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ΙΣΤΟΡΙΑ ΤΗΣ ΤΕΧΝΗΣ 
Γ’ ΤΑΞΗ
 
ΑΝΑΛΥΣΗ ΕΡΓΩΝ ΑΝΑ ΚΕΦΑΛΑΙΟ

ΡΟΜΑΝΤΙΣΜΟΣ

Εικ. 4. Τ. Ζερικό (Theodore Gericault, 1791-
1824), “H σχεδία της Μέδουσας” (1818), λάδι 
και πένα σε μουσαμά, 0,65 x 0,83 μ., Παρίσι, 
Λούβρο.
 
 Ο Τεοντόρ Ζερικό ήταν ένας από τους 
πρωτοπόρους του ρομαντισμού. Στα ταξίδια του 
στην Ιταλία μελέτησε τον Μιχαήλ Αγγελο και 
τον Καραβάτζιο. Από τη μελέτη του έργου τους 
πηγάζουν η δυναμική απόδοση των σωμάτων 
και η δραματική ένταση των χρωμάτων και 
στα δικά του έργα. Το έργο “Η σχεδία της 
Μέδουσας” υπήρξε για τους ρομαντικούς 
ζωγράφους ό,τι ήταν για την περίοδο της 
Γαλλικής Επανάστασης “Ο όρκος των Ορατίων” 
του Νταβίντ. Δεν εξυμνούνται πια ο η ρωισμός 
και τα υψηλά ιδανικά, αλλά απεικονίζονται ο 
ανθρώπινος πόνος και ο αγώνας της επιβίωσης. 
Ο Ζερικό ήθελε να εντυπωσιάσει τον κόσμο 
χρησιμοποιώντας ένα θέμα από τη σύγχρονη 
επικαιρότητα. H “Μέδουσα”, πολεμικό καράβι 
που ταξίδευε προς τη Σενεγάλη, αποικία της 
Γαλλίας, ναυάγησε στις 2 Ιουλίου 1816. Το 
γεγονός είχε συγκλονίσει την κοινή γνώμη 

της Γαλλίας και είχε προκαλέσει έντονες 
συζητήσεις. Το έργο του Ζερικό παρουσιάζει 
τους ναυαγούς τη στιγμή που βλέπουν στον 
ορίζοντα ένα καράβι και αναπτερώνονται οι 
ελπίδες τους για τη σωτηρία. Ο ζωγράφος 
αποτυπώνει στα πρόσωπα των ναυαγών την 
κούραση και την απεγνωσμένη προσπάθεια 
για επιβίωση αλλά συγχρόνως την ελπίδα στη 
εμφάνιση του καραβιού, το οποίο μπορεί να 
τους σώσει. Ολόκληρη η σύνθεση εκφράζει μια 
συνεχώς αυξανόμενη ένταση, που κορυφώνεται 
στο επάνω τμήμα του πίνακα. Κάθε μορφή 
αποτελεί σχεδόν μια αυτόνομη ενότητα με 
πολύπλοκες κινήσεις και αντιθέσεις. Το φως, 
πέφτοντας πάνω στα σώματα των ναυαγών, 
πολλαπλασιάζει τη δραματικότητα στις 
εκφράσεις των προσώπων και στις κινήσεις 
των σωμάτων. Το θέμα αποκτά ένταση προς το 
βάθος, χάρη στην προοπτική, και συγχρόνως 
ανοίγεται προς τα δεξιά και προς τα αριστερά, 
με την έκταση της σχεδίας, δημιουργώντας 
μεγαλύτερη συγκίνηση στο θεατή. Ο Ζερικό 
έκανε πενήντα περίπου προσχέδια γι’ αυτό το 
έργο.
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Εικ. 5. Ε. Ντελακρουά (Ε. Delacroix, 1718-
1863), “H Ελευθερία οδηγεί το λαό” (1830), 
λάδι σε μουσαμά, 2,60 x 325 μ., Παρίσι, 
Λούβρο.

 Τα περισσότερα έργα του Ντελακρουά 
έχουν θέματα από την ιστορία, από τη λογοτεχνία 
αλλά και από τα γεγονότα της εποχής του. Η 
συμμετοχή στα γεγονότα της επικαιρότητας 
και η επιδίωξη να αποτυπώσουν στο έργο τους 
την εποχή τους είναι από τα χαρακτηριστικά 
των ρομαντικών καλλιτεχνών.  

