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Από τα σεμινάρια της Ένωσης που έγιναν από 5 έως 10 Σεπτέμβρη στην Ανώτατη Σχολή Καλών Τεχνών. 

ΠΕΡΑ ΑΠΟ ΤΑ ΣΥΜΒΑΤΙΚΑ ΕΚΠΑΙΔΕΥΤΙΚΑ ΚΑΘΗΚΟΝΤΑ 

Αν η Ένωσή μας δεν εξασφάλισε κάποιες σημαντικές κατακτήσεις στη διδασκαλία των Καλλιτεχνικών στη 
Δευτεροβάθμια Εκπαίδευση, αν το μάθημα εξακολουθεί να είναι ουσιαστικά παραγκωνισμένο, το ωράριο 
στα έσχατα όρια περιορισμένο, το ανθρώπινο δυναμικό πάντα λιγοστό, αν τα επανειλημμένα διαβήματα, οι 
διαμαρτυρίες και οι πιέσεις μας προς τους αρμόδιους δεν βρήκαν ως τώρα την απαιτούμενη ανταπόκριση 
όμως υπάρχει παρ’ όλα αυτά και μια άλλη πλευρά που χαρακτηρίζει τις προσπάθειές μας για την άνοδο της 
Καλλιτεχνικής Παιδείας, που αποτελεί μια αναμφισβήτητα θετική κατάκτηση του κλάδου μας και της 
Ένωσής μας. 

Πρόκειται για τη διαμόρφωση ενός κλίματος ανανέωσης και ενίσχυσης των ενδιαφερόντων του 
καλλιτεχνικού εκπαιδευτικού μας δυναμικού, για την εκδήλωση ενός πνεύματος δημιουργικών αναζητήσεων 
και έρευνας γύρω από το αντικείμενο της δουλειάς μας, αντίθετου στο πνεύμα της αδράνειας, της απραξίας, 
της παραδοχής των «τετελεσμένων», αντίθετου στην αποτελμάτωση όπου η πρακτική, η στάση και οι 
προδιαγραφές της Πολιτείας οδηγούν το δάσκαλο της τέχνης στη Μέση Εκπαίδευση.  

Όταν σήμερα ένας ολοένα αυξανόμενος αριθμός συναδέλφων έχει ριχτεί με όρεξη σε μια δουλειά πολύ 
πέρα από τα συμβατικά «εκπαιδευτικά καθήκοντα», ψάχνοντας για να βρει και να αξιοποιήσει στοιχεία 
χρήσιμα στην εκπαίδευση τέχνης, από κάθε προσφερόμενη πηγή, ανιχνεύοντας δραστήρια με δικά του 
μέσα μια πιο σωστή προσέγγιση των προβλημάτων, κάνοντας σεμινάρια, καταφεύγοντας στην ελληνική και 
ξένη βιβλιογραφία, κάνοντας μεταφράσεις και διατυπώνοντας γραπτά χρόνο με το χρόνο πλουσιότερες 
απόψεις για την εκπαίδευση τέχνης, όλα αυτά αποτελούν ένα σημαντικό στοιχείο που αξίζει να 
υπογραμμιστεί. 

Αν αυτό το πνεύμα, που τονώνει τις διαθέσεις και συμβάλλει σε μια αντιμετώπιση των τεράστιων πρακτικών 
προβλημάτων της εκπαίδευσης τέχνης από δημιουργικές θέσεις, δεν υπήρχε, η εκπαίδευση τέχνης στα 
σχολεία θα βρίσκονταν πολύ περισσότερο πίσω. 

Η «ΕΙΚΑΣΤΙΚΗ ΠΑΙΔΕΙΑ», έχει συνεισφέρει πιστεύουμε στον τομέα αυτόν και σ’ αυτήν την κατεύθυνση θα 
προσπαθήσει και στο μέλλον να συμβάλλει, ενθαρρύνοντας την καλλιτεχνική έρευνα. Προβάλλοντας μέσα 
από τις στήλες της διάφορες απόψεις πάνω στα προβλήματα της εκπαίδευσης τέχνης στο σχολείο και 
ταυτόχρονα εισάγοντας, από το τωρινό τεύχος και νέα επιμορφωτικά θέματα γενικότερου καλλιτεχνικού 
ενδιαφέροντος, όπως αδημοσίευτες στην Ελλάδα απόψεις και ιδέες σημαντικών καλλιτεχνών, εξαιρετικά 
χρήσιμες στη διαμόρφωσή μας όχι μόνο σαν εκπαιδευτικών τέχνης, αλλά και σαν καλλιτεχνών. 



6 
 

 
Οι  παρακάτω φωτογραφίες δεν περιλαμβάνονταν στο τεύχος Εικαστικής Παιδείας Νο 3.  
Αποσπάστηκαν από το αρχείο που διατηρεί η Ένωση και είναι στιγμιότυπα από το σεμινάριο 
αυτής της χρονιάς 5-10 Σεπτέμβρη 1985. 

 
 

      
     Ζωή Χατζή, Τζένη Μαρκάκη                                                        Στέλλα Σωτηροπούλου, Τάσος Μουζάκης, Ζωή Χατζή 

 

 

       
     Διακρίνονται πρώτες θέσεις: Ρένα Ανούση, Έφη Παγκράτη, Ισμήνη Βογιατζόγλου, Ρούλα Κανάκη         Αγγελική Βερτσώνη    

 

 

            
       Αριστερά: Ελένη Μπιωτάκη, Προεδρείο: Ιφιγένεια Καραφύλλα, Τζένη Μαρκάκη 

       Δεξιά: Πρώτη σειρά διακρίνονται ο Παναγιώτης Καλδής και Τάσος Μουζάκης Σύμβουλοι των εικαστικών εκπαιδευτικών  
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Η ΤΕΧΝΗ ΚΑΙ ΤΑ ΑΛΛΑ ΜΑΘΗΜΑΤΑ  

John Goldonowicz - Art Education November 1985, Volume 38, No 6 
Μετάφραση: Όλγα Ζιρώ 
 

Σαν τα Γαλλικά και τα Αγγλικά η τέχνη είναι μια γλώσσα που μπορεί να διδαχθεί και να 
κατανοηθεί.  Είναι μια μορφή επικοινωνίας που κάποιος μπορεί να μάθει να αναγιγνώσκει και να 
εξασκεί. Ανάγνωση της τέχνης σημαίνει κατανόηση μιας οπτικής έκθεσης. Το να μιλάμε με την 
τέχνη σημαίνει δημιουργία οπτικής έκθεσης. Όταν η τέχνη μοιάζει παράξενη ή χωρίς νόημα, 
σημαίνει μόνο ότι αυτή η γλώσσα δεν έχει ακόμη κατανοηθεί. 

Σαν τα Ελληνικά, η τέχνη έχει ένα καθιερωμένο λεξιλόγιο και γραμματική (τα στοιχεία και τις αρχές 
του σχεδίου). Αυτά τα βασικά στοιχεία της σύνθεσης είναι οι βάσεις για να εκτιμηθεί και να 
παραχθεί έργο τέχνης. Όλη η δημιουργικότητα πρέπει να καλουπωθεί μέσω αυτών των κανόνων 
κατασκευής και σύνθεσης για να δημιουργηθεί μια ξεκάθαρη έκθεση. Η αντίληψη της δομής της 
τέχνης είναι το να είναι κανείς οπτικά εγγράμματος. 

Σαν τα Φυσικά, την επιστήμη, η τέχνη βασίζεται σε μια φυσική τάξη και σχέση των στοιχείων της. 
Αυτά τα στοιχεία, όπως είναι η γραμμή και το χρώμα, έχουν μοναδικές ιδιότητες και μπορούν να 
εξετασθούν με προγράμματα εργαστηριακά και ασκήσεις που αποκαλύπτουν προσωπικά 
χαρακτηριστικά, πως αυτές οι ιδιότητες μπορούν να λειτουργήσουν και πως αυτά τα στοιχεία λει-
τουργούν μαζί. Μέσω πειραματισμών, κάποιος μπορεί να ανακαλύψει τη φύση και τη δυναμική της 
τέχνης. 

Σαν τα Μαθηματικά, η τέχνη κυριαρχείται από ορισμένες αρχές που είναι λογικές, αποδείξιμες στο 
χρόνο, και από σταθερές κατευθύνσεις προς την εικαστική οργάνωση. Μια λειτουργική σύνθεση 
απαιτεί σκέψη, πρόγραμμα και τάξη. Όλα τα μέρη πρέπει να εξετασθούν σε σχέση με το όλο. 

Στοιχεία όπως η γραμμική προοπτική και η θεωρία των χρωμάτων είναι ξεκάθαρα παραδείγματα 
για το πως η τέχνη είναι τόσο αναλυτική όσο και συγκινησιακή.  

Σαν τη Σωματική Αγωγή, η τέχνη απαιτεί ένα είδος άσκησης οπτικής, άσκησης σοβαρής και 
τακτικής. Με συνειδητή εξάσκηση, οι ικανότητες καθενός μπορούν να αναγνωρισθούν να 
αναπτυχθούν και να κατακτηθούν. Μέσω της εμμονής και της καρτερικότητας, μια καθημερινή 
ειλικρινής άσκηση μπορεί να οδηγήσει σε σπουδαία αποτελέσματα. Ενώ αντίθετα η τεμπέλικη ή 
σποραδική επαφή ελαττώνει τη δυναμικότητα. Η βαθμιαία πρόοδος επικρατεί της στιγμιαίας 
επιτυχίας.  

Σαν τις Κοινωνικές Επιστήμες, η τέχνη προάγει την ενημέρωση και κατανόηση λαών και 
πολιτισμών. Η τέχνη καθρεφτίζει τις ιδέες και τα ιδανικά των κοινωνιών, των κυβερνήσεων και των 
θρησκειών. Η τέχνη έχει επηρεαστεί από τη γεωγραφία, τους πολέμους, το εμπόριο. Η τέχνη μας  
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βοηθάει να καταλάβουμε αρχαίους πολιτισμούς και να καθορίσουμε τη σημερινή μας ταυτότητα για 
τις επερχόμενες γενεές. Η τέχνη είναι μια οπτική καταγραφή των λαών και των κοινωνιών τους. 

Σαν τη Μουσική, η τέχνη βασίζεται στην εκλέπτυνση μιας από τις αισθήσεις μας. Όπως η μουσική 
σχετίζεται με τον τρόπο που κάποιος ακούει και προσέχει, η τέχνη εντοπίζεται στον τρόπο που 
κοιτά κανείς και παρατηρεί — στην οπτική ευαισθησία. Και στις δύο περιοχές η αντίληψη της 
λεπτομέρειας είναι σημαντική για να αντιληφθεί κανείς τις παραλλαγές και τις καινοτομίες. Στη 
μουσική και στην τέχνη, τα σπουδαιότερα δημιουργήματα είναι εκείνα στα οποία η οξύνοια και η 
ευαισθησία ισορρόπησαν με την επιδεξιότητα και τη δημιουργικότητα. 

Σαν τα Θρησκευτικά, η τέχνη είναι ένα μέσο να αγγίξει κανείς την ψυχή του ανθρώπου. Η τέχνη 
μπορεί να είναι ο καθρέφτης των πιστεύω, των αισθημάτων, της ταυτότητας, της σχέσης καθενός 
με τους άλλους. Η τέχνη μπορεί να εκφράσει τις κοσμικές και πνευματικές μας αξίες, τους 
προσανατολισμούς μας προς τη ζωή. Στην εξερεύνηση και στη μελέτη των απόψεων της ανθρώπι-
νης ψυχής, η τέχνη μπορεί να μεταδώσει ότι είναι παγκόσμιο, και ότι δεν μπορεί να εκφραστεί με 
λόγια.  

 

 

ΤΟ ΣΚΗΝΙΚΟ ΣΑΝ ΟΜΑΔΙΚΗ ΕΡΓΑΣΙΑ ΣΤΗ Γ΄ ΤΑΞΗ 

ΙΣΜΗΝΗ ΒΟΓΙΑΤΖΟΓΛΟΥ-ΣΚΛΗΡΟΥ 

Α΄ Γυμνάσιο Τοσίτσειο-Αρσάκειο 

 

Το τελευταίο τρίμηνο της χρονιάς συνηθίζω να βάζω στα παιδιά ομαδικές εργασίες. Βρίσκω ότι τα 
ξεκουράζει και τα ευχαριστεί. Έτσι πέρσι στη Γ΄ τάξη σκέφθηκα να κάνω ένα πείραμα με τη 
σκηνογραφία.  
Είχα πολλούς ενδοιασμούς αν θα τα καταφέρναμε, αλλά και περιέργεια να δω πως θα τα πηγαίναμε. 
Σαν θέμα διάλεξα την Ιφιγένεια εν Ταύροις μια και τη διδάσκονται στα φιλολογικά μαθήματα, αλλά 
πολλά παιδιά προτίμησαν να εργασθούν στην Αντιγόνη του Σοφοκλέους.  

Αρχίσαμε λοιπόν με την ανάγνωση του έργου. Όταν την ολοκληρώσαμε και σημειώσαμε τα 
σκηνογραφικά σημεία, μια ομάδα παιδιών με το μέτρο στο χέρι πήγε στο θέατρο (διαθέτει το σχολείο 
μας αρχαίου τύπου θέατρο) και αφού σκιτσάρισε την κάτοψη σημείωσε πάνω τα μέτρα. 
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Το σκαρίφημα σχεδιάστηκε στον πίνακα και τα παιδιά όλης της τάξης το αντέγραψαν. 
Κουβεντιάσαμε, με τα παιδιά για τα υλικά (χαρτόνια - φελλός - φελιζόλ - ξύλο) και τις ανάγκες του 
έργου, την ατμόσφαιρα κ.λπ. Στη συνέχεια κάθε παιδί σχεδίασε πρόχειρα την ιδέα του στο μπλοκ. 

Είχαν προηγηθεί μαθήματα Ιστορίας της Τέχνης για την Αναγέννηση και την προοπτική για να 
εξοικειωθούν με την προοπτική του σκηνικού.  
Κατόπιν έγινε από την ομάδα η επιλογή του πιο κατάλληλου σχεδίου για την εκτέλεση του σκηνικού.  
Άρχισε ο καταμερισμός των εργασιών. 
1) Πλάνο κάτοψης υπό κλίμακα. 
2) Προμήθεια υλικών. 
3) Επεξεργασία του θέματος στην πράξη. Παιδεύτηκαν αρκετά αλλά τελικά το αποτέλεσμα ξεπέρασε 
τις προσδοκίες μου. Όταν τελείωσαν οι μακέτες αποφασίσαμε να τις εκθέσουμε στην  Έκθεση της 
χρονιάς, όπου είχαν μεγάλη επιτυχία. 
Με την εργασία αυτή πέτυχαν οι εκπαιδευτικοί στόχοι: α)  Έγινε συνεργασία, το φιλολογικό μέρος 
του έργου συμπληρώθηκε με το εικαστικό κι έτσι ολοκληρώθηκε μέσα στο μυαλό των παιδιών η 
τραγωδία, β) Δόθηκε η ευκαιρία να ασχοληθούν τα παιδιά με την τρίτη διάσταση και την προοπτική. 
γ)  Έμαθαν να συνεργάζονται αρμονικά για έναν κοινό στόχο. 
 
 

ΙΣΤΟΡΙΑ ΤΕΧΝΗΣ ΠΕΙΡΑΜΑΤΙΚΗ ΔΙΔΑΣΚΑΛΙΑ ΣΤΟ ΓΥΜΝΑΣΙΟ ΚΑΙ 
ΛΥΚΕΙΟ 

ΜΑΧΗ ΔΗΜΟΠΟΥΛΟΥ 
Γυμνάσιο - Λύκειο Κερατέας 
 
Γενικές αρχές 

Την Ιστορία Τέχνης διδάσκω στο Γυμνάσιο και την Α΄ Λυκείου, κυρίως σαν κριτική ανάλυση, παρά 
σαν απλή ενημέρωση. Την έχω εντάξει στο μάθημα των Καλλιτεχνικών λειτουργικά, δηλαδή γίνεται 
όταν κρίνω ότι είναι κατάλληλη η στιγμή για την ολοκλήρωση μιας ενότητας διδασκαλίας (π.χ. 
σχέδιο, χρώμα, σύνθεση, απόδοση του χώρου, κ.λπ.) ή όταν δημιουργηθεί κάποιος 
προβληματισμός στην τάξη. (Αυτό, συμβαίνει τουλάχιστον 5-6 φορές το χρόνο. Δηλ. στις 30 ώρες οι 
6 τουλάχιστον αναλώνονται σε κριτική ανάλυση και διάλογο). 

 Στις τελευταίες τάξεις (Γ΄ Γυμνασίου και Α΄ Λυκείου) γίνεται προσπάθεια να ενημερωθούν και να 
νοιώσουν τα παιδιά τα διάφορα καλλιτεχνικά κινήματα της σύγχρονης τέχνης, με εμβάθυνση στο 
περιεχόμενό τους και στα εικαστικά μέσα που χρησιμοποιούν, για να το εκφράσουν. 

Προς το τέλος της χρονιάς σ’ αυτές τις τάξεις γίνεται κάποια πιο ολοκληρωμένη προβολή, που 
υπάρχει δυνατότητα να εξειδικευτεί περισσότερο σε κάποιο θέμα (π.χ. συμβολισμός ή το ανθρώπινο 
πρόσωπο στους αιώνες ή ο χώρος και η απόδοσή του ή συσχετισμοί ανάμεσα στη σύγχρονη τέχνη 
και στην αρχαία Ελληνική κ.α.) ανάλογα με τους προβληματισμούς των παιδιών και τις προτάσεις 
τους, όποτε υπάρχουν. 

Σ’ όλες τις τάξεις προσπαθώ με ερωτήσεις γραπτές ή προφορικές να προκαλέσω την κριτική σκέψη 
των παιδιών. Έτσι, τα βάζω να κρίνουν πρώτα τα δικά τους έργα, με ελεύθερη, διαλογική συζήτηση, 
στην οποία εκφράζονται απορίες και διάφορες αντιλήψεις και προβληματισμοί. Επεμβαίνω για 
διευκρινίσεις, για να ενθαρρύνω και για να δούμε από περισσότερες σκοπιές κάθε δημιούργημα. 
Στόχος: τα καλά στοιχεία κάθε έργου, όχι οι αδυναμίες του. 

Αργότερα, τους ζητώ να κρίνουν, να συγκρίνουν και να αναλύσουν - όσο μπορεί κάθε τάξη - την 
εικαστική γλώσσα, βλέποντας έργα καλλιτεχνών, που τοποθετούνται σε φελιζόλ, στον πίνακα. 

Τα έργα αυτά (Ημερολόγια Τραπεζών, κατάλογοι και αφίσες Πινακοθήκης και Γκαλερί, τεύχη των 
Μεγάλων Ζωγράφων) καρφιτσώνονται στα φελιζόλ κατά ενότητες, για σύγκριση και συσχετισμούς. 
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Διαφάνειες  προβάλλονται, όταν είναι δυνατόν (ελάχιστες φορές). Η συμμετοχή κάθε παιδιού στην 
Ιστορία Τέχνης (στο Γυμνάσιο ή στο Λύκειο) και η επίδοσή του εκεί βελτιώνει μόνο, δεν μειώνει το 
γενικό του βαθμό στα καλλιτεχνικά. Δηλαδή, αν ένα παιδί πάρει στην Ιστορία Τέχνης μεγαλύτερο 
από εκείνον που πήρε στο ζωγραφικό ή γλυπτικό του έργο, μόνο τότε ο βαθμός αυτός 
συνυπολογίζεται στα καλλιτεχνικά. Όσο για τον τρόπο βαθμολόγησης της Ιστορίας Τέχνης, 
βαθμολογώ εκείνα μόνο τα γραπτά που έχουν κάποια σκέψη και την αιτιολογούν, είτε συμφωνώ είτε 
διαφωνώ μ’ αυτήν, με βαθμούς που κλιμακώνονται από 15 ως και 20. 

Αυτό, το κάνω για να νοιώθουν τα παιδιά ελεύθερα και να εκφράζουν αβίαστα ότι πιστεύουν κι ότι 
νομίζουν  για να μην προσπαθούν να αντιγράψουν τη σκέψη του καθηγητή ή διάφορες 
εγκυκλοπαίδειες. Κι ακόμα, για να μην έχουν άγχος και αντίδραση απέναντι στο άγνωστο. Ποτέ δεν 
καθορίζω τη μέρα που θα κάνουμε Ιστορία Τέχνης, κυρίως για τεχνικούς λόγους. 

Αναλυτικά 
Στις αρχές του χρόνου έρχονται σε επαφή με το σχέδιο και το χρώμα  
Σχέδιο: 
Το σχέδιο (συνήθως ένας εθελοντής που κάθεται πάνω στην έδρα), έχει θέμα όχι το συγκεκριμένο 
παιδί, αλλά έναν άνθρωπο σ’ αυτήν τη στάση. 
Τα παιδιά μπορούν να προσθέσουν, να αφαιρέσουν ή να αλλάξουν πράγματα στο φόντο ή επάνω 
του και να φτάσουν ως τη γελοιογραφία. Ενθαρρύνονται να το επιχειρήσουν σαν πείραμα, που θα 
επαναληφθεί στο τέλος του χρόνου, για να διαπιστώσουμε όλοι πόσο βελτιώθηκαν στο σχέδιο. Μετά 
από μερικά σχέδια - εκ του φυσικού και φανταστικά - τοποθετούμε χαρακτηριστικά έργα στα φελιζόλ, 
που υπάρχουν στην αίθουσα και συζητάμε για το σχέδιο, για τους τρόπους που απεικονίζεται ο 
χώρος, για το βάθος και τις σκιές, για τη σύνθεση, για την πρωτοτυπία, τη φαντασία, την 
παρατηρητικότητα που εκφράζονται στο έργο κλπ. 
Πάντα, προσπαθούμε να βρούμε κυρίως τα καλά στοιχεία κάθε έργου. 

Ανάλογα με την τάξη, δείχνω διάφορα παρόμοια σχέδια καλλιτεχνών, παλιότερων και σύγχρονων, 
λαϊκών και επώνυμων και η συζήτηση παίρνει και άλλους δρόμους (π.χ. στο Λύκειο).  

Χρώμα: 
Σ’ όλες τις τάξεις, στα αρχικά μαθήματα, υπάρχει ένα λουτρό χρώματος με θέμα: χρωματικοί 
συνδυασμοί, που μπορούν να λέγονται σχέδια για ύφασμα, χρωματικές φαντασίες, καλειδοσκόπια 
κ.λπ. 
Εδώ, δοκιμάζονται όλοι οι πιθανοί συνδυασμοί, περιορισμένου αριθμού χρωμάτων κάθε φορά (3 
χρώματα της αρεσκείας τους. 2 συμπληρωματικών και άσπρου/μαύρου, γκρίζου με μικρές 
προσμείξεις άλλων χρωμάτων κ.α.). 
Επίσης, δοκιμάζονται και διάφορες τεχνικές, που υποβάλλουν κάποια διαφορετική υφή. 

Όταν ολοκληρωθεί ο κύκλος, τα καρφιτσώνουμε στα φελιζόλ. συγκρίνουμε  -ανάλογα με την τάξη - 
έργα καλλιτεχνών, όπου κυριαρχεί το χρώμα, δίνουμε τίτλους στις χρωματικές συνθέσεις μας, 
μιλάμε για τα συναισθήματα που εμπνέουν, για τον τρόπο που δουλεύτηκαν, για την αίσθηση του 
χώρου που δίνει κάθε χρώμα, για βασικά, αντίθετα, ουδέτερα. 

Μετά τα 5-6 πρώτα μαθήματα υπάρχει μια πιο ζωντανή σχέση με τα σχήματα, τα χρώματα και τα 
συναισθήματα που μας προκαλούν με τους αλληλοεπηρεασμούς τους, έχει ανοίξει ο ορίζοντας από 
τη μονόπλευρη «εικονογράφηση» κι έχει σπάσει ο φόβος του «άσπρου χαρτιού». 

Έτσι, υπάρχουν πολλές αφορμές για διάλογο, όπου κυρίως μιλάνε τα παιδιά και για συζητήσεις για 
την τέχνη, για την επικοινωνία, για τους διάφορους τρόπους με τους οποίους εκφράζεται κανείς, 
Δείχνονται, ανάλογα με την τάξη, έργα από διάφορες εποχές και διαφορετικές τεχνοτροπίες, γιατί 
πάντα προσπαθούμε να μιλάμε για πράγματα που τα έχουμε μπροστά στα μάτια μας, ώστε να μην 
υπάρχουν παρεξηγήσεις. Τα έργα αυτά, υπάρχουν σε ένα φάκελο, μέσα στην τάξη.  

Μπαίνουμε, μ’ αυτόν τον τρόπο στη γλώσσα, που μας μιλάνε οι γραμμές, τα σχήματα, τα χρώματα 
και οι σχέσεις τους. Στα επόμενα μαθήματα μπαίνουν θέματα από εμένα κι από τα παιδιά, όχι για να 
ακολουθηθούν πιστά, αλλά σαν ερεθίσματα που παρακινούν το παιδί να δουλέψει. Φροντίζω να 
υπάρχουν πάντα θέματα που να καλύπτουν άλλα την επικαιρότητα, άλλα τη φαντασία, άλλα τη 
σχεδιαστική ικανότητα ή τα στοιχεία έκπληξης ή γελοιογραφίας. 
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Στον ίδιο χώρο — σε άλλες γωνιές — δουλεύονται ταυτόχρονα η ζωγραφική, το κολλάζ, ο πηλός, η 
χαρακτική, οι κατασκευές στο χώρο. 

Σε λίγο, το περιβάλλον γεμίζει έργα και αποτελεί σημαντικό κίνητρο δουλειάς και κριτικής. (Για 
πάγκους-τραπέζια έχουμε μεγάλα νοβοπάν, ακουμπισμένα πάνω στα υπάρχοντα θρανία). Μετά την 
εξοικείωση με τα διάφορα υλικά κι αφού γίνουν από παιδιά ερωτήσεις, που χρειάζονται μεγαλύτερη 
συζήτηση με όλη την τάξη, τότε αρχίζουν να μπαίνουν στον πίνακα σειρές από έργα σχετικά με το 
πρόβλημα που μας απασχολεί και τα παιδιά καλούνται να τις αναλύσουν, βοηθούμενα από ένα 
ερωτηματολόγιο, που μπορεί να είναι κάπως έτσι: 

1.  α) Τι αισθάνεσαι όταν βλέπεις καθένα από αυτά τα έργα. 
     β) Σε ποιο από αυτά υπάρχει εντονότερη δράση-κίνηση. 
     Βάλε τα έργα σε μια σειρά, από την περισσότερη δράση-κίνηση ως τη λιγότερη. 
     γ) Κάνε ένα πρόχειρο σκίτσο (τις βασικές γραμμές) του έργου που σου αρέσει περισσότερο και 

γράψε αν θέλεις το γιατί. 
 

     ΕΙΚΟΝΑ 1. (Ποσειδών-Απόλλων, Σφραγιδόλιθος, Σκηνή Πυγμαχίας, 
     Κυανοπίθηκοι Θήρας), ή έτσι: 

2.  α) Τι παριστάνει κάθε εικόνα (περιγραφή)  
     β) Τι νομίζεις ότι εκφράζει κάθε έργο 
     γ) Με ποια χρώματα και ποια σχήματα νομίζεις ότι το κάθε έργο απ’ αυτά εκφράζει αυτό που 

θέλει. 
     δ) Ποιο έργο σου αρέσει περισσότερο και ποιο λιγότερο. Αν θέλεις, γράψε το γιατί. ή 
3.  α) Ποια χρώματα κυριαρχούν στο κάθε έργο και για ποιο λόγο νομίζεις;  
     β) Υπάρχουν αλλαγές της πραγματικότητας, όπως θα τη βλέπαμε σε μια   φωτογραφία; Αν ναι, 

ποιες είναι και γιατί νομίζεις ότι τις έκανε ο καλλιτέχνης; 
     γ) Που πρωτοπάει το μάτι σου, σε ποιο σημείο του έργου; Διάγραψε την πορεία του ματιού σου, 

όταν κοιτάζει το κάθε έργο. 
 

      ΕΙΚΟΝΑ 2. (7 κεφάλια, από τα οποία διάλεξαν τα 3 για να αναλύσουν). ή 
4.  α) Τι παριστάνει κάθε έργο (περιγραφή λεπτομερής) 
     β) Τι μήνυμα περνάει, ανεξάρτητα από την εποχή του και την τεχνοτροπία του;  
     γ) Τι κυριαρχεί στο κάθε έργο 
     δ) Θα ήθελες να ζεις στην ατμόσφαιρα που εκφράζει κάποιο απ’ αυτά τα έργα; 
     ή 
 

        

    ΕΙΚΟΝΑ 2. (7 κεφάλια, από τα οποία διάλεξαν τα 3 για να αναλύσουν). 

5.   Μπορείς να βρεις τα κοινά στοιχεία που υπάρχουν ανάμεσα σ’ αυτές τις 4   εικόνες; (π.χ. Άποψη 
Τολέδο του Γκρέκο, Θάλασσα με κοραλλιογενείς υφάλους από φωτογραφία, Έρημος από 
φωτογραφία, Πέτρωμα από φωτογραφία). 
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Όταν η τάξη έχει πολλά παιδιά και δεν βλέπουν καλά στον πίνακα, δίνεται ένα έργο ή μια 
καλλιτεχνική φωτογραφία (από περιοδικά και προγράμματα εκθέσεων) και το κάθε παιδί καλείται να 
αναπτύξει όπως αυτό θέλει τις παρατηρήσεις του, τα συναισθήματα και την κριτική του. Υπάρχει ένα 
βοηθητικό ερωτηματολόγιο, που μπορεί να το χρησιμοποιήσει ή να μη το λάβει υπ’ όψη του. 

Όλες αυτές οι πειραματικές αναλύσεις, ή τουλάχιστον οι πιο αντιπροσωπευτικές, διαβάζονται την 
επόμενη φορά στην τάξη και γίνεται ενδιαφέρων διάλογος.  

Στις ελάχιστες ώρες που έχουμε στην τάξη προσπαθώ κατ’ αρχήν να φέρω το παιδί σε επαφή με 
την καλλιτεχνική πράξη και κάθε τέσσερα περίπου μαθήματα γίνεται προσπάθεια να ξαναδούμε 
αυτά που φτιάχνουμε και να εμβαθύνουμε στους δρόμους και στους τρόπους της έκφρασης. Μπορεί 
όμως και δύο-τρία συνεχή μαθήματα να μας απασχολήσει ένα θέμα.  

Κάθε φορά, μετά από τέτοιες συζητήσεις, τα παιδιά, έχουν περισσότερο ζήλο στη δουλειά τους και 
συνειδητοποιούν ότι η τέχνη οδηγεί στη βαθύτερη γνώση των νόμων της φύσης και της ανθρώπινης 
προσωπικότητας. 

Αποκτούν ένα σεβασμό για το μάθημα και το περιεχόμενό του, είτε έχουν επίδοση είτε όχι, γιατί τους 
αποκαλύπτονται ικανότητές τους που δεν πίστευαν ότι έχουν. Ακόμα, μαθαίνουν να συζητούν 
ανθρώπινα, με επιχειρήματα και νοιώθουν τη σιγουριά ότι μπορούν και ξέρουν να σταθούν 
απέναντι σε ένα έργο τέχνης, χωρίς να νοιώθουν επισκέπτες από άλλους πλανήτες. 

 

ΜΟΥΣΕΙΑΚΗ  ΕΚΠΑΙΔΕΥΣΗ  ΚΑΙ  ΤΕΧΝΗ  ΣΤΟ  ΣΧΟΛΕΙΟ 
ΔΙΑΦΟΡΕΤΙΚΟΙ ΣΚΟΠΟΙ ΚΑΙ ΔΙΑΦΟΡΕΤΙΚΑ ΜΕΣΑ  
 

 
 

Terry Zeller Art Education, May 1985, Volume 38, No 3 

Μετάφραση: Δήμητρα Γερονικολού 

 

To καλοκαίρι του 1984, μετά από δύο χρόνια ερευνών και δημόσιων ακροάσεων η Επιτροπή για τα 

Μουσεία μιας Νέας Εποχής της Αμερικάνικης Ένωσης Μουσείων, κυκλοφόρησε την αναφορά της. 

Τα πορίσματα και οι υποδείξεις προκάλεσαν ευρύτατες συζητήσεις στα μουσεία για το χαρακτήρα 

της μουσειακής μάθησης και τον εκπαιδευτικό ρόλο των μουσείων.  

Ο σκοπός αυτού του κειμένου είναι να εξερευνήσει τις διαφορές μεταξύ της Καλλιτεχνικής Παιδείας 

στα σχολεία και της μάθησης στα Μουσεία Τέχνης, με στόχο τις συνέπειες αυτών των διαφορών  
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για τη συνεργασία μουσείου-σχολείου από το φως της αναφοράς της Επιτροπής. Η πιο εμφανής 

διαφορά μεταξύ της εκπαίδευσης στο μουσείο τέχνης και της καλλιτεχνικής διδασκαλίας στο 

σχολείο, είναι το πλαίσιο του χώρου και του χρόνου όπου λαμβάνουν χώρα. Η σχολική διδασκαλία 

της τέχνης καλύπτει μερικούς μήνες μέσα στο πρόγραμμα μιας κλειστής τάξης ή μιας αίθουσας 

τέχνης. Είναι ένα οικείο και άνετο περιβάλλον για τα παιδιά, γιατί εκεί ξέρουν τι περιμένουν οι άλλοι 

απ’ αυτά. Η μάθηση στο μουσείο όμως, γίνεται μέσα σε δημόσιες πινακοθήκες, όπου τα θρανία και 

τα καλλιτεχνικά υλικά αντικαθίστανται από γλυπτά, πίνακες και διακοσμητικά έργα σε άγνωστο 

περιβάλλον. Είναι ευκολονόητο ότι οι δάσκαλοι συχνά μεταφέρουν τις παιδαγωγικές τους 

προσδοκίες, τα πρότυπα μαθητικής συμπεριφοράς και τις διδακτικές τους μεθόδους από την τάξη 

στο μουσείο και προσπαθούν να τα επιβάλουν σ’ ένα ανοίκειο χώρο μάθησης. Προσπαθώντας να 

κάνει τη μουσειακή εμπειρία είτε μια επέκταση της τάξης ή στο άκρο αντίθετο, απλή έκθεση, το 

πρόγραμμα του σχολείου επισκιάζει τις μοναδικές ευκαιρίες μάθησης στο μουσείο. Αυτή η 

προσέγγιση όχι μόνο χρησιμοποιεί το μουσείο απλά σαν μια συλλογή εποπτικού υλικού σχεδια-

σμένου να αυξήσει τη σχολική μάθηση, αλλά πιο δόλια ακόμα, μεταβιβάζει, δείχνει στους μαθητές 

ότι τα μουσεία είναι μέρη όπου κανένας δεν θα ήθελε να πάει ποτέ με τη θέλησή του (Flond, 1952). 

 Ο Gurian (1982) λέει ότι με τις παραδοσιακές σχολικές επισκέψεις «το μουσείο μετατρέπεται σε 

σχολείο μάλλον αντί να δίνεται έμφαση στα χαρακτηριστικά που το κάνουν διαφορετικό και 

μοναδικό χώρο μάθησης». Για πολλούς δασκάλους και μουσειακούς παιδαγωγούς μια επίσκεψη 

σχολείου στο μουσείο σημαίνει πληροφόρηση σχετική με  ένα θέμα που πρόσφατα μελετήθηκε 

στην τάξη. Ο Frank Oppenheimer όμως, ιδρυτής και διευθυντής του ερευνητικού κέντρου 

«EXPLORATO-RILJM» του Σαν Φρανσίσκο, πιστεύει ότι τα μουσεία είναι παράλληλα εκπαιδευτικά 

συστήματα, όχι απλές επεκτάσεις ή συμπληρώματα των σχολείων. (Newson and Siler, 1978).  

Ο Wolins (1981) τονίζει τη μοναδικότητα των μουσείων τέχνης σαν πηγή μάθησης και προτείνει 

ανάπτυξη προγραμμάτων και εισαγωγή στη μάθηση μέσα στο μουσείο, παρά αναλυτικό 

πρόγραμμα που υπαγορεύεται απ’ έξω. «Τα Μουσεία για ένα Νέο Αιώνα» (1984) δίνουν έμφαση 

στο ότι «όπου χρησιμοποιήθηκαν προγράμματα μουσείων για να εμπλουτίσουν τη διδασκόμενη 

ύλη, σχεδιάστηκαν σύμφωνα με τις ανάγκες του αναλυτικού προγράμματος και όχι με τις δυνάμεις 

του μουσείου. Η μουσειακή εμπειρία φαίνεται απλώς βοηθητική και οι μουσειακοί εκπαιδευτές 

αισθάνονται να τους περιορίζουν τα όρια που νιώθουν να τους θέτουν τα σχολεία. Υπάρχει ένας 

αυξανόμενος αριθμός απόψεων και έρευνας που υποστηρίζει ότι η μουσειακή μάθηση είναι πολύ 

διαφορετική από τη μάθηση κάτω από άλλες συνθήκες και ιδιαίτερα στα σχολεία.  

Πρόσφατες μελέτες επισκεπτών μουσείων πρέπει να ληφθούν υπόψη στο σχεδιασμό προτάσεων 

μουσειακής διδασκαλίας. Ο Screven (1976) παρατήρησε ότι «ο εκπαιδευτικός σκοπός των 

μουσείων δεν είναι να φέρουμε μόνο στοιχεία αλλά επιπλέον ανοιχτές αντιλήψεις, ιδέες, ζωντάνεμα 

ενδιαφερόντων, αξίες και νέους τρόπους σκέψης για τον κόσμο». Αυτά τα συναισθήματα 

ακουστήκανε «στα Μουσεία για ένα Νέο Αιώνα» (1984) που ισχυρίζονται ότι η μάθηση στα 

μουσεία «σημαίνει να αναπτύξουμε την ικανότητα να συνθέτουμε ιδέες και να σχηματίζουμε 

γνώμες και να αποκτήσουμε αισθητική και πολιτιστική ευαισθησία». Διάφορες μελέτες για το λόγο 

που επισκέπτονται ή δεν επισκέπτονται οι άνθρωποι τα μουσεία έχουν σημαντικές επιπτώσεις στη 

μουσειακή μάθηση και στον τρόπο που οργανώνουν οι εκπαιδευτές τις σχολικές επισκέψεις.  

Μια έρευνα του 1972 στην πολιτεία της Νέας Υόρκης βρήκε ότι μόνο ένα 3% τακτικών επισκεπτών 

μουσείων είπε ότι οι σχολικές επισκέψεις τους γέννησαν το ενδιαφέρον για τα μουσεία. (Newson, 

1977, σελ. 14). Η μη προσέλευση επηρεάσθηκε από προηγούμενες εμπειρίες και από το πιστεύω 

ότι τα μουσεία δεν είναι μέρη για ψυχαγωγία, αυτοί οι δύο βασικοί παράγοντες επηρεάζουν την 

επιλογή των ανθρώπων για το τι θα κάνουν στον ελεύθερο χρόνο (Nash, 1975 Hood, 1983).  
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Σε μια έρευνα του Μητροπολιτικού Μουσείου Τέχνης το 1973, ποσοστό 51% καταλάβαινε ότι ο 

σκοπός των μουσείων είναι να μορφώνουν το κοινό, στα 1975, όμως, βρέθηκε ότι οι περισσότεροι 

επισκέπτες δεν έρχονται στα μουσεία πρωταρχικά για να μάθουν (Linn 1976). ΣΤΟ Μουσείο Τέχνης 

του Τολέδο, μόνο οι τακτικοί επισκέπτες είπαν ότι έρχονται στο μουσείο για να μάθουν (Hood, 

1983). Το «εθνικό κονδύλι για τις τέχνες» βρήκε ότι περισσότεροι από 80% από κείνους που 

επισκέπτονται μουσεία είχαν φοιτήσει σε κολλέγια και μια μελέτη επισκέψεων σε μια περιοδεύουσα 

έκθεση γιαπωνέζικης τέχνης που έγινε στη Βοστώνη, στο Σικάγο και στο Σηάτλ, ανέφερε ότι «είναι 

ξεκάθαρο ότι οι επισκέπτες στο σύνολό τους αποτελούσαν μια εξαιρετικά μορφωμένη ομάδα». 

Αυτές οι μελέτες και οι τοπικές δημογραφικές έρευνες και παρατηρήσεις για τη συμπεριφορά των 

επισκεπτών που έγιναν από πολλά μουσεία, φανερώνουν ότι η προσοχή στα μουσεία είναι 

μεγάλη. Η πλειονότητα των Αμερικανών είτε δεν πάει καθόλου στα μουσεία είτε πηγαίνει σπάνια. 

Μόνο μια μειονότητα πηγαίνει ειδικά για να μάθει. 

Με αυτά τα δεδομένα, φαίνεται περίεργο που τα μουσεία συνεχίζουν να προσαρμόζουν τα σχολικά 

προγράμματα επισκέψεων στο αναλυτικό πρόγραμμα των σχολείων. 

Ο Williams (1981) λέει σωστά ότι η μάθηση από αντικείμενα είναι ο πυρήνας της διδασκαλίας των 

μουσειακών επισκέψεων και ότι πρωταρχική υποχρέωση των μουσειακών εκπαιδευτών θα πρέπει 

να είναι τα ενδιαφέροντα του μουσείου και όχι του σχολείου. Δεν πρέπει να περιμένουμε από τους 

εκπαιδευτές στα μουσεία να προσαρμόσουν τη μουσειακή μάθηση σ’ οποιαδήποτε παιδαγωγική 

μέθοδο, τύπο προγράμματος, σειρά βιβλίων ή όποια μαθησιακή θεωρία ισχύει στα σχολεία, ή να 

βασίσουν τα προγράμματά τους σε άλλα πρότυπα και θεωρίες σχεδιασμένες ειδικά για σχολική 

μάθηση. Είναι ολοφάνερο ότι ο προγραμματισμός επισκέψεων σε μουσεία σύμφωνα με τις 

ανάγκες του σχολείου μπορεί να ικανοποιήσει διευθυντές ή δασκάλους, αλλά προσφέρει ελάχιστα 

στους μαθητές από τη γνώση, τις ικανότητες και τη στάση που χρειάζεται, να υιοθετήσουν σ’ όλη 

τους τη ζωή για να απολαμβάνουν και να μαθαίνουν χωρίς τυπολατρία στα μουσεία. Αν τα παιδιά 

δουν τα μουσεία σαν κάτι διαφορετικό από μια συνέχεια ασκήσεων της τάξης, τότε το αστείο, το 

παιδαγωγικό παιχνίδι, η πρόκληση των νέων εμπειριών, το να βρίσκονται με τους φίλους τους, η 

αυτοκατευθυνόμενη εξερεύνηση και ανακάλυψη και ο αυθορμητισμός θα γίνουν τα κύρια στοιχεία 

της μάθησης στα μουσεία. (Andrews and Asia, 1979’ Gottfried, 1980). Ο Bettleheim (1980) 

πιστεύει ότι ο τρόπος να παροτρύνουμε τα παιδιά να απολαύσουν και να εκτιμήσουν τα μουσεία 

είναι να εξάψουμε τη φαντασία, να ερεθίσουμε την περιέργεια και να τους δώσουμε την ευκαιρία να 

βιώσουν τρόμο κι απορία. 

Η μάθηση στα μουσεία είναι απρογραμμάτιστη, αυθόρμητη, εξατομικευμένη και χωρίς τύπους 

διαδικασία που δεν μπορεί να επιβληθεί στον επισκέπτη. (Μουσεία για ένα Νέο Αιώνα, 1984’ 

Screven, 1976). 

