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ΜΑΝΙΕΡΙΣΜΟΣ 1520 - τέλος 16ου αιώνα 

 

Ως καλλιτεχνικό ύφος ο Μανιερισµός παρατηρείται στην βόρειο Ιταλία και κυρίως στην Βενετία.  

Νοείται ως η τάση για υπερβολική χρήση ενός χαρακτηριστικού ύφους στην τέχνη. Καταρχάς του 

αποδόθηκε υποτιµητική σηµασία και πιο συγκεκριµένα το στοιχείο της έλλειψης αυθεντικότητας και 

πρωτοτυπίας. Εφόσον όµως εξετάσουµε τις ιστορικές συγκυρίες, αποκαλύπτονται πλέον ουσιώδη 

χαρακτηριστικά αυτής της καλλιτεχνικής περιόδου.   

Τον 16ο αιώνα φαινόταν να έχουν λυθεί όλα τα προβλήµατα της εικαστικής αναπαράστασης. Είχε 

κατατεθεί µία τεράστια παράδοση γνώσης ιδιαίτερα µέσω των εικαστικών επιτευγµάτων της 

αναγέννησης και της όψιµης περιόδου της. Οι µανιεριστές καλλιτέχνες φαίνεται ότι τώρα πλέον 

εµπνέονται όχι από την παρατήρηση της φύσης, βασική προϋπόθεση της αναγέννησης, αλλά από τους 

δασκάλους της αναγέννησης, τον Μιχαήλ Άγγελο κλπ.  Το µοντέλο δηµιουργίας δηλαδή δεν ήταν 

πλέον η φύση, αλλά η ίδια η τέχνη. Ακολουθώντας τις πεποιθήσεις του Μιχαήλ Αγγέλου, οι 

καλλιτέχνες θεωρούν ότι πλέον έχουν το δικαίωµα να ερµηνεύουν τους κλασσικούς κανόνες και να 

ωραιοποιούν την φύση εκλεπτύνοντας την τραχύτητα της. Έτσι στρέφονται εκεί όπου η φύση είχε ήδη 

εκλεπτυνθεί, δηλαδή στην τέχνη της όψιµης αναγέννησης την οποία εξιδανικεύουν ακόµη 

περισσότερο. ∆ανείζονταν µορφές και ιδέες από την αρχαία Ρώµη και ιδιαίτερα τα ρωµαϊκά ανάγλυφα.  

Εκείνη εξάλλου την εποχή η νεόκοπη αρχαιολογία φέρνει στο φως ένα σηµαντικό κοµµάτι αρχαίας 

ρωµαϊκής τέχνης.  

Η ανθρώπινη µορφή είναι το κυρίως θέµα της αναπαράστασης. Οι εικαστικές συνθέσεις 

χαρακτηρίζονται από πλήθος µορφών οι οποίες φαίνεται να πραγµατοποιούν ένα είδος πολύπλοκου 

χορού. Η θεµατολογία αφορά σκόπιµα περίπλοκες και προσποιητές σκηνές συχνά αλληγορίες και 

προσωποποιήσεις. Εάν η όψιµη αναγέννηση χαρακτηρίζεται από συνθετική ισορροπία και ηρεµία, ο 

µανιερισµός προσδιορίζεται από αστάθεια και νευρικότητα. Τα έργα του µανιερισµού παρουσιάζουν 

ευφάνταστες και πολύπλοκες χορογραφίες στις οποίες η ανθρώπινη µορφή παραµορφώνεται, και όπου 

παρατηρούµε υπερβολές, αλλόκοτες στάσεις, συµβολισµούς και αινίγµατα.    

Πολύ συχνά παρόµοιες στιλιστικές τάσεις και θεµατολογίες απευθύνονται στα γούστα των 

αριστοκρατών πατρώνων της τέχνης που µέσα από αυτές εκφράζουν τις ανησυχίες και προτιµήσεις 

τους. Από την µεριά τους οι καλλιτέχνες είναι πλέον γνώστες του κοινωνικού γοήτρου τους και της 

τεχνικής τους κατάρτισης. Ως εκ τούτου καλλιεργούν αυτό που σήµερα ονοµάζουµε δεξιοτεχνία, η 

οποία όµως δεν πηγάζει από την γνώση των φυσικών νόµων, αλλά από την περιπλοκότητα της ίδιας 

της τέχνης.  
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Τίτλος: Η Παναγία µε τον µακρύ λαιµό 

Καλλιτέχνης: Παρµιτζιανίνο 

Χρονολογία: 1534-40 

Υλικό: Λάδι σε ξύλο 

Περιγραφή: Η Παναγία µε τον µικρό 

Χριστό και µία οµάδα αγγέλων 

εµφανίζονται σε µία µάλλον αινιγµατική 

σκηνή. Στο βάθος δεξιά ένας προφήτης 

κρατά µία περγαµηνή µπροστά σε µία 

κολώνα χωρίς κιονόκρανο.   