 Οι έντονοι χρωματικοί νεωτερισμοί 
του Ντελακρουά, η ελευθερία και η ένταση 
της πινελιάς του άνοιξαν νέους δρόμους στη 
ζωγραφική. Ανεξαρτητοποιείται από τους 
κλασικούς τρόπους του Νταβίντ και των 
μαθητών του και μεταφέρει στον πίνακα την 
εσωτερική ζωή των πραγμάτων, των ανθρώπων 
και των καταστάσεων. Από τα ταξίδια του στις 
χώρες της Μεσογείου κουβαλά τα χρώματα, 
τις ζωηρές αντιθέσεις και την ευαισθησία της 
εσωτερικής ατμόσφαιρας. Οι δυνάμεις της 
φύσης και τα ένστικτα του ανθρώπου δονούν 
την επιφάνεια των έργων του και δείχνουν στο 
θεατή τις πιο αθέατες πλευρές της ανθρώπινης 
ψυχής. Ο Ντελακρουά, θέλοντας να μάθει όλα τα 

μυστικά της ζωγραφικής, αντέγραψε με επιμονή 
έργα μεγάλων καλλιτεχνών, για να μπορέσει να 
φτάσει σε υψηλή τεχνική τελειότητα.
 
 Το έργο “Η Ελευθερία οδηγεί το λαό”, 
είναι σημαντικό, διότι σ’αυτό παρουσιάζεται 
για πρώτη φορά η θριαμβική σκηνή μιας 
επανάστασης του λαού (η επανάσταση του 1830, 
που έφερε στην εξουσία το βασιλιά Λουδοβίκο - 
Φίλιππο). Ο λαός που συνοδεύει την Ελευθερία 
ανήκει στην κατώτερη κοινωνική τάξη, γεγονός 
που ενόχλησε την αστική τάξη της Γαλλίας. Ο 
καλλιτέχνης συμμετέχει στη δράση του πίνακα, 
μια που ο άντρας με το καπέλο δεν είναι άλλος 
από τον ίδιο το ζωγράφο. Ο ενθουσιασμός για 
την ελευθερία, το ένοπλο πλήθος, η ένταση 
στην ατμόσφαιρα, η κυματίζουσα τρίχρωμη 
σημαία δημιουργούν συναισθήματα έξαρσης 
και πάθους στο θεατή.
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Εικ. 15. Γεώργιος Ιακωβίδης, “Η παιδική 
Συναυλία” (1900), λάδι σε μουσαμά, 1,76 x 
2,50 μ., Αθήνα, Εθνική Πινακοθήκη.

 Από τα πιο γνωστά έργα της ελληνικής 
ηθογραφίας, αποτελεί το αποκορύφωμα 
της άνθησης του είδους, την οποία άνθηση 
θα ακολουθήσει η παρακμή. Ο Ιακωβίδης 
απεικονίζει στο έργο αυτό μια σκηνή που 
αντανακλά όχι μόνο το γούστο του αθηναϊκού 
κοινού αλλά και του ευρωπαϊκού, αφού το 1900, 
ύστερα από μικρές τροποποιήσεις, το έργο 
εστάλη στην παγκόσμια έκθεση του Παρισιού 
και βραβεύτηκε με χρυσό μετάλλιο. Είναι 
προφανής η προσκόλληση του καλλιτέχνη στη 
φυσική αναπαράσταση και χαρακτηριστική 
η φυσική και άνετη πινελιά με την οποία 
περιγράφει τους ανθρώπους, τις κινήσεις, το 
διάχυτο φως.
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Εικ. 18. Φραντζίσκο Γκόγια (Francisco Goya, 
1746 1828), “Οι τουφεκισμοί της 3ης Μαΐου” 
(1814), λάδι σε μουσαμά, 2,66 x 3,45 μ., 
Μαδρίτη, Μουσείο Πράντο.