Άλλοι επαγγελματίες που εργάζονται στα μουσεία έχουν παρατηρήσει ότι «η κοινωνική 

αλληλεπίδραση ανάμεσα στα γκρουπ των επισκεπτών καταλαμβάνει ένα μεγάλο ποσοστό από τον 

ολικό χρόνο που περνάνε στο επιστημονικό κέντρο, στο Μουσείο ή στο Ζωολογικό κήπο. Αυτά δεν 

είναι μέρη για να δίνουν εκτεταμένες πληροφορίες πράγμα που είναι τυπικό γνώρισμα της 

συνεχούς διδασκαλίας στα σχολεία» (Laetsch, και άλλοι 1980, σελ. 17). Ο Newson και ο Silver 

(1978) επιμένουν ότι «η μάθηση στα μουσεία τέχνης είναι ανεκτίμητη». Ο Bettleheim (1984), 

θυμούμενος τις δικές του πρώτες εμπειρίες από κείνο το μέρος της «έκπληξης» και των 

«θαυμάτων», το μουσείο τέχνης, νομίζει ότι οι άνθρωποι ζητούν στα μουσεία ενδιαφέρουσα και 

ευχάριστη διασκέδαση, παρά γνώση. Κατά τη Margaret Μead  (1970), ένα μουσείο προσφέρει ευ-

καιρίες για εξατομίκευση και ελευθερία που είναι σπάνιες. Ο καθένας που πέρασε έστω και λίγη 

ώρα παρατηρώντας τους επισκέπτες ενός μουσείου, θα αναγνωρίσει ότι έρχονται συνήθως ανά 

δύο ή σε μικρές ομάδες γνωστών για μια -δυο άνετες κι ευχάριστες ώρες, όμως επίσης διαφέρουν 

πολύ στα ενδιαφέροντα και στην καταγωγή, περιορίζονται από το χρόνο, συχνά το υπερβολικά  
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πολύ αισθητηριακό υλικό τους ξεπερνάει και τους μπερδεύει, πλησιάζουν ανοργάνωτα τα 

εκθέματα. Πόσο διαφορετικές είναι αυτές οι παρατηρήσεις από τις παραδοσιακές σχολικές 

επισκέψεις που προετοιμάζονται έτσι ώστε να συσχετίζονται με κάποια ειδική ενότητα της 

διδασκόμενης ύλης. Αναγνωρίζοντας την πραγματικότητα των μουσείων σαν χώρων ανεπίσημης 

μάθησης, οι μουσειακοί εκπαιδευτές χρειάζεται να βάλουν στόχους για τις σχολικές εξορμήσεις 

που θα βοηθήσουν τους νέους ανθρώπους να επωφεληθούν από τις πλούσιες πολιτιστικές πηγές 

των μουσείων. 

Η Επιτροπή Μουσείων για ένα Νέο Αιώνα συμπέρανε ότι «τα μουσεία είναι φορείς εικαστικής, 

επιστημονικής και ιστορικής καλλιέργειας» όπου οι άνθρωποι μαθαίνουν να «συνθέτουν ιδέες, να 

σχηματίζουν γνώμες και να διαμορφώνουν μια αισθητική και πολιτιστική ευαισθησία». Στο βιβλίο 

«Το Μουσείο Τέχνης σαν εκπαιδευτής», οι Newson και Silver (1978) μελέτησαν δεκαπέντε σχολικά 

προγράμματα επισκέψεων και συνόψισαν ότι οι μουσειακοί εκπαιδευτές είπαν ότι ήταν οι στόχοι 

τους: 

— Να βοηθήσουν τους νέους ανθρώπους να αισθάνονται σαν στο σπίτι τους στο μουσείο τέχνης 

και να κατανοούν την αξία του. 

— Να τους εισάγουν σε εικαστικές εμπειρίες που θα οξύνουν την αντίληψή τους. 

— Να δώσουν στα παιδιά πλουσιότερες ευκαιρίες να κάνουν τέχνη αφ εαυτής σημαντική ίδια και 

να κατανοήσουν και να απολαμβάνουν την τέχνη των άλλων. 

Άλλοι μουσειακοί εκπαιδευτές λένε ότι επιδιώκουν να ενθαρρύνουν συζητήσεις με τους επισκέπτες, 

να φτάνουν στην από κοινού κατανόηση με ανταλλαγή προσωπικών απόψεων, να προβάλλουν τη 

διασκέδαση και τη δραστηριότητα που είναι σαν παιχνίδι μάλλον παρά ένα κατάλογο γεγονότων, 

να βοηθήσουν τους επισκέπτες να γίνουν υπεύθυνοι για ότι οι ίδιοι μαθαίνουν και να 

υποδαυλίσουν τη δημιουργικότητα και να προκαλέσουν ευκαιρίες να μάθουν παίζοντας (Weinland 

and Bennet, 1984, Cottfreid, 1980’ No-lins, 1981, Fache, 1982). Παρόμοιους στόχους εξέφρασαν 

αυτοί που απάντησαν σ’ ένα ερωτηματολόγιο που ο γράφων διένειμε στους μουσειακούς 

εκπαιδευτές που παρακολούθησαν το συνέδριο της ΝΑΕΑ του 1984. 

    



18 
 

 

Η προώθηση εικαστικής αντίληψης/γνώσης, η δημιουργία θετικών συναισθημάτων για την τέχνη 

και τα μουσεία τέχνης, και η διδασκαλία για την εκτίμηση της τέχνης και το πολιτιστικό περιεχόμενο 

ήταν οι στόχοι που αναφέρθηκαν περισσότερο. Στην ερώτηση ποιες μέθοδοι/τεχνικές ήταν περισ-

σότερο αποτελεσματικές στη διδασκαλία για την εκτίμηση της τέχνης και της καλλιτεχνικής 

κληρονομιάς στα μουσεία για τις πρώτες και τις τελευταίες τάξεις του Δημοτικού καθώς και για το 

Γυμνάσιο  κατά γενική, άποψη ήταν ποικιλία μεικτών τεχνικών, όπως: παιχνίδια στις γκαλερί, 

αυτοσχεδιασμός, ερώτηση/ανακάλυψη και συζήτηση/διάλογος. Αν και υπάρχουν ομοιότητες στους 

στόχους εκπαιδευτών μουσείων τέχνης και στους Σκοπούς, τις Αρχές και τις Προδιαγραφές για 

Σχολικά Προγράμματα Τέχνης, περισσότεροι από ένας συγγραφέας, παρατήρησαν ότι η 

διδασκαλία τέχνης στο σχολείο έχει κυρίως το χαρακτήρα χειροτεχνικών δραστηριοτήτων και με 

μεγάλο δισταγμό περιλαμβάνει Ιστορία Τέχνης, κριτική ή το ευρύτερο πολιτιστικό περιεχόμενο της 

τέχνης (Chapman, 1982’ Lanrer, 1983’ Hashe 1984’ Zimmerman 1984). Αν η διδασκαλία της 

τέχνης σκοπεύει να γίνει ένα μέρος του βασικού κορμού της εκπαίδευσης και να προετοιμάσει τους 

μαθητές για μια μάθηση που θα διαρκέσει όσο ζουν, υπάρχει επείγουσα ανάγκη για θεμελιώδεις 

μεταρρυθμίσεις στον τρόπο που εκπαιδεύονται οι δάσκαλοι τέχνης. Ο Chapman (1982) που 

αποκάλεσε μια τέτοια μεταρρύθμιση το πιο σπουδαίο στοιχείο για τη βελτίωση της τέχνης στα 

σχολεία, παρατηρεί ότι «οι ικανότητες που απαιτούνται για να διδάξουμε τέχνη στο μη ειδικό κοινό 

και στους νέους, δεν είναι το αναπόφευκτο αποτέλεσμα μιας βαθειάς αφοσίωσης στο 

εργαστηριακό έργο. Ο ρόλος του δασκάλου δεν είναι εκείνος του δημιουργού τέχνης, αλλά εκείνος 

του μεταφραστή, του διερμηνέα και του αιώνιου σπουδαστή της τέχνης». Η παρατήρηση του Cha-

pman για το ρόλο του δασκάλου έχει περισσότερα κοινά σημεία μ’ αυτά που κάνουν οι μουσειακοί 

εκπαιδευτές τέχνης απ’ ότι οι σύγχρονες πρακτικές στις αίθουσες τέχνης των αμερικάνικων 

σχολείων.  

Η «Επιτροπή για Μουσεία για ένα Νέο Αιώνα» επίσης αναγνωρίζει την ανάγκη για μεταρρύθμιση 

της εκπαίδευσης του δασκάλου συστήνοντας «η μάθηση η βασισμένη σε αντικείμενα είναι τόσο 

σημαντικό κομμάτι της εκπαιδευτικής διαδικασίας που κανείς δάσκαλος δεν θα έπρεπε να 

παραβλέψει τις δυνατότητές της».  

Η Επιτροπή πιστεύει ότι η εκπαίδευση των δασκάλων στη χρησιμοποίηση μουσειακών στοιχείων 

θα έπρεπε να είναι ένα αναπόσπαστο μέρος της εκπαίδευσης του δασκάλου. 

Ενώ, είναι χρέος των μουσείων να κάνουν τις πηγές τους προσιτές όσο είναι δυνατό στο ευρύτερο 

κοινό, είναι εξίσου υποχρέωση των σχολείων να δουν ότι οι νέοι άνθρωποι είναι προετοιμασμένοι 

να χρησιμοποιήσουν αυτές τις γνώσεις. Είναι ζωτικής σημασίας να καταλάβουν οι μουσειακοί 

εκπαιδευτές τη θεωρία της μάθησης και να εξοικειώνονται με τις σύγχρονες πρακτικές στα σχολεία 

που χρησιμοποιούν τα μουσεία. Η ευθύνη όμως ανήκει στους μαθητές, όχι στους διδακτικούς 

στόχους των δασκάλων. Οι μουσειακοί εκπαιδευτές είναι υπεύθυνοι να βοηθούν τους νέους αν-

θρώπους να αναγνωρίσουν τη συναρπαστική δύναμη των μουσείων για χρήσιμη δραστηριότητα 

στον ελεύθερο χρόνο. Όταν οι μουσειακοί εκπαιδευτές δουλεύουν με σχολικά γκρουπ, θα έπρεπε 

να βάζουν τα θεμέλια για μια διαρκή μάθηση μάλλον παρά μόνο για εμπλουτισμό της μάθησης 

στην τάξη. Οι δάσκαλοι θα πρέπει να αναγνωρίσουν ότι τα μουσεία, αν και χρηματοδοτούνται από 

το δημόσιο, δεν υπάρχουν μονάχα για τα σχολικά γκρουπ. Είναι ωφέλιμο γι’ αυτούς να γνωρίσουν 

πως οι άνθρωποι μαθαίνουν στα μουσεία, όπως και πως μαθαίνουν τα παιδιά στην τάξη. 

Πολλά προγράμματα καλλιτεχνικών δεν εφοδιάζουν τους δάσκαλους τέχνης με τη θεωρητική και 

την πρακτική εμπειρία που χρειάζονται για να δώσουν στους νέους ανθρώπους τη γνώση, τις 

επιδεξιότητες και τη διάθεση να απολαύσουν και να εκτιμήσουν ότι είναι προσιτό στα μουσεία. 

Η ΝΑΕΑ θα έπρεπε να μπει επικεφαλής, μεταρρυθμίζοντας την Καλλιτεχνική Παιδεία, αλλάζοντας 

τις βάσεις για τα Προγράμματα Προετοιμασίας Δασκάλων Τέχνης που συστήνουν το λιγότερο ένα  
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εννιάωρο για την Ιστορία Τέχνης, Αισθητική ή την κριτική, ενώ προτείνουν 21 ώρες εργαστηριακής 

εργασίας σαν το απολύτως απαραίτητο μίνιμουμ. Αυτή η έμφαση στο εργαστήριο και στα τμήματα 

χειροτεχνίας, στα προγράμματα καλλιτεχνικής εκπαίδευσης των περισσοτέρων κολλεγίων και 

πανεπιστημίων, μειώνει τη θεωρητική εργασία για την Ιστορία Τέχνης και την κριτική σε απλές 

επισκοπήσεις που δεν επεξεργάζονται τις πολυσύνθετες και αντιμαχόμενες ιδέες που υπάρχουν 

στην ιστορία και τη φιλοσοφία της τέχνης. Ευθύνη ακόμη καταλογίζεται στα πανεπιστημιακά 

τμήματα τέχνης που διαιωνίζουν το μοντέλο του καλλιτέχνη-παιδαγωγού, προσλαμβάνοντας 

προσωπικό εκπαιδευμένο κυρίως στις εργαστηριακές τέχνες. Οι κατάλογοι κενών θέσεων εργασί-

ας στα περιοδικά «Χρονικά Ανώτερης Παιδείας», «Τα Νέα της ΝΑΕΑ», καθώς και στην υπηρεσία 

ευρέσεως εργασίας της «Ένωσης Κολλεγίων Τέχνης», ζητούν περισσότερο «Αποδεδειγμένη πείρα 

καλλιτεχνικής παραγωγής» ή «Εργαστηριακή εμπειρία», «ικανότητα στο εργαστήριο τέχνης», ή 

«ικανότητα να διδάξει κόσμημα και σχέδιο δύο διαστάσεων» παρά ειδικότητα στην ιστορία τέχνης ή 

εμπειρία σε μουσείο. Τα τμήματα καλλιτεχνικής εκπαίδευσης θα έκαναν καλά να κοιτάξουν τις 

μεθόδους εκπαίδευσης των μουσείων τέχνης και την εργασία του «Ινστιτούτου Getty για την 

Καλλιτεχνική Παιδεία» (Duke, 1983’ Greer and Rush, 1985) για να αναλάβουν πρωτοβουλίες στη 

μεταρρύθμιση των εκπαιδευτικών προγραμμάτων για δασκάλους. Η μέθοδος του Ινστιτούτου Getty 

που είναι μαθητοκεντρική, ενσωματώνει πολλούς από τους στόχους της μουσειακής εκπαίδευσης. 

Αυτή η μέθοδος, όμως, θα μπορούσε να ενισχυθεί, όταν γίνεται, για να δίνει μεγαλύτερη προσοχή 

στο ευρύτερο κοινωνικό, διανοητικό, διαδικαστικό και λαϊκών τεχνών περιεχόμενο των εικαστικών 

τεχνών. Δάσκαλοι εκπαιδευμένοι με μαθητοκεντρική μέθοδο στη διδασκαλία τέχνης θα είναι πολύ 

ικανότεροι να συμβάλουν σε μια στενή συνεργασία μουσείου-σχολείου. Η συνεργασία μουσείου-

σχολείου με σχολικές εξορμήσεις, (με προγράμματα φτιαγμένα για δραστηριότητες έξω από το 

μουσείο, με εργαστήρια δασκάλων και με υλικό που ετοιμάστηκε από το μουσείο για πριν και μετά 

την επίσκεψη, υλικό ανάλογα με τις ανάγκες και τα ενδιαφέροντα των σχολείων) θα υφίστατο 

θεμελιώδεις αλλαγές, αν οι μουσειακοί εκπαιδευτές επαναπροσδιορίσουν τους ρόλους τους μέσα 

στο μουσείο και έρχονται σε επαφή με την πραγματικότητα ενός αριθμού ανθρώπων σχολικής 

ηλικίας που συρρικνώνεται και ενός αυξανόμενου αριθμού ανθρώπων μέσης ηλικίας. Τα «Μουσεία 

για ένα Νέο Αιώνα» (1984) συστήνουν να δίνεται μεγαλύτερη προσοχή στα προγράμματα για 

ενήλικες. Ενώ ζητάει να γίνει μια Εθνική Σύσκεψη με εκπροσώπους της Κυβέρνησης, των 

επιχειρήσεων, της ακαδημαϊκής κοινότητας, των σχολείων και μουσείων για να συζητήσουν τη 

σχέση σχολείων-μουσείων που θα έπρεπε να’ ναι και για τις δύο πλευρές εποικοδομητική, οι 

υποδείξεις της για δομικές/οργανωτικές αλλαγές στα μουσεία περιέχουν σημαντικές συνέπειες για 

τη συνεργασία μουσείου-σχολείου. Οι επαγγελματίες του μουσείου ήδη αναγνωρίζουν ότι οι 

άνθρωποι μαθαίνουν στα μουσεία με διαφορετικό τρόπο απ’ ότι σε άλλα εκπαιδευτικά ιδρύματα. 

Καθώς η έρευνα αυτή τεκμηριώνει πως διεξάγεται αυτός ο τύπος μάθησης, η μουσειακή 

εκπαίδευση θα αλλάξει για να μεγιστοποιήσει αυτή τη μάθηση. Κανένας δεν θα αμφέβαλλε ότι 

τέτοιες αλλαγές θα επηρεάσουν το πρόγραμμα και τις υπηρεσίες που προσφέρουν τα μουσεία. 

Καθώς πλησιάζουν τον εικοστό πρώτο αιώνα, οι ειδικοί των μουσείων επαναπροσδιορίζουν την 

εκπαιδευτική λειτουργία των μουσείων και τη φύση της μάθησης στο μουσείο. Με εκπαιδευτικές 

λειτουργίες πληρέστερα ενταγμένες σε ευρύτερες σφαίρες ερμηνείας και με περισσότερη προσοχή 

στις ανάγκες των ενηλίκων, ο χρόνος, το προσωπικό και τα χρήματα για τα σχολικά προγράμματα, 

μπορούν να μειωθούν, ειδικά αν οι σχολικές εξορμήσεις μειώνονται σαν αποτέλεσμα περικοπών 

του σχολικού προϋπολογισμού. Τα προγράμματα τέχνης σε πολλές περιοχές πλήττονται από τη 

μειωμένη συμμετοχή ανθρώπων ή υφίστανται περικοπές στη χρηματοδότηση, ενώ τα μουσεία 

τέχνης συνεχίζουν να εξασφαλίζουν τμήματα διδασκαλίας στον ελεύθερο χρόνο και ψυχαγωγικές 

ευκαιρίες για εκατομμύρια Αμερικανών. Για το καλό τόσο των δασκάλων τέχνης όσο και αυτών που 

τους εκπαιδεύουν, πρέπει να επαναξιολογήσουν τις προτεραιότητες τους και τη μέθοδο της 

καλλιτεχνικής παιδείας. 

ΝΑΕΑ (National Art Education Associaton) = Εθνική  Ένωση Καλλιτεχνικής Παιδείας. 
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Η  ΚΑΛΛΙΤΕΧΝΙΚΗ  ΔΙΑΠΑΙΔΑΓΩΓΗΣΗ  ΤΩΝ  ΠΑΙΔΙΩΝ  ΣΤΟ  ΓΥΜΝΑΣΙΟ 

ΤΖΕΝΗ ΜΑΡΚΑΚΗ  

Β΄ Αρσάκειο Γυμνάσιο Ψυχικού 

 

Ο σκοπός μου σ’ αυτό το άρθρο δεν είναι να παρουσιάσω τον τρόπο που διδάσκω στο σχολείο, 

αλλά ποια είναι η τοποθέτησή μου απέναντι στην τέχνη, που καθορίζει τις απόψεις μου, για το πώς 

πιστεύω ότι πρέπει να γίνεται η καλλιτεχνική διαπαιδαγώγηση των παιδιών στο Γυμνάσιο. 

Στον πλανήτη μας σήμερα συμβαίνουν κοσμογονικά γεγονότα, που έχουν αλλάξει τον τρόπο ζωής 

μας και τα πιστεύω μας. Η τεχνολογία με τη βιομηχανοποίηση έχει ισοπεδώσει τα πάντα. Η 

αυτοτέλεια του ατόμου και η πρωτοβουλία έχουν χαθεί. Όλα εντάσσονται στο σύνολο για να 

εξυπηρετήσουν προσδιορισμένους και προκαθορισμένους σκοπούς. Όπως είναι φυσικό όλες 

αυτές οι αλλαγές και οι ανακατατάξεις έχουν τις επιδράσεις τους στην τέχνη, η οποία ανέκαθεν 

μορφοποιείται σύμφωνα με τα κοινωνικά, πολιτικά και πολιτιστικά πιστεύω της εποχής της. Σήμερα 

η αισθητική αξία ενός έργου τέχνης είναι το εντυπωσιακό, το πρωτότυπο και το απρόοπτο, αξίες 

εντελώς διαφορετικές απ’ αυτές που υπήρχαν άλλοτε στο εικαστικό έργο. Οι παραπάνω 

καταστάσεις έχουν διαμορφώσει ανάλογα και το γούστο του κοινού, που δέχεται ανεξέλεγκτα ότι 

προβάλλεται από τα μαζικά μέσα ενημέρωσης. Συνέπεια αυτών είναι να υποβαθμίζεται η αισθητική 

του αντίληψη. Όπως είναι φυσικό δεν μένουν ανεπηρέαστα από τα φαινόμενα της εποχής μας τα 

παιδιά και οι νέοι, που από την παιδική τους ηλικία, προσανατολίζονται στο μίκυ μάους, τα 

ηλεκτρονικά παιχνίδια και τα κακόγουστα κόμικς και πόστερς. Όταν το παιδί έρθει στο Γυμνάσιο κι 

αρχίσει να διδάσκεται το μάθημα των καλλιτεχνικών, έχει ήδη διαμορφωθεί η αντίληψή του για την 

τέχνη, σύμφωνα με τα πιο πάνω δεδομένα. Για ν’ αντιμετωπίσουμε την όλη κατάσταση, πιστεύω 

ότι ο πρώτιστος και βασικός σκοπός του μαθήματος των καλλιτεχνικών είναι να προσανατολίσει τα 

παιδιά σωστά στο χώρο της τέχνης. Όταν καταλάβουν ποια είναι η αληθινή τέχνη και μάθουν τις 

βασικές αισθητικές της αξίες, που είναι το χρώμα, ο χώρος, η σύνθεση, θα μπορέσουν να δουν και 
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ν’ αναγνωρίσουν ένα πραγματικό έργο τέχνης. Οδηγημένο το παιδί σε σωστές βάσεις θα καταλάβει 

τη βαθύτερη σημασία της τέχνης, γι’ αυτό θα την αγαπήσει και θα κάνει τέχνη. 

Για να επιτύχω τα πιο πάνω, ο τρόπος διδασκαλίας μου έχει διαμορφωθεί ως εξής: Στην πρώτη 

τάξη του Γυμνασίου, αρχίζω με το χρώμα. Αναμείξεις και ιδιότητες των χρωμάτων. Μερικοί θα 

υποστηρίξουν ότι αυτά τα μαθήματα είναι ανιαρά και αφαιρούν από τα παιδιά την αυτενέργεια και 

την πρωτοβουλία. Μπορώ να διαβεβαιώσω ότι συμβαίνει το αντίθετο για τους εξής λόγους.  

Τα παιδιά όταν πρωταρχίζουν, δεν ξέρουν πως γίνεται μια ανάμειξη π.χ. ένα πράσινο χρώμα, 

επίσης νομίζουν ότι στη ζωγραφική υπάρχει ένα μόνο κόκκινο, ένα πράσινο, ένα μπλε. Με τα 

μαθήματα αυτά συνειδητοποιούν ότι αν θέλεις να ζωγραφίσεις δεν είναι αρκετό να πασαλείβεις 

στην τύχη χρώματα. 

Αντίθετα υπάρχουν ορισμένες ιδιότητες των χρωμάτων που πρέπει να μάθουν για να μπορέσουν 

να φτιάξουν αυτό που θέλουν. Θα ακολουθήσει προβολή με έργα ιμπρεσιονιστών ζωγράφων που 

μέσα από την ανάλυσή τους θα δουν όλες αυτές τις ιδιότητες και θα αντιληφθούν την τεράστια 

σημασία τους. Τώρα όταν ζωγραφίζουν ξέρουν πως θα ξεκινήσουν. Στο έργο τους θα υπάρχει μια 

χρωματική αρμονία ανάλογα με το θέμα που θα διαλέξουν. Η τοποθέτηση και η σύνθεση του 

θέματος στην επιφάνεια του χαρτιού γίνεται με πολλή προσοχή και διακριτικότητα, ανάλογα με τις 

δυσκολίες και τις ανάγκες που αντιμετωπίζουν, κατά την εκτέλεση του έργου τους. Οι απαντήσεις 

στις απορίες τους δίδονται από τα ζωγραφικά έργα ή από την παρατήρηση του φυσικού τους 

περιβάλλοντος. Στη συνέχεια των μαθημάτων ακολουθεί η πλαστική που βοηθάει τα παιδιά να 

έρθουν σ’ επαφή με τον όγκο πλάθοντας με τον πηλό απλά καθημερινά αντικείμενα. Οι κρίσεις και 

οι διορθώσεις των έργων τους από αυτά τα ίδια, τα βοηθάει να καταλάβουν τις αδυναμίες τους και 

να διορθώσουν τα λάθη τους. 

Η δευτέρα τάξη προχωρεί περισσότερο στη σύνθεση, στο χώρο και το σχέδιο. Μαθαίνουν να 

παρατηρούν με προσοχή τον κόσμο που τους περιβάλλει και πρώτα-πρώτα τον άνθρωπο, που 

τόσο τους ενδιαφέρει. Ανακαλύπτουν την αρχιτεκτονική δομή του ανθρωπίνου σώματος, με τις 

αναλογίες της και τη διάταξη των αξόνων. Με τον τρόπο αυτό σιγά, σιγά προσπαθούν να 

σχεδιάσουν και να χρωματίσουν μια φιγούρα. Ακολουθεί προβολή διαφανειών από έργα 

ζωγραφικής με φιγούρες, αρχίζοντας από τα μελανόμορφα αγγεία μέχρι και τα τελευταία έργα 

τέχνης. Οι αναλύσεις και οι παρατηρήσεις που γίνονται πάνω σ’ αυτά, βοηθούν τα παιδιά ν’ 

αντιληφθούν πως αλλάζει το σχέδιο από εποχή σε εποχή και ότι δεν υπάρχει μόνον ένας τρόπος 

έκφρασης στην τέχνη, αλλά πολλοί. Το μάθημα ολοκληρώνεται με το πλάσιμο φιγούρας σε πηλό. 

Κατόπιν θα μας απασχολήσει ο χώρος, με τρεις ή με δύο διαστάσεις, ζωγραφικός και 

αρχιτεκτονικός. Με τη βοήθεια προβολής διαφανειών θα δούμε όλες αυτές τις διαφορές που 
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υπάρχουν στα έργα τέχνης, ανάλογα με την εποχή που έχουν γίνει. Τα θέματα που θα 

ζωγραφίσουν, επιλέγονται από τα παιδιά σύμφωνα με τα μαθήματα που έχουν προηγηθεί.  

Το μάθημα της σύνθεσης γίνεται πάντα με τις διορθώσεις των έργων τους και βγαίνει από τις 

παρατηρήσεις και τις λύσεις που προτείνονται. Τώρα όμως είναι δυνατό να μιλήσουμε περισσό-

τερο για σύνθεση και να γίνουν ασκήσεις ζωγραφικές ή πλαστικές από τα παιδιά. 

Η τρίτη Γυμνασίου, ξεκινά με το σχέδιο νεκρής φύσης εκ του φυσικού, που την ολοκληρώνει με το 

χρώμα. Κατόπιν θα τους εξηγήσω τι είναι αφαίρεση, πότε πρωτοεμφανίζεται, ποιοι είναι οι λόγοι 

που παρουσιάζεται και τι είναι αφηρημένη ζωγραφική. Όλα αυτά για να γίνουν κατανοητά θα μας 

βοηθήσουν και πάλι τα έργα των μεγάλων δασκάλων της ζωγραφικής, που μέσα απ’ αυτά θα 

δούνε να ξετυλίγεται όλη η πιο πάνω πορεία που ξεκινά από την αφαίρεση για να καταλήξει στην 

αφηρημένη ζωγραφική, από το χώρο των τριών διαστάσεων στο χώρο των δύο διαστάσεων, θα 

προσπαθήσουμε στην πράξη να εφαρμόσουμε αυτά τα στάδια στο έργο που έχουμε ήδη κάνει. Η 

νεκρή φύση θα ξαναγίνει, αλλά απλοποιημένη, ίσως πιο εγκεφαλική, σε δύο διαστάσεις με τη 

χρωματική αρμονία που νομίζουμε ότι μας εκφράζει καλύτερα και θα καταλήξει στο τελευταίο της 

στάδιο που είναι η ελεύθερη σχεδίαση μ’ ένα χρώμα, προσπαθώντας να δώσουμε στη γραμμή μας 

τον παλμό του τόνου και του χρώματος. Το τελευταίο στάδιο θα το χαράξουμε, για να γνωρίσουν 

τα παιδιά κι ένα άλλο τομέα των εικαστικών τεχνών, εκτός από τη ζωγραφική και τη γλυπτική. Στη 

συνέχεια θα περάσουμε στις εφαρμοσμένες τέχνες, με την κατασκευή σκηνικού, κουστουμιών, 

μάσκας, αφίσας. Με το σκηνικό τα παιδιά θα αντιληφθούν καλύτερα το χώρο, τη σχέση των 

αναλογιών και θα εφαρμόσουν ότι έχουν μάθει για τη ζωγραφική και τη γλυπτική. Κατόπιν όλων 

αυτών ο κύκλος των μαθημάτων των τριών τάξεων του Γυμνασίου έχει ολοκληρωθεί. 

 Ίσως οι απόψεις μου φανούν ότι είναι δύσκολες στην εφαρμογή τους, νομίζω όμως ότι με τον 

προγραμματισμό και την καλή οργάνωση, ξεπέρνιουνται οι πρακτικές δυσκολίες. Το μόνο που 

χρειάζεται είναι να διαθέτεις τεράστια υπομονή, για να εξηγείς, να δείχνεις και να διορθώνεις, όσες 

φορές θέλουν και έχουν ανάγκη τα παιδιά. Παρ’ όλες τις δυσκολίες θα έχουμε επιτύχει κάτι θετικό 

που θα φανερωθεί αργά ή γρήγορα. Για ένα πάντως πρέπει να είμαστε σίγουροι, ότι έχουμε δείξει 

στα παιδιά το σωστό δρόμο για να πλησιάσουν την τέχνη, την προσπάθειά μας  αυτή την 

αναγνωρίζουν, γιατί καταλαβαίνουν ότι το έργο μας είναι τελείως διαφορετικό από εκείνο που θέλει 

να τους επιβάλει η κατανάλωση. Μόνο γι’ αυτό πιστεύω ότι έχουμε πετύχει στο σκοπό μας. 

Ο μόνος κατάλληλος να διδάξει υπεύθυνα και σωστά τα παιδιά είναι ο καλλιτέχνης που έχει 

σπουδάσει, μελετήσει, και κάνει τέχνη. Θα τα κατευθύνει στις αληθινές και γι’ αυτό αναντικατά-

στατες πνευματικές αξίες, προφυλάσσοντάς τα από την ημιμάθεια και τον ερασιτεχνισμό. Ο ρόλος 

του δασκάλου στην καλλιτεχνική διαπαιδαγώγηση των παιδιών έχει τεράστια σημασία και δεν είναι 

δυνατόν ο καθένας να φέρει εις πέρας το λειτούργημα αυτό. Γνωρίζουμε ότι οι μεγάλοι δάσκαλοι 

της τέχνης, όπως ο Τζιότττο, Τσιμαμπούε, Μαζάτσιο και πολλοί άλλοι, ως δάσκαλοι και ως 

καλλιτέχνες με το έργο τους δίδαξαν, ακόμη και μετά θάνατο, γενιές καλλιτεχνών. Ο άνθρωπος 

εφεύρε τις τέχνες γιατί είναι αναγκαίο μέσον έκφρασής του, πνευματικής ανάπτυξης και 

τελειοποίησής του. Μόνο οι τέχνες και τα γράμματα ευρύνουν τη σκέψη, πλουτίζουν και 

καλλιεργούν την ψυχή, οξύνουν τη διορατικότητα και αυξάνουν τις πνευματικές του ικανότητες, που 

τον βοήθησαν να κερδίσει όλα αυτά που έχει κατορθώσει μέχρι αυτήν τη στιγμή. 
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Η ΤΕΧΝΗ ΣΤΗ ΣΧΟΛΙΚΗ ΖΩΗ  

EDMUND Β. FELD.MAN 

Μετάφραση: Αλεξάνδρα Χριστίδη 

 

«Η Τέχνη στη σχολική ζωή». Αυτό είναι το σύνθημα που επεξεργάστηκα και ανάπτυξα με τη 

βοήθεια του Διοικητικού Συμβουλίου του Εθνικού Οργανισμού για την Αισθητική Αγωγή. Αυτό 

αντιπροσωπεύει μια προσπάθεια από μέρους μας να επικοινωνήσουμε με τους συναδέλφους μας, 

με τους Διευθυντές των σχολείων και με όλους όσους ενδιαφέρονται για τη διδασκαλία της Τέχνης. 

Αισθανθήκαμε ότι χρειαζόμαστε μια διατύπωση, ένα δόγμα, αν θέλετε, που θα μπορούσε να 

ενώσει όλους του εκπαιδευτικούς Τέχνης και να πει κάτι στον κόσμο σχετικά με το τι κάνουμε, με 

το τι προσπαθούμε να πετύχουμε όσον αφορά τους μαθητές μας και την κοινωνία γενικά. 

Για μεγάλο μέρος της Ιστορίας μας δηλαδή της εκπαιδευτικής Ιστορίας της  Β. Αμερικής — μιλάω 

για τα τρία τελευταία τέταρτα του αιώνα μας — η Τέχνη αντιμετωπίστηκε σαν ένα εκπαιδευτικό 

πάρεργο. Οι άνθρωποι διαισθάνονταν ότι είναι κάτι πολύτιμο, αλλά όχι θεμελιώδες στοιχείο της 

καθημερινής μας ζωής. Θέλουμε να διαβεβαιώσουμε ότι η Τέχνη και η διδασκαλία της Τέχνης 

ανήκουν στον πυρήνα της εκπαιδευτικής διαδικασίας και πιστεύουμε ότι πρέπει να είναι μέρος της 

καθημερινής σχολικής ζωής, δηλαδή πρέπει να βρίσκονται στον πυρήνα κάθε εκπαιδευτικής 

προσπάθειας, κάθε εκπαιδευτικού επιπέδου. Πιστεύουμε ότι η Τέχνη και η Αισθητική Αγωγή 

περικλείει τρία πολύ επιθυμητά πράγματα, που θα τα επαναλαμβάνω καθώς θα προχωρώ. Πρώτα 

απ’ όλα πιστεύουμε ότι Τέχνη, σημαίνει εργασία, δεύτερο, πιστεύουμε ότι Τέχνη σημαίνει γλώσσα, 

και τρίτο, ότι Τέχνη σημαίνει αξίες.  Έχω σκοπό να εκφράσω, σ’ αυτό το άρθρο, τη σημασία των 

τριών αυτών συσχετισμών. 

Τέχνη = Εργασία 

Αυτός ο συσχετισμός αναφέρεται ιδιαίτερα στο παραγωγικό μέρος της Αισθητικής Αγωγής. Έτσι 

αντιλαμβάνονται την Τέχνη, τα μικρά παιδιά, οι γονείς τους και οι περισσότεροι δάσκαλοι Τέχνης.  
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Σύμφωνα μ’ αυτούς, όταν πηγαίνεις σε μάθημα Τέχνης κατασκευάζεις κάτι. Πάνω απ’ όλα 

υπάρχουν οι ψυχολογικές και πνευματικές ιδιότητες της δημιουργικότητας, της αυτοέκφρασης και 

της επικοινωνίας. Επιμένουμε ότι η Τέχνη είναι εργασία και μάλιστα εργασία χειρωνακτική. 

Ιστορικά, η Τέχνη ήταν πάντα εργασία, μυϊκή και πνευματική εργασία, μια δημιουργική εργασία. 

Πιστεύουμε ότι οι μαθητές μαθαίνουν το νόημα, την ευχαρίστηση και την ικανοποίηση που δίνει η 

εργασία πιο ευχάριστα μέσω της Τέχνης και με τρόπο πιο εποικοδομητικό. Μαθαίνουν να 

δουλεύουν όσο μπορούν πιο καλά και να χρησιμοποιούν με τον καλύτερο τρόπο τις δυνατότητές 

τους. Μαθαίνουν να δουλεύουν για χάρη της ίδιας της δουλειάς και για την ικανοποίηση που δίνει 

ένα αποτέλεσμα το οποίο έχει ολοκληρωθεί με επιτυχία. Ιδιαίτερα τώρα — μιλάω για το 1982 — 

υπάρχει στην κοινωνία μας μια επιτακτική ανάγκη για αναζωπύρωση του ιδανικού της εργασίας. 

Είναι λυπηρό το γεγονός ότι πολλοί από τους νέους ανθρώπους αντιμετωπίζουν την εργασία σαν 

ένα είδος κατάρας, σαν κάτι που τους επιβάλλεται με τη βία, κάτι που πρέπει ν’ αποφευχθεί. Αυτή 

η στάση έχει βαθιές οικονομικές, κοινωνικές και ψυχολογικές επιπτώσεις. 

 Θέλουμε να πείσουμε τον κόσμο ότι η εργασία είναι πολύτιμο μέσο αυτοπραγμάτωσης του 

ατόμου. Εργάζεται κανείς γιατί θέλει να εργάζεται κι όχι για κάποιον άλλο στόχο. Η εργασία ήταν 

πάντα ένα από τα διαφοροποιητικά χαρακτηριστικά του ανθρώπινου γένους και μια από τις 

ευγενέστερες εκφράσεις του ανθρώπινου πνεύματος και η Τέχνη μπορεί να οριστεί σαν το ορατό 

τεκμήριο της εργασίας, η οποία φτάνει στο ανώτατο επίπεδο τελειότητας μέσα στα πλαίσια της 

Τέχνης. Όπως αναφέρθηκε παραπάνω, η κοινωνία μας σήμερα ενδιαφέρεται για την 

παραγωγικότητα και την τεχνική επιδεξιότητα. Μπαίνουμε στο πεδίο της ρομποτικής και αντι-

καθιστούμε τα ανθρώπινα χέρια με μηχανές και computers, αλλά η ψυχολογική και πνευματική 

ανάγκη για εργασία, για χρησιμοποίηση του εξοπλισμού που κατέχει ο ανθρώπινος οργανισμός 

δεν θα εξαφανιστεί, όσο πολύπλοκες κι αν γίνουν οι μηχανές και τα ρομπότ. Οι έννοιες 

παραγωγικότητα και τεχνική επιδεξιότητα έχουν τις ρίζες τους στην Τέχνη και πρέπει κάθε γενιά να 

τις μάθει από την αρχή. Καμιά φορά αυτές οι έννοιες ξεχνιούνται και η Ιστορία παραδίδει στη 

μνήμη ολόκληρες εποχές όπου η ιδέα της τεχνικής επιδεξιότητας έχει χαθεί και γι’ αυτό υποφέρουν 

και τα άτομα και η κοινωνία. Θέλουμε να διαβεβαιώσουμε ως εκπαιδευτικοί Τέχνης ότι είμαστε 

αφοσιωμένοι στην ιδέα ότι η Τέχνη είναι ο καλύτερος τρόπος για να μάθουν οι νέοι άνθρωποι το 

νόημα και την αξία της δουλειάς. 

Τέχνη = Γλώσσα 

Ξέρουμε ότι η Τέχνη αποτελεί ένα είδος γλώσσας από μόνη της. Είναι γλώσσα εικόνων. Είναι μια 

γλώσσα που ο καθένας πρέπει να μάθει. Δεν μπορούμε να τη μάθουμε αυθόρμητα, πρέπει να τη 

διδαχτούμε. Ιδιαίτερα, σήμερα, που κάθε παιδί προσχολικής ηλικίας παρακολουθεί τηλεόραση, 

πριν ακόμα δεχτεί κάποια επίσημη εκπαίδευση, ένα μεγάλο μέρος της μάθησης λαμβάνει χώρα με 
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την παρουσία εικόνων. Τα παιδιά έρχονται στο σχολείο, αφού προηγουμένως έχουν συνηθίσει να 

μαθαίνουν από τις εικόνες της τηλεόρασης και να τις απολαμβάνουν. Μερικές απ’ αυτές τις εικόνες 

είναι, πιθανό, καταστροφικές και τα παιδιά εκτίθενται σ’ αυτές κατά μέσο όρο έξι ή επτά ώρες την 

ημέρα. 

 Στα μαθήματα Τέχνης κατασκευάζουμε εικόνες και μετά τις εξετάζουμε. Στην πραγματικότητα, τις 

εξετάζουμε καθώς τις κατασκευάζουμε. Το μυαλό, το χέρι και το μάτι συνεργάζονται αρμονικά στην 

ώρα της δημιουργίας. 

Οι εικόνες που μελετάμε επηρεάζουν τις ανάγκες μας, την καθημερινή μας συμπεριφορά, τις 

ελπίδες μας, τις γνώμες μας και τα θεμελιώδη ιδανικά μας. Το ίδιο μπορεί να ειπωθεί για τη γραπτή 

και προφορική γλώσσα. 

Νομίζω ότι δεν είναι υπερβολή το να πω ότι η γλώσσα των εικόνων εκτοπίζει σημαντικά τη γραπτή 

και προφορική γλώσσα. Μπορεί να το μετανιώσουμε αυτό αργότερα. Όμως αυτή είναι η αλήθεια. 

Έτσι, τα άτομα που δεν μπορούν να καταλάβουν ή να διαβάσουν εικόνες πρέπει να θεωρηθούν ότι 

είναι ελλιπώς μορφωμένα. Θα πρέπει ένας μορφωμένος άνθρωπος να μπορεί να καταλάβει τις 

εικόνες και να μπορεί να μιλήσει γι’ αυτές. Για να εκπληρώσουμε την αποστολή μας ως 

εκπαιδευτικών Τέχνης πρέπει να προσπαθήσουμε να προσφέρουμε ευκαιρίες για γραπτή και 

προφορική έκφραση που αφορά τις εικόνες. Με άλλα λόγια, η διδασκαλία μας δεν πρέπει να 

περιέχει μόνο τη δημιουργική διάσταση. Πρέπει να συζητάμε το περιεχόμενο των εικόνων που 

κατασκευάζονται. Πρέπει επίσης να εξετάζουμε εικόνες απ’ όλο τον κόσμο, πρέπει να εξετάζουμε 

ολόκληρη τη δημιουργική πραγματικότητα που φτάνει σε μας μέσα από τα μάτια μας. 

Έγραψα σ’ ένα άλλο άρθρο για την καλλιτεχνική κριτική, την οργανωμένη εξέταση των εικόνων. 

Σαν εκπαιδευτικοί Τέχνης, πρέπει να αναπτύξουμε τις κριτικές ικανότητες, που επιτρέπουν στους 

ανθρώπους να μεταδώσουν αυτό που τους ενδιαφέρει, αυτό που ξέρουν και, ως ένα σημείο, αυτό 

που αισθάνονται και αυτό που τους αρέσει ή αντιπαθούν σχετικά με τα οπτικά φαινόμενα του 

δομημένου περιβάλλοντός τους, φαινόμενα μεγάλης κλίμακας και μικρής κλίμακας. Αυτός είναι ο 

δικός μας τρόπος για να ενθαρρύνουμε την ανάπτυξη των λεκτικών δεξιοτήτων. Αυτός ο τρόπος 

διδασκαλίας είναι πολύ αποτελεσματικός. 

Διδάσκουμε τους μαθητές να περιγράφουν, να αναλύουν και να ερμηνεύουν εικόνες. Για πιο 

προχωρημένους, εξετάζουμε την όλη διαδικασία της κρίσης και της αξιολόγησης των εικόνων, όχι 

μόνο αυτών που βρίσκονται στα μουσεία, όχι μόνο των μεγάλων μνημείων Τέχνης αλλά και των 

εικόνων που φτάνουν σε μας με τη μορφή της βιομηχανικής παραγωγής, των εικόνων του 

γραφικού και του ηλεκτρονικού περιβάλλοντος. Όλο αυτό το βασίλειο οπτικών ερεθισμάτων, που 

τόσο πολύ αγνοείται από το σχολείο, πρέπει να πάρει τη θέση του στο αναλυτικό πρόγραμμα. 

Νομίζουμε ότι με τη διδασκαλία, με την ανάπτυξη των κριτικών ικανοτήτων που έχουν σχέση με τις 

εικόνες, ενισχύουμε τις δυνατότητες του ατόμου για λεκτική έκφραση. Οι άνθρωποι μιλάνε και 

γράφουν καλά αν υπάρχει κάτι σπουδαίο για να συζητήσουν. Η καλλιέργεια των λεκτικών 

δεξιοτήτων δεν είναι πολυτέλεια. 

Τέχνη = Αξίες 

Σήμερα, η κοινωνία μας βρίσκεται σε μεγάλη κρίση. Ο κόσμος ανησυχεί για την επιβίωση της 

πολιτισμένης συμπεριφοράς, για την επιβίωση της ανθρώπινης αξιοπρέπειας. Ζούμε σ ένα πολύ 

βίαιο, κτηνώδη και από κάποιες απόψεις άσχημο πολιτισμό. Τι μπορούμε να κάνουμε σαν 

εκπαιδευτικοί Τέχνης για να βοηθήσουμε και να προωθήσουμε τις πολιτισμικές αξίες, την 

αξιοπρέπεια, το ενδιαφέρον για το συνάνθρωπο, τη συμφιλίωση, τη λύση των ανθρώπινων 

προβλημάτων χωρίς καταφυγή στη βία; Πρώτα απ’ όλα, θέλουμε να πούμε ότι η Τέχνη ασχολείται 

με αξίες. Δεν μπορείτε να διδάξετε Τέχνη χωρίς να αγγίξετε το χώρο των αξιών. Αν καταφέρετε να 

διδάξετε Τέχνη χωρίς καμιά αναφορά σε αξίες, τότε έχετε ευτελίσει το αντικείμενό σας και την ίδια 

τη διδασκαλία. Οι παραπάνω αξίες είναι αξίες σχετικά με το σπίτι και την οικογένεια, τη δουλειά και  
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το παιγνίδι, το άτομο και την κοινωνία, τη φύση και το περιβάλλον, τον πόλεμο και την ειρήνη, την 

ομορφιά και την ασχήμια, τη βία και την αγάπη.  

