ΙΣΤΟΡΙΑ ΤΗΣ ΤΕΧΝΗΣ

Εισαγωγή
Στη γραμμή του χρόνου φαίνεται η εξέλιξη της τέχνης από τα πολύ παλιά χρόνια μέχρι σήμερα. Διάλεξε την περίοδο ή το ρεύμα που σε ενδιαφέρει.
Μια από τις πιο βασικές ανάγκες του ανθρώπου είναι η ανάγκη του για επικοινωνία. Η τέχνη αποτελεί αναμφίβολα ένα είδος επικοινωνίας. Από τις βραχογραφίες στα τοιχώματα των σπηλαίων ως τα σύγχρονα έργα τέχνης διαφαίνεται η λαχτάρα του ανθρώπου να δημιουργήσει και να μεταφέρει, μέσα από την καλλιτεχνική δημιουργία, έννοιες, σκέψεις, πνευματικές ανησυχίες και συναισθήματα.

Αρχικά, η τέχνη θεωρείται ότι εξυπηρετούσε πρακτικές ανάγκες επιβίωσης του ανθρώπου ή ήταν συνδεδεμένη με το μαγικό και τελετουργικό στοιχείο, με σκοπό για παράδειγμα να εξασφαλιστεί η επιτυχία του κυνηγιού για τη συλλογή τροφής. Με το πέρασμα όμως του χρόνου, ο καλλιτέχνης μέσα από τα έργα του προσπάθησε να διεγείρει τα συναισθήματα και τη φαντασία, να πληροφορήσει, να ομορφύνει, να διασκεδάσει, να προβληματίσει, να καθοδηγήσει, να καυτηριάσει και να εμπνεύσει.
Ένα έργο τέχνης γίνεται καταρχήν αντιληπτό με την όραση. Η ερμηνεία που του αποδίδει κάθε άνθρωπος εξαρτάται από το επίπεδο της μόρφωσής του, την κατάσταση της κοινωνίας μέσα στην οποία ζει καθώς και την προσωπική του ευαισθησία. Ανάλογα με το βαθμό που ο καθένας έχει ασκηθεί στην παρατηρητικότητα και στην ερμηνεία των «συστατικών» ενός έργου τέχνης, όπως είναι οι φόρμες και η ύλη (γραμμές, χρώμα, μορφές), μπορεί να κατανοήσει μια καλλιτεχνική δημιουργία και, τελικά, να επικοινωνήσει σε μιαν άλλης μορφής γλώσσα από αυτήν που χρησιμοποιούμε στον προφορικό λόγο, την εικαστική γλώσσα. Έτσι, πέρα από αυτό που βλέπουμε, σε ένα έργο τέχνης μπορεί να κρύβονται ένα ή περισσότερα νοήματα, που για να γίνουν αντιληπτά εξαρτώνται και από τη γνώση της εικαστικής γλώσσας και την καλλιέργεια του θεατή. Για παράδειγμα, ο καλλιτέχνης μπορεί να χρησιμοποιεί τεχνικές απόδοσης του φωτός ή της σκιάς σε έναν πίνακα για να δηλώσει τη ζωή ή το θάνατο, τη χαρά ή τη θλίψη, την κοινωνική ανισότητα κ.ά.

Η παρουσίαση που ακολουθεί δείχνει την ανθρώπινη καλλιτεχνική δημιουργία από την Παλαιολιθική Εποχή μέχρι σήμερα, προσπαθώντας να δώσει έμφαση στα κύρια χαρακτηριστικά της τέχνης κάθε περιόδου. Ταυτόχρονα, συνδέει την καλλιτεχνική έκφραση με τον πολιτισμό, τις επιστήμες και τις κοινωνικές και ιστορικές εξελίξεις κάθε εποχής.

Παλαιολιθική Εποχή (30000 - 10000 π.Χ.)
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Βραχογραφία στο σπήλαιο του Λασκό, Γαλλία (περίπου 13000 π.Χ.) (1)
Πηγή: http://www.culture.gouv.fr/culture/arcnat/lascaux/en/index4.html
Την Παλαιολιθική Εποχή οι άνθρωποι άρχισαν να σχεδιάζουν πάνω σε βράχους κυρίως άγρια ζώα, χρησιμοποιώντας ως εργαλεία πέτρες, κόκαλα ζώων, κέρατα και χαυλιόδοντες από μαμούθ. Οι πρωτόγονοι άνθρωποι ίσως πίστευαν ότι ζωγραφίζοντας τα θηράματά τους θα μπορούσαν με κάποιο μαγικό τρόπο να τα αποδυναμώσουν, ώστε να τα νικήσουν ευκολότερα.
[Χάρτης με κόκκινες κουκκίδες: Μεσοποταμία, Αίγυπτος, Ελλάδα, Αγγλία, Ινδία, Κίνα, Ιαπωνία, Ευρώπη, Αφρική, Αμερική.]
Νεολιθική Εποχή (8000 - 3000 π.Χ.)
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Στόουνχεντζ, πεδιάδα Σόλσμπερι, Αγγλία (περίπου 2000 π.Χ.) (2)
Πηγή: http://www.smwilliams.com/pix%20of%20europe/photoalbum/stonehenge/stonehenge.shtml
Τη Νεολιθική Εποχή οι άνθρωποι στράφηκαν στην αναζήτηση πιο μόνιμων λύσεων για τη διαβίωσή τους. Έτσι, άρχισαν να καλλιεργούν τη γη, να εκτρέφουν ζώα και να σχηματίζουν τους πρώτους οικισμούς, που πιθανώς αποτέλεσαν την πρώτη μορφή αρχιτεκτονικής. Την ίδια εποχή άρχισαν να κατασκευάζουν τα πρώτα πήλινα αγγεία με διακόσμηση εγχάρακτη, γραπτή ή πλαστική. Σημαντικά ευρήματα τέτοιων αγγείων στην Ελλάδα έχουν ανακαλυφθεί στους νεολιθικούς οικισμούς του Σέσκλου και του Διμηνίου της Θεσσαλίας.
[Χάρτης με κόκκινες κουκκίδες: Μεσοποταμία, Αίγυπτος, Ελλάδα, Αγγλία.]
Τέχνη Μεσοποταμίας – Αιγύπτου (3000 - 500 π.Χ.)
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Η μεγάλη Σφίγγα, Γκίζα (περίπου 2530 π.Χ.) (3)
Πηγή: http://ce.eng.usf.edu/pharos/Cairo/Gallery/sphinx.jpg
Στη Μεσοποταμία αναπτύχθηκαν πολλοί σπουδαίοι αρχαίοι πολιτισμοί. Στην περιοχή αυτή γνώρισε ιδιαίτερη άνθηση η μνημειακή τέχνη και δημιουργήθηκαν ναοί και ανάκτορα διακοσμημένα με πέτρινα ανάγλυφα. Ένας άλλος σπουδαίος και ακμαίος πολιτισμός αναπτύχθηκε, περίπου την ίδια εποχή, στην Αίγυπτο. Χαρακτηριστικά επιτεύγματα της αιγυπτιακής τέχνης ήταν οι ναοί, οι πυραμίδες, που χτίζονταν για να φυλαχτούν οι μούμιες των βασιλέων, τα γλυπτά, η ζωγραφική, η αγγειοπλαστική, η κοσμηματοποιία και η υφαντική.
Κυκλαδικός πολιτισμός (2200 - 1100 π.Χ.)
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Νεαροί πυγμάχοι, Ακρωτήρι Θήρας, Εθνικό Αρχαιολογικό Μουσείο (1650 π.Χ.) (4)
Πηγή: Καρούζου, Σ., Εθνικό Μουσείο (Γενικός οδηγός), Εκδοτική Αθηνών, 1993.
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Μαρμάρινο άγαλμα γυναικείας μορφής, Εθνικό Αρχαιολογικό Μουσείο, Αθήνα
 (2800-2300 π.Χ.) (5)
Πηγή:  http://www.culture.gr/2/21/214/21405m/00/lm05m052.jpg
Ο Κυκλαδικός πολιτισμός αναπτύχθηκε στα νησιά των Κυκλάδων. Οι κάτοικοι κατασκεύασαν από τα πετρώματα των νησιών τα πρώτα εργαλεία τους, ενώ από τα κοιτάσματα μαρμάρου της περιοχής έφτιαξαν μικρά ειδώλια. Τα ειδώλια αυτά έχουν τόσο απλές και λιτές φόρμες, που σήμερα θα χαρακτηρίζονταν ως «μοντέρνα». Ζωγραφική της εποχής αυτής συναντάμε κυρίως στη Θήρα (Σαντορίνη).
Μινωικός πολιτισμός (1700 - 1400 π.Χ.)
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Τα ταυροκαθάψια, Κνωσός, Κρήτη, Μουσείο Ηρακλείου (περίπου 1500 π.Χ.) (6)
Πηγή: Σακελλαράκης, Ι. Α., Μουσείο Ηρακλείου (Εικονογραφημένος οδηγός), Εκδοτική Αθηνών, 1997.

