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Marshall McLuhan (1911-1980) 



Ο Marshall McLuhan (1911-1980), θεωρητικός της επικοινωνίας, θεωρούσε 
ότι «το μέσο είναι το μήνυμα», δηλαδή ότι το περιεχόμενο καθορίζεται από 
την τεχνολογία που θα χρησιμοποιηθεί για την παραγωγή και διάδοσή του.

Understanding Media: The Extensions of Man is a 1964 book by Marshall McLuhan

Πασίγνωστος είναι ο αφορισμός του «Το Μέσο 
είναι το Μήνυμα», που συνοψίζει την επιστημονική 
άποψη για την επίδραση των μέσων μαζικής 
ενημέρωσης στη διαμόρφωση του σύγχρονου 
ανθρώπου. Η κριτική του θεώρηση για το 
μετασχηματισμό της κοινωνίας του 20ού αιώνα, 
τον έκανε έναν από τους δημοφιλείς προφήτες της 
εποχής του.

Ο Μάρσαλ ΜακΛούαν θεωρούσε το έντυπο βιβλίο 
ως ένα θεσμό προορισμένο να εξαφανιστεί, 
ενώ προέβλεψε το ίντερνετ, τριάντα χρόνια πριν 
από την δημιουργία του. Δικός του είναι ο όρος 
«παγκόσμιο χωριό», με το οποίο περιγράφει πως 
ο πλανήτης μετατρέπεται σε ένα χωριό, εξαιτίας 
της ηλεκτρονικής τεχνολογίας και της ταχύτατης 
διάχυσης της πληροφορίας.





Dziga Vertov (1896 -1954) 







ΚΙΝΟ-ΠΡΑΒΔΑ (ΚΙΝΗΜΑΤΟΓΡΑΦΟΣ-ΑΛΗΘΕΙΑ) και το 
ΚΙΝΟ-ΓΚΛΑΖ (ΚΙΝΗΜΑΤΟΓΡΑΦΟΣ-ΜΑΤΙ). Ο Κουλέσοφ 
και ο Βερτόφ, με οπερατέρ τον Κάουφμαν, γυρίζουν κάτω από 
επικίνδυνες συνθήκες, επίκαιρα από το μέτωπο. Στην ταινία O 
άνθρωπος με την κινηματογραφική μηχανή (1929), ο Βερτόφ 
για πρώτη φορά βάζει μια δεύτερη κάμερα να καταγράφει την 
πρώτη, με στόχο την απόλυτη αλήθεια. Ένα εφέ ανοίγει την ταινία. 
Ο γνωστός διευθυντής φωτογραφίας του βωβού κινηματογράφου 
Κάουφμαν με μια κινηματογραφική μηχανή στον ώμο σκαρφαλώνει 
πάνω σε μια τεράστια κάμερα και κοιτάζει τους θεατές από εκεί. Ο 
κινηματογράφος αποκαλύπτει το ίδιο του το μέσο. Ο Βερτόφ θέλει να 
καταδείξει την πραγματικότητα όπως είναι. Το ντοκιμαντέρ αρχίζει να 
αποκτά διαφορετική άρθρωση στο κινηματογραφικό στερέωμα.

Κατά τον Βερτόφ, που ήταν κι ένας θαυμάσιος θεωρητικός, ο κινηματογράφος δεν έχει ανάγκη από το μύθο για να υπάρξει. 
Δεν έχει ανάγκη ούτε καν από τη σκηνοθεσία. Έτσι καταργεί με μια μονοκονδυλιά και το σεναρίστα και το σκηνοθέτη και 
προάγει στην πρώτη θέση το φωτογράφο και το μοντέρ. Τα υπόλοιπα τα κάνει μόνο του το “μηχανικό μάτι της κάμερας”, 
αρκεί βέβαια να υπάρχει κάποιος να τη βάλει μπροστά.
Στον κινηματογράφο κατά τον Βερτόφ, η μόνη πραγματική δημιουργική δουλειά είναι αυτή του μοντάζ (ο Ουέλς θα 
επαναλάβει τον ίδιο αφορισμό), όπου ο κινηματογραφικός χρόνος και ο κινηματογραφικός χώρος βρίσκονται κυριολεκτικά 
στη χούφτα του δημιουργού.
Αφού τα πάντα γίνονται στο μοντάζ, η ταινία δεν είναι παρά ένα “εργαστηριακό προϊόν”, μια “ανθρώπινη κατασκευή” 
στην απόλυτη σημασία του όρου. (Περίπου ίδιες ήταν και οι απόψεις για την τέχνη των Ρώσων κονστρουκτιβιστών και 
φουτουριστών της δεκαετίας του 20).

Ο Νταβίντ Αμπέλεβιτς Κάουφμαν 
1896 – 1954), γνωστός και ως Ντένις 
Κάουφμαν ή με το ψευδώνυμο (Ν)τζίγκα 
Βερτόφ, ήταν Σοβιετικός πρωτοπόρος 
κινηματογραφιστής και θεωρητικός του 
κινηματογράφου. Οι κινηματογραφικές 
πρακτικές του επηρέασαν το σινεμά-
βεριτέ ντοκιμαντέρ και την ομάδα Τζίγκα 
Βερτόφ (1968-1972).