Η Τέχνη δεν ασχολείται απλά με την αντιπαράθεση των χρωμάτων και τη διευθέτηση των 

σχημάτων. Με το να το δεχτούμε αυτό ελαχιστοποιούμε τη σοβαρότητα της Τέχνης. Η μεγάλη 

Τέχνη του παρελθόντος και του παρόντος ασχολείται με διαχρονικά ανθρώπινα ενδιαφέροντα, γι’ 

αυτό η Τέχνη ανήκει στις ανθρωπιστικές ενασχολήσεις. Αυτά όλα δεν σημαίνουν ότι σκοπός του 

εκπαιδευτικού Τέχνης είναι να κάνει πλύση εγκεφάλου και να δογματίζει τους μαθητές. Υπάρχουν, 

όμως, πολλοί απόφοιτοι σχολείων που δεν έχουν αντιληφθεί ότι η αγάπη, η ασχήμια, η 

αξιοπρέπεια, το θάρρος και η απάτη μπορεί να υπάρχουν στο περιεχόμενο μιας καλλιτεχνικής 

μορφής. Καθώς μελετάμε την Τέχνη πολλών χωρών και λαών, εκθέτουμε τους μαθητές μας στην 

έκφραση ενός ευρύτατου φάσματος ανθρώπινων αξιών και ενδιαφερόντων. Μαθαίνουμε με τι 

ασχολείται η ανθρώπινη οικογένεια, με τι μοιάζει και τι αντίχτυπο προκαλεί σαν ιδέα, ποιες είναι οι 

φροντίδες της, τι φοβάται και ανακαλύπτουμε ότι υπάρχουν πολλές κοινές αξίες ανάμεσα σ’ εμάς 

και τους άλλους λαούς. Υπάρχουν πολλά κοινά ενδιαφέροντα, αλλά υπάρχουν και πολλές 

διαφορές και οι διαφορές κάνουν τη ζωή ενδιαφέρουσα. 

Ευαισθητοποιούμε τους μαθητές μας απέναντι στο γεγονός ότι οι αξίες υπάρχουν πάνω απ’ όλα 

και ότι οι εικόνες επηρεάζουν τις αξιολογικές επιλογές τους. Αν οι εικόνες δεν ασκούσαν επίδραση 

στη διαμόρφωση της ατομικής και συλλογικής συμπεριφοράς, πιστεύετε ότι οι μεγάλοι μας 

οργανισμοί θα ξόδευαν τόσα χρήματα για τη διασπορά εικόνων στις μάζες του λαού μας;  Έτσι, οι 

μαθητές μας πρέπει να έχουν την ευκαιρία να δουν πως η Τέχνη εκφράζει το ύψος και το βάθος 

της ανθρώπινης ζωής, τον τρόπο με τον οποίο η Τέχνη εκφράζει, όπως είπα προηγουμένως, τους 

φόβους και τις ελπίδες μας, το μέρος που ζούμε, τον τρόπο που εργαζόμαστε και τις σχέσεις μας 

με τους άλλους. Μ’ αυτήν τη βάση μόνο, τα παιδιά και οι μεγάλοι, πιστεύουμε, θα είναι σε θέση να 

διαλέξουν αυτό που είναι σωστό γι’ αυτούς. Αυτά εννοούμε όταν λέμε ότι η Τέχνη πρέπει να γίνει 

μέρος της εκπαιδευτικής καθημερινότητας. Αυτά εννοούμε καθώς το παραπάνω αίτημα το 

χρησιμοποιούμε σαν έμβλημα γύρω από το οποίο όλοι οι εκπαιδευτικοί Τέχνης μπορούν να 

συνταχτούν. Λέω όλα αυτά τα πράγματα για ν’ αποδείξω ότι είμαστε ένα θεμελιώδες μέρος της 

εκπαίδευσης και όχι διακοσμητικά στοιχεία. Ξέρω ότι μερικοί από μας πρόκειται να εκπαιδεύσουν 

τους καλλιτέχνες, τους σχεδιαστές και το καλλιτεχνικό κοινό του μέλλοντος. Αν δεν το κάνουμε 

εμείς κανένας δεν θα το κάνει αυτό. Θέλουμε, επίσης, να τονίσουμε ότι μια πολιτισμένη κοινωνία 

δεν μπορεί να λειτουργήσει χωρίς καλλιτέχνες και οξυδερκές κοινό. 

Τώρα, υπάρχει κάποιο ενδιαφέρον για την απλή επιβίωση του μαθήματος της Τέχνης στο σχολικό 

πρόγραμμα. Πρέπει να τονίσουμε, όμως, ότι μια πλήρης εκπαίδευση πρέπει να περιλαμβάνει το 

παραγωγικό, το γλωσσικό, το τεχνικό και το αξιολογικό μέρος της καλλιτεχνικής διαδικασίας. 

Νομίζω, χωρίς να γίνομαι υπερβολικά αισιόδοξος, ότι θα ξεπεράσουμε την παρούσα δύσκολη 

περίοδο, θα επιζήσουμε, μπορεί και να ευδοκιμήσουμε, αλλά μόνο αν συνειδητοποιήσουμε τις 

πραγματικές κοινωνικές, ηθικές και καλλιτεχνικές ανάγκες που μόνο οι εκπαιδευτικοί Τέχνης 

μπορούν να ικανοποιήσουν. 

------------------------------------------------------------------- 

TW. ADORNO: ΜΙΑ ΠΑΡΟΥΣΙΑΣΗ 
 

ΑΛΙΚΗ ΤΖΕΝ  

Ζωγράφος εκπαιδευτικός υπότροφος ΙΚΥ 

 

Ο Theodor Wiesengrund-Adorno (1903-1969) είναι ένας από τους σημαντικότερους εκπροσώπους 

της λεγόμενης Σχολής της Φρανκφούρτης, δηλαδή των κοινωνιολόγων-φιλοσόφων που είχαν σαν 

αφετηρία το Πανεπιστήμιο της Φρανκφούρτης και που στα έργα τους πήραν κριτική στάση έναντι 

του μαρξισμού, χωρίς όμως να είναι αντιμαρξιστές από αντιδραστική σκοπιά. Το κείμενο που 
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ακολουθεί, είναι μια προσπάθεια να παρουσιαστούν μερικά σημεία της αισθητικής του θεωρίας 

που, νομίζω ενδιαφέρουν περισσότερο έναν εικαστικό καλλιτέχνη. 
 

Για το έργο τέχνης: 

Το έργο τέχνης — και εδώ ο Adorno μιλάει συγκεκριμένα για το εικαστικό έργο τέχνης — είναι ένα 

σπέρμα ελπίδας για τον Adorno. Σ’ αυτό υπάρχει η ιστορία του ανθρώπου, ως εμπειρία και ως 

μαρτυρία και σ’ αυτό στηρίζεται η δυνατότητα συνέχειας της ζωής, εφόσον το έργο τέχνης 

προβάλλει μιαν ουτοπία και προτρέπει να τη φτάσουμε. Φυσικά, «...αν η ουτοπία της τέχνης 

πραγματοποιούταν, θα ήταν το πρόσκαιρο τέλος της (τέχνης)...». Ερευνώντας το έργο τέχνης, ο 

Adorno παρατηρεί ότι συμβαίνει κάποια έργα που δεν είχαν πρόθεση να αποτελέσουν έργα 

τέχνης, μεταμορφώθηκαν σε τέχνη δια μέσου της ιστορίας, ενώ άλλα, έπαψαν αργότερα να 

θεωρούνται έργα τέχνης. Αυτό, όμως, δεν αποτελεί αδυναμία της τέχνης, αφού, κατά την άποψη 

του Adorno, δύναμή της είναι ακριβώς η ικανότητα αλλαγής. Όπως χαρακτηριστικά λέει σ’ έναν 

από τους αφορισμούς του: «Ή έννοια ενός συντηρητικού έργου τέχνης είναι παράλογη. Τα έργα 

τέχνης μαρτυρούν πως ο κόσμος μπορεί να γίνει κάτι άλλο». 

Αυτό που γοητεύει τον Adorno στο έργο τέχνης, είναι ότι καταργεί τη διάκριση πνευματικής-

χειρωνακτικής εργασίας, αφού είναι και τα δυο μαζί. Συγχρόνως όμως, το γεγονός ότι το έργο 

τέχνης δεν είμαι μόνο έργο τέχνης (αφού είναι, π.χ. και αντικείμενο αγοραπωλησίας, μπαίνει κι 

αυτό μέσα σε εμπορικές διαδικασίες και υφίσταται τους νόμους της αγοράς) κρύβει και κινδύνους: 

ερχόμενο να καλύψει μια πρόδηλη κοινωνική ανάγκη, γίνεται επιχείρηση κατευθυνόμενη από το 

κέρδος. Τότε, χάνει την αυτονομία του που απόκτησε, όταν απέβαλε το λατρευτικό-τελετουργικό 

χαρακτήρα του, δηλαδή όταν έπαψε να αποτελεί κομμάτι ή σκεύος της θρησκείας (ή της μαγείας). 
 

Ο αινιγματικός χαρακτήρας της τέχνης: 

Ο Adorno πιστεύει ότι κάθε έργο τέχνης είναι ένα αίνιγμα: λέει κάτι και συγχρόνως το κρύβει. Το 

αυθεντικό έργο τέχνης προτείνει το ίδιο τη λύση του άλυτου αινίγματός του. Το αίνιγμα, η 

ερμητικότητα στο έργο τέχνης είναι για τον Adorno μια αυτοπροστασία του, όσο κι αν, 

ενδεχομένως, το καθιστούν «κοινωνικά ανεπαρκές» αφού δυσκολεύουν την κατανόηση, την 

επικοινωνία του με τον κόσμο. 

Η ερμητικότητα της τέχνης συνδέεται και με το ασυνείδητο της λειτουργίας της: η τέχνη όπως λέει ο 

Adorno, είναι ασυνείδητη γραφή της ιστορίας. Εμφανίζεται, απλώς, η τέχνη να έχει λύσει το 

αίνιγμα της ύπαρξης. Όποτε, όμως, «στο όνομα μιας αλήθειας...», προχωρεί περισσότερο από την 

ίδια της την εμπειρία, «τιμωρείται» με το να γίνεται «λιγότερο» τέχνη. 
 

Η τέχνη ως επανάσταση 

Επειδή ακριβώς η τέχνη αρνείται την πραγματικότητα, προβάλλει αυτό που «θα μπορούσε να 

είναι» κι όχι αυτό που είναι, αποτελεί μια διαμαρτυρία.  Όπως λέει χαρακτηριστικά ο Adorno «...Η 

τέχνη, απέχοντας από την Πράξη, γίνεται το προσχέδιο μιας κοινωνικής Πράξης...», γίνεται δηλαδή 

το μηδέποτε συντελεσθέν, άρα το μόνο που μπορεί να γίνει ακόμα. Γι’ αυτό και η τελείωση, η 

ολοκλήρωση, είναι έννοιες ασυμβίβαστες με την έννοια της τέχνης που ζητά το διαρκώς γίγνεσθαι, 

την αδιάκοπη πορεία, την εξέλιξη, το μετασχηματισμό.  

Η τέχνη είναι απελευθερωτική, διότι μέσα στην απελευθέρωση της φόρμας που επιδιώκει, 

καταγράφει την απελευθέρωση της κοινωνίας. Για το λόγο αυτό, κάθε κατεστημένο ενοχλείται από 

την προωθημένη φόρμα. Όμως η τέχνη δεν είναι «ψευδαίσθηση μιας καλύτερης ζωής», όπως 

προσπαθούν να την παρουσιάσουν για να την κάνουν ανώδυνη. Η τέχνη βρίσκεται σε αντίθεση 

με την εμπειρική πραγματικότητα κι έτσι μόνο αποκτά την αυτονομία της. Ενώ, δηλαδή, η 

πραγματικότητα πραγματοποιεί, η τέχνη εκφράζει το μη εφικτό, το μη πραγματοποιημένο. 

Κι αν η πραγματικότητα δημιουργεί τη συνείδηση, η τέχνη μπορεί ν’ αλλάξει τη συνείδηση, να 

τροποποιήσει τα «δεδομένα», κι έτσι να αποτελέσει αυτή και μόνο αυτή την υπόσχεση 

ελευθερίας που φέρει μέσα της κάθε αληθινή επανάσταση. 

Σ.Σ. Όλα τα αποσπάσματα είναι από το βιβλίο του T.W. Adorno: Αισθητική Θεωρία, τη γαλλική 

του έκδοση (Μετάφραση: Marc Jimeneth, εκδόσεις Viliensieck). 
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Η  ΕΛΕΥΘΕΡΗ  ΕΡΓΑΣΙΑ  ΜΕ  ΟΜΑΔΕΣ 

ΑΛΕΚΑ ΣΕΛΕΚΟΥ 
20ο Γυμνάσιο Αθηνών 
 
Έχει γίνει αποδεκτό πια σήμερα, πως στην κοινωνία μας οι βασικοί θεσμοί έχουν δομή κυρίως 
ανταγωνιστική. Η οικονομία, η εκπαίδευση, η επαγγελματική σταδιοδρομία, όλα είναι 
διαμορφωμένα σύμφωνα με τους κανόνες του ανταγωνισμού. Και δεν μπορούσε βέβαια να 
συμβαίνει διαφορετικά σε μια κοινωνία που κύριο χαρακτηριστικό της είναι η ύπαρξη διαφορετικών 
τάξεων με επιδιώξεις και συμφέροντα αλληλοσυγκρουόμενα. Ο ανταγωνισμός λοιπόν είναι μια 
πραγματικότητα με πολλές και σοβαρές προεκτάσεις και επιπτώσεις. Οι εκδηλώσεις του είναι 
εμφανείς στην καθημερινή μας ζωή. Ο άκρατος ατομικισμός, η έλλειψη εμπιστοσύνης και η 
καχυποψία, ο υπέρμετρος εγωισμός, η έλλειψη συνεργατικής διάθεσης και η αδιαφορία για τον 
άλλο είναι μερικά από τα στοιχεία που χαρακτηρίζουν τις σχέσεις των ανθρώπων στις μέρες μας. 

Σήμερα μάλιστα θα λέγαμε πως περισσότερο από άλλοτε εμφανίζεται το δυσάρεστο φαινόμενο, 
όλο και πιο πολλά νέα παιδιά να υιοθετούν την ιδεολογία του ατομικισμού και της ζούγκλας των 
ανθρωπίνων σχέσεων. Και πώς άραγε θα μπορούσε να συμβεί αλλιώς σε μια κοινωνία 
ανταγωνιστική; Οι συνεχείς επιδράσεις λοιπόν από το κοινωνικό περιβάλλον (είτε η οικογένεια 
είναι, είτε το σχολείο, είτε ο κοινωνικός περίγυρος) οδηγούν τα νέα παιδιά σ’ ένα συγκεκριμένο 
τρόπο δράσης και σε μια γενικότερη στάση απέναντι στη ζωή και τις ανθρώπινες σχέσεις. 

Η στάση αυτή των νέων βασίζεται στις εμπειρίες και στην πραγματικότητα και ακολουθεί βέβαια 
τους νόμους της μάθησης. Παρόμοια ερεθίσματα οδηγούν στην επιθυμητή συμπεριφορά, σε μια 
αμυντική συμπεριφορά που έτσι και υιοθετηθεί από το νέο, δύσκολα αλλάζει. Μεγάλη στην 
κατεύθυνση αυτή είναι η «συμβολή» του σημερινού εκπαιδευτικού μας συστήματος. 

Στο σημερινό σχολείο αντανακλάται και αναπαράγεται ο κοινωνικός ανταγωνισμός της αστικής 
κοινωνίας. Το αστικό σχολείο είναι θέατρο ατομικού ανταγωνισμού και πεδίο για ατομική διάκριση 
και υπεροχή. Εδώ με ποικίλους τρόπους καλλιεργείται αυτό το πνεύμα και κυρίως με τα συστήματα 
ατομικών ποινών και αμοιβών. Ιδιαίτερα στη Μέση Εκπαίδευση μπορούμε να πούμε πως το έργο 
της αγωγής υπονομεύεται χάριν των ατομικών επιδόσεων. Υπεισέρχονται έτσι η ζήλεια και ο φθό-
νος, δηλητηριάζονται οι διαπροσωπικές σχέσεις, καταστρέφεται το πνεύμα της κοινότητας, της 
αλληλεγγύης και της συνεργασίας των ανθρώπων. Η συνεργασία των παιδιών μας στο σχολείο 
παρεμποδίζεται. Δεν λογαριάζει το σχολείο τα κοινά ενδιαφέροντα που πηγάζουν από τις βασικές 
κοινές βιολογικές ανάγκες της παιδικής ηλικίας, και τα αφήνει αχρησιμοποίητα, καταδικάζει σε 
μαρασμό και ατροφία τα κοινωνικά συναισθήματα των νέων, την αμοιβαία αγάπη, την αλληλεγγύη, 
το συναίσθημα της ευθύνης και της αυτοθυσίας, για το γενικό καλό. 

Κούφια λόγια βέβαια και ηθικοδιδασκαλίες δεν λείπουν από όλες τις βαθμίδες της εκπαίδευσης. 
Από τα λόγια όμως δεν βγαίνει τίποτα. Και είναι γνωστό, πως για την αναγκαιότητα της κοινωνικής 
αγωγής των νέων στο σχολείο έχουν κατά κόρο μιλήσει πέρα βέβαια από τους προοδευτικούς 
παιδαγωγούς και εκπαιδευτικούς όλοι εκείνοι που δεκαετίες τώρα ελέγχουν και ρυθμίζουν τα 
πράγματα της εκπαίδευσης. Πέρα από τα λόγια τίποτα βέβαια. Κάποιες πρωτοβουλίες 
φωτισμένων δασκάλων, για την εφαρμογή στη σχολική πράξη, μεθόδων με στόχο την ανάπτυξη 
συνεργατικού - κοινοτικού πνεύματος ανάμεσα στους μαθητές, δεν βρήκαν καμιά ανταπόκριση 
από το κράτος και την πλειοψηφία των εκπαιδευτικών. Ούτε απέδωσαν βέβαια σπουδαία 
αποτελέσματα. Οι προσπάθειες αυτές πήραν τη μορφή της κοινής εργασίας των μαθητών στην 
τάξη — κατά ομάδες — με διάφορες παραλλαγές στον τρόπο οργάνωσης. Συνέβαλλαν κατά πολύ 
στη μύηση των μαθητών στο πνεύμα της συνεργασίας, ενίσχυσαν την έννοια της συλλογικής 
δράσης. Παρ’ όλα αυτά όμως οι προσπάθειες αυτές κινούνταν μέσα στα γνωστά πλαίσια του 
παραδοσιακού σχολείου, άσχετα με τα θετικά τους αποτελέσματα.  Ήταν η εφαρμογή μιας άλλης 
μεθόδου με περιορισμένες θετικές συνέπειες. 

Εμείς όμως πιστεύουμε πως η ανάπτυξη του κοινοτικού-συνεργατικού πνεύματος ανάμεσα στους 
μαθητές, ούτε στον πατριωτισμό των εκπαιδευτών μπορεί να επαφίεται, ούτε απλά μεθοδολογικό 
πρόβλημα είναι, ούτε βέβαια αποτελεί αυτοσκοπό. Η δημιουργία και λειτουργία της αληθινής 
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συνεργατικής τάξης προϋποθέτει μια άλλη αντίληψη για την εκπαίδευση και για την κοινωνία. Μια 
αντίληψη που στηρίζεται στην αυτοδιαχειριστική και συνεταιριστική ιδέα. 

Η μάθηση σ’ αυτές τις συνθήκες λαμβάνεται με έννοια πλησιέστερη στη ζωή και ξεπερνάει, τη 
σχολική γνώση, την τάξη σαν συγκεκριμένη θεσμική μονάδα, καταλύοντας ουσιαστικά τη δομή και 
λειτουργία του παραδοσιακού σχολείου. Η μάθηση εδώ ταυτίζεται με την πραγματική εργασία, την 
κοινωνικά χρήσιμη, ενός συνόλου, με τη συγκεκριμένη πράξη που έχει σαν αποτέλεσμα ένα 
συγκεκριμένο έργο. 

Με το πνεύμα αυτό δημιουργήθηκαν και λειτουργούν σχολεία όπως αυτό του Φρειέ, της οδού 
Βιτρίβ, το Λύκειο του Όσλο, κ.α. Η αξιολογότερη όμως προσπάθεια  εργασίας με ομάδες είναι αυτή 
του Γάλλου παιδαγωγού, Κουζιναί. Η μέθοδός του στηριγμένη στην ελεύθερη εργασία με ομάδες 
(γκρουπ) είχε ιδιαίτερα θετικά αποτελέσματα. Στη χώρα μας δυστυχώς τέτοιες ανάλογες 
προσπάθειες όχι μόνο δεν έγιναν, αλλά ήδη και αυτές που ανάφερα είναι άγνωστες σε μεγάλη 
μερίδα του εκπαιδευτικού κόσμου. Άγνωστες παραμένουν κυρίως οι φιλοσοφικές, κοινωνικές, 
παιδαγωγικές και ψυχολογικές βάσεις των μεθόδων που εφάρμοσαν στα σχολεία τους οι μεγάλοι 
αυτοί παιδαγωγοί. 

Θα ξεφεύγαμε πολύ από το θέμα μας αν επιχειρούσαμε να αναφερθούμε αναλυτικά στη μέθοδο 
Κουζιναί, πλήρη αναφορά στο θέμα κάνει στο έργο της «Νέα Αγωγή» η παιδαγωγός Μυρσίνη 
Κλεάνθους – Παπαδημητρίου, (3 τόμοι). Εμείς απλά θα σημειώσουμε, πως και στην περίπτωση 
του σχολείου του Κουζιναί βρίσκουν εφαρμογή όσα πιο πάνω αναφέραμε. Δηλαδή ότι η 
συνεργατική τάξη προϋποθέτει μια άλλη αντίληψη για την εκπαίδευση, έναν άλλο τύπο σχολείου. 

Όπως και να είναι όμως πιστεύουμε πως έστω και μέσα στα πλαίσια αυτού του παθητικού, 
λογοκοπικού, δογματικού και ανταγωνιστικού σχολείου (για να αναφερθούμε μόνο σε ορισμένα 
χαρακτηριστικά του) είναι καθήκον μας να επιχειρούμε να μυήσουμε τους μαθητές στο πνεύμα της 
συνεργασίας και της συλλογικής δράσης. Καταλληλότερη μέθοδος είναι αυτή με τις ομάδες εργα-
σίας στα πλαίσια της τάξης. Τα οφέλη μετά από μια τέτοια εργασία θα είναι πολλαπλά για τα 
παιδιά. 

 Πριν έρθουμε στη λεπτομερειακή ανάλυση του τρόπου που δούλεψαν τα παιδιά θεωρούμε 
σκόπιμο και χρήσιμο να αναφερθούμε συνοπτικά στους λόγους που συνηγορούν στην υιοθέτηση 
της μεθόδου.  

Η συνεργασία είναι η κατ’ εξοχήν μέθοδος της κοινωνικής αγωγής. Προϋποθέτει την εργασία και 
βασίζεται σ’ αυτήν. Αντί όμως η εργασία να έχει ατομικό χαρακτήρα και άρα ανταγωνιστικό, παίρνει 
τη μορφή της κοινής εργασίας των μαθητών, που συνεργάζονται κατά ομάδες. Έτσι το έργο που 
βγαίνει σαν αποτέλεσμα της εργασίας, είναι προϊόν συλλογικής προσπάθειας, μέσα στην οποία 
περιέχεται η ατομική συμβολή του κάθε ενός. Το παιδί μέσα από μια τέτοια διαδικασία είναι 
αναγκασμένο ν’ αποβάλει τις αντικοινωνικές του συνήθειες ή αδυναμίες. Να περιορίσει τις 
αυθαιρεσίες και τις ιδιοτροπίες του. Εντάσσει ανεπαίσθητα τον εαυτό του στην ομάδα. Συνηθίζει να 
συλλειτουργεί. Ρυθμίζει τις αξιώσεις του, ανάλογα με τις αξιώσεις του συνόλου. Σέβεται το σύνολο, 
πειθαρχεί στις απαιτήσεις του. Σκοπός του γίνεται το κοινό όφελος. Αυτά όλα γίνονται όχι 
μοιρολατρικά και άβουλα αλλά με τόνο δημιουργικό και δραστήριο, για το καλό του συνόλου. Κρίνει 
και συγκρίνει, παραδειγματίζεται και παραδειγματίζει, συμβουλεύεται και συμβουλεύει. Αποκτά 
ομαδικά βιώματα, αποθησαυρίζει κοινή εμπειρία. Πέρα από την κοινωνική σημασία της ομαδικής 
εργασίας, σπουδαία είναι και η ψυχολογική της επίδραση, στη διαμόρφωση των παιδιών καθώς 
και η παιδαγωγική της σημασία. Στην άποψη αυτή συγκλίνουν νεότερες έρευνες παιδαγωγών και 
ψυχολόγων. Βασικά ψυχολογικά στηρίγματα της μεθόδου είναι το ενδιαφέρον και η κοινωνικότητα 
στο μαθητή καθώς και η πρωτοβουλία. Η εργασία της ομάδας συνειδητοποιεί στο μαθητή το διπλό 
ρυθμό κάθε πραγματικής εργασίας. Την ανάλυση και τη σύνθεση. Μέσα στην ομάδα ο μαθητής 
διαπιστώνει επίσης καλύτερα το τι κάνει. Αποκτά συνείδηση της λειτουργίας του πνεύματος και του 
ρυθμού της εργασίας του. Αποκτά περισσότερη αυτογνωσία με το να συγκρίνει υποσυνείδητα τον 
εαυτό του με τους άλλους και να τον κρίνει. Αποκτά αυτοεκτίμηση και αυτοέλεγχο. Αυτενεργεί. Πε-
ρισσότερο από κάθε άλλη περίπτωση δέχεται ο μαθητής παρορμήσεις και αισθάνεται την ανάγκη 
να παρουσιάζει τελειότερη εργασία. 

Αξίζει να αναφέρουμε επίσης εδώ την άποψη του μεγάλου παιδοψυχολόγου Ζαν Πιαζέ, για το θέμα 
της συνεργασίας «Η συνεργασία των παιδιών μεταξύ τους παρουσιάζει λοιπόν τόση μεγάλη 
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σημασία όσο και η δράση των ενηλίκων. Από διανοητική άποψη, είναι αυτή που μπορεί 
περισσότερο να ευνοήσει την πραγματική ανταλλαγή της σκέψης και τη συζήτηση - τις 
συμπεριφορές δηλαδή που διαμορφώνουν το κριτικό πνεύμα, την αντικειμενικότητα και τον 
επαγωγικό προβληματισμό. Από ηθική άποψη καταλήγει, σε μια πραγματική άσκηση των αρχών 
συμπεριφοράς, κι όχι μόνο σε μια εξωτερική υποταγή». 

Τελειώνοντας πρέπει να τονίσουμε πως κάποιες ιδιαιτερότητες παρουσιάζονται στην εργασία με 
ομάδες με μαθητές του Γυμνασίου, συγκριτικά με τους μαθητές του Δημοτικού Σχολείου. Και αυτό 
γιατί οι νέοι κατά την εφηβεία χάνουν την ψυχική τους ισορροπία. Είναι ονειροπόλοι, διστακτικοί, 
φιλόδοξοι, ταυτόχρονα ταπεινοί, γεμάτοι με αντιθέσεις. Γι’ αυτό κιόλας είναι απαραίτητη η ομάδα 
στην αγωγή τους, σαν αντίβαρο στην αυξημένη ατομικότητα. Επίσης να πούμε πως ιδιαίτερα στον 
τομέα της καλλιτεχνικής δραστηριότητας δεν μπορεί να είναι πολύ σφικτή η συγκρότηση της 
ομάδας γιατί η καλλιτεχνική εργασία είναι κατ’ εξοχήν προσωπική υπόθεση, όπως λέει ο Κουζιναί. 
Όμως στην πράξη θαυμάσιες καλλιτεχνικές εργασίες κατορθώνονται με τις ομάδες. Η καλλιτεχνική 
εργασία με ομάδες είναι γενικά πιο πλούσια από την ατομική καλλιτεχνική δημιουργία των 
μαθητών και επιπλέον είναι αρκετά εύκαμπτη ώστε να επιτρέπει στα μέλη της ομάδας να 
απομονωθούν για να εκφράσουν μια σκέψη τους ή ένα συναίσθημά τους που μπορεί να γίνει βάση 
για όλο το έργο. Θα σας παρουσιάσουμε τώρα με λίγα λόγια τον τρόπο που δουλέψαμε στο 
σχολείο με την Γ΄ Τάξη. 

 Προτείνοντας στα παιδιά την ελεύθερη εργασία με ομάδες, δεν αρκούμαι σε μια απλή συζήτηση 
και μόνο, που να τους λύνει κάποιες γενικές απορίες, αλλά αναφέρομαι στο θέμα από κάθε 
σκοπιά, ιστορική, κοινωνική, ψυχολογική και τους φέρνω διάφορα παραδείγματα από την 
παγκόσμια εμπειρία. Κατόπιν τους εξηγώ την αναγκαιότητα της ύπαρξης ορισμένων κανόνων που 
πρέπει να εφαρμοστούν για να λειτουργήσει σωστά και δημοκρατικά η κάθε ομάδα, η οποία 
στηρίζεται στην ισότητα και συνεργασία των μελών της. 

Χωρίς να επέμβω καθόλου, τους λέω να χωριστούν ανάλογα με τον αριθμό των παιδιών σε 
ομάδες 2-6 ατόμων ή και με 6-8. Για την καλύτερη διοργάνωση της δουλειάς στο θέμα των 
πρακτικών μπαίνει και ένα παιδί υπεύθυνος-συντονιστής της ομάδας.  

Γίνεται ελεύθερη επιλογή υλικών για κάθε τρίμηνο τα οποία φυλάγονται σ’ ένα σπίτι γιατί είναι 
γνωστό ότι το σχολείο δεν τους παρέχει ασφάλεια. 

 Στη συνέχεια μετά από συζήτηση γίνεται η επιλογή των θεμάτων. Από τα παιδιά προτείνονται 
διάφορα θέματα, και κατόπιν κάνω και εγώ προτάσεις και αφού γραφτούν όλα στα πρακτικά κάθε 
ομάδας, ψηφίζουν τα παιδιά κάθε ομάδας τι θέλουν να δουλέψουν. Τυχαίνει ένα θέμα αγαπητό να 
το δουλέψουν και δύο γκρουπ. Τα αποτελέσματα βέβαια είναι διαφορετικά. 

Στην επιλογή των θεμάτων τα παιδιά ξέρουν από την Πρώτη και Δευτέρα να χωρίζουν τα θέματα 
και έτσι είναι πολύ εξοικειωμένα: Προτείνονται θέματα κύρια της εποχής, των δικών τους 
προβλημάτων, και σε λιγότερη κλίμακα το διακοσμητικό, ή το γεωμετρικό σχέδιο. Π.χ. δημιουργούν 
αντιθέσεις σε χαρακτήρες ανθρώπινους, χρησιμοποιούν πηγές από τις λαϊκές παροιμίες, συνθέ-
τουν μυθικά πρόσωπα. Είναι διάχυτη η αντίθεση και ο σαρκασμός συνάμα στα θέματα ενώ 
παράλληλα προτείνουν, δικαιώνουν, αφορίζουν χτυπώντας εύστοχα το στόχο τους. 

 Ήδη οι γνώσεις πολλών πραγμάτων από τα δύο προηγούμενα χρόνια, δίνει στα παιδιά την 
ευχέρεια να παίρνουν οποιαδήποτε πρωτοβουλία σε όλη τη διάρκεια της δουλειάς. 

Σ’ αυτό το στάδιο ήδη έχουν πειστεί τα παιδιά για τις τεράστιες δυνάμεις που διαθέτουν στον τομέα 
τις φαντασίας και λειτουργούν πια σε μια άλλη διάσταση. Ζωγραφίζουμε — αυτοσχεδιάζοντας και 
αυτοσχεδιάζουμε ζωγραφίζοντας. 

Είναι άπειρα τα θετικά γνωρίσματα του αυτοσχεδιασμού. Θεωρώ σημαντικό να αναφέρω ότι οι 
γνώσεις για οποιαδήποτε θέματα, μέσα από τη διαδικασία του αυτοσχεδιασμού π.χ. ποίηση, 
θέατρο, κλπ. γίνονται βίωμα στο παιδί. Μέσα από τη δράση και τη φωνή ενεργοποιεί όχι μόνο το 
νοητικό του πεδίο αλλά όλη την προσωπικότητά του και διευρύνεται ο εσωτερικός κόσμος των 
παιδιών. Ο εσωτερικός κόσμος, οι ιδιαίτερες επιθυμίες, τα άγχη, τα ατελείωτα όνειρα, οι απύθμενες 
φαντασιώσεις τους, παύουν πια να είναι εγκλωβισμένες και βρίσκουν φανταστικές διεξόδους. Τα 
παιδιά επινοούν και παράλληλα ανακαλύπτουν. Και το σπουδαιότερο απ’ όλα αυτά είναι ότι τα 
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παιδιά βρίσκουν πολλές ποικιλίες απόλαυσης, ενθουσιασμού, και χαράς, που ανανεώνουν και 
δικαιώνουν το είναι τους, και την ύπαρξή τους. 

Οι δραστηριότητες λοιπόν των παιδιών συνοπτικά ακολουθούν την εξής σειρά: 
1ον Τα παιδιά γίνονται γνώστες του θέματος.  
2ον Διαλέγουν μόνα τους τα υλικά. 
3ον Διαλέγουν τον τρόπο έκφρασης-τεχνική.  
4ον Επιδιώκουν να βάζουν ατόφια την προσωπική τους σφραγίδα. 
Το αποτέλεσμα; Τα σχέδια έχουν προχωρήσει σε νέα επίπεδα, έχουν γίνει πρωταγωνιστές και εγώ 
συντονίζω κύρια τις πρακτικές δουλειές και μόνο. 
Τι θέματα δουλεύτηκαν και γιατί; 
Για να είναι καθολική η συμμετοχή στις ομάδες, αποφασίσαμε να ξεκινήσουμε, με θέματα που ήδη 
έχουν δουλευτεί και με άλλες τεχνικές αυτά τα δύο χρόνια. Ένα γκρουπ διάλεξε το εξώφυλλο ενός 
παραμυθιού, με τέμπερες. 
Πρώτο συζητήθηκε το θέμα του εξώφυλλου του παραμυθιού. Κατόπιν όλοι έφτιαξαν από ένα 
προσχέδιο και στη συνέχεια διάλεξαν από τα έξι το καλύτερο. Μεταφέρουν το έργο στο καλό χαρτί 
με το μολύβι και αφού σιγουρευτούν ότι τους αρέσει, αρχίζουν να το ζωγραφίζουν, με διάφορα 
χρώματα. Η δική μου η επέμβαση γίνεται μόνο όταν με ρωτήσουν τη γνώμη μου και κύρια σε 
θέματα κάποιων ελλείψεων και γενικά πρακτικής φύσεως. 
Άλλο γκρουπ διάλεξε να δουλέψει διακοσμητικό σχέδιο. Σε χαρτιά πρόχειρα κάνουν όλοι διάφορα 
προσχέδια και δεν επιλέγουν μόνο το καλύτερο, αλλά μπορεί να γίνει και ένωση δύο έργων σε ένα 
ή και τριών σε ένα. Αφού κατασταλάξουν τι θέλουν αποφασίζουν με τι υλικό θα δουλευτεί και 
ανάλογα με τις δυνάμεις τους, και ανάλογα με την ποιότητα του σχεδίου. 
Άλλα γκρουπ διάλεξαν το κολλάζ με διάφορα υλικά. Ήδη από την Α΄ τάξη ξέρουν τις τεχνικές του 
κολλάζ και τη μαγεία του. Διαλέγουν το κολλάζ για να διαδηλώσουν τις αντιθέσεις τους με τα κακώς 
κείμενα της εποχής, που κύρια τη γενιά τους βλάπτουν. Θέματα που δουλεύτηκαν: Η μόλυνση του 
περιβάλλοντος, η νεολαία και οι τρόποι διασκέδασης, αντι-διαφήμιση, το ποδόσφαιρο στη ζωή των 
νέων, τα παιδιά της Αφρικής, κ.α. Κάθε παιδί βρίσκει οτιδήποτε θα χρησίμευε για την κατασκευή 
του κολλάζ και αφού έρθουν στην ομάδα γίνεται με πολύ προσοχή το στήσιμο των υλικών σε μια 
πρόχειρη μακέτα για να τη δούμε. Αφού σιγουρευτούν ότι έχουν διαλέξει τα κατάλληλα υλικά 
(φωτογραφίες- κείμενα) τα κολλάνε καλά πάνω στο χαρτόνι. Και πάλι στο τέλος για να δώσουν 
μεγαλύτερη έμφαση στο νόημα της κάθε εικόνας, επεμβαίνουν και με το μαρκαδόρο ή την τέμπερα 
συμπληρωματικά. 

Υπάρχουν και έργα που μετά από απόφαση του γκρουπ, δεν δουλεύτηκε το κολλάζ αλλά έγινε με 
μαρκαδόρο ή χρώμα, γιατί έτσι το ήθελαν. 
Θα μπορούσα να μιλώ ώρες για τις εμπειρίες που αποκόμισα μετά από αυτή την προσπάθεια που 
έκανα για πρώτη φορά με τις ομάδες εργασίας. Απλά όμως θα περιοριστώ τελειώνοντας στις εξής 
επισημάνσεις. 
Παίζει οπωσδήποτε ρόλο για την όλη εξέλιξη το ότι τα παιδιά αυτά έχοντας αποκτήσει για δύο 
συνεχή χρόνια τη θεωρητική και πρακτική κατάρτιση που χρειάζεται, ανταποκρίθηκαν με τον 
καλύτερο τους εαυτό, και τα αποτελέσματα ήταν θαυμάσια. Η μεγάλη οικειότητα μαζί μου από τη 
μια και η δημοκρατικότητα όλων μας, δημιούργησε ένα πλαίσιο όπου όλοι δούλεψαν με ίσους 
όρους. Έπαψε να ισχύει από τη μία τα ερίφια από την άλλη τα πρόβατα και όλοι ανάλογα με το 
επίπεδό τους και τη δυνατότητά τους συνέβαλαν στην κοινή προσπάθεια. 
Κανένας δεν έχασε την ατομικότητά του, την αξία του στο μάθημα και όλοι μαζί είχαν 
ανεπανάληπτες εμπειρίες. Και μπορώ να πω πως βρήκαν το μάστορά τους και οι λουφαδόροι της 
τάξης αφού στην ομάδα έπρεπε να δίνουν λόγο για τις πράξεις τους. Πολλές φορές έγινε 
συζήτηση-κριτική σε άτομα που στην αρχή νόμιζαν ότι βρήκαν την καλή τους, ότι θα δουλεύουν οι 
άλλοι γι’ αυτούς, αργότερα όμως κατάλαβαν πολύ καλά τι σημαίνει όλη αυτή η εργασία που 
γίνονταν. Μ’ αυτόν τον τρόπο προσπαθήσαμε να εφαρμόσουμε στη πράξη τη μέθοδο εργασίας σε 
ομάδες. Η δουλειά μας όπως αντιλαμβάνεστε με τις αδυναμίες και τις ατέλειες που πιθανό 
παρουσίασε αποτελούσε ένα πρώτο πειραματισμό. 

Πιστεύουμε πως με την υπάρχουσα εμπειρία και με το συνεχή προβληματισμό στη θεωρητική και 
πρακτική της μεθόδου αυτής τα αποτελέσματα στο μέλλον θα είναι αξιόλογα. 
Απαραίτητη προϋπόθεση όμως είναι η προσπάθεια αυτή να πλαισιωθεί απ’ όσον δυνατό 
περισσότερους συναδέλφους. Κάτι τέτοιο ελπίζουμε και ευχόμαστε να συμβεί. ---- 
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ΔΙΑΚΟΣΜΗΣΗ ΞΥΛΟΥ ΜΑΡΚΕΤΕΡΙ – ΠΥΡΟΓΡΑΦΙΑ – ΧΡΩΜΑ 
 
ΜΑΡΘΑ ΚΑΠΕΤΑΝΑΚΟΥ 
Πρότυπη Σχολή Αναβρύτων 
 
Η διακόσμηση της επιφάνειας του ξύλου με μαρκετερί, χρώμα ή πυρογραφία είναι σαν τεχνική λίγο 
πολύ γνωστά. Ο συνδυασμός των τρόπων αυτών εργασίας, όσο γίνεται απλουστευμένων για να 
είναι κατανοητός και εφαρμόσιμος από τα παιδιά είναι ίσως το νέο στοιχείο για ένα καινούργιο 
ξεκίνημα. Οποιοδήποτε αντικείμενο που αποτελείται από καθαρά γεωμετρικά σχήματα και του 
οποίου γίνεται το ανάπτυγμα και στη συνέχεια κατασκευάζεται από ξύλο, προσφέρεται γι’ αυτού 
του είδους τη διακόσμηση. 
Κασετίνες, σε διάφορα μεγέθη για διάφορες χρήσεις, που αποτελούνται κατασκευαστικά από τρία 
ζεύγη ορθογωνίων παραλληλογράμμων, καρεκλάκια από τρία παραλληλόγραμμα, τραπεζάκια, 
δίσκοι, ραφάκια, πίνακες κ.λπ. Από τα διάφορα αυτά αντικείμενα διαλέγουμε κάθε φορά ένα για να 
εργασθούν τα παιδιά της Α΄ τάξης με την τεχνική της μαρκετερί και ένα για τα παιδιά της Β΄ τάξης 
για να εργασθούν με την τεχνική της πυρογραφίας συνδυάζοντάς τη με χρώμα. 
Η μαρκετερί είναι απλή τεχνική. Τα απαραίτητα υλικά είναι μερικά μικρά κομμάτια καπλαμάδων 
από διαφορετικά είδη ξύλων από τα υπόλοιπα των μαραγκών, κόλλα ξύλου (για την περίπτωση 
μπορεί να χρησιμοποιηθεί και η βενζινόκολλα) καρμπόν, ψαλίδι, γυαλόχαρτο, και διαφανές βερνίκι 
ξύλου. 
Το σχέδιο από το χαρτί μεταφέρεται με καρμπόν στην επιφάνεια του ξύλου που θα διακοσμηθεί. 
Μετά κόβουμε το χαρτί στα σχήματα που αποτελούν το διακοσμητικό και τα οποία κολλάμε ελαφρά 
στον καπλαμά. Τα χαρτάκια αυτά χρησιμεύουν σαν οδηγός και για να μη σπάει ο καπλαμάς όταν 
τον κόβουμε. Στη συνέχεια αφαιρούμε το χαρτί και κολλάμε τον καπλαμά στο αντίστοιχο σχήμα 
πάνω στο ξύλο. Συνεχίζουμε με τον ίδιο τρόπο για όλα τα σχήματα του διακοσμητικού και όταν το 
ολοκληρώσουμε και στεγνώσει τρίβουμε με γυαλόχαρτο για να γίνει η επιφάνεια εντελώς λεία και 
βερνικώνουμε. 
Το ίδιο απλή είναι και η τεχνική πυρογραφία-χρώμα. Εδώ μεταφέρουμε το σχέδιο στο ξύλο 
μολυβώνοντας την πίσω επιφάνεια του σχεδιασμένου χαρτιού για να μη χρησιμοποιήσουμε 
καρμπόν το οποίο αφήνει ίχνη στην πυρογραφία. 
 Έπειτα καίμε με τον πυρογράφο στο τυπωμένο στο ξύλο σχέδιο, τις γραμμές, τα σχήματα ή το 
φόντο. Είναι απαραίτητο από πριν να έχουμε υπολογίσει στο σχέδιο ποια σχήματα θα κάψουμε και 
ποια θ’ αφήσουμε στο φυσικό χρώμα του ξύλου ώστε να γίνεται μια εναλλαγή. 
Χρωματίζουμε μικρά όσο γίνεται σχήματα έτσι που το χρώμα να αναδεικνύει την πυρογραφία και 
όχι να κυριαρχεί. . Όταν τελειώσουμε βερνικώνουμε. 
Τα αποτελέσματα των εργασιών αυτών συνήθως είναι ικανοποιητικά. Προκαλούν έντονα το 
ενδιαφέρον των παιδιών που τους δίνεται η ευκαιρία να εργασθούν σε μια μεγάλη ποικιλία 
θεμάτων πάνω σε χρηστικά αντικείμενα. 
Κατασκευάζουν, συνθέτουν με επινοητικότητα και προσπαθούν με κέφι γι’ αυτό το αποτέλεσμα. Γι’ 
αυτό το αποτέλεσμα που θα το χρησιμοποιούν θα μπορούν να το προσφέρουν ή να το κρατήσουν 
και να το έχουν όταν δεν θα είναι πια μαθητές. 
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ΤΙ ΧΡΩΜΑ ΕΧΕΙ ΤΟ ΧΑΜΟΓΕΛΟ ΣΟΥ; 

Deanna Sirlin and Melanie Margolis, Art Education, July 1985 

Μετάφραση: Λεμονιά Στρατάρα 

 

Φαίνεται συχνά, ότι το πιο έντονο οπτικό ερέθισμα στον κόσμο των παιδιών, είναι μία κινούμενη 

φιγούρα σε μια οθόνη τηλεόρασης. Φυσικά τα παιδιά μοιάζουν και ταιριάζουν πιο πολύ μ’ αυτήν 

την κινούμενη εικόνα με τις στητές, σιωπηλές φιγούρες στους τοίχους ενός μουσείου 

ανταποκρίνονται αυθόρμητα στο σινεμά και στην T.V., αλλά για να «δουν» πίνακες πρέπει να 

εκπαιδευτούν. Η απαγορευτική ατμόσφαιρα μέσα στην οποία τα περισσότερα παιδιά γνωρίζουν τις 

εικαστικές τέχνες δε συμβάλλει σε μια θετική εμπειρία. Τους λένε ξεκάθαρα να κοιτάζουν αλλά να 

ΜΗΝ ΑΓΓΙΖΟΥΝ. 

