ΜΟΡΦΙΚΑ ΣΤΟΙΧΕΙΑ
(Χρώμα, Γραμμή, Προοπτική, Φως, Σύνθεση, Υφή)

Γραμμή – Σχήμα
[Βήμα 1: Σημείο – Γραμμή]
· Το μικρότερο στοιχείο της εικόνας ενός σχεδίου είναι το σημείο. <εμφανίζεται 1 σημείο>

· Το σημείο μπορεί να είναι ελάχιστο σε μια επιφάνεια <εμφανίζεται πιο μικρό> ή μπορεί να είναι μεγαλύτερο. <μεγαλώνει το σημείο>

· Ας δούμε τι συμβαίνει όταν το σημείο κινείται πάνω σε μια επιφάνεια.
<ένα σημείο κινείται στην επιφάνεια και δημιουργεί διάφορα είδη γραμμών, χωρίς να ενώνονται και χωρίς να διακόπτεται>
· Δημιουργείται λοιπόν μια γραμμή: ευθεία, τεθλασμένη, καμπύλη.

<δημιουργούνται και οι αντίστοιχες γραμμές και φαίνονται οι ονομασίες τους>
· Στην πραγματικότητα, απόλυτα ευθείες γραμμές δεν υπάρχουν στη φύση, 
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Τροπικό δάσος (41)
Πηγή: http://www.ecoliving.co.nz/Ecoliving/mag/issue16/Tropical%20rain%20forest%20destruction.htm
· γι’ αυτό όταν προσπαθούμε να την αναπαραστήσουμε αποφεύγουμε να χρησιμοποιούμε απόλυτες ευθείες (με χάρακα).

Ενώ στα σύγχρονα έργα τέχνης πολλές φορές χρησιμοποιούμε απόλυτες ευθείες.
<δείχνουμε τους εξής πίνακες:>

[image: image2.jpg]



Γουίλιαμ Τέρνερ, Η κοιλάδα του Άσμπουρνχαμ, Βρετανικό Μουσείο, Λονδίνο, Μεγάλη Βρετανία (1816)
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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
[Βήμα 2: Είδη γραμμών]
· Η ευθεία γραμμή, σε πίνακες ζωγραφικής, συνήθως συμβολίζει την κυριαρχία, τη βεβαιότητα, τη σταθερότητα, την αποφασιστικότητα.
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Βασίλι Καντίνσκι, Σύνθεση VΙΙΙ, Μουσείο Γκουγκενχάιμ, Νέα Υόρκη (1923) (27)
Πηγή: http://www.abcgallery.com/K/kandinsky/kandinsky37.html
· Κάθε ευθεία γραμμή, ανάλογα με το αν είναι οριζόντια, κάθετη ή πλάγια, μπορεί να εκφράζει και μια συναισθηματική κατάσταση.
· Η οριζόντια γραμμή συνήθως εκφράζει ηρεμία, γαλήνη, σταθερότητα.
<φωτίζονται οι οριζόντιες γραμμές του πίνακα:>
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Μαξ Ερνστ, Ολόκληρη η πόλη, Σπίτι των Τεχνών, Ζυρίχη, Ελβετία (1935) (42)
Πηγή: http://www.abcgallery.com/E/ernst/ernst26.html
· Η κάθετη συνήθως εκφράζει δυναμισμό, αποφασιστικότητα, αυστηρότητα, επιβλητικότητα.

<φωτίζονται οι κάθετες γραμμές του πίνακα:>
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Τζόρτζιο ντε Κίρικο, Ο μεγάλος πύργος, Ντύσελντορφ, Γερμανία (1913) (43)
Πηγή: http://www.abcgallery.com/C/chirico/chirico2.html
·  Η πλάγια συνήθως εκφράζει πόνο, θλίψη, συγκίνηση.

