temàtica i en les formes. Llavors ha s’ha 
convertit en un element cultural identitari però que ha patit 
la conjuncturalitat de les formes socials en les que serveix 
d’expressió, com va passar amb el comix dins del moviment 
underground nord-americà dels anys setanta del segle passat 
o amb els moviments contraculturals europeus de la mateixa 
època.

Més enllà dels prejudicis El primer prejudici o valoració 
avaluadores amb el que generalment s’ha pretès limitar 
la capacitat expressiva de la historieta s’estableix sobre la 
consideració que la imatge en general empobreix el llenguatge 
de la paraula.

Els arguments insisteixen bé en el seu origen subordinat, 
naixement com a il·lustració de la literatura, és a dir amb la 
funció d’apropar el món literari al públic desconeixedor del codi 
de les seves signes; bé en l’excessiva facilitat comunicativa de la 
imatge, per la seva absència d’exigències prèvies (coneixements 
gramaticals) per entendre el seu missatge.
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Ara bé la imatge ha estat una forma de comunicació tan 
inherent a l’ésser humà com la paraula, que no neix com a 
apèndix de la paraula escrita sinó que fins i tot és anterior a ella, 
encara que es desenvolupi posteriorment quan les condicions 
socials i tecnològiques ho possibilitin i que ha madurat des 
del seu senzillesa comunicativa cap a una capacitat expressiva 
progressivament polivalent. D’altra banda hi ha un important 
grau d’abstracció i de convencions representatives en la imatge 
dibuixada (3), el que passa és que el grau d’abstracció és variable 
entre realisme i caricatura, entre una historieta de William 
Vance (4) i una de Ivà o de Calpurnio (5).

D’altra banda dins de la historieta la interrelació entre paraula 
escrita i imatge dibuixada és gairebé contínua i presenta 
moltes variants, però adquireix la seva major interès quan la 
conjugació dels dos llenguatges es realitza des de la respectiva 
autonomia, no de la complementarietat dependent. Aquest 
grau de cooperació es dóna especialment en el terreny 
fronterer amb la il·lustració, és el cas per exemple de Fantagas 
(Ed. Sinsentido) de l’argentí Carlos Nine o en general d’obres 
amb un important component intimista com La Ascensió del 
Gran Mal (Ed. Sinsentido) del francès David B. Però segurament 
són Gemma Bovery (Ed Destino) i el que més m’agrada són els 
monstres de l’anglesa Posy Simmonds i la morteamericana 
Emil Ferris el paradigma més clar de simbiosi de la paraula 
i la imatge per cobrir diferents nivells de la narració en una 
demostració del mestissatge dels seus llenguatges, és a dir 
d’una interrelació que permet desenvolupar el màxim de les 
seves diferents especificitats alhora que es potencien zones 
de convivència i barreja. I és que la maduració del llenguatge 
de la imatge dibuixada no només afavoreix sinó que exigeix ​​
la barreja, sigui en confrontació o sigui en simbiosi, amb la 
paraula.

Maneres de lectura
La lectura de la historieta pot semblar automàtica, i de vegades 
ho és, però segueix una sintaxi i unes pautes que són establertes 
per l’existència en el si d’una pàgina de múltiples relacions de 
subordinació i de coordinació entre les imatges. A la historieta 
són les relacions entre els components d’una mateixa imatge 
(nivell morfològic) i les relacions entre vinyetes contigües, les 
que són semànticament determinants.

Des d’aquesta perspectiva es poden realitzar diferents tipus de 
lectures:

A) La lectura que només interpreta els codis narratius i codis 
gràfics més directes. Es la lectura que es basa en la facilitat de 
la historieta per evadir-se dels límits espai-temporals i per 
construir amb un cost molt baix tot tipus d’universos ficticis. Es 
essencialment la lectura de gènere, que busca exclusivament el 
plaer de la narració lineal i que es nodreix d’un ampli ventall 
de productes, des dels més simplistes fins als que tenen un 
sòlid guió i arriben alts límits de qualitat en el grafisme (6).

B) Una lectura sensual que es basa en el gaudi de les formes, 
dels colors i de les seves relacions. Una lectura que gaudeix 
de la sensibilitat del traç, del seu lleugeresa i intensitat; els 
equilibris i contrastos entre el blanc i el negre; de la capacitat 
de generar atmosferes mitjançant els colors; de la imaginativa 
manipulació de les formes i dels seus referents, del joc visual 
de l’escenificació de les accions. És una lectura que segueix la 
tradició de la pintura i de la il·lustració.

C) Una lectura que contempla el conjunt de la pàgina o de la 
doble pàgina i que capta les el·lipsis narratives dels espais entre 
les vinyetes; les relacions entre aquestes, no només des de la 
continuïtat sinó també des de la contigüitat; de les simetries i 
asimetries de les agrupacions de vinyetes ….; una lectura que 
per exemple capta les propostes dels autors que utilitzen els 
codis expressius de la historieta com a elements narratius.

D) Una lectura que combina maneres de lectures i que eleva 
progressivament el grau de complexitat del missatge, així com 
la satisfacció del lector, i que és la base tant de les millors obres 
clàssiques de la historieta (7) com de la maduresa expressiva 
pressent a un bon grapat de còmics actuals.
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Rumiava sobre la part social del tebeo des del punt de vista 
del materialisme dialèctic (ja sabeu, la fam de Carpanta, o Petra 
com la noia de poble que ha de servir), però en repassar el meu 
historial infantil m’he adonat que soc fill d’un conjur xamànic. 
En realitat vaig fer el mateix que tota la meva generació. Vaig 
començar sense saber-ho amb Walt Disney, vaig passar tota la 
infantesa a Bruguera i tan bon punt em van comprar els primers 
pantalons llargs em vaig posar a llegir sobre superherois. 
Aleshores, els pantalons llargs eren els texans blaus amb el 
toro de Lois girant-se. O potser eren Lee o Cimarron. Des que 
vaig començar a portar-ne em vaig preguntar si al cap de gaire 
temps seria un vell amb texans, i estic descobrint que no puc 
ser una altra cosa. Era un xamanisme ortodox aquell en el qual 
m’havia iniciat mitjançant els tebeos. La triple transformació, 
canviar de condició tres vegades durant la persecució, com 
en els contes de fades. Perquè passant pels còmics del ratolí 
Mickey i de l’ànec Donald, i del gos Pluto, per les vicissituds 
d’Anacleto, Sir Tim O’Theo, Pepe Gotera i Otilio, Doña Lío 
Portapartes i Rigoberto Picaporte, i per les heroïcitats de Thor, 
Galactus, els Quatre Fantàstics, Silver Surfer, Spiderman, 
Magneto i el Doctor Doom no feia sinó transformar-me en 
animal, en humà i en semidéu successivament, de la mateixa 
manera que es creen els herois als mites. Els tebeos van ser, 
d’aquesta manera, el que quedava del ritus iniciàtic primitiu. 

Les estretes habitacions dels pisos als blocs havien pres el relleu 
de la cabana al cor del bosc, i asseguts a terra (el llit com un 
vaixell amarrat) ens sotmetíem a les més velles alteracions de la 
consciència, les progressives mutacions de l’ànima. Viatjar d’un 
estat a l’altre, i a l’altre, fins a pertànyer definitivament al món.

És cert que llegits rere aquella finestra que donava a les torres 
de la llum (al lluny, tres xemeneies gegants de formigó i les 
vies del tren, a l’altre costat, l’autopista, i el tamborineig de la 
pluja als vidres que repeteix que cal quedar-se a casa perquè al 
carrer hi havia poc per buscar aquella tarda feta de fang com el 
primer home de la Creació), vull dir que en aquells moments 
els tebeos cobraven una dimensió neorealista, i encara que la 
seva necessitat de mercat pretenia dissimular-la, la duien en 
la llavor. Eren tebeos nascuts de dibuixants d’origen humil 
que parlaven a les classes populars. Als seus. El ratolí Mickey 
va sorgir com una criatura pobra igual que tants altres milers 
de nord-americans. Els temps en què veu la llum són els de 
la Gran Depressió i els paratges que freqüenta són als afores. 
Les cases de fusta, les tanques de taulons, els camins de terra, 
els descampats. Ni ratolí de camp ni ratolí de ciutat. Mickey 
Mouse és un ratolí de suburbi. De la fam de postguerra de 
Carpanta, del raval de la ciutat per on troten els personatges 

El camí 
iniciàtic 

del lector 
de tebeos 

Javier Pérez Andújar. Periodista i escriptor

ESTAT DE LA QÜESTIÓ



|  10 d’Alfons Figueras, dels descampats en què de sobte apareixen 
l’abuelita Paz, el nen Angelito (tot i que en dèiem Gu-gú), o 
també Rompetechos, de tot aquest paisatge suburbà també se 
m’anaven fixant una identificació i un centelleig en la retina 
de nen sense ulleres (admirava els companys que en duien, 
ja que sabia que hi veien millor i semblaven més llestos). I 
Spiderman, que vivia amb la seva tieta, també era un noi 
de barri de Nova York, de la mateixa zona de Queens on va 
créixer el seu creador, Stan Lee, del mateix lloc d’on van sortir 
els Ramones.

Però els Ramones, el rock and roll, ja és una altra religió, un 
altre animisme. Ja és la roba talar dels texans assumits com 
a primera pell. Aquí els tebeos han canviat de nou. Ara es 
diuen Totem, Cimoc, 1984 i Zona 84, El Víbora… I fundaran 
una religió sense déu, feta d’ateisme i escepticisme, perquè 
per enèsima vegada ha tornat a esvanir-se tot allò per què van 
lluitar els altres, i nosaltres hem arribat un altre cop (o potser 
ho hem construït) a un camp de batalla abandonat, només a 
temps per recollir una mica de llegenda i una mica de ferralla, 
com la mare coratge de Brecht, com qualssevol dels seus fills. En 
aquell descampat ple de cadàvers de tota mena va ser on van 
esvanir-se els meus tebeos. Anys després brotarien les novel·les 
gràfiques sobre aquella mateixa terra. Però aquesta és una altra 
guerra. Una altra religió. Lectura per a nous creients.
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Hi ha qui sosté que, al mercat espanyol, avui es publiquen més 
títols de còmics que mai. Però sembla ser que només el 1961 
les editorials espanyoles de l’època, encapçalades per les quatre 
grans: Bruguera, Toray, Maga i Valenciana, van editar gairebé 
un total de 4.700 nous títols, majoritàriament obra d’autors 
espanyols. Uns mil més de tot el que van publicar el 2017 els 
editors actuals. Eren uns còmics més primets, això sí.

Abans de continuar voldria donar les gràcies, entre d’altres, a 
Toni Guiral i l’Associació Cultural Tebeosfera les dades  dels 
quals han confirmat en bona mesura les meves sospites i 
intuïcions conforme els arbres d’una certa abundància de títols 
no permeten veure el bosc del mercat. El dissimulen.

CONSIDERACIONS GENERALS SOBRE EL PAPER
Hi ha dades que asseguren que en deu anys i per diversos 
motius: Crisi, canvi d’hàbits … s’han rebaixat a la meitat 
les tirades dels llibres, però que avui assistim a una certa 
recuperació de manera que la despesa familiar en literatura a 
Espanya es trobaria en línia de la mitjana europea, com Itàlia, 
més o menys, i per sota de França i Alemanya, és clar. El que 
contrasta amb les estadístiques que insisteixen, una i altra 
vegada, que el 40% dels espanyols no llegeixen mai o gairebé 

mai un llibre. De fet els que ho fan amb una certa freqüència 
no arriben al 50%. Pel que podem deduir que mentre uns no 
enxampen una lletra, (el whatsapp no ​​compta) altres s’ho 
llegeixen tot. I bé, algun còmic hi ha de caure, dic jo… Al cap i a 
la fi no hi ha tanta diferència, l’origen de les lletres són paraules 
dibuixades.

LA LITERATURA DIBUIXADA COMPARADA AMB 
L’ALTRA
En general les comparacions són odioses, especialment si són 
entre cunyats o veïns. Seguim a l’any 2017. A França la facturació 
de la Bande Dessinée va arribar al 6% del total dels llibres 
tenint en compte que hi ha períodes en que s’acosta al 10% i 
això sense comptar que l’any que surt l’últim àlbum d’Astèrix 
generalment resulta ser el llibre més venut amb edicions que 
superen el milió i mig d’exemplars. Es calcula que els francesos 
sense distinció d’edat, ètnia o sexe consumeixen una mitjana 
d’entre un i quatre còmics per persona i any. I sí, també van 
notar la crisi. Però menys.

Mentrestant, a Espanya i en el mateix període, la facturació 
de còmics, tingués el format que tingués, se situava una mica 
més enllà del 2% del total de llibres editats. Definitivament en 

El mercat 
dissimula, 

la precarietat 
no pot

Alfons López. Dibuixant, autor de còmic 
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aquest país fa temps que la historieta va deixar de ser un mitjà 
de masses.

Algunes dades més sense abusar: Aquí, els llibres, que ja van 
minvar cap a tirades inferiors als 3.000 exemplars de mitjana, 
resisteixen com poden especialment gràcies a les lectores 
femenines. Mentre que diaris, revistes d’humor i còmics, llegits 
majoritàriament per homes, estan en retirada sense pressa 
però sense pausa. Ah, i les esperances posades en les vinyetes 
digitals sembla que de moment es queden en un índex del 2% 
de lectura. Veurem…

RECAPITULEM
Estem en un país al qual li costa més llegir que tenir al dia 
la seva memòria històrica, la qual cosa és possible que estigui 
íntimament relacionat. A això cal afegir l’actual allau de 
l’oferta audiovisual digital que cobreix amplis espais d’oci i 
informació, per pocs diners i de vegades de forma gratuïta. (Bé, 
tot té un preu, però això seria un altre article…) Sense oblidar 
la crisi econòmica, recorden? Una d’aquestes tan simpàtiques 
que té periòdicament el sistema capitalista i que va buidar 
les butxaques dels esforçats consumidors. Tot això dóna com 
a resultat que aquí tenim a una bona part de la cultura que 
s’expressa a través del paper si no moribunda, sí a l’UVI.

LA HISTORIETA DE CREACIÓ ESPANYOLA
Segons es presenti la temporada, i ja portem unes quantes, 
l’obra nova d’autores i autors espanyols oscil·la entre el 10% 
i el 12% del total de l’edició nacional enfront d’un 70% o un 
75% d’obra estrangera traduïda que es manté estable, quan 
no en augment. La resta correspon majorment a reedicions 
d’aquí o d’allà. Com hauran endevinat, la majoria de l’obra 
traduïda correspon en primer lloc a Amèrica del Nord amb 
els seus superherois, seguida del manga japonès, en tercer lloc 
a les produccions de la resta d’Europa més un petit apartat de 
diversos però amb poca rellevància.

Com repassarem més endavant, el mercat de la historieta 
és desigual i fràgil i, com els seus germans grans, els grans 
mercats que dominen el món, curt de vista i conservador. 
Hi ha excepcions, és clar, perquè si analitzem encara que 
sigui per sobre la política editorial de les editorials espanyoles 
veurem que són algunes de les mitjanes i les petites les que 
més aposten pels autors de casa i de vegades amb molt bons 
resultats.