Ο Φραντζίσκο Γκόγια ζούσε στην Ισπανία, 
σε μια χώρα εξαντλημένη από τους πολέμους 
με τους Γάλλους, όπου επικρατούσαν η 
καταπίεση, η μιζέρια, αλλά και η καχυποψία. 
Ως ζωγράφος της βασιλικής αυλής της 
Ισπανίας απέδωσε με λεπτή ειρωνεία τις 
ανησυχίες της εποχής του. Βασιλείς και απλοί 
άν θρωποι γίνονται στα έργα του αντικείμενο 
της ίδιας αμείλικτης κριτικής του. Στους 
πίνακες του καταγγέλλει με δραματικό τρόπο 
την αγριότητα, τη μισαλλοδοξία, τη βιαιότητα, 
αλλά και τις ταλαιπωρίες του ισπανικού λαού. 
Το έργο του Γκόγια συμπίπτει χρονικά με την 
περίοδο του Νεοκλασικισμού, αλλά περιέχει 
έντονα στοιχεία κριτικής των ιδανικών του 
Διαφωτισμού. Τα έργα του, με τη μεγάλη 
εκφραστική ελευθερία, την αποδέσμευση 
από τους αυστηρούς κανόνες και από 
τον ακαδημαϊσμό του Νεοκλασικισμού, 

παρουσιάζουν τη δραματική πολυπλοκότητα 
της εποχής του καλλιτέχνη και άνοιξαν το 
δρόμο για τις νέες αναζητήσεις του 19ου 
αιώνα.
Στο έργο “Οι τουφεκισμοί της 3ης Μαΐου”, 
παρουσιάζεται η εξέγερση των Ισπανών 
κατά των Γάλλων κατακτητών, μια εξέγερση 
της ανθρωπότητας ενάντια στη βία, στην 
καταπίεση, στον τρόμο, που οδηγεί άδικα 
στο θάνατο. Στα εικονιζόμενα πρόσωπα δεν 
εκφράζεται ηρωισμός όπως στον Μαρά του 
Νταβίντ αλλά αγανάκτηση. Οι άνθρωποι 
πεθαίνουν καταγγέλλοντας τον παραλογισμό 
του πολέμου. Η μορφή με το λευκό πουκάμισο 
αντιστέκεται ακόμα και την τελευταία στιγμή, 
σηκώνοντας τα χέρια σε ένδειξη διαμαρτυρίας 
και οργής.
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Εικ. 20. Κάσπαρ Ντάβιντ Φρήντριχ (Gaspar 
David Friedrich, 1774-1840), “Το φεγγάρι 
καθώς γεννιέται από την θάλασσα”(1822), 
λάδι σε μουσαμά, 55 χ 71 εκ., Βερολίνο, 
Εθνική Πινακοθήκη.

 Τα βράχια, στο πρώτο επίπεδο αυτού 
του έργου, συμβολίζουν την πίστη. Τα καράβια, 
ιδίως αυτό με τ’ ανοιχτά πανιά, συμβολίζουν 
τη ζωή που φεύγει, ενώ το φεγγάρι που ανα 
τέλλει συμβολίζει τον Χριστό. H συμμετρία 
του πίνακα και η στατικότητα των στοιχείων 
στοχεύουν στην έξαρση των θρησκευτικών 
συναισθημάτων. Για τον Φρήντριχ το πέρασμα 
του χρό νου μπορεί να λυτρώσει τον άνθρωπο 
από τον πόνο της καθημερινότητας. Στο 
συγκεκριμένο έργο τα διάφορα οριζόντια 
επίπεδα απεικονίζουν, από το πρώτο πλάνο, 
προς το βάθος του πίνακα, ακριβώς αυτή την 
ιδιότητα του χρόνου που περνά. 
 H ελπίδα πηγάζει μέσα από τη μελαγχολία 
όπως η μέρα μέσα από τη νύχτα. Ο ουρανός, 
που καταλαμβάνει το μεγαλύτερο μέρος της 
επιφάνειας του έργου, ενισχύει την απόγνωση 
και την αίσθηση του κενού. Ο παρατηρητής 

αιωρείται ανάμε σα στο πρώτο πλάνο και στο 
βάθος, που είναι μακρινό και άπιαστο. Έτσι, 
μεγαλώνει ακόμα περισσότερο η απόσταση 
ανάμεσα στην μικρότητα του ανθρώπου και 
στη μεγαλοσύνη του σύμπαντος. Ο ζωγράφος 
αποτυπώνει αυτό που έχει μέσα στην ψυχή του 
και όχι αυτό που αντικρίζουν τα μάτια του.
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Εικ. 22. Φρανσουά Ρυντ
 (Francois Rude, 1784 - 1855),
 “H Μασσαλιώτιδα” (1833-1836).