Ο Μινωικός πολιτισμός αναπτύχθηκε στην Κρήτη και πήρε το όνομά του από το μυθικό βασιλιά Μίνωα. Τα σημαντικότερα ανάκτορα των βασιλιάδων εκείνης της εποχής ήταν στην Κνωσό και στη Φαιστό. Οι Κρήτες της Μινωικής περιόδου ζούσαν σε οργανωμένους οικισμούς και έδωσαν σπουδαία έργα τέχνης στην κεραμική, στη ζωγραφική, στη χρυσοχοΐα και στη μικρογλυπτική.
Μυκηναϊκός πολιτισμός (1600 - 1100 π.Χ.)
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Η μάσκα του Αγαμέμνονα (χρυσή νεκρική προσωπίδα), Εθνικό Αρχαιολογικό Μουσείο, Αθήνα (16ος αιώνας π.Χ.) (7)
Πηγή: http://www.culture.gr/2/21/214/21405m/00/lm05m056.jpg
Ο Μυκηναϊκός πολιτισμός αναπτύχθηκε στην περιοχή γύρω από τις Μυκήνες. Αργότερα, επεκτάθηκε και σε άλλες περιοχές, όπως στο Αιγαίο και στη Μεσόγειο. Ο πολιτισμός αυτός παρήγαγε αξιόλογα έργα αρχιτεκτονικής (ανάκτορα, θολωτούς τάφους), ζωγραφικής (τοιχογραφίες), χρυσοχοΐας (κοσμήματα, όπλα, αγγεία) και κεραμικής.
Τέχνη Κίνας – Ινδίας (1500 π.Χ. - 400 μ.Χ.)
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Πήλινος στρατός, Κίνα (8)
Πηγή: http://www.karto.ethz.ch/neumann/travelling/china_tibet_2001/10_xian_terracotta/05_terracotta_soldier_army.jpg
Η τέχνη της Κίνας και της Ινδίας επηρεάστηκε πολύ από τα θρησκευτικά δόγματα που επικράτησαν στις περιοχές των χωρών αυτών και κυρίως από το βουδισμό. Οι λαοί αυτοί έχτισαν μνημειώδεις ναούς, και ανέπτυξαν αξιόλογη ζωγραφική και γλυπτική. Είχαν ως αξίες στη ζωή και στην τέχνη τους την πειθαρχία, το στοχασμό και την αυτοσυγκέντρωση.
Γεωμετρική περίοδος (1100 - 700 π.Χ.)
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Αττικός γεωμετρικός αμφορέας του ζωγράφου του Διπύλου, Εθνικό Αρχαιολογικό Μουσείο, Αθήνα (755-750 π.Χ.) (9)
Πηγή: http://www.culture.gr/2/21/214/21405m/00/lm05m031.jpg
Ως γεωμετρικοί χρόνοι θεωρούνται οι τέσσερις αιώνες που ακολούθησαν την πτώση του μυκηναϊκού πολιτισμού. Η περίοδος αυτή συνδέεται με την κάθοδο των Δωριέων, οι οποίοι μετακινήθηκαν από τη βορειοδυτική Ελλάδα προς το νότο και κατέλαβαν τα μυκηναϊκά κράτη. Οι γεωμετρικοί χρόνοι πήραν το όνομά τους από τα γεωμετρικά σχήματα τα οποία κυριάρχησαν στη ζωγραφική των αγγείων της εποχής.
Αρχαϊκή περίοδος (700 - 500 π.Χ.)
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Κόρη «Η Πεπλοφόρος», Μουσείο Ακρόπολης, Αθήνα (περίπου 530-525 π.Χ.) (10)
Πηγή: http://www.culture.gr/2/21/211/21101m/00/lk01m015.jpg
Αρχαϊκή ονομάστηκε η περίοδος που ακολούθησε τη γεωμετρική και προηγήθηκε της κλασικής. Την εποχή αυτή μπήκαν οι βάσεις για την ελληνική πλαστική και αρχιτεκτονική, με έντονη την επίδραση από την Ανατολή και την Αίγυπτο. Χαρακτηριστικά δείγματα της αρχαϊκής γλυπτικής υπήρξαν οι «κούροι» και οι «κόρες». Παράλληλα, την εποχή αυτή αναπτύχθηκε σημαντικά η αγγειοπλαστική με την παραγωγή των μελανόμορφων και ερυθρόμορφων αγγείων.
Κλασική περίοδος (500 - 323 π.Χ.)
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Παρθενώνας, Αθήνα (περίπου 447-438 π.Χ.) (11)
Πηγή: http://www.culture.gr/2/21/211/21101a/00/lk01a016.jpg
Οι τέχνες άνθισαν στην Αθήνα την κλασική περίοδο (5ος αιώνας π.Χ.). Σπουδαία έργα τέχνης έχουμε κυρίως στη γλυπτική και στην αρχιτεκτονική, τα οποία χαρακτηρίζονται από την τάση για εξιδανίκευση της φύσης και των αναλογιών. Τη μεγαλύτερη ανάπτυξή της γνώρισε την εποχή του Περικλή, με σπουδαίο γλύπτη το Φειδία και αρχιτέκτονες τον Ικτίνο και τον Καλλικράτη, που δημιούργησαν τον Παρθενώνα.
Αναλυτικά

Κλασική θεωρείται η περίοδος του 5ου και 4ου π.Χ. αιώνα, κατά την οποία η ελληνική τέχνη έφτασε στο υψηλότερο σημείο ακμής της, με σπουδαία έργα κυρίως στην αρχιτεκτονική και στη γλυπτική. Ήταν η μεγάλη επανάσταση στην τέχνη, η εποχή που έβαλε τις βάσεις και επηρέασε όλη τη μετέπειτα δυτική τέχνη. Τη μεγαλύτερη ακμή της γνώρισε στα χρόνια του Περικλή, αμέσως μετά τη νίκη των Ελλήνων εναντίον των Περσών.
Τότε, στον ιερό βράχο της Ακρόπολης ξαναχτίστηκαν από μάρμαρο οι ναοί που είχαν καταστραφεί από τους Πέρσες με ένα μεγαλείο που ποτέ μέχρι εκείνη την εποχή δεν είχε γνωρίσει ο κόσμος. Κορυφαίος ναός ανάμεσά τους ήταν ο Παρθενώνας. Ο Περικλής ανάθεσε το δύσκολο αυτό έργο σε δύο αρχιτέκτονες, τον Ικτίνο και τον Καλλικράτη, και τη διακόσμηση των ναών στο σπουδαίο γλύπτη Φειδία.
Τα έργα τέχνης της κλασικής περιόδου χαρακτηρίζονται από την αρμονία, την εξιδανίκευση των μορφών και των αναλογιών, την ισορροπία, την ακρίβεια και τη φυσικότητα στην κίνηση. Τα περισσότερα από τα γλυπτά της περιόδου αυτής καταστράφηκαν με την επικράτηση του χριστιανισμού, επειδή θεωρήθηκε ότι ήταν σύμβολα ειδωλολατρίας, και πολλά από αυτά που υπάρχουν σήμερα στα μουσεία είναι ρωμαϊκά αντίγραφα.
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Ερμής του Πραξιτέλη, Αρχαιολογικό Μουσείο Ολυμπίας (περίπου 350 π.Χ.) (12)
Πηγή: http://www.culture.gr
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Μετόπη κενταυρομαχίας από τον Παρθενώνα, Βρετανικό Μουσείο, Λονδίνο (13)
Πηγή: http://www.uk.digiserve.com/mentor/marbles/IMG0089b.jpg
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Λίθος από τη ζωοφόρο της ανατολικής πλευράς του Παρθενώνα στον οποίο εικονίζονται οι θεοί Ποσειδώνας, Απόλλωνας, Άρτεμις, Αφροδίτη και ο Έρως, Μουσείο Ακρόπολης, Αθήνα (14)
Πηγή: http://www.culture.gr/2/21/211/21101m/00/lk01m012.jpg 
Ελληνιστική περίοδος (323 - 100 π.Χ.)
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Μωσαϊκό με τη μάχη της Ισσού, Εθνικό Αρχαιολογικό Μουσείο της Νάπολης (4ος αιώνας π.Χ.)