Την άνοιξη του 1983, η Εταιρία των Firelands για τις Εικαστικές Τέχνες (FAVA Όμπερλιν, ΟΧΑΪΟ), 

έστειλε ένα πρόγραμμα (τι χρώμα έχει το χαμόγελό σου;) σχεδιασμένο να κάνει τις ζωγραφικές 

φιγούρες πιο εύκολες, για τα παιδιά σε είκοσι τέσσερα Δημοτικά σχολεία. Η ιδέα του 

προγράμματος ήταν να ενεργοποιήσει και τις πέντε αισθήσεις, όχι μόνο την όραση, στην αισθητική 

απόλαυση. Το πρόγραμμα περιλάμβανε τρία στάδια: Προπαρασκευαστικές ασκήσεις αισθήσεων, 

κατευθυνόμενες από το δάσκαλο (του σχολείου), μια συνάντηση μ’ ένα σύμβουλο της FAVA, ένα 

εγχειρίδιο για το σπίτι και ασκήσεις μετά το πρόγραμμα. Οι προπαρασκευαστικές ασκήσεις 

επεδίωκαν να κάνουν τα παιδιά να νιώσουν πιο πολύ τις αισθήσεις τους, με ασκήσεις όπως «το 

παιχνίδι της οσμής». 

Τα παιδιά συγκέντρωσαν -βότανα, χόρτα, μπαχάρια, ξεραμένα φρούτα και πέταλα λουλουδιών, 

τοποθετώντας το κάθε είδος σε ξεχωριστό δοχείο- καθώς περνούσαν από τα δοχεία 

προσπαθούσαν να σχηματίσουν την εικόνα του αντικειμένου από την οσμή του. Στη συζήτηση που 

ακολούθησε αναφέρθηκαν οι πιο αγαπητές και οι λιγότερο αγαπητές μυρωδιές, καθώς και η επί-

δραση της μυρωδιάς στην αντίληψη. Τι θα γινόταν αν ένα τριαντάφυλλο μύριζε σαν κλούβιο αυγό; 

Τα παιδιά ζωγράφισαν τότε εικόνες για να δείξουν πως θα ήταν ο κόσμος αν οι αναμενόμενες 

σχέσεις μεταξύ των οσμών και της προέλευσής τους άλλαζαν. Το πρώτο μέρος σκέψης του 

συμβούλου της FAVA καλλιέργησε τη συνειδητοποίηση από τα παιδιά του εαυτού τους και του 
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περιβάλλοντος. Τους ζητήθηκε να συγκεντρωθούν σε κάθε μια από τις αισθήσεις τους χωριστά 

κλείνοντας τα μάτια, άκουγαν τις ανάσες τους και την καρδιά τους να χτυπάει. Πήραν μια βαθειά 

εισπνοή και μύρισαν την άνοιξη στον αέρα: άγγιξαν τα ρούχα τους και το δέρμα τους για να 

συγκρίνουν την υφή τους. Ο σύμβουλος τους ζήτησε να γλύψουν το δέρμα τους για να δουν αν 

ήταν αλμυρό. Τέλος, τα παιδιά άνοιξαν τα μάτια τους και κοίταζαν προσεκτικά τα χέρια τους, 

ψάχνοντας για λεπτομέρειες στην υφή και στο χρώμα. 

Από τη σφαίρα της αισθητηριακής συνειδητοποίησης, ο σύμβουλος μεταφέρθηκε στην 

αισθητηριακή φαντασία. Ακολουθώντας το παράδειγμά του, τα παιδιά μετέτρεψαν τους τοίχους της 

τάξης σε σοκολάτες, τις φωτιστικές συσκευές σε σύννεφα, τα δάπεδα σε ωκεανούς, το δάσκαλο σε 

χωνάκι παγωτό, όλα με τη φαντασία τους. (Αυτή η άσκηση είναι έμπνευση του DeMille, 1973). 

Άλλη άσκηση είχε να κάνει με αντιστοιχίες χρωμάτων και άλλων αισθήσεων, τα παιδιά πρότειναν 

το νερό να είναι μπλε-ηλεκτρίκ, μια πιστολιά να είναι φωτεινό κόκκινο και ένα αγωνιστικό 

αυτοκίνητο να είναι μια λωρίδα ζωηρού κίτρινου. 

Μ’ αυτήν την αισθητηριακή αφύπνιση τα παιδιά στράφηκαν στη ζωγραφική. Ρεπροντιξιόν πέντε ή 

έξι πινάκων από πιστές αναπαραστάσεις όπως του Grant Wood «Ιππασία με τον Πωλ Ριβήρ» 

(1931) μέχρι περισσότερο αφηρημένα έργα, όπως του Χουάν Μιρό η Καθισμένη Γυναίκα αριθμός 1 

(1938), ήταν κρεμασμένα στην αίθουσα. Από τα παιδιά ζητήθηκε να φανταστούν ότι είναι μέσα σ’ 

ένα από αυτά τα έργα, ο σύμβουλος έθεσε ερωτήματα, ενθαρρύνοντας τα παιδιά να τα απαν-

τήσουν με παντομίμα, καθώς και με λόγια: Σε ποιο σημείο της εικόνας βρίσκεσαι; τι κάνεις; Είσαι 

μόνος; Είναι μέρα ή νύχτα; Ζέστη ή κρύο; χειμώνας ή καλοκαίρι; Είσαι τώρα ή πολύ παλιά; Τι 

φοράς; Τι ήχους, μυρωδιές, γεύσεις, υφές, υπάρχουν μέσα στο έργο; Συλλαμβάνοντας έτσι το έργο 

σαν περιβάλλον παρά σαν απλή εικόνα, μπόρεσαν να μπουν σ’ αυτό σωματικά, με τις αισθήσεις 

τους. 

Στην τελευταία φάση της επίσκεψης του συμβούλου στην τάξη, τα παιδιά έφτιαξαν δικές τους 

ζωγραφιές. 

Καθώς ο σύμβουλος διηγείτο μια ιστορία γεμάτη αισθητηριακές λεπτομέρειες (π.χ. ένας περίπατος 

στο δάσος) τα παιδιά έκλειναν τα μάτια και μεταφερόντουσαν στο χώρο της περιγραφής. Μετά 

έδειχναν την εμπειρία τους με έργα ζωγραφικής. Εκτός από αυτές τις συναντήσεις στο σχολείο, 

κάθε παιδί πήρε κι ένα φυλλάδιο για εργασία στο σπίτι. Κάθε σελίδα αντιπροσώπευε μια 

φανταστική ή και μια αισθητηριακή άσκηση και άφηνε χώρο για αντίστοιχο ζωγράφισμα: Οσμή: Οι 

μυρωδιές της φωτιάς είναι καπνισμένες και καυτές. Πώς σε κάνουν να αισθάνεσαι; Ζωγράφισέ μου 

σχήματα και χρώματα για να μου δείξεις. Ο σύμβουλος επίσης άφησε έναν κατάλογο με υποδείξεις 

μελλοντικών εργασιών για κάθε δάσκαλο. 

Οι ασκήσεις περιλάμβαναν κατασκευή κολλάζ με διαφορετικές υφές, ζωγραφιές, με βελούδο, άμμο, 

φτερά και άλλα υλικά με έντονη υφή, έτσι ώστε να αγγίζονται και να βλέπονται συγχρόνως. 

Ο σκοπός του προγράμματος FAVA ήταν να δείξει, όπως θα έλεγε ο Καντίνσκυ, ότι τη ζωγραφική 

δεν τη νιώθουμε μόνο με τα μάτια, ότι κάθε πίνακας είναι ένα φανταστικό τοπίο που εκτός απ’ τις 

εικόνες έχει τους δικούς του ήχους, γεύσεις, μυρωδιές, υφές. Στους αναπαραστατικούς πίνακες, 

αυτές οι μη-οπτικές εντυπώσεις μπορεί να προκληθούν με την αναγνώριση και τους συνειρμούς 

που φέρνουν τα αντικείμενα, οι άνθρωποι, και οι τόποι που έχουν ζωγραφιστεί. Αλλά ακόμα και 

μη συγκεκριμένα έργα, εκπέμπουν ήχους, γεύση, απτική αίσθηση και οσμή μέσω του χρώματος, 

της υφής και της σύνθεσης, αν ο θεατής έχει ευαισθητοποιηθεί σ’ αυτά τα στοιχεία της φόρμας και 

τις σχέσεις τους. Όπως υπάρχει το κάτι παραπάνω σε μία εμπειρία μ’ έναν πίνακα από το απλό 

κοίταγμα, πρέπει να υπάρχει και στο πως αντιδρούμε σ’ έναν πίνακα κάτι παραπάνω από σκέτα 

λόγια. Δηλαδή το τραγούδι, η κίνηση, η παντομίμα, ο αυτοσχεδιασμός, και τα εικαστικά μέσα, προ-

σφέρουν όλα διάφορους τρόπους (προσέγγισης) σε κάποια αισθητική εμπειρία. 

Σε τελευταία ανάλυση η εμπειρία του να βλέπεις έναν πίνακα πρέπει να είναι πιο συναρπαστική 

από το να κοιτάζεις T.V. Ακριβώς γιατί, στο παιδί προσφέρεται η ελευθερία να δει, να γευθεί, να 

μυρίσει, να ακούσει — ακόμα και να αγγίξει — με οποιονδήποτε τρόπο θέλει. Τα μόνα όρια στην 

αντίληψη και στην ανταπόκριση είναι εκείνα της φαντασίας. Η εικόνα δεν μπορεί να κινηθεί, αλλά 

μπορεί να κινήσει εμάς και μπορούμε κι εμείς φανταστικά να κυκλοφορούμε μέσα σ’ αυτήν.------- 
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ΘΕΜΑΤΑ ΚΑΙ ΛΕΙΤΟΥΡΓΙΑ ΤΟΥΣ ΣΤΗ ΖΩΓΡΑΦΙΚΗ ΜΕ ΤΕΜΠΕΡΕΣ 

 

ΑΓΓΕΛΙΚΗ ΒΕΡΤΣΩΝΗ 

2ο Γυμνάσιο Αγ. Παρασκευής 

 

Με σκοπό να φιλτραριστούν οι εικαστικές γνώσεις να αμφισβητηθούν σύμβολα κλισέ που πέρασαν 

από το περιβάλλον τους, να πλουτιστούν τα μέσα και ο τρόπος με τον οποίον ο καθένας χωριστά 

βλέπει τον κόσμο, μέχρι τώρα πειραματίστηκα με τρεις «οικογένειες» θεμάτων 1) στην από φύση 

μελέτη 2) στην περιγραφική 3) στην πλαστική. 

Στην πρώτη περίπτωση γρήγορα κατάλαβα ότι και αν ακόμη ξεπεραστούν οι τεχνικές δυσκολίες, 

αίθουσα, λίγα παιδιά κλπ. δεν εφαρμόζεται στο Γυμνάσιο και σ’ αυτήν την ηλικία, λόγω του ότι τα 

παιδιά των 12—14 χρόνων ζωγραφίζουν τα πράγματα όπως τα ξέρουν και όχι όπως τα βλέπουν. 

Στη δεύτερη περίπτωση, όπου ο δάσκαλος δίνει ένα από μνήμης θέμα, όπως γίνεται με την έκθεση 

και ζητά από τα παιδιά, με τρόπο αφηγηματικό να το περιγράψουν, υπερέχει το φιλολογικό μέρος 

εις βάρος της ζωγραφικής και η ζωγραφική που συχνά επιφυλάσσει εκπλήξεις λόγω του υλικού 

απογοητεύει και αποκλείει κάθε περίπτωση έκφρασης. 

Στην τρίτη περίπτωση τα ίδια τα εικαστικά προβλήματα πρωταγωνιστούν και καθορίζουν το θέμα. 

Η φαντασία γεννιέται ταυτόχρονα με τις πρώτες κηλίδες. Το τυχαίο αρχίζει να βλέπεται με άλλο 

μάτι και να γίνεται επίτηδες. 

 

   
 

    



36 
 

ΠΡΑΚΤΙΚΗ ΠΑΝΩ  ΣΕ ΣΥΓΚΕΚΡΙΜΕΝΕΣ ΑΝΑΛΟΓΙΕΣ 

 

  
ΕΛΕΝΗ ΔΑΒΙΛΑ                                                                           
21ο Γυμνάσιο Αθηνών 
 

Παρουσιάζεται εδώ ένα δείγμα μιας εργασίας που μπορεί να έχει πολλές εφαρμογές. Διδάσκεται στη 

Β΄ Γυμνασίου, στην τάξη που έχει αρχίσει να έχει την ανάγκη μαθημάτων που να διέπονται από 

κάποιους κανόνες. Έχει σαν στόχους  

α) την αποβολή του φόβου των παιδιών μπροστά στη ζωγραφική απόδοση της ανθρώπινης 

φιγούρας και  

β) την επαφή των παιδιών με τα έργα τέχνης. 

Συγκεκριμένα: Δίδεται στο κάθε παιδί μια φωτοτυπία μικρών διαστάσεων από την επιτύμβια «στήλη 

της Ηγησούς» (π.χ.) και πάνω σ’ αυτήν ορίζονται το βασικό παραλληλόγραμμο και οι βασικές 

γραμμές της σύνθεσης (εκεί τους γίνεται μια νύξη για χρυσή τομή). Μεταφέρουν τριπλασιασμένο το 

παραλληλόγραμμο στο χαρτί τους με τις βασικές γραμμές του και εκεί πάνω ζωγραφίζουν δύο δικές 

τους φιγούρες (σύγχρονες κ.λπ.) ακολουθώντας τις αναλογίες της σύνθεσης της φωτοτυπίας. 
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ΓΡΑΜΜΑΤΑ ΣΤΟΝ ΤΖΙΝΟ ΣΕΒΕΡΙΝΙ  

Μετάφραση: Άννα Μοσχονά - Καλαμάρα 

 
Οι επιστολές του Τέο Βαν Ντάζμπουργκ και του Γκέοργκ Βαντονγκέρλοο προς τον Τζίνο Σεβερίνι, 
προέρχονται από το προσωπικό του αρχείο, και δημοσιεύτηκαν για πρώτη φορά σαν παράρτημα 
της έκδοσης του 1972 του θεωρητικού έργου του «Από τον κυβισμό στον κλασικισμό», από τον 
εκδοτικό οίκο MARCHI και BERTOLLI. 
Είναι εξαιρετικά σημαντικές γιατί μέσα από το ανεπιτήδευτο ύφος και την αμεσότητα μιας 
προσωπικής συνομιλίας που δεν πρόκειται να δει το φως της δημοσιότητας, αποδίδουν το κλίμα και 
τις ευρύτερες πνευματικές ανησυχίες των καλλιτεχνών και των καλλιτεχνικών ρευμάτων των αρχών 
του αιώνα μας, και αποτελούν αδιάψευστη μαρτυρία των μεταξύ τους πνευματικών και φιλικών 
σχέσεων και ανταλλαγών στο επίπεδο της δουλειάς. 
Σύμφωνα με τη μαρτυρία της συζύγου του, ο Τζίνο Σεβερίνι συναντήθηκε για πρώτη φορά με τον 
Ντάζμπουργκ στο Παρίσι το 1917, με πρωτοβουλία του κοινού τους φίλου Μισέλ Σεφώρ. 
Συνεργάστηκε με την επιθεώρηση «DE STIJL» από το ξεκίνημά της. Από το 2ο ως το 10ο φύλλο 
της αναδημοσιεύτηκε σε συνέχειες το άρθρο του «Η ζωγραφική της AVANT-GARDE», ενώ το 
Δεκέμβρη του 1919 δημοσιεύτηκε άρθρο του για τον Απολλιναίρ με αφορμή το θάνατό του. Στην 
επιστολή του Βαντονγκέρλοο προς το Σεβερίνι, διαφαίνεται επίσης μία αρκετά εκτεταμένη γνωριμία, 
παρά το γεγονός ότι ο Σεβερίνι στην αυτοβιογραφία του δεν κάνει  καμία νύξη για τις επαφές του 
αυτές με τον Βαντονγκέρλοο.  
 

ΓΡΑΜΜΑ ΤΟΥ ΤΕΟ – ΒΑΝ – ΝΤΑΖΜΠΟΥΡΓΚ ΣΤΟΝ ΤΖΙΝΟ ΣΕΒΕΡΙΝΙ 

                                                                                                                                 Λέιντεν 7/4/1919 

Αγαπητέ μου Σεβερίνι, 
Σας ευχαριστώ πολύ για τη διεύθυνση της Επιθεώρησης SIC που μου στείλατε. Ταχυδρόμησα 
μερικά νούμερα του «DE STIJL» στο διευθυντή της και ελπίζω ότι θα λάβω σύντομα ένα νούμερο 
του SIC για να το γνωρίσω. Θα αντικρούσω στο «DE STIJL» τις φλυαρίες των δημοσιογράφων σε 
ότι αφορά τον Πικάσσο, γιατί από κάτι τέτοια ακριβώς επωφελούνται εδώ για να επιτεθούν στη νέα 
τέχνη. 
Η θετική σας στάση απέναντι στο μανιφέστο μας με ευχαρίστησε πολύ. Για μένα, η «αναλλοίωτη 
παράδοση» δεν μπορεί να είναι άλλη από την Αλήθεια. Αυτή παραμένει πάντοτε η ίδια σε σχέση 
με τον εαυτό της, ενώ τα συμπεράσματά της οδηγούν συνεχώς σε διαφορετικά αποτελέσματα σε 
κάθε περίοδο. Τόσο στη ζωή, όσο και στην τέχνη. Η φράση του Εμίλ Ζολά «Η αλήθεια βρίσκεται 
καθ’ οδόν» έχει πάντα ισχύ. Η αλήθεια μεγαλώνει μέσα μας και μείς μεγαλώνουμε μέσα στην 
αλήθεια. Κάθε εποχή επαναδιαμορφώνει την πραγματικότητα σύμφωνα με την αλήθεια. Το δόγμα, 
ο ατομικισμός, η εξουσία του ενός, πνίγουν την εκδήλωση της αλήθειας, ενώ η στιγμή κατά την 
οποία μία ομάδα φθάνει στα ίδια αισθητικά συμπεράσματα, αποτελεί το σινιάλο ότι διαμορφώνεται 
ένα παγκόσμιο ύφος. Να γιατί εγώ πιστεύω θετικά ότι όλοι θα φτάσουμε στα ίδια συμπεράσματα, 
δηλαδή σ’ ένα Στυλ, χωρίς να χάσουμε την προσωπικότητά μας (που δεν πρέπει να τη συγχέουμε 
με τον ατομικισμό).  
Το είδα αυτό επιβεβαιωμένο μέσα στα πρόσφατα έργα σας (πάνω απ’ όλα στη Νεκρή Φύση II) 
που αναδημοσιεύτηκαν στο VALORI PLASTICI (Πλαστικές αξίες) όπως το βλέπω στη «Φιγούρα» 
του Μπρακ και στη «Νεκρή Φύση» του Χουάν Γκρι. Σ’ αυτό το φύλλο το αφιερωμένο στον κυβισμό, 
τα έργα σας είναι για μας τα πιο σημαντικά. Πραγματικά, η ζωγραφική είναι η τέχνη των επιπέδων 
και όχι των μορφών, (των όγκων) όπως η γλυπτική και η αρχιτεκτονική που δουλεύουν σε τρεις 
διατάσεις. Η ζωγραφική είναι η τέχνη των επιπέδων, των γραμμών και των χρωμάτων και η 
απόδοση αυτού του συνόλου σε σχέση και ισορροπία έντονη. Τίποτε περισσότερο. 
Η πέτρα-γλυπτό επίσης του Ζακ Λίπσιτς είναι πολύ ενδιαφέρουσα. Πρόκειται για την ανάπτυξη των 
όγκων στο χώρο: για την ίδια την ουσία της γλυπτικής. Αν τον γνωρίζετε, θα θέλατε να του 
ζητούσατε μια φωτογραφία για την επιθεώρησή μου; 
ΣΤΟ «GRONDBEGRIPPEN DER NIEUWE BEELDENDE KUNST» έχω αναπτύξει τις ιδέες αυτές. 
Αν γνωρίζετε ίσως κανέναν να τις μεταφράσει για σας και τους φίλους σας, θα σας στείλω ένα 
αντίτυπο. Το πρώτο, μέρος έχει ήδη εκδοθεί, το δεύτερο θα εκδοθεί αυτόν το μήνα. Όσο για την 
έκθεση που ετοιμάζετε, θα σας είμαι υπόχρεος αν μου στείλετε πληροφορίες. 
Πολύ εγκάρδια δικός σας       Τέο Βαν Ντάζμπουργκ 



38 
 

 

ΓΡΑΜΜΑ ΤΟΥ ΒΑΝΤΟΓΚΕΡΛΟΟ ΣΤΟΝ ΣΕΒΕΡΙΝΙ 

                                                                                             

                                                                                                                 Βρυξέλες, 20 Ιουλίου 1919. 

Αγαπητέ κ. Σεβερίνι, 

Όπως συμφωνήσαμε, ενώνω στο γράμμα μου τα επτά χρώματα του ηλιακού φάσματος, επί πλέον 

τα πέντε ημιτόνια για να είναι ολοκληρωμένο. 

Από πάνω από κάθε χρώμα, έχω σημειώσει το όνομά του σε σχέση με τη μουσική. Αν 

τοποθετήσετε τα χρώματα με τάξη, δηλαδή κόκκινο, πορτοκαλί, κίτρινο, πράσινο, μπλε, ίντιγκο, 

βιολέ και τα κοιτάξετε μέσα από την κομμένη λοξά άκρη ενός γυαλιού και δια μέσου ενός φακού, 

θα δείτε το ουράνιο τόξο τόσο φωτεινό, σαν να βρίσκεστε μέσα σ’ αυτό. Επί πλέον, μπορείτε να 

δείτε με τον τρόπο αυτό και διάφορα άλλα φαινόμενα. Τώρα, ως προς την άσκηση στις διάφορες 

κλίμακες και συγχορδίες, να πως γίνεται. Εάν θέλετε την κλίμακα του ντο ματζόρε, υπολογίζετε 111 

1/2, 111 1/2, δηλαδή, ντο, ή κόκκινο 1, ρε, ή πορτοκαλί 2, μι ή κίτρινο 3, το ημιτόνιο που βρίσκεται 

ανάμεσα στο κίτρινο και το πράσινο, θα έχετε το πράσινο ή φα, σαν 1/2 τόνου, έπειτα το σολ, ή το 

μπλε 1, λα, ή ίντιγκο 2, σι, ή βιολέ 3. Και ανάμεσα στο βιολέ και το κόκκινο ευρίσκεται το τελευταίο 

ημιτόνιο, και πάλι λοιπόν ντο.  

Για να διευκολύνετε αυτήν τη διαδικασία, τοποθετείτε τα χρώματα όπως εδώ. 

 

 
 

και υπολογίζετε έτσι ώστε να ξεκινήσετε από τη νότα από την οποία θέλετε να έχετε την κλίμακα 

για παράδειγμα, εάν θέλετε την κλίμακα του μι ματζόρε, άρα του κίτρινου, θα έχετε: μι, ή κίτρινο 1, 

φα , ή πράσινο-μπλε 2, (μεταξύ του κίτρινου και του πράσινου, υπάρχει ένα μόνο ημιτόνιο, λοιπόν 

πρέπει να κάνετε δίεση, ή να ανυψώσετε, να δυναμώσετε το πράσινο και θα έχετε το πράσινο 

προς το μπλε σολ ή μπλε ίντιγκο, 3, (προφανώς πρέπει να πάρετε το 1/2 του επόμενου τόνου που 

είναι σολ δίεση επειδή ανάμεσα στο φα δίεση και το φυσικό σολ δεν υπάρχει παρά μόνο ένα 

ημιτόνιο) έπειτα το λα ή ίντιγκο, 1/2 τόνου.  Έπειτα και πάλι: σι, ή βιολέ, 1, ντο δίεση, ή κόκκινο-

πορτοκαλί, 2, ρε δίεση ή πορτοκαλο-κίτρινο, 3, και το τελευταίο 1/2 τόνου θα είναι κίτρινο. Για το 

παλαιό μινόρε (mineut autique) που είναι το αντίστοιχο του ματζόρε, πρέπει να υπολογίσετε, 11 

1/2, 11/1/2, 1. Λοιπόν το ντο μινόρε θα είναι: ντο, κόκκινο 1-ρε, πορτοκαλί 2-σι δίεση ή μι ύφεση, 

πορτοκαλοκίτρινο 1/2 τόνου. Έπειτα, φα, πράσινο 1-σολ, μπλε 2-σολ δίεση ή λα ύφεση 1/2 τόνου, 

ή μπλε ίντιγκο, έπειτα ακόμα έναν τόνο που είναι λα δίεση ή σι ύφεση, το ίντιγκο βιολέ. 

Για τις συγχορδίες πρέπει να υπολογίσετε: 12345 — 1234 για το ματζόρε και 123456 — 12345 για 

τη συγχορδία μινόρε, δηλαδή, τη συγχορδία του ντο ματζόρε, 1 κόκκινο, πρώτος τόνος της 

συγχορδίας 2 ντο, 3 ρε, 4 ρε, 5 μι ή κίτρινο δεύτερος τόνος της συγχορδίας ύστερα υπολογίζετε 

πάλι ξεκινώντας από το 5 ή μι σαν πρώτο τόνο, και η συνέχεια είναι 2 φα, 3 φα, 4 σολ ή μπλε 

τρίτος τόνος της συγχορδίας και έχετε, κόκκινο, κίτρινο και μπλε σαν τέλεια συγχορδία του ντο ή 

κόκκινου. 

Για το μινόρε γίνεται το ίδιο, αλλά μέχρι το 6 αντί του 5. 

Από τις συγχορδίες φθάσαμε κιόλας να κάνουμε μικρές συνθέσεις συγχορδιών. 

Για παράδειγμα η σύνθεση της συγχορδίας του φα. 
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Τζίνο Σεβερίνι: Κατασκευαστική εξέλιξη του πίνακα «Πυραμίδα μήλων» 7939 (αριστερά). Τζίνο Σεβερίνι: «Πυραμίδα μήλων» (δεξιά) 

 

 

 

7927/702: Κλιμάκωση σε κόκκινο-πράσινο. Ακουαρέλλα 

(Τίτλος του έργου στον κατάλογο: «Αφηρημένη διαβάθμιση κόκκινου-πράσινου») 



40 
 

 

Υπολογίζετε το ακόρντο σας στην πρώτη γραμμή του ακόρντ του φα, που είναι; φα, λα, ντο, φα. 

δεύτερη γραμμή του ακόρντ του λα,                                   

αλλά αυτό εδώ καθέτως το 3ο ακόρντ επίσης κάθετα   

 

Θα δείτε έτσι ότι η 1η γραμμή είναι ίδια με εκείνη της 1ης στήλης; η 2η γραμμή με τη 2 στήλη και 

ούτω καθεξής. Τώρα, για τη σύνθεση ενός έργου (δηλ. πέρα από τη  συγχορδία, εκεί ο καλλιτέχνης 

πρέπει να δημιουργήσει ο ίδιος και να βρει τις σχέσεις των χρωμάτων, τη σύνθεση που θέλει να 

κάνει. Εδώ βέβαια, σταματά αυτή η 1η γνωριμία για να προχωρήσουμε προς τη 2η, που θα είναι η 

πραγματική δημιουργία του καλλιτέχνη και όπου ο καλλιτέχνης μπορεί να περιπλανιέται μέχρις 

ότου το έργο του συμπληρωθεί και ολοκληρωθεί.  

Θεωρώ ότι με τις νέες γνώσεις που πριν λίγο σας έδωσα εδώ κατορθώνει κανείς να δώσει ένα 

έργο πολύ περισσότερο ισορροπημένο και αρμονικό και επομένως πιο συνειδητό απ’ ότι στην 

περίπτωση που τα μέσα του είναι ενστικτώδη και παραμένουν πάντοτε στο επίπεδο της 

αβεβαιότητας και του ψαξίματος. 

Αν αυτή η εμπειρία σας ενδιαφέρει, σας συμβουλεύω τότε να κάνετε πολλές από αυτές τις μικρές 

χρωματικές κλίμακες όπως αυτή που εσωκλείω στο γράμμα μου, ώστε να σας είναι πιο εύκολο να 

δείτε το αποτέλεσμα. Στη συνέχεια, θα μπορούσα να σας στείλω τότε όλα, τα σχετικά δηλ. τα 

σχετικά με την κλίμακα του DO ματζόρε ως προς τη μινόρε, που έχουν το πλεονέκτημα της 

έκφρασης, δηλαδή χαράς ή λύπης. 

Μπορώ επίσης να σας δώσω τις δονήσεις των χρωμάτων, τη φωτεινότητά τους και την έκτασή 

τους. Αυτό διευκολύνει την κατανόηση.  

Τώρα, αγαπητέ κ. Σεβερίνι δεχθείτε από τη γυναίκα μου και εμένα τα σέβη μας προς την κ. 

Σεβερίνι και φιλικά σ’ εσάς. 

Γκέοργκ Βαντονγκέρλοο 
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ΘΕΩΡΙΑ ΤΗΣ ΜΟΡΦΗΣ ΚΑΙ ΤΗΣ 
ΜΟΡΦΟΠΛΑΣΤΙΚΗΣ ΔΙΑΔΙΚΑΣΙΑΣ 

 
Πάουλ Κλέε 

 

 

 

Το κείμενο του Πάουλ Κλέε, που δημοσιεύουμε παρακάτω μετέφρασε η γλύπτρια Άννα Μοσχονά-
Καλαμάρα. 
Είναι απόσπασμα από τη θεωρία του χρώματος η οποία αποτελεί μέρος ενός υπό έκδοση δίτομου 
βιβλίου που περιλαμβάνει το σύνολο του θεωρητικού έργου του Γερμανού ζωγράφου και που 
πρόκειται σύντομα να κυκλοφορήσει από τον εκδοτικό οίκο «ΜΕΛΙΣΣΑ». 
Δημοσιεύονται με την άδεια του εκδοτικού οίκου, και φυσικά με την άδεια της συναδέλφου, τους 
οποίους και ευχαριστούμε. 
Η «ΕΙΚΑΣΤΙΚΗ ΠΑΙΔΕΙΑ», ξεκινώντας από το γεγονός πως οι εκπαιδευτικοί τέχνης στη χώρα μας, 
είναι οι ίδιοι εικαστικοί καλλιτέχνες πρώτα-πρώτα, και κατά συνέπεια έχουν ανάγκη και επιθυμία να 
γνωρίσουν όσο πιο διεξοδικά είναι δυνατό το θεωρητικό έργο σημαντικών εκπροσώπων της τέχνης, 
καθιερώνει με το τεύχος αυτό δημοσιεύσεις τέτοιου χαρακτήρα, παράλληλα και συμπληρωματικά με 
τις διάφορες μελέτες για τα ειδικά προβλήματα της Εκπαίδευσης Τέχνης στην Ελλάδα και το 
εξωτερικό. 
 

1. Η τάξη στο χώρο των χρωμάτων. 
Η τέλεια διάταξη των χρωμάτων και η ατελεύτητη αλληλοδιείσδυση του ενός μέσα στο 
άλλο. 
Χρωματικές σχέσεις κατά μήκος των διαμέτρων και κατά μήκος της περιφέρειας. 
 

Τρίτη, 28 Νοέμβρη 1922 

Θέλω να επιχειρήσω να σας πω κάτι χρήσιμο πάνω στα χρώματα. Δεν βασίζομαι μόνο πάνω στις 

δικές μου έρευνες, αλλά με ελαφριά την καρδιά, παίρνω, για να τις ξαναδώσω σε σας, ιδέες άλλων, 

ανθρώπων της επιστήμης και μη. Για να αναφέρω μερικά ονόματα θυμίζω τον Γκαίτε, τον Όττο 

Ρούνγκε, που η χρωματική του σφαίρα δημοσιεύτηκε το 1810, τον Ντελακρουά και τον Καντίσκυ 

(«Το πνευματικό στην τέχνη»)1. 

1. Σημείωση στο ημερολόγιο του Κλέε με ημερομηνία 14 Απρίλη 1914, Καιρουάν: «Το χρώμα μ’ έχει κυριέψει, δεν είναι 

ανάγκη να το αναζητήσω. Με έχει δικό του για πάντα, κι εγώ το ξέρω. Αυτό είναι το νόημα της ευτυχισμένης ώρας: το 

χρώμα και εγώ είμαστε ένα και το αυτό. Είμαι ζωγράφος!». 
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Το πρώτο μέρος της αποστολής μου συνίσταται στο να σας φτιάξω μια ιδανική κασετίνα των 

χρωμάτων, όπου αυτά θα είναι ταξινομημένα σύμφωνα με μια καλά θεμελιωμένη τάξη, ένα είδος 

σκευοθήκης εργαλείων, αν θέλετε. Η φύση μας προσφέρει σωρεία χρωματικών ερεθισμών: το 

φυτικό κόσμο, το ζωικό βασίλειο, τα ορυκτά, αυτό το σύνολο που το ονομάζουμε τοπίο κι όλα αυτά 

γίνονται αφορμή να σκεπτόμαστε για ώρες και ώρες και να είμαστε ευγνώμονες. 

Αλλά υπάρχει ένα φαινόμενο που βρίσκεται πέρα απ’ όλα τα χρωματικά πράγματα, η αφαίρεση 

κάθε εφαρμογής, επεξεργασία και συνδυασμός χρωμάτων, η γνήσια χρωματική αφαίρεση: αυτό το 

φαινόμενο είναι το ουράνιο τόξο. Και είναι σημαντικό το ότι αυτή η μοναδική περίπτωση μιας 

κλίμακας καθαρών χρωμάτων δεν ανήκει ολοκληρωτικά στο εδώ βασίλειο, το γήινο, αλλά στο 

ενδιάμεσο γήινο-κοσμικό της ατμόσφαιρας. Κατά συνέπεια, το φαινόμενο αυτό, έχει έναν ορισμένο 

βαθμό τελειότητας, αλλά όχι το μέγιστο, μια και ανήκει στο υπερπέραν μόνο κατά το ήμισυ. 

Και εδώ όμως η δημιουργική μας ικανότητα μας βοηθάει να ξεπεράσουμε την ελλειπτικότητα του 

φαινόμενου, επιτρέποντάς μας τουλάχιστον μια σύνθεση της ιδιόμορφης τελειότητας του 

υπερπέραν. Εμείς υποθέτουμε ότι όταν μας εκδηλώνεται μόνο τμηματικά και σαν ατελής 

παρουσία, ακόμη και τότε, είναι κατά κάποιο τρόπο χωρίς ελλείψεις. Έτσι λοιπόν το καλλιτεχνικό 

μας ένστικτο πρέπει να μας βοηθήσει να βρούμε το σχήμα εκείνης της τέλειας ύπαρξης. 

Σε τι συνίσταται η ελλειπτικότητα του φαινόμενου του ουράνιου τόξου;  

Στο ουράνιο τόξο διαπιστώνουμε μια σειρά χρωμάτων και, για την ακρίβεια, επτά χρώματα που 

ονομάζονται: 

κοκκινοβιολέ-κόκκινο-πορτοκαλί-κίτρινο-πράσινο-μπλε-μπλεβιολέ 

 

Και ο αριθμός επτά φαίνεται καλός σε όλους. Ακόμη και στη μουσική έχουμε επτά νότες, λένε σαν 
για μια επιβεβαίωση. 
Όσο κι αν σε πολλές περιπτώσεις σεβάστηκα τον αριθμό επτά που με γοητεύει, σ’ αυτήν την 
περίπτωση δεν με πείθει. Κόκκινο βιολέ και μπλε βιολέ ή λουλακί, όπως είναι γραμμένο στα 
σχολικά βιβλία, είναι διακρίσεις πολύ δευτερεύουσες! 
Όλοι ξέρουμε ότι πράσινο, πορτοκαλί και βιολέ βρίσκονται, σε σχέση με το κόκκινο, κίτρινο και 
μπλε, σ’ ένα επίπεδο διαφορετικό: αυτό μπορώ να το πω δίχως να σας καταστρέφω μελλοντικές 
εκπλήξεις. Αλλά κόκκινο-βιολέ και μπλε-βιολέ ή λουλακί ανήκουν σ’ ένα επίπεδο ακόμη πιο 
διαφορετικό. Το ουσιαστικό όμως τώρα, είναι ότι στο ουράνιο τόξο τα χρώματα συνταιριάζονται σε 
γραμμική απεικόνιση. 
Δεν πρέπει να το ξεχάσουμε, εδώ χρωματικά σημεία προχωρούν παράλληλα, χαράζοντας 
γραμμές: ένα κίτρινο σημείο δίπλα σ’ ένα πράσινο, ένα σημείο πράσινο δίπλα σ’ ένα κίτρινο και 
πάει λέγοντας (1). 
Δεν πρέπει να ξεχνάμε πως αν και το τόξο αναπτύσσεται και ολοκληρώνεται σ’ έναν κύκλο, δεν 

σημαίνει πως έτσι πετυχαίνουμε την τελειότητα, το χρωματικό δίσκο, αλλά μόνο επτά 

μεμονωμένους κύκλους, τον ένα μέσα στον άλλο (2). 

Σε μια παρόμοια γραμμική απεικόνιση της επιφάνειας — στην περίπτωση αυτή της κυκλικής 

επιφάνειας, του κύκλου — υπάρχει κάτι τι που δεν ταιριάζει: Ναι, γιατί ένας κύκλος γραμμένος με 

μια κόκκινη γραμμή, δεν είναι ακόμη ένας κόκκινος κύκλος (3). 
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Αυτή η απεικόνιση της επιφάνειας έχει πράγματι, όπως διαπιστώσαμε, ένα χαρακτήρα μέτριο και 

όχι ενεργητικό. Αυτή η κόκκινη ή μπλε ή κίτρινη γραμμή όποια και να είναι, προξενεί ναι, μια 

εντύπωση επιφάνειας, αλλά μένει πάντα μια γραμμή. 

Εμείς λοιπόν μπορούμε να ονομάσουμε το ουράνιο τόξο σαν γραμμική απεικόνιση της επιφάνειας, 

και ταυτόχρονα σαν ανεπαρκή απεικόνιση των χρωμάτων. 

Πολύ λίγα πράγματα μας επιτρέπει να διακρίνουμε, και μάλιστα, για τις σχέσεις των χρωμάτων 

μεταξύ τους, κυριολεκτικά τίποτε. Αυτό είναι φανερό. Αλλά η κύρια έλλειψη βρίσκεται στην ατέλεια 

αυτής της χρωματικής σειράς. Τα καθαρά χρώματα υπόθεση του υπερπέραν, το βασίλειο της 

ατμόσφαιρας που παίζει ρόλο μεσάζοντα είναι μεν τόσο ευμενές ώστε να μας τα μεταδίδει, όχι 

όμως στη μορφή που αυτά έχουν στο υπερπέραν, που πρέπει να είναι από τη φύση τους ρέουσα, 

αλλά σε μια μορφή ενδιάμεση. 

 

 

Το γεγονός ότι στους δύο τύπους του βιολέ συμβαίνει κάτι που δεν «πάει», αποκτά ιδιαίτερο 

ενδιαφέρον εάν ακούσουμε τους ανθρώπους της επιστήμης, που μας λένε ότι στα δυο άκρα των 

σειρών «κάτι γίνεται αισθητό»: πραγματικά: γιατί, πέρα από το κόκκινο όριο, υπάρχει κάτι που 

παράγει εντύπωση θερμότητας και πέρα από το όριο του μπλε, κάτι που εκδηλώνεται με χημικές 

αντιδράσεις. . . 

Διψασμένοι για χρώμα, θα μπορούσαμε ακόμη και να νοιώσουμε τον πειρασμό να φανταστούμε 

άλλα δύο χρώματα, άγνωστα, μη καμωμένα για το μάτι μας. Αλλά δεν είμαστε τόσο ριψοκίνδυνοι. 

 

 
 

1927/74: Ο πύργος παραμένει σταθερός. Σχέδιο με σινική 
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Ας αρκεστούμε απλά και μόνο να πούμε ότι πρόκειται για δυο μισά που πρέπει να αποτελέσουν 

ένα ολόκληρο, για δύο βιολέ, που οφείλουν να γίνουν ένα βιολέ μόνο και που πρέπει να 

κομποδέσομε τα μυστηριώδη τους όρια μέσα στο άπειρο.  

 

 

 

 

 

1. Ο χρωματικός δίσκος σαν ισημερινή τομή της χρωματικής σφαίρας 

2. Ο χρωματικός δίσκος σαν κυκλική επιφάνεια 

(επίπεδη τοπογραφία των χρωμάτων πάνω στο χρωματικό δίσκο). 

 

3. Ιδανική διάταξη των χρωμάτων:  

1. Γκρίζος κύκλος 2. Μαύρος κύκλος 

3. Κύκλος με τα χρώματα του φάσματος 4. άσπρος κύκλος. 

4. Θέση των πρωταρχικών, των δευτερευόντων και των τριτευόντων χρωμάτων σε εγκάρσια τομή 

της χρωματικής σφαίρας, παίρνοντας υπόψη μας τον γκρίζο κύκλο. 
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Σκηνές-Τοπίο, 1937/212 παστέλ  σε βαμβακερό και γιούτα 0,58X0,86 Βέρνη 

Τώρα δεν έχομε πλέον ανάγκη από μια κίνηση εκκρεμούς από το 1 ως το 7 και από μια αντίθετη 
κίνηση από το 7 ως το 1, που να υποκαταστήσει το άπειρο, δεν έχομε πια ανάγκη να αναζητούμε 
από εδώ και από κει να απομακρυνόμαστε και να ξαναγυρνάμε.  