 Η σύσπαση των μυών, οι αντίθετες 
κατευθύνσεις των κινήσεων και των βλεμμάτων 
των ανθρώπων, η μετακίνηση ακόμα και της 
αέρινης μάζας, αλλά και των σκιών, δημιουργούν 
τέτοια κινητικότητα, που μπορεί να παρασύρει 
ακόμα και τον πιο απαθή θεατή. Στην κορυφή 
της πυραμίδας μια γυναικεία μορφή, το πνεύμα 
του πολέμου, με τα φτερά ανοιγμένα, καλεί με 
δυνατή φωνή τους εθελοντές, δείχνοντας με 
το σπαθί τον τόπο της μάχης. Ο αρχηγός της 
ομάδας, στο κέντρο της εικόνας, με το χέρι 
σηκωμένο κουνά το κράνος, για να τραβήξει 
την προσοχή των εθελοντών και επιτυγχάνει 
την ισορροπία της σύνθεσης. Δίπλα του ένας 

έφηβος, κρατώντας το σπαθί, είναι έτοιμος 
να ακολουθήσει τον αρχηγό. Πίσω τους ένας 
μεσήλικας ετοιμάζεται φορώντας την μπέρτα 
του, και, πιο πίσω ακόμα, ένας ηλικιωμένος 
ψιθυρίζει συμβουλές προς τον αρχηγό, ο 
οποίος δεν τον ακούει πια. Άπό την άλλη 
μεριά, η σύνθεση ολοκληρώνεται με δύο ακόμα 
στρατιώτες, ο ένας από τους οποίους στρέφεται 
προς το κέντρο, για να καλέσει με την τρομπέτα, 
ενώ ο άλλος ετοιμάζει το τόξο του. H μορφή 
του αλόγου και η σημαία ολοκληρώνουν τη 
σύνθεση και προσφέρουν μεγαλύτερη ένταση 
και δραματικότητα.
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Εικ. 1. Λουί Νταγκέρ (L. Daguer, 1787-1851), “Η λεωφόρος Μπουλβάρ ντυ Ταν στο Παρίσι” 
(1838 περίπου), Μόναχο, Εθνικό Μουσείο.

 Η Νταγκεροτυπία* αναγγέλθηκε το 1839 από το ζωγράφο Λουί Νταγκέρ. Η φωτογραφική 
τέχνη, ενώ φάνηκε προς στιγμήν να απειλεί τη ζωγραφική, έπαιξε μεγάλο ρόλο στη διαμόρφωση 
τόσο του Ρεαλισμού όσο και του Ιμπρεσιονισμού. Συνέβαλε κυρίως στην αποτύπωση της 
πραγματικότητας, στο πάγωμα της κίνησης, στο σταμάτημα της ζωής σε ορισμένες στιγμές, στο 
στιγμιότυπο (instantan). Και η φωτογραφική όμως ματιά επηρεάστηκε από τη ζωγραφική, και 
πολλοί φωτογράφοι δημιούργησαν με τη φιλοδοξία να δουν τα έργα τους να αναγνωρίζονται ως 
προϊόντα καθαρής εικαστικής δημιουργίας και όχι στείρας μηχανιστικής αναπαραγωγής.
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Εικ. 4. Φ. Μιλέ (Jean-Francois Millet, 1814-75), “Οι σταχομα-ζώχτρες” (1857), λάδι σε 
μουσαμά, 0,84 x 1,12 μ., Παρίσι, Μουσείο Λούβρου.