Η ελληνιστική περίοδος διαδέχτηκε την κλασική. Κύριες μορφές τέχνης αυτής της περιόδου ήταν η αρχιτεκτονική, η γλυπτική και η ζωγραφική. Οι καλλιτέχνες προσπάθησαν να μιμηθούν με ακρίβεια την πραγματικότητα με έργα που είχαν σχέση όχι μόνο με τη μυθολογία, αλλά και με την καθημερινή ζωή. Έτσι, η τέχνη άρχισε να στρέφεται προς το προσιτό, το κοντινό, σε αντίθεση με το εξιδανικευμένο της κλασικής περιόδου.
Ρωμαϊκή τέχνη (100 π.Χ. - 400 μ.Χ.)
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Κολοσσαίο, Ρώμη (περίπου 80 μ.Χ.) (15)
Πηγή: http://home.echo-on.net/~smithda/colosseum.gif
Η ρωμαϊκή τέχνη επηρεάστηκε πολύ από την ελληνική και δανείστηκε πολλά στοιχεία από αυτή. Μάλιστα, τη ρωμαϊκή περίοδο πολλοί Έλληνες καλλιτέχνες μετανάστευσαν στην ευρύτερη περιοχή της Ρώμης και μετέφεραν εκεί την τέχνη τους. Η ρωμαϊκή τέχνη προσπαθούσε να απεικονίσει την πραγματικότητα, χωρίς ωραιοποιήσεις. Οι Ρωμαίοι δημιούργησαν μνημειώδη έργα, όπως θέατρα, υδραγωγεία και αποχετευτικά συστήματα. Χαρακτηριστικά έργα τους ήταν οι θριαμβικές αψίδες στην αρχιτεκτονική και οι προτομές στη γλυπτική.
[Χάρτης με κόκκινες κουκκίδες: Ιταλία και γύρω της, Ελλάδα.]
Βυζαντινή τέχνη (330 μ.Χ. - 1453 μ.Χ.)
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Αγία Σοφία, Κωνσταντινούπολη (532-537 μ.Χ.) (16)
Πηγή: http://www.megarevma.net/giatinagiasofia1.htm
Η βυζαντινή τέχνη άνθισε στο Βυζάντιο και ήταν έντονα διαποτισμένη από τη χριστιανική θρησκεία, με έργα κυρίως ναούς, ψηφιδωτά και εικόνες. Στην αρχιτεκτονική γνωστός τύπος βυζαντινών ναών ήταν η βασιλική με τρούλο. Ο τύπος αυτός ναού χρησιμοποιήθηκε για την κατασκευή της Αγίας Σοφίας στην Κωνσταντινούπολη. Η ζωγραφική της εποχής αυτής ενδιαφερόταν για τον εσωτερικό-πνευματικό κόσμο και απεικόνισε εξαϋλωμένες μορφές, χωρίς υλική υπόσταση.
Αναλυτικά

Η βυζαντινή τέχνη άνθισε στην επικράτεια της Βυζαντινής αυτοκρατορίας και ιδιαίτερα στην Κωνσταντινούπολη και ήταν τέχνη καθαρά θρησκευτική, έντονα επηρεασμένη από τη χριστιανική θρησκεία, με έργα κυρίως εικόνες, ψηφιδωτά και ναούς. Αρχικά, στην τέχνη αυτή οι ζωγράφοι στα έργα τους χρησιμοποιούσαν αρκετά ελληνιστικά και ελληνορωμαϊκά στοιχεία. Αργότερα όμως δεν ενδιαφέρονταν τόσο για την εξωτερική απόδοση των μορφών, την πλαστικότητα, την κίνηση και την αρμονία, όσο για τον πνευματικό-εσωτερικό κόσμο τους.

Στη βυζαντινή τέχνη μπορούμε να διακρίνουμε τρεις περιόδους: 

α) την παλαιοχριστιανική (4ος-6ος αι.),
β) την πρωτοβυζαντινή (7ος-9ος αι.),
γ) την κυρίως βυζαντινή (10ος-15ος αι.).
Το κυριότερο χαρακτηριστικό της παλαιοχριστιανικής περιόδου ήταν η διαμόρφωση ενός νέου τύπου ναού, της βασιλικής, που στα χρόνια του Ιουστινιανού έγινε βασιλική με τρούλο. Η πρωτοβυζαντινή περίοδος, που ακολούθησε, γνώρισε τη μεγαλύτερη ακμή της στα χρόνια των Μακεδόνων. Στην αρχιτεκτονική της περιόδου αυτής επικράτησε ο σταυροειδής με τρούλο ναός.
Στην κυρίως βυζαντινή τέχνη, που αναπτύχθηκε περισσότερο στα χρόνια των Παλαιολόγων, επικράτησαν δύο σχολές αγιογραφίας: η Μακεδονική και η Κρητική σχολή.
Στα ύστερα βυζαντινά έργα έχουμε φανερή επιρροή από τον αναγεννησιακό άνεμο της εποχής. Αυτό είχε ως αποτέλεσμα, στις εικόνες της τελευταίας αυτής περιόδου, οι μορφές να αποτυπώνονται με μεγαλύτερη εκφραστικότητα και κίνηση και όχι απλώς ως θρησκευτικά σύμβολα, όπως τα προηγούμενα χρόνια.
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Εικόνα Παναγίας Βρεφοκρατούσας με μεταλλική επένδυση, Nαός Παναγίας Περιβλέπτου, Aχρίδα (αρχές 14ου αιώνα)
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Χριστός Παντοκράτορας, εγκαυστική εικόνα, Μονή Αγίας Αικατερίνης, όρος Σινά (α΄ μισό του 6ου αιώνα)
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Άγιος Πέτρος, εγκαυστική εικόνα, Μονή Αγίας Αικατερίνης, όρος Σινά (6ος αιώνας)



Μανουήλ Πανσέληνος, Απόστολος Πέτρος, Καρυές, Άγιον Όρος (17)
Πηγή: http://www.myriobiblos.gr/museum/gallery/panselinos2.html
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Αυτοκράτορας Ιουστινιανός, λεπτομέρεια από μωσαϊκό, Άγιος Βιτάλιος, Ραβέννα, Ιταλία (π. 547 μ.Χ.)

[Χάρτης με κόκκινες κουκκίδες: Ελλάδα, Τουρκία και βόρεια, όλη τη Μεσόγειο.]
Μεσαίωνας (500 μ.Χ. - 1400 μ.Χ.)
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Παναγία των Παρισίων, Παρίσι (1163-1250 μ.Χ.) (18)
Πηγή: http://www.chezjacq.com/snaps.htm
Μεσαίωνας ονομάστηκε η περίοδος που χρονολογείται από το τέλος της αρχαιότητας μέχρι την Αναγέννηση. Η περίοδος αυτή μπορεί να χαρακτηριστεί ως εποχή στασιμότητας επειδή οι επιστήμες και οι τέχνες παρουσίαζαν αργούς ρυθμούς ανάπτυξης. Αυτό οφειλόταν, κατά κύριο λόγο, στη θρησκευτική καταπίεση και στις αναταραχές που επικρατούσαν, όπως οι πόλεμοι και οι μετακινήσεις πληθυσμών. 