 

Εμείς αντίθετα εγκαταλείπουμε τον ανθρώπινο κύκλο, τον υπερζωικό χώρο, τον παθητικό, 
ψυχοσωματικό, το περιβάλλον το μισοακίνητο μισοκινούμενο του ενδιάμεσου βασιλείου με το 
σύμβολο του τριγώνου, που μέσα του τα γνήσια χρώματα δεν είναι ακριβώς στο χώρο τους. Εμείς 
απελευθερώνουμε το εκκρεμές από τη δύναμη της βαρύτητας, το κάνουμε να στροβιλίζεται μέχρι 
να φτάσει το θείο, το δυναμικό χώρο, το χώρο της πνευματικότητας, της πλήρους περιστροφής, 
της ολοκληρωτικής κίνησης, το χώρο που έχει για σύμβολο τον κύκλο εκεί όπου τα καθαρά 
χρώματα είναι πραγματικά στη θέση τους. Και έτσι 1 και 7 έρχονται να συμπέσουν σ’ εκείνη τη 
ζώνη που ονομάζεται απλά βιολέ.  
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Ο συμπαντικός χαρακτήρας των καθαρών χρωμάτων βρήκε στον κύκλο την κατάλληλη απεικόνισή 
του. Το φαινόμενο των καθαρών χρωμάτων, που πάνω στη γη το αντιλαμβανόμαστε στο ουράνιο 
τόξο και που πριν ήταν μόνο η αντανάκλαση μιας άγνωστης ολότητας, στέκεται τώρα μπροστά μας 
σε μια συνθετική μορφή που ξαναφέρνει στο νου μας το μέγα όλο του υπερπέραν. 
Μπροστά στα μάτια μας βρίσκεται τώρα ο χρωματικός δίσκος. 
Και αντίστροφα, μπορούμε να φανταστούμε το βιολέ σαν το σημείο τομής, στο οποίο εκδηλώνεται 
η δύναμη εκείνη που εξανθρωπίζει τα θεία και τα μετασχηματίζει για να μας τα αποκαλύψει. 
Το πράγμα πρέπει να έγινε κάπως έτσι: ο κύκλος δέχθηκε τη δύναμη στο σημείο του βιολέ έσπασε 
και απλώθηκε στο ουράνιο τόξο που δεν είναι τίποτε άλλο παρά σειρές χρωματικών σημείων που 
συνέχισαν να προχωρούν κατά γραμμική έννοια. 
 

 

Αν τώρα εμείς εξετάσουμε από πιο κοντά το νέο σχήμα που αποκτήσαμε απεικονίζοντας τα 
χρώματα, δηλαδή το χρωματικό δίσκο, παρατηρούμε με ενδιαφέρον πόσα πράγματα μπορεί να 
μας πει για τις σχέσεις των χρωμάτων. Και πρώτα απ’ όλα λύνονται ή δεν τίθενται πια τα αινίγματα 
στα όρια της χρωματικής σειράς. Στο βιολέ, δεν υπάρχει πια τίποτε να μαντέψουμε, ούτε 
παρουσιάζονται σ’ άλλα σημεία προβλήματα όπως το υπέρυθρο και το υπεριώδες. Υπάρχει έπειτα 
ένας νέος τύπος κίνησης που συμφωνεί με την ατέλειωτη αλληλοδιείσδυση του ενός χρώματος 
μέσα στο άλλο, και που αφορά στην περιφέρεια του κύκλου: θα τον ονόμαζα περιφερειακή κίνηση 
(κλίμακα).  
Αυτή είναι μόνο η μια πλευρά της καινοτομίας. Η άλλη εκδηλώνεται στις τρεις διαμέτρους με τις 
οποίες συνενώνουμε τα έξη χρώματα, διαρθρώνοντάς τα σε τρία ζευγάρια.  

                              
Λοιπόν, από τη μια μεριά έχουμε μια κίνηση κατά μήκος της περιφέρειας, την περιφερειακή, από 

την άλλη μια κίνηση κατά μήκος των διαμέτρων, τη διαμετρική.   

 

 

1934/ΝΊ7: Δέντρα σ’ ένα δρομάκο. Μολύβι 
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2. Οι σχέσεις μεταξύ των χρωμάτων 
Διαμετρικές σχέσεις  
Γνήσια και νόθα χρωματικά ζευγάρια  
 

Τα γνήσια χρωματικά ζευγάρια. 
Αυτή η δεύτερη πλευρά της καινοτομίας είναι τόσο ενδιαφέρουσα που δεν θέλουμε να αναβάλουμε 
την έρευνά της. Οι τρεις διάμετροι συνδέουν το πράσινο με το κόκκινο, το κίτρινο με το βιολέ και, το 
μπλε με το πορτοκαλί. Επί πλέον όλες τέμνονται σ’ ένα σημείο, το κέντρο του κύκλου.  

 

Αυτή η εικόνα της χρωματικής τάξης που εγκυμονεί πολλά, έχει χωρίς αμφιβολία μια βαθύτερη 
σημασία. Ποια; Η εμπειρία μας διδάσκει πριν απ’ όλα ότι αν αφήσουμε να επιδράσει πολλή ώρα 
στο μάτι μας το κόκκινο, το χρώμα αυτό, αμέσως μόλις αποτραβήξουμε το βλέμμα, ασκεί μια 
παράξενη επίδραση: πραγματικά, προκαλεί μια εντύπωση πράσινου. Και αν κοιτάξουμε πολλή 
ώρα το πράσινο, θα έχουμε σαν τελική εντύπωση το κόκκινο. Η ίδια μαγεία εναλλάσσει το κίτρινο 
σε βιολέ και το μπλε σε πορτοκαλί. Με τον τρόπο αυτό ο καθένας μπορεί να επαληθεύσει την 
ύπαρξη των τριών χρωματικών ζευγαριών και να πεισθεί προσωπικά για το φαινόμενο των 
συμπληρωματικών χρωμάτων. Αυτό που η εμπειρία μας διδάσκει θα το αποδείξουμε κιόλας 
σήμερα το απόγευμα μ’ αυτόν τον τρόπο: 

 

Θα διαιρέσουμε μια κάθετη άσπρη λουρίδα σ’ επτά μέρη και απ’ αυτά θα καλύψουμε τα έξη (6), 

(αφήνοντας ακάλυπτο το έβδομο) με ένα ελαφρό στρώμα ακουαρέλλας καθαρό κόκκινο. Όταν θα 

έχει στεγνώσει θα περάσουμε ένα ελαφρό στρώμα ακουαρέλλας καθαρό πράσινο στα έξη, μετά το 

πρώτο, χωρίσματα (αφήνοντας δηλαδή απέξω το τετραγωνίδιο 1) της ίδιας ταινίας. Όταν και αυτό 

το στρώμα θα έχει στεγνώσει θα έχουμε το πρώτο χώρισμα βαμμένο με ένα απαλό κόκκινο χρώμα 

και το τετραγωνίδιο 7 με ένα υποπράσινο. Ενδιάμεσα θα υπάρχουν πέντε τετραγωνίδια από το 2 

έως το 6 δίχως χρώμα. 

Για να ζωντανέψουμε αυτό το μάλλον ασθενικό αποτέλεσμα των δύο πρώτων αυτών αθροιστικών 

φάσεων, θα συνεχίσουμε την εργασία μας προσθέτοντας εναλλάξ κόκκινο αρχίζοντας από πάνω 

και πράσινο αρχίζοντας από κάτω. Την πρώτη φορά 5 τετραγωνίδια κόκκινα ξεκινώντας από πάνω 

και 5 πράσινα από κάτω, τη δεύτερη φορά 4 κόκκινα από πάνω και 4 πράσινα από κάτω, έπειτα 

μόνο 3 κόκκινα από πάνω και 3 πράσινα από κάτω. Και συνεχίζοντας μ’ αυτόν τον τρόπο, πάντα 

λιγότερο κόκκινο (από πάνω) και λιγότερο πράσινο (από κάτω). 

Αυτός ο τρόπος ανάμιξης των χρωμάτων ονομάζεται, με τον τεχνικό όρο, βελατούρα (επικάλυψη). 
Είναι ένα άθροισμα σταδίων προσωρινά χωρισμένων. Σε κάθε στάδιο προστίθεται και κάτι: πάντα 
κάτι λιγότερο πηγαίνοντας από αριστερά προς τα δεξιά και πάντα κάτι περισσότερο πηγαίνοντας 
από δεξιά προς τα αριστερά. Το αποτέλεσμα ή καλύτερα το άθροισμα, παραμένει, το ίδιο. 
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Αυτή η προσθετική διαβάθμιση μας δίνει σαν τελικό αποτέλεσμα μια κίνηση που κλιμακώνεται με 
ακρίβεια από το καθαρό κόκκινο μέχρι το κοκκινοπράσινο και το πράσινο και το αντίστροφο. 
  

Στο τετραγωνίδιο 1 υπάρχει μόνο κόκκινο:                  6 στρώματα κόκκινο, κανένα πράσινο 
Στο τετραγωνίδιο 2                                                       5 στρώματα κόκκινα και ένα πράσινο 
Στο τετραγωνίδιο 3                                                       4 στρώματα κόκκινα και 2 πράσινα 
Στο τετραγωνίδιο 4 υπάρχει κοκκινοπράσινο:              3  στρώματα κόκκινα και 3 πράσινα,                             

ανάμεσα στο τέταρτο και στο πρώτο 
                                                                                     τετράγωνο υπάρχουν 2 διαβαθμίσεις 
                                                                                     κόκκινου ανάμεσα στο 4 και στο 
                                                                                     7, 2 του πράσινου 
 
Στο τετραγωνίδιο 5:                                                      2 στρώματα κόκκινα και 4 πράσινα 
Στο τετραγωνίδιο 6:                                                      1 στρώμα κόκκινο και 5 πράσινα. 
Στο τετραγωνίδιο 7 υπάρχει μόνο πράσινο:                 Κανένα στρώμα κόκκινο, 6 πράσινα 
 

 
 
1 κοκ. + 1 πρασ. + 2 κοκ. + 2 πρασ. + 3 κοκ. + 3 πρασ + 4 κοκ. + 4 πρασ. + 5 κοκ. + 5 πρασ. + 6 κοκ. + 6 πρασ. = 
Άθροισμα κοκ. + πρασ. 
Κίνηση και αντικίνηση (κόκκινο και πράσινο). Προσδιορίζεται ένα κέντρο, το γκρίζο κέντρο. Γνήσιο χρωματικό ζευγάρι 

που διαβαθμίζεται σε επτά βελατούρες.  

                                              

 

1921/102: Κλιμάκωση σε κόκκινο-πράσινο. Ακουαρέλλα. (Τίτλος του έργου στον κατάλογο: «Αφηρημένη διαβάθμιση 

κόκκινου-πράσινου») 

 

Η πείρα τώρα μας δείχνει ολοφάνερα ότι το κόκκινο και το πράσινο συναντούν το ένα το άλλο μέσα 

από την αλληλομείωση, για να εξισορροπήσουν στο τέταρτο τετραγωνίδιο όπου εμφανίζονται σαν 

κοκκονοπράσινο ή γκρίζο (αν και προς κάθε μια από τις κατευθύνσεις το ένα από τα δύο αυξάνει). 

Προχωρώντας προς τη μέση η χρωματικότητα μειώνεται ανάλογα με τη μείωση της διαφοράς 

ανάμεσα στην ποσότητα του κόκκινου και του πράσινου που συναντιόνται πάνω σ’ ένα 

τετραγωνίδιο. Δεν έχουμε χρησιμοποιήσει γκρίζο, και όμως το καθαρό γκρίζο παρουσιάστηκε εκεί 

όπου οι ποσότητες των δύο χρωμάτων ήταν ίσες, στο τέταρτο τετραγωνάκι. 

Αυτή η ειδική έλλειψη χρώματος στη μέση, ελαττώνεται τόσο προς τα αριστερά όπου αρχίζει να 

αυξάνεται ο κόκκινος χρωματισμός, όσο και προς τα δεξιά, όπου αρχίζει να αυξάνεται ο πράσινος 

χρωματισμός. Αυτή η εναλλασσόμενη πράσινο-κόκκινη κλίμακα μας θυμίζει την κίνηση και 

αντικίνηση του εκκρεμούς μας.  
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   Αραβική μελωδία 1932 

   Λινάτσα. 0,36Χ0,25 

   Συλλογή Φίλλιπς, Βέρνη 
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Και εκτός από αυτό μας θυμίζει και τη ζυγαριά που στο κέντρο της το γκρίζο βρίσκει επιτέλους την 
ηρεμία. Αυτό όμως δεν θα πει ότι το κόκκινο και το πράσινο ταιριάζουν πάντα σε κάποια στατική 
απεικόνιση σύμφωνα με την οποία αριστερά θα είναι πάντα το κόκκινο και δεξιά πάντα το πράσινο, 
αυτό θα φτώχαινε την έννοια της εναλλαγής. Και έτσι συνοψίζοντας, μπορούμε να πούμε για το 
χρωματικό ζεύγος κόκκινο- πράσινο: 
1. Και τα δύο χρώματα ανακαλούνται αμοιβαία στο μάτι 
2. Στη μέση και των δύο χρωμάτων υπάρχει το γκρίζο. 

 

 
 

Τώρα θα μπορούσα να σας κάνω την ίδια απόδειξη και για τα άλλα ζεύγη των διαμετρικά 
αντίθετων χρωμάτων, που είναι το κίτρινο- βιολέ και το μπλε- πορτοκαλί. Αλλά για να αλλάξουμε, 
προτιμώ να χρησιμοποιήσω μιαν άλλη απόδειξη πιο γεωμετρική, και που ισχύει και αυτή και για τις 
τρεις διαμέτρους του χρωματικού δίσκου. 
 

 
 
Εδώ υπάρχουν δύο αντικινήσεις, μια βιολέ και μια κίτρινη. Επάνω, το βιολέ καταλαμβάνει τη 

μεγαλύτερη έκταση, ενώ το κίτρινο μπορούμε να το καταλάβουμε μόνο σαν σημείο, πράγμα που 

σημαίνει ότι δεν το λαμβάνουμε υπ’ όψη στη μέτρηση. Κάτω, αντίθετα, είναι το κίτρινο που 

εμφανίζεται να κατέχει τη μέγιστη έκταση, ενώ το βιολέ σ’ αυτό το κίτρινο διάστημα είναι μόνο ένα 

σημείο. Αν ενώσω το κίτρινο σημείο με την κίτρινη βάση, έχω το κίτρινο τρίγωνο και αν ενώσω τη 

βιολέ βάση με το απέναντι βιολέ σημείο πετυχαίνω το βιολέ τρίγωνο. Τα δύο τρίγωνα είναι 

σφηνωμένα το ένα μέσα στο άλλο. Το καθένα είναι έκφραση της προοδευτικής ελάττωσης του 

χρώματός του συγκριτικά με τη βάση του. Ας υποθέσουμε τώρα ότι διαιρώ τις δύο βάσεις σε 

δώδεκα μέρη, έτσι ώστε σε οποιοδήποτε σημείο να μπορώ να μετρήσω την ποσότητα του κίτρινου 
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ή του βιολέ πάνω σ’ ένα διάστημα παράλληλο προς τις βάσεις: το αποτέλεσμα θα είναι πάνω- 

κάτω το ίδιο με εκείνο της προηγούμενης άθροισης δηλαδή:  

 

 

πάνω  στη βιολέ βάση θα έχουμε 12 μέρη βιολέ και κανένα κίτρινο, πάνω στην κίτρινη βάση 12 
μέρη κίτρινα και κανένα βιολέ: στη μέση 6 μέρη βιολέ και 6 μέρη κίτρινα (επομένως γκρίζο). Στη 
μεριά του βιολέ, κοντά στη βάση, θα έχουμε 10 μέρη βιολέ και 2 κίτρινα, από τη μεριά του κίτρινου, 
κοντά στη μέση, 8 μέρη κίτρινα και 4 βιολέ. Μπορώ επομένως να πω με την ευκαιρία του 
ζευγαριού κίτρινο- βιολέ ότι ανάμεσα σε δύο χρώματα υπάρχει το γκρίζο: και ότι θα έχουμε το ίδιο 
αποτέλεσμα κάνοντας το πείραμα με το μπλε και το πορτοκαλί. Στην πράξη το καλύτερο πράγμα 
που μπορούμε να κάνουμε με αυτές τις διαμετρικές διαβαθμίσεις είναι να αφήσουμε να επιδράσει 
στο μάτι μας, για ένα ορισμένο χρονικό διάστημα, μια αρκετή ποσότητα ενός καθαρού και δυνατού 
χρώματος, έπειτα, γυρίζοντας γρήγορα το βλέμμα πάνω σε μια άσπρη επιφάνεια, να 
προσδιορίσουμε το συμπληρωματικό χρώμα, να το κάνουμε να έχει την ίδια ένταση και μετά, 
ανακατεύοντας σε ίσα μέρη τα δύο χρώματα στο βαζάκι ή στο χαρτί να προσπαθήσουμε να 
πετύχουμε το γκρίζο. 
Αν η δοκιμή μας αποτύχει, πάει να πει ότι τα δύο χρώματα δεν ήταν ακριβώς συμπληρωματικά και 
τότε θα δοκιμάσουμε να διορθώσουμε το ένα ή το άλλο, ή όπως συμβαίνει συχνά, θα 
μετατρέψουμε το σφάλμα μας σε αρετή και θα χρησιμοποιήσουμε συνειδητά νόθα ζεύγη 
χρωμάτων, αντλώντας μεγαλύτερο εκφραστικό πλούτο. Αλλά γι’ αυτό θα μιλήσουμε αργότερα. 
Ας ξαναγυρίσουμε πρώτα στο χρωματικό δίσκο για να εκφράσουμε την ικανοποίησή μας 
διαπιστώνοντας ότι η μαθηματική φύση του κύκλου ανταποκρίνεται πρόθυμα στις προσπάθειές 
μας για απεικόνιση. 
Η ακτίνα (δηλαδή η μισή διάμετρος) τέμνει την περιφέρεια σε έξι σημεία και πάνω σ’ αυτά τα 
σημεία που ανταποκρίνονται στα έξι  χρώματα, μπορούμε να χαράξουμε τις τρεις διαμέτρους που 
ανταποκρίνονται στα κύρια χρωματικά ζευγάρια και που διασταυρώνονται στο κέντρο, στο κοινό 
για όλα τα χρωματικά ζευγάρια γκρίζο σημείο.  
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Φυσικά, εκτός από αυτές τις τρεις διαμέτρους υπάρχουν άπειρες άλλες που η διαφορά τους απ’ 
αυτές δεν αφορά στην ακρίβεια, αλλά μόνο στη σπουδαιότητα. Η παραμικρή περιστροφή της 
διαμέτρου γύρω από το σταθερό γκρίζο σημείο, μας φανερώνει νέα χρωματικά ζευγάρια, ακριβώς 
το ίδιο συμπληρωματικά αλλά λιγότερο αξιόλογα. 

 

Σε μια τέτοια αναζήτηση νέων χρωματικών ζευγαριών, ο συγχρονισμός της κίνησης και της 
αντικίνησης σιγά-σιγά μεταβάλλεται σε μια άπειρη κίνηση και έτσι φτάνουμε στις περιφερειακές 
χρωματικές σχέσεις, στις οποίες η αέναη κίνηση εκμηδενίζει την κατεύθυνση του βέλους, που ήδη 
από το συγχρονισμό κίνησης και αντικίνησης είχε τεθεί σε αμφισβήτηση. 
 

 
 

Η κίνηση του βέλους σε αντίθετες κατευθύνσεις είναι το σύμβολο της ισορροπίας στην ένωση 
κίνησης και αντικίνησης (κίνηση ενός χρωματικού ζεύγους προς τους πόλους). 
Αν λοιπόν τώρα αρχίσουμε να περιστρέφουμε τη διάμετρό μας φέρνοντάς την από τη μια μεριά 
στο ακριβές σημείο ανάμεσα στο κόκκινο και το βιολέ και από την άλλη στο σημείο ανάμεσα στο 
πράσινο και το κίτρινο, θα έχουμε το νέο χρωματικό ζευγάρι κοκκινοβιολέ Χ κιτρινοπράσινο. Το 
γκρίζο που θα παραχθεί σαν αποτέλεσμα αυτού του χρωματικού ζευγαριού θα συνίσταται από ίσα 
μέρη κοκκινοβιολέ και κιτρινοβιολέ. Το κοκκινοβιολέ από τη μεριά του αποτελείται από ίσα μέρη 
κόκκινου και βιολέ, και το κιτρινοπράσινο από ίσα μέρη κίτρινου και πράσινου. Το γκρίζο λοιπόν 
που παράγεται σαν αποτέλεσμα, αποτελείται από ίσα μέρη τεσσάρων χρωμάτων κόκκινου, βιολέ, 
κίτρινου και πράσινου. Για να δείξω τις σχέσεις αυτών των τεσσάρων συνθετικών του γκρίζου 
μπορώ να τα τακτοποιήσω όπως θέλω.  
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Αν τα βάλω σταυρωτά αναγνωρίζω πρώτα απ’ όλα το γνωστό χρωματικό ζευγάρι κόκκινο-
πράσινο, και μετά το άλλο τόσο γνωστό ζευγάρι κίτρινο-βιολέ. Το καθένα από μόνο του δημιουργεί 
το γκρίζο, και προσθέτοντας δύο μισά γκρίζου δεν προσθέτουμε ούτε ένα μόριο χρώματος. Έτσι το 
γκρίζο σαν αποτέλεσμα είναι επιβεβαιωμένο και αποδειγμένη η ακρίβεια του χρωματικού 
ζευγαριού κοκκινοβιολέ-κιτρινοπράσινου. 
Στην αλγεβρική του έκφραση θα είχαμε: 1/2 κόκκινο + 1/2 βιολέ + 1/2 κίτρινο + 1/2 πράσινο = (1/2 
κόκκινο + 1/2 πράσινο) + (1/2 βιολέ + 1/2 κίτρινο) = 1/2 γκρίζο + 1/2 γκρίζο = γκρίζο. 
 

 
 

Στρίβοντας λίγο ακόμα τη διάμετρο γύρω από το γκρίζο σημείο, συναντώ, το νέο χρωματικό 
ζευγάρι: 
Το μπλε, το βιολέ, το κίτρινο και το πορτοκαλί αν τα διαβάσουμε χιαστί: δίνουν σαν αποτέλεσμα: 
μπλε πορτοκαλί = γκρίζο και κίτρινο βιολέ = γκρι. Ή στην αλγεβρική του έκφραση: 
μπλε+βιολέ+κίτρινο+πορτοκαλί = (μπλε και πορτοκαλί) + (κίτρινο+βιολέ) =γκρίζο. 
Μια περιστροφή της διαμέτρου τη φέρνει από το ένα μέρος ανάμεσα στο κόκκινο και το πορτοκαλί, 
και από το άλλο ανάμεσα στο μπλε και το πράσινο και έτσι έχουμε άλλο ένα γνήσιο ζευγάρι: 
Κόκκινο, πορτοκαλί, μπλε και πράσινο αν τα διαβάσουμε χιαστί, μας δίνουν: κοκκινοπράσινο = 
γκρίζο και 
μπλεπορτοκαλί = γκρίζο ή κόκκινο+πορτοκαλί+μπλε+πράσινο = (κόκκινο+πράσινο) 
(μπλε+πορτοκαλί) = γκρίζο. 
Κι έτσι η γνησιότητα των τριών νέων χρωματικών ζευγαριών είναι πια επιβεβαιωμένη. Άθροισμα 
των περιφερικών χρωμάτων = γκρίζο. 
 

Τα νόθα χρωματικά ζευγάρια  

Αν όμως, όπως ήδη κάναμε νύξη, στο ζευγάρωμα των χρωμάτων κάνουμε λάθος, τότε το πείραμα 
του γκρίζου θα μας το αποδείξει αμέσως. Αλλά θα είναι καλύτερα να εξετάσουμε αμέσως αυτές τις 
παρεκκλίσεις σε σχέση με τα γνήσια χρωματικά ζεύγη, αφού κανένας δεν είπε ότι η χρωματική 
σύνθεση πρέπει να είναι περιορισμένη στα συμπληρωματικά χρώματα. Έτσι για παράδειγμα, 
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μπορώ να ενώσω πράσινο και πορτοκαλί, φυσικά όχι με μια διάμετρο, αλλά με μια χορδή (1). Η 
πορτοκαλιά βάση δεν θα είναι πια παράλληλη της πράσινης αλλά σε κάποιο ορισμένο σημείο θα 
συναντιόνται (2). Αναζητώντας το αποτέλεσμα της ανάμιξης του πράσινου με το πορτοκαλί, 
ξεκινάω από το γεγονός ότι το πράσινο βρίσκεται ακριβώς ανάμεσα στο κίτρινο και το μπλε και το 
πορτοκαλί ανάμεσα στο κίτρινο και κόκκινο. Πράσινο + πορτοκαλί λοιπόν είναι ίσο με κίτρινο + 
μπλε + κόκκινο + κίτρινο. 
 

 
 

Το αποτέλεσμα της ανάμιξης δεν είναι το καθαρό άχρωμο γκρίζο, αλλά ένα γκρίζο φορτισμένο από 
κίτρινο γιατί το κίτρινο περιέχεται τόσο στο πράσινο όσο και στο πορτοκαλί και γιατί οι δύο βάσεις 
δεν είναι παράλληλες, αλλά συγκλίνουν στην κατεύθυνση του κίτρινου, τείνουν προς το κίτρινο. Η 
δοκιμή γνησιότητας του ζευγαριού αυτού λοιπόν δεν ευδοκίμησε. Πράσινο και πορτοκαλί δεν είναι 
λοιπόν γνήσιο χρωματικό ζευγάρι. 
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Άλλο ένα νόθο χρωματικό ζευγάρι, όπως ήδη μπορεί να μας αποκαλύψει μια ματιά  
μας στο χρωματικό δίσκο, αντιπροσωπεύεται από το βιολέ και το πράσινο. Πραγματικά, πράσινο 
+βιολέ είναι ίσο με κίτρινο +μπλε +κόκκινο +μπλε 
 

 
 
Το αποτέλεσμα της ανάμιξης είναι ένα γκρίζο φορτισμένο από μπλε, γιατί το μπλε είναι παρόν και 
στα δύο χρώματα και η βιολέ βάση και η πράσινη βάση δεν είναι παράλληλες αλλά τείνουν να 
συναντηθούν στο μπλε. 
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Το αποτέλεσμα είναι ένα γκρίζο φορτισμένο με κόκκινο, γιατί το κόκκινο υπάρχει σαν συστατικό και 

στα δύο χρώματα, και γιατί οι βάσεις βιολέ και πορτοκαλί δεν είναι παράλληλες, αλλά τείνουν να 

συναντηθούν στο κόκκινο. Νομίζω πως αρκεί για σήμερα. Με την πρακτική εξάσκηση (σε οκτώ 

μέρες από σήμερα) θα έχετε τη δυνατότητα, αν χρειασθεί, να σας εντυπωθούν καλύτερα στο 

μυαλό όσα είπαμε, και όλα αυτά θα σας φανούν τότε και πιο ζωντανά και πιο εκφραστικά. 

Μπορεί κανένας να σκεφθεί διάφορους τρόπους πρακτικής εφαρμογής. Εγώ ο ίδιος, σε ορισμένες 

εργασίες που έκανα το φετινό καλοκαίρι, δοκίμασα τη μια μετά την άλλη τις επιμέρους χρωματικές 

ενέργειες που σας εξήγησα. Το γεγονός ότι αυτές οι εργασίες, που τις εξετάζουμε την κάθε μια 

χώρια, μας κάνουν να νοιώθουμε την έλλειψη ενός συνολικού αποτελέσματος, δεν πρέπει να μας 

ανησυχεί. Το σύνολο, που εμείς επιδιώκουμε, μπορούμε να το κατακτήσουμε και μέσα από μια 

σειρά περισσότερο ή λιγότερο εκτεταμένη επιμέρους εργασιών. 

Τα όσα μάθαμε θα μπορέσουμε να τα εφαρμόσουμε στη Μπάουχαουζ, ή καλύτερα στο να 

χρωματίσουμε ένα σπίτι1. Εγώ θα πρότεινα να διαλέξουμε αρχικά, για τρία δωμάτια, τα γνήσια 

χρωματικά ζεύγη σε κλιμακωτούς συνδυασμούς. Το κάθε δωμάτιο θα παριστάνει ένα μέρος του 

συνολικού αποτελέσματος που θα βασίζεται πάνω στο κόκκινο, το κίτρινο και το μπλε, και ο 

χρωματικός του περιορισμός θα μας σπρώξει ν’ αναζητήσουμε την ολοκλήρωσή του με τα άλλα 

δύο δωμάτια, που θα είναι χρωματισμένα με τέτοιο τρόπο ακριβώς, που να ικανοποιεί αυτήν την 

επιθυμία. Η χρωματική ανεπάρκεια του κάθε δωματίου, έχει πέρα απ’ αυτό και την έξοχη ιδιότητα 

να μας βάζει σε κίνηση, κάνοντάς μας να μπούμε για να ολοκληρώσουμε την επίδραση και στα 

άλλα δύο δωμάτια. Και το συνολικό αποτέλεσμα θα το έχουμε μονάχα περιδιαβάζοντας και τα τρία 

δωμάτια.  

--------------------------------------------- 
1: Σ.τ.Μ. Δυσκολομετάφραστο λογοπαίγνιο ανάμεσα στις λέξεις Bauhaus (που σημαίνει σπίτι των κατασκευών) και Hausbau (κατασκευή 
του σπιτιού). 
                                          

  7932/Z79: Ο Βηματισμός. Σύνθεση βασικών μορφικών διαφορών 

 «Στον άνθρωπο που βαδίζει συνδυάζονται διάφορες φάσεις μιας  στατικής λειτουργίας. Η κίνηση του ανθρώπου που 
βαδίζει είναι μια μετάθεση βαρών. Η ισορροπία είναι μια κίνηση απομάκρυνσης από την κάθετη του νήματος της στάθμης, 
προς την οποία αντιπαρατίθεται πάντοτε μια αντίστοιχη αντικίνηση. Ο άνθρωπος που βαδίζει στέκει ορθός και ταυτόχρονα 
μετακινεί πλευρικά τα βάρη: «πρώτα εδώ», και «μετά εκεί». Τις έννοιες αυτές μπορούμε να αποδώσουμε, σύμφωνα με μια 
αφηρημένη εικαστική αντίληψη, μέσα από την αντιπαράθεση ενός ενεργητικού στοιχείου (μοναδικού) σε μια γενικά στατική 
κατάσταση». 
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Μια άλλη φορά, θα πρότεινα να χρωματίσουμε τρία συνεχόμενα δωμάτια, με τέτοιο τρόπο ώστε το 
καθένα να ανταποκρίνεται στο καθένα από τα τρία νόθα χρωματικά ζευγάρια. Έτσι λοιπόν, στο 
πρώτο δωμάτιο θα μας φαίνεται να κυριαρχεί το κίτρινο στο δεύτερο το μπλε και στο τρίτο το 
κόκκινο. Και σ’ αυτήν την περίπτωση διασχίζοντας και τα τρία δωμάτια, θα ξεπεράσουμε τη 
χρωματική ανεπάρκεια του κάθε δωματίου σ’ ένα συνολικό αποτέλεσμα βασισμένο στο κόκκινο, 
κίτρινο και μπλε. Αυτό σας το λέω σαν προκαταβολή για το επόμενο μάθημα για να σας δώσω μια 
πιο έντονη γεύση στη θεωρία που εξέθεσα σήμερα. Παρ’ όλα αυτά όμως μένει ακόμα να 
προσδιορίσουμε και να θεμελιώσουμε τη φύση του χρωματικού συνόλου. 
Τρίτη, 5 Δεκεμβρίου 1922 
(Άσκηση στις 5 μ.μ.). 

Θα φέρετε: 

1. Χαρτί που δεν απορροφά το νερό, αλλά το κρατά καλά. 

2. Τουλάχιστον δύο καθαρά πλακίδια. 

3. Τα χρώματα της περιφέρειας αν είναι δυνατό όχι τέμπερες.  

Θα στεγνώνετε στη θερμάστρα κάθε χέρι χρώματος. 

 
Θέμα: Δοκιμή γνήσιων χρωματικών ζευγαριών σε διαβαθμίσεις επτά τόνων σύμφωνα με τις 

πληροφορίες που δώσαμε προηγούμενα. Αυτό που μας ενδιαφέρει πάνω απ’ όλα είναι να 

εντοπίσουμε σωστά πάνω στην περιφέρεια το χώρο που καταλαμβάνουν τα χρώματα, πράγμα 

που σημαίνει ότι για το κόκκινο που διαλέξαμε πρέπει να βρούμε το ακριβώς αντίστοιχο πράσινο 

και να μετρήσουμε καλά την ένταση των χρωμάτων στα άκρα της διαμέτρου, έτσι ώστε να μην 

έχουμε, για παράδειγμα, πάρα πολύ μπλε ή πάρα πολύ βιολέ. 

Τρίτη 12 Δεκέμβρη 1922 
Άσκηση Θέμα: Διαβάθμιση σ’ επτά τόνους νόθων χρωματικών ζευγαριών. 
 
Τρίτη 19 Δεκεμβρίου 1922 
3. Η χρωματική κίνηση στην περιφέρεια. Ο κανόνας του χρωματικού συνόλου 
Η διαμετρική κίνηση των χρωμάτων με την οποία τελευταία ασχοληθήκαμε στη θεωρία και στην 

πράξη, ήταν νομίζω κάτι το ευχάριστο. Στη διάρκεια των πρακτικών ασκήσεων, ανακαλύψαμε 

αρκετά πράγματα, πάνω απ’ όλα σε ότι αφορά στην τάξη των χρωμάτων: σε πολλούς ενδιάμεσους 

αβέβαιους τόνους, που από καιρό γνωρίζαμε μπορούμε τώρα να δώσουμε μια ακριβή θέση. Και αν 

δεν τα καταφέραμε πάντοτε να επισημάνουμε με ακρίβεια τα χρωματικά ζευγάρια, όμως παρόλα 

αυτά μπορέσαμε να αντιληφθούμε — κυρίως εξ αιτίας των δυσκολιών, και γιατί το γκρίζο είναι μόνο 

ένα σημείο πάνω σε μια μεγάλη επιφάνεια — ότι στη βάση τέτοιου είδους σχέσεων βρίσκεται η 

μέγιστη ακρίβεια. Και προς τις δύο έννοιες: με την έννοια της διαμέτρου, το δύσκολο είναι να 

εξισορροπήσεις τα δύο άκρα δίνοντάς τους την ίδια δυναμικότητα, ως προς την περιφερική έννοια 

η δυσκολία βρίσκεται στο να ορίσουμε για ένα οποιοδήποτε σημείο της περιφέρειας το αντίστοιχό 

του σημείο που κείται πιο πέρα σε απόσταση ημιπεριφέρειας. Με λίγα λόγια το θέμα είναι να μην 

κάνουμε κατάχρηση ή να υποβαθμίζουμε κάποιο χρώμα, και να μη διαλέγουμε λάθος χρώματα. Η 

οπτική επιστήμη πρέπει, με αυτούς τους δύο όρους να ικανοποιείται και να μας δίνει την 

πειραματική απόδειξη της συμπληρωματικότητας. Πέρα απ’ αυτό όμως, για μας ισχύουν και άλλες 

απόψεις που μόνο επιμέρους συμπίπτουν με εκείνες των επιστημόνων. 

Η περιφερική κίνηση κατά μήκος της περιφέρειας. 
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      1932 Φυτική γραφή 

Σήμερα θα περάσουμε στη χρωματική περιφερική κίνηση, στην κίνηση που γίνεται στο μήκος της 

περιφέρειας. Αυτή η κίνηση, σ’ αντίθεση με εκείνη του εκκρεμούς που συντελείται στο μήκος της 

διαμέτρου, είναι αέναη. Εδώ δεν υπάρχει τέρμα ούτε ζευγαρώματα: τα χρώματα διαχέονται 

συνεχώς το ένα μέσα στο άλλο. Εδώ δεν υπάρχει σταματημός και κάθε αρχή είναι επίσης και 

τέλος. Για την αδιάκοπη κίνηση η κατεύθυνση δεν έχει σημασία, αυτό το ρολόι μπορεί να πάει και 

προς τα πίσω. 

Αντίθετα η διαμετρική κίνηση, μπορούσε να αγνοήσει την κατεύθυνση μόνο σταματώντας και 

παίρνοντας τα χαρακτηριστικά της κίνησης του εκκρεμούς. 

Αυτό δεν σημαίνει ότι στην περιφερική κίνηση πρέπει να αποδώσουμε μη οργανωμένο χαρακτήρα, 

ούτε ότι δεν μπορούμε να βρούμε σ’ αυτήν μια διάρθρωση πολύ καλά καθορισμένη. Οι ποιοτικές 

διαφορές πάνω σε κάποιο τμήμα της περιφέρειας έστω και μικρό, είναι ήδη πολύ μεγάλες, έτσι 

ώστε να είναι εμφανέστατες. 

Και είναι πολύ ενδιαφέρουσες, για παράδειγμα, οι διαφορές του χαρακτήρα ανάμεσα στο βιολέ και 

στο πορτοκαλί στο τμήμα της περιφέρειας που καταλαμβάνει το κόκκινο. 

Κι όμως το κόκκινο περιέχεται και στα δύο χρώματα: πόσο λοιπόν μεγαλύτερες θα είναι οι 

διαφορές ανάμεσα στο κόκκινο και σε ένα χρώμα που δεν το περιέχει καθόλου! Προς το παρόν δεν 

μ’ ενδιαφέρει να αναρωτηθώ τι να είναι άραγε το κόκκινο: αναρωτιέμαι μάλλον τι δεν περιλαμβάνει, 

δηλαδή που τελειώνει η επενέργειά του και πόση είναι η έκτασή του. Δεν θα πέσουμε έξω αν 

προσδιορίσουμε την έκταση του στα δύο τρίτα της περιφέρειας (2). Είδαμε την τελευταία φορά ότι 

βέβαια το κόκκινο δεν περιλαμβάνει το πράσινο αφού αυτά τα δύο χρώματα αλληλοαφανίζονται. 
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Υπάρχει ένα κόκκινο που τείνει στο κίτρινο (το θερμό κόκκινο όπως το λέμε) και ένα κόκκινο που 
τείνει στο μπλε (το ψυχρό κόκκινο όπως το λέμε) (3), Αλλά τόσο το ένα όσο και το άλλο 
αντιπροσωπεύουν, σε σχέση με το καθαρό κόκκινο, μια εξασθένιση: Επομένως πρέπει να 
παραδεχθούμε ότι το κόκκινο εξασθενίζει τόσο προς το ένα όσο και προς το άλλο μέρος ή και 
αντίστροφα ότι το κόκκινο αυξάνει ξεκινώντας από την μια, ή από την άλλη μεριά. Αυτή η αύξηση 
από δύο μέρη μας οδηγεί φυσικά σε μια κορύφωση, σ’ ένα σημείο μεσουράνησης, όπου το κόκκινο 
αγγίζει το μέγιστο ύψος του. Μπορώ λοιπόν να καθορίσω πάνω στην περιφέρειά μας τρία σημεία:                    
1. το μεσουράνημα του κόκκινου, 2. το θερμό άκρο του κόκκινου, 3. το ψυχρό άκρο του κόκκινου 
(4). Αυτά τα τρία σημεία χωρίζουν την περιφέρεια σ’ ένα κόκκινο διάστημα που αναλογεί στα δύο 
τρίτα της, και σ’ ένα τμήμα που δεν υπάρχει καθόλου κόκκινο, που αναλογεί στο ένα τρίτο και που 
βρίσκεται στο αντίθετο σημείο από εκείνο της κορύφωσης του κόκκινου.  
Με τον ίδιο τρόπο μπορώ να προσδιορίσω και την έκταση του μπλε και του κίτρινου: 
 

 
 

 Και για να πούμε λίγα λόγια: αρκεί να κοιτάξουμε τα σχέδια. Τόσο το μπλε όσο και το κίτρινο και το 

κόκκινο καταλαμβάνουν πάνω στην περιφέρεια μια έκταση δύο τρίτων. Το υπόλοιπο ένα τρίτο 

κάθε φορά, δεν περιέχει το ένα από τα τρία χρώματα: μπλε ή κίτρινο ή κόκκινο. Το ένα τρίτο της 

περιφέρειας που είναι χωρίς μπλε βρίσκεται ανάμεσα στις κορυφώσεις του κίτρινου και του 

κόκκινου, το ένα τρίτο που δεν περιέχει κίτρινο ανάμεσα στις κορυφώσεις του μπλε και του 

κόκκινου, το ένα τρίτο χωρίς κόκκινο ανάμεσα στις κορυφώσεις του μπλε και του κίτρινου.. 

Επομένως, κάθε χρώμα, τη στιγμή που αγγίζει το σημείο της μεσουράνησής τους, είναι ελεύθερο 

από επιρροές από τα άλλα δύο γειτονικά χρώματα. Μπορώ λοιπόν να πω όχι μόνο ότι το κόκκινο 

δεν είναι πράσινο, αλλά και ότι δεν είναι ούτε μπλε ούτε κίτρινο αν και μπορεί να τείνει προς το 

μπλε και προς το κίτρινο. Και με όμοιο τρόπο το μπλε μπορεί βέβαια να εκτείνεται μέχρι το κόκκινο 

και μέχρι το κίτρινο, αλλά δεν θα μπορέσει ποτέ να αγγίξει τις κορυφώσεις αυτών των δύο 

σημείων, όπως το ίδιο συμβαίνει και με το κίτρινο, που επίσης τείνει προς το μπλε και προς το 

κόκκινο, αλλά που ποτέ δεν θα γίνει ούτε μπλε ούτε κόκκινο. 

 
 

Αυτό είναι το σχέδιο που δίνει μορφή στις παραπάνω θέσεις, τις τόσο απλές όσο και 
ενδιαφέρουσες: θα μπορούσαμε να το ονομάσουμε η αλυσίδα της ολότητας. 
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Κάθε χρώμα αρχίζει από την ανυπαρξία του, δηλαδή από την κορύφωση του διπλανού του 

χρώματος και αυξάνεται στην αρχή σιγά-σιγά και μετά ολοένα περισσότερο μέχρι να αγγίξει τη δική 

του αποκορύφωση. Έπειτα αρχίζει αργά να μειώνεται, μέχρι την εκμηδένισή του δηλαδή μέχρι την 

κορύφωση του άλλου χρώματος που βρίσκεται δίπλα του. Ώστε εάν εγώ δώσω σ’ αυτήν την  
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αύξηση και ελάττωση τη νατουραλιστική μορφή ή εκείνη τη μορφή της ακρίβειας ή εκείνη της 

τεχνητής διάρθρωσης, το αποτέλεσμα αυτό παραμένει πάντα το ίδιο (όταν φυσικά η αρχή της 

προόδου είναι ακριβής). 

 

 

 

Αλλά υπάρχει ακόμα κάτι: στο δίσκο τα χρώματα δεν ηχούν μονοφωνικά όπως θα μπορούσε να 

υποθέσει κανένας βλέποντας την αλυσίδα, αλλά σ’ ένα είδος συγχορδίας σε τρεις φωνές. 

 

Αυτή η αναπαράσταση έγινε για να μας κάνει να δούμε την κίνηση σε τρεις φωνές και για να 

παρακολουθήσουμε την πρόοδό της. Σαν σύμφωνα με κάποιο κανόνα οι φωνές «μπαίνουν» η μια 

μετά την άλλη σε καθένα από τα τρία κύρια σημεία μεσουρανεί μια φωνή, μια άλλη αρχίζει σιγά να 

ηχεί και μια άλλη σβήνει. Αυτή τη νέα μορφή μπορούμε να την ονομάσουμε κανόνα του συνόλου. 