 Ένας ύμνος προς την απλότητα, τη φτώχεια και την ευγένεια της αγροτικής ζωής, ο 
πίνακας εκπροσωπεί έως τις μέρες μας τον άνθρωπο του μόχθου. Οι μορφές των γεωργών είναι 
μνημειακές, γεγονός πρωτόγνωρο για την τέχνη, που ως τότε απεικόνιζε τη ζωή του χωριού 
για την απλοϊκότητα και την αφέλειά της, και δείχνουν τις πεποιθήσεις του Μιλέ, σύμφωνα με 
τις οποίες ο αυθεντικός άνθρωπος της φύσης ήταν ο άνθρωπος της αγροτικής ζωής και όχι ο 
αλλοτριωμένος άνθρωπος της πόλης.
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Εικ. 9. Ε. Ντεγκά (E. Degas, 1834-1917), “Το Λουτρό (1886)”, παστέλ σε χαρτόνι, 0,60 x 0,83 
μ., Παρίσι, Μουσείο Λούβρου.

H αναπάντεχη οπτική γωνία, η κρυμμένη πηγή φωτός, το ενδιαφέρον για τη χαρακτηριστική 
κίνηση είναι προσδιοριστικά του έργου του Ντεγκά. Στο έργο αυτό η απλή γυμνή γυναικεία 
φιγούρα εντάσσεται στο περιβάλλον με εκπληκτική ευκολία. Τα καθημερινά μικρά αντικείμενα που 
βρίσκονται γύρω από τη γυμνή γυναίκα αφαιρούν κάθε είδος ερωτικού στοιχείου. Ο καλλιτέχνης 
παρατηρεί με παγερό βλέμμα μια τόσο ιδιαίτερη στιγμή και αποτυπώνει το φαινόμενο, όχι το 
περιεχόμενο.
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Εικ. 11. Α. Ροντέν (A. Rodin, 1840-1917), 
“Οι αστοί του Καλέ” (1886), μπρούντζος, 
2,10 x 2,41 x 1,98 μ., Ουάσιγκτον, Ινστιτούτο 
Σμιθσόνιαν.

 Οι προεστοί της πόλης του Καλέ δίνουν 
τα κλειδιά της στους κατακτητές και με 
αυτοθυσία παραδίδονται οι ίδιοι, προκειμένου 
να σωθούν οι κάτοικοι. Πρόκειται για ένα 
γεγονός από τη μεσαιωνική ιστορία της πόλης, 
για την οποία ο γλύπτης εκλήθη να ανεγείρει 
το μνημείο. Με βαθιά γνώση της αν θρώπινης 
φύσης η σύνθεση αναπαράγει την τραγικότητα 
της στιγμής. Το χαρακτηριστικό της γλυπτικής 
σύνθεσης είναι ότι δεν είναι τοποθετημένη 
όπως συνηθίζεται, ακόμα και σήμερα, σε ψηλό 
βάθρο, αλλά βρίσκεται στο ίδιο επίπεδο με το 
θεατή, κάνοντάς τον να συμμετέχει σ’ αυτήν. 
Ο Ροντέν θεωρείται πατέρας της σύγχρονης 
γλυπτικής. Είναι ο γλύπτης του οποίου η 

επίδραση ήταν τόσο μεγάλη όσο μεγάλες 
ήταν και οι αντιρρήσεις που ξεσήκωσε με τα 
έργα του. Μελετητής και βαθύς γνώστης της 
αρχαίας ελληνικής γλυπτικής και της γλυπτικής 
του Μιχαήλ Αγγέλου, συνδύασε την παράδοση 
με τις αναζητήσεις των άλλων καλλιτεχνών 
πάνω στη μορφή και στο φως. Παρακολουθεί 
τις καινούριες αναζητήσεις χωρίς όμως να 
εντάσσεται στον Ιμπρεσιονισμό.
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Εικ. 15. Π. Γκωγκέν (P.Gauguin, 1848-1903), 
“Η μέρα του Θεού” (Mahana No Atua) 
(1894), λάδι σε μουσαμά, 0,70 x 0,90 μ., 
Σικάγο, Ινστιτούτο Τέχνης.