<φωτίζονται οι πλάγιες γραμμές του πίνακα:>
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Καζιμίρ Μάλεβιτς, Σύνθεση Σουπρεματισμού, Μουσείο Καλών Τεχνών, Τούλα, Ρωσία (1915) (44)
Πηγή: http://www.artchive.com/ftp_site.htm
· Η καμπύλη συνήθως εκφράζει κίνηση, ελευθερία, δυναμισμό, συναίσθημα.
<φωτίζονται οι καμπύλες γραμμές του πίνακα>
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Πάμπλο Πικάσο, Η Μάγια με τη κούκλα, Μουσείο Πικάσο, Παρίσι, Γαλλία (1938) (45)
Πηγή: http://www.abcgallery.com/P/picasso/picasso42.html
[Βήμα 3: Σχήμα]
· Η γραμμή πολλές φορές περιγράφει ένα σχήμα, όπως…

· το τετράγωνο,
· τον κύκλο,
· το τρίγωνο.
<σχηματίζονται με τη σειρά που αναφέρονται και φαίνονται οι ονομασίες τους από κάτω>

· Από τις γραμμές μπορούν να προκύψουν άπειρες εκδοχές σχημάτων.

<μορφοποιούνται σε άλλα σχήματα τα τρία προηγούμενα>
· Στη ζωγραφική, ο καλλιτέχνης δημιουργεί πάνω σε μια επίπεδη επιφάνεια, όπως αυτή του πίνακα, στην οποία υπάρχουν δύο διαστάσεις: το ύψος και το πλάτος.

<δείχνουμε το ύψος και το πλάτος πάνω σε ένα καβαλέτο>

· Χρησιμοποιώντας επίπεδα γεωμετρικά σχήματα και γραμμές, μπορεί να δώσει την ψευδαίσθηση της τρίτης διάστασης και να παραστήσει γεωμετρικά στερεά, δηλαδή σώματα με όγκο.
< δημιουργείται ο κύβος>

· Γεωμετρικά στερεά είναι: ο κύβος, το ορθογώνιο παραλληλεπίπεδο, η πυραμίδα, ο κώνος, η σφαίρα.

<φαίνονται στην πάνω σειρά χωρίς χρώμα και στην κάτω σειρά τα αντίστοιχα σχήματα με χρώμα>
· Στη γλυπτική και στην αρχιτεκτονική, ο καλλιτέχνης δημιουργεί κατευθείαν στο χώρο, δίνοντας έτσι αυτόματα στο έργο του και τις τρεις διαστάσεις.
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Ογκύστ Ροντέν, Το φιλί, Μουσείο Ροντέν, Παρίσι (1886) (141)
Πηγή: http://www.artchive.com/ftp_site.htm
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Παναγία των Παρισίων, Παρίσι (1163-1250 μ.Χ.) (18)
Πηγή: http://www.chezjacq.com/snaps.htm
· Στην τέχνη, συναντάμε έργα που μπορεί να περιέχουν σχεδόν όλα τα σχήματα. <φαίνονται τα παρακάτω έργα και φωτίζονται κάποια σχήματα πάνω τους>
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Πάμπλο Πικάσο, Γκουέρνικα, Μουσείο Πράντο, Μαδρίτη (1937) (24)
Πηγή: http://www.abcgallery.com/P/picasso/picasso36.html
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Χένρι Μουρ, Σύνθεση τεσσάρων κομματιών: ξαπλωμένη φιγούρα, Γκαλερί Τέιτ, Λονδίνο (1934) (46) 

Πηγή: http://www.artchive.com/ftp_site.htm
(Κάνε κλικ στα κυκλάκια για να αλλάξεις τις γραμμές που φτιάχνουν τη λέξη.)
Χρώμα

[Βήμα 1: Χρώματα της ίριδας]
· Φανταστείτε ότι βρίσκεστε σε ένα σκοτεινό δωμάτιο. <φαίνεται μαύρο φόντο> Από μια μικρή τρύπα περνάει μια πολύ λεπτή δέσμη φωτός. <ανοίγει μικρή τρύπα και εισέρχεται δέσμη φωτός>

· Αν το φως περάσει μέσα από ένα πρίσμα, βλέπουμε ότι διαθλάται στα χρώματα του φάσματος ή χρώματα της ίριδας,

δηλαδή του ουράνιου τόξου.

<α. δείχνουμε το πρίσμα και τη διάθλαση>

<β. εμφανίζεται ένα ουράνιο τόξο και εμφανίζονται τα κυκλάκια με τα χρώματα>
· Τα χρώματα της ίριδας είναι:

· Το κόκκινο

· Το πορτοκαλί

· Το κίτρινο

· Το πράσινο

· Το κυανό (βαθυγάλαζο)
· Το βαθύ μπλε

· Το πορφυρό (ιώδες ή βιολέ)

[Βήμα 2: Βασικά και δευτερεύοντα χρώματα]
· Τα βασικά χρώματα στη ζωγραφική είναι τρία: το κόκκινο, το μπλε και το κίτρινο. Αυτά είναι τα πρωτογενή χρώματα, τα χρώματα-γεννήτορες, από τα οποία παράγονται τα υπόλοιπα χρώματα.