No obstant això i en línies generals, el panorama és preocupant 
per a la nostra cultura. Després de l’enèsima caiguda i 
recuperació, els tiratges dels còmics van baixar semblants 
als dels llibres i si bé en 2015 estaven en una mitjana que no 
arribava als 3000 exemplars, avui cada vegada són més comuns 
edicions de 1000 exemplars i baixant… gràcies a la impressió 
digital que permet autoedicions de 200 amb l’esperança o no, 
d’anar pujant si la cosa funciona… Com? Si l’allau de títols 
nous farà efímera la seva existència a les llibreries.

AUTORS I PRECARIETAT
Al meu entendre hi va haver dos èpoques d’or en la historieta 
espanyola. La primera, la que podríem definir com clàssica 
i que a nivell creatiu es va desenvolupar des de finals de 
la Guerra Civil fins a mitjans dels anys seixanta, (a nivell 
comercial va aguantar una mica més) període en què a penes 
es va traduir obra exterior. (Bé sí, sempre hi havia els clàssics 
nord-americans…) És en aquest moment quan es van crear 
els personatges més emblemàtics dels nostres còmics de la 
mà d’autors inoblidables com: Buigas i Benejam, Escobar, 
Mora i Ambrós, Gago… Treballaven totes les hores del rellotge 
i els seus drets com a autors quedaven manifestament a la 
intempèrie, és a dir, que se’ls explotava tot el que bonament 
es podia segons la legalitat vigent, a part d’això, es guanyaven 
raonablement la vida i els tiratges de les publicacions tenien 
alguna cosa a veure: El TBO va arribar a vendre 350.000 
exemplars (1957), Pulgarcito, 240.000 (1971), El Capitán Trueno, 
300.000 (finals dels 50), El Guerrero del Antifaz, 200.000 (anys 
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50)… Gràcies a un públic majoritari que no coneixia la seva 
cara però que els esperava cada quinze dies o cada setmana. 
Fins que un dia de 1964 i sent jo un adolescent, el senyor Julián, 
el meu kiosquer de capçalera em va dir: “És que amb això de 
la televisió ja no es venen tants còmics com abans”. I tenia raó. 
Havia començat la lenta caiguda del còmic clàssic espanyol.

És cert que el gegant de la historieta, l’editorial Bruguera, 
mantindria tiratges molt alts durant bastants anys però, llevat 
d’excepcions, el seu impuls creador va ser diluint-se en la 
repetició de si mateix en una decadència de manual.

Caldria esperar un altre moment de la història d’Espanya 
perquè arribés la segona època d’or de la historieta autòctona.

És cert que entre mig van aparèixer assaigs del que hauria 
de venir. Em refereixo molt especialment dues publicacions: 
Trinca i Gaseta Junior, en elles es van donar a conèixer una 
sèrie de joves autors que després marcarien el camí de la nova 
historieta.

El 1975 va morir el dictador i amb la seva desaparició física va 
arribar la Transició política i es van alliberar algunes energies 
creatives que fins a aquest moment es contenien. “Hi ha una 
joventut que espera”, havia dit en un dels seus llibres Paco 
Candel, i tenia raó. Per descomptat i com després s’ha vist, 
no tots els joves esperaven alguna cosa nova, però alguns 
sí. I entre ells hi havia nous autors que van trobar a nous 
editors que pretenien fer còmics diferents. Els canvis de cicle 
es caracteritzen per l’aparició de nous valors i noves formes 
que els representin. La nova historieta espanyola, influenciada 
pels grans corrents que venien de França, Itàlia i Estats Units, 
es declarava destinatària a un públic adult en contraposició 
al model tradicional de producte infantil o, si no, “per a tota 
la família” i ja no parlem del dedicat al públic juvenil femení, 
que això seria ja un altre discurs i una altra anàlisi no menys 
necessària. Per això, per diferenciar-se dels models anteriors, 

els nous còmics van passar a cridar-se “còmics” mentre que 
a la resta del món es seguien cridant com sempre: Fumettis a 
Itàlia, Bandes dessinées a França, etc… Es va imposar el format 
revista i les posteriors recopilacions en Àlbum. I encara que 
un servidor manté que la majoria de la nova producció local 
i forana tenia poc d’adulta i sí molt d’adolescent, autors com 
Núria Pompeia, Carlos Giménez, Luis García, Ventura i Nieto 
o Ivà, entre alguns altres, van produir aquí les primeres obres 
adultes i mestres del mitjà. La revista El Papus va arribar a 
vendre setmanalment 225.000 exemplars (anys 70), El Jueves, 
201.000 a la setmana (1991), Els àlbums d’Ivà aconseguien els 
30.000 i 40.000, (altres ens havíem de conformar amb una mica 
més de 20.000…) El Vibora venia al mes 50.000. Cimoc 35.000, 
“1984” 40.000… Els autors ara sí veien reconeguts els seus drets, 
a més alguns podien veure augmentats els seus ingressos 
gràcies a les agències internacionals que negociaven noves 
vendes a l’estranger. No era perfecte però va ser una època 
acceptable.

No obstant això, l’avarícia acostuma a trencar el sac i l’excés 
de publicacions, de títols (¿els sona?) va anar en detriment de 
la qualitat de les revistes que publicaven el primer que se’ls 
ocorria als cervells editorials per tal d’omplir pàgines… que 
després es reeditaven a àlbum… ¿per què comprar la revista si 
només m’interessa el 30% del que porta i que a sobre després 
sortirà a l’àlbum ?. Total, a principis dels 90 va arribar la fi de la 
segona edat d’or del còmic espanyol, l’època de la Transició o 
com es vulgui dir.

A això caldria afegir que, a causa de la mala gestió, l’editorial 
Bruguera va tancar definitivament les seves portes el 1986. 
Amb ella el país va perdre la gran indústria del còmic i com 
succeeix en la naturalesa, el seu nínxol d’editorial popular 
va ser ocupat per altres ofertes : Els superherois americans i 
el manga japonès. I així fins al dia d’avui amb conseqüències, 
segurament irreversibles, per la cultura i els futurs autors 
espanyols.
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Contradictori panorama el d’avui. Perquè el 10% de quota de 
mercat per als autors espanyols també dissimula la realitat, el 
poc que queda del pastís no es reparteix equitativament, fixem-
nos bé. El major profit se la porta l’autor estrella espanyol. 
Sigui qui sigui el seu editor, l’incombustible Francisco Ibáñez 
supera reiteradament els 20.000 exemplars de vendes amb els 
seus àlbums, i té dos títols relativament recents: “El tresorer”, 
amb Mortadelo i Filemon i l’integral “Rue del Percebe” que 
han arribat als 150.000 i 30.000 exemplars venuts respectivament. 
El segueix la revista El Jueves, que resisteix, amb vendes 
setmanals (dades de 2016) de 26.000 exemplars. A continuació la 
publicació infantil en llengua catalana Cavall Fort, que s’envia 
per subscripció, amb edicions quinzenals que estan entre els 
11.000 i els 12.000 exemplars. I l’editorial Astiberri, especialment 
amb el seu autor insígnia Paco Roca, autor amb vendes més 
que decents, especialment el seu gran èxit “Arrugues” que amb 
successives edicions podria sumar prop dels 70.000 exemplars. 
Van dels primers però no són els únics. Actualment la moda o 
el màrqueting ha decidit que el còmic no infantil es defineixi 
a partir d’un format propi: la novel·la gràfica. L’oportunisme 
d’alguns fa que no sigui adult tot el que llueix i en àlbum 
també hi ha còmic amb majoria d’edat però de vegades l’invent 
funciona: Biografies, reportatges, comèdia, anàlisis polítiques, 
assaigs… Per exemple, l’adaptació al còmic de “La guerra civil 
espanyola” de Paul Preston, a càrrec de José Pablo García, ha 
venut uns 30.000 exemplars. I el més important, per a mi: La 
incorporació de les dones com a autores d’historieta (també 
d’humor gràfic) i com lectores, a un mitjà que tradicionalment 
era un món d’homes. Algunes companyes aconsegueixen 
vendes que superen els 5.000 exemplars i pujant.

Fins aquí el sector dels que poden viure de publicar només a 
Espanya i que gairebé es poden comptar amb els dits d’una mà. 
D’altres, una altra minoria, com Manel Fontdevila, Bernardo 
Bergara, Miguel Gallardo… I no molts més, som més o menys 
polivalents i això ajuda, perquè alternem la historieta amb la 
vinyeta o la il·lustració de premsa. Un altre sector en crisi del 
que periòdicament som expulsats per estalviar-se la xocolata 
del lloro.

Pràcticament la meitat de tots els dibuixants espanyols en actiu, 
sembla ser que al voltant d’uns 360, viuen de l’exili cultural, és 
a dir, de treballar per a l’univers del superheroi nord-americà 
i en menor mesura del mercat francobelga. Fa anys que 
possiblement no coneixeríem les obres de Rubén Pellejero 
(abans de Corto Maltès…) o d’Alfons Font si prèviament no 
s’haguessin publicat a França i la resta?

La resta, una majoria, són un miracle de la vocació i el regne 
de la precarietat. Com és fàcil d’imaginar, amb tirades de 1000 
exemplars, les bestretes són de riure per als llargs mesos de 
treball que vénen després. De manera que a l’autor només 
li queda aventurar-se en els terrenys de la fe i pregar davant 
algun tipus de déu perquè la seva obra es vengui en algun altre 
país mentre treballa de qualsevol altra cosa.

Si per a la major part del mercat les vendes baixen i en 
conseqüència els tiratges cada vegada són més curts i per 
compensar-ho cada vegada es publiquen més títols, vol dir 
que passa una cosa semblant al que passa amb el públic 
que compra llibres de literatura però encara més exagerat: 
que uns pocs, gairebé selectes aficionats, ho compren gairebé 
tot… Mentre la butxaca aguanti, I a on ens porta això? Com 
quedaran els autors espanyols?

No sé, potser caldria reflexionar una mica sobre el tema. Crec 
fermament en el plaer que suposa conèixer com s’expressen 
diferents cultures, ja sigui a través de la música, la literatura i 
per descomptat del còmic. Però per a això és imprescindible 
que hi hagi la igualtat d’oportunitats.



El 8 d’abril, tot just finalitzada la trenta setena edició del Saló del 
Còmic de Barcelona, rebatejat amb el nom de Còmic Barcelona, 
el club de lectura de còmic de la llibreria Pebre Negre va dedicar 
una sessió al debat de quines mesures serien necessàries 
per propulsar el còmic a casa nostra incloent-hi a tots els 
actors implicats: autors, lectors, editors, investigadors, crítics, 
bibliotecaris i divulgadors[1]. En aquesta primera trobada van 
participar crítics, divulgadors, bibliotecaris, editors i autors i es 
va utilitzar com a punt de partida l’informe presentat enguany 
en la quaranta sisena edició del festival internacional de la BD 
d’Angoulême. Serveixi aquest article com a resum i document 
que convidi a l’inici d’un debat seriós sobre l’estat de salut de la 
Historieta a casa nostra.

Antecedents a França
El 2018, la llavors ministra de Cultura francesa, Françoise 
Nyssen – antiga editora d’ACTES SUD-, va encarregar a Pierre 
Lungheretti, director general de la Cité internationale de la 
Bande Dessinée et de l’image, un diagnòstic sobre les polítiques 
per la promoció del còmic. Un any després, el director general 
de la Cité de la BD d’Angoulême, entrega a l’actual responsable 
del ministeri, Franck Riester, un informe en el que es proposen 
54 mesures per afavorir el món del còmic per un cost total de 
2,4 milions d’euros.

Aquest no és el primer cop que es prepara un document 
similar al país gal. El primer precedent que hi ha foren les 
15 mesures de l’informe Jack Lang del 1983 que va impulsar 
la construcció del Centre de la BD, amb el museu i el centre 
de documentació integrats sobre el paraigües del nou node. 
El centre és inaugurat l’any 90. Posteriorment hi ha un nou 
informe, presentat per la comissió Fred, d’on van sortir 15 
mesures que va implementar el llavors ministre de Cultura, 
Philippe Douste-Blazy.

Al gener de 2008, el Centre de la BD i la imatge i la Maison des 
Auteurs s’uneixen per esdevenir com la Cité internationale de 
la bande dessinée et de l’image. L’any següent, obre les portes 
el nou museu en la seva ubicació actual.

Quines són les propostes i en quins eixos s’articulen?
Hi ha tres eixos bàsics:

Millores per als autors: tenir més en compte les limitacions de 
la professió, millorar el sistema de cotitzacions i pagaments 
de seguretat social, oferir formacions sobre qüestions fiscals, 
econòmiques i legals i mobilitzar a les administracions locals 
i departamentals per crear ecosistemes que afavoreixin als 
creadors.

Propulsem la 
historieta

Marc Charles. Col.laborador habitual en “13 millones de naves” i conductor del club de lectura 
de còmic a la llibreria Pebre Negre. Membre d’ACDCómic
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L’informe esmenta especialment l’extensió d’un fons similar 
al del Fonds national pour l’emploi pérenne dans le spectacle 
(Fonpeps).

La promoció de la historieta: La mesura insígnia seria 
nomenar el 2020 com l’any del còmic. Aquesta idea, ja aplicada 
a Bèlgica el 2009 amb un cert èxit, fomenta la mobilització de 
tota l’esfera cultural amb la idea de millorar la visibilitat de la 
historieta en biblioteques, llibreries, jornades i festivals. Crear 
un local d’exposicions permanents a París i d’una xarxa per on 
itinerar-les i cofinançar-les. Una dotació econòmica per a un 
Premi de la Crítica.

La creació d’un observatori econòmic del còmic en totes les 
seves dimensions per conèixer la situació dels creadors, el món 
editorial i l’evolució i perfil del lector. A França comptaven fins 
el 2016 amb els informes anuals que elaborava el membre de 
l’ACBD, Gilles Ratier. El darrer informe que es pot consultar 
és el de 2016.

La implementació d’una política patrimonial per al còmic: El 
pressupost del Museu del Còmic és notòriament insuficient 
davant els alts preus dels originals. L’informe suggereix la 
creació de processos d’adquisició per a la conservació i la 
valorització de les col·leccions existents i dels arxius d’editors, 
sobretot mitjançant la creació de règims fiscals de donació 
o donació per al pagament o l’exempció d’impostos, per 
exemple, per als beneficiaris.

•	 El govern francès ha rebut amb interès algunes de les 
propostes:

•	 L’Any del BD el 2020, per un pressupost de 150.000€.

•	 La facilitació de fons d’autor de referència per ingressar a 
les col·leccions nacionals mitjançant donacions.

•	 La creació d’un espai d’exposicions permanent a París que 
seria una segona sala del Museu del Còmic d’Angouleme.

•	 Una revalorització de la situació dels autors al final dels 
estudis.