 Ένα τοπίο απομακρυσμένο από τις 
επιδράσεις της δυτικής ζωγραφικής, οργανωμένο 
σε πολλαπλά επίπεδα διαφορετικής διάστασης, 
ανοίγεται μπροστά μας, μεταφέροντάς μας 
στον εξωτικό κόσμο που κέντρισε τη φαντασία 
του καλλιτέχνη, στην Ταϊτή. Το έργο, με την 
καθαρότητα των χρωμάτων του, άνοιξε νέους 
δρόμους για τη μοντέρνα τέχνη. Ο Γκωγκέν 
υπήρξε η θρυλική μορφή του καλλιτέχνη που 
εγκατέλειψε τη ζωή της πόλης για χάρη της 
ζωγραφικής. Αναζήτησε στην ομορφιά της 
Ταϊτής την πηγή της έμπνευσής του και την 
επιστροφή στη φύση ενός κόσμου μυθικού. 
Στη ζωγραφική του το χρώμα, καθαρό, έντονο 

σχεδόν αποσυνδέεται από το αντικείμενο που 
εικονίζει. Επηρεασμένος από την ιαπωνική 
ξυλογραφία, διατήρησε τον επίπεδο χαρακτήρα 
του πίνακα χωρίς ατμοσφαιρική προοπτική, 
με διαδοχή απλών χρωματικών επιπέδων με 
περίπλοκα περιγράμματα.
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Εικ. 18. Πωλ Σεζάν, “Οι μεγάλοι λουόμενοι” 
(1898-1905), λάδι σε μουσαμά, 2,08 x 2,49 μ., 
Η.Π.Α., Μουσείο Τέχνης Φιλαδέλφειας.

 Ο πίνακας αυτός, από τα τελευταία 
έργα του καλλιτέχνη, είναι καρπός μακράς 
ζωγραφικής πείρας. Ζωγραφιζόταν, με την 
επιμονή που χαρακτήριζε το ζωγράφο, για 
επτά ολόκληρα χρόνια. Είναι από τα έργα που 
επηρέασαν βαθύτατα και υπήρξε πρότυπο 
για τον επερχόμενο Φωβισμό του Ματίς και 
για τον Κυβισμό του Πικάσο. Παρουσιάζει 
ένα σύνολο μορφών και στοιχείων της φύσης 
δουλεμένο με αρχιτεκτονική επιμέλεια. Οι 

δυναμικές των τόξων που δημιουργούν τα 
δέντρα, η πυραμιδική σύνθεση, ο αισθησιασμός 
του χρώματος, οι σφιχτοδεμένες μορφές, όλα 
χτισμένα ζωγραφικά στις μεγάλες διαστάσεις 
του πίνακα, δημιουργούν ένα αποτέλεσμα 
απαράμιλλης δύναμης. Η αναφορά στις έννοιες 
αρχιτεκτονική, δομή και χτίσιμο του έργου 
γίνεται, διότι αυτά τα στοιχεία στο έργο του 
Σεζάν επηρέασαν τη μοντέρνα τέχνη.
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Εικ. 26. Κλ. Μονέ, “Νούφαρα”, ηλιοβασίλεμα 
(1914-1918), λάδι σε μουσαμά, Παρίσι, 
Μουσείο Ορσέ.

 Τα χρώματα δε διαβαθμίζονται. 
Δηλαδή, δεν αναμειγνύονται με μαύρο, για να 
σκουρύνουν, ή με άσπρο, για να ανοίξουν. Οι 
αναμείξεις γίνονται με καθαρά χρώματα πάνω 
στο μουσαμά. Αλλωστε, το μαύρο - από όλους 
σχεδόν τους Ιμπρεσιονιστές - αποφεύγεται. 
 
 Γι’ αυτό οι σκιές δεν είναι απλώς γκρίζοι 
ή ουδέτεροι τόνοι. Σχεδόν δεν παράγονται ούτε 
από αναμείξεις. Περισσότερο δημιουργούνται 
από την επικάλυψη και την εναπόθεση παχιάς 
μάζας καθαρών χρωμάτων, που επηρεάζονται 
αμοιβαία. Από αυτή τη διαστρωμάωση των 
χρωμάτων προκύπτει η υλικότητα, δηλαδή 
ένα στρώμα χρώματος πάνω στον καμβά, που 
δονείται, όπως στην πραγματικότητα δονούνται 
και πάλλονται το νερό και οι αντανακλάσεις του. 
Η υλικότητα του χρώματος γίνεται αισθητική 
αξία, ανεξάρτητα από το τι περιγράφει αυτό 

το χρώμα. Η φόρμα, η μορφή, αποδεσμευμένη 
από οποιοδήποτε περίγραμμα, προσδιορίζεται 
από τη γωνία πρόσπτωσης του φωτός.


