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3η χρονιά ARTWORKS. 2η χρονιά πανδημίας. 1η χρονιά για 90 
νέους Fellows του Προγράμματος Υποστήριξης Καλλιτεχνών 
Ίδρυμα Σταύρος Νιάρχος (ΙΣΝ) της ARTWORKS που 
συμμετέχουν στον τρίτο, κατά σειρά, κύκλο του προγράμματος. 
H ARTWORKS μπορεί να παραμένει ακόμη νέος οργανισμός, 
αλλά μετρά ήδη τους πρώτους της απόφοιτους, έχει ζήσει 
μισή διάρκεια της ζωής της σε συνθήκες κανονικότητας, και 
την άλλη μισή σε μια νέα κανονικότητα, που δημιούργησε 
η πανδημία. Σε αυτά τα χρόνια, έχει εξελιχθεί, ελιχθεί, 
προσαρμοστεί, μεγαλώσει, αλλάξει, ωριμάσει, περάσει  
και στον ψηφιακό κόσμο. Για έναν τόσο νέο οργανισμό, έχει 
ζήσει πολλά. 

Γυρίζοντας τον χρόνο τρία χρόνια νωρίτερα, 
όταν ξεκινούσε η ARTWORKS τα πρώτα της βήματα, δεν 
μπορούσαμε να φανταστούμε, όσο και εάν το επιθυμούσαμε 
ως Ιδρυτικός Δωρητής, ότι θα πετύχαινε τόσο πολλά σε τόσο 
περιορισμένο χρονικό διάστημα. Η κοινότητά της μετρά 
ήδη 230 Fellows, με τον τρίτο κύκλο να υποδέχεται 90 
καλλιτέχνες, αντί των 80 του προηγούμενου κύκλου, με σκοπό 
να υποστηρίξουμε περισσότερους ανθρώπους δεδομένων των 
δύσκολων συνθηκών που δημιούργησε η πανδημία. Μέσα σε 

αυτά τα τρία χρόνια, πραγματοποιήθηκαν 460 συναντήσεις 
συμβουλευτικής από 34 επαγγελματίες και συνεργάτες της 
ARTWORKS, 143 επισκέψεις σε εργαστήρια καλλιτεχνών, 
73 ομιλίες, σεμινάρια και εργαστήρια, 2 εικαστικές εκθέσεις, 4 
εκδηλώσεις προβολής ταινιών, 4 δημόσιες performances από 
το πεδίο του χορού. Επιπλέον, 10 SNF ARTWORKS Fellows 
ταξίδεψαν σε προγράμματα φιλοξενίας στο εξωτερικό. Και αυτή 
είναι μόνο μια ποσοτική, ενδεικτική προσέγγιση του έργου της 
ARTWORKS μέχρι σήμερα. Τον ποιοτικό αντίκτυπο μπορεί 
κανείς να τον αντιληφθεί από τους ίδιους τους συμμετέχοντες, 
μέσα από τους οποίους, στόμα με στόμα διαδίδεται η  
φήμη του οργανισμού σε άλλους νέους καλλιτέχνες, 
προσκαλώντας τους να γίνουν και αυτοί μέρος αυτού που 
θεωρούν κοινότητά τους. 

Τα ονόματα πολλών από τους καλλιτέχνες-
συμμετέχοντες του Προγράμματος Υποστήριξης Καλλιτεχνών 
Ίδρυμα Σταύρος Νιάρχος (ΙΣΝ) ταξιδεύουν ήδη στην Ελλάδα 
και το εξωτερικό, σε εκθέσεις, ομιλίες και διεθνή φεστιβάλ. 
Τα έργα ορισμένων από αυτούς εκτέθηκαν, για έναν χρόνο, 
στο εστιατόριο σύγχρονης ελληνικής γαστρονομίας Delta, στο 
Κέντρο Πολιτισμού Ίδρυμα Σταύρος Νιάρχος (ΚΠΙΣΝ). Ήταν 
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The third year of ARTWORKS. The second year of the 
pandemic. The first year 90 young Fellows participated in 
the Stavros Niarchos Foundation (SNF) Artist Fellowship 
Program through the third consecutive cycle of the program. 
ARTWORKS may still be a young organization, but it already 
has a robust group of alumni. It has spent half of its life in 
normality and the other half in a new normal created by the 
pandemic. During these years, it has evolved, maneuvered, 
adapted, grown, changed, matured, and moved into the digital 
world. For such a young organization, it has experienced a lot. 