<εμφανίζονται τα αντίστοιχα χρώματα>

· Τα χρώματα που προκύπτουν από την ανάμειξη των τριών αυτών χρωμάτων, σε ίση ποσότητα, ονομάζονται δευτερεύοντα.
· Αν αναμείξουμε το κόκκινο χρώμα με το μπλε παίρνουμε το μοβ.

· Αν αναμείξουμε το κίτρινο χρώμα με το μπλε παίρνουμε το πράσινο.

· Αν αναμείξουμε το κόκκινο χρώμα με το κίτρινο παίρνουμε το πορτοκαλί.

<φαίνονται τα αποτέλεσμα των αναμείξεων>

· Με συνεχείς αναμείξεις χρωμάτων (βασικών και δευτερευόντων), μπορούμε να δημιουργήσουμε μια ατέλειωτη κλίμακα αποχρώσεων.
<συμπληρώνεται με κηλίδες ο υπόλοιπος χρωματικός κύκλος>

[Βήμα 3: Αντίθετα χρώματα]
· Τα χρώματα που είναι σε αντίθετες (απέναντι) θέσεις στον κύκλο των χρωμάτων λέγονται αντίθετα ή συμπληρωματικά.
· Το μοβ χρώμα είναι το αντίθετο του κίτρινου.
· Το πράσινο είναι το αντίθετο του κόκκινου.

· Το πορτοκαλί είναι το αντίθετο του μπλε.

<φωτίζονται τα χρώματα που αναφέρονται ως αντίθετα>

· Τα αντίθετα χρώματα φαίνεται να αποκτούν τη μεγαλύτερή τους ένταση όταν μπαίνουν το ένα δίπλα στο άλλο.

Για παράδειγμα, το κίτρινο που βρίσκεται δίπλα στο μοβ φαίνεται πιο έντονο από το κίτρινο που βρίσκεται δίπλα στο πράσινο.

<δείχνουμε δύο διπλές λωρίδες με τα παραπάνω χρώματα το ένα δίπλα στο άλλο>

[Βήμα 4: Ψυχρά και θερμά χρώματα]
· Τα χρώματα χωρίζονται σε δύο κατηγορίες: τα ψυχρά και τα θερμά.
Από τα βασικά και δευτερεύοντα χρώματα:
· Ψυχρά χρώματα είναι το μπλε, το μοβ, το πράσινο, τα οποία δίνουν μια αίσθηση δροσιάς,

όπως, για παράδειγμα, η θάλασσα ή ένα δάσος.
<φαίνονται αντίστοιχα σχέδια για τα χρώματα μπλε και πράσινο>

· Θερμά χρώματα είναι το κόκκινο, το κίτρινο, το πορτοκαλί, τα οποία δίνουν μια αίσθηση ζέστης,

όπως, για παράδειγμα, το ηλιοβασίλεμα.

<φαίνεται αντίστοιχο σχέδιο για το πορτοκαλί>
<δείχνουμε τα χρώματα στο χρωματικό κύκλο με τις κηλίδες>

[Βήμα 5: Τόνος]
· Το άσπρο και το μαύρο δεν είναι χρώματα, γι’ αυτό δεν τα χρησιμοποιούμε μόνα τους στα έργα ζωγραφικής, αλλά πάντα ανακατεμένα με κάποιο άλλο χρώμα.

Το άσπρο αντανακλά όλα τα χρώματα του φάσματος. Είναι όλα τα χρώματα της ίριδας μαζί.

· Το μαύρο, αντίθετα, απορροφά όλο το φως. <δείχνουμε με animation αυτά που αναφέρονται στο κείμενο (άσπρο, μια μαύρη κηλίδα που πάνω της πέφτει μια δέσμη φωτός την οποία απορροφά)>
· Η φωτεινότητα ή η σκοτεινότητα ενός χρώματος λέγεται «τόνος».