Σε ψηφοφορία του Sight and 
Sound το 2012, 
η ταινία του Ο άνθρωπος με 
την κινηματογραφική μηχανή 
ψηφίστηκε ως η 8η καλύτερη 
όλων των εποχών[10] και το 
2014 το καλύτερο ντοκιμαντέρ 
όλων των εποχών.





Walter Benjamin (1892 – 1940) 



Το έργο τέχνης, σημειώνει ο Μπένγιαμιν (1892-1940), μπορούσε πάντοτε, τουλάχιστον καταρχήν, να αναπαραχθεί. Τίποτα δεν 
εμποδίζει έναν επιδέξιο καλλιτέχνη να μιμηθεί το έργο ενός άλλου τόσο καλά ώστε οποιαδήποτε επιφανειακή διαφορά να είναι 
ανεπαίσθητη. Οπωσδήποτε, όμως, δεν πάμε στα μουσεία για να δούμε αντίγραφα, και εάν αποκαλυπτόταν ότι η Μόνα Λίζα που 
κρέμεται στο Λούβρο είναι απομίμηση, θα ξεσηκωνόταν μια θύελλα αντιδράσεων. Υπάρχει μια ονομασία για αυτά τα πράγματα – 
πλαστό. Πώς γίνεται, όμως, αυτή η διάκριση; Τι κάνει την πρωτότυπη Μόνα Λίζα ανεκτίμητα πιο πολύτιμη από ένα τέλειο αντίγραφό 
της; Η αξία της πρωτότυπης Μόνα Λίζα έγκειται, σύμφωνα με τον Μπένγιαμιν, στη μοναδικότητα και την πρωτοτυπία της, στην 
αυθεντικότητά της, που ο Μπένγιαμιν αποκαλεί αύρα. 
Τι είναι, λοιπόν, η αύρα; Ένας παράξενος ιστός χώρου και χρόνου: η μοναδική οπτασία μιας απόστασης, όσο κοντινή κι αν είναι αυτή.
Η αύρα ενός έργου τέχνης είναι, επομένως, η ιδιομορφία του, η βαθιά ριζωμένη μοναδικότητα και αναντικατάστατη ύπαρξή του. Ο 
Μπένγιαμιν γράφει: ‘Ακόμη και στο πιο τέλειο αντίγραφο, ένα πράγμα λείπει: το εδώ και τώρα του έργου τέχνης- η μοναδικότητα 
της ύπαρξής του σε ένα συγκεκριμένο μέρος. Η αύρα, με τη σειρά της, παρέχει μια εξήγηση για την παράξενη ευλάβεια που έχουν οι 
άνθρωποι για τα μεγάλα έργα τέχνης- την ανάγκη να βρίσκονται κοντά τους, να τα βλέπουν με σάρκα και οστά.

Το έργο τέχνης στην εποχή της τεχνολογικής του αναπαραγωγιμότητας, 1936



Marcel Duchamp (1887 – 1968)





ready made





L.H.O.O.Q. is a work of art by Marcel Duchamp. First conceived in 1919, the 
work is one of what Duchamp referred to as readymades. The readymade in-
volves taking mundane, often utilitarian objects not generally considered to be 
art and transforming them, by adding to them, changing them, or (as in the case 
of his most famous work Fountain) simply renaming and reorienting them and 
placing them in an appropriate setting. In L.H.O.O.Q. the objet trouvé (“found 
object”) is a cheap postcard reproduction of Leonardo da Vinci’s Mona Lisa 
onto which Duchamp drew a moustache and beard in pencil and appended the 
title.

O Μαρσέλ Ντυσάν (Marcel Duchamp, 28 Ιουλίου 1887 - 2 Οκτωβρίου 1968), ήταν Γάλλος καλλιτέχνης και θεωρητικός, που 
επηρέασε σημαντικά την μεταπολεμική τέχνη στην Ευρώπη και την Αμερική. Το κύριο μέρος της καλλιτεχνικής του παραγωγής 
αποτελείται από ready-made, έτοιμα, κοινά αντικείμενα που διάλεγε ο καλλιτέχνης, τα τιτλοφορούσε και τα ονόμαζε “τέχνη”. Ο 
όρος “ready-made” δημιουργήθηκε από τον ίδιο για να περιγράψει το έργο του Ρόδα ποδηλάτου και σκαμνί (1913), μια ρόδα που 
στερέωσε σε ένα σκαμνί και διασκέδαζε στριφογυρίζοντάς την.