Situació a casa nostra
A casa nostra  l’associació Tebeosfera prepara un informe 
anual des de l’any 2013. El darrer va sortir el 23 de març. El 
principal handicap d’aquest estudi és que només disposa de 
dades quantitatives sobre novetats editorials. No hi ha dades 
de tirades, venda o volum de negoci. Els autors de l’informe 
pregunten a llibreries especialitzades quins han estat els títols 
més venuts en tres categories – europeu, americà i oriental- 
i elabora un ranking, tot i que no posa xifres. Per aconseguir 
xifres aproximades, cal indagar a través de dades que arriben 
a xarxes de manera indirecta. Per exemple, el títol més venut 
en la categoria d’europeu l’any 2018 ha estat El tesoro del cisne 
negro de Paco Roca y Guillermo Corral i, gràcies a una nota de 
premsa emesa per la pròpia editorial, sabem que la primera 
edició de 20.000 exemplars va ser completament distribuïda 
en 24 hores i Astiberri va fer una segona impressió de 10.000 
exemplars que encara no està esgotada. Un es pot fer una idea 
de les vendes i les tirades de Roca, però, ridículament, no pot 
tenir la dada concreta de vendes. És complicat fer-se a la idea 
de la situació del sector del còmic a casa nostra, sense aquestes 
dades.

Tenim una iniciativa similar per part del membre de 
l’ACDCómic, José A. Serrano a la seva web/compte de twitter 
@guiadelcomic. Les dades que ha publicat sobre 2018 es poden 
seguir en aquest fil. La situació és la mateixa.

A casa nostra no hi ha cap informe que expliqui els ingressos 
i les condicions dels professionals de casa nostra. L’any 2012, 
el mateix José Serrano va recopilar dades d’aquí i d’allà i les va 
presentar a la seva web.

Una font d’informació per avaluar el tamany i la salut del sector 
editorial del còmic són els informes que elabora anualment 
la federació del gremi d’editors. El darrer disponible és el de 
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2017. Un any més la matèria que factura més a casa nostra és 
el llibre de text no universitari que suposa el 35,7% del total 
de facturació del sector editorial (826,96 milions d’euros). 
La literatura suposa el 19,5% i el còmic, amb 62,7 milions d’€ 
només el 2,7%. No obstant, si entrem en les submatèries dins 
de la literatura, el còmic només queda per darrera de la novel·la 
contemporània, que factura un 10,5% (244,5 milions d’euros i 
més de 20.869.000 exemplars venuts) i del llibre infantil i juvenil, 
una matèria a banda de la literatura, tercera en importància 
a tot l’Estat. El còmic factura més que la literatura clàssica, la 
novel·la policíaca i la romàntica.

Extraient dades dels informes del gremi d’editors també 
podem traçar el canvi del mercat editorial de còmic en els 
darrers 20 anys. Són dues dècades marcades per una caiguda 
sostinguda tant en facturació com en tirada promig i per una 
producció disparada de títols (de 752 l’any 1998 a 2.722, el 2017).

Evolució de la facturació del sector del còmic entre 1997 i 2017.  
Font: informes del Comercio Interior del Libro en España de la 
Federación del gremio de editores

Evolució títols publicats a l’estat entre 1998 i 2017. Font: informes 
del Comercio Interior del Libro en España de la Federación del 
gremio de editores

Evolució títols publicats a l’estat entre 1998 i 2017. Font: informes 
del Comercio Interior del Libro en España de la Federación del 
gremio de editores

Evolució de tirada promig entre 1998 i 2017. Font: informes del 
Comercio Interior del Libro en España de la Federación del 
gremio de editores
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A nivell patrimonial, aquest s’està perdent a marxes forçades. 
Incorporem a l’article  les reflexions d’en Pepe Gálvez sobre 
aquest assumpte

Què se n’ha fet del projecte del Museu del Còmic de 
Catalunya? La seva evolució es pot representar mitjançant una 
seqüència historietística en la que els traços de les imatges es 
van difuminant mentre les paraules que repeteixen l’anunci 
de la seva propera realització es perden en una boira cada 
cop més espessa que ocupa tota la vinyeta. Ara bé, el fet de 
que s’hagi formulat el projecte ja implica un primer grau 
de reconeixement de l’existència d’un patrimoni cultural 
vinculat al desenvolupament de la nostra Historieta. La seva 
frustració en canvi es un indicador prou fidedigne de que 
aquest reconeixement de la importància de la historieta en 
la nostra cultura és encara molt, massa, feble tant social com 
institucionalment.

Estat de la qüestió
Actualment, la historieta està molt lluny de tenir la repercussió 
massiva que va assolir a mitjans del segle passat a la nostra 
societat, però no només resisteix i es renova sinó que ha 
incorporat cada vegada més una visió crítica que reivindica la 
seva història i la conservació de la seva memòria, és a dir del 
seu patrimoni tant de publicacions com d’originals. Malgrat 
tot, la realitat de la situació del patrimoni historietístic continua 
sent molt precària i es caracteritza pel perill de desaparició, per 
la dispersió, la feblesa de les polítiques públiques i la manca de 
coordinació de les institucions. Una bona part dels originals 
que han sobreviscut pertanyen a col·leccions particulars, amb el 
cas particular d’Edicions B que és l’hereva de Bruguera; la resta 
es reparteix entre institucions. Una primera mesura a realitzar 
ja, seria l’elaboració d’un cens del que existeix, per establir tot 
seguit les polítiques de conservació i difusió necessàries.

En el terreny de les publicacions s’ha de reconèixer la tasca 
realitzada pel món de les biblioteques, especialment a 

Catalunya, tant en la vessant de la conservació com en la de 
la difusió, però també s’ha de senyalar la limitació de recursos 
amb que treballen. Per això, l’actuació més immediata seria 
incrementar aquests recursos, així com coordinar tant els 
fons existents com les activitats de les biblioteques públiques, 
especialment de, especialitzades en aquest matèria. Seria lògic 
anar a la creació d’un centre de referència tant per a afavorir i 
estimular els estudis sobre el mitjà com per a garantir el dret a 
gaudir d’un amplíssim ventall d’obres de gran riquesa plàstica 
i narrativa.

Finalment, més enllà de la necessitat de la resurrecció del 
projecte del Museu del Còmic o la generació d’un de nou, 
el més urgent és que existeixi una política pública dirigida a 
salvaguardar el relat històric del mitjà i reconèixer i analitzar 
la seva aportació a la nostra cultura popular. Un objectiu 
complementari seria el de potenciar la memòria del mitjà, 
amenaçada tant pels talls generacionals com pels provocats 
per les diferents crisis de la seva indústria.

Propostes concretes per a la recuperació, la conservació i la 
difusió del patrimoni historietístic:

•	 Realitzar un catàleg d’originals d’historieta existents tant en 
mans privades (col·leccionistes) com de propietat pública.

•	 Establir una política coordinada de compra d’originals per 
part de les entitats públiques.

•	 Creació del Museu del còmic o de la historieta que guardi 
el dipòsit d’originals en mans d’entitats públiques i estableixi 
i desenvolupi una política pública de conservació, estudi i 
difusió del contingut artístic de la historieta, de la seva evolució, 
la seva relació amb altres mitjans i arts, així com la seva relació 
amb la societat.

•	 L’apartat anterior, s’acompanyarà de la realització 
d’exposicions permanents i temporals, així com d’una política 
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de publicacions, i implicarà el coneixement i el reconeixement 
general i concret dels/les autores d’historieta.

•	 Complementariament s’ha de crear un Centre de 
Documentació del còmic o de la historieta, amb la finalitat de 
recollir i catalogar totes les publicacions, tant impreses com 
audiovisuals o digitals, exclusivament historietístiques del 
nostre mercat, les que han incorporat parcialment historietes 
i les destinades a l’estudi o la divulgació del mitjà. Al mateix 
temps, hauria de tenir una secció de documentació de còmic 
de la resta del món.

•	 Coordinació i cooperació del Centre de Documentació de 
la Historieta amb la xarxa de biblioteques públiques.

•	 Coordinació de les polítiques museístiques i de 
documentació, en l’estudi i difusió del mitjà.

•	 Política acadèmica d’estudi del còmic:

•	 Creació de càtedres universitàries d’estudi del mitjà.

•	 Incorporació del còmic com a objecte d’estudi dins de la 
formació reglada. .

•	 Foment i reforç teòric dels estudis de formació 
professional especialitzats en còmic.

•	 Cooperació de las entidades públicas museísticas y de 
divulgación del medio con el mundo académico para la 
realización de estudios, así como para definir las líneas 
pedagógicas.

•	 Política d’ajudes tant a la investigació sobre el mitjà com 
a la difusió dels resultats de la mateixa.

Un univers lector en paradoxa
En quant a la lectura, el darrer informe d’hàbits de lectura a 
Espanya indica que només un 9,3% dels lectors consumeixen 
còmic; passant del 14,5% l’any 2010 al 9,3% actual, un tant 
per cent similar al que s’obté de les dades de préstec a les 
biblioteques de Barcelona. La comparació amb França és 

devastadora: més de la meitat de la població llegeix historieta. 
La dada s’ha extret d’un informe sobre hàbits de lectura a 
França elaborat pel Centre Nacional del Llibre.

Un altre informe significatiu és el sector del libro en España, 
publicat l’abril de 2018 per l’observatori de la lectura i el llibre. 
En aquest estudi queda palès el pes de la indústria de la 
historieta dins del món editorial, la seva facturació suposa el 
2,6% del total amb una facturació de 60,2 milions d’euros l’any 
2016. Els còmics només superen al subsector dels diccionaris 
i enciclopèdies i al calaix de sastre altres. La literatura suposa 
el 19,3% (447,3 milions d’euros) i l’infantil i juvenil el 12% (277,2 
milions d’euros).

Si tornem a comparar la situació a casa nostra amb el país veí, 
segons l’estudi sobre el sector del llibre a França entre 2017 i 
2018 publicat el mes de març de 2019 a la web del ministeri 
de Cultura francès, la historieta factura un 10,5% del total de 
beneficis anuals de la indústria del llibre (278,6 milions d’euros).

Línies d’actuació en la difusió i estudi del medi
Els aparadors més potents del còmic de cara a la societat, 
son els diversos salons i festivals. Ara per ara, l’event més 
semblant a Angoulême, per prestigi entre el sector, arrelament 
i consolidació entre públic i indústria és el Saló del Còmic de 
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Barcelona. Caldria assegurar la viabilitat del Saló, potenciant 
aquells aspectes més conflictius o més fluixos: exposicions, 
preu de les entrades, valorar altres ubicacions, major pes de 
la part professional, etc. Seria convenient un major grau de 
coordinació i cooperació entre els diferents festivals.

A València ha començat a funcionar l’Aula de Còmic i la 
Primera Càtedra d’Estudis del Còmic, dirigides pel professor 
Álvaro Pons, un dels principals divulgadors de la historieta a 
casa nostra. És el segon espai que una universitat espanyola 
dedica al còmic: la Universitat d’Alacant disposa també d’una 
Aula de Còmic. L’Aula de Còmic neix com un espai per a la 
reflexió i la divulgació del novè art, a través d’activitats variades 
que van de xerrades amb autors i taules rodones a la celebració 
de jornades i tallers sobre Historieta.

Altra iniciativa d’universitats estatals encomiables la trobem 
a Saragossa on el proper mes de maig es durà a terme el II 
Congreso Internacional de Estudios Interdisciplinares sobre 
Cómic, del que n’ha sortit una publicació i altres actuacions 
interessants relacionades amb la investigació sobre còmic, 
com la recuperació de Neuróptica, revista pionera en el tema 
d’estudis sobre el còmic, dirigida pel darrer guanyador del 
Gran Premi del Saló del Còmic de Barcelona, el guionista i 
teòric Antonio Altarriba.

En quant al premi de la crítica, enguany l’ACDCòmic fallarà el 
primer premi a millor obra nacional i millor autor/a emergent. 
És una iniciativa que ve a sumar-se a la selecció semestral 
d’essencials i que vol divulgar la Historieta entre la població 
en general.

Cal reforçar la formació sobre historieta a bibliotecaris i 
comunitat educativa per fomentar la visibilitat del còmic. 
Actualment a Catalunya hi ha iniciatives molt interessants:

•	 Per una banda, disposem del volum Memòria i vinyetes: La 
memòria històrica a l’aula a través del còmic, vuitè número de 
la col·lecció “Eines de memòria”, del Memorial Democràtic de 
la Generalitat de Catalunya, dedicat als còmics, escrit i coordinat 
pel professor David Fernández de Arriba. El llibre inclou onze 
propostes didàctiques i els articles que les acompanyen formen 
un conjunt molt valuós, que vol esdevenir una referència i una 
guia per a la difusió de la memòria històrica i de la novel·la 
gràfica entre els joves. És un llibre adreçat als professionals 
de l’educació, peça fonamental en la creació d’una societat 
democràtica i coneixedora del seu passat, i que sorgeix amb 
la ferma voluntat de que el còmic sigui un recurs cada cop 
més present i utilitzat a l’aula. L’autor i els experts que hi han 
col·laborat han fet i fan tot un seguit de presentacions arreu 
del territori estatal, aconseguint que el manual ja disposi d’una 
segona edició, així com una edició en llengua castellana.

•	 Els responsables de còmic de la xarxa de Biblioteques 
de Barcelona i de la Diputació de Barcelona porten anys 
conformant pastilles formatives per a companys seus que 
volen aprendre sobre el còmic i les seves vicissituds. En 
aquestes formacions i participen autors, teòrics, editors i altres 
professionals, normalment amb un gran èxit de convocatòria.

•	 Un altra tasca que es fa des de la xarxa de Biblioteques 
és la d’organitzar clubs de lectura, conferències, tallers, 
presentacions i altres activitats relacionades amb el còmic. Són 
propostes que tenen una gran acceptació per part dels usuaris 
de les biblioteques i que es multipliquen per tot el territori.

•	 Cal tenir en compte que segons els resultats d’una enquesta 
encarregada pel Servei de Biblioteques de la Generalitat de 
Catalunya i fet públic el 30 d’abril, els usuaris atorguen al 
servei i l’atenció rebuda a les biblioteques públiques amb una 
puntuació mitjana de 8,8 sobre 10. Aquesta valoració no varia 
territorialment i és idèntica tant a la ciutat de Barcelona i l’àrea 
metropolitana com a la resta del país. L’enquesta també mostra 
que el 32,5% dels catalans han visitat alguna biblioteca pública 
durant el darrer mes.
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Les biblioteques, unes grans aliades
Pel que fa a lectura i difusió de la Historieta. Tenim dades de 
préstec de còmic a les biblioteques de la xarxa pública de la 
província de Barcelona. Són dades importants per dimensionar 
la penetració de la historieta entre l’univers lector a casa nostra. 
Les seccions dedicades al novè art en les biblioteques de la 
Diputació i de l’Ajuntament de Barcelona ja disposen d’un 
fons amb 433.301 referències -el de novel·la és de 1.150.529-. El 
préstec de còmics augmenta i el 2018 ja suposà el 9,12% del 
total de préstec de llibres, amb 665.168 cessions -per fer-se una 
idea de l’evolució, l’any 2000 es prestaven 90.132 exemplars-. La 
novel·la, gènere estrella, amb 1.619.951 de manlleus, suposa el 
22,27%. A hores d’ara no disposem de dades per conformar 
una sèrie que reflecteixi l’evolució comparativa al llarg dels 
anys.

També disposem de dades d’una de les dues biblioteques 
especialitzades en còmic, la d’Ignasi Iglésias-Can Fabra, de 
Barcelona. Aquestes son les dades de còmic del període 2014-
2017:

En aquesta biblioteca els préstecs de còmic adult són més 
nombrosos que els d’infantil, la proporció s’inverteix.