Ο τόνος ενός χρώματος αλλάζει αν προσθέσουμε άσπρο ή μαύρο χρώμα.

Το άσπρο ανοίγει τον τόνο του χρώματος, <ψεκάζεται με την άσπρη μπογιά ο πίνακας> ενώ το μαύρο τον σκουραίνει. <επανέρχεται στα αρχικά του χρώματα ο πίνακας και ψεκάζεται με μαύρο>
· Τα χρώματα έχουν και συγκεκριμένη ένταση.

Όσο πιο λαμπερό και καθαρό είναι ένα χρώμα τόσο μεγαλύτερη είναι η έντασή του.

Όταν σε ένα χρώμα προσθέσουμε κάποια ποσότητα από το αντίθετό του χρώμα, τότε η έντασή του μειώνεται.
[Βήμα 6: Συμβολισμός των χρωμάτων]
Τα χρώματα βοηθούν τον καλλιτέχνη να μεταφέρει μηνύματα και να εκφράσει συναισθήματα στα έργα του. Έτσι, ο καλλιτέχνης πολλές φορές χρησιμοποιεί:

<στα παρακάτω δείχνουμε σχέδια με αντίστοιχα χρώματα>

[Κόκκινο]
Το κόκκινο χρώμα, για να συμβολίσει τις εντάσεις, το πάθος, τις έντονες συγκινήσεις, την ορμητικότητα, την αγάπη, την ενότητα.

[Κίτρινο]
Το κίτρινο, για να συμβολίσει τη δημιουργία, τον πλούτο, τη χαρά, αλλά και το μίσος και τη δειλία.

[Μπλε]
Το μπλε, για να συμβολίσει την καθαρότητα στη σκέψη και στην ψυχή, την ηρεμία και το κρύο.

[Πράσινο]
Το πράσινο, για να συμβολίσει την ελπίδα για ζωή, την αναγέννηση, την ανάπτυξη.

[Πορτοκαλί]
Το πορτοκαλί, για να συμβολίσει την αισιοδοξία, τη χαρά, την ευτυχία, τον πλούτο.

[Μοβ]
Το μοβ, για να συμβολίσει τη θλίψη, τη μελαγχολία, το στοχασμό.


[Μαύρο]
Το μαύρο, για να συμβολίσει το πένθος, το σκοτάδι, το θάνατο, το σοβαρό και το επίσημο.
[Άσπρο]
Το άσπρο, για να συμβολίσει την αγνότητα, την καθαρότητα της ψυχής, την ειλικρίνεια.

Βέβαια, όλα αυτά σχετίζονται με τον πολιτισμό και τις παραδόσεις κάθε κοινωνίας.

Για παράδειγμα, το άσπρο είναι το χρώμα του πένθους για τους Ιάπωνες.

Ακολουθούν δύο χαρακτηριστικοί πίνακες για την απόδοση του χρώματος:

Βίνσεντ βαν Γκογκ, Η κρεβατοκάμαρα του Βαν Γκογκ στην Αρλ.

Ντέιβιντ Χόκνεϊ, Η καρέκλα.
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Βίνσεντ βαν Γκογκ, Η κρεβατοκάμαρα του βαν Γκογκ στην Αρλ, Ινστιτούτο Τεχνών του Σικάγο, Η.Π.Α. (1889)
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Ντέιβιντ Χόκνεϊ, Η καρέκλα, Συλλογή Ντέιβιντ Χόκνεϊ (1985) (47)
Πηγή: http://www.artchive.com/artchive/ftptoc/hockney_ext.html
· <Παράδειγμα> Κάνε κλικ στις κηλίδες για να αλλάξεις το χρώμα της λέξης.

Φως

· Στα έργα τέχνης κατά την αρχαιότητα και τον Μεσαίωνα οι μορφές και τα αντικείμενα παρουσιάζονταν επίπεδα, χωρίς να δίνεται η αίσθηση του όγκου.
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Τα ταυροκαθάψια, Κνωσός, Μουσείο Ηρακλείου (περίπου 1500 π.Χ.) (6)
Πηγή: Σακελλαράκης, Ι. Α., Μουσείο Ηρακλείου (Εικονογραφημένος οδηγός), Εκδοτική Αθηνών, 1997
· Με την προσεκτική χρήση του φωτός και της σκιάς ο καλλιτέχνης μπορεί να δείξει τον όγκο των μορφών και των αντικειμένων, καθώς και το χώρο στον οποίο βρίσκονται.