Μεγάλη ιστορική φυσιογνωμία της δυτικής Ευρώπης την εποχή αυτή ήταν ο Καρλομάγνος, που έγινε μεγάλος προστάτης των τεχνών και διέδωσε το χριστιανισμό στο βορρά. Οι δυο βασικές μορφές τέχνης του Μεσαίωνα είναι η ρομανική και η γοτθική, με τα χαρακτηριστικά βιτρό παράθυρα των ναών.

[ΜΟΝΟ ΣΤΟ ΒΙΒΛΙΟ:] Οι Αιγύπτιοι ζωγράφιζαν κυρίως ό,τι ήξεραν πως υπάρχει, οι Έλληνες ό,τι έβλεπαν, στο Μεσαίωνα ο καλλιτέχνης έμαθε να εκφράζει στα έργα του ό,τι ένιωθε (Gombrich, Ιστορία της τέχνης, σελ. 120, 15η έκδοση, 1989).

[Χάρτης με κόκκινες κουκκίδες: Όλη η Ευρώπη, Αίγυπτος, Μεσοποταμία, Κίνα, Ινδία, Ιαπωνία.]
Τέχνη του Ισλάμ (600 μ.Χ. - 1500 μ.Χ.)
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Θόλος του Βράχου, Ιερουσαλήμ (680-692 μ.X.) (135)
Πηγή: http://www.islamicart.com/main/architecture/sites.html
Οι Άραβες οργανώθηκαν από το Μωάμεθ και επεκτάθηκαν σε περιοχές της Ασίας, της Αφρικής, ακόμη και της Ευρώπης (Ισπανία). Στη μωαμεθανική θρησκεία, για να αποτραπεί η ειδωλολατρία, απαγορευόταν η αναπαράσταση του ανθρώπινου σώματος, έτσι στη μουσουλμανική τέχνη άνθισε σημαντικά η αρχιτεκτονική και η διακοσμητική με τα ονομαστά «αραβουργήματα». Η τέχνη του Ισλάμ έγινε, επίσης, γνωστή από τα ανατολίτικα χαλιά που διακοσμούνταν με φυτικά και γεωμετρικά θέματα.
[Χάρτης με κόκκινες κουκκίδες: Ασία, Τουρκία και Αραβία.]
Αναγέννηση (1400 - 1600)
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Λεονάρντο ντα Βίντσι, Μόνα Λίζα (Τζοκόντα), Μουσείο Λούβρου, Παρίσι (1502)

Η Αναγέννηση εμφανίστηκε το 15ο και 16ο αιώνα στη δυτική Ευρώπη και αποτέλεσε μια πολιτισμική και καλλιτεχνική επανάσταση. Ξεκίνησε από την Ιταλία το 14ο αιώνα από τον Τζιότο. Συνεχίστηκε τον 15ο αιώνα από σπουδαίους καλλιτέχνες όπως ο γλύπτης Ντονατέλο και ο ζωγράφος Μποτιτσέλι και κορυφώθηκε τον 16ο αιώνα με το έργο των Λεονάρντο ντα Βίντσι, Μιχαήλ Άγγελου και Ραφαήλ. Πεδίο της καλλιτεχνικής αναζήτησης κατά την Αναγέννηση ήταν πλέον η ομορφιά του πραγματικού κόσμου και πηγή έμπνευσης η κλασική αρχαιότητα. Δόθηκε έμφαση στην ανθρώπινη ανατομία και στους νόμους της προοπτικής.
Αναλυτικά

Η Αναγέννηση αποτέλεσε μια πολιτισμική και καλλιτεχνική επανάσταση και άνθισε στην Ευρώπη το 15ο και 16ο αιώνα. Τα πρώτα σημάδια της νέας αυτής μορφής τέχνης εμφανίστηκαν στις αρχές του 14ου αιώνα στην Ιταλία, από τον Τζιότο.
Η εποχή όμως της Αναγέννησης ξεκίνησε στις αρχές του 15ου αιώνα στη Φλωρεντία, με σπουδαίους καλλιτέχνες τον αρχιτέκτονα Μπρουνελέσκι, ο οποίος ανακάλυψε την προοπτική στην τέχνη, το ζωγράφο Μαζάτσιο και το γλύπτη Ντονατέλο. Την ίδια εποχή στις χώρες του βορρά ο ζωγράφος που ξεχώρισε ήταν ο Γιαν βαν Έυκ. Οι καλλιτέχνες αυτής της περιόδου επηρεάστηκαν από την κλασική αρχαιότητα, τη ρωμαϊκή εποχή και την επιστήμη. Προσπάθησαν να δημιουργήσουν μια τέχνη που θα απεικόνιζε την ομορφιά του φυσικού κόσμου και την πραγματικότητα.
Η τέχνη της Αναγέννησης συνεχίστηκε στα τέλη του 15ου αιώνα με σημαντικούς καλλιτέχνες όπως τον Μποτιτσέλι και κορυφώθηκε το 16ο αιώνα. Η αρχή του 16ου αιώνα αποτέλεσε την περίοδο της ακμής της Αναγέννησης και μία από τις μεγαλύτερες στην ιστορία της τέχνης. Ήταν η εποχή του Λεονάρντο ντα Βίντσι, του Μιχαήλ Άγγελου, του Ραφαήλ και του Τισιανού και στο βορρά του Ντύρερ και του Χόλμπαϊν και τόσων άλλων μεγάλων καλλιτεχνών.
Την περίοδο αυτή ήταν έντονη η επίδραση της επιστήμης και των ανακαλύψεων στην τέχνη και οι καλλιτέχνες στράφηκαν στα μαθηματικά και στους νόμους της ανατομίας, στην προσπάθειά τους να ανακαλύψουν τα μυστήρια της φύσης και τη δομή του ανθρώπινου σώματος και να τα απεικονίσουν στο έργο τους. Επιπλέον άρχισαν να αποδίδουν στα έργα τους την προοπτική με διάφορους τρόπους καθώς και τον όγκο με την τεχνική του κιαροσκούρο.
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Ραφαήλ, Η Μαντόνα του Γκραντούκα, Παλάτσο Πίτι, Φλωρεντία (1505)
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Μιχαήλ Άγγελος, Η δημιουργία του Αδάμ, τμήμα από την οροφή της Καπέλα Σιξτίνα, Βατικανό (1508-1512)
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Σάντρο Μποτιτσέλι, Η γέννηση της Αφροδίτης, Πινακοθήκη Ουφίτσι, Φλωρεντία (1484)

[Χάρτης με κόκκινες κουκκίδες: Όλη την Ευρώπη, με περισσότερες κουκκίδες στην Ιταλία.]
Μανιερισμός (1500 - 1600)
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Δομήνικος Θεοτοκόπουλος (Ελ Γκρέκο), Η ταφή του κόμη Οργκάθ, Ναός του Σαν Τομέ, Τολέδο (1586)

Ο μανιερισμός αναπτύχθηκε ανάμεσα στην ακμή της Αναγέννησης και στην εμφάνιση του μπαρόκ. Χαρακτηρίζεται από τη συνειδητή απομάκρυνση από τους κλασικούς κανόνες της αρμονίας και της αυστηρής γεωμετρικής τελειότητας. Είχε ως στόχο να εκφράσει την ένταση και την υπερβολή στην κίνηση. Πατέρες του μανιερισμού θεωρούνται οι Μιχαήλ Άγγελος, Τιντορέτο και Ελ Γκρέκο. Ωστόσο, το νέο αυτό ύφος κυριαρχεί στα έργα του Παρμιτσιανίνο.
[Χάρτης με κόκκινες κουκκίδες: Όλη την Ευρώπη, με περισσότερες κουκκίδες στην Ιταλία.]
Μπαρόκ (1600 - 1700)
[image: image30.jpg]