Alternatives a la precarietat
L’any 2016 es fan públics els resultats de “l’enquête sur la situation 
des auteurs”, estudi realitzat a França pels États Généraux de la 
Bande Dessinée (EGBD) a més de 1500 professionals del sector 
entre el 15 de setembre i 15 de novembre de 2015. En aquest 
document es fa palesa la situació en precari i depauperada del 
sector.

Destacar de l’enquesta 10 aspectes:
•	 Augment de la feminització del sector: un 27% de les 
participants són dones, una proporció molt més alta que la 
xifra del 12,4% normalment esmentada.

•	 Una professió jove: el 56% dels autors enquestats tenen 
menys de 40 anys. L’edat mitjana de les dones és de 34 anys, 
l’edat mitjana dels homes és de 41 anys.

•	 Una feina precària: un 15% dels entrevistats es consideren 
aficionats, un 53%  professionals precaris i un 32%, professionals 
instal·lats.

•	 Un alt nivell de formació: el 79% té estudis superiors, gran 
part relacionats amb les Arts.

•	 Jornades molt llargues: el 36% treballa més de 40 hores 
setmanals i un 80% treballa almenys un parell de caps de 
setmana al mes.

•	 Pluriocupació: el 71% té una feina paral·lela a la del còmic.

•	 Minsa seguretat social: el 88% dels professionals mai 
no s’han beneficiat d’una baixa per malaltia. El 81% no 
s’han beneficiat mai d’un permís de maternitat, paternitat o 
d’adopció.

•	 Ingressos pobres: el 2014, el 53% els enquestats tenen un 
ingrés més baix que el Salari mig anual brut de 17.345,00€ i 
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un 36% d’aquests es troben per sota del llindar salarial de la 
pobresa (12.024,00€ bruts anuals). Si només tenim en compte les 
dones, el 67% tenen un ingrés més baix que el Salari mig anual 
brut i el 50% està per sota del llindar de pobresa.

•	 Un futur incert: el 66% dels autors enquestats crec que la 
seva situació empitjorarà en els propers anys.

•	 Bona relació amb els editors: El 68% dels enquestat 
consideren la relació amb els seus editors bona o molt bona. 
Només un 5% la considera dolenta o molt dolenta.

A casa nostra seria necessari realitzar un estudi similar, però 
ja podem dir que la situació coincideix en les línies principals, 
amb l’agreujant d’un mercat i una industria molt mes petites. 
La precarietat que domina la professió depèn en gran manera 
d’aquesta feblesa de la industria i del mercat del còmic. Es per 
aixó que eixamplar aquest darrer es necessari per assegurar la 
continuïtat en la publicació i unes dignes condicons retributives. 
Però  a més cal crear un sistema d’ajuts a nivell estatal de prou 
envergadura com per garantir la carrera professional d’autores 
i autors reconeguts i premiats que deixen el tauler de dibuix 
per la incapacitat de poder tenir unes condicions dignes de 
vida. Serveixi com a exemple les reflexions a propòsit del tema 
d’un dels darrers guanyadors del Premio Nacional del Còmic, 
el canari Rayco Pulido.

Caldria impulsar un programa de beques per als estudiants 
que vulguin formar-se en l’ofici del còmic. Tant pels que ho fan 
a centres de formació pública com les diverses escoles privades 
o concertades arreu del territori estatal.

S’ha de tenir en compte que amb l’ajuda que rep una pel·lícula 
d’ajuda mitjana (1,2 milions d’euros) podria concedir-se 80 
beques de 15.000 euros a 80 projectes de còmic. Diners suficients 
per garantir unes mínimes condicions dignes de vida als 

autors mentre realitzen un projecte (1.250 euros al mes).

Ajudes, concursos i premis actuals
Des de l’any 2007 hi ha un premi nacional del còmic amb una 
dotació de 20.000 euros .

El Govern Basc otorga una sèrie de subvencions anuals per 
a impulsar la creació de còmics o llibres il·lustrats. La dotació 
d’enguany és de 105.000 euros que es repartiran de la següent 
manera: 60.000 euros per a còmics (quatre subvencions de 
15.000 euros) i 45.000 euros per llibres il·lustrats (15.000 euros per 
a cada projecte). Reserva una subvenció de cada modalitat per 
un creador de menys de 30 anys i una altra subvenció per a 
dones. A la convocatoria del 2018 es van presentar 38 projectes, 
18 per a còmic i 20 per a llibre il·lustrat. Des del 2008, existeix el 
premi FNAC-Salamandra, amb una dotació de 10.000 euros i la 
publicació del còmic per part de Salamandra Graphic. Arriben 
a presentar més de 100 projectes anuals. El 2010 s’instaura el 
Premi Ciutat de Palma de còmic, que convoca l’Ajuntament 
de Palma i que té una dotació de 10.000 euros en concepte de 
drets d’autor i royalties de la primera edició de l’obra. El període 
d’entrega de les obres inèdites és de setembre a octubre i 
s’anuncia el guanyador al final de gener de l’any següent. 
Enguany s’estrena el I Premi Bruguera de Cómic i de Novel·la 
Gràfica. Té un premi de 12.000 euros i la publicació de l’obra. 
El 2018, es convoca el concurso nacional de Cómic Biblioteca 
Insular de Gran Canaria. Dotació econòmica de 3.000 euros i 
publicació per part d’Astiberri. Segon premi 1.500 euros i un 
tercer premi de 1.000 euros. Accèsits de 400 euros . Premis 
València Nova 2019 Categoria Novel·la gràfica. Es premia amb 
8.000 euros i l’edició de l’obra. Limitat a menors de 35 anys i 
preferiblement de temàtica social o de defensa dels drets 
humans. La guanyadora de la primera edició, l’any 2018, fou 
Núria Tamarit per l’obra Dos Monedas que acaba de publicar 
La Cúpula.Premi Divina Pastora de Novel·la Gràfica social. 
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5.000 euros i publicació.Premi de Novel·la gràfica Ciudades 
Iberoamericanas. 6.000 euros i publicació per part editorial 
Sexto Piso.

Més informació sobre concursos i beques:

https://www.tregolam.com/job-category/concursos-literarios-
comic/

https://www.escritores.org/recursos-para-escritores/-
concursos-teatro-guion

Tot el que es planteja en aquest document són aportacions de 
sortida, per iniciar un debat acurat amb tots els actors implicats, 
amb l’objectiu de fer arribar la Historieta al major nombre de 
població. Una quimera ben factible.

[1] Van participar en aquest primer debat: Pepe Gálvez 
(guionista, teòric, crític i membre de l’ACDCómic); David 
Fernández de Arriba (historiador i divulgador, membre 
ACDCómic); Jordi Canyissà (periodista i teòric, membre 
ACDCómic); Breixo Harguindey (teòric, editor i investigador); 
José A. Serrano (llibreter, teòric i membre d’ACDCómic); Jaume 
Vilarrubí (bibliotecari i membre ACDCómic); Lluïsa Pardo 
(responsable de còmic de la biblioteca Ignasi Iglesias-Can 
Fabra de Barcelona); Pablo Ríos (autor); Jordi Coll (editor).
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Per què dedicar un número de Perspectiva a la historieta, és a 
dir, al còmic? Doncs perquè és un mitjà que malgrat els seus 
molts, molts, anys d’existència no deixa de ser, en paraules del 
teòric Thierry Groensteen, un objecte cultural no identificat. 
Molts dels que llegiu aquestes paraules associareu el món de 
les vinyetes, al concepte “còmics” i molt possiblement s’obrirà 
un canal de nostàlgia cap als records de la infància. Però en 
aquest viatge al passat cal assenyalar fites ignorades com que 
les historietes de No hay que ser tan bruto como el soldado 
Canuto, al diari La Voz del combatiente van servir com a 
arma pedagògica a l’exèrcit republicà. Que en la grisa negació 
de la cultura de la nit franquista les vinyetes es van convertir 
en miralls burletes en què Escobar va esquivar la censura i va 
reflectir la fam patida per les classes populars a la historieta ¡Oh 
los embalses! o en finestres de color i imaginació a través de les 
que Victor Mora i Ambrós ens van fer viatjar en companyia 
del Capitán Trueno, enemic de dictadorets i malvats. Aquestes 
eren les historietes que llegien els protagonistes de Paracuellos, 
els nens supervivents de les Llars de l’Auxili Social que Carlos 
Giménez va recuperar gràficament l’oblit ja en la transició, 
aquest període que tan bé descriuria en la novel·la gràfica 
Rambla i en les historietes d’Una Grande y Libre, en què els 
sindicalistes podem gaudir d’aquesta petita joia titulada molt 
encertadament El element de presión.

I en aquells anys de canvi Núria Pompeia, amb guió de 
Manolo Vázquez Montalbán dibuixava a la revista Triunfo 
La educación de Palmira narració gràfica que amb divertida 
perspectiva irònica reflectia críticament la situació de la 
dona. Crítica eren també llavors les vinyetes del col·lectiu 
Botifarra! precursors del còmic periodístic en aliança amb el 
moviment veïnal barceloní i amb l’esquerra general. Ells van 
compartir autors i formes alternatives amb els autors del nostre 
“underground” que ja en democràcia donaria lloc a la revista 
El Víbora, contracultura comercial però de afilada crítica i que 
va produir personatges contestataris com Gustavo creat per 
Max, el mateix que molts anys després denunciava la guerra 
de Bòsnia dibuixava el fanzine Nosotros somos los muertos.

Entremig la historieta s’havia passat a dir Còmic i el medi 
havia començat a guanyar un públic adult, just quan l’infantil 
desertava cap a la televisió. En aquest període van florir 
cent historietes crítiques, segurament unes quantes més, 
publicades a la revista Troia, breu experiència autogestionària 
com ho serien més tard Rambla i Metropol.

Però el còmic com tot mitjà de masses es desenvolupa sobre 
una indústria i en un mercat que van entrar en crisi en els 

Pepe Gálvez. Guionista, crític, sindicalista

El còmic, 
aquest objecte 

cultural no 
identificat 
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|  26 anys noranta del segle passat. Durant uns anys, llargs, la nostra 
parcel·la de l’univers de les vinyetes va ser ocupada gairebé en 
exclusiva pels superherois ianquis i a còmics dedicats a un 
públic infantil com Mortadelo i Filemón d’Ibáñez o Super 
López de Jan, una paròdia realitzada amb sentit social, 
solvència narrativa i atractiu grafisme. Amb el canvi de segle, 
es van consolidar d’una banda la influència manga sobre un 
públic majoritàriament juvenil i per una altra la novel·la gràfica, 
concepte que més enllà del màrqueting s’ha convertit en un 
espai encara fràgil i insuficient, però ja ric en aportacions sobre 
la nostra memòria, la majoria biogràfiques: El arte de volar i El 
Ala rota d’Antonio Altarriba i Kim, Nunca tendré veinte años 
de Jaime Martín, Estamos todas bien d’Ana Penyes, Miguel 
Núñez, Mil vidas más d’Alfonso López i aquest servidor, i 
altres d’índole fictícies com Picasso en la guerra civil de Daniel 
Torres o Pinturas de guerra d’Àngel del Carrer.

Mentre la historieta humorística sobreviu estretament però 
amb productes tan necessaris com No os indignéis tanto 
de Manel Fontdevila, el Show de Albert Monteys d’ídem, 
Corrupcionario de Barnardo Vergara, Mens sana in Corpore 
ni tan mal! De Ana Belén Rivero o Sana sanita de Raquel GU, 
obres aquestes últimes que confirmen que una onada de 
creació femenina i majoritàriament feminista està enriquint el 
terreny autorial de la historieta, molt, massa, masculinitzat fins 
fa molt poc.

És aquest un, molt breu i per tant incomplet i injust, repàs de 
la nostra historieta de contingut social, de la qual, en pugna 
unes vegades amb la infantilització del medi i altres amb la 

globalització uniformitzadora, ha creat un espai de cultura 
crítica de proximitat. Serveixi també com a testimoni del que 
pot donar de si el seu gran potencial comunicatiu dins de la 
cultura popular. Un potencial que només pot ser aprofitat si, 
més enllà dels prejudicis, es coneix la seva realitat com a mitjà 
d’expressió.
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La meva mirada sobre el còmic recorre múltiples perspectives, 
ja sigui com a lectora, com a professional en el còmic comercial, 
com a autora pionera en el sorgiment del còmic adult en els 
anys 70 o com a analista del seu llenguatge. Com a lectora vaig 
patir la seva manipulació, com a professional i creadora vaig 
lluitar en el seu estret i silenciat espai. Com a investigadora porto 
anys recopilant informació i rescatant el treball de les creadores 
invisibles perquè crec imprescindible complementar el discurs 
històric del còmic amb les seves veus absents1. Des dels seus 
inicis, el meu treball s’ha centrat en crear la simbiosi de paraules 
i línies -de documentació i anàlisi també- per obrir esquerdes, 
descalçar fonaments i esfondrar l’alt mur dels estereotips pel 
qual avui ja es filtra clarament la veu de les dones… serà bo 
escoltar-les per comprendre l’aparent del silenci històric i la 
importància del desequilibri que ha significat la seva absència 
en el discurs global.

L’empoderament de les veus femenines, a l’irrompre en el 
camp de batalla simbòlic que situa el cos femení com a espai 
de negociació de les mirades masculines en el diàleg del còmic, 
va trobar un primer i principal handicap en problematitzar la 
seva pròpia representació. Les autores s’han enfrontat a un cos 
ja usurpat, una icona buida simbòlicament resignificada per la 

veu de la creació masculina segons la seva necessitat, carregat 
així de forma tan viciada, que impossibilita la seva interacció 
natural.

El tractament del cos ha estat un dels elements de contrast 
en el treball de les dones “invisibles” que des dels orígens 
podem rastrejar i rescatar de l’oblit en la història del mitjà. 
Les seves estratègies varien, però coincideixen sempre dins el 
contrast i la ruptura. La clau es troba en l’exigència de veu i en 
la propietat de la mirada per prendre consciència, despullar 
a l’artefacte “dona” de la seva disfressa, desmuntar la icona i 
buidar els seus falsos missatges un cop descodificats. El cos 
i l’autorepresentació manifesten la seva importància en la 
construcció artificial de la identitat femenina quan observem 
que són l’eix sobre el que majoritàriament giren les obres de 
les pioneres, tots dos conceptes conformen el punt en comú 
de les estratègies discursives transgressores en uns treballs que 
ens han mostrat la pluralitat i amplitud avantguardista de les 
seves mirades.

Travessant el silenci i la invisibilitat en què les dones han estat 
representades des de l’ocupació unívoca -alterada en la falsa 
homogeneïtat del seu espai corporal- l’experimentació de 

El cos com 
conflicte en 
el discurs 
del còmic

Marika Vila. Il·lustradora i historietista
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(jo mateixa) fins a Laura Pérez Vernetti – senten la necessitat 
urgent de reformular la diferència juntament amb la diversitat 
de les imatges que empresonen i codifiquen una representació 
dins de la qual se senten violades. Les armes contra aquesta 
violència icònica seran tant l’autorepresentació com 
l’experiment, aquests elements se’ns mostren com a eines de 
supervivència en l’ús que fan d’ells les pioneres.