<εμφανίζονται αρχικά επίπεδα σχήματα και στη συνέχεια φωτισμένα και σκιασμένα>
· Το φως αποδίδεται με πολύ φωτεινά – ανοιχτά χρώματα, ενώ, αντίθετα, το σκοτάδι με σκούρα χρώματα, ανάλογα πάντα με την ένταση της φωτεινής πηγής.
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Τζόρτζιο ντε Κίρικο, Μυστήριο και μελαγχολία ενός δρόμου, Ιδιωτική συλλογή (1914) (48)
Πηγή: http://www.abcgallery.com/C/chirico/chirico9.html
· Ακολουθούν δύο χαρακτηριστικοί πίνακες για την απόδοση του φωτός:

Καραβάτζιο, Βάκχος.

Βίνσεντ βαν Γκογκ, Στον κήπο του Λουξεμβούργου.
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Καραβάτζιο, Βάκχος, Πινακοθήκη Ουφίτσι, Φλωρεντία, Ιταλία (1597)
[image: image18.jpg]



Βίνσεντ βαν Γκογκ, Στον κήπο του Λουξεμβούργου, Ινστιτούτο Τεχνών Στέρλινγκ και Φρανσίν Κλαρκ, Η.Π.Α. (1886)
· <Παράδειγμα> Κάνε κλικ με το ποντίκι σε κάθε πηγή φωτός για να δεις πώς το φως επηρεάζει την εικόνα.

<δείχνουμε σφαίρα που φωτίζεται από διάφορες γωνίες>
Σύνθεση

· Σύνθεση είναι ο τρόπος με τον οποίο τοποθετούνται σε μια επιφάνεια τα σχήματα και τα χρώματα, ώστε το τελικό αποτέλεσμα να έχει ισορροπία. Κάθε έργο τέχνης έχει ισορροπία.
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Σάντρο Μποτιτσέλι, Η γέννηση της Αφροδίτης, Πινακοθήκη Ουφίτσι, Φλωρεντία (1484)

· Ο καλλιτέχνης, προκειμένου να τονίσει κάποια σημεία του έργου του, χρησιμοποιεί έντονο φως, σκιά ή αντίθετα χρώματα.

Και σε αυτήν την περίπτωση όμως προσέχει ώστε το τελικό αισθητικό αποτέλεσμα να είναι αρμονικό, δηλαδή να έχει ισορροπία.

<φωτίζονται σχετικά σημεία στον πίνακα>
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Οντιλόν Ρεντόν, Το πνεύμα φρουρός των υδάτων, Ινστιτούτο Τεχνών Σικάγου, Σικάγο, ΗΠΑ (1878)

· Ο τρόπος που ο καλλιτέχνης τοποθετεί τα σχήματα και τα χρώματα πάνω στον πίνακα ώστε να υπάρχει ισορροπία, ποικίλλει από έργο σε έργο. <φαίνονται όλα μαζί τα παρακάτω έργα> Έτσι, για να πετύχει ο καλλιτέχνης την ισορροπία σε μια σύνθεση, μπορεί να τα τοποθετήσει:

<φωτίζεται η αντίστοιχη τοποθέτηση>
· Ως προς έναν κεντρικό άξονα ή σημείο.
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Δομήνικος Θεοτοκόπουλος (Ελ Γκρέκο), Η ταφή του κόμη Οργκάθ, Ναός του Σαν Τομέ, Τολέδο (1586)

· Κυκλικά.
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Ενρί Ματίς, Ο χορός, Μουσείο Ερμιτάζ, Αγία Πετρούπολη, Ρωσία (1910) (20)
Πηγή: http://www.abcgallery.com/M/matisse/matisse146.html
· Σε σχήμα σταυρού.
[image: image23.jpg]



Πολ Γκογκέν, Καλημέρα κύριε Γκογκέν, Γκαλερί Ναρόντνι, Πράγα, Τσεχία (1889)
· Και με πολλούς άλλους τρόπους.
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Ντιέγκο Βελάσκεθ, Οι κυρίες των τιμών, Μουσείο Πράντο, Μαδρίτη (1656-1657) 