Τζιαν Λορέντσο Μπερνίνι, Η έκσταση της αγίας Θηρεσίας, μάρμαρο ύψους 3,50 μ., Ρώμη (1645-1652)

[image: image31.jpg]



Ντιέγκο Βελάσκεθ, Οι κυρίες των τιμών, Μουσείο Πράντο, Μαδρίτη (1656-1657)

Το μπαρόκ αναπτύχθηκε κατά το 17ο αιώνα, ξεκίνησε από την παπική Ρώμη και εξαπλώθηκε μέχρι τη Λατινική Αμερική με τη βοήθεια κυρίως του θρησκευτικού τάγματος των Ιησουιτών. Χρησιμοποιήθηκε από την Καθολική Εκκλησία και για προσηλυτιστικούς σκοπούς. Κυρίαρχα στοιχεία της τέχνης του μπαρόκ ήταν η υπερβολή, η ζωντάνια, το δράμα και η κίνηση. Σκοπός αυτής της τέχνης ήταν να προκαλέσει έντονα συναισθήματα και δέος. Σημαντικοί καλλιτέχνες του μπαρόκ ήταν ο Ρούμπενς, ο Καράτσι και ο γλύπτης Μπερνίνι. Όμως την ίδια εποχή έζησαν και άλλοι σπουδαίοι καλλιτέχνες, όπως ο Καραβάτζιο, ο Ρέμπραντ, ο Βελάσκεθ και ο Βερμέρ.

[Χάρτης με κόκκινες κουκκίδες: Όλη την Ευρώπη.]
Ροκοκό (1700 - 1750)
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Αντουάν Βατό, Η αναχώρηση για τα Κύθηρα, Μουσείο Λούβρου, Παρίσι (1717)

Η τέχνη του Ροκοκό εμφανίστηκε στις αρχές του 18ου αιώνα στη Γαλλία. Διαδέχτηκε το μεγαλειώδες και δυναμικό μπαρόκ, δίνοντας έμφαση στα απαλά χρώματα και στη λεπτή διακόσμηση, με κύριο στόχο όχι να πείσει, αλλά να ευχαριστήσει το θεατή. Σημαντικότερος εκπρόσωπος της τέχνης αυτής θεωρείται ο Βέλγος Βατό, που έζησε στο Παρίσι.
[Χάρτης με κόκκινες κουκκίδες: Όλη την Ευρώπη, με περισσότερες κουκκίδες στη Γαλλία.]
Νεοκλασικισμός (1750 - 1810)
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Ζακ-Λουί Nταβίντ, Ο θάνατος του Μαρά, Bασιλικό Mουσείο Kαλών Tεχνών, Βρυξέλλες (1793)

Ο νεοκλασικισμός επηρεάστηκε από τη φιλοσοφία του Διαφωτισμού και τη Γαλλική Επανάσταση και κύριο χαρακτηριστικό του ήταν η στροφή στα ιδεώδη της κλασικής αρχαιότητας, ενώ ήταν αντίθετος με την υπερβολή του μπαρόκ και την ελαφρότητα του ροκοκό. Έτσι, προσπαθούσε να μεταδώσει αισθητικές αξίες που στηρίζονταν στη λογική, στην αρμονία της φύσης και στην απλότητα. Σημαντικότεροι εκπρόσωποι του νεοκλασικισμού ήταν οι ζωγράφοι Νταβίντ και Ενγκρ.
[Χάρτης με κόκκινες κουκκίδες: Όλη την Ευρώπη, με περισσότερες κουκκίδες στη Γαλλία.]
Ρομαντισμός (1810 - 1850)
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Εζέν Nτελακρουά, H σφαγή της Xίου, Μουσείο Λούβρου, Παρίσι (1824)

Ο ρομαντισμός εμφανίστηκε στις αρχές του 19ου αιώνα ως αντίδραση στο νεοκλασικισμό και στην κλασική παράδοση. Οι καλλιτέχνες του ρομαντισμού θεωρούσαν τα συναισθήματα και τη φαντασία σημαντικότερα από τη λογική. Τα θέματα που τους ενέπνευσαν ήταν η φύση και ιστορικά γεγονότα. Οι πιο γνωστοί καλλιτέχνες την εποχή του ρομαντισμού ήταν ο Ντελακρουά, ο Τέρνερ, ο Γκόγια, ο Μπλέικ, ο Φρέντριχ και ο Ζερικό.

[Χάρτης με κόκκινες κουκκίδες: Όλη την Ευρώπη, με περισσότερες κουκκίδες στη Γαλλία.]
Ρεαλισμός (1850 - 1880)
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Γκουστάβ Κουρμπέ, Η πέστροφα, Σπίτι των Τεχνών, Ζυρίχη (1872)

Ο ρεαλισμός εμφανίστηκε στα μέσα του 19ου αιώνα ως αντίδραση στο ρομαντισμό. Οι καλλιτέχνες αυτού του ρεύματος απεικόνιζαν τη ζωή και τις δραστηριότητες του κοινού ανθρώπου και το μόχθο των ταπεινότερων τάξεων, με πρωταγωνιστή πλέον τον αγρότη και τον εργάτη και όχι κάποιο μυθικό ή ιστορικό πρόσωπο. Έδιναν έμφαση στο συναίσθημα και όχι στην τεχνική. Σημαντικότεροι ρεαλιστές καλλιτέχνες ήταν οι ζωγράφοι Κουρμπέ, Μιλέ, Ντωμιέ και Μανέ.
[Χάρτης με κόκκινες κουκκίδες: Όλη την Ευρώπη, με περισσότερες κουκκίδες στη Γαλλία.]
Ιμπρεσιονισμός (1870 - 1900)
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Κλοντ Μονέ, Εντύπωση (Ιμπρεσιόν): Ηλιοβασίλεμα, Μουσείο Μαρμοτάν, Παρίσι (1873)
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Έντγκαρ Ντεγκά, Χορεύτριες που εξασκούνται στην μπάρα, Μητροπολιτικό Μουσείο, Νέα Υόρκη, ΗΠΑ (1876-1877)
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Βίνσεντ βαν Γκογκ, Νυχτερινό καφενείο στην Αρλ, Γκαλερί Τέχνης Πανεπιστημίου Γέιλ, Κονέκτικατ (1888)
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Πιερ-Ογκύστ Ρενουάρ, Ποντ Νεφ, Παρίσι, Εθνική Γκαλερί Τέχνης, Ουάσινγκτον (1872)

Το κίνημα του ιμπρεσιονισμού εμφανίστηκε στα τέλη του 19ου αιώνα και ονομάστηκε έτσι από τον πίνακα του Μονέ «Ιμπρεσιόν». Τους ιμπρεσιονιστές τούς ενθουσίαζε το χρώμα, το φως και η ελευθερία στην πινελιά. Το κίνημα αυτό άνοιξε το δρόμο για τη μοντέρνα τέχνη. Σημαντικοί ζωγράφοι του ιμπρεσιονισμού ήταν ο Μονέ, ο Ρενουάρ και ο Μανέ.