Pompeia2 ja va dibuixar la seva centralitat encarnada en 
el tall crític de la seva mirada naïf i ens va mostrar un camí 
que va fixar les seves claus en la problematització del cos. 
Seguint el seu rastre, el meu llenguatge icònic com a autora3 
pionera ha buscat sempre trencar les normes, les rodoneses 
femenines i els límits del discurs clàssic per volar sobre la 
ploma conquerint un nou espai des de l’expressionisme a 
deconstruir l’artefacte “dona” i descodificar un cos ocupat pels 
fantasmes de l’erotisme masculí i les normes sexistes. De la 
mateixa manera, podrem trobar a la Montse Clavé les ratllades 
d’una ploma insistent que despulla i reconstrueix un cos ocult 
traient a la llum per reconèixer-se, o descodificar el puntillisme 
-petites senyals d’una nova construcció- amb el qual Mariel 
Soria va vestir les noves relacions nues que en la Transició van 
qüestionar la masculinitat homogeneïtzadora i patriarcal…

Podríem seguir així analitzant els cossos experimentals de 
Laura4 en el seu polièdrica visió que arrodoneix una anatomia 
geomètrica, o la duresa monumental dels cossos sexuats fora 
d’etiquetes de Maria Colino5, però el més interessant és el 
link -o la continuïtat- que es produeix entre el llenguatge dels 

cossos resignificats i la seva interpretació en l’autoria femenina 
actual, el podem exemplificar en la forma en què Luci 
Gutiérrez (2009) autora del nou mil·lenni, decideix crear la seva 
pròpia sexualitat i la seva representació en ella. Luci posseeix 
el poder… simplement i sense complexos s’autodefineix, crea 
un espai icònic que s’obre a partir de les esquerdes pioneres 
i ho gaudeix net de codis aliens… També podem veure com 
Antonia Santolaya6 crea les seves constel·lacions de dones 
arbòries i estel·lars ignorant l’estereotip rebutjat… O bé, 
assaborir les descripcions històriques i ètniques en les quals 
Raquel Lagartos7 carrega de contingut psicològic dels cossos 
anti-modèlics dels seus personatges dels quals emergeix 
l’orgànic humanitzant la monstruositat.

La mostra més clara del trencament de límits de les noves 
veus apareix de nou en el treball d’Ana Penyas8 sobre els 
cossos col·lectius de les invisibles, dels desapareguts… ens 
parla des dels cossos dels nens de les guerres… o de les àvies 
que dibuixen el fons i el suport a les llars de tots. En els seus 
dibuixos la classe i l’edat apareixen per parlar-nos a les dones 
des de la nostra pròpia història encarnada.

La nova visibilitat, rescatada i exigida, que s’enfronta a 
l’estereotip modèlic, ens permetrà veure el camí de ruptura 
en el qual es produeix de forma espontània un diàleg 
intergeneracional entre les claus del llenguatge icònic que 
uneix el discurs genealògic i li confereix coherència. Els traços 
feministes en les autores de la transició espanyola ens mostren 
com la pretensió de desocupar el cos és una necessitat 
expressiva que es manifesta en les diverses estratègies de 
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supervivència o ruptura emprades i arriba fins avui.

Clavé recorre les sensacions de la pell buscant simetries en 
l’autoerotisme poètic de Mari Chordà o en el seu propi… 
Marika dóna veu i acció reivindicativa al cos de les princeses 
i les donzelles, o rastreja en la quadricromia de la pell a la 
desconeguda que amaga la nostra imatge després de la 
dependència de la mirada aliena… Mariel Soria activa a les 
belles femmes fatals donant vida al seu pèl-roja cabellera 
que deté el violador, violat per la seva pròpia pistola… Amb 
totes elles vam comprovar que qüestionar els models és des-
ocupar el cos. Les seves grafies construeixen espontàniament 
un missatge comú sense necessitat de consens i aquest passa 
per alliberar la pròpia representació del tòpic i l’estereotip que 
havia usurpat la seva veu.

Podrem seguir aquest rastre en els anys posteriors, bussejant 
en els treballs d’Ana Miralles, Ana Juan, María Colino, 
Laura Pérez Vernetti, Marta Guerrero o Marta Cano i entrar 
en el nou mil·lenni amb Emma Rius, Raquel Alzate, Sonia 
Pulido, Miriam Cameros , Clara Tanit Arqué, Luci Gutiérrez, 
Lola Lorente, Sandra Uve, Carla Berrocal, Cristina Duran, 
Isabel Franc, Susana Martín… entre tantes altres (la cita no 
és exhaustiva, sinó que pretén mostrar l’acceleració en la 
incorporació actual de signatures i els seus títols localitzables a 
la xarxa) que ens esperen a les llibreries o de forma virtual en 
els seus blocs i a les botigues en línia.

Des de l’anàlisi de les seves mirades sobre els cossos i les seves 
expressions podrem observar les diferents relacions que 

estableixen amb l’autorepresentació qüestionant el gènere, 
presentant altres models, altres sexualitats, altres cultures i 
altres cossos. Viatjant amb elles podem arribar a comprendre 
millor el fenomen actual: la projecció de la força col·lectiva.

No ha estat fins una data molt recent que el treball constant de 
resistència i denúncia en l’esforç per crear un llenguatge nou de 
les pioneres ha trobat ressò en una nova generació d’autores que 
recuperen la veu i afirmen presència (des de l’espai virtual de 
les blocaires a l’autoedició o les publicacions en paper) associant 
i creant la força per guanyar territoris i recuperar el discurs i 
el diàleg amb les antecessores, així neixen diversos projectes 
activistes per a la construcció del diàleg intergeneracional 
que van culminar al novembre de 2016 a l’exposició Presentes. 
Autoras de tebeo de ayer y de hoy, organitzada pel col·lectiu 
de Autores de Còmic (AC) i patrocinada pel Ministeri d’Afers 
Exteriors i de cooperació (AECID) que manté una itinerància 
internacional per les ambaixades espanyoles.

El fet associatiu ha marcat un abans i un després en l’activisme 
i la recerca de visibilitat per part de les autores a Espanya, però, 
en aquest moment sembla ser que és el propi mitjà (editors, 
publicacions, institucions etc.) el qual intenta cobrir quotes 
i les necessita, en fer-se evident la seva coixesa temàtica i 
discursiva. I és que el còmic també es beneficiarà amb aquesta 
reincorporació a la visibilitat de les seves autores ocultes, sempre 
podrà esgrimir la importància avantguardista dels treballs de 
les autores pioneres per restaurar la seva falta d’equilibri en la 
interacció comunicativa. Des del modernisme resistent de Lola 
Anglada i les republicanes, fins a l’estil naïf carregat d’explosius 
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iniciar a la Transició les autores dels anys 70, el treball conjunt 
va desbrossar el camí cap al discurs plural en impulsar la 
deconstrucció d’estereotips i el trencament d’etiquetes en 
els nous relats, avui les veus emergents de les joves autores 
el completen en aportar una major diversitat en la polifonia 
de veus. La seva aparició i la visibilitat recuperada de les seves 
predecessores ens ajuda a completar la percepció social de la 
realitat que ens construeix. El còmic ha estat un instrument 
utilitzat des de les ideologies per la seva capacitat sintètica de 
transmetre missatges camuflats sota grans paraules creant 
imaginaris simbòlics en dirigir embats a la nostra part visceral 
per injectar directament en l’emoció. Aquesta característica 
fa imprescindible reconfigurar l’anàlisi dels nostres models 
socials des d’un mitjà tan popular com efectiu en la construcció 
pedagògica de les identitats de gènere, i fer-lo servir ara per a la 
deconstrucció dels tòpics.

1 Vila Marika (2017). El cos okupat. Iconografies del cos 
femení com a espai de la transgressió masculina en el còmic. 
Universitat de Barcelona

2 Maternasis (Kairós,1967) Mujercitas, (Punch, 1975) Vindicación 
Feminista (1977)3[1]Totem Especial

3 Mujeres (1977) Primera antología de autoras en España en 
donde se pueden ver los primeros trabajos de Marika, Montse 
Clavé y Mariel Soria

4 El Toro Blanco (La Cúpula, 1989) Viñetas de Plata (Reino de 
Cordelia, 2017)

5 Rabia Máxima (Under Cómic, 1997)

6 http://antonia-santolaya.blogspot.com/2012/12/

7 Mary Shelley, La muerte del monstruo (Diábolo, 2016)

8 Estamos todas bien
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No tant de temps enrere no hagués estat gens fàcil fer una 
aproximació a la presència d’un discurs feminista dins el 
món de les vinyetes. Entre d’altres motius perquè, encara que 
dones sempre hi ha hagut treballant en el camp del còmic, 
malauradament la seva labor va ser invisibilitzada durant 
dècades; amb l’agreujant que havien de realitzar els seus treballs 
dins d’un model androcèntric i masclista que les impedia tenir 
una veu pròpia, que les obligava a realitzar la seva contribució 
en productes pensats i ideats per homes (fins i tot en el cas dels 
cridant “còmics femenins” o “per a noies” que durant una part 
del franquisme van gaudir de certa popularitat i en els quals 
eren homes els que deien què era el que les noies havien de 
llegir i com).

Aquí cal explicar que tampoc estem davant d’una especificitat 
del món de les vinyetes, que simplement es dedicava a 
perpetuar els estereotips majoritaris en altres mitjans pel 
que fa a les concepcions patriarcals dels rols de gènere o de la 
representació de la dona, per exemple. El còmic exercia com un 
element més de l’imaginari cultural; aquell que ens diu quin és 
i quin ha de ser el paper de l’home i de la dona en la societat.

És a partir del maig del 68 a França i del moviment underground 
a Estats Units, i en confluència amb l’anomenada Segona Ona 

Feminista, quan en el camp del còmic la dona comença a 
adquirir una veu pròpia com a autora, comença a convertir-se 
en un subjecte polític també en el camp de la historieta. És a 
partir de llavors quan podem començar a detectar clarament 
la presència d’un discurs obertament feminista dins el món de 
la historieta. Des de llavors, aquestes veus, aquests discursos, 
no han fet sinó créixer; probablement en la mateixa mesura 
que el Feminisme, com a moviment sociopolític amb capacitat 
per a transformar la societat en què vivim, ha seguit creixent a 
tot el món.

Les autores són cada vegada més nombroses en el camp de la 
historieta avui dia. Creadores que estan construint un discurs 
tan ric com divers, i en nombrosos casos, amb elements 
relacionats amb la identitat com a denominador comú (en 
aquests temps de Feminisme de Tercera Ona, la principal 
tasca que estan fent les feministes és la “pensar”, el definir el 
teu propis paràmetres existencials com a pas necessari per 
determinar tu visió del món).

L’art sempre ha tingut la capacitat de canviar el món i són 
precisament elles, les creadores, qui en el camp del còmic, 
més estan convidant a creure que és possible el (absolutament 
necessari) canvi de paradigmes en la nostra societat. Fins i tot 

Vinyetes
feministes

Norman Fernánez Tascón. Divulgador, investigador, coordinador, teòric, 
crític, redactor, autor, articulista
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quan no es fa des de posicions clarament militants, el fet de 
definir els teus propis paràmetres existencials constitueix en si 
mateix un exercici de subversió dels arquetips tradicionals dels 
discursos hegemònics androcèntrics i heteronormatius.

Parlava abans de Feminisme de Tercera Ona i hauria d’haver 
escrit “feminismes”, atès que un dels seus pilars és la diversitat 
en les veus; una fèrria obstinació en què no hi hagi un “discurs 
hegemònic” dins del moviment. Una mica d’això s’intueix 
també en la presència de les temàtiques feministes en el còmic. 
Majoritàriament el que es percep és que cada creadora parla 
des de la seva subjectivitat i el seu context, i no seguint una 
determinada línia de pensament més o menys prefixada. Les 
vinyetes feministes són, sobretot, diverses. Com diem cada 
creadora parla des de la seva subjectivitat i el seu context, però 
ho fa sobretot a la recerca d’una necessària retroalimentació. En 
paraules de Marika Vila, autora pionera i una de les estudioses 
i divulgadores més reconegudes del medi: “la transformació 
real dels estereotips només es consolidarà amb la resposta 
del públic, en el procés de construcció cultural que aquest 
alimenta, accepta o transforma per a la seva consegüent 
reconstrucció “.

Queda a criteri de cadascú si el còmic pot ser un vehicle vàlid 
i útil en la recerca de la igualtat i si pot resultar rellevant en 
la contribució per consolidar un canvi en l’imaginari cultural. 
Motius per a l’optimisme de qui subscriu aquestes línies n’hi 
ha. A manera de justificacions per aquest optimisme podem 
considerar la sèrie d’obres que ressenyem a continuació.

Maternasis de Núria Pompeia
No sé molt bé quin sentit pot tenir per a qui estigui llegint 
aquestes línies el que es ressenyi un llibre que fa molts anys 
ja que no es pot trobar (llevat que es tingui la immensa sort 
de trobar-lo en una llibreria de segona mà o es confirmin 
les informacions recents sobre una imminent reedició de 
l’obra). Sí que ho té per a mi com a autor d’aquest text; diria 
més, simplement em resulta impossible abordar la realització 
d’aquesta sèrie de ressenyes sense començar per un llibre que 
vindria a ser l’equivalent laic del Sant Grial de les vinyetes 
feministes. L’obra de Núria Pompeia es pot considerar el 
punt d’inflexió a partir del qual les creadores (i ara m’estic 

referint a les creadores autòctones, evidentment) ja poden 
anar prenent el seu espai, construint un discurs propi que les 
permeti desenvolupar la seva pròpia identitat, exemplificant 
“Maternasis” el seu primer llibre, l’arrencada d’aquest procés.

Publicat el 1967 a França i Espanya, “Maternasis” aborda el 
tema de la maternitat, sens dubte una de les pedres angulars 
de la teoria feminista, i que encara avui dia, més de mig segle 
després de la publicació del llibre, segueix estant encara 
en la centralitat del debat. Núria Pompeia ofereix la seva 
visió de la maternitat, més com una incitació a aquest debat 
que com la recerca d’implantar cap tipus de doctrina. Per a 
això utilitza un sol personatge, el d’una dona que va patint 
aquesta “metamorfosi” que va des dels primers símptomes de 
l’embaràs fins al part.

Probablement, un dels elements més sorprenents sigui la 
concepció mateixa del llibre: un volum sense paraules, amb 
prou feines sense més personatges que la dona protagonista, 
realitzat amb un traç molt sintètic i que constitueix tot un 
exemple de la potència que poden aconseguir les metàfores 
visuals . “Maternasis” és un exemple privilegiat de com la 
simplicitat discursiva pot comportar, paradoxalment, una 
extraordinària complexitat en el missatge. Un llibre d’una 
modernitat conceptual aclaparadora.

Una entre moltes d’Una
és, en opinió de qui subscriu aquestes línies, el còmic 
més important que s’hagi publicat en el que portem de 
segle XXI. Així, sense draps calents. I per què he arribat 
en aquesta conclusió? Senzillament, per la combinació de 
dues consideracions: per ser una obra que analitza el tema 
de la Violència de Gènere d’una manera gairebé integral 
(que construeix un discurs d’aproximació al feminisme i de 
sensibilització davant aquesta violència inèdit fins ara en el 
món del còmic) i per la transcendència que té aquesta violència 
contra les dones (ja real, en les seves múltiples variants, o 
potencial) com un dels principals mecanismes de perpetuació 
de la seva discriminació i subordinació.