Το γνωστότερο ready-made του Ντυσάν είναι το έργο του Fountain, μία λεκάνη αποχωρητηρίου που φέρει την υπογραφή “R. Mutt 
1917”. Το έργο δεν παρουσιάστηκε στην έκθεση όπου το είχε αρχικά αποστείλει ο Ντυσάν, παρά την υπόσχεση των διοργανωτών 
ότι θα παρουσιάζονταν όλα τα έργα αρκεί ο δημιουργός τους να πλήρωνε συνδρομή 6 δολάρια. Το έργο τελικά φωτογραφήθηκε 
από τον Αλ Στίγκλιτς και η φωτογραφία του δημοσιεύτηκε στο περιοδικό “The Blind Man”, μαζί με σημείωμα της εκδότριας που 
υπεραμυνόταν της αισθητικής του αξίας. Έκτοτε δημιουργήθηκε δημόσια συζήτηση σχετικά με το αντικείμενο, το οποίο μάλιστα 
εξαφανίστηκε λίγο μετά τη φωτογράφησή του.

Το Δεκέμβριο του 2004 το έργο του Fountain, ανακηρύχθηκε το πλέον επιδραστικό έργο του 20ού αιώνα από 500 σημαντικούς 
ανθρώπους της βρετανικής τέχνης.



Andy Warhol (1928 – 1987)





Andy Warhol Campbell’s Soup Cans 1962





Lillian F. Schwartz (1927)



the Mona/Leo (1987), Lillian Schwartz





David Carson (1955)







Nam June Paik (American/Korean, 1932–2006)



Mona Lisa TV , 1992



John Maeda (1966)



Morisawa 10 (1996)
The Morisawa 10 series was inspired by a visit to a Shikō Munakata exhibition in Japan, and also having been fascinated by 
emerging methods to work with letterforms on the computer. This set of pieces won the honor of the Tokyo Type Director’s 
Club Gold Prize and were later accessioned into the permanent collection of the Museum of Modern Art in New York.

They were all composed in the Adobe PostScript language (the predecessor to ScalableVectorGraphics) and were a little diffi-
cult to create because it was so expensive to make these images in the 90s. I needed to pay an exorbitant amount to render test 
images at scale through a repro service in Tokyo — which turned out okay because I bartered their printing of my images in 
exchange for my doing work for them for free.

Artist and educator Zach Lieberman recently had his students re-interpret these images dynamically and with much more 
powerful computers. It made me think how far we’ve come in computing capabilities thanks to Moore’s Law.





Mona Lisa: Beyond the Glass
The Musée du Louvre

October 24, 2019 to February 24, 2020







Mona Lisa NFT art
A non-fungible token (NFT) is a unit of data stored on a digital ledger, 

called a blockchain, that certifies a digital asset to be unique and therefore not interchangeable. 
NFTs can be used to represent items such as photos, videos, 

audio, and other types of digital files.





https://arts.vive.com/us/

https://arts.vive.com/us/


Amir Baradaran (1977)







http://amirbaradaran.com/2019/works-pages/fml.html

http://amirbaradaran.com/2019/works-pages/fml.html






https://grandpalais-immersif.fr/en/mona-lisa-immersive-exhibition





https://www.youtube.com/watch?v=kxUBgD6ZOmE





VISUAL COMMUNICATION



Eye Bee M poster designed by Rand in 1981 for IBM.



In 1977, designer Milton Glaser created what has now be-
come ubiquitous on the streets of New York City – the fa-
mous ‘I Love NY’ logo.

I Love NY
The logo, which was part of an ad campaign for the city to 
increase tourism, was designed by Glaser in the back of a 
taxi cab. The original scrap of paper he drew the design on 
is now at the Museum of Modern Art.





Paul Rand (1914 – 1996) was an American art director and graphic 
designer, best known for his corporate logo designs, including the 
logos for IBM, UPS, Enron, Morningstar, Inc., Westinghouse, ABC, 
and NeXT. He was one of the first American commercial artists to 
embrace and practice the Swiss Style of graphic design.















Design isn’t just about beauty; it’s 
about market relevance and mean-
ingful results.

There are three kinds of design. We need to be specific when we use the word “design” because it’s a poorly designed word.

Classical design there’s a right way to make what is perfect, crafted, and complete. Driver/ the Industrial Revolution, and prior to that at 
least a few millennia of ferment.

Design thinking because execution has outpaced innovation, and experience matters. Driver/ the need to innovate in relation to individ-
ual customer needs requires empathy.

Computational design designing for billions of people and in realtime, is at scale and TBD. Driver/ the impact of Moore’s Law, mobile 
computing, and the latest tech paradigms.

John Maeda is an American executive, 
designer, technologist. His work explores the 
area where business, design, and technology 
merge to make space for the “humanist technol-
ogist.” 





while great art makes you wonder, great design makes things clear.









ARTIFICIAL ENVIRONMENTS



Jeff Koons (1955)











https://www.dezeen.com/2017/10/06/sebastian-errazuriz-uses-augmented-reality-to-vandalise-jeff-koons-balloon-dog-sculpture/

https://www.dezeen.com/2017/10/06/sebastian-errazuriz-uses-augmented-reality-to-vandalise-jeff-koons-balloon-dog-sculpture/






https://seeingtheinvisible.art/





Yayoi Kusama (1929)