Στιλιστική περιγραφή: Εδώ ο ζωγράφος 

προφανώς θέλει να αποδώσει το γνωστό 

θρησκευτικό θέµα µε ένα νέο και 

ασυνήθιστο τρόπο. Μας κάνει εντύπωση 

ο µακρύς, λεπτός λαιµός την Παναγίας 

ιδιαίτερα σε σχέση µε το µικρό οβάλ 

κεφάλι της, το απίστευτο µήκος και η 

κοµψότητα του χεριού της, η επιµήκυνση 

του κορµού της που έχει σχήµα S και του 

µπροστινού ποδιού του αγγέλου. 

Παρατηρούµε µία επιτηδευµένη 

τρυφερότητα στα συναισθήµατα που 

κάνουν την σκηνή ακόµη πιο επίπλαστη.   

Οι άγγελοι που παρακολουθούν την σκηνή φαίνονται στριµωγµένοι στα δεξιά της Παναγίας σε σχέση 

µε την αριστερή πλευρά της που φαντάζει άδεια. Ο καλλιτέχνης λοιπόν έχει πάρει πολλές ελευθερίες 

παρεκκλίνοντας από τους κλασσικούς κανόνες σύνθεσης και αρµονίας αναζητώντας νέες 

αναπαραστατικές λύσεις. Όλες αυτές οι παραµορφώσεις των σωµάτων είχαν σκοπό την κοµψότητα και 

την επιτήδευση, ποιότητες που θα εκτιµούσαν οι αριστοκράτες πάτρωνες και θεατές του έργου αυτού. 

Στις κολώνες του φόντου παρατηρούµε την επιρροή από την αρχαία Ρώµη και στην εκλεπτυσµένη 

χρήση της φωτοσκίασης στα σώµατα, την επίδραση του Λεονάρντο ντα Βίντσι.  
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Τίτλος: Η ταφή του κόµη Οργκάζ 

Καλλιτέχνης: Ελ Γκρέκο 

Χρονολογία: 1568 

Υλικό: Λάδι σε καµβά 

Περιγραφή: Ο ∆οµίνικος 

Θεοτοκόπουλος γεννήθηκε στην 

Κρήτη το 1547 όπου εκπαιδεύτηκε 

στην τέχνη των βυζαντινών 

φρέσκων, µωσαϊκών και εικόνων. 

Ως νέος άνδρας επισκέφτηκε την 

Βενετία, δούλεψε στο εργαστήριο 

του Τισιανού και έµαθε από αυτόν 

την τεχνική του  χρώµατος. Το 1577 

µετακόµισε στο Τολέδο της Ισπανίας 

όπου και έζησε το υπόλοιπο της 

ζωής του. Πρόκειται για µία 

εξαιρετική περίπτωση καλλιτέχνη ο 

οποίος παρόλη την φήµη του, δεν 

απέκτησε ποτέ µαθητές ούτε   

επηρέασε µεταγενέστερους ζωγράφους. Η δουλειά του είναι ένα σπάνιο κράµα βυζαντινής και 

ιταλικής τέχνης. Είναι ο ζωγράφος των έντονων συναισθηµάτων και ιδιαίτερα της έκφρασης του 

προσωπικού θρησκευτικού πάθους. Θα µπορούσαµε να πούµε ότι την δουλειά του χαρακτηρίζει η 

πνευµατικότητα, η οποία παίρνει την µορφή εξαϋλωµένων αιθέριων µορφών, µε την χαρακτηριστική 

επιµήκυνση του σώµατος και της δυναµικής χρήσης του φωτός και του χρώµατος. 

Το συγκεκριµένο έργο βρίσκεται στην εκκλησία του Σαν Τοµέ στο Τολέδο και περιγράφει τον µύθο 

σύµφωνα µε τον οποίο ο κόµης Οργκάζ, ευεργέτης της εκκλησίας, θάφτηκε στην εκκλησία από τους 

αγίους Στέφανο και Αυγουστίνο. Στο µέσο της εικόνας βλέπουµε τον άγγελο να µεταφέρει την ψυχή 

του κόµη στον ουρανό. Την τελετή της ταφής παρακολουθεί ή αριστοκρατία της Ισπανίας. Ανάµεσα 

τους έχουµε ατοµικά πορτραίτα συγκεκριµένων ιστορικών προσώπων (µεταξύ των οποίων και του 

ίδιου του Ελ Γκρέκο), τα οποία εκφράζουν την υπερηφάνεια που χαρακτήριζε την ισπανική συνείδηση 

όταν η Ισπανία ήταν ηγετική δύναµη στην Ευρώπη.  