A mig camí entre l’autobiografia, la biografia i l’assaig, l’obra, 
que la seva autora signa amb el nom artístic d’Una, exposa els 
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abusos que va patir ella mateixa, més o menys coincidents en 
el temps amb l’assassinat a la zona de Yorkshire (en la qual va 
néixer i viu) de 13 dones per un mateix individu; assassinats la 
investigació i repercussió dels quals també s’exploren. Aquesta 
combinació de memòria i fets biogràfics són la carcassa 
que permet abordar l’anàlisi de la Violència de Gènere amb 
amplitud de perspectives. El desemparament de les víctimes 
que sobreviuen a aquesta violència, la deixadesa de funcions 
de les institucions estatals, el tractament dels mitjans de 
comunicació (més atretes per la figura de l’assassí en sèrie que 
per les víctimes), la visió que es dóna dels successos en funció 
de l’extracció social de les víctimes o de la professió d’aquestes 
(especialment, si exercien la prostitució)… són elements 
emmarcats en el discurs de l’obra.

Cal destacar també l’exploració del procés psicològic que 
acompanya les víctimes que sobreviuen: l’auto-culpabilitzar-
se, la por, la confusió, el desemparament, la incomprensió 
de les persones de l’entorn, la vulnerabilitat o la necessitat de 
reconstruir els trossos del teu propi jo, gairebé sense ajuda. 
Una cosa molt complicada de mostrar i que Una aconsegueix 
resoldre basant-se més en elements plàstics que en la pròpia 
paraula, fent gala per a això d’un desbordant talent en la 
construcció de metàfores visuals, tan original com poc comú.

El fruit prohibit de Liv Strömquist
Segons els textos promocionals de l’editorial, “El fruit prohibit” 
és una història cultural de la vulva, des de la Bíblia fins Freud 
i més enllà, passant pels més diversos pares de l’Església, 
pedagogs, sexòlegs i fins i tot per famosos anuncis de tampons 
que , després de segles i segles de repressió sexual, han seguit 
omplint els nostres caps de concepcions falses sobre els 
genitals femenins. “En aquest cas (no sempre passa) el text 
s’ajusta bastant bé a una definició del que el llibre ens ofereix 
(fins i tot diria que es queda curt davant l’evident caràcter 
excepcional d’aquesta obra, en la qual la mateixa necessitat 
d’explorar discursos crítics justifica i dóna valor a la seva pròpia 
existència): un assaig a mig camí entre la sociologia, la història, 
la política i l’antropologia, complex dins de la seva simplicitat 
aparent.

La creadora sueca Liv Strömquist articula la seva obra a través 
de set segments en què va explorant com les construccions 
culturals han anat variant i perfilant al llarg del temps la 
concepció mateixa de diversos elements relacionats amb 
la sexualitat femenina. Així, podem trobar des del llistat de 
“els homes que van estar massa interessats en el que se sol 
denominar òrgan sexual femení”, passant pels canvis al llarg 
de la història de la representació de la vulva en les formes 
artístiques, els estereotips relaciones amb l’orgasme femení i 
la menstruació o el que podríem denominar com la síndrome 
de “Sentir Eva” (la diferència entre vergonya i culpa i la relació 
d’ambdues amb la sexualitat femenina que han elaborat les 
construccions culturals vigents al llarg de la història) .

Tot el volum està articulat utilitzant una bastida en què el 
sentit d’humor no abandona mai un discurs que es mostra 
en tot moment crític i combatiu. Des del punt de vista gràfic 
Strömquist resol el seu treball sense moltes ostentacions, 
existint en alguns moments una clara prevalença de la paraula 
sobre la imatge, encara que en tot cas, el dibuix compleix 
perfectament a nivell funcional, amb evidents reminiscències 
de l’estètica del còmic underground .

Estem totes bé d’Ana Penyes
No dir que Anna Penyes ha tingut l’inici de carrera més 
fulgurant en el món de les vinyetes autòctones vindria a 
ser alguna cosa així com negar l’evidència. La jove autora 
valenciana no només ha estat la primera dona a guanyar el 
Premi Nacional de Còmic (pal·liant, parcialment, el deute 
històric que aquest guardó tenia amb les autores), sinó que a 
més per primera vegada s’ha produït el fet que aquest premi 
hagi recaigut en una òpera prima. “Estem totes bé” és l’obra 
que ha possibilitat tot això, i que suposa el tret de sortida a una 
de les carreres amb més potencialitat del còmic espanyol en 
moltes dècades.

“Estem totes bé” és una obra basada en la biografia de les 
àvies de la pròpia autora, Herminia i Maruja. Un retrat de 
tota una generació de dones a les quals la dictadura i la 
societat que l’habitava els van impedir tenir el mínim indici 
de desenvolupament personal; dones anul·lades per la falta de 
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drets, l’absència d’alternatives al matrimoni i que van patir una 
implacable repressió sexual unida a la màxima exaltació de la 
maternitat.

“No crec que les històries feministes només siguin aquelles que 
rescaten vides de dones fortes i lluitadores. Feminista també és 
fer una lectura crítica de la vida d’una dona que ha complert 
amb el paper que li va tocar viure en la seva època. A través de 
les seves històries de vida es parla sobre el paper de les cures, la 
“dona florero”, la submissió, etc. Al final totes i tots tenim part 
d’aquestes dones dins: han estat les nostres àvies, les nostres 
mares, la nostra família. Elles ens han educat en gran part, ens 
travessen per algun costat. La invisibilització del paper de cures 
en la societat està a l’ordre del dia. La mentalitat de la societat 
espanyola encara té un pòsit franquista. Seguim tenint una 
certa por a la paraula política i la memòria, “Aquestes paraules 
de la pròpia Ana Penyes serveixen per explicar l’excepcionalitat 
d’aquesta obra. Una obra que, més enllà d’un evident exercici 
d’amor de l’autora cap a les seves àvies, suposen la reivindicació 
d’una figura sovint injuriada de l’imaginari cultural que tot just 
ha anat més enllà de l’estereotip de “senyora gran maldestre 
però entranyable”.

Bitch planet de Kelly Sue DeConnick i Valentine De Landro
“Bitch Planet” és un crit de ràbia feminista. Un crit que potser 
no esperés que ens arribés des d’una col·lecció del mainstream 
nord-americà. Encara que, ben mirat, potser no resulti tan 
estrany si considerem que prové d’Image Comics, una de les 
editorials que, a més de ser una de les més importants del 
seu país, és també una de les que més llibertat permet als 
qui publica (i no tan sols en aspectes creatius, sinó també en 

elements com els drets d’autor). Sorprèn encara menys si ens 
fixem que la seva creadora literària és Kelly Sue DeConnick, 
una de les guionistes que més s’ha caracteritzat per agitar el 
immobilista món del còmic majoritari del seu país, introduint 
una forta component de gènere en el discurs de les seves obres. 
A ella es deu, en bona part, l’actual fenomen de proliferació de 
capçaleres amb protagonisme femení en el còmic USA.

La més ferotge violència cap a les dones constitueix la base 
mateixa del futur proper que ens descriu l’obra, i que no és 
sinó una gegantina hipèrbole de la nostra realitat. Un món 
en el qual l’estructura i les dinàmiques socials imposen que 
aquelles dones a les que es consideri subversives, poc submises, 
contestatàries, violentes, les que el seu cos no respecti els 
cànons de bellesa o, simplement, aquelles de les que els seus 
marits s’han “avorrit”, siguin declarades “No Conformes”, i 
enviades al planeta presó que dóna títol a la col·lecció.

Un element que és important destacar de “Bitch Planet” el 
trobem en el material addicional que ofereix l’obra. D’una 
banda, presenta una secció de falsos anuncis, amb un estil 
“retro” en homenatge als pulps del principi de la segona meitat 
del segle passat, en què DeConnick i De Landro deixen volar 
tota la seva imaginació, a la qual afegeixen una molt duta dosi 
de mala llet, oferint productes com pastilles per resultar-li més 
“tolerable” al teu marit o medicament contra l’olor vaginal, 
per posar algun exemple. A més d’aquests anuncis, el segon 
element és una molt acurada secció de textos sobre aspectes 
relacionats amb el Feminisme realitzats per firmes expertes en 
la matèria i que representen un important valor afegit.
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Escrivia al principi d’aquest text que fa uns anys no hagués 
estat fàcil fer aquest article, i en realitat ara tampoc ho ha estat 
però pel motiu contrari. La dificultat rau ara a seleccionar 
les obres a ressenyar en l’acumulació de treballs rellevants 
que s’estan publicant recentment. Pel camí se’ns han quedat 
obres tan importants com la novel·la gràfica “Sally Heathcote. 
Sufragista” de Kate Charlesworth i Mary i Brian Talbot, el títol 
fa innecessari explicar la seva temàtica o les obres també del 
matrimoni Talbot “La nena dels seus ulls” (a mig camí entre 
l’autobiografia de la pròpia Mary Talbot i la biografia de Lucia 
Joyce, la filla de James Joyce) i “la verge roja” (basada en la figura 
de Louise Michel, un dels principals referents del feminisme, 
que va forjar la seva llegenda a la Comuna de París).

Com succeeix amb el tema de la violació, el de la prostitució 
i la tracta són elements que es presenta de manera abundant 
en la creació d’historietes si bé, en la majoria de les ocasions es 
presenta com un element de caràcter dramàtic, sense intenció 
de analitzar en profunditat aquest problema. Afortunadament 
també hi ha obres que sí presenten aquesta recerca de reflexió, 
entre les quals caldria destacar dos: “Esclaves”, novel·la gràfica 
d’Alicia Palmer i Bosco Rei-Stolle, que constitueix un exercici 
de denúncia dels processos d’esclavitud i explotació que 
acompanyen la prostitució i “Beya”, de Gabriela Cabezón 
Cambra i Iñaki Echeverría, obra que descriu, mitjançant la 
forma d’un monòleg intern de la protagonista, el procés pel 
qual serà segrestada i obligada a prostituir-se.

Com a colofó ​​de tot aquest text, probablement la millor obra 

a esmentar seria “Feminisme per a principiants” de Núria 
Varela i Antonia Santolaya: un diàleg entre imatge i paraules 
que conforma una valuosa aproximació al Feminisme; un 
treball tan didàctic com amè en la seva lectura, en què la claredat 
expositiva es conjuga amb ocasionals moments d’una certa 
poètica. Un volum d’obligada lectura, per la seva la capacitat 
per apropar-nos al que ha demostrat ser, a dia d’avui i per a 
qui subscriu aquestes línies, l’únic moviment sociopolític amb 
capacitat real per transformar el món en què vivim.

El futur és de color violeta.
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En les últimes dècades, la relació entre el còmic i la 
representació de la memòria i la història s’ha anat estrenyent. 
Des de la publicació de Maus, la gran obra d’Art Spiegelman 
que retrata les vivències dels seus pares a Auschwitz, el gènere 
històric ha gaudit d’una forta presència a les vinyetes. Han estat 
centenars les obres que s’han acostat al passat per retratar una 
gran diversitat d’esdeveniments i de períodes històrics: des de 
la prehistòria fins al passat més recent. En el cas del còmic 
espanyol, és impossible no fer referència a Carlos Giménez i 
la seva Paracuellos, obra pionera que narrava les vivències de 
l’autor en una llar de l’Auxili Social durant el franquisme.

El llenguatge del còmic, que combina el millor del text i de 
la imatge a més d’infinitat de recursos propis, permet als i 
les dibuixants submergir-nos en qualsevol escenari. Tornant 
a Maus, és impossible no patir amb els personatges, tot i el 
distanciament inicial que pot provocar l’ús d’animals per 
representar els diferents pobles. La reconstrucció de les vides 
dels seus pares que du a terme Spiegelman va acompanyada 
d’una profunda reflexió al voltant de la memòria històrica i la 
necessitat de preservar el passat per comprendre el present. 
Seguint l’estela de Maus, multitud d’autores i autors han 
relatat el passat a través de les vinyetes: Marjane Satrapi, que en 

Persépolis explica com va viure de nena la revolució iraniana 
de 1979; amb un altre enfocament, el periodisme en vinyetes 
de Joe Sacco, que en diverses obres ens acosta a Palestina i 
a les guerres de l’antiga Iugoslàvia; o Jacques Tardi amb els 
seus treballs sobre la Primera Guerra Mundial, són només 
alguns dels noms més destacats del panorama internacional 
en les últimes dècades. En el nostre còmic obres com L’art de 
volar, Els solcs de l’atzar, Mai tindré 20 anys o doctor Uriel han 
mostrat les virtuts de les vinyetes per reflectir la història.

Un altre aspecte clau en la relació entre història i còmic és el 
poder de la subjectivitat que posseeix aquest mitjà. Els i les 
dibuixants ens mostren la seva visió de forma directa, sense 
intermediaris, i en cap moment intenten vendre’ns una 
suposada objectivitat impossible d’assolir, ja que el dibuix és 
un llenguatge totalment personal. Els dubtes i les reflexions 
que els van sorgint durant el procés d’elaboració de les seves 
obres generalment són presents, de manera que com a lectors 
som interpel·lats directament a participar en el procés de 
recuperació de la memòria. Així mateix, és destacable que 
en molts casos els còmics històrics se centren en episodis 
familiars o personals que afecten directament a qui els creen, 
de manera que el procés d’identificació amb els personatges té 

La història 
en els 
còmics
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todas bien,, d’Ana Penyas i no pensar immediatament en les 
nostres pròpies àvies.

El particular ritme de lectura del còmic, que a diferència de 
mitjans com el cinema, no ens ve imposat des de fora, permet 
que avancem i retrocedim o fins i tot ens aturem quan així 
ho creiem necessari. Una única vinyeta té la capacitat de 
transmetre una gran quantitat d’informació, aprofitant la 
potència del llenguatge propi del mitjà. El dibuix, més enllà 
del major o menor grau de realisme, té una potència que 
ens colpeja frontalment i no permet que siguem indiferents 
al que ens és narrat. El procés de documentació que sempre 
porten a terme autors i autores, en molts casos col·laborant 
amb el món acadèmic, certifica que els còmics històrics són 
una gran opció per aprendre del nostre passat.

Finalment, l’establiment del còmic com un mitjà artístic de 
primer ordre, allunyat ja del tòpic que el convertia en un 
simple entreteniment infantil, ha aconseguit que gaudim 
d’una diversitat de títols de qualitat aclaparadora. S’han creat 
còmics sobre qualsevol època històrica i situats pràcticament 
en qualsevol escenari; existeixen biografies, assaigs i 
adaptacions literàries en vinyetes; historietes curtes, volums 
amb centenars de pàgines, innombrables estils gràfics… Les 
opcions són pràcticament infinites i per poc que busquem 
serem capaços de trobar fàcilment obres que satisfacin 
àmpliament els nostres interessos. A tall d’exemple aquí van 
algunes recomanacions de còmics publicats tan sols en l’últim 
any:

12 nacimientos de Miguel Mármol, de Dani Fano (Astiberri)
El dibuixant basc Dani Fano narra la vida de Miguel Mármol, 
històric sindicalista salvadorenc i fundador del Partit comunista 
del país centreamericà. L’estructura narrativa, basada en 
una narració d’Eduardo Galeano, relata les peripècies del 
protagonista a partir dels dotze moments en què va estar a 
punt de morir. Una història de lluita, de sacrificis personals 
i de voluntat indesmaiable per millorar el món en què li va 
tocar viure. El magistral dibuix, entre el realisme dels escenaris 
i la caricatura dels personatges, unit a un magnífic ús del gris 
i les seves múltiples tonalitats, completen una obra d’altíssim 
nivell.