                          ---------------------------------------------------------------------------------- 

 

 

ΒΙΒΛΙΟ ΓΙΑ ΤΟΝ ΕΚΠΑΙΔΕΥΤΙΚΟ ΤΕΧΝΗΣ  
 
Η ανάγκη έκδοσης βιβλίου-βοηθήματος για τον καθηγητή των καλλιτεχνικών έχει από παλιά 
τονιστεί και έχει διατυπωθεί από τους εκπαιδευτικούς τέχνης σχετικό αίτημα. Η πρόσφατη πρόταση 
του ΚΕΜΕ επομένως να προωθηθεί μια διαδικασία έκδοσης βιβλίου-βοηθήματος για τον καθηγητή, 
απαντά καταρχήν σ’ αυτήν την ανάγκη. 
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Το ζήτημα ωστόσο του βιβλίου, όπως είναι αυτονόητο, δεν λύνεται με μια πρόταση προς την 
Πολιτεία ή και μιαν απόφασή της να χρηματοδοτηθεί κάποια έκδοση, αλλά προπαντός αφορά το 
περιεχόμενο του βιβλίου, που θα έμελλε να εκδοθεί, το αν και κατά πόσο θα μπορούσε πράγματι 
να συνοψίσει επιστημονικά μερικές ιδέες για τη διδασκαλία της τέχνης στη Δευτεροβάθμια 
Εκπαίδευση, και να αποτελέσει έτσι μία χρήσιμη και υποβοηθητική αναφορά για το διδάσκοντα. 
Γιατί είναι αλήθεια κάποια βιβλία υπήρξαν και στο παρελθόν, αποδείχτηκαν ωστόσο αχρείαστα και 
παραμερίσθηκαν από τους καθηγητές σαν άσχετα ουσιαστικά με το αντικείμενο της δουλειάς τους, 
αν και ήταν μάλλον σύμφωνα με το «αναλυτικό πρόγραμμα». Η Ένωση παρεμβαίνει στη 
διαδικασία που τώρα έχει ξανοιχτεί, παίρνοντας υπόψη τις γνώμες και τις προτάσεις των μελών 
της εκπαιδευτικών τέχνης. Τόσο ως προς το ζήτημα του περιεχομένου του βιβλίου καθορίζοντας 
κάποιους βασικούς άξονες στους οποίους θα όφειλε να αναπτύσσεται, όσο και στο ζήτημα που 
αφορά στη «διαδικασία» έκδοσης του βιβλίου. 
Ύστερα από ανοιχτές συζητήσεις που έγιναν με πρόσκληση του Δ.Σ. της Ένωσης, διαμορφώθηκε 
ομόφωνα σε μια πρώτη φάση η βασική πρόταση της Ένωσης, για τους άξονες ενός τέτοιου 
βιβλίου. Το θέμα συζητείται τώρα πλατύτερα στα πλαίσια της Ένωσης όπου έχει ανοίξει ένας 
εποικοδομητικός διάλογος για το ξεκαθάρισμα παραπέρα των σχετικών προβλημάτων. 
Δημοσιεύουμε παρακάτω την πρόταση αυτή. Η πρόταση αναφέρεται στους γενικούς άξονες που 
θα έπρεπε να έχει κατά τη γνώμη μας ένα βιβλίο για το διδάσκοντα καθώς και τη διαδικασία με την 
οποία θα πρέπει να βγει (προκήρυξη διαγωνισμού - όχι ανάθεση). Η πρόταση αυτή δεν αποτελεί 
μια «τελειωμένη» και «κλεισμένη» υπόθεση, αλλά είναι πιθανόν αναγκαία η παραπέρα 
επεξεργασία της και πρέπει όλοι να συμβάλλουμε σ’ αυτό. Η πρόταση για τους βασικούς άξονες 
του βιβλίου είναι: 
Ι 
Α. Το βιβλίο θα πρέπει να τονίζει στην εισαγωγή του ότι αποτελεί βοήθημα για το διδάσκοντα, 
κατοχυρώνοντας την ελεύθερη επιλογή της ύλης σύμφωνα με τις συνθήκες που αντιμετωπίζει ο 
καθένας μας στο σχολείο του. Θα αναπτύσσει το σκοπό και τους παιδαγωγικούς στόχους του 
μαθήματος. 
Β. Θα αποτελείται από διδακτικές ενότητες όπως π.χ.  
α. Σχέδιο 
β. Τόνος 
γ. Χρωματική θεωρία  
δ. Σύνθεση  
ε. Όγκος κλπ. 
 Επιπλέον: 
α. Γραμμικό διακοσμητικό σχέδιο 
β. Βασικές αρχές προοπτικής για την Α΄ Λυκείου, όπου υπάρχει καθηγητής.  
Κάθε ενότητα θα πρέπει να αναπτύσσεται σε δύο μέρη:  
α. Θεωρία 
β. Προτάσεις ασκήσεων για την εμπέδωση της νέας έννοιας. 
Οι προτάσεις των ασκήσεων, θα πρέπει να είναι όσο το δυνατό περισσότερες και να ανήκουν σε 
διαφορετικές κατηγορίες, έτσι ώστε να μπορεί να γίνεται η πιο σωστή επιλογή από το διδάσκοντα 
(ανάλογα με τις δυνατότητες του σχολείου, τη δυναμικότητα του συγκεκριμένου τμήματος, το αν οι 
μαθητές έχουν ξαναδιδαχθεί το μάθημα, κ.λπ.). Οι ασκήσεις να μην οδηγούν σε προκατα-
σκευασμένες λύσεις, έτσι ώστε να αναπτύσσεται η δημιουργική αντίληψη και ικανότητα του 
παιδιού. (Το βιβλίο θα πρέπει να συνοδεύεται από ελληνική και ξένη βιβλιογραφία ώστε να μπορεί 
ο κάθε συνάδελφος που το επιθυμεί να ενημερωθεί εκτενέστερα πάνω σε κάθε κεφάλαιο του 

βοηθήματος). 
ΙΙ 
Το βιβλίο πρέπει επίσης να περιλαμβάνει ένα δεύτερο μέρος όπου θα δίνεται μια συνοπτική εικόνα 
της εξέλιξης της τέχνης, από τους προϊστορικούς χρόνους μέχρι σήμερα και θα γίνεται μια 
συμπυκνωμένη παρουσίαση των βασικών καλλιτεχνικών ρευμάτων. 
Είναι αναγκαία και αυτονόητη η κατά το δυνατό πλούσια παράθεση εικόνων στην περίπτωση αυτή, 
όπως και γενικότερα εικόνων, σχεδίων και διαγραμμάτων που θα είναι απαραίτητα και στο Α΄ 
μέρος του βιβλίου. Σαν διαδικασία για την επιλογή του βιβλίου, προτείνουμε την προκήρυξη 
διαγωνισμού, στον οποίο θα μπορούν να λάβουν μέρος όσοι το επιθυμούν είτε σαν άτομα είτε σε 
συνεργασία με τη μορφή ομάδων δουλειάς. 
 
το Δ.Σ. της ΕΝΩΣΗΣ ΚΑΘΗΓΗΤΩΝ ΚΑΛΛΙΤΕΧΝΙΚΩΝ ΜΑΘΗΜΑΤΩΝ Μ.Ε.  
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ΠΑΡΑΜΥΘΙΑ ΜΕΣΑ ΣΤΗΝ ΤΑΞΗ 
ΔΩΡΑ ΚΟΥΡΜΑΔΑ-ΤΣΙΓΩΝΙΑ 
Γυμνάσιο Παιανίας 
 
Ήταν ο τέταρτος χρόνος που δίδασκα σε Γυμνάσιο. Όπως πάντα στην αρχή της σχολικής χρονιάς 
ειδικά για τα παιδιά της Α΄ Γυμνασίου που έρχονται απροετοίμαστα και με διαφορετική ιδέα για το 
μάθημα των καλλιτεχνικών, έκανα ασκήσεις με γεωμετρικά σχήματα ώστε να μάθουν να 
χρησιμοποιούν τα γεωμετρικά όργανα (χάρακα, τρίγωνα, διαβήτη). Παίζοντας με τα χρώματα μέσα 
στις ίδιες ασκήσεις τα παιδιά μάθαιναν επίσης να ξεχωρίζουν και να χρησιμοποιούν τα θερμά και 
ψυχρά χρώματα. 
Εκείνη όμως τη χρονιά αντιμετώπισα την αντίδραση των μαθητών. Φάνηκαν να κουράστηκαν και 
μου ζήτησαν να ζωγραφίσουν «ελεύθερα» όπως ήταν μαθημένοι στο Δημοτικό. Τότε μου ήρθε η 
ιδέα του παραμυθιού που θα εξασφάλιζε για μεγάλο χρονικό διάστημα θέματα τα οποία μπορούν 
να αποδοθούν με διάφορους τρόπους (με μαρκαδόρους-τέμπερες-παστέλ-κολλάζ κλπ.). Είπα 
λοιπόν στα παιδιά να γράψουν παραμύθια. Έγινε ψηφοφορία για τα καλύτερα, οι μαθητές 
χωρίστηκαν σε ομάδες και αρχίσαμε τη δουλειά. 
Στην αρχή έγινε συζήτηση και παρουσιάστηκε άφθονο εποπτικό υλικό, από βιβλία επιλεγμένα για 
παιδιά που είχαν ζωγραφισθεί από καλλιτέχνες. Έτσι ώστε τα παιδιά να αποβάλλουν την έννοια 
της τυποποίησης και φωτογραφικής απεικόνισης του θέματος. Εκείνο που με δυσκόλεψε 
περισσότερο ήταν η σύνθεση και ειδικότερα η αξιοποίηση του χώρου του χαρτιού τους. (Τα παιδιά 
φοβούνται να γεμίσουν με χρώμα το χαρτί τους, έκαναν πολλά πράγματα αλλά ασύνδετα μεταξύ 
τους). Στην αρχή μάζευα τα ολοκληρωμένα έργα τους χωρίς να είναι και τα καλύτερα πάντοτε. 
Απλώς για να συνηθίσουν την ιδέα της συνθετικής ολότητας και ολοκλήρωσης της εικόνας. Έπειτα 
προσπάθησα δείχνοντάς τους εικόνες από βιβλία που αναφέρονται σε ζωγράφους του 20ου 
αιώνα, Έλληνες και ξένους και μιλώντας τους για τα διάφορα καλλιτεχνικά κινήματα 
(ιμπρεσιονισμός, φωβισμός, σουρρεαλισμός κ.λπ.) να τους βοηθήσω να καταλάβουν πως έχουν 
μπροστά τους απεριόριστο πεδίο για τη χρήση χρωμάτων και σχημάτων. Έτσι ξέφυγαν από τη 
φωτογραφία. Παρ’ όλα αυτά τα αποτελέσματα δεν ήταν πάντα θετικά. Τα παραμύθια δουλεύτηκαν 
με πολύ κέφι και μεράκι από τα παιδιά. Πολλές ζωγραφιές είναι απεικόνιση του άμεσου 
οικογενειακού περιβάλλοντος, δηλαδή ταπετσαρίες στους τοίχους, κάδρα, κουρτίνες με κλαριά 
κ.λπ. Στην έκθεση που κάναμε στο τέλος της σχολικής χρονιάς η δουλειά των παιδιών ενθουσίασε 
τους γονείς. Ο τότε Γυμνασιάρχης μου κ. Παν. Αθανασιάδης αποφάσισε να με βοηθήσει να τα 
εκδώσουμε. Έτσι άρχισε η Οδύσσειά μας. Τρέχαμε μαζί σε διάφορους εκδοτικούς οίκους οι οποίοι 
με πολύ ευγένεια αρνιόντουσαν να ρισκάρουν τα λεφτά τους σε μια παιδική δουλειά γιατί όλοι 
διέθεταν ένα σεβαστό επιτελείο καλλιτεχνών. Τελικά μετά από τρεις μήνες ο εκδοτικός οίκος 
ΔΩΡΙΚΟΣ αποφάσισε να τα εκδώσει αντί μιας χρηματικής αμοιβής στο σχολείο, με την οποία 
φτιάξαμε εργαστήριο ζωγραφικής. Τώρα το επεκτείνουμε και με εργαστήριο γλυπτικής και με μια 
μικρή καλλιτεχνική βιβλιοθήκη. Τα παραμύθια αυτά που γράφτηκαν και εικονογραφήθηκαν από 
παιδιά και απευθύνονται σε παιδιά είναι ένα δείγμα αξιοποίησης της δημιουργικής ικανότητας των 
παιδιών. 
 

   
  Έργα μαθητών από τα παραμύθια που εκδόθηκαν α) Τα κατσαρολικά μαλώνουν, β) Ένα φύλλο μέσα στην μπόρα. 
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ΟΙ ΔΡΟΜΟΙ ΕΠΙΚΟΙΝΩΝΙΑΣ ΣΤΗΝ ΕΚΠΑΙΔΕΥΣΗ ΤΕΧΝΗΣ 
 

   ΕΛΕΝΗ ΜΕΡΤΖΑΝΗ 3ο Γυμνάσιο Π. Φαλήρου 
 

 
Η διδασκαλία των καλλιτεχνικών μαθημάτων στο Γυμνάσιο, περνά κατά τη γνώμη μου από τις 
παρακάτω ατραπούς: 
Πρώτα από την εγκαθίδρυση μιας επικοινωνίας ανάμεσα στο δάσκαλο και τους μαθητές. Αυτό 
βέβαια είναι ένα πρόβλημα κοινό για όλους τους κλάδους της εκπαίδευσης. 
Το γεγονός ότι τα παιδιά αντιδρούν διαφορετικά στο μήνυμα-ερέθισμα που τους εκπέμπεται, 
μπορεί να οφείλεται στο ότι, οι νοητικές τους δομές, προσαρμοσμένες σε ολοένα πιο 
κωδικοποιημένα συστήματα (επιστήμη-τεχνική), αδυνατούν να συλλάβουν νοήματα και έννοιες, 
αναφερόμενες σε συστήματα λιγότερο κωδικοποιημένα όπως η τέχνη. Με την τέχνη εισάγονται 
έννοιες στις οποίες τα παιδιά αδυνατούν να ανταποκριθούν λόγω έλλειψης κατάλληλης υποδομής, 
και ακόμα επειδή η σχέση αντικειμένου και νοητικής εικόνας του δεν είναι αυστηρά καθορισμένη. 
Για να επιτευχθεί η επικοινωνία δάσκαλου-μαθητή, θα πρέπει το επίπεδο μετάδοσης να μην είναι 
πολύ υψηλό οπότε ο μαθητής χάνει το ενδιαφέρον του λόγω πολυπλοκότητας του μηνύματος: 
Η επίτευξη της επικοινωνίας είναι επίσης συνάρτηση σχέσεων που προτείνονται από την κοινωνία, 
και έχει ταξικές προεκτάσεις, δηλαδή παιδιά διαφόρων κοινωνικών τάξεων αντιδρούν διαφορετικά. 
Άλλο πρόβλημα είναι η προσκόλληση των παιδιών σ’ ένα ρεαλιστικό τρόπο έκφρασης, η 
απεικόνιση της πραγματικότητας και η αδυναμία ξεπεράσματός της. Αυτό θα πρέπει να αναζητηθεί 
στο γεγονός ότι δεν μπορούν να αποδεσμευθούν από την αυστηρή συσχέτιση αντικειμένου και 
ζωγραφικής του αναπαράστασης, η οποία γίνεται με κανόνες και λεξικά, που είναι προϊόντα 
διαπαιδαγώγησης ενός κυρίαρχου και ισοπεδωτικού, αντιληπτικού συστήματος. 
Με τους μαθητές ενταγμένους στο υπάρχον εκπαιδευτικό σύστημα, με το οξύ πρόβλημα χρόνου 
και χώρου της ανάπτυξης και παρουσίασης του μαθήματος, γίνεται ακόμα δυσκολότερη η 
κατανόηση της αναγκαιότητας της τέχνης από τα παιδιά, η οποία σε τελευταία ανάλυση είναι γι’ 
αυτά ξεκομμένη από την κοινωνική ζωή. (Γι’ αυτό το λόγο χρειάζονται κάποια εφαρμοσμένα 
θέματα, διαφήμιση, χρηστικά αντικείμενα, κλπ. ώστε να αντιληφθούν αυτήν την αναγκαιότητα). 
Αυτό το πρόβλημα προκύπτει από τη σημερινή ιδιόμορφη πρακτική, που είναι σαφώς αντιφατική, 
και κάνει το άτομο να μην μπορεί να συμμετέχει στη διαδικασία κατανάλωσης πολιτιστικών 
αγαθών, δεδομένου ότι επιχειρείται η συρρίκνωσή τους από καθοδηγούμενα κυκλώματα 
περιορισμένης κυκλοφορίας, όπου ευνοούνται οι δημιουργίες ελίτ. 
Η τέχνη ή το αντικείμενό της δεν υπάρχει παρά μόνο στο βαθμό που μπορεί να γίνει αντιληπτή και 
ευκρινής. Η αισθητική ικανοποίηση απορρέει από την οικειοποίηση του έργου τέχνης (δηλαδή των 
κωδίκων που επιτρέπουν το διάβασμά του), το οποίο δεν είναι κατανοητό παρά μόνο από αυτούς 
που κατέχουν τα μέσα για να πετύχουν την οικειοποίησή του. 
Η ανάγκη για την οικειοποίηση πολιτιστικών αγαθών δεν συνειδητοποιείται παρά μόνο απ’ αυτούς, 
στους οποίους το οικογενειακό ή το σχολικό τους περιβάλλον παρέχει τα κατάλληλα μέσα που 
οδηγούν στην αποκωδικοποίηση και κατά συνέπεια στην αισθητική ικανοποίηση που συνεπάγεται 
το «διάβασμα» του έργου τέχνης. 
 Έτσι δια μέσου μιας θεωρητικής υποδομής, που μπορεί να επιτευχθεί με τη διδασκαλία της 
σύγχρονης τέχνης στο σχολείο, με την εικόνα σαν μέσον μύησης του παιδιού, και την εφαρμογή 
τους σε επίπεδο παιχνιδιού, μπορεί να επαναπροσδιορισθεί το έργο τέχνης και να τοποθετηθεί 
ξανά μέσα στην κοινωνική ζωή. Ακόμα, με μια κάποια θεωρητική υποδομή, ξεπερνιέται η ιδέα του 
«χαρισματικού» χαρακτήρα του καλλιτέχνη, μια ιδέα που απασχολεί τα παιδιά και τα εμποδίζει 
πολλές φορές στο να δημιουργήσουν. Αρχίζουν να καταλαβαίνουν ότι ο καλλιτέχνης δεν είναι παρά 
ένας κοινός άνθρωπος, που κατέχει απλά κάποιους κώδικες. 
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ΕΙΣΑΓΩΓΗ ΣΤΟΝ ΟΠΤΙΚΟ ΔΙΑΛΟΓΟ 

ΣΤΕΛΛΑ ΣΩΤΗΡΟΠΟΥΛΟΥ 
9ο Γυμνάσιο Περιστερίου 
 
 
Με αυτήν την εισήγηση θα προσπαθήσω να συμβάλω κι εγώ στο προβληματισμό που 
αναπτύσσεται γύρω από τις μεθόδους διδασκαλίας που μέχρι τώρα γνωρίζω πως εφαρμόζουμε, 
αλλά και στο ποιος είναι ο πιο κύριος στόχος αυτού του μαθήματος, πού οδηγεί αυτή η διδασκαλία. 
Πέρα από την ανάπτυξη της ικανότητας εκτίμησης των ωραίων πραγμάτων και της έκφρασης του 
παιδιού, πιστεύω ότι κύριος στόχος πρέπει να είναι η ανάπτυξη της παρατήρησης, δηλαδή το 
κοιτάζω, καταλαβαίνω και στη συνέχεια εκφράζω, που καθορίζει την προσωπική σχέση μεταξύ των 
ανθρώπων και του περιβάλλοντος. 
Ποια είναι λοιπόν η πιο κατάλληλη μέθοδος προς αυτήν την κατεύθυνση; 
Πως διαμορφώνεται και καλλιεργείται η αισθητική αντίληψη; 
Με το να εισάγουμε τα παιδιά σε μια μέθοδο παραγωγής μορφών, μέσω της διδασκαλίας της 
Ιστορίας της Τέχνης, αυτά και μόνο δεν ωφελούν, δεν θα μπορούσαν πιστεύω να κάνουν τα παιδιά 
να κατανοήσουν το γύρω τους κόσμο και να τον αναλύσουν που είναι δηλαδή το πιο κύριο κανάλι 
για να βρουν ακόμα και την εικαστική τους διέξοδο και να γίνουν κριτικοί δέκτες σ’ όλα αυτά που 
συμβαίνουν γύρω τους. 
Αυτά τα λέω παίρνοντας σαν δεδομένο στη σημερινή κατάσταση, ότι μόνο μέσα από την 
καλλιτεχνική εκπαίδευση κατάλληλα προσαρμοσμένη μπορεί να γίνει το παιδί κριτικός δέκτης του 
καθημερινού βομβαρδισμού από τη σημερινή κοινωνία της εικόνας και να αυτοκαθοριστεί στη 
σημερινή πραγματικότητα. Βέβαια αν και μεγάλο μέρος των καλλιτεχνικών είναι η παραγωγή 
μορφών δεν πρέπει να εξαντλείται σ’ αυτόν το τομέα αλλά να εισάγει και το σύνολο του σύγχρονου 
οπτικού περιβάλλοντος — πολεοδομία — αρχιτεκτονική — φαινόμενα επικοινωνίας — καθώς 
επίσης να βοηθάει το παιδί να ανακαλύψει τη συναισθηματική έκφραση στις τέχνες πέρα από την 
απλή παραγωγή ενός σχεδίου. Στην Ιστορία Τέχνης ένας στόχος θα πρέπει να είναι πως θα 
κάνουμε τα παιδιά να πλησιάσουν, να κατανοήσουν και να είναι σε θέση να παρακολουθούν την 
εξέλιξη της τέχνης, να καταλάβουν ότι η τέχνη είναι η οπτική ιστορία των σχέσεων μεταξύ 
ανθρώπου-εκκλησίας-κοινωνίας και ζωής. Πρέπει να προσπαθήσουμε να σπάσουμε το φράγμα 
της προκατάληψης που υπάρχει για το ωραίο στα παιδιά — και όχι μόνο σ’ αυτά — για να 
προχωρήσουν στην εκτίμηση της τέχνης να ξεπεράσουν τα καθιερωμένα στάνταρ που έχουν 
δημιουργηθεί ώστε να μπορέσουν ν’ ανταποκριθούν και σ’ ένα έργο τέχνης ανεικονικό. Πρέπει να 
δοθεί στα παιδιά η αίσθηση της ικανότητας ότι μπορούν να συνδιαλαγούν μ’ ένα έργο τέχνης χωρίς 
την ανάγκη ενός τρίτου που θα του πει πως να το κοιτάζει, γιατί να το κοιτάζει και τι σημαίνει. Η 
απουσία μεθόδων επιτείνει την αίσθηση στα παιδιά ότι η τέχνη δεν έχει νόημα αυτή καθ’ αυτή αλλά 
βρίσκει νόημα στα μάτια των ενηλίκων. 
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Άρα η αναγκαιότητα νέων μεθόδων που θα στοχεύουν στην ανάπτυξη της αντιληπτικής ικανότητας 
του παιδιού είναι απαραίτητη. 
Είναι κοινά παραδεκτό ότι από τους κύριους στόχους της εκπαίδευσης είναι να κάνει ικανούς τους 
μαθητές να λαμβάνουν και ν’ αναλύουν τα μηνύματα της σύγχρονης κοινωνίας, ενισχύοντας μ’ 
αυτό το τρόπο την αλληλεπίδραση μεταξύ σχολικής κοινότητας και περιβάλλοντος. Πιστεύω λοιπόν 
ότι όλα αυτά τα μηνύματα της μαζικής επικοινωνίας μπορούμε να τα χρησιμοποιήσουμε στην 
καλλιτεχνική εκπαίδευση καθώς επίσης επεξεργασμένα στην αισθητική διαμόρφωση των παιδιών. 
Ξεκινώντας από την ανάλυση αυτών των μηνυμάτων που συναντάμε καθημερινά είναι μια καλή 
αρχή για να προχωρήσουμε στη μοντέρνα τέχνη αρχικά και να συνεχίσουμε ιστορικά προς τα 
πίσω. 
Πρώτα απ’ όλα λοιπόν η ανάπτυξη στους μαθητές της έννοιας της επικοινωνίας με την 
πραγματικότητα και την αισθητική ευαισθησία, οι οποίες πρέπει να βρίσκονται σε μια ποιοτική 
επαφή με τον κόσμο και το άτομο. Όλα αυτά βέβαια δεν νομίζω ότι είναι απλά χρειάζεται μια 
αναθεώρηση των διδακτικών μεθόδων. 
Και εγώ αισθάνομαι σαν να πρέπει να ξεκινήσω από την αρχή. 
Μπορώ να πω ότι είμαι πολύ ικανοποιημένη από τ’ αποτελέσματα που είχα στις υποδείξεις των 
τεχνικών μέσων της σύνθεσης κτλ., όμως το πρόβλημα που μπαίνει είναι — και μετά; 
 Όταν ο μαθητής έχει διδαχτεί τρία χρόνια καλλιτεχνικά και φεύγει από το Γυμνάσιο τι του έχει 
μείνει; Νομίζω κύρια η αίσθηση ότι μπόρεσε κι αυτός να φτιάξει καλά σχέδια, ότι έμαθε να 
χρησιμοποιεί σωστά τα χρώματα και άκουσε λίγο ιστορία. Μα αυτό το αποτέλεσμα θέλουμε να 
έχουμε ουσιαστικά; 

Υπάρχει πιστεύω ένα κενό που νοιώθει και ο μαθητής και ο καθηγητής μέσα σ’ αυτήν τη 
διαδικασία. Νομίζω λοιπόν πως μια μέθοδος που θα κάνει πρώτα απ’ όλα εμάς ν’ ασχοληθούμε 
συστηματικά με το περιβάλλον, τα μέσα μαζικής επικοινωνίας — διαφήμιση — σύμβολα — σήματα 
και μια κατ’ αρχή ανάλυση αυτών των επικοινωνιακών φαινόμενων, θα κάνει πολύ πιο εύκολη την 
προσέγγιση των παιδιών στην τέχνη, γιατί είναι φαινόμενα που τα παιδιά ζούνε σε κάθε τους βήμα, 
είναι φαινόμενα που επηρεάζουν καθοριστικά την ψυχολογία τους και την αισθητική τους 
διαμόρφωση. 
Κρίνοντας απαραίτητη την ανάπτυξη της ικανότητας παρατήρησης του παιδιού και διαπιστώνοντας 
την αδυναμία του μαθήματός μας να φτάσει στο κατά τη γνώμη μου επιθυμητό αποτέλεσμα που 
είναι η διαμόρφωση ατόμων με κριτική ικανότητα, θα ήθελα να κάνω μια πρόταση μέσα στα 
πλαίσια που κινείται το μάθημά μας. 
Δηλαδή σ’ αυτόν τον περιορισμένο χρόνο, μία ώρα διδασκαλία τη βδομάδα σε κάθε τάξη, που 
μέχρι σήμερα αναγκάζει τους περισσότερους από μας να κάνουμε μια επιλογή ανάμεσα στην 
έκφραση του παιδιού και τη γνώση, νομίζω πως θα μπορούσαμε να συνδυάσουμε το λόγο με την 
έκφραση, διαθέτοντας σε κάθε μάθημα 15 λεπτά της ώρας διδάσκοντας συγκεκριμένα θέματα που 
αναπτύσσουν την κρίση μέσω των συμβόλων της καθημερινότητας και τον υπόλοιπο χρόνο να τον 
αφιερώνουμε με τις μεθόδους προσανατολισμού έκφρασης των παιδιών. 
Μια τέτοια μεθόδευση πιστεύω ότι θ’ αυξήσει και το ενδιαφέρον των παιδιών για το μάθημα. 
Με λίγα λόγια σ’ αυτή τη κοινωνία που κυριαρχεί η εικόνα να κάνουμε ικανά τα παιδιά να 
κατανοήσουν την οπτική γλώσσα, όπου αυτό θα τα βοηθήσει ν’ αναπτύξουν την ικανότητα να 
διαβάσουν τη δομή του μηνύματος και την ερμηνεία του με σκοπό την κατανόηση του νοήματός 
του, επίσης να είναι σε θέση να φτιάχνουν μηνύματα κατάλληλα γι’ αυτό που θέλουν να 
μεταδώσουν. 
Τα παραπάνω πιστεύω ότι μπορούν να επιτευχθούν εισάγοντας ορισμένα απλά στοιχεία 
σημειολογίας με στόχο να καταλάβουν την ύπαρξη των κωδίκων επικοινωνίας από τους πιο 
απλούς και άμεσους π.χ. τα σήματα της τροχαίας — ως τους πιο σύνθετους και περίπλοκους που 
πιστεύω ότι είναι οι κώδικες της τέχνης. 
Η λειτουργία ενός οπτικού μηνύματος μπορεί να είναι α) πληροφορική β) παραινετική γ) εκφραστική 
- (βλέπε φωτογραφίες). 
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ΔΙΔΑΣΚΟΝΤΑΣ ΤΑ ΠΑΙΔΙΑ ΝΑ ΚΑΤΑΝΟΟΥΝ ΤΗΝ ΚΑΛΛΙΤΕΧΝΙΚΗ ΤΟΥΣ 
ΔΟΥΛΕΙΑ 

 
GEORG SZEKELY  Art Education September 1985, Volume 38, No 5 
Μετάφραση: Όλγα Ζιρώ 
 
Στο τέλος ενός μαθήματος ζητώ από τους μαθητές να ακουμπήσουν στους τοίχους της τάξης τις 

δουλειές τους. Καθώς τα έργα τους γεμίζουν το χώρο, τα κοιτώ με ενθουσιασμό και περηφάνια. Το 

γεγονός ότι εκφράζω ανοιχτά την ικανοποίησή μου συχνά οδηγεί σε διαφωνίες με τους μαθητές, 

πολλοί από τους οποίους δεν βλέπουν, δεν αισθάνονται ή δεν μοιράζονται τη χαρά μου ή δεν 

καταλαβαίνουν τους λόγους για τους οποίους πανηγυρίζω. Κάποιοι μαθητές είναι ικανοποιημένοι 

γιατί έκαμαν το δάσκαλο χαρούμενο, ελπίζοντας σε καλούς βαθμούς. 

Άλλοι έκαμαν πρωτότυπες και όμορφες δουλειές αλλά έχουν μικρή αντίληψη της αξίας τους ή της 

ομορφιάς τους. Και υπάρχουν οι λίγοι αλλά φωνακλάδες που ανοιχτά μισούν τις δουλειές τους και 

δεν βλέπουν τι είναι δυνατόν να έχω θαυμάσει εγώ σ’ αυτές. Μετά από όλα αυτά μετριάζω τους 

πανηγυρισμούς μου, και επανεξετάζω το μάθημα που δημιούργησε όμορφη δουλειά αλλά απέτυχε 

να διδάξει τους μαθητές πως να κατανοούν τις δημιουργίες και τις επιτυχίες τους. 

Πώς μπορούν οι μαθητές να διδαχθούν πως να βλέπουν και να αισθάνονται στην τέχνη τους αυτή 

την αίσθηση της ομορφιάς και της πρωτότυπης ανακάλυψης και να αρχίσουν να καταλαβαίνουν τις 

δυνατότητές της; Πώς μπορούν οι μαθητές να γνωριστούν καλύτερα με τις ίδιες τους τις δουλειές; 

Οι απαντήσεις σε αυτές τις ερωτήσεις είναι ιδιαίτερα περίπλοκες για να εφαρμοστούν σε ένα καλ-

λιτεχνικό μάθημα. 

Η απλή κριτική του δάσκαλου, βασισμένη στις δικές του ή δικές της αξίες και ενδιαφέροντα, που 

κρίνει ένα έργο ότι είναι σπουδαίο δεν λέει τίποτα για το πως ένας μαθητής αξιολογεί το έργο ή την 

εμπειρία που είχε φτιάχνοντάς το. Οι μαθητές πρέπει να διδαχθούν πως να κατανοούν ή να 

αξιολογούν τις δουλειές τους. 

Οι μαθητές που κατανοούν τα έργα τους μπορούν να βάζουν στόχους στους εαυτούς τους και 

εξετάζοντας το έργο στα διάφορα στάδια τελείωσής του, μπορούν να οδηγούν την εξέλιξή του 

συνειδητά και μέχρι την τελική του μορφή, καθ’ όλη τη διάρκεια της δημιουργίας του.  
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Όταν δε το έργο τελειώσει, μπορούν να το περιγράψουν, να το υποστηρίξουν και να το συγκρίνουν 
με άλλα προηγούμενα. Μπορούν να αναγνώσουν σ’ αυτό τρόπους για το πως θα 
χρησιμοποιήσουν τις εμπειρίες που τους προμήθευσε. Καταλαβαίνουν πως λειτούργησαν γ’ 
αυτούς τα διάφορα εργαλεία που χρησιμοποίησαν και να προχωρήσουν πέρα από την ανάλυση 
του έργου και σε προσωπική τους αυτοανάλυση. Κάθε καινούργια τους δουλειά τους δίνει με-
γαλύτερη σιγουριά για τις ικανότητές τους και τα ενδιαφέροντά τους. Έμαθαν για τους εαυτούς τους 
κρίνοντάς τους σαν καλλιτέχνες, από την πορεία που ακολούθησαν δημιουργώντας το έργο τους. 
Οι μαθητές που πραγματικά ξέρουν τη δουλειά τους και που μέσω αυτής γνώρισαν και βίωσαν το 
γίγνεσθαι της τέχνης, είναι ικανοί να βάλουν για τους εαυτούς τους κοντινούς ή μακρύτερους 
στόχους. 
 
Κριτική ανάλυση σαν πράξη δημιουργίας 
Το να μάθει κανείς για την τέχνη του άλλου είναι μια μακρόπνοη διαδικασία. Μια καλλιτεχνική 
δημιουργία σπάνια ολοκληρώνεται χωρίς προσεκτική παρατήρηση των σταδίων που περνάει για 
να αναπτυχθεί, και αυτά τα στάδια συνήθως καταγράφονται ή διερευνώνται μέσω άλλων 
καινούργιων έργων-σκίτσα, χρωματικά σχέδια, σημειώσεις. Ένα τελειωμένο έργο εκτιμάται κάτω 
από το φως έργων άλλων καλλιτεχνών ή άλλων έργων του ιδίου καλλιτέχνη. Σε μια τάξη σχολείου, 
συχνά η βιασύνη να καθαρίσουν τα θρανία, τελειώνει τα θέματα. Οι μαθητές δεν έχουν αρκετό 
χρόνο να μάθουν για τις δουλειές τους ή να σκεφτούν πως μπορούν να αναπτύξουν τις ιδέες τους 
ενώ αυτού του είδους η σκέψη είναι ουσιώδης για το προχώρημα της δημιουργικής δουλειάς.  
Ίσως είναι δύσκολο να κάνεις τα παιδιά να ελαττώσουν το γρήγορο ρυθμό τους. Είναι συνήθως 
ανυπόμονα και χωρίς παρατηρητικότητα, και κοιτούν με μάτια γρήγορα και φευγαλέα κατεβάζοντας 
το επίπεδο συγκέντρωσης και περισυλλογής που χρειάζεται για να εξετάσει κανείς μια καλλιτεχνική 
δουλειά. Λίγες δραστηριότητες στο σχολείο απαιτούν τόσο έντονες περιόδους συγκέντρωσης. Έτσι 
οι μαθητές χρειάζεται να διδαχθούν πως να κοιτούν αργά και στοχαστικά. Φυσικά κάποιος δεν 
μπορεί να εξαναγκάσει ένα παιδί να κοιτάξει, αλλά ευχάριστες δραστηριότητες μπορούν να τους 
αναπτύξουν το ενδιαφέρον για περισσότερη παρατηρητικότητα. Συχνά οι μαθητές διδάσκονται τι 
να βλέπουν και όχι πως να βλέπουν. Οι μαθητές στα μουσεία γεμίζουν ερωτηματολόγια που 
συγκεντρώνουν την προσοχή πάνω στα έργα τέχνης. Μπορεί να μαθαίνουν σωστές απαντήσεις 
αλλά δεν μαθαίνουν να βλέπουν και να βιώνουν την τέχνη. 
Το να πούμε στους μαθητές τι να βλέπουν σε ένα μουσείο ή στις δικές τους δουλειές, πρέπει να 
γίνεται με γενικούς όρους, αλλιώς οι αντιδράσεις των μαθητών δεν θα είναι δημιουργικές και προ-
σωπικές. 
Το να βλέπει πραγματικά κανείς ένα έργο τέχνης δεν σημαίνει ότι πρέπει να απαντάει σε ερωτήσεις 
που κάποιος άλλος του βάζει αλλά αυτός ο ίδιος θέτει τα ερωτήματα. Οι μαθητές χρειάζονται την 
ελευθερία να σκεφτούν όλα τα ερωτήματα που μπορεί να οδηγήσουν στη δημιουργία της δικιάς 
τους καλλιτεχνικής δουλειάς. 
Τέτοιου είδους στάδια χρειάζεται να θεωρούνται σαν δημιουργικές και παραγωγικές περίοδοι γιατί 
το να κάνει κανείς τέχνη χρειάζεται περιόδους παύσεων. Αλλαγές μπορούν να γίνουν σε μια δου-
λειά χωρίς καθόλου να την αγγίξει κανείς. Πράγματι ένα έργο είναι φτιαγμένο τόσο από σκέψη 
γύρω από το έργο όσο και από ενεργητική φυσική δουλειά του καλλιτέχνη που το φτιάχνει. 
Ο καιρός που δαπανάται περιμένοντας ή απομακρυνόμενοι από το έργο είναι συχνά ωφέλιμος 
γιατί μια παύση προϋποθέτει απραξία, που χρειάζεται την επιτήρηση του καθηγητή, και το να 
αφήσει κανείς τη δουλειά του μόνο για να σκεφτεί, μπορεί να οδηγήσει σε άσχημη συμπεριφορά 
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και ανησυχία εκ μέρους των παιδιών. Το να απομακρύνεται κανείς από το έργο του, θα έπρεπε να 

επιτρέπεται στα σχολεία. Οι μαθητές θα επιστρέφουν στις δουλειές τους με διαφορετική άποψη, με 

καινούργιο τρόπο προσέγγισης για να ολοκληρώσουν το έργο τους, με διαφορετική συνείδηση του 

τι προσπαθούν να φτιάξουν. 

Ο σκοπός τότε είναι να αναπτυχθούν οι κριτικές ικανότητες των μαθητών. Με κάθε καινούργια 

δουλειά, οι μαθητές μαθαίνουν να προσδιορίζουν τι προχωρεί καλά, τι δείχνει καταδικασμένο και τι 

δείχνει ότι μπορεί να προχωρήσει μακρύτερα. Κάθε μαθητής γίνεται ο ίδιος ο καλύτερος 

σύμβουλος του εαυτού του. 

Η ερευνά μου δείχνει ότι μαθητές που συνήθως αξιολογούν τον εαυτό τους, είναι ικανοί να 

θυμούνται περισσότερες λεπτομέρειες για το έργο τους και να σχηματίζουν μια πιο ολοκληρωμένη 

εντύπωση γι’ αυτό απ’ ότι αυτοί που δεν το κάνουν. 

Κατά συνέπεια μπορούν να συζητήσουν για τη δουλειά τους με περισσότερη σκέψη και γνώση. 

Η αυτοκριτική είναι ένα σπουδαίο βήμα προς την καλλιτεχνική ανεξαρτησία. Φυσικά η κριτική των 

άλλων μπορεί να είναι πολύτιμη γιατί ενθαρρύνει τους μαθητές να σκεφτούν γύρω από το έργο 

τους, αλλά δεν μπορεί να υποκαταστήσει την ανάπτυξη — πρόοδο των ίδιων των μαθητών. 

 

Οι μαθητές πρέπει να απομακρυνθούν από την στήριξη του δάσκαλου.  

Αποθαρρύνω τους μαθητές από το να με ακούνε και να ακολουθούν τελείως τις συμβουλές μου 

λέγοντας τους «τώρα, μην με ακούτε τελείως, ερευνήστε τη δουλειά σας και ακολουθείστε τη σκέψη 

σας και μείνετε αληθείς προς τα σχέδια σας». Εξ άλλου, ο μαθητής είναι σε καλύτερη θέση να 

κρίνει από που ξεκίνησε το έργο του και που πρέπει να φτάσει. Οι μαθητές απλώς χρειάζονται την 

ευκαιρία και την παροχή εμπιστοσύνης για να κάνουν τις δικές τους επιλογές. Είναι απόλυτα 

φυσικό για μερικούς μαθητές να φεύγουν από την τάξη ανικανοποίητοι με το έργο τους. Αυτή είναι 

μια θετική καλλιτεχνική αντίδραση αν ο μαθητής κατανοεί το πρόβλημα και είναι ικανός να αλλάξει 

τρόπους για να αλλάξει το έργο του. 

Πώς μπορούν να εκπαιδευτούν ώστε να κατανοούν τη δουλειά τους; 

 

Μαθαίνοντας για την τέχνη μέσω της τέχνης 

Χρησιμοποιώντας την τέχνη για να καταλάβουμε την τέχνη, βοηθά τη συγκέντρωση πάνω στο έργο 

πριν, κατά τη διάρκεια και μετά την ολοκλήρωσή του. Η τέχνη μπορεί να χρησιμοποιηθεί στα μικρά 

προσχέδια της προετοιμασίας μιας δουλειάς, ύστερα για να ακολουθήσουμε την πρόοδό της και 

στο τέλος της δουλειάς για να την συγκεντρώσουμε στα ουσιωδέστερα στοιχεία της. Έτσι η 

διεξαγωγή της απόφασης-εκτέλεσης επιβραδύνεται, ανοίγοντας μεγαλύτερη ακτίνα δυνατοτήτων. 

Ανταποκρινόμενοι στην τέχνη, κάνοντας τέχνη προάγει μια πιο δραστήρια οπτική, όχι απλά, μια 

παθητική εκτέλεση του έργου. 

Όταν χρησιμοποιείται η τέχνη για να μάθουμε για την τέχνη, ο μαθητής μπορεί να μιμηθεί, να 

ποικίλει το υλικό, την κίνηση, το μέγεθος, τα εργαλεία-υλικά, ή ακόμα και τις τεχνικές που 

χρησιμοποιήθηκαν για την παραγωγή έργου τέχνης, ή απλά να εξετάσει την τέχνη μέσω σχεδίων ή 

γλυπτών. Μιμούμενη την τέχνη — που σημαίνει, αναθεωρώντας ή αντιγράφοντάς την — βοηθά τον 

καλλιτέχνη να εξερευνήσει αισθήματα και ιδέες που χρειάστηκαν κατά τη διάρκεια των διαφόρων 

σταδίων που πέρασε το έργο. 

Η έμπνευση συλλαμβάνεται εκ νέου. Δίνοντας στη δουλειά ένα καινούργιο μέγεθος- διάσταση – 

παρέχεται επίσης μια καινούργια προοπτική.  
 

Όταν το χρώμα, η κλίμακα ή το μέσον αλλάξει, η δουλειά έχει αλλάξει επιτρέποντας συγκρίσεις με 

το αυθεντικό και την εμπειρία του να δουλεύεις με το αυθεντικό. Για τον καλλιτέχνη χωρίς εμπειρίες 

είναι συχνά ευκολότερο να εξερευνήσει και να ξεκαθαρίσει ένα έργο χρησιμοποιώντας διαδικασίες 

καλλιτεχνικές από το να εκφράσει προφορικά σχόλια και κριτικές. 

Το μέγεθος του έργου, το διαλέγουμε ανάλογα με αυτό που θέλουμε να βρούμε. 

Η αποτύπωση π.χ. μπορεί να είναι χρήσιμη για να εξερευνηθεί η επιφάνεια μιας δουλειάς. 
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Βάζοντας ένα γλυπτό κομμάτι σε ένα καινούργιο περιβάλλον περιτριγυρισμένο από διαφορετικές ή 

ανόμοιες φόρμες, μπορεί να αλλάξει την οπτική μας για την κλίμακά του ή τη φόρμα του. 

Για περαιτέρω μελέτη των γραμμών ενός πίνακα, μπορούμε να χρησιμοποιήσουμε ευθύγραμμα 

υλικά, όπως βελόνες ποδηλάτων για να πλησιάσουμε την αίσθηση, την κίνηση και τις γραμμικές 

ποιότητες του πρωτότυπου ή να κόψουμε, να κολλήσουμε ταινίες για να πλησιάσουμε το 

πρωτότυπο. 
 

Τα XEROX μπορούν να προμηθεύσουν αναρίθμητες θετικές και αρνητικές εικόνες που μπορούν 

ελεύθερα να κοπούν, να στρίψουν ή να χαράξουμε πάνω τους. 

 Τα slides μπορούν να προβληθούν από πολλές γωνίες και σε πολλά μεγέθη πάνω σε μια οθόνη 

όπου μπορεί να γίνει χάραξη. 

Το να ζωγραφίζουμε κατ’ ευθείαν από ένα έργο τέχνης δίνει ευκαιρίες να το παρατηρήσουμε 

προσεκτικά έτσι ώστε οι λεπτομέρειες να εντοπιστούν και να απομνημονευτούν. 

Ακόμα και απλά υλικά όπως διαφανές χαρτί επιτρέπει γρήγορα σχεδίασμα ενός έργου. Αυτό το 

διάγραμμα – σχέδιο είναι χρήσιμο – μας επιτρέπει εύκολη προσέγγιση στο έργο. 

Μαζί με την προσεκτική εξέταση μιας δουλειάς μέσω των σχεδίων που φτιάχτηκαν απ’ αυτήν, 

υπάρχουν κι άλλοι τρόποι να δώσουν καινούργια και λεπτομερή προοπτική. Η δουλειά μπορεί να 

ιδωθεί από διαφορετικές γωνίες ή μόνο ένα της μέρος. Ή πάλι να ιδωθούν πλάγια ή 

αναποδογυρισμένα. Αυτές οι αλλαγές υπό τύπο παιχνιδιού αλλάζουν τη σχέση των 

περιγραμμάτων και των βασικών γραμμών, προτείνοντας νέες δυνατότητες σύνθεσης. 