Three years earlier, when ARTWORKS was taking 
its first steps, we could not have possibly imagined—as much 
as we would have liked to, as founding donors—that it would 
achieve so much in such a short period of time. Its community 
already counts 230 Fellows, with the third cycle welcoming 
90 artists, instead of the 80 in the previous cycle, in order 
to support more people given the difficult circumstances 
created by the pandemic. The first three years of the program 
counted 460 mentoring sessions by 34 professionals and 
ARTWORKS partners; 143 studio visits; 73 talks, seminars, 
and workshops; 2 visual arts exhibitions; 4 film screenings; 

and 4 dance performances open to the public. Moreover, 10 
SNF ARTWORKS Fellows travelled to international residency 
programs. Its qualitative impact can be best understood 
from the participants themselves, through whom, by word 
of mouth, the reputation of the organization has spread to 
other young artists, inviting them to become part of what they 
consider their community. 

The names of many of the participants in the SNF 
Artist Fellowship Program are already spreading in Greece 
and abroad through exhibitions, lectures, and international 
festivals. Some of their work was exhibited for a year at 
Delta, the contemporary Greek gastronomy restaurant 
at the Stavros Niarchos Foundation Cultural Center 
(SNFCC) in Athens. We were delighted by two of our own 
initiatives collaborating, with Delta serving as a platform for 
contemporary visual artists from Greece where the works are 
organically integrated as part of the space.

To help promote the work of ARTWORKS artists, 
we collaborated for the second time with many of the Fellows 
to exhibit it at our open annual event, SNF Nostos, which 
is held every summer at the SNFCC to celebrate dialogue, 

Foreword SNF
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ιδιαίτερη η χαρά μας, που δύο δικές μας πρωτοβουλίες ήρθαν 
να συνεργαστούν, με το εστιατόριο Delta να λειτουργεί ως 
πλατφόρμα προβολής σύγχρονων εικαστικών από την Ελλάδα, 
όπου τα έργα ενσωματώνονται οργανικά, ως μέρος του χώρου. 

Με την πρόθεση να βοηθήσουμε στην περαιτέρω 
ανάδειξη του έργου των καλλιτεχνών συνεργαστήκαμε, για 
δεύτερη φορά, με πολλούς από τους Fellows, στο πλαίσιο 
της ανοιχτής, καθιερωμένης εκδήλωσής μας, αυτή του SNF 
Nostos, που κάθε καλοκαίρι, στο ΚΠΙΣΝ, γιορτάζει με όλο 
τον κόσμο τον διάλογο, την τέχνη, τον πολιτισμό, τη γνώση 
και τη χαρά της συνύπαρξης. Το κοινό του SNF Nostos 2021 
είχε την ευκαιρία να γνωρίσει από κοντά το έργο των SNF 
ARTWORKS Fellows, μέσα από τις προβολές ταινιών μικρού 
μήκους και χορογραφίες που παρουσιάστηκαν στην Αγορά 
του ΚΠΙΣΝ, κεντρικό σημείο συνάθροισης, διάδρασης και 
δημιουργίας εμπειριών. 