Mies, de l’Agustín Ferrer Casas (Grafito)
Ludwig Mies van der Rohe és una de les figures més 
importants de l’arquitectura al segle XX. Director de l’escola 
de la Bauhaus, creador d’obres com el Pavelló Alemany de 
Barcelona o la Nova Galeria Nacional de Berlín, la seva vida 
personal i sobretot la seva ambigua relació amb el nazisme 
el converteixen en un personatge controvertit. Agustí Ferrer 
Casas ha elaborat una biografia en vinyetes que tracta 
de glossar una vida tan complexa. Una conversa entre el 
protagonista i el seu nét és el fil conductor que permet al 
dibuixant navarrès reconstruir el periple vital del genial 
arquitecte. És especialment destacable la bellesa de la multitud 
de dibuixos dels dissenys de Mies van der Rohe que poblen 
les pàgines del còmic.

Irmina, de Barbara Yelin (Astiberri)
L’àvia de la dibuixant alemanya Barbara Yelin va ser una jove 
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valenta i independent que als anys 30 es va traslladar tota sola 
a Londres per estudiar. Allà va mantenir una relació amorosa 
amb un dels primers estudiants negres d’Oxford. Com va 
poder algú així acabar sent l’abnegada esposa d’un oficial de 
les SS i una convençuda defensora del nazisme? Aquestes 
qüestions són les que tracta de respondre l’autora, de manera 
que investigant sobre la seva àvia aborda el delicat tema de la 
responsabilitat del poble alemany en els crims del nazisme. 
Les belles aquarel·les i la cura del color componen un aparell 
gràfic molt efectiu que ens permet reflexionar sobre la 
complexa naturalesa humana.

Nieve en los bolsillos, de Kim (Norma)
El còmic històric a Espanya s’ha acostat amb freqüència a la 
guerra civil, a la dictadura franquista i la transició democràtica, 
però davant la magnitud d’aquests temes encara queden 
molts buits per omplir. Joaquim Aubert, Kim, després de 
triomfar a El Jueves amb el seu mític personatge Martínez el 
Facha i després de contribuir a la recuperació de la memòria 
històrica dibuixant els guions d’Antonio Altarriba en El arte 
de volar y El ala rota, per fi va decidir narrar la seva pròpia 
història: la seva estada a Alemanya a principis dels anys 60. 
Els centenars de milers d’emigrants espanyols que van buscar 
prosperar lluny del franquisme són el protagonista col·lectiu 
de Nieve en los bolsillos. La forma en què Kim enllaça les seves 
vivències amb les dels que es va trobant en el seu camí és 
magistral i permeten al dibuixant denunciar molts elements 
de la dictadura: el classisme, el masclisme, l’homofòbia… 
Estem davant d’una obra molt necessària.

Modotti. Una mujer del siglo XX, de l’Ángel de la Calle (Reino 
de Cordelia)
Tina Modotti, fotògrafa, actriu, model i comunista, va tenir 
una vida tremendament convulsa, que li va permetre viure 
en persona alguns dels grans esdeveniments històrics de la 
primera meitat del segle XX. Va passar pel Berlín d’inicis dels 
anys 30, el Moscou de les purgues estalinistes, la revolució 
asturiana de 1934 o la guerra civil. Tot això va captar l’atenció 
d’Ángel de la Calle, que es va llançar a crear la millor biografia 
possible de Modotti. Després de diverses edicions i en estar ja 
descatalogat, l’autor asturià va decidir crear l’edició definitiva 
amb noves pàgines que inclouen les més recents investigacions 
sobre la misteriosa mort de la protagonista. Tant el dibuix com 
la treballada estructura narrativa la converteixen en una obra 
de primer nivell.

Mandela y el general, d’Oriol Malet i John Carlin (Penguin 
Random House i Comanegra en català)
Vint anys després de les primeres eleccions democràtiques 
en la història de Sud-àfrica, després de més de quaranta anys 
d’apartheid, la figura de Nelson Mandela segueix provocant 
fascinació. Multitud de llibres, pel·lícules i documentals 
s’han acostat a la vida i el llegat del llegendari líder i per fi 
el còmic ha generat una obra digna d’un protagonista tan 
carismàtic. John Carlin, periodista britànic que va exercir de 
corresponsal a Sud-àfrica entre 1989 i 1995, i el dibuixant Oriol 
Malet han unit les seves forces per retratar Mandela i un dels 
seus interlocutors en els moments més tensos de la transició 
sud-africana: Constand Viljoen. El militar afrikaner, líder de 
l’extrema dreta, va evolucionar des d’una postura obertament 
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parlamentari. El dibuix de Malet, que recorre alguns dels 
instants més icònics del període, converteix la relació entre 
Mandela i Viljoen en una obra memorable.

Soldados de Salamina, de José Pablo García i Javier Cercas 
(Penguin Random House)
José Pablo García ha adaptat al còmic amb mestria la famosa 
novel·la de Javier Cercas que recupera un de tants episodis 
personals de la guerra civil: com sobreviure a un afusellament 
l’escriptor i fundador de Falange Rafael Sánchez Mazas 
gràcies a que un militar republicà el va deixar marxar. 
Després d’adaptar amb gran èxit les obres de Paul Preston La 
guerra civil espanyola i Muerte en Guernica, el jove dibuixant 
malagueny ha consolidat un llenguatge propi que torna a 
aplicar amb encert en aquesta ocasió. Realitat i ficció es donen 
la mà per analitzar com es relacionen el passat i el present.

Angola Janga, de Marcelo d’Salete (Flow Press)
El dibuixant brasiler Marcelo d’Salete, premiat en diversos 
certàmens internacionals, recupera la història del Quilombo 
dos Palmares, el regne que van crear esclaus fugitius al Brasil 
colonial del segle XVII. És un episodi desconegut fora del 
Brasil, però que mostra la cruesa del racisme i el colonialisme 
que van imposar els europeus quan van arribar a Amèrica. 
Una història emocionant, plena d’acció, que s’endinsa en un 
passat pràcticament mític de la mà d’un dibuix en blanc i 
negre molt expressiu i ple de força.
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I no obstant això existeix
El Treball i les persones que viuen d’ell i que amb ell creen 
la riquesa, han tingut escàs protagonisme dins del còmic. Ha 
predominat més l’absència que la presència en línia amb el 
que passa en el conjunt de la cultura. No obstant això, des 
de molt d’hora hi ha hagut excepcions en aquesta regla de 
“no existència”. Així, en la sèrie onírica Pesadillas de cenas 
indigestas (1904-1911) una de les primeres obres de Winsor 
McCay, autor que és una referència clàssica del còmic americà.

Una cultura pròpia
Però la cultura obrera, que és part fonamental del component 
igualitari de l’especificitat social europea, s’ha desenvolupat 
essencialment al marge dels canals industrials de la cultura 
de masses. El pamflet, el míting, la revista reivindicativa, 
l’assemblea, les pintades, les manifestacions, els piquets 
a les vagues han estat durant molt de temps els mitjans 
de comunicació propis i especialitzats en la difusió de la 
reivindicació i en la crida a la lluita i la solidaritat. En tots 
ells el text escrit o oral descrivia, i encara descriu, breument 
part de la realitat social amb una crida a la intervenció per 
modificar-la. D’aquesta manera conformava l’inici d’un relat 
que es convidava a desenvolupar els receptors del missatge. 
Ha muerto un hombre  (Ponent Mon, 2007) de Kris (guió) i 

Etienne Davodeau (realització gràfica) recupera la intensitat 
i l’emoció d’aquesta cultura de l’agitació i la seva immediata 
transformació en acció. I ho fa per mitjà de la descripció de la 
intervenció propagandística del cineasta francès René Vautier 
en el moviment de vagues obreres que es va produir a la ciutat, 
llavors en reconstrucció, de Brest a la primavera de 1950. La 
primera part de la narració ens presenta al protagonista, descriu 
una manifestació, la seva repressió per la policia que provoca la 
mort de l’obrer Edouard Mazé i la posterior resposta solidària 
que contempla i filma per Vautier. A la segona el protagonisme 
passa a la difusió, en múltiples i improvisats escenaris d’aquesta 
filmació que s’acompanya amb el recitat del poema de Paul 
Éluard que dóna nom al llibre. En aquesta part la resposta al 
missatge passa a ocupar un lloc protagonista amb la presència 
dels espectadors -els treballadors en vaga- i les seves reaccions 
i sobretot amb la recreació improvisada d’aquest poema per 
part d’un sindicalista. Però el cicle emissor-receptor encara fa 
un altre moviment significatiu quan Éluard escolta el registre 
magnetofònic d’aquella recreació de la seva pròpia obra. Ha 
muerto un obrero  és èpica pencaire, està construïda no només 
sobre l’ignorat o oblidat sinó també sobre l’acció col·lectiva, 
sobre la confluència de petites gestes que desafien no només 
el fals ordre repressor sinó també la seva subordinació social. 
Etienne Davodeau, per la seva banda, també és autor de Las 

El “currantado” 
a les 

vinyetes 
Pepe Gálvez. Guionista, crític, sindicalista
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malas gentes en la qual descriu l’experiència dels seus pares 
en la transició del sindicalisme cristià al sindicalisme de classe, 
i de Los ignorantes (La Cúpula 2017) que és un cant al Treball 
entès com a curiositat, ganes de saber i ambició de conèixer no 
per acumular erudició sinó per gaudir més i millor amb les 
nostres cèl·lules grises i amb els nostres sentits. Un concepte 
del Treball que cada vegada tindrà més importància en l’època 
de la revolució digital. És també un relat d’iniciació mútua entre 
un historietista i un viticultor, d’acostament i coneixement 
entre els seus dos mons. Què tenen en comú el món del cultiu 
de la vinya i elaboració del vi amb el de la creació historietística? 
Doncs que són dos processos creatius que comparteixen el 
compromís de l’autor amb la seva obra i el fet que en tots dos 
casos el que es conrea, el que es realitza, aconsegueix el seu 
veritable valor en ser llegit o ser begut. Dos processos en els 
quals la part industrial intervé després de la creativa, després 
de les quals les mans de les persones hagin treballat idees i 
formes en un cas o terra i ceps en l’altre.

Proletaris del tot el món
Entre nosaltres cal assenyalar Entretelas (La Cúpula 2012) 
obra de Rubén del Rincón en la qual descriu la lluita del 
seu pare i altres companys constituïts en cooperativa per 
salvar la fàbrica del tèxtil abandonada per l’empresari. La 
historia improcedente  (Gargantua 2012) de Diego de Isusi 
i Javier de Isusi tracta per la seva part d’un acomiadament 
improcedent i es basa en l’experiència personal d’en Diego. 
Però l’autor que ha incorporat al “currantado” amb més 
freqüència en les seves historietes ha estat Carlos Gímenez, del 
que ja hem citat en un altre article la historieta El elemento 

de presión precisa i divertida concreció del conflicte laboral i 
de la combinació entre proposta i mobilització a la estratègia 
sindical. Giménez després de recrear a Paracuellos les dures 
vivències dels nens “acollits” a les Llars de l’Auxili Social de 
la postguerra, va descriure en Barrio (Tot Barri, DeBolsillo, 
2011) la quotidianitat d’un barri obrer en els anys cinquanta 
del segle passat. De les diferents historietes que componen 
la sèrie cal destacar Bernardo y La chabola, en la primera es 
descriu la repressió sobre les organitzacions polítiques obreres 
mentre que la segona és un bell relat de solidaritat pencaire, 
en aquest cas entre els emigrants que han arribat del camp 
a la ciutat, una altra mostra de l’èpica col·lectiva. I sobre 
l’emigració, però aquesta vegada la que van realitzar molts 
treballadors espanyols a Alemanya, tracta Nieve en los bolsillos: 
Alemania 1963, guió i dibuix Kim (Norma Editorial), narració 
autobiogràfica que descriu un viatge que finalitzarà a la ciutat 
alemanya de Remscheid i que d’una banda, es converteix 
en un mirall en el qual es reflecteix des de lluny l’Espanya 
sotmesa a la dictadura franquista. Mentre que d’altra banda, 
ens mostra com els motius que van provocar llavors la nostra 
emigració, a Alemanya i Suïssa principalment, són similars 
als que generen l’actual immigració que rebem: les diferències 
econòmiques i de benestar entre la societat d’origen i la de destí, 
així com l’absència o debilitat de llibertats i drets. Així mateix, 
la lectura de les vivències d’aquelles persones ens acosten a les 
que arriben a les nostres societats des del Sud, a l’estranyament 
social i el difícil que és viure en condicions irregulars. La curta 
seqüència en la qual Kim descriu l’arribada d’un contingent 
d’emigrants espanyols en autobusos, confosos, marcats per 
l’estigma de la seva pobresa i amb la por i la tristesa en les seves 
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traumàtic de la emigració forçada.

Contra la precarietat
La jove polonesa Donaria Bogdanska, l’autora i protagonista 
d’Esclavos del trabajo (Astiberri, 2018) també ha emigrat, 
en aquest cas a Suècia i ara ella es troba en un període de 
definició de la seva vida, de superar inseguretats, de gaudir 
l’espai obert de l’amistat, de navegar el mar esvalotat de les 
relacions sentimentals. Tot això molt comú en els actuals 
relats autobiogràfics protagonitzats per joves, però a més 
mostra sensibilitat davant la injustícia laboral, no l’accepta 
com a natural o inevitable i decideix enfrontar-s’hi de manera 
organitzada.

Sense estudis, ni coneixements de la llengua sueca, ni 
contractes previs que l’ajudin a salvar els enrevessats tràmits 
burocràtics, es veu obligada a acceptar treballs precaris de curta 
durada per subsistir abans de recalar com a cambrera, sense 
contracte, en un restaurant indi. En aquest últim viu en pròpia 
pell d’immigrant l’explotació laboral i la discriminació salarial 
a la qual s’enfrontarà victoriosament amb suport sindical. 
Paradoxalment, la ciutat de Malmö i els ambients laborals 
en els quals es mou Daria tenen un cert toc progressista de 
societat oberta que, però, incorpora una forta desigualtat 
laboral, contradicció exemplificada en l’empresari animalista 
que no paga a les seves treballadores. És a dir, ens descriu una 
realitat que també es dóna abundantment entre nosaltres.
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Recordo ara una història d’una pàgina de Susanna Martín en 
la qual, en forma d’humor, reflexionava sobre el fet que ella 
com a creadora l’obra de la qual ha estat sovint anomenada 
amb l’etiqueta de còmic social, té en realitat un treball solitari, 
en el qual el màxim de sociabilització (ara que havia deixat de 
fumar) va ser en una ocasió en què se’n va anar la llum i, en 
treure el cap a la finestra del pati, allà estava la resta d’habitants 
del bloc intercanviant opinions sobre quant trigaria a fer-se 
malbé el menjar de l’interior de les neveres si el fluid elèctric 
trigava molt a reinstaurar-se.