· Κάνε κλικ εδώ για να αλλάξεις τη σύνθεση. <με τη μορφή κουμπιού>
Προοπτική

· Ο ζωγράφος δουλεύει πάνω σε μια επίπεδη επιφάνεια η οποία χαρακτηρίζεται από δύο διαστάσεις: το ύψος και το πλάτος.
<δείχνουμε καβαλέτο στο οποίο φωτίζονται με δύο βέλη οι διαστάσεις>
· Πάνω σε αυτήν την επίπεδη επιφάνεια προσπαθεί να αποδώσει την τρίτη διάσταση, δηλαδή το βάθος, για να δημιουργήσει την ψευδαίσθηση του χώρου. Αυτό το πετυχαίνει χρησιμοποιώντας τους εξής τρόπους:

· Μικραίνει τα σχήματα που θέλει να δείξει στο βάθος και μειώνει την απόσταση μεταξύ τους, έτσι ώστε όσο πιο μακριά βρίσκονται τόσο πιο μικρά να φαίνονται.
<φωτίζονται τα φανάρια που μικραίνουν>
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Βίνσεντ βαν Γκογκ, Μονμάρτη - Παρίσι, Ινστιτούτο τεχνών του Σικάγο, Η.Π.Α. (1886)
· Επιπλέον, συχνά τα κοντινά αντικείμενα τα ζωγραφίζει με πιο έντονα χρώματα.
<δείχνουμε αντίστοιχα σημεία>
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Πιερ-Ογκύστ Ρενουάρ, Ο Άλφρεντ Σίσλεϊ και η γυναίκα του, Μουσείο Βάλραφ-Ρίχαρτζ, Κολονία, Γερμανία (1868)
· Σχεδιάζει τις παράλληλες γραμμές με τέτοιο τρόπο ώστε να φαίνεται ότι σε κάποιο σημείο θα συναντηθούν. 
<φωτίζονται οι γραμμές προς το βάθος στα πλακάκια>
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Δομήνικος Θεοτοκόπουλος (Ελ Γκρέκο), Ο Ευαγγελισμός, Μουσείο Πράντο, Μαδρίτη, Ισπανία (περίπου 1575)
· Καλύπτει το τμήμα ενός αντικειμένου με ένα άλλο αντικείμενο, για να δείξει ότι το πρώτο βρίσκεται πίσω από το δεύτερο.
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Βίνσεντ βαν Γκογκ, Ψαρόβαρκες στην παραλία, Μουσείο Βίνσεντ βαν Γκογκ, Άμστερνταμ, Ολλανδία (1888)
· Συνήθως, ο καλλιτέχνης δεν χρησιμοποιεί μόνο έναν απ’ τους παραπάνω τρόπους για να δείξει το βάθος, αλλά συνδυασμό από αυτούς,
βάζοντας τα αντικείμενα που είναι πιο κοντά στον παρατηρητή στο κάτω μέρος του πίνακα, ενώ τα αντικείμενα που είναι πιο μακριά, στο πάνω μέρος του πίνακα.
<βάζουμε σε πλαίσιο τα κοντινά δέντρα και φιγούρες και τα μακρινά δέντρα και φιγούρες>
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Στέφανο ντι Τζιοβάνι Σασέτα, Η Συνάντηση του Αγίου Αντωνίου και του Αγίου Παύλου, Εθνική Γκαλερί Τέχνης, Ουάσινγκτον (1440)
· Βασικό στοιχείο της προοπτικής είναι η Γραμμή του Ορίζοντα, η οποία είναι η πιο μακρινή περιοχή της εικόνας που δείχνει ο καλλιτέχνης.

Η Γραμμή του Ορίζοντα είναι μια νοητή γραμμή, σαν αυτή που χωρίζει την επιφάνεια της θάλασσας ή της γης από τον ουρανό.

<Δείχνουμε πίνακα με τη γραμμή του ορίζοντα>
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Βίνσεντ βαν Γκογκ, Χωράφι με σιτάρια κάτω από απειλητικό ουρανό, Μουσείο Βίνσεντ βαν Γκογκ, Άμστερνταμ (1890)
Ακολουθούν χαρακτηριστικοί πίνακες για την απόδοση της προοπτικής:

Πιερ-Ογκύστ Ρενουάρ, Ποντ Νεφ, Παρίσι.

Ραφαήλ, Η σχολή των Αθηνών.