Αναλυτικά
Το κίνημα του ιμπρεσιονισμού εμφανίστηκε στα τέλη του 19ου αιώνα και ονομάστηκε έτσι από τον πίνακα του Μονέ «Ιμπρεσιόν». Οι ιμπρεσιονιστές προσπαθούσαν να αποδώσουν την εικόνα με πολύ γρήγορη και ελεύθερη πινελιά, καταργώντας το περίγραμμα στα σχήματά τους και δίνοντας έμφαση στο χρώμα και στο φως. Ήθελαν να αιχμαλωτίσουν την ουσία της φευγαλέας στιγμής και την εντύπωση που προκαλούσε το θέμα. Έτσι, πολύ συχνά εγκατέλειπαν τα εργαστήριά τους για να ζωγραφίσουν στο ύπαιθρο ή στο εσωτερικό καφενείων, θεάτρων και άλλων χώρων συγκέντρωσης.
Ο ιμπρεσιονισμός άνοιξε το δρόμο για τη μοντέρνα τέχνη. Χαρακτηριστικοί ιμπρεσιονιστές ζωγράφοι ήταν ο Μονέ, ο Ρενουάρ, ο Μανέ, ο Πισαρό και ο Σισλέ. Κατά τη διάρκεια όμως αυτής της περιόδου και λίγο μετά από αυτήν έδρασαν και άλλοι σημαντικοί ζωγράφοι, όπως ο Ντεγκά, ο Σεζάν, ο Γκογκέν, ο Βαν Γκογκ.
[Χάρτης με κόκκινες κουκκίδες: Όλη την Ευρώπη, με περισσότερες κουκκίδες στη Γαλλία.]
Συμβολισμός (1885 - 1910)
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Οντιλόν Ρεντόν, Το πνεύμα φρουρός των υδάτων, Ινστιτούτο Τεχνών Σικάγου, Σικάγο, ΗΠΑ (1878)

Ο συμβολισμός εκδηλώθηκε στα τέλη του 19ου αιώνα στη Γαλλία ως αντίδραση στο ρεαλισμό. Οι εκπρόσωποί του υιοθέτησαν τη χρήση συμβόλων για να εκφράσουν τις ιδέες και τις αντιλήψεις τους. Χαρακτηριστικοί ζωγράφοι αυτού του κινήματος ήταν ο Μορό, ο Ρεντόν, ο Κλιμτ και ο Ρουσό.
[Χάρτης με κόκκινες κουκκίδες: Όλη την Ευρώπη, με περισσότερες κουκκίδες στη Γαλλία.]
Φωβισμός (1900 - 1905)
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Ενρί Ματίς, Γυναίκα με καπέλο, Ιδιωτική συλλογή (1905) (19)
Πηγή: http://www.abcgallery.com/M/matisse/matisse80.html
Ο φωβισμός έκανε την εμφάνισή του στις αρχές του 20ού αιώνα. Χαρακτηριστικό αυτού του κινήματος ήταν η λατρεία του χρώματος, που αποτελούσε κυρίαρχο στοιχείο σε κάθε πίνακα. Πήρε το όνομά του από τη λέξη «fauves», που στα γαλλικά σημαίνει «αγρίμια», επειδή τα περισσότερα έργα δίνουν την αίσθηση πως οι καλλιτέχνες πετούσαν απλώς άγρια χρώματα στους μουσαμάδες. Γνωστοί φωβιστές ζωγράφοι ήταν οι Ματίς, Ντερέν, Βλαμένκ και Μαρκέ.
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Ενρί Ματίς, Ο χορός, Μουσείο Ερμιτάζ, Αγία Πετρούπολη, Ρωσία (1910) (20)
Πηγή: http://www.abcgallery.com/M/matisse/matisse146.html
[Χάρτης με κόκκινες κουκκίδες: Όλη την Ευρώπη, με περισσότερες κουκκίδες στη Γαλλία.]
Εξπρεσιονισμός (1905 - 1925)
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Έντβαρντ Μουνχ, Η κραυγή, Εθνική Γκαλερί, Όσλο (1893) (21)
Πηγή: http://www.ibiblio.org/wm/paint/auth/munch/munch.scream.jpg
Ο εξπρεσιονισμός έκανε την εμφάνισή του στις αρχές του 20ού αιώνα ως εναντίωση στην ξενοιασιά του ιμπρεσιονισμού. Οι εξπρεσιονιστές ήθελαν να εκφράσουν άμεσα και αυθόρμητα τα συναισθήματά τους, γι’ αυτό χρησιμοποιούσαν έντονα χρώματα και τονισμένα περιγράμματα. Σημαντικοί ζωγράφοι του εξπρεσιονισμού ήταν ο Μουνχ, ο Βαν Γκογκ, η Κόλβιτς, ο Μπέκμαν, ο Κίρχνερ και ο Έλληνας Μπουζιάνης.
Αναλυτικά
Ο εξπρεσιονισμός έκανε την εμφάνισή του στις αρχές του 20ού αιώνα ως αντίδραση στη χαρούμενη διάθεση του ιμπρεσιονισμού. Αυτό που επιδίωξαν οι εξπρεσιονιστές ήταν να εκφράσουν την εσωτερική αλήθεια των πραγμάτων και να αποτυπώσουν στα έργα τους με αυθόρμητο και άμεσο τρόπο τα συναισθήματά τους. Έτσι, χρησιμοποιούσαν έντονη γραφή και χρώματα και τονισμένα περιγράμματα, που πολλές φορές παραμόρφωναν τις μορφές που απεικόνιζαν στα έργα τους. Την περίοδο αυτή χρησιμοποιήθηκε πολύ ως μέσο έκφρασης η ξυλογραφία.
Οι εξπρεσιονιστές ζωγράφοι επηρεάστηκαν και από την αφρικάνικη και την πρωτόγονη τέχνη. Προάγγελοι του εξπρεσιονισμού θεωρούνται ο Βαν Γκογκ και ο Μουνχ. Άλλοι σημαντικοί καλλιτέχνες του εξπρεσιονισμού ήταν η Κόλβιτς, ο Μπέκμαν, ο Κίρχνερ, ο Πεχστάιν, ο Χέκελ, ο Γιαβλένσκι, ο Σουτίν, ο Κοκόσκα και ο Έλληνας Μπουζιάνης.
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Γιώργος Μπουζιάνης, Γυναικεία φιγούρα, Δημοτικό Μουσείο Ρόδου (22)
Πηγή: http://www.helios.gr/dis/rhodes/artgallery/bouzianis.htm
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Κέτε Κόλβιτς, Οι μητέρες, Μουσείο Καλών Τεχνών, Βοστόνη (1921) (23)
Πηγή: http://www.mystudios.com/women/klmno/kollwitz-mothers-1921.html
 [Χάρτης με κόκκινες κουκκίδες: Όλη την Ευρώπη, με περισσότερες κουκκίδες στη Γαλλία.]
Κυβισμός (1907 - 1930)
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Πάμπλο Πικάσο, Γκουέρνικα, Μουσείο Πράντο, Μαδρίτη (1937) (24)
Πηγή: http://www.abcgallery.com/P/picasso/picasso36.html
Ο κυβισμός ήταν το πρώτο κίνημα αφηρημένης τέχνης του 20ού αιώνα. Οι κυβιστές ζωγράφοι προσπαθούσαν να απεικονίσουν στα έργα τους τη δομή των αντικειμένων και όχι την εικόνα τους από μια συγκεκριμένη οπτική γωνία. Έτσι, χωρίς να ενδιαφέρονται για το χρώμα ή το σχήμα τους, τα τεμάχιζαν σε πολλά μικρά κομμάτια και πολύπλευρα γεωμετρικά σχήματα. Κύριοι εκπρόσωποι του κυβισμού θεωρούνται ο Πικάσο, ο Μπρακ, ο Γκρις και ο Λεζέ.