Οι δουλειές μπορούν ακόμα να μεταφερθούν έξω, όπου η αλλαγή θέσης και φωτισμού τους 

αποκαλύπτει καινούργιους χώρους και σχέσεις μεταξύ των αντικειμένων. Μπορούμε επίσης να 

σκεπάσουμε ορισμένες περιοχές του έργου απομονώνοντας άλλες, αφήνοντάς μας για επίκεντρο 

επιλεγμένες λεπτομέρειες και σπάζοντας σχέσεις που μπορεί να είναι καλά ριζωμένες στο μυαλό 

μας. Το να κοιτάμε ένα έργο κάτω από αυτές τις διαφορετικές αντιλήψεις, διαφοροποιεί την οικεία 

αντίληψη που έχουμε γι’ αυτό και προτείνει νέες δυνατότητες. 

 

Αξιολογώντας την ολοκληρωμένη δουλειά 

Η δημιουργικότητα που δραστηριοποιήθηκε κατά τη διάρκεια της εργασίας μπορεί να 

χρησιμοποιηθεί για να εκτιμηθεί μετά την ολοκλήρωσή της.  

Οι μαθητές πρέπει να μάθουν να κρίνουν τις δημιουργίες τους. Που οδήγησε η αρχική πρόθεση;  

Στο έργο τους, ποιο σημείο είναι το σπουδαιότερο και θα έπρεπε να αναπτυχτεί σε επόμενη 

δουλειά, εντελώς απλά, πώς φαίνεται η δουλειά;  

Οι μαθητές έχουν ανάγκη να σταθούν πέρα από το θέμα της δουλειάς τους για να απαντήσουν σε 

αυτές τις ερωτήσεις και γι’ αυτό πρέπει να αναπτύξουν καινούργιες δεξιότητες.  

Πρέπει να μάθουν να παρατηρούν έτσι ώστε να μπορούν να περιγράφουν τις οπτικές ποιότητες 

της δουλειάς τους. Για να γίνει αυτό, πρέπει να αναπτύξουν θέματα που να τους βοηθήσουν να 

αναγνωρίσουν τα χαρακτηριστικά στοιχεία ενός έργου τέχνης. Πρέπει να αναπτύξουν την 

ικανότητα να συγκρίνουν και να αντιπαραθέτουν τα οπτικά στοιχεία ενός έργου και να βλέπουν 

ομοιότητες και διαφορές στις δουλειές. 

Για να βοηθηθεί η αντίληψή τους, πρέπει να συγκρίνουν τις δουλειές τους με έργα άλλων 

καλλιτεχνών. Χρειάζονται να μπορούν να δουν εναλλακτικές λύσεις που είναι διαθέσιμες για το 

εκάστοτε πρόβλημα που τίθεται από την ίδια τη δουλειά. 

Οι μαθητές πρέπει να ξέρουν πως νοιώθουν για τις δουλειές τους και να αναγνωρίζουν τα επίπεδα, 

τους τόνους και τις προτιμήσεις που αντιπροσωπεύει το έργο τους. 

Όταν ένας μαθητής έχει πασχίσει να εκφράσει μια ιδέα σε μία ή περισσότερες δουλειές, ένας καλός 

τρόπος να ανακεφαλαιώσουμε τα στοιχεία που συγκεντρώνουν την κεντρική του ιδέα, είναι να 

φτιάξουμε ένα έργο τελειωμένο ή περιληπτικό. 

Η περιληπτική δουλειά είναι η πεμπτουσία της έρευνας του μαθητή. Μέσω αυτής ο μαθητής 

επιδεικνύει μαεστρία πάνω στο καλλιτεχνικό πρόβλημα που του τέθηκε. 
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Η πίεση που δημιουργήθηκε από την ανάγκη να ολοκληρωθεί αυτή η τελική δουλειά μπροστά στην 

τάξη τον αναγκάζει να συγκεντρώσει όλη του την εμπειρία και εμπιστοσύνη. 

Σαν αποτέλεσμα δημιουργείται ένα έργο πιο στοιχειώδες, που δηλώνει τις ιδέες στην πιο απλή 

μορφή τους. 

Η περιληπτική δουλειά, που μπορεί να θεωρηθεί σαν δώρο στο αρχικό έργο, γίνεται μοντέλο που 

αποκαλύπτει και το μήνυμα και την κατεύθυνση. 

Αν οι μαθητές έχουν ανάγκη να συζητούν τα έργα τους, τότε χρειάζεται ένα ακροατήριο, κι αυτός 

είναι ο ρόλος που μπορεί να παίξει ο καθηγητής. 

Ο καθηγητής καλλιτέχνης πρέπει να είναι το ακροατήριο των ονείρων και των ιδεών του μαθητή, 

για δύο λόγους: και να βοηθήσει να καταλάβει τι πέτυχε και να βοηθήσει ν’ ανθίσουν καινούργια 

θέματα. 

Πρόσφατα εξέφρασα θαυμασμό για ένα έργο που είχε φτιάξει μία μαθήτρια, αλλά αυτή ένοιωθε 

μόνο απέχθεια και θυμό για τη ζωγραφική της. «Πάσχισα μέρες να το φτιάξω, αλλά δεν 

παρουσιάζει τις ιδέες που ήθελα να εκφράσω». Συνέχισε, λέγοντάς μου λεπτομερώς τι ακριβώς 

ήθελε να ζωγραφίσει. Ήταν δουλειά μου σαν καθηγητής, όχι να προσφέρω μια γνώση βασισμένη 

στις δικές μου εμπειρίες και οραματισμούς, αλλά να είμαι ένας καλός ακροατής. Κάνοντας αυτό, 

βοήθησα τη μαθήτρια να δει τις ιδέες της πιο καθαρά και να νοιώσει πιο μεγάλη εμπιστοσύνη στο 

να τις αναπτύξει. 

Ο καθηγητής μπορεί να βοηθήσει τους μαθητές όχι μόνο ακούγοντας αλλά και θέτοντας ερωτήσεις 

που διεγείρουν τη φαντασία. 

Τέτοιες απαντήσεις ενθαρρύνουν τους μαθητές να εξερευνούν τις δουλειές τους ευχάριστα και 

δημιουργικά. Οι μαθητές μπορούν να αποθεματοποιήσουν ότι έχουν πετύχει σε μια συγκεκριμένη 

δουλειά ή να κοιτάξουν πέρα απ’ αυτήν. Η τακτική του ερωτηματολογίου συμπεριλαμβάνει τη 

χρήση ευχάριστων θεμάτων π.χ. ζητώντας από τους μαθητές να κάνουν πιστευτό ότι πετούνε 

πάνω από τα έργα τους, ή να μαζέψουν ένα καλάθι χρώματα από αυτό. 

Ακόμη, ερωτήσεις που μοιάζουν αστείες μπορεί να είναι χρήσιμες και να δημιουργηθεί νέο κλίμα, 

ένα καινούργιο στοιχείο αναφοράς για να αξιολογηθεί η δουλειά. Π.χ. μπορούμε να ζητήσουμε από 

τους μαθητές να φανταστούν ότι έχουν ένα μαγικό ψαλίδι, που τους επιτρέπει να κόψουν ειδικά 

μέρη ενός έργου, αποκαλύπτοντας ειδικές ιδιότητες, ή μαγικά γυαλιά που συλλέγουν μόνον 

ορισμένες λεπτομέρειες ή χρώματα στο έργο. 

Αν θα έπρεπε να διαφημίσετε τις μοναδικές ποιότητες του έργου σας σε μια αφίσα, τι θα έλεγε ο 

μεγάλος τίτλος;  

Μέσω τέτοιων φανταστικών καταστάσεων, οι μαθητές μπορούν να αλλάξουν το έργο, να 

ζωγραφίσουν πληροφορίες από αυτό ή να αναπτύξουν ιδέες βασισμένες σ’ αυτά που τώρα 

βλέπουν σ’ αυτό. 

Μολονότι οι συζητήσεις και οι ερωτήσεις του καθηγητή πάνω σ’ ένα έργο του μαθητή είναι 

χρήσιμες, τέτοιες δραστηριότητες πρέπει να μεθοδεύονται με προσοχή. Το να πει απλά ο 

καθηγητής στο μαθητή τι του αρέσει ή δεν του αρέσει σ’ ένα έργο, δεν του επιτρέπει να αναπτύξει 

την εμπιστοσύνη στον εαυτό του και την αντίληψή του. 

Στόχος πρέπει πάντα να είναι να βοηθηθούν οι μαθητές να μάθουν να αξιολογούν τα έργα τους κι 

όχι να έχουν τους άλλους να τους προτείνουν τις τελικές κρίσεις. 

Μετά από ένα πρόσφατο κονσέρτο Ισαάκ Στερν, η ηλικίας πέντε χρονών κόρη μου, στάθηκε στη 

σειρά για ένα αυτόγραφό του. Του έσφιξε το χέρι και με πεποίθηση του είπε «Γεια, είμαι η Ιλόνα και 

παίζω κι εγώ βιολί». 

Οι μαθητές πρέπει να βλέπουν τους εαυτούς τους σαν καλλιτέχνες και να κοιτούν τους δασκάλους 

σαν συναδέλφους. Μπορούν να διδαχτούν από τις ίδιες τις δουλειές τους προσδίδοντάς τους αξίες 

όταν τις συγκρίνουν με τις δουλειές των άλλων καλλιτεχνών.  

Το να είμαστε ικανοί να εκτιμάμε και να αξιολογούμε τις δουλειές καλλιτεχνών που προτιμάμε, μας 

βοηθά να μάθουμε να εκτιμούμε τη δική μας δουλειά. 
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ΑΞΙΟΛΟΓΗΣΗ ΤΗΣ ΕΠΙΔΟΣΗΣ ΤΟΥ ΜΑΘΗΤΗ  
ΣΤΟ ΜΑΘΗΜΑ ΤΩΝ ΚΑΛΛΙΤΕΧΝΙΚΩΝ 
 
ΓΙΩΡΓΟΣ ΣΙΓΑΛΑΣ 
Ζωγράφος εκπαιδευτικός υπότροφος ΙΚΥ 
 
Η μελέτη αυτή αναφέρεται σε θεωρητικό κυρίως επίπεδο. Οι συνθήκες διδασκαλίας των 
καλλιτεχνικών δεν επιτρέπουν προς το παρόν μια αποτελεσματική μεθόδευση στην πράξη. Πέρα 
όμως από αυτήν τη σημερινή αδυναμία, έχει διαπιστωθεί μεγάλη ανάγκη να ξεφύγουμε από τον 
πρακτικισμό και να εμβαθύνουμε σ’ όλους τους τομείς της διδακτικής της Εκπαίδευσης Τέχνης. 
Κατ’ αρχήν η έννοια Αξιολόγηση ορίζεται σαν τρόπος αναγνώρισης κάποιας αξίας. Όταν θέτουμε 
κάποιους σκοπούς σημαίνει ότι έχουμε θέσει και αντίστοιχες αξίες (το τι είναι αξία γενικά, το μελετά 
ο αξιολογικός κλάδος της φιλοσοφίας). Έτσι Αξιοθεσία έχουμε π.χ. στην αισθητική, θέτοντας σαν 
κριτήριο (αξία) το ωραίο, στην οικονομία, με κριτήριο (αξία) το κέρδος κ.τ.λ. Αξιολόγηση της 
επίδοσης του μαθητή είναι η αναγνώριση θετικής ή αρνητικής αξίας στο αποτέλεσμα του έργου της 
εκπαίδευσης πάνω στο μαθητή. Έχει δηλαδή ευρύτερη σημασία από τις έννοιες «μέτρηση», 
«εξέταση», «εκτίμηση» που από αυτές αντλεί και χρησιμοποιεί τις πληροφορίες τους. ΣΤΟ σχολείο 
δεν αξιολογούμε μόνο το μαθητή. Μπορούμε να αξιολογήσουμε την ύλη, τον καθηγητή, την 
εκπαίδευση κ.τ.λ. Σύμφωνα με το μοντέλο του BLOOM χωρίζουμε την Αξιολόγηση σε 3 είδη: α) 
Διαγνωστική, π.χ. στην αρχή της σχολικής χρονιάς. Μας βοηθάει να επιλέξουμε τη μέθοδο και το 
επίπεδο της διδασκαλίας μας για να μην ξεκινήσουν οι μαθητές με άνισα εφόδια, β) Διαμορφωτική 
(Σταδιακή). Μας βοηθάει στην ανατροφοδότηση της μεθόδου (ανατροφοδότηση Feed Back = 
ενίσχυση μέσω ενός αποτελέσματος) και γ) Τελική, που εδώ π.χ. επιλέγουμε κατατάσσουμε ή 
απορρίπτουμε την ύλη, τη μέθοδο και την επίδοση. 
Η Αξιολόγηση είναι στενά δεμένη με όλη τη Διαδικασία Διδασκαλίας, (δηλαδή: προηγούμενες 
γνώσεις, αποφάσεις για στόχους, επιλογή μεθόδων και μέσων, σχεδιασμός, εκτέλεση, 
αξιολόγηση). Ας εξειδικεύσουμε τώρα την αξιολόγηση στο μάθημα των καλλιτεχνικών. Ξεκινάμε 
από τους Στόχους. Λίγο ή πολύ είναι σε όλους μας γνωστοί με τη μορφή: ανάπτυξη της 
δημιουργικής φαντασίας, της κρίσης, της πρωτοβουλίας, της συνεργατικότητας, της απόκτησης 
ποιότητας στο γούστο, της καλλιέργειας του συναισθήματος, του θαυμασμού για το ωραίο κ.τ.λ. Με 
αυτήν όμως τη μορφή, η στοχοθέτηση έχει ένα μεγάλο μειονέκτημα, είναι γενική και αόριστη και 
μας βοηθάει ελάχιστα στον προγραμματισμό της διδασκαλίας μας. 
 Ο BRENT WILSON (Αμερικανός Καθηγητής της Εκπαίδευσης Τέχνης) προτείνει τον ακόλουθο 
Συνοπτικό Πίνακα Στόχων που χωρίζεται α) στα Περιεχόμενα της διδασκαλίας και β) στις 
Αναμενόμενες Συμπεριφορές του μαθητή μετά από συγκεκριμένες μαθησιακές διαδικασίες. 
Για να μπορέσουμε να χρησιμοποιήσουμε μια κοινή γλώσσα θα εξηγήσουμε αναλυτικά το νόημα 
όλων των πιο κάτω εννοιών και να δούμε έπειτα πως εφαρμόζονται όλα αυτά στην αξιολόγηση. 
 α) Περιεχόμενα 
1.0. Μέσα, εργαλεία και πορεία δημιουργίας 
1.1. ΜΕΣΑ: είναι π.χ. τα χρώματα, ο γύψος, ο πηλός οι φέρουσες επιφάνειες (χαρτί, καμβάς) κ.τ.λ. 
1.2. ΕΡΓΑΛΕΙΑ: πινέλα, σφυριά, κάμερες κ.τ.λ.  
1.3. ΠΟΡΕΙΑ ΔΗΜΙΟΥΡΓΙΑΣ: η διαδικασία της μεθόδου που ακολουθούμε ζωγραφίζοντας, 
χαράζοντας, τυπώνοντας κ.τ.λ. 
1.4. ΤΕΧΝΙΚΗ: Το προσωπικό στυλ που χρησιμοποιείται στην πορεία δημιουργίας. 
Η εκμάθηση όλων αυτών από τους μαθητές έχει σημασία στην απόκτηση εμπειρίας, κρίσης και 
εκτίμησης. Ξέροντας π.χ. την τεχνική της αγγειοπλαστικής βλέπει και κρίνει τα κεραμικά και πέρα 
από το χρηστικό τους περιεχόμενο. 
2.0. Οπτική δομή 
2.1. ΑΙΣΘΗΤΗΡΙΕΣ ΠΟΙΟΤΗΤΕΣ: χρώμα, γραμμή, σχήμα, σύσταση, υφή κ.τ.λ. 
2.2. ΣΥΝΘΕΣΗ: Ο τρόπος που οι αισθητήριες ποιότητες σχετίζονται και ισορροπούνται η μια με 
την άλλη. Έτσι η σχέση τους μπορεί να δώσει διάθεση ήρεμη, θερμή, ταραγμένη, μονότονη, 
θορυβώδη κ.τ.λ. δηλαδή στη σύνθεση κυρίως στηρίζονται ιδέες, νοήματα, αισθήματα. 
2.3. ΤΡΟΠΟΠΟΙΗΤΙΚΟΣ ΧΑΡΑΚΤΗΡΑΣ: π.χ. ο διαφορετικός τόνος στη φωνή προφέροντας την 
ίδια φράση. Τα στοιχεία της Οπτικής δομής στο Δημοτικό οι μαθητές τα αντιλαμβάνονται, αλλά τα 
χρησιμοποιούν κυρίως τυχαία, ενώ στο Γυμνάσιο μπορούν να τα ελέγχουν. 
 
 
3.0. Περιεχόμενο του έργου τέχνης 



73 
 

3.1. ΑΝΤΙΚΕΙΜΕΝΑ, ΓΕΓΟΝΟΤΑ ΚΑΙ ΘΕΜΑΤΑ: φυσικά αντικείμενα (π.χ. νεκρή φύση) γεγονότα 
και θέματα ιστορικά, κοινωνικά κ.τ.λ. 
3.2. ΣΥΜΒΟΛΑ ΚΑΙ ΑΛΛΗΓΟΡΙΕΣ. Ο κρίνος στον Ευαγγελισμό, το σπασμένο σπαθί στην 
Γκουέρνικα. 
3.3. ΕΚΦΡΑΣΤΙΚΟ ΠΕΡΙΕΧΟΜΕΝΟ: Είναι ένα βαθύτερο επίπεδο εσωτερικού νοήματος πέρα από 
την πρώτη εντύπωση, βασισμένο στις υποσυνείδητες ή στις φιλοσοφικές πεποιθήσεις του 
καλλιτέχνη. 
Στο Δημοτικό το περιεχόμενο είναι κάτι δύσκολο να γίνει αντιληπτό από τους μαθητές αλλά στα 
Γυμνάσια γίνεται σπουδαίος παράγων (π.χ. σε θέματα από την προσωπική ζωή του μαθητή). 
 
4. 0. Μορφές τέχνης 
 4 1. ΖΩΓΡΑΦΙΚΗ  
4. 2. ΓΛΥΠΤΙΚΗ  
4. 3. ΦΙΛΜ  
4. 4. ΧΑΠΕΝΙΝΓΚΣ  
4. 5. ΣΧΕΔΙΟ  
4. 6. ΧΑΡΑΚΤΙΚΗ 
4. 7. ΚΟΛΛΑΖ  
4. 8. ΑΡΧΙΤΕΚΤΟΝΙΚΗ  
4. 9. ΦΩΤΟΓΡΑΦΙΑ 
4.10. ΚΕΡΑΜΙΚΗ  
4.11. ΚΟΣΜΗΜΑ 
4.12. ΔΙΑΦΗΜΙΣΗ 
4.13. ΑΡΓΑΛΕΙΟΣ 
4.14. ΔΙΑΚΟΣΜΗΣΗ  
4.15. ΚΙΝΟΥΜΕΝΟ ΣΧΕΔΙΟ 
4.16. Κ.Τ.Λ. 
Αυτές όλες είναι μορφές απεικονιστικών - οπτικών τεχνών που ενώ χρησιμοποιούν παρόμοιες 
οπτικές δομές έχουν όμως διαφορετικά φορμικά προβλήματα. 
Εδώ είναι σημαντικό να μπορέσει ο μαθητής, μια καρέκλα ή ένα βιβλίο-έργο τέχνης να τα δει σαν 
έργα τέχνης. 
 
5.0. Πολιτιστικό περιεχόμενο 
5.1. ΚΑΛΛΙΤΕΧΝΗΣ 
5.2. ΗΜΕΡΟΜΗΝΙΕΣ 
5.3. ΠΕΡΙΟΔΟΙ 
5.4. ΤΟΠΟΣ 
5.5. ΣΤΥΛ 
5.6. ΧΡΗΣΗ  
5.7. ΚΟΥΛΤΟΥΡΑ 
Αναφέρονται στους παράγοντες που επιδρούν στο χαρακτήρα του έργου. Αναλύονται κυρίως στην 
Ιστορία Τέχνης. Στο Δημοτικό να πάρουμε υπ’ όψη μας ότι οι μαθητές έχουν περιορισμένη 
αντίληψη του χρόνου και της Ιστορίας. 
 
6.0. Θεωρία τέχνης και κριτική 
6.1. ΘΕΩΡΙΕΣ ΤΕΧΝΗΣ: Μέσα από τις βασικές αισθητικές θεωρίες όπως ο εξπρεσσιονισμός, ο 
νατουραλισμός, ο φορμαλισμός, ο ρεαλισμός κ.τ.λ. προσδιορίζεται η φύση της τέχνης και 
κατακτιέται σφαιρικά η γνώση της. 
6.2. ΣΤΑΝΤΑΡΣ ΚΡΙΤΙΚΗΣ: Η κάθε θεωρία προσδιορίζει τις σταθερές κριτικές με τις οποίες 
αξιολογούμε την τέχνη. Η σπουδαιότητά τους είναι ότι οι μαθητές αποκτούν ευαίσθητα και αξιολο-
γημένα κριτήρια. 

 
ΣΥΜΠΕΡΙΦΟΡΕΣ 
Η σειρά (ΑΒΓ κ.τ.λ.) που ακολουθούμε δεν έχει αξιολογική σημασία, έτσι το Α δεν είναι 
σημαντικότερο του Β τόσο στα Περιεχόμενα όσο και στις Συμπεριφορές. 
 
Α0 Αντίληψη 
ΑΙ ΜΕΣΩ ΜΙΑΣ ΕΡΓΑΣΙΑΣ 
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Α2 ΜΕΤΑΞΥ ΔΥΟ ΕΡΓΑΣΙΩΝ  
A3 ΑΝΑΜΕΣΑ ΣΕ ΠΟΛΛΕΣ ΕΡΓΑΣΙΕΣ. 
Αντίληψη είναι η πορεία με την οποία ένα υποκείμενο μετασχηματίζει λαμβανόμενες αισθητήριες 
ποιότητες μέσα στον κόσμο. Μ’ άλλα λόγια είναι η ικανότητα να λαμβάνεις γνώση σ’ ότι συμβαίνει 
γύρω σου. Αντίληψη είναι κυρίως η διάκριση σχέσεων. Έτσι η αντίληψη και η γνώση πάνε μαζί. 
Στην Εκπαίδευση Τέχνης σημαίνει εκλεπτυσμό των αισθήσεων, καλλιτεχνική ευαισθησία, αισθητική 
αντίληψη, δηλαδή ενώ οι άλλοι αντιλαμβάνονται συνήθως το χρήσιμο ο καλλιτέχνης προχωρεί πιο 
πέρα. Π.χ. (ΑΙ) σε ένα έργο τέχνης μπορούμε να διακρίνουμε διαφορετικούς χρωματικούς τόνους ή 
(Α2) να αντιληφθούμε τη σύνθεση και την εσωτερική γεωμετρία των σχημάτων συγκρίνοντας δύο 
έργα ή περισσότερα (A3).  
 
Β0 Γνώση 
Κατανόηση των πραγμάτων, βασισμένη στη μνήμη. Αναγνώριση των αντικειμένων που είχαν 
παρουσιαστεί σε μια κατάσταση μάθησης. 
Β1 ΟΡΟΛΟΓΙΑ: Ειδικοί, ξεχωριστοί ορισμοί που χρησιμοποιούμε στην τέχνη, «παστέλ», 
«χρωματική ένταση», «ανάγλυφο» κ.τ.λ.  
Β2 ΓΕΓΟΝΟΤΑ: Ονόματα, ημερομηνίες, συμβάντα, μουσεία και διάφορες άλλες πηγές. 
Β3 ΤΥΠΟΙ: Σημεία και σύμβολα τυποποιημένα (κρίνος: αγνότητα). 
Β4 ΤΑΣΕΙΣ — ΔΙΑΔΟΧΕΣ: Σχέσεις ανάμεσα σε περιόδους ή κινήματα στην Ιστορία της Τέχνης 
(π.χ. ο ιμπρεσιονισμός προηγείται του κυβισμού). 
Β5 ΤΑΞΙΝΟΜΗΣΗ — ΚΑΤΗΓΟΡΙΕΣ: Αναγνώριση των στυλ, περιόδων, τόπων, διαφορές των 
εικαστικών τεχνών.  
Β6 ΚΡΙΤΗΡΙΑ: Οι σταθερές αισθητικές ποιότητες που αξιολογούμε την τέχνη και τα είδη της. 
Β7 ΜΕΘΟΔΟΛΟΓΙΑ: Ενθύμηση της σωστής πορείας της τεχνικής για να φτιάξεις ένα είδος τέχνης. 
Β8 ΘΕΩΡΙΕΣ: Γενική Φιλοσοφία της τέχνης π.χ. διάφορες χρωματικές θεωρίες, όπως ο 
πουαντιλισμός κ.τ.λ. 
 
ΓΟ Κατανόηση  
Στην Εκπαίδευση Τέχνης αναφέρεται στο να καταλαβαίνεις το συμβολικό αλληγορικό ή 
κυριολεκτικό μήνυμα και να μπορείς να τα περιγράψεις. 
Γ1 ΜΕΤΑΦΡΑΣΗ: Η μετάφραση νοημάτων (π.χ. περιεχόμενο) από οπτική σε προφορική γλώσσα. 
Γ2 ΕΡΜΗΝΕΙΑ: Η ανακάλυψη του βαθύτερου και λιγότερο ευκολοδιάκριτου νοήματος, ενός έργου 
τέχνης. Ο προφορικός μετασχηματισμός, του περιεχομένου του σε μια νέα διαμόρφωση. 
 
Δ0 Ανάλυση 
Η λεπτομερής εξέταση των στοιχείων, των σχέσεων των μερών· και των σχέσεων των μερών με το 
όλο με προφορικές περιγραφές. Εξηγεί το πως λειτουργούν τα στοιχεία. Βέβαια μόνο θεωρητικά 
(γλωσσικά) μπορούμε να τα απομονώσουμε γιατί στο έργο τέχνης τα στοιχεία είναι άρρηκτα 
δεμένα μεταξύ τους. Η ανάλυση είναι το πρώτο βήμα για να αξιολογήσουμε ένα έργο και ένας από 
τους κυριότερους στόχους στην Εκπαίδευση Τέχνης. 
Δ1 ΑΝΑΛΥΣΗ ΣΤΟΙΧΕΙΩΝ: Λεπτομερής υπολογισμός των φανερών και κρυφών απόψεων 
(μορφές, μορφικά στοιχεία κ.τ.λ.) του έργου. 
Δ2 ΑΝΑΛΥΣΗ ΤΩΝ ΣΧΕΣΕΩΝ ΤΩΝ ΜΕΡΩΝ: Προσδιορισμός των συνδέσεων ανάμεσα στις 
απόψεις (π.χ. αντικείμενο-φόντο). 
Δ3 ΑΝΑΛΥΣΗ ΤΩΝ ΣΧΕΣΕΩΝ ΤΩΝ ΜΕΡΩΝ ΜΕ ΤΟ ΟΛΟ: Να φτάσεις στο εκφραστικό 
περιεχόμενο και στη γενική σύνθεση. 
 
Ε0 Αξιολόγηση 
Στην Εκπαίδευση Τέχνης είναι να κάνεις ορθολογιστικές κρίσεις για την αισθητική ποιότητα και την 
αξία του έργου τέχνης. Εξαρτάται από την ευαίσθητη αντίληψη, την ανάλυση και την εφαρμογή των 
κριτηρίων. 
ΕΙ ΕΜΠΕΙΡΙΚΗ: Αξιολόγηση στο εάν εξυπηρετεί την προτιθέμενη λειτουργία του (π.χ. το χερούλι 
ενός φλιτζανιού).  
Ε2 ΣΥΣΤΗΜΑΤΙΚΗ: Η εφαρμογή των κριτηρίων (π.χ. εάν έχει εσωτερική συνέπεια, εάν ζωντανεύει 
την εμπειρία του καλλιτέχνη, εάν αντανακλά την κουλτούρα της εποχής κ.τ.λ.). 
 
 
 

ΕΚΤΙΜΗΣΗ 
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Στην εκτίμηση (appreciation) υπάρχει αμφιβολία στην ερμηνεία του ρόλου. Είναι κάποιο είδος 
γνώσης, αξιολόγησης ένα νιώσιμο, μια απόλαυση για το τι προσφέρει το έργο τέχνης και 
γενικότερα για την προσφορά του καλλιτέχνη στην κοινωνία. 
Ζ1 ΕΚΤΙΜΗΣΗ ΤΗΣ ΑΞΙΑΣ: Εάν ένα έργο έχει αισθητική αξία, εάν παρέχει αισθητική εμπειρία, εάν 
επιδρά στο θεατή έτσι που να αγαπά την τέχνη και να σέβεται το ρόλο της,  
Ζ2 ΤΑΥΤΙΣΗ: με το έργο τέχνης και τον καλλιτέχνη. Είναι μέθοδος γνώσης του έργου χωρίς να 
σημαίνει και αποδοχή του.  
Ζ3 ΣΥΝΑΙΣΘΗΣΗ στην εκπαίδευση τέχνης είναι η κατάσταση συναισθηματικής διέγερσης του 
ατόμου προερχόμενη από την επαφή (εμπειρία) με το έργο τέχνης. Έτσι έχουμε συναισθήματα 
ευχαρίστησης, διασκέδασης, έκτασης, πλήξης, περιφρόνησης, κ.τ.λ. 
 
Η0 Παραγωγή 
Ο πιο κοινός στόχος μέσα στα σχολεία είναι η παραγωγή έργων από τους μαθητές. Μπορούμε να 
την ορίσουμε σαν την ικανότητα να συνδυάζεις τα διάφορα στοιχεία για να φτιάξεις ένα έργο τέχνης 
(π.χ. να δέσεις τα φορμικά στοιχεία σε φόρμες και αυτά με το περιεχόμενο). 
Ορισμένοι καθηγητές τέχνης (ο Lowenfeld) θεωρούν ότι το πιο σημαντικό στη δημιουργία, είναι η 
πορεία αυτή καθ’ αυτή, είτε ολοκληρωθεί είτε όχι. Ενώ άλλοι (Wachowiak, Ramsay) υποστηρίζουν 
ότι σημασία κυρίως έχει το τελικό προϊόν, το αποτέλεσμα. 
 
H1 ΔΕΞΙΟΤΕΧΝΙΑ: Έλεγχος μέσων και εργαλείων βάσει της πείρας. Η μαστοριά. Γενικά επικρατεί 
η λαθεμένη αντίληψη ότι η δεξιοτεχνία είναι και το κυριότερο στην τέχνη.  
 
Η2 ΔΗΜΙΟΥΡΓΙΚΟΤΗΤΑ: Η εφευρετικότητα, το σπρώξιμο των προηγούμενων ορίων ή το σπάσιμό 
τους. Ο EISNER θεωρεί ότι τόσο στη φόρμα όσο και στο περιεχόμενο η δημιουργικότητα 
εκφράζεται με κάτι Νέο. Άλλοι πάλι, δεν θεωρούν την εφευρετικότητα σημαντικό στοιχείο στην 
παραγωγή π.χ. με το να κάνεις καταπληκτικά αντίγραφα. 
Ας δούμε τώρα πως περικλείονται αυτοί οι στόχοι μέσα στις ενότητες καλλιτεχνικών μαθημάτων, 
και η πιο μικρή ενότητα περιέχει συνδυασμούς με τις Συμπεριφορές και τα Περιεχόμενα. 
 
— ΕΝΟΤΗΤΑ ΜΕ ΘΕΜΑ: ΣΧΕΔΙΑ ΚΕΦΑΛΙΩΝ ΚΑΙ ΧΕΡΙΩΝ.  
Καθοδηγούμε τους μαθητές να σχεδιάσουν μια σειρά από κεφάλια και χέρια. Διδάσκονται την 
τεχνική, τη σύνθεση, την εκφραστική χρήση της γραμμής, πως η γραμμή «συμβάλει στη διάθεση» 
(π.χ. χέρι σφιγμένο ή χαλαρό, με διαφορετικές γραμμές στο σχεδιασμό του προσώπου έχουμε σαν 
αποτέλεσμα πρόσωπο χαρούμενο ή λυπημένο κ.τ.λ.). Εδώ σαν επιδιωκόμενη Συμπεριφορά από 
τους μαθητές είναι η παραγωγή έργου τέχνης (Η) και πιο συγκεκριμένα η απόκτηση σχεδιαστικής 
ευχέρειας (Η1 Δεξιοτεχνία). Καλύπτουμε ακόμη από πλευράς Περιεχομένου α) τον τροποποιητικό 
χαρακτήρα (2.3) με το να κατανοηθεί ότι π.χ. το ίδιο χέρι αν σχεδιαστεί σε διάφορες στάσεις 
μεταδίδει διαφορετικές ιδέες β) τη Σύνθεση (2.2.) με το να τοποθετηθούν μέσα στο χαρτί 
ισορροπημένα τα επί μέρους σχέδια και γ) κατανόηση του Σχεδίου (4.5) σαν Μορφή Τέχνης. 
Ας δώσουμε ακόμη μερικά παραδείγματα. 
 
— ΕΝΟΤΗΤΑ ΜΕ ΘΕΜΑ: ΓΛΥΠΤΙΚΗ ΧΩΡΟΥ 
Σ’ αυτά τα μαθήματα οι μαθητές βλέπουν φωτογραφίες από μοντέρνα περίοπτα γλυπτά, που το 
κενό συμμετέχει στο σχέδιο (π.χ. του γλύπτη MOOR). Ή αν έχουν τη δυνατότητα (Μουσεία κ.τ.λ.) 
να δούνε από κοντά παρόμοια γλυπτική. Ο στόχος μας είναι να φτιάξουν και οι μαθητές ένα μικρό 
γλυπτό από διάφορα υλικά (σύρμα, σπάγκος, ξύλο) για να αντιληφθούν τα κενά σαν μέρη 
οργανικά του συνόλου και να έρθουν σε επαφή με τη σύγχρονη γλυπτική. 
Μέσα σ’ αυτήν τη διαδικασία επιτυγχάνουμε τα παρακάτω: 
 
 ΠΕΡΙΕΧΟΜΕΝΑ      ΣΥΜΠΕΡΙΦΟΡΕΣ 
τη Σύνθεση (2.2) σε συνδυασμό με την Ορολογία (Β1) 
τη Σύνθεση (2.2) σε συνδυασμό με τη Γνώση (Β2, Γλύπτης) τα Μέσα, εργαλεία (1.1, 1.2) σε 
συνδυασμό με τη Δεξιοτεχνία (Η1) τη Γλυπτική (4.2) σε συνδυασμό με τη Δημιουργικότητα (Η2) 
 
— ΕΝΟΤΗΤΑ ΓΙΑ ΤΗΝ ΑΥΞΗΣΗ ΤΗΣ ΑΙΣΘΗΤΙΚΗΣ ΕΜΠΕΙΡΙΑΣ 
Αυτή η ενότητα είναι αρκετά προωθημένη και πραγματοποιείται σε αμερικάνικα σχολεία σε 
επίπεδο Λυκείου. Ο σκοπός της είναι να μετασχηματίσει εμπειρίες με έργα τέχνης σε αισθητικές  
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εμπειρίες (αισθητική = η διερεύνηση του ωραίου, εμπειρία = η γνώση που αποκτάται με βίωση, 
εποπτεία, πειραματισμό). Αυτή η σειρά μαθημάτων κινείται σε τρεις άξονες 
1) Σπουδή και ανάλυση του έργου των KLEE, MOTHERWEL, GOYA., 2) Θέματα είναι η Βία, η 
Τραγωδία, η Αλλοτρίωση, 3) Η ταχύτητα του μαθήματος είναι ανάλογη, με την απόδοση των 
μαθητών. 
Ξεκινούν διαβάζοντας κριτικές για τα συγκεκριμένα έργα. Τα συνδέουν με σημερινά κοινωνικά 
γεγονότα μέσα από εφημερίδες, φιλμ, βίντεο. 
Η πορεία για τον εμπλουτισμό της εμπειρίας βασίζεται: α) στην παρατήρηση του έργου, β) στην 
προφορική περιγραφή της παρατήρησης βασισμένη σε προηγούμενες παρόμοιες παρατηρήσεις-
αναλύσεις, γ) παρατήρηση ξανά του έργου μετά από όσα έχουν ακούσει και αντιληφθεί. 
Ο Καθηγητής αναλύοντας το έργο χρησιμοποιεί την ίδια μέθοδο ανάλυσης που κάνει και με τα 
μαθητικά έργα. Ας δούμε τώρα τι επιτυγχάνουμε με αυτήν την ενότητα. ΣΥΜΠΕΡΙΦΟΡΕΣ                                                                               
ΠΕΡΙΕΧΟΜΕΝΑ 
— Ορολογία (Β1) + Τροποποιητικός Χαρακτήρας (2.3) μέσα από 
το εκφραστικό νόημα του έργου 
-- Ορολογία (Β1) + Περιεχόμενο (3.0) συμβολισμός κ.τ.λ. 
— Ορολογία (Β1) + Θεωρία (6.1) ανάλυση αισθητικής εμπειρίας 
— Μεθοδολογία (Β7) + Μέσα, πορείες (1.1, 1.3) τέμπερα ή γενικά τα υλικά 
— Μεθοδολογία (Β7) + Θεωρία (6.1) 
— Ανάλυση σχέσης Μερών με το όλο Δ2 + Τροποποιητικός χαρ. (2.3) σύγκριση παιδικών έργων 
και έργων καλλιτεχνών που χρησιμοποιούν παρόμοιες τεχνικές 
— Ανάλυση σχέσης Μερών με το όλο Δ2 + Περιεχόμενο θέμα (3.0) 
— Δημιουργικότητα (Η2) + Μορφές Τέχνης (4.0) 
Αυτή η μέθοδος ανάλυσης του BRENT WILSON μας βοηθάει να διαπιστώσουμε τι επιτυγχάνουμε 
θεωρητικά με την προσωπική μας μέθοδο διδασκαλίας και συγκρίνοντάς τη με το Συνοπτικό 
Πίνακα, να συμπληρώσουμε ότι κενά έχουμε φτιάχνοντας νέες ενότητες μαθημάτων. 
 
ΤΕΣΤ 
Όπως αναφέραμε στην αρχή η αξιολόγηση είναι στενά δεμένη με τη Διαδικασία Διδασκαλίας. Θα 
παραθέσουμε μια σειρά από τεστ Νέου Τύπου που χρησιμοποιούνται στα Αμερικάνικα Σχολεία και 
που ελέγχουν κατά πόσο επιτεύχθηκαν όλοι οι στόχοι που περιγράψαμε διεξοδικά προηγούμενα. 
Στο τέλος θα γίνει μια κριτική ανάλυσή τους για να δούμε τη συνολική τους χρησιμότητα. Να 
προσέξουμε ότι ο διαχωρισμός που γίνεται στις Συμπεριφορές είναι αρκετά μηχανιστικός, διότι 
στην πραγματικότητα επηρεάζονται μεταξύ τους. 
Τεστ Αντίληψης Α.Ο 
To Education Through Vision Test του TRISMEN είναι μια σειρά τεστ που ερευνούν και την 
Αντίληψη. Προβάλλεται στους μαθητές ένα σλάιτ που δείχνει τέσσερις εικόνες. Μπροστά τους 
έχουν μια κόλα χαρτί με σειρές από 4 τετραγωνάκια αριθμημένα αντίστοιχα με τις 4 εικόνες του 
σλάιτ.  
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Από μαγνητόφωνο ακούγονται οι οδηγίες και οι ερωτήσεις και οι μαθητές θα σημειώσουν ένα Χ 
στο αντίστοιχο μικρό τετραγωνάκι που θεωρούν ότι ανταποκρίνεται η σωστή απάντηση, θα δούνε 
περίπου τριάντα σλάιτς. 
— ΤΕΣΤ που ερευνά τα: A3, 2.3. 
Προβάλλεται το σλάιτ και ακούγεται η ερώτηση: · Ποιο από αυτά τα γκρουπ από σηματάκια 
μεταδίδει αισθήματα δύναμης και αξιοπιστίας; 
Το σλάιτ προβάλει τέσσερεις εικόνες με τέσσερεις ομάδες από σήματα κατατεθέντα (αυτοκόλλητα 
κ.τ.λ.) από διάφορα προϊόντα εταιρίες κ.τ.λ. Οι γραφίστες ως γνωστό προσπαθούν όταν φτιάχνουν 
τέτοια σήματα εταιριών να ανταποκρίνονται στο ύφος των προϊόντων της εταιρίας. Μια εταιρία 
αθλητικών θα έχει σηματάκι που οι γραμμές του θα μεταδίδουν την αίσθηση της κίνησης, πλάγιες, 
καμπύλες κ.τ.λ. Στο σλάιτ μια ομάδα από τέτοια σηματάκια είναι βαριά, τετράγωνα, πυραμιδοειδή. 
Αυτή η ομάδα είναι η σωστή απάντηση. 
— (A3, 2.1) Προβάλλεται ένα σλάιτ με τέσσερεις ζωγραφιές. Στην μία έχουν αλλάξει ένα τμήμα της 
κάνοντας έναν αναχρονισμό. Οι οδηγίες λένε ότι τρεις από τις τέσσερεις ζωγραφιές είναι αυθεντικές 
και ρωτάν: 
— (A3, 2.1) — Σε ένα έργο έχει αλλάξει ένα τμήμα ποιο είναι; 
— (A3, 2.1) — Ποιο έργο φαίνεται φωτισμένο από φως ηλίου που δύει; 
— (A3, 2.1) — Ποιο δείχνει τα τρία βασικά χρώματα. 
ΣΗΜ. ΟΙ σημειώσεις που βάζουμε μέσα στην παρένθεση παραπέμπουν στο Συνοπτικό πίνακα και 
προφανώς δεν είναι τμήμα της ερώτησης του τεστ. 
Άλλο τεστ: — (A3, 2.1) Εάν θέλατε να εξηγήσετε το σχήμα ενός κύβου σ’ έναν άνθρωπο που δεν 
έχει δει ποτέ, ποιο από αυτά τα σχέδια θα διαλέγατε; 
— (A3, 2.1, A3, 2.2) ΟΔΗΓΙΕΣ: Στην επόμενη ερώτηση θα δείτε πρώτα ένα σλάιτ με ένα 
χρωματισμένο σχέδιο κατόπιν θα δείτε ένα σλάιτ με τέσσερα χρωματισμένα σχέδια. Ένα από τα 
τέσσερα σχέδια θα είναι όμοιο με το πρώτο που είδατε. Θα σας ζητηθεί να αναγνωρίσετε αυτό το 
σχέδιο. 
Οι μαθητές βλέπουν τα σλάιτς και ακούγεται η ερώτηση — Ποιο από αυτά τα χρωματισμένα σχέδια 
είναι όμοιο μ’ εκείνο που είδατε προηγουμένως; 
Τεστ από το Πανεπιστήμιο του  Σικάγο. Ερευνά την Αντίληψη και τη Γνώση και απευθύνεται σε 
αρκετά προχωρημένους. Στην απαντητική κόλλα, δίπλα στα τέσσερα τετραγωνάκια, έχουν 
προσθέσει ένα πέμπτο, για την περίπτωση που σε καμιά εικόνα του σλάιτ, δεν ανταποκρίνεται η 
απάντηση. 
Βλέπουν τέσσερεις ζωγραφιές των Jawlensky, Giotto, El Greco και Perugino. 
— (A3, 2.2) Ποια σύνθεση χρησιμοποιεί συμμετρία και γραμμική προοπτική. 
— (A3, 2.2 — Β3, 2.2) Ποια σύνθεση φανερώνει κάποια άγνοια των νόμων της προοπτικής; 
— (A3, 2.2 — A3, 3.1) Σε ποιο έργο η αρχιτεκτονική είναι το κύριο θέμα και οι φιγούρες 
δευτερεύουσες; 
Η Dorthea Devis (1968) ανέπτυξε μια σειρά τεστ που προσδιορίζουν αν υπάρχει και σε πιο βαθμό, 
η ικανότητα αντίληψης της συνθετικής δομής μιας ζωγραφικής. Δίνεται σε κάθε μαθητή μια 
φωτοτυπία που αριστερά έχει ένα ζωγραφικό έργο και δεξιά είναι λευκό. ΟΔΗΓΙΕΣ (Α1, Q..2): 
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Μελετήστε τη ρεπροντυξιόν «Μαντόνα και Βρέφος» του Φίλιππο Λίππι και μετά στο διπλανό 
πλαίσιο κάντε ένα διάγραμμα που να δείχνει τις δύο κυριότερες κυκλικές φόρμες και τις δύο 
κυριότερες τριγωνικές φόρμες του έργου. 