Βίνσεντ βαν Γκογκ, Στα περίχωρα του Παρισιού.
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Πιερ-Ογκύστ Ρενουάρ, Ποντ Νεφ, Παρίσι, Εθνική Γκαλερί Τέχνης, Ουάσινγκτον, Η.Π.Α. (1872)
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Ραφαήλ, Η σχολή των Αθηνών, Βατικανό, Ρώμη (1509)
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Βίνσεντ βαν Γκογκ, Στα περίχωρα του Παρισιού, Ιδιωτική συλλογή (1887)

· Κάνε κλικ με το ποντίκι σε κάθε οπτική γωνία για να δεις πώς επηρεάζει την προοπτική.
Υφή

Όλες οι επιφάνειες έχουν υφή. Έτσι, για παράδειγμα, μπορούμε να καταλάβουμε με ένα άγγιγμα εάν ένα αντικείμενο είναι μάλλινο,

ξύλινο,
πέτρινο

ή γυάλινο.
<δείχνουμε ανάλογα με το τι λέμε παραπάνω και το αντίστοιχο αντικείμενο:>
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<χνουδωτό αρκουδάκι> (49)
Πηγή: http://www.lovethosegifts.com/prod.itml/icOid/9860
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<ξύλινο παιχνίδι> (50)
Πηγή: http://www.woodtoyz.com/WTCat/FeaturedToy.html
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<πέτρινο άγαλμα> Αφροδίτη της Μήλου (51)
Πηγή: http://www.artchive.com/ftp_site.htm
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<γυάλινη κανάτα>
Ο ζωγράφος, για να δώσει ζωντάνια και παραστατικότητα στο έργο του, πρέπει να αποδώσει και την υφή, δηλαδή την ποιότητα του υλικού από το οποίο είναι φτιαγμένο το κάθε αντικείμενο που απεικονίζει.

Έτσι, για παράδειγμα, για να καταφέρει να αποδώσει τη θάλασσα, τα χόρτα, τη δαντέλα, το μαλλί, τα σύννεφα, το ξύλο, τη γούνα, χρησιμοποιεί ποικιλία γραφής, κινεί δηλαδή με διαφορετικό τρόπο το χέρι του ώστε να έχει έναν πλούτο στα ίχνη της πινελιάς που αφήνει πάνω στο έργο.
<σε όλη τη διάρκεια δείχνουμε εναλλάξ τα εξής έργα:>
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Χάρμενζ φαν Ράιν Ρέμπραντ, Πορτρέτο της Σάσκια, Κάσελ, Γερμανία (περίπου1634)
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Άλμπρεχτ Ντύρερ, Ένας μικρός σε ηλικία λαγός, Βιέννη, Αυστρία (1502)
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Άλμπρεχτ Ντύρερ, Φτερό χαλκοκουρούνας, Βιέννη, Αυστρία (1512)
Στη σύγχρονη τέχνη, οι καλλιτέχνες συχνά χρησιμοποιούν υλικά με χαρακτηριστική υφή για να προκαλέσουν έντονα συναισθήματα, όπως αποστροφή, ικανοποίηση, εντυπωσιασμό.
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Μέρετ Οπενχάιμ (αντικείμενο), Φλιτζάνι καλυμμένο με γούνα, Μουσείο Μοντέρνας Τέχνης, Νέα Υόρκη (1936) (52)
Πηγή: Preble, D. & S., Ιστορία και μορφές τέχνης, εκδόσεις Έλλην
Ακολουθούν δύο χαρακτηριστικοί πίνακες για την απόδοση της υφής:

Βίνσεντ βαν Γκογκ, Καλύβες με αχυροσκεπές.

Ντέιβιντ Χόκνεϊ, Μοντέλο με αυτοπροσωπογραφία που δεν ολοκληρώθηκε.
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Βίνσεντ βαν Γκογκ, Καλύβες με αχυροσκεπές, Μουσείο Ορσέ, Παρίσι, Γαλλία (1890)
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Ντέιβιντ Χόκνεϊ, Μοντέλο με αυτοπροσωπογραφία που δεν ολοκληρώθηκε, Ιδιωτική συλλογή (1977) (39)
Πηγή: http://www.artchive.com/ftp_site.htm
· Κάνε κλικ εδώ για να αλλάξεις την υφή.
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