Αναλυτικά

Ο κυβισμός ήταν το πρώτο κίνημα αφηρημένης τέχνης του 20ού αιώνα και γεννήθηκε με το έργο του Πικάσο «Οι δεσποινίδες της Αβινιόν», που το ζωγράφισε το 1907. Οι κυβιστές καλλιτέχνες δεν ενδιαφέρονταν για το πραγματικό σχήμα ή το χρώμα του κάθε αντικειμένου, αλλά προσπαθούσαν να αποδώσουν τη δομή του, αναλύοντάς τη σε πολλά μικρά κομματάκια, όπως μια πρόταση αναλύεται σε πολλές λέξεις.
Επιπλέον, θέλοντας να παρουσιάζουν τα αντικείμενα από πολλές οπτικές γωνίες ταυτόχρονα, χρησιμοποιούσαν πολύπλευρα γεωμετρικά σχήματα. Έτσι, βλέποντας κάποιος ένα έργο αυτού του ρεύματος, νομίζει πως το βλέπει την ίδια στιγμή από πολλές διαφορετικές όψεις. Πατέρας του κυβισμού ήταν ο Σεζάν και κύριοι εκπρόσωποί του θεωρούνται οι Πικάσο, Μπρακ, Γκρις και Λεζέ.
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Πάμπλο Πικάσο, Οι δεσποινίδες της Αβινιόν, Μουσείο Μοντέρνας Τέχνης, Νέα Υόρκη (1907) (25)
Πηγή: http://www.abcgallery.com/P/picasso/picasso188.html
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Πάμπλο Πικάσο, Κορίτσι (Μάγια) με βάρκα, Γκαλερί Ρόσενγκαρτ, Λουσέρν, Ελβετία (1938) (26)
Πηγή: http://www.abcgallery.com/P/picasso/picasso205.html
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Πολ Σεζάν, Το βουνό Σεν Βικτουάρ, Πανεπιστήμιο Λίνκολν, Φιλαδέλφεια, ΗΠΑ (1885-1895)
[Χάρτης με κόκκινες κουκκίδες: Όλη την Ευρώπη, με περισσότερες κουκκίδες στη Γαλλία.]
Αφηρημένη τέχνη (1910 - 1945)
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Βασίλι Καντίνσκι, Σύνθεση VΙΙΙ, Μουσείο Γκουγκενχάιμ, Νέα Υόρκη (1923) (27)
Πηγή: http://www.abcgallery.com/K/kandinsky/kandinsky37.html
Η αφηρημένη τέχνη εμφανίστηκε στις αρχές του 20ού αιώνα με κύριο εκπρόσωπό της τον Καντίνσκι. Οι δημιουργοί της αφηρημένης τέχνης προσπαθούσαν να εκφράσουν το θέμα ή την ιδέα που ήθελαν να αποτυπώσουν στο έργο τους χρησιμοποιώντας χρώματα, σχέδια και σχήματα που δε μοιάζουν με συγκεκριμένα φυσικά αντικείμενα. Αυτό έχει ως αποτέλεσμα να μη γίνεται εύκολα αντιληπτό τι αναπαριστά ένα έργο αυτού του κινήματος.
Αναλυτικά

Η αφηρημένη τέχνη εμφανίστηκε στις αρχές του 20ού αιώνα με κύριο εκπρόσωπό της τον Καντίνσκι. Στην αφηρημένη τέχνη οι δημιουργοί, αφαιρώντας τις λεπτομέρειες, προσπαθούσαν να αποδώσουν την κεντρική ιδέα με λιγότερα στοιχεία. Έδιναν έμφαση στη γραμμή, στο σχήμα και στο χρώμα, συνθέτοντάς τα όμως με τέτοιο τρόπο, ώστε να προκύπτει ένα αρμονικό αποτέλεσμα.
Δεν είναι εύκολο να αντιληφθεί κανείς τι αναπαριστά ένα έργο αυτού του κινήματος με την πρώτη ματιά, αφού δεν μπορεί εύκολα να ξεχωρίσει συγκεκριμένα αντικείμενα ανάμεσα στα σχήματα και στις γραμμές. Σπουδαίοι καλλιτέχνες της αφηρημένης τέχνης ήταν ο Καντίνσκι, ο Μάλεβιτς, ο Κλέε, ο Μιρό, ο Μοντριάν και ο γλύπτης Μπρανκουζί.
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Πιτ Μοντριάν, Σύνθεση με μαύρο, κόκκινο, γκρι, κίτρινο και μπλε, Μουσείο Λούντβιχ, Κολονία (1921) (28)
Πηγή: http://cgfa.floridaimaging.com/mondrian/index.html
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Πολ Κλέε, Κόκκινο μπαλόνι, Μουσείο Γκουγκενχάιμ, Νέα Υόρκη (1922) (29)
Πηγή: http://www.sackville.ednet.ns.ca/art/gallery/exhibit/abstract/Klee,Paul-Red_Balloon-1922.jpg
[Χάρτης με κόκκινες κουκκίδες: Όλη την Ευρώπη, με περισσότερες κουκκίδες στη Γαλλία.]
Σουρεαλισμός (1920 - 1945)
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Σαλβατόρ Νταλί, Η αντοχή της μνήμης, Ίδρυμα Σαλβατόρ Νταλί, Νέα Υόρκη (30)  
Πηγή: http://www.mcs.csuhayward.edu/~malek/Dali3.html
Ο σουρεαλισμός ήταν ένα λογοτεχνικό και καλλιτεχνικό κίνημα που εμφανίστηκε στη Γαλλία μετά τον Α΄ Παγκόσμιο πόλεμο και σημαίνει «πέρα από το ρεαλισμό» (την πραγματικότητα). Οι σουρεαλιστές καλλιτέχνες προσπαθούσαν να εκφράσουν μία ονειρική κατάσταση με αυτόματο τρόπο, χωρίς δηλαδή τον έλεγχο της λογικής, ανασύροντας εικόνες από το υποσυνείδητο. Αυτό απεικονίζεται στα έργα τους με τη σύνδεση πραγματικών στοιχείων με μια φανταστική μεταξύ τους σχέση. Κύριοι εκπρόσωποι του κινήματος αυτού ήταν οι Σαλβατόρ Νταλί, Μαξ Ερνστ, Ρενέ Μαγκρίτ και Ντε Κίρικο.

[Χάρτης με κόκκινες κουκκίδες: Όλη την Ευρώπη, με περισσότερες κουκκίδες στη Γαλλία.]
Γενιά του ’30 (στην Ελλάδα)
Η τέχνη στην Ελλάδα ακολούθησε το δικό της ρυθμό ανάπτυξης, σε σχέση με το ρυθμό ανάπτυξης των κινημάτων της Ευρώπης. Οι Έλληνες ζωγράφοι και γλύπτες της γενιάς του ’30 επηρεάστηκαν από τα ευρωπαϊκά κινήματα και από την ελληνική κληρονομιά, προσπάθησαν όμως να αναπτύξουν το δικό τους αυτόνομο τρόπο έκφρασης. Με τη γενιά του ’30 η τέχνη στην Ελλάδα αναζητά μέσα από πειραματισμούς νέα πρότυπα, ώστε να εκφράσει το εθνικό πνεύμα.
Αναλυτικά