 
ΤΕΣΤ ΓΝΩΣΗΣ Β.Ο.  
Τα πιο κοινά τεστ γνώσης είναι αυτά που ελέγχουν δοθείσες πληροφορίες. 
 
Β.1. ΤΕΣΤ ΓΝΩΣΗΣ ΤΗΣ ΟΡΟΛΟΓΙΑΣ 
— (Β.1, 4.7) Ένα κολλάζ είναι: α)  Ένα είδος αφηρημένης γλυπτικής, β) Ένα αρχιτεκτονικό σχέδιο, 
γ) μία μεταξοτυπία, 5) μία ομάδα από δύο ή τριών διαστάσεων αντικείμενα εφαρμοσμένα σε μια 
επιφάνεια, ε) μια μεγάλη συλλογή, αντικειμένων. 
Ο μαθητής εδώ πρέπει να βάλει ένα Χ δίπλα στη σωστή απάντηση. 
— (Β.1, 2.2) Η προοπτική αναφέρεται σε: ....Δίνονται μια σειρά απαντήσεις εκ των οποίων μία είναι 
η σωστή (αυτή που λέει: ψευδαίσθηση του βάθους). 
 
Β2 ΤΕΣΤ ΓΝΩΣΗΣ ΓΕΓΟΝΟΤΩΝ  
Αναφέρουμε εδώ μερικά τεστ που έχει φτιάξει ο Ε. EISNER. 
— (Β.2, 1.2 — Β.2, 5.1) Ο Μιχαήλ Άγγελος είχε κάνει πολυάριθμα έργα σε: α) Λιθογραφίες, β) 
ξυλογλυπτική, γ) μάρμαρο, δ) Παστέλ. 
— (Β.2, 4.8, Β.2, 5.5) Το στυλ της κεντρικής εισόδου του Καθεδρικού της Σαρτρ είναι: α) Ύστερος 
Γοτθικός, β) Ρωμαϊκός, γ) Πρώιμος Γοτθικός, δ) Κλασσικός. 
Του τεστ προηγείται προβολή ανάλογου φιλμ. 
— (Β.2, 1.3) Μια τοιχογραφία που απαιτεί υγρό σοβά στην επιφάνειά της την ώρα της κατασκευής 
ονομάζεται: ... 
Εδώ παρατίθενται πέντε απαντήσεις εκ των οποίων η, μία είναι η σωστή (φρέσκο). 
Β4 ΤΕΣΤ ΓΝΩΣΕΩΝ ΓΙΑ ΤΑΣΕΙΣ ΚΑΙ ΔΙΑΔΟΧΕΣ  
Το σλάιτ δείχνει τέσσερα γλυπτά (Αιγυπτιακό, κλασσικό ελληνικό, μοντέρνο, μπαρόκ). 
(Β.4, 5.2) Ποια γλυπτική είναι η αρχαιότερη: η Α η Β η Γ η Δ; Ποια είναι πιο πρόσφατη: η Α η Β η Γ 
η Δ; Οδηγίες στο ίδιο τεστ: Συχνά μια προηγούμενη γλυπτική επηρεάζει μια επόμενη. Ερώτηση: 
ποια γλυπτική έχει επηρεάσει ποια; 1) η Α τη Γ, 2) η Β τη Γ, 3) η Β τη Δ, 4) η Δ τη Β. 
Β6 ΓΝΩΣΗ ΚΡΙΤΗΡΙΩΝ 
— (Β.6, 6.2) Όταν αποφασίζετε για ένα έργο τέχνης ότι είναι καλό ή όχι ποιος είναι ο 
σπουδαιότερος λόγος που αποφασίζετε; α) Οι φιγούρες πρέπει να ζωγραφίζονται με φυσικό 
τρόπο, β) Τα διαφορετικά μέρη του έργου πρέπει να πηγαίνουν μαζί, γ) Ο καλλιτέχνης πρέπει 
πάντα να ακολουθεί κανόνες, δ) Ο καλλιτέχνης δεν πρέπει να είναι τσαπατσούλης. 
Ένα παρόμοιο τεστ αλλά πιο δύσκολο είναι το ακόλουθο: 
— Ποιο κριτήριο από τα ακόλουθα είναι το λιγότερο επαρκές για να κρίνεις αισθητικά ένα έργο 
τέχνης;  
α) Ο τρόπος που σχετίζονται τα μέρη, β) Η ευαισθησία που ο καλλιτέχνης χρησιμοποίησε τα υλικά, 
γ) Η ευχαρίστηση που ο θεατής αντλεί κοιτάζοντας το έργο, δ) Η απουσία ενός κέντρου 
ενδιαφέροντος. 
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ΤΕΣΤ ΚΑΤΑΝΟΗΣΗΣ Γ.Ο. 
Τα τεστ που ελέγχουν την κατανόηση είναι συχνά παρόμοια με τα τεστ γνώσης. Η μετάφραση και η 
ερμηνεία εξετάζονται με την παρουσίαση ενός έργου άγνωστου προς τους μαθητές. 
Γ1 ΜΕΤΑΦΡΑΣΗ 
— Παρουσιάζεται το έργο «Ευαγγελισμός» του Δάσκαλου των Barberini. 
(Γ 1, 3.2) ΟΔΗΓΙΕΣ: Πολυάριθμα αντικείμενα αυτού του πίνακα μεταφέρουν συμβολικά νοήματα, 
που προχωρούν πέρα από το φυσικό τους νόημα. Εξηγήστε το νόημα: 
α) Ο κρίνος που κρατάει ο Άγγελος, β) το περιστέρι που κατεβαίνει, γ) τα κτίρια, δ) το λευκό 
τριαντάφυλλο στο βάζο, ε) τα φτερά του Αγγέλου, ζ) ο μπλε μανδύας της Παρθένου. 
Σ’ αυτές τις απαντήσεις η μία (τα κτίρια) δεν έχουν κανένα συμβολικό χαρακτήρα. 
Παρουσιάζονται τα έργα Α) του ΤΗ. EΛKINS με τίτλο «οι Αδελφοί Biglin συμμετέχουν σε αγώνες 
δρόμου» και Β) του WATTEAU το «Ιταλοί Κωμικοί». 
(Γ 1, 3.3) ΟΔΗΓΙΕΣ Βάλτε ένα Α μπροστά από τις λέξεις που περιγράφουν τις ιδέες του Α πίνακα 
και ένα Β μπροστά από τις λέξεις που περιγράφουν τις ιδέες που παρουσιάζει ο Β πίνακας: 1) 
Φυσικό, 2) Καλλιτεχνικό, 3) Αθλητικό 4) Ανοιχτό, 5) Κλειστό, 6) Διανοητικό, 7) Περιεκτικό, 8) Μη 
περιεκτικό. 
 
Γ2 ΕΡΜΗΝΕΙΑ ΤΟΥ ΝΟΗΜΑΤΟΣ ΤΟΥ ΕΡΓΟΥ ΤΕΧΝΗΣ 
 
Παρουσιάζεται ένα έργο που το θέμα του κρύβει ένα βαθύτερο νόημα. 
(Γ.2, 3.2) Πίνακας του VERMEER με τίτλο «Κυρία που ζυγίζει χρυσάφι» ΟΔΗΓΙΕΣ: Βάλτε ένα X σε 
μία από τις πέντε γραμμές. Εάν το βάλετε στην πρώτη σημαίνει ότι συμφωνείτε με την απάντηση 
που είναι αριστερά, εάν το βάλετε στην πέμπτη συμφωνείτε με τη δεξιά απάντηση. Στην κεντρική 
γραμμή ότι δεν έχετε άποψη ή συμφωνείτε και με τις δύο απαντήσεις. Στην δεύτερη και στην 
τέταρτη σημαίνει ότι συμφωνείτε με τις αντίστοιχες απαντήσεις αλλά όχι απολύτως. 
Η γυναίκα δεν αντιπροσωπεύει παρά μια γυναίκα --- Η γυναίκα παρουσιάζει θρησκευτική αγνότητα 
Η ζυγαριά είναι απλά ένα όργανο ζύγισης ----------- Η ζυγαριά συμβολίζει μια κρίση  
Τα μαργαριτάρια είναι απλώς κοσμήματα ----------- Τα μαργαριτάρια συμβολίζουν τον γήινο πλούτο 
 

(Το τεστ έχει απόψεις συμβολικές και μη συμβολικές). Στηριζόμενοι σ’ ένα τέτοιο τεστ οι μαθητές 
μπορούν να αναπτύξουν κατόπιν γραπτά ένα κείμενο που να παρουσιάζει τις προσωπικές τους 
απόψεις για την ανάλυση του πίνακα. 
Ένα τεστ τύπου δοκιμίου (Γ.2, 3.2). Για τον πίνακα του BRUEGEL «οι Ανάπηροι» έχουν πει ότι δεν 
απεικονίζει μόνο, μερικούς παραμορφωμένους ζητιάνους αλλά έχει μια πολιτική χροιά. Όλα τα 
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καπέλα που φοράνε είναι διαφορετικά. Π.χ. 
 
Ένας φοράει μήτρα επισκόπου, άλλος στρατιωτικό μπερέ. Τι νόημα μπορεί να αποδοθεί στον 
πίνακα; 
Αυτό το τεστ είναι για μαθητές στις τάξεις του Λυκείου. 
 
ΤΕΣΤ ΑΝΑΛΥΣΗΣ Δ.Ο. 
Παρουσιάζεται στους μαθητές άγνωστο υλικό. Ζητείται να κάνουν ανάλυση όπως κάνει ένας 
κριτικός τέχνης. 
 
Δ1 ΤΕΣΤ ΑΝΑΛΥΣΗΣ ΣΤΟΙΧΕΙΩΝ 
 
Τεστ του BRENT WILSON (Δ.Ι 2.0) ΟΔΗΓΙΕΣ: Μελετήστε τον πίνακα «Καθεδρικός της Rouen» του 
MONET. Κάντε ένα κατάλογο με όλες τις ειδικές ποιότητες, διαθέσεις, μέρη και αντικείμενα που 
βλέπετε στη ζωγραφιά, κάντε τον όσο μπορείτε πιο μεγάλο. 
 
Δ2 ΤΕΣΤ ΑΝΑΛΥΣΗΣ ΤΩΝ ΣΧΕΣΕΩΝ ΤΩΝ ΜΕΡΩΝ 
 
(Δ.2, 2..1 Δ.2. 2.2) ΟΔΗΓΙΕΣ: Περιγράψετε την οργάνωση του πίνακα «Η προσκύνηση των Μάγων» 
σε σχέση με την ισορροπία, τα μεγέθη και την παρουσίαση, αναλύοντας πως χρησιμοποιούνται τα 
κάτωθι στοιχεία: γραμμή, επίπεδο, όγκος, μάζα, υφή, φωτοσκίαση και χρώμα. Χρόνος απάντησης 
20 λεπτά. 
Ας δώσουμε εδώ και τον προτεινόμενο τρόπο βαθμολόγησης του απαντητικού δοκιμίου. Κάθε 
όρος που χρησιμοποιείται από το μαθητή βαθμολογείται με 1 πόντο. 
Για όρους ανάλυσης σχέσεων «συσχετίζεται», «μοιάζει», «αντηχεί», «συνδέει», «κοντά», «κάτω», 
«παράλληλα» κ.τ.λ. 
Για χρώματα: «μπλε», «πράσινο», «φωτεινό γκρι» κ.τ.λ. 
Για την υφή «λείο», «τραχύ» κ.τ.λ. 
Για κυριολεκτικές έννοιες: «άνθρωπος», «δένδρο» κ.τ.λ. 
Για τις μορφές τέχνης: «σχέδιο», «ζωγραφική», «χαρακτικό», κ.τ.λ. 
 
Δ3 ΤΕΣΤ ΑΝΑΛΥΣΗΣ ΤΩΝ ΣΧΕΣΕΩΝ ΤΩΝ ΜΕΡΩΝ ΜΕ ΤΟ ΟΛΟ 
 

(Δ.3, 2.0 Δ.3, 3.3) ΟΔΗΓΙΕΣ: Μερικές φορές γραμμές, χρώματα, σχήματα και υφή κάνουν τη 
ζωγραφιά να μοιάζει ήρεμη, ζεστή, στέρεα, ανήσυχη κ.τ.λ. Καθώς θα βλέπετε τα σλάιτς θα 
συμπληρώνετε την πρόταση που ανταποκρίνεται στα σλάιντ. Θυμηθείτε πως δεν κρίνετε τη 
ζωγραφιά αλλά περιγράφετε πως ένα μέρος επηρεάζει το σύνολο, α) Οι γραμμές κάνουν τη 
ζωγραφιά να δείχνει. .. β) Τα χρώματα κάνουν τη ζωγραφιά να δείχνει.... γ) Η τοποθέτηση της 
φιγούρας στο κέντρο δίνει στη ζωγραφιά ένα χαρακτήρα.... 
 
ΤΕΣΤ ΑΞΙΟΛΟΓΗΣΗΣ Ε.Ο. 
Έχουμε πει ότι για να γίνει αξιολόγηση πρέπει πρώτα να γίνει μια προσεκτική ανάλυση του έργου. 
Ας δούμε μερικά τεστ: 
 

Ε1 ΤΕΣΤ ΕΜΠΕΙΡΙΚΗΣ ΑΞΙΟΛΟΓΗΣΗΣ 
 
(Ε.1 1 1 Ε.1 4.2) ΟΔΗΓΙΕΣ: θα προβάλετε έναπροσχέδιο για εκτέλεση γλυπτού. Βάλτε ένα X στο 
υλικό που θεωρείτε κατάλληλο για την πραγματοποίησή του. 
Α ξύλο, Β πέτρα, Γ μπρούντζος. Δ πηλός, Ε καθένα από τα πιο πάνω. 
 

Ε2 ΤΕΣΤ ΣΥΣΤΗΜΑΤΙΚΗΣ ΑΞΙΟΛΟΓΗΣΗΣ 
 
(Ε.2, 2.0— Ε.2, 3.1Ε.2,3.2) Μοιράζονται φωτοτυπίες με ένα έργο του Ρ. CEZANNE. Δίπλα από τη 
ζωγραφιά στη φωτοτυπία υπάρχει κενός χώρος για την απάντηση. 
ΟΔΗΓΙΕΣ: Ορισμένοι που μελέτησαν τον πίνακα «Νεκρή φύση» του Cezanne είπαν ότι είναι πολύ 
επιτυχημένος γιατί τα διάφορα μέρη του δένουν πολύ καλά μεταξύ τους. Στο λευκό τμήμα του 
χαρτιού σας γράφτε για αυτά τα μέρη και πως σκέπτεστε ότι ταιριάζουν μεταξύ τους. Χρόνος 15 
λεπτά παρόμοιο τεστ (Ε.2, 4.1 Ε.3. 4.1) καταλήγει με την ερώτηση. ... Είπαν ότι νοιώθει κανείς 
ευχαρίστηση, κοιτάζοντας τον πίνακα. Γιατί εσείς πιστεύετε ότι μπορεί κανείς να νοιώσει 
ευχαρίστηση ή όχι, Αιτιολογήστε. Χρόνος 15 λεπτά. 
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Εδώ δίνονται απαντήσεις του τύπου: Ζεις μια έντονη και ποιοτική εμπειρία κοιτώντας τον ή: Λέει 
κάτι για τον 20ο αιώνα κ.τ.λ.) 
 
ΤΕΣΤ ΕΚΤΙΜΗΣΗΣ Ζ.Ο. 
Μπορούμε να αξιολογήσουμε κατά πόσο ένας μαθητής εκτιμά την τέχνη σαν κοινωνικό φαινόμενο 
και από την εξωσχολική του συμπεριφορά. Ας υποθέσουμε ότι υπάρχει ένα ενδιαφέρον γλυπτό σ 
ένα διάδρομο του σχολείου ή σε μια πλατεία. Ποιοι μαθητές έχουν σταθεί να το παρατηρήσουν; 
 
Ζ.1 ΤΕΣΤ ΕΚΤΙΜΗΣΗΣ ΤΗΣ ΤΕΧΝΗΣ ΚΑΙ ΤΩΝ ΚΑΛΛΙΤΕΧΝΙΚΩΝ ΔΡΑΣΤΗΡΙΟΤΗΤΩΝ 
 
ΟΔΗΓΙΕΣ: Απαντήστε με ένα από τα κάτωθι 
1) Είναι υπέροχο 2) Μ’ αρέσει. 3) Έτσι κ έτσι 4) Δεν μ’ αρέσει πολύ 5) Δεν μ’ αρέσει καθόλου, στην 
ερώτηση πως νοιώθετε απέναντι στις ακόλουθες καλλιτεχνικές δραστηριότητες; 
(Ζ.1 1.4 Ζ.1, 4.1 Ζ.1, 4.5) Να σκιτσάρω ή να ζωγραφίζω. 
(Ζ.1 1.1 Ζ.1 1.42.1,4.1.0) Να πλάθω τον πηλό και να φτιάχνω κεραμικά. 
(Ζ.1 4.2) Να διαλέγω ζωγραφιές για το δωμάτιο μου. 
(Ζ.1 5.1) Να διαβάζω για τους μεγάλους καλλιτέχνες και τα έργα τους. 
(Ζ.1. 4.1) Να μαζεύω ρεπροντυξιόνς. 
 
Ζ.2. ΤΕΣΤ ΤΑΥΤΙΣΗΣ ΜΕ ΤΟΥΣ ΚΑΛΛΙΤΕΧΝΕΣ ΚΑΙ ΤΟ ΕΡΓΟ ΤΟΥΣ 
 

Αυτά τα τεστ αξιολογούν κατά πόσον ένα άτομο αποδέχεται τα καλλιτεχνικά έργα και εάν έχει 
ανοιχτό τρόπο σκέψης απέναντι στις νέες μορφές τέχνης. 
ΟΔΗΓΕΙΕΣ: Βάλτε το νούμερο μιας από τις κάτωθι απαντητικές προτάσεις δίπλα σε κάθε άποψη. 
1) Είμαι πολύ σύμφωνος με την άποψη, 2) Είμαι σύμφωνος, 3) Είμαι αβέβαιος για το πως 
αισθάνομαι με αυτή την άποψη, 4) Δεν συμφωνώ, 5) Δεν συμφωνώ καθόλου. 
ΑΠΟΨΕΙΣ (1.2, 5.1) Αυτοί που γίνονται καλλιτέχνες είναι συνήθως εκείνοι που δεν είχανε επιτυχία 
σε άλλες περισσότερο σπουδαίες δουλειές. 
Οι καλλιτέχνες θα έπρεπε να ζωγραφίζουν πράγματα που η πλειοψηφία του κόσμου να 
καταλαβαίνει. 
(Ζ.2, 5.1 Α.2, 2.4) Είναι καλό να εκτιμάς την τέχνη αλλά δεν είναι στην πραγματικότητα και κάτι 
σπουδαίο. 
(Ζ.2, 5.1 Ζ.2,5.6) Η συνεισφορά ενός καλλιτέχνη στην κοινωνία δεν είναι τόσο σπουδαία όσο αυτή 
ενός επιστήμονα. 
 
Ζ.3. ΤΕΣΤ ΓΙΑ ΤΗ ΣΥΝΑΙΣΘΗΣΗ ΣΤΗΝ ΤΕΧΝΗ 
 

Στο πιο κάτω τεστ έχουν δοθεί οι ίδιες οδηγίες με το προηγούμενο. Αυτό βέβαια απευθύνεται σε 
πιο προωθημένους μαθητές, (τεστ του DUNKEL). 
(Ζ.3, 6.1) Μόνο οι συναισθηματικές αντιδράσεις μετρούν. Εάν ένα έργο μας αφήνει αδιάφορους 
ακόμα και αν γενικώς εκτιμάται σαν αριστούργημα, για μας δεν αξίζει. 
Στην εκτίμηση της τέχνης η σχέση μου με το έργο τέχνης είναι κάτι πολύ προσωπικό, που 
ρυθμίζεται αποκλειστικά από τη φαντασία μου και από τις ιδέες που μου έρχονται κοιτώντας το 
έργο. 
Η ευχαρίστηση είναι βασική προϋπόθεση της τέχνης. Κοιτάζοντας κάποιος ένα έργο τέχνης 
εντυπωσιάζεται βαθιά από τη διάθεση που μεταδίδει ο καλλιτέχνης μέσω του έργου του. κ.τ.λ. 
(Ζ.3, 4.0) Περιγράψτε τις αντιδράσεις σας κοιτώντας αυτό το έργο. Πως σας επηρεάζει πως σας 
κάνει να νοιώθετε. Δεν είναι απαραίτητο να περιγράψετε τι βλέπετε ή αν σκέπτεστε ότι είναι καλό ή 
όχι (Χρόνος 10 λεπτά). 
 

ΤΕΣΤ ΠΑΡΑΓΩΓΗΣ 
Δεν υπάρχουν πολλά τεστ παραγωγής διότι δεν αξιολογούν συνήθως το μαθητικό έργο τέχνης 
μέσα από τεστς. Το κάθε τεστ έχει προκαθορισμένα στάνταρς απαντήσεων που επειδή ακριβώς 
είναι στάνταρς (σταθερές) αντιτίθενται στη δημιουργική φύση της εργασίας της παραγωγής έργου, 
που προτείνει πολλές και διάφορες λύσεις μη σταθερές. 
 

Η.1 ΤΕΣΤ ΣΤΗ ΔΕΞΙΟΤΕΧΝΙΑ ΤΗΣ ΠΑΡΑΓΩΓΗΣ ΕΡΓΩΝ 
Θα πρέπει να λάβουμε υπ' όψιν μας σ αυτό το τεστ ότι είναι δύσκολο να απομονώσουμε 
παράγοντες στην παραγωγή. 



82 
 

 
(Η.1, 1.4 Η.1, 3.1 Η.1, 4.5) ΟΔΗΓΙΕΣ: Το μοντέλο είναι σε καθιστή θέση. Ζωγραφίστε το 
απεικονίζοντας με ακρίβεια 1) τις διαστάσεις του μοντέλου, 2) Τη θέση της φιγούρας, 3) Τον τρόπο 
που τα μέρη σχετίζονται το ένα με το άλλο στην πόζα. Μην ασχοληθείτε με την ποιότητα της 
γραμμής, το σκίασμα και τη σύνθεση. (Χρόνος 15 λεπτά). 
 
Η.2 ΤΕΣΤ ΓΙΑ ΤΗ ΔΗΜΙΟΥΡΓΙΚΟΤΗΤΑ 
 
(Η.2, 2.0 Η.2, 3.1) Ζωγραφίστε με τέμπερες μια φιγούρα. Η ζωγραφιά πρέπει να μεταδίδει ένα 
συναίσθημα ανησυχίας. Αυτό μπορεί να βγαίνει σαν αποτέλεσμα από τη στάση της φιγούρας από 
τη χρήση των χρωμάτων από την υφή. από τις γραμμές, τα σχήματα και από τη σύνθεση της 
ζωγραφιάς (1 ώρα). 
Τα τεστ της Αξιολόγησης στην Εκπαίδευση Τέχνης δεν έχουν αναπτυχθεί και διαδοθεί πλατειά σ 
όλα τα αμερικανικά σχολεία. Πολλοί καθηγητές προτιμούν τις παραδοσιακές μέθοδες. Ο BRENT 
WILSON πιστεύει ότι δεν αναπτύχθηκαν ακόμα για τους πιο κάτω λόγους: 
1) Πολλά αντικείμενα προς εξέταση είναι πολύπλοκων διαδικασιών για να μετρηθούν με τα 
συνηθισμένα τεστ πολλαπλών απαντήσεων. 
2) Το περιεχόμενο της τέχνης είναι πολύ πλατύ. 
3) Οι σκοποί της εκπαίδευσης είναι γραμμένοι γενικά με τέτοιο τρόπο που εμποδίζουν την 
ανάπτυξη των τεστ. 
4) Δεν υπήρχαν απαιτήσεις για τεστ στα αναλυτικά προγράμματα. 
5) Οι καθηγητές πίστευαν ότι η τέχνη είναι κάτι αιθέριο και διαισθητικό και καθώς χαρακτηρίζεται 
από τα συναισθήματα, δεν μπορεί να μεταφερθεί σε κλίμακες μέτρησης. 
 
Πάνω σ’ αυτό το τελευταίο ο COREY το 1967 προσπάθησε να προσδιορίσει τις διαφορές ανάμεσα 
στο Teaching (διδασκαλία) και στο Instruction (διδασκαλία-καθοδήγηση) στα καλλιτεχνικά 
μαθήματα. Θεωρεί ότι με το Teaching δίνονται πολυάριθμα νοήματα, η γλώσσα που 
χρησιμοποιείται είναι ποιητική, μεταφυσική ακόμα και μυστικιστική, η διδασκαλία γίνεται συχνά 
μόνο με παραδείγματα και η αυτοεκμάθηση παίζει ένα σημαντικό ρόλο.  
Το Instruction είναι εκείνη η ιδιαίτερη πλευρά της διδασκαλίας που έχει οργανωθεί έτσι που ο 
μαθητής να οριοθετείται, να διευθύνεται και να μετράται. To Instruction εξειδικεύεται σε μία 
Αναμενόμενη Συμπεριφορά και έτσι έχουν πλήρη εφαρμογή όλα τα τεστ που αναφέραμε. To 
Teaching λοιπόν είναι πολύ πιο συχνό σαν τρόπος διδασκαλίας και πρέπει να μένει ελεύθερο από 
ειδικούς στόχους, βαθμολογήσεις, τεστ κ.τ.λ. λόγω του απρόβλεπτου και του απροσδόκητου της 
καλλιτεχνικής δημιουργίας, το Instruction μπορεί να χρησιμοποιείται στην Ιστορία Τέχνης, στην 
Κριτική, στα Γεωμετρικά Σχέδια. Ο Β. WILSON προτείνει σαν πιο σωστό το μοίρασμα ανάμεσα και 
στις δύο διδασκαλίες. 
 
ΓΕΝΙΚΑ ΓΙΑ ΤΑ ΤΕΣΤΣ 
Έχουμε δύο είδη τεστ, τα τεστ Νέου τύπου και τα τεστ τύπου Δοκιμίου. Το τεστ τύπου Δοκιμίου 
είναι το παραδοσιακό όπου δίνεται μία ερώτηση και ο μαθητής αναπτύσσει ένα απαντητικό κείμενο 
(δοκίμιο). Οι αδυναμίες αυτών των τεστ είναι ότι: α) εξετάζουν περιορισμένη ύλη, β) υπάρχει 
ασυνέπεια βαθμολογητική. Δηλαδή ο ίδιος βαθμολογητής την μια μέρα μπορεί να το βαθμολογήσει 
και την άλλη μέρα να βάλει άλλο βαθμό, γ) Ευνοούν όσους έχουν ευχέρεια γραπτής διατύπωσης. 
Τα τεστ Νέου τύπου λέγονται και αντικειμενικά γιατί εξετάζουν τα πράγματα που είναι αντικειμενικά, 
αληθή ή ψευδή και όλοι οι βαθμολογητές θα συμφωνούσαν με την απάντηση. Στην ερώτηση 
δηλαδή 2+2=; θα συμφωνούσαν ότι το σωστό είναι το 4. Έχουμε τέσσερις βασικές μορφές 
αντικειμενικών τεστ. 
1) Ερωτήσεις πολλαπλής επιλογής. Δίνεται η ερώτηση και 3-4 απαντήσεις εκ των οποίων η μία 
είναι η σωστή, άλλες προσεγγίζουν λίγο και άλλες είναι τελείως εσφαλμένες. 
2) Ερωτήσεις σωστές και εσφαλμένες απαντάμε μ’ ένα: σωστό ή λάθος. 
3) Συσχετισμού εννοιών. Δίνονται 3-4 έννοιες σε μια στήλη και άλλες 3-4 σε μια διπλανή στήλη με 
λαθεμένη σειρά. Πρέπει σαν απάντηση να συσχετίσουμε αντικριστά τις έννοιες. 
4) Ελλιπείς προτάσεις. Δίνεται μια πρόταση που λείπει μια λέξη (υπάρχουν αποσιωπητικά). Εκεί 
πρέπει να συμπληρώσουμε τη σωστή λέξη. 
Υπάρχει μια μεγάλη πολεμική γύρω από τα τεστ Νέου τύπου. Οι υποστηρικτές τους θεωρούν ότι: 
α) είναι πιο αντικειμενικά στη διόρθωση, β) διορθώνονται πιο γρήγορα, γ) Η εξέταση γίνεται σε 
ευρύτερη ύλη, δ) Ο καθηγητής μπορεί να ελέγχει συχνότερα, ε) Βοηθιούνται όσοι δεν έχουν 
ευχέρεια διατυπώσεως. Στα αρνητικά των τεστ είναι ότι: 1) Είναι δύσκολη η κατασκευή τους. Για να  
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είναι έγκυρο, πρέπει να δοκιμαστεί ποικιλοτρόπως και να σταθμιστεί, 2) Είναι δυνατό ένα μεγάλο 
ποσοστό τυχαίων απαντήσεων, 3) Ευνοούνται όσοι είναι συνηθισμένοι, 4) Δεν αναπτύσσονται 
πρωτότυπες ιδέες στις απαντήσεις, 5) Οδηγούν σε αποσπασματική γνώση, 6) Είναι μηχανικής 
φύσεως, 7) Ενθαρρύνουν την αποστήθιση, 8) Όσοι συνηθίζουν δεν μπορούν να αναπτύξουν 
έπειτα κάτι γραπτώς, 8) Δεν καλλιεργούν συνθετότερες πνευματικές ικανότητες (π.χ. συλλογιστική 
ικανότητα, δημιουργική φαντασία κ.τ.λ.). 
Με τη χρήση και των δύο ειδών τεστ στο μάθημα επιτυγχάνονται καλύτερα αποτελέσματα. 
 
ΓΕΝΙΚΑ ΓΙΑ ΤΗΝ ΑΞΙΟΛΟΓΗΣΗ 
Θεωρείται ότι η Αξιολόγηση παίζει θετικό όλο στην ανατροφοδότηση της εκπαιδευτικής διαδικασίας 
(τόσο του μαθητή όσο και του καθηγητή). Διαπιστώνει την ποιότητα των σπουδών. 
Βοηθάει τον κάθε μαθητή στις ιδιαίτερες ανάγκες του και του δίνει αυτογνωσία, αρκεί να είναι 
δεμένη με την οργάνωση και την προώθηση του μαθήματος. 
Στην πράξη όμως η Αξιολόγηση είναι δεμένη με τη μέτρηση και τις εξετάσεις. 
Ψυχολογικά τι σημαίνουν οι εξετάσεις; Όλοι μας έχουμε προσωπική εμπειρία των σχολικών 
εξετάσεων. Οι εξετάσεις είναι ενάντια στη φύση του μαθήματος των καλλιτεχνικών. Επηρεάζουν 
αρνητικά τις σπουδές, γεμίζουν το μαθητή με άγχος και αγωνία. Εμποδίζουν την εμπέδωση της 
γνώσης (η μνήμη συγκρατεί κυρίως όσα συμβάντα είναι δεμένα με ευχάριστα συναισθήματα, αυτό 
το φαινόμενο ονομάζεται αισιοδοξία της ανάμνησης). 
Καλλιεργούν την ταχύτητα σε βάρος της εμβάθυνσης, τη μνήμη σε βάρος της λογικής οργάνωσης. 
Η επιλογή της γνώσης γίνεται με βάση τα S.O.S. θέματα (εάν ένα θέμα δεν είναι S.O.S. για τις 
εξετάσεις κανείς μαθητής δεν του δίνει σημασία). Προωθούν τη βαθμοθηρία, τη φιλοπρωτία, τον 
εγωισμό και την ανταγωνιστική διάθεση (μόνον ο πρώτος νοιώθει ικανοποίηση όλοι οι άλλοι 
νοιώθουν σ’ ένα βαθμό αποτυχημένοι και η ψυχολογία διδάσκει πως η αποτυχία ενισχύει την 
αποτυχία, η επιτυχία την επιτυχία. 
Οι βαθμολογήσεις γενικότερα σαν αποτέλεσμα των αξιολογήσεων-εξετάσεων δίνουν πλασματικά 
δεδομένα. Δεν υπάρχουν μονάδες μέτρησης για την ποιότητα της προσωπικότητας ενός ατόμου. 
Ιδίως στην εφηβεία που βιογεννητικές και ψυχολογικές μεταβολές επιδρούν στη συμπεριφορά. 
Άλλωστε και οι σχέσεις μας με τα παιδιά εμποδίζονται μέσα από τέτοιες διαδικασίες. Νοιώθουν ότι 
τους «κρίνουν» οι μεγάλοι. Αποκτάμε σχέση κριτή-κρινόμενου.  Έτσι για τα παιδιά ο καθηγητής 
που βάζει καλούς βαθμούς είναι ο καλός καθηγητής, ο αυστηρός στη βαθμολογία είναι και κακός.  
Ο καθηγητής ΦΡΑΓΚΟΣ υποστηρίζει ότι οι εξετάσεις είναι «σώμα ξένο και ένθετο στην αγωγή» και 
ότι μέσα από την επιλογή προωθούνται τα παιδιά ορισμένων κοινωνικών τάξεων πράγμα που 
αποδεικνύεται με τις στατιστικές κάθε χρόνο. Στο εκπαιδευτικό συνέδριο του Βόλου (1983) για την 
Αξιολόγηση του μαθητή στην εισήγηση Εξετάσεις και Κοινωνικές Επιλογές δόθηκε ο πιο κάτω 
πίνακας. 
 
Οικογενειακό Μέσος ορός  βαθμών 
εισόδημα Προαγωγής 

 
μέχρι 100.000 14,2 

100-200.000 14,6 
200-300.000 15,0 
300-400.000 15,5 
άνω των 
400.000 
 

15,8 

Δηλαδή αύξηση του εισοδήματος σημαίνει καλύτερες συνθήκες ζωής, φροντιστήρια, πλουσιότερο 
λεξιλόγιο και τελικά καλύτεροι βαθμοί στο σχολείο. Εδώ να λάβουμε υπ’ όψη μας ότι γενικά οι 
«καλοί» μαθητές είναι «καλοί» και στο μάθημα των καλλιτεχνικών.  Έτσι μέσα από τους βαθμούς 
διαστρωματώνεται η νεολαία με αποτέλεσμα να οδηγηθεί αργότερα στην αποδοχή των κοινωνικών 
διαχωρισμών σε τάξεις. 
Ο ELIOT EISNER τόνισε πρόπερσι στην ομιλία του στην Πάντειο πως η εκπαίδευση είναι μια 
πολιτική δραστηριότητα. Πρέπει να βάζουμε το ερώτημα τι σχολείο θέλουμε; Σχολείο προόδου ή 
Σχολείο συντήρησης; Τι άνθρωπο θέλουμε να διαπαιδαγωγήσουμε; Άνθρωπο υπάκουο, 
τεχνοκράτη, ή άνθρωπο ανήσυχο δημιουργικό, αμφισβητία και κυρίως ευτυχισμένο; Οι εξετάσεις 
όπως είπαμε εξυπηρετούν ορισμένες οικονομικοκοινωνικές συνθήκες. Ο στόχος της Αμερικάνικης 
εκπαίδευσης είναι ένα άλλο είδος ανθρώπου. Άλλωστε μέσα στα αμερικάνικα προγράμματα των  
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περισσότερων πολιτειών για την Εκπαίδευση Τέχνης βλέπουμε να προσανατολίζονται στις 
Εφαρμοσμένες Τέχνες. (Διακόσμηση, Ντιζάιν, Σχέδιο Μόδας). 
Εμείς εδώ υποτίθεται πως σαν προοδευτικοί καθηγητές έχουμε άλλους στόχους και τα 
προγράμματά μας πρέπει να τους υπηρετούν. 
Ας καταλήξουμε με το γνωστό: προτάσεις προς κάθε υπεύθυνο. 
 

ΠΡΟΤΑΣΕΙΣ 
— Αντικατάσταση της 20βαθμης κλίμακας στο μάθημά μας με μικρές εκθέσεις σχόλια (όπως 
κάνουν οι φιλόλογοι στην έκθεση). 
— Τα διαγνωστικά τεστ που κάνουμε, να τα αποχωρίζουμε πλήρως από τη βαθμολόγηση και αυτό 
να το γνωρίζουν και οι μαθητές. 
— Να προωθούμε ομαδικές εργασίες. Έτσι δεν υπάρχει ατομική βαθμολόγηση και προωθούμε τη 
συνεργατικότητα. 
— Να καταργήσουμε πλήρως την απόρριψη. 
— Να μαθαίνουμε στους μαθητές να κάνουν οι ίδιοι κριτική αξιολόγηση. 
— Να αποδυναμώσουμε συστηματικά το ρόλο των εξετάσεων στο μάθημα των καλλιτεχνικών με 
παράλληλη βελτίωση προγραμμάτων και συνθηκών μάθησης. 
Οι μαθητές πρέπει να μάθουν να εργάζονται όχι για τους βαθμούς αλλά για το «μεράκι της έρευνας 
και τη χαρά της ανακάλυψης». 
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ΣΧΕΤΙΚΑ ΜΕ ΤΙΣ ΓΕΝΙΚΕΣ ΕΞΕΤΑΣΕΙΣ ΣΤΟ ΣΧΕΔΙΟ  
 
Σε λίγο καιρό όπως κάθε χρόνο, οι υποψήφιοι για τις σχολές της Τριτοβάθμιας Εκπαίδευσης θα 
αντιμετωπίσουν το πρόβλημα των Πανελλήνιων Γενικών Εξετάσεων. Αν για όλους λίγο-πολύ είναι 
εξετάσεις δύσκολες και αγχώδεις, για όσους διαγωνίζονται στο Σχέδιο, Ελεύθερο και Γραμμικό, 
είναι ακόμα πιο οδυνηρές, αφού το αντικείμενο της εξέτασης οι υποψήφιοι δεν θα το έχουν 
διδαχθεί καθόλου στις δύο τελευταίες τάξεις του Λυκείου. 
Ωστόσο όχι μόνο για τους υποψήφιους, αλλά και για τους καθηγητές των καλλιτεχνικών επίσης, η 
περίοδος των εξετάσεων έχει καταγραφεί και σαν μια δική τους... δοκιμασία αφού αρκετοί 
θεωρούνται εσφαλμένα σαν φταίχτες για τα λάθη που παρατηρούνται συχνά στις γενικές εξετάσεις 
του σχεδίου στη διαμόρφωση και διατύπωση των θεμάτων. 
Θέλουμε να πιστεύουμε πως παρόμοια σοβαρά λάθη και παραλείψεις σαν αυτά που έχουν συμβεί 
στο παρελθόν, δεν πρόκειται τώρα να επαναληφθούν, και πως το αρμόδιο Υπουργείο Παιδείας, θα 
πάρει όπως οφείλει όλα τα απαραίτητα μέτρα για την αποτροπή τους. 
Σε κάθε περίπτωση, διατηρούν τη σημασία και την επικαιρότητά τους, οι επισημάνσεις που έχει 
κάνει η  Ένωσή μας για το θέμα αυτό. Δημοσιεύουμε παρακάτω σχετική ανακοίνωση που εξέδωσε 
η  Ένωση τον Ιούνιο του 1985, ύστερα από τα γνωστά παρατράγουδα στις περυσινές εξετάσεις 
Ελεύθερου και Γραμμικού Σχεδίου, όχι για να ανασκαλευτούν χωρίς λόγο ζητήματα ούτε για να 
αναξεσθούν πληγές, αλλά για να σημειώσουμε τη σημασία του προβλήματος της επαναφοράς της 
διδασκαλίας των καλλιτεχνικών στο Λύκειο και για να υπογραμμίσουμε ακόμα μια φορά την ανάγκη 
σωστής προετοιμασίας των θεμάτων. 
 

ΑΝΑΚΟΙΝΩΣΗ 
1. Το νέο φετινό κρούσμα προχειρότητας και διάπραξης λαθών στις γενικές εξετάσεις για το 
γραμμικό και το Ελεύθερο Σχέδιο, (λάθος διαστάσεις σχεδίου, ακατάλληλο χαρτί, πολύωρη 
ταλαιπωρία κλπ.) προκάλεσαν εύλογα την αναστάτωση και την αγανάκτηση σε χιλιάδες 
υποψήφιους. 
Η Ένωση Καθηγητών Καλλιτεχνικών Μαθημάτων συμμερίζεται τα αισθήματα των υποψηφίων που 
διαγωνίστηκαν κάτω από συνθήκες και όρους που με τίποτε δεν θα ήταν δυνατό να 
δικαιολογηθούν. Και πως θα ήταν δυνατό να υπάρξει οποιαδήποτε δικαιολογία, όταν 
παρουσιάζονται κάθε χρόνο στις εξετάσεις του σχεδίου τα ίδια λίγο-πολύ φαινόμενα; Τονίζουμε ότι 
και πέρσι είχαν συμβεί ανάλογες παραλείψεις και λάθη στις εξετάσεις του Γραμμικού και 
Ελεύθερου Σχεδίου. Το Υπουργείο Παιδείας έχει την ευθύνη για την κατάσταση αυτή και οφείλει να 
πάρει όλα τα ενδεικνυόμενα μέτρα για να μην επαναληφθούν μελλοντικά παρόμοιες απαράδεκτες 
καταστάσεις στις εξετάσεις. 
Σε ορισμένες περιπτώσεις, πρέπει να σημειώσουμε ότι υπήρξαν διαμαρτυρίες υποψηφίων και 
γονέων που θεωρούσαν από άγνοια σαν υπεύθυνους για την κατάσταση τους καθηγητές 
καλλιτεχνικών. Για να αρθεί η σχετική σύγχυση, η Ένωσή μας θεωρεί αναγκαίο να διευκρινισθεί 
ακόμα μια φορά πως οι καθηγητές των καλλιτεχνικών ουδεμία σχέση έχουν με τη διαμόρφωση των 
θεμάτων και το όλο εξεταστικό πλαίσιο, τα οποία όπως είναι γενικά γνωστό καθορίζονται από 
ειδική επιτροπή του Υπουργείου Παιδείας. 
2. Αν τα πράγματα αυτά είναι λίγο πολύ γνωστά και πέρασαν στη δημοσιότητα, υπάρχει μια πολύ 
σημαντική πτυχή στο όλο πρόβλημα για την οποία δεν έχει τίποτε ειπωθεί. Ότι δηλαδή οι 
υποψήφιοι που διαγωνίσθηκαν στο σχέδιο, δεν διδάσκονται καθόλου το μάθημα του 
σχεδίου στις δύο τελευταίες τάξεις του Λυκείου, αφού τα καλλιτεχνικά έχουν καταργηθεί εδώ και 
μερικά χρόνια στο Λύκειο, παρά τις διαβεβαιώσεις των αρμοδίων ότι θα ενισχύονταν η 
Καλλιτεχνική Παιδεία. Συνεπώς όσοι έδωσαν εξετάσεις στο σχέδιο, είτε αγνοούσαν εντελώς το 
αντικείμενό τους, είτε το γνώριζαν μέσω μόνο των ιδιωτικών φροντιστηρίων, και λίγοι από την 
παρακολούθηση των μεταλυκειακών τμημάτων. Η Ένωσή μας θέλει να υπογραμμίσει αυτό το 
γεγονός, γιατί είναι πραγματικά αποκαλυπτικό για τις πραγματικές προϋποθέσεις με τις οποίες 
διεξάγονται οι εξετάσεις στο σχέδιο. 
Θεωρούμε αναγκαίο γι’ αυτό να φέρουμε ξανά στην επικαιρότητα το αίτημα της Ένωσης 
Καθηγητών Καλλιτεχνικών Μαθημάτων, ΝΑ ΔΙΔΑΣΚΟΝΤΑΙ ΤΑ ΚΑΛΛΙΤΕΧΝΙΚΑ Σ’ ΟΛΕΣ ΤΙΣ 
ΤΑΞΕΙΣ ΤΟΥ ΛΥΚΕΙΟΥ. 
Για να εξαλειφθεί μια ολοφάνερη ανωμαλία όπως είναι το να εξετάζονται οι υποψήφιοι σε μάθημα 
που δεν διδάχθηκαν στο σχολείο τους και να εμπεδωθεί πράγματι και να στεριώσει η Καλλιτεχνική 
διδασκαλία στη Δευτεροβάθμια Εκπαίδευση, από την οποία ο εξοστρακισμός της μόνο ζημιά 
μπορεί να επιφέρει.                                                                                                 ΑΘΗΝΑ 25-6-1985        
                                  το Δ.Σ. της ΕΝΩΣΗΣ ΚΑΘΗΓΗΤΩΝ ΚΑΛΛΙΤΕΧΝΙΚΩΝ ΜΑΘΗΜΑΤΩΝ Μ.Ε. 
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