Στιλιστική περιγραφή: Ο Ελ Γκρέκο έχει συνδυάσει σε αυτό το έργο τα δύο στυλ που χαρακτηρίζουν 

την δουλειά του, το παλαιό στυλ που υιοθέτησε στην Ιταλία και το νέο στυλ που ανέπτυξε στην 

Ισπανία. Το κάτω µέρος του πίνακα που απεικονίζει την ταφή και τον επίγειο κόσµο είναι 

ζωγραφισµένο σύµφωνα µε το ιταλικό, ενετικό καλλιτεχνικό στυλ το οποίο δίνει έµφαση στην υλική 

υπόσταση των πραγµάτων. Έτσι παρατηρούµε έναν απόλυτο ρεαλισµό στην απόδοση των 

λεπτοµερειών, στην υφή των υλικών, ιδιαίτερα στην βαριά πανοπλία του Οργκάζ. Παρατηρούµε 

επίσης τα λαµπερά χρώµατα, ένα ακόµη χαρακτηριστικό δανεισµένο από την ενετική σχολή.  

Αντίθετα, ο ουράνιος κόσµος είναι αποδοσµένος µε το καινούριο προσωπικό στυλ του ζωγράφου το 

οποίο µας δίνει µία πιο πνευµατική ερµηνεία των πραγµάτων. Παρατηρούµε τις επιµήκεις άυλες 
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µορφές, τα εκτοπλασµικά σύννεφα και τους χιτώνες που ανεµίζουν. Αλλά το πλέον σηµαντικό 

πνευµατικό στοιχείο εδώ είναι ο χειρισµός του φωτός το οποίο εµφανίζεται ψυχρό και θεϊκό.  

Σύνθεση: Οι δύο κόσµοι, ο επίγειος και ο ουράνιος χωρίζονται πολύ καθαρά µε τα σύννεφα στην µέση 

του πίνακα, αλλά και µε τα δύο διαφορετικά στυλ µε τα οποία είναι ζωγραφισµένα.  

Από τον πίνακα όµως δεν απουσιάζει η ενότητα την οποία ο καλλιτέχνης έχει πετύχει µε δύο 

τεχνάσµατα: 

1. Την άνοδο του αγγέλου προς την Παναγία η οποία περιµένει να υποδεχτεί την ψυχή του κόµη. 

2. Τις µατιές ορισµένων από τους αριστοκράτες οι οποίοι κοιτούν προς την ουράνια σκηνή από 

πάνω τους συνδέοντας µε αυτό τον τρόπο τους δύο κόσµους.  
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Τίτλος: Αλατιέρα 

Καλλιτέχνης: Μπενβενούτο Τσελλίνι 

Χρονολογία: 1543 

Υλικό: Σκαλισµένος χρυσός και σµάλτο σε εβένινη βάση 

Περιγραφή: Χρυσή αλατιέρα που ο καλλιτέχνης έφτιαξε για τον βασιλιά της Γαλλίας. Αυτή 

διακοσµείται από δύο µορφές, µία ανδρική που αναπαριστά την θάλασσα και µία γυναικεία που 

συµβολίζει την γη. Τα µπλεγµένα πόδια τους συµβολίζουν την αλληλοδιείσδυση του ενός στο άλλο. Η 

µορφή του άνδρα κρατά µία τρίαινα και περιστοιχίζεται από τέσσερα θαλασσινά άλογα, στο δε άλλο 

του χέρι κρατά την αλατιέρα σε µορφή πλοίου. Η γυναικεία µορφή της γης κάθεται δίπλα σε ένα 

πλούσια στολισµένο ναό που είναι η πιπεριέρα.   

Στιλιστική περιγραφή: Ο καλλιτέχνης επιδεικνύει σε αυτό το κοµψοτέχνηµα την πολυµήχανη 

εφευρετικότητά και την επιτήδευση που χαρακτηρίζει τον µανιερισµό. Η έµφαση στις λεπτοµέρειες 

και ο τρόπος που το χρυσάφι έχει δουλευτεί ώστε να επιδεικνύει την στιλπνότητά του ανταποκρίνονται 

στα γούστα του βασιλικού πάτρωνα του έργου αυτού. Η αναφορά στην κλασική αρχαιότητα είναι 

εµφανής τόσο στην θεµατολογία όσο και στην γνώση της ανατοµίας του ανδρικού και γυναικείου 

γυµνού.  

 

 

 

 

 

 