Η τέχνη στην Ελλάδα ακολούθησε το δικό της ρυθμό ανάπτυξης, σε σχέση με το ρυθμό ανάπτυξης των κινημάτων της Ευρώπης. Ήδη από τα πρώτα χρόνια του 20ού αιώνα εμφανίστηκαν ανανεωτικές τάσεις σε σχέση με την τέχνη και τους ακαδημαϊκούς κανόνες των προηγούμενων χρόνων και αναπτύχθηκε σημαντικά η τοπιογραφία με έντονα ελληνικά στοιχεία, όπως το χρώμα και το άπλετο ελληνικό φως.
Πρωτοπόροι ζωγράφοι αυτής της περιόδου ήταν ο Κωνσταντίνος Παρθένης, ο Κωνσταντίνος Μαλέας και ο Νικόλαος Λύτρας. Με τη γενιά του ’30 η τέχνη στην Ελλάδα αναζητά μέσα από πειραματισμούς νέα πρότυπα, ώστε να εκφράσει το εθνικό πνεύμα. Σε αυτό συντέλεσε σημαντικά και το γεγονός ότι η περίοδος αυτή συνδέεται με το τέλος της Μικρασιατικής Καταστροφής.
Οι Έλληνες ζωγράφοι και γλύπτες της γενιάς αυτής επηρεάστηκαν σημαντικά από τα ευρωπαϊκά κινήματα (αφού πολλοί από αυτούς είχαν ζήσει σε άλλες ευρωπαϊκές χώρες) και από την ελληνική κληρονομιά, προσπάθησαν όμως να αναπτύξουν το δικό τους αυτόνομο τρόπο έκφρασης. Στους σημαντικούς Έλληνες καλλιτέχνες αυτής της περιόδου συγκαταλέγονται οι Νίκος Χατζηκυριάκος-Γκίκας, Φώτης Κόντογλου, Νίκος Εγγονόπουλος, Γιάννης Μόραλης, Σπύρος Παπαλουκάς, Διαμαντής Διαμαντόπουλος, Γιάννης Τσαρούχης, οι γλύπτες Χαλεπάς και Τόμπρος και οι αρχιτέκτονες Πικιώνης και Κωνσταντινίδης.
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Φώτης Κόντογλου, Η οικογένεια του Ζωγράφου (τοιχογραφία), Εθνική Πινακοθήκη, Αθήνα (1932) (31)
Πηγή: Χατζή, Γιολάντα, Έλληνες ζωγράφοι – 20ός αιώνας (Οδηγός για παιδιά), 2η έκδ., εκδόσεις Κέδρος, 1990
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Νίκος Χατζηκυριάκος-Γκίκας, Ύδρα (32)
Πηγή: Χατζή, Γιολάντα, Έλληνες ζωγράφοι – 20ός αιώνας (Οδηγός για παιδιά), 2η έκδ., εκδόσεις Κέδρος, 1990
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Κωνσταντίνος Μαλέας, Η Σαντορίνη, Ιδιωτική συλλογή (33)
Πηγή:http://www.bankofgreece.gr/bank/ExhibitionList.htm
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Γιάννης Τσαρούχης, Ο ναύτης (34)
Πηγή: Χατζή, Γιολάντα, Έλληνες ζωγράφοι – 20ός αιώνας (Οδηγός για παιδιά), 2η έκδ., εκδόσεις Κέδρος, 1990
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Σπύρος Παπαλουκάς, Αγόρι με τιράντες, Εθνική πινακοθήκη (35)
Πηγή:http://www.culture.gr/2/21/214/21406m/g06m021.html
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Γιάννης Μόραλης, Νεκρικό (36)
Πηγή: Χατζή, Γιολάντα, Έλληνες ζωγράφοι – 20ός αιώνας (Οδηγός για παιδιά), 2η έκδ., εκδόσεις Κέδρος, 1990
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Νίκος Εγγονόπουλος, Ποιητής και Μούσα (37)
Πηγή: Χατζή, Γιολάντα, Έλληνες ζωγράφοι – 20ός αιώνας (Οδηγός για παιδιά), 2η έκδ., εκδόσεις Κέδρος, 1990



Ποπ αρτ (1950 - 1970)
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Άντυ Γουόρχολ, Μέριλυν, Νέα Υόρκη (1962) (38)
Πηγή: http://utenti.romascuola.net/bramarte/pop%20art/img/war1.jpg
Η ποπ αρτ εμφανίστηκε τη δεκαετία του 1950 ταυτόχρονα στη Μεγάλη Βρετανία και στην Αμερική και διαδόθηκε γρήγορα σε όλο τον κόσμο. Πρόκειται για μια τέχνη που απευθυνόταν κυρίως στα πλατιά στρώματα του λαού και στηριζόταν σε εικόνες και σε αντικείμενα της καθημερινότητας και των κόμικς. Κύριοι εκπρόσωποι αυτού του ρεύματος ήταν οι Άντυ Γουόρχολ, Πίτερ Μπλέικ, Ρόυ Λιχτενστάιν, Γουόσελμαν και Ντέιβιντ Χόκνεϊ.

Αναλυτικά

Η ποπ αρτ εμφανίστηκε στα τέλη της δεκαετίας του 1950 ταυτόχρονα στη Μεγάλη Βρετανία και στην Αμερική και διαδόθηκε γρήγορα σε όλο τον κόσμο από μια ομάδα καλλιτεχνών που δεν ήθελαν μια «υψηλή» τέχνη. Ήθελαν μια τέχνη που να απευθύνεται στα πλατιά στρώματα του λαού και να βασίζεται σε εικόνες και σε αντικείμενα από την καθημερινότητα και τη μαζική κουλτούρα.
Έτσι, οι καλλιτέχνες της ποπ αρτ χρησιμοποιούσαν στα έργα τους εικόνες από διαφημίσεις, φωτογραφίες, εικονογραφήσεις περιοδικών και εφημερίδων, κινούμενα σχέδια, κόμικς και πρωταγωνιστές της μουσικής και του κινηματογράφου. Το ρεύμα αυτό διαδόθηκε γρήγορα σε όλο τον κόσμο και ιδιαίτερα στη Νέα Υόρκη. Κύριοι εκπρόσωποί του ήταν οι Άντυ Γουόρχολ, Πίτερ Μπλέικ, Ρόυ Λιχτενστάιν, Γουόσελμαν, Τζάσπερ Τζόουνς, Ρόμπερτ Ράουσενμπεργκ, Κλας Όλντεμπουργκ και Ντέιβιντ Χόκνεϊ.
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Ντέιβιντ Χόκνεϊ, Μοντέλο με αυτοπροσωπογραφία που δεν ολοκληρώθηκε, Ιδιωτική συλλογή (1977) (39)
Πηγή: http://www.artchive.com/ftp_site.htm
Σύγχρονη τέχνη (1970 ως σήμερα)
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Δημήτρης Μυταράς, Καθιστή ανδρική μορφή, Εθνική Πινακοθήκη (1979-1980) (40)
Πηγή: http://www.culture.gr/2/21/214/21406m/g06m022.html
Από το 1970 και μετά, με την εξέλιξη της τεχνολογίας και τις νέες δυνατότητες που αυτή δημιούργησε, οι καλλιτέχνες χρησιμοποιούν νέα εκφραστικά μέσα στα έργα τους, όπως βίντεο, ήχο, φωτογραφία, φωτοκύτταρα, κολάζ, μουσική, αντικείμενα (ξύλα, κάρβουνα, κουβέρτες, μαγνήτες, ρούχα, χορδές), κίνηση ή συνδυασμό αυτών. Στη σύγχρονη τέχνη χρησιμοποιούνται αγγλικοί όροι για να χαρακτηρίσουν την κάθε τάση της εποχής. Μερικοί από τους σημαντικούς εκπροσώπους της σύγχρονης τέχνης είναι οι Γιόζεφ Μπόις, Ρεβέκα Χορν, Νάουμαν, Τζεφ Κουνς, Καταρίνα Φριτζ. Μεταξύ άλλων συγκαταλέγονται οι Έλληνες Γιάννης Κουνέλλης, Δημήτρης Μυταράς, Αλέκος Φασιανός, Δημοσθένης Κοκκινίδης.
Αναλυτικά
Από το 1970 και μετά, με την εξέλιξη της τεχνολογίας και τις νέες δυνατότητες που αυτή δημιούργησε, οι καλλιτέχνες χρησιμοποιούν νέα εκφραστικά μέσα στα έργα τους, όπως βίντεο, ήχο, φωτογραφία, φωτοκύτταρα, κολάζ, μουσική, αντικείμενα (ξύλα, κάρβουνα, κουβέρτες, μαγνήτες, ρούχα, χορδές), κίνηση ή συνδυασμό αυτών. Επίσης, εκμεταλλεύονται το χώρο με διάφορους τρόπους. Στη σύγχρονη τέχνη χρησιμοποιούνται αγγλικοί όροι για να χαρακτηρίσουν την κάθε τάση της εποχής, όπως, για παράδειγμα, «installation» (εγκατάσταση), «video-art», «happenings» και «performance».
Σημαντικοί εκπρόσωποι της σύγχρονης τέχνης θεωρούνται οι Γιόζεφ Μπόις, Ρεβέκα Χορν, Νάουμαν, Τζεφ Κουνς, Καταρίνα Φριτζ, Λούσιαν Φρόιντ, Λουίζ Μπουρζουά, Κρίστο, Κιτάζ και στην αρχιτεκτονική ο Καλατράβα, ο Τσούμι και ο Έλληνας Κ. Κρόκος. Σημαντικοί Έλληνες καλλιτέχνες της σύγχρονης τέχνης, μεταξύ άλλων, είναι οι Γιάννης Κουνέλλης, Κανιάρης, Δημήτρης Μυταράς, Αλέκος Φασιανός, Δημοσθένης Κοκκινίδης, Γιώργος Πάππας, Νίκος Κεσανλής.
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