També em ve al cap una entrevista amb en Marc Prior al 
diari Diagonal en la qual s’expressava en els següents termes: 
“L’etiqueta còmic social, precisament per etiqueta, domestica 
la part que hauria de ser subversiva, i que, a més, agrupa coses 
que jo no ajuntaria massa”. Amb aquestes dues mencions 
el que volia ressaltar és que no resulta fàcil definir què és el 
“còmic social”, o si de veritat existeix tal cosa.

No ens enganyem, el còmic fa temps que no és avantguarda 
de res. Potser ho va ser en moments passats, quan formava part 
d’això que es va dir “contracultura”, però ara és un altre més 
dels llenguatges al servei dels modes d’expressió i de ficció del 

discurs hegemònic; un discurs al qual les temàtiques d’ordre 
social no només se la porten al paire, sinó que les penalitza. 
Crec que era Isaac Rosa qui deia, en parlar del seu camp de 
treball, que ara mateix “la novel·la no compta”, però no perquè 
no expliqui res, sinó que perquè ja no importa, no marca cap 
diferència. El mateix es pot aplicar a la historieta actual. El fet 
que existeixi la mateixa etiqueta de “còmic social” exemplifica 
ja que estem davant algun tipus excepció, d’alguna cosa que 
se surt del cànon.

Potser se m’acusi de ser excessivament sever en el judici, però 
crec que és important l’autocrítica. Malgrat això, o precisament 
per això, sóc optimista perquè hi ha el treball de molts/es 
autors i autores entestats/des en què el seu treball serveixi per 
alguna cosa. Tota persona és un subjecte polític, però no ens 
enganyem, la nostra capacitat d’intervenció no va molt més 
enllà del que abasten els nostres braços. El que passa és que, 
de vegades, l’espai que abracen aquests braços inclou un tauler 
de dibuix, i en aquests casos es generen obres que indueixen 
a l’optimisme pel que fa pensar que el còmic pot ser molt més 
que una font d’entreteniment. Que pot, com a mitjà, resultar 
rellevant per a la societat que el genera i ho gaudeix.

Temàtica 
social en 
el còmic 

Norman Fernánez Tascón. Divulgador, investigador, coordinador, teòric, crític, 
redactor, autor, articulista
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no crec que hi hagi res que pugui dir-se “còmic social”. Hi 
ha uns temes per explicar, unes formes de contar-los, una 
sensibilitat per fer-ho, que poden tenir un ancoratge de tipus 
social o no, això ja depèn de cada creador/a. Per a aquest cas, 
penso que vindria bé una metàfora del tipus de les “ulleres 
morades” en relació amb el feminisme. El  component social 
estarà, o no, a la mirada que s’ofereix de forma inherent. Serà 
una manera de veure i habitar el món de qui realitza la creació 
i que podrà ser compartida pels que gaudim d’aquestes obres. 
Obres com les que procedim ja a ressenyar, i que no són sinó 
un petit mostrari d’aquesta forma d’entendre la historieta.

Miguel, 15 años en la calle de Miguel Fuster
Miguel 15 años en la calle és una obra punyent i que no 
resulta una lectura fàcil, aviso ja. És una d’aquelles obres que 
t’encongeix el cor, sense concessions, un exercici dolorós, però 
que no per això s’ha d’abandonar. Mirar a una altra banda no 
és la solució. Si de cas, és el més fàcil, el que menys mal fa i, 
també, el més covard.

Miguel Fuster parla a la seva obra sobre la dècada i mitja que 
es va passar vivint al carrer, presa de l’alcoholisme, patint la 
indiferència, quan no el maltractament, per part dels seus 
congèneres; també alguna ajuda ocasional, com la dels nois 
de l’Arrels Fundanció, l’interès per ajudar li va donar forces 
per decidir, no només a reconduir la seva vida, sinó també 
a plasmar després totes les seves experiències en el paper. 
L’obra alterna històries breus en còmic, amb altres narrades 
en prosa i acompanyades d’il·lustracions, en què Miguel relata 

en primera persona episodis de la seva experiència. El resultat 
és commovedor, colpidor per moments, i amb espurnes de 
solidaritat en alguna ocasió; les menys. Els anys, les penúries, 
l’alcohol, no han acabat amb el talent de Fuster, que resol l’obra 
amb un estil gràfic bigarrat, ple de línies que descriuen un 
món tèrbol, fosc, embolicat, en què a penes penetra la llum, ja 
sigui la del sol o la de l’esperança.

“Em dic Miguel Fuster. Sóc professional del còmic i pintor i he 
passat 15 anys de la meva vida al carrer. Vull tornar a guanyar-
me la vida pintant i espero que aquest bloc m’ajudi a això”. 
Aquestes són les paraules amb què Miguel Fuster es presenta 
al seu bloc, que ha batejat amb el mateix títol que la seva obra, 
i on segueix oferint treballs ocasionals del mateix tipus, a més 
d’una tasca de difusió de la problemàtica de les persones que 
avui dia segueixen omplint els nostres carrers, sense cap altre 
lloc on viure.

Sansamba d’Isabel Franc i Susanna Martín
“Sansamba és una ficció autobiogràfica que narra la relació 
d’amistat entre un jove immigrant subsaharià i una europea 
“d’una certa edat”. Dues cultures, dues races i dues formes 
de vida totalment diferents que coincideixen en el desig de 
veure el món de manera multicolor”. Amb aquestes paraules 
promocionava l’editorial “Sansamba”, en una perfecta definició 
del seu contingut que seria absurd intentar millorar. Alícia, la 
protagonista de l’obra, ve a ser l’alter-ego de la seva escriptora i 
ja havia estat utilitzat per les dues autores en “Alícia en un món 
real”, obra en la qual mostraven l’experiència de la primera 
d’elles amb el càncer de mama.
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“Sansamba” ens parla del tema de la immigració. Però ho fa 
en les distàncies curtes. No es tracta tant de xifres, d’un discurs 
polític, d’un tema de drets humans, d’un discurs polític; és 
una mica més proper, més empàtic. L’obra arrenca amb el 
moment en què Alícia obre la porta de casa i es troba a un jove 
immigrant que tan sols li diu la paraula “treball”.

A partir d’aquí, se’ns mostra la descripció de la manera en 
la qual s’estableix la relació, superant la desconfiança que 
la mateixa societat et fica al cap, encara que no vulguis, per 
passar més endavant a la descripció del malson burocràtic que 
suposa intentar aconseguir, o ajudar a aconseguir, regularitzar 
la situació dels immigrants sense papers (i això tenint en 
compte que l’obra està realitzada abans de les actual paranoia 
anti-immigrants que està assolant Europa en els últims 
temps). En tot cas, el treball d’Isabel Franc i Susanna Martin 
és tota una declaració de principis pel que fa a la necessitat 
d’acceptar i comprendre a qui és diferent.

Aquí vivió d’Isaac Rosa i Cristina Bueno
El de l’habitatge, amb les seves múltiples variants: 
desnonaments, gertifricació, especulació immobiliària, fons 
voltor, pisos buits al costat de gent sense llar…etc, és sens dubte 
una de les realitats més preocupants amb les que convivim avui 
en dia. És també la temàtica sobre la qual gira “Aquí vvivió”, 
primera incursió en la realització d’historietes de l’escriptor 
Isaac Rosa, que col·labora amb la il·lustradora Cristina Bueno 
(autora el nom de la qual veuran repetit una mica més endavant 
i que anteriorment ja havia realitzat, juntament Raquel Franco, 
“Las abuelas dan el golpe”, una obra sobre quatre àvies que 

decideixen atracar un banc, que també podria haver format 
perfectament part d’aquesta selecció).

“Aquí vivió” és la història d’una mare i una filla que es traslladen 
a viure a un lloc nou per a elles, i que aniran descobrint que 
el pis al qual han arribat va ser arrabassat mitjançant un 
desnonament als seus anteriors ocupants (alguns dels quals 
, “es resisteixen”, d’alguna manera, a abandonar la seva llar). 
Com en l’obra abans ressenyada, aquí també ens trobem amb 
una Alícia, en aquest cas Alícia és la filla que es trasllada amb 
la seva mare, i que anirà descobrint una realitat que esdevenia 
al seu costat, al nostre costat, sense que ella fos conscient: les 
execucions hipotecàries per milers (eufemismes per expressar 
la infàmia d’expulsar la gent de les seves llars) o la tenacitat 
de moltes persones que porten anys i anys enfrontant-se als 
desnonaments, lluitant contra vent i marea perquè els drets de 
la gent prevalguin sobre els interessos del poder econòmic. I si 
em permeten una digressió com a colofó ​​d’aquesta ressenya 
no puc deixar d’afegir que actuacions com les de la Plataforma 
d’Afectats per la Hipoteca són les que realment ens permeten 
mantenir un mínim de dignitat com a societat.

Presas fáciles de Miguelanxo Prado
En forma de la investigació policial que es planteja quan 
comencen a aparèixer assassinades diverses persones de 
diferents escalafons del sistema financer, és la manera en què 
Miguelanxo Prado ha decidit crear “Presas fáciles”, una obra 
que orbita entorn a l’escàndol de les anomenades “preferents”. 
L’obra és, evidentment, una ficció, però en ella es poden 
reconèixer fets recentment esdevinguts que ens haurien de 
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una parella de jubilats que decideixen suïcidar-se quan reben 
una ordre de desnonament, notícia fàcilment localitzable a 
l’hemeroteca .

“Presas fáciles”, en darrer terme, no és sinó una reflexió sobre 
en un tema de dolorosa actualitat, com és el de la indefensió del 
ciutadà davant els abusos d’aquesta cohort d’individus i entitats 
implicades en això que abans es denominava eufemísticament 
“sistema financer” i que ja ha arribat a un nivell de enviliment 
que fa que resulti difícil trobar-li un qualificatiu apropiat. És 
també una reflexió sobre com estem tractant a les persones 
que pertanyen a aquest grup que hem decidit anomenar 
“tercera edat”, perquè sona millor que “vell/a”, i el benestar del 
qual ens importa més aviat poc.

Miguelanxo Prado, és un dels nostres creadors del món 
del còmic i la il·lustració de major difusió i prestigi a nivell 
internacional, però no per això deixa d’observar el que passa 
al seu costat i decideix mostrar-ho. En aquest cas concret servir 
una hipèrbole (els assassinats) perquè Miguelanxo és un 
dels autors que millor entén que n’hi ha prou amb deformar 
lleugerament la realitat perquè aquesta se’ns mostri encara 
més clara.

Pintas mucho de Flavita Banana, Cristina Bueno, Monstruo 
Espagueti i Lyona
Els CRAE (centre residencial d’acció educativa) són serveis 
d’acollida per a nens/es i adolescents menors d’edat a què els 
seus pares se’ls ha retirat la tutela, que passa a ser exercida per 

institucions públiques. “Pintas mucho” és la història de quatre 
tallers d’il·lustració impartits per Flavita Banana, Cristina 
Bueno, Monstruo Espagueti i Lyona en quatre d’aquests 
centres d’acollida. Un procés de descobriment d’una realitat i 
una problemàtica que, no per estar succeint al nostre mateix 
costat, no deixen de ser grans desconegudes per la immensa 
majoria de la societat. En aquests temps en què es munten 
debats mediàtics, espuris i interessats, com el dels anomenats 
ventres de lloguer, no deixa de sorprendre el desconeixement 
que existeix sobre l’acolliment familiar, per exemple.

Hi ha ocasions en què la distància més curta entre dos punts 
no és la línia recta (i no estic parlant de geometria no euclidiana, 
o coses d’aquesta rares dels físics) i “Pintas mucho” és un clar 
exemple d’això, perquè el que ens expliquen les seves quatre 
autores en el llibre és com per arribar a connectar amb els seus 
alumnes dels tallers van haver de fer un viatge primer a través 
d’elles mateixes, de les expectatives que tenien abans d’arribar, 
de com les anava modelant en el seu interior les realitats que 
anaven coneixent, el que els/les nois/es compartien amb 
elles… en resum, un exercici de sinceritat brutal i la plasmació 
que, de vegades i paradoxalment, l’empatia és un instrument 
d’una eficàcia brutal per conèixer-se a un mateix. Sense cap 
dubte, un dels millors treballs que s’han publicat en el món en 
les nostres vinyetes en els últims anys.
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La tercera edició de la revista veurà la llum a finals de maig, just 
un any després de proposar a estudiants de còmic i d’il·lustració 
de 5 escoles públiques d’art la realització i publicació de la seva 
pròpia historieta.

Aquesta revista forma part de les pràctiques curriculars de 
l’alumnat de 5 escoles d’art públiques i instituts de 3 municipis 
diferents: la Llotja, Serra i Abella, Pau Gargallo, Art la Industrial 
i la Massana i es complementen amb sessions de professionals 
del còmic com la presentació de Picasso en la Guerra Civil de 
Daniel Torres o la masterclass d’Alitha Martínez, autora de 
Marvel. El disseny i la maquetació es realitza amb alumnat en 
pràctiques d’arts gràfiques de l’Escola del Treball de Barcelona 
i disseny gràfic de la Llotja.

Amb el comú denominador de la temàtica social, l’alumnat 
comunica amb el còmic les vivències personals, inquietuds, 
reivindicacions, denúncies i formes de veure el món. La 
diversitat afectiva i sexual, les pors i depressions juvenils, el 
treball precari i les distopies socials es repeteixen cada any 
entre els temes més triats i CCOO constitueix una font de 
coneixement i documentació de gran valor.

La temàtica proposada a l’anterior edició va ser la memòria 
històrica i es van dibuixar historietes sobre les olimpíades 
populars del 36, l’exhumació de les fosses comunes de la 
dictadura franquista,  el varó de corbata roja, Helios Gómez, a 
la presó Model i sobre biogràfiques familiars.

En aquesta edició la proposta és la problemàtica nord/sud ja 
que la revista serà un dels premis del crouwd-funding per la 
construcció d’una escola pública a Kithunthi, Kènia, a través 
del projecte de cooperació internacional MusicAula amb les 
entitats Bitlab, Arquitectes Tècnics sense fronteres, Wendano 
i Base A.

L’elaboració de cada obra és un procés llarg que s’inicia amb 
una idea i es construeix en sessions de treball col·lectiu a l’Espai 
Assemblea creant xarxa entre alumnat de diferents centres, 
edats i nacionalitats i tutoritzades pel guionista Pepe Gálvez.

Darrera hi ha moltes hores de treball, amb dibuix, 
documentació, esboços, storyboards , correccions, disseny i 
maquetació que resulten en l’obra final.

CCOOMICS’19 
dibuixem per 

Kithunthi 
Rodrigo Plaza. Profesor d’FP, delegat de CCOO de Ensenyament Catalunya

RECOMANACIONS
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indrets: dels disturbis d’Stonewall del 69 amb l’activista LGBT 
Marsha P.Johnson a l’actual fugida d’una persona trans de 
llatinoamèrica on goberna l’extrema dreta, de les llegendes i 
mites kenians a les distopies socials, de les pors i depressions 
d’adolescents a la paraciència i l’homeopatia d’adults.

El resultat és aquesta revista i l’exposició que l’acompanya fa 
d’altaveu dels i les joves i constitueix una de les primers obres 
d’aquestes futures professionals del 9è art.

El còmic ha estat sempre present entre la classe popular i 
treballadora, i en una societat on el temps és or i la informació 
vola per les xarxes, la narrativa gràfica esdevé una potent eina 
comunicativa.
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