Την ίδια χρονιά, μια ομάδα από τους Fellows 
επιλέχθηκε για να λάβει μέρος στη Μπιενάλε Νέων 
Δημιουργών - MEDITERRANEA 19 School of Waters, με θέμα 
τη ρευστότητα που κατέστησε τη Μεσόγειο έναν πολύμορφο 
τόπο συνύπαρξης μορφών ζωής και διαδικασιών παραγωγής 

γνώσης. Τα έργα τους εκτέθηκαν στο Σαν Μαρίνο, σε μια 
διεθνή διοργάνωση σύγχρονης τέχνης ανάμεσα σε έργα 70 
καλλιτεχνών από 21 χώρες της Μεσογείου. Παρά τις δύσκολες 
συνθήκες που δημιούργησε η πανδημία, και στον τρίτο κύκλο, 
δημιουργήθηκαν ευκαιρίες για τους συμμετέχοντες του 
προγράμματος, για ανταλλαγή ιδεών και προσωπική ανάπτυξη 
μέσα από ψηφιακές διαλέξεις από επαγγελματίες του χώρου, 
επισκέψεις σε στούντιο καλλιτεχνών -όταν οι συνθήκες το 
επέτρεπαν- καθώς και ευκαιρίες για προβολή του έργου τους 
μέσα από συνεργασίες. 

Σε αυτά τα τρία χρόνια, για ορισμένους από τους 
συμμετέχοντες του προγράμματος, η ARTWORKS έχει 
λειτουργήσει ως αφετηρία, για κάποιους ως επιταχυντής, 
για άλλους αποτελεί μια ευκαιρία καλλιτεχνικού 
επαναπροσδιορισμού. Για κάθε έναν πρεσβεύει κάτι 
διαφορετικό, ωστόσο αυτό που έχει καταφέρει συνολικά είναι 
να εξελιχθεί σε σημείο αναφοράς για τους νέους καλλιτέχνες 
στην Ελλάδα. Και αυτό είναι το μεγαλύτερο επίτευγμά της, σε 
αυτό το σχετικά μικρό και αντίξοο χρονικό διάστημα. 

Η ομάδα του Ιδρύματος Σταύρος Νιάρχος (ΙΣΝ)
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art, culture, knowledge, and the joy of coexistence with the 
whole world. The audience at SNF Nostos 2021 had the 
opportunity to get to know the work of the SNF ARTWORKS 
Fellows through screenings of short films and choreographies 
presented in the SNFCC Agora, a central point for gathering, 
interaction, and the creation of experiences.

The same year, a group of Fellows was selected to 
take part in the Biennale of Young Creators - MEDITERRANEA 
19 School of Waters, on the theme of the fluidity that has 
made the Mediterranean a diverse place of coexistence for 
various forms of life and knowledge production processes. 
Their work was exhibited at an international contemporary 
art event in San Marino among works by 70 artists from 21 
Mediterranean countries. 

Despite the difficult conditions created by the 
pandemic, the third cycle also created opportunities for 
participants—for the exchange of ideas and personal 
development through virtual lectures by art professionals, 
visits to artists’ studios when conditions allowed, and 
chances to promote their work through collaborations. 

In these three years, ARTWORKS has served as a 
starting point for some participants, a catalyst for others, and 
an opportunity for artistic redefinition for others still. For each 
and every one of them, it stands for something different, but 
what it has definitely managed to do is become a reference 
point for young artists in Greece. This is its greatest 
achievement in a relatively short and adverse time period. 

The Stavros Niarchos Foundation (SNF) Team

Foreword SNF



Τρία χρόνια μετά την ίδρυση της ARTWORKS, 140 
χρηματικά βραβεία, δράσεις, συνεργασίες και συμπράξεις, 
φτάνοντας στον 3ο κύκλο του Προγράμματος Υποστήριξης 
Καλλιτεχνών Ίδρυμα Σταύρος Νιάρχος (ΙΣΝ), η ανάγκη μας 
να προσφέρουμε αλλά και να ανταποκριθούμε άμεσα στην 
έκτακτη συνθήκη της πανδημικής κρίσης εντάθηκε. Συνήθως 
οι εξελίξεις έρχονται γρηγορότερα από όσο κανείς μπορεί 
να προβλέψει, και η μόνη δυνατότητα που απομένει είναι η 
ευελιξία και η γρήγορη προσαρμογή στα νέα δεδομένα. Έγινε 
φανερό ότι η διάρκεια της πανδημίας θα ήταν μεγαλύτερη 
από όσο θέλαμε να πιστεύουμε και ότι οι συνέπειές της θα 
επέρχονταν σταδιακά και σε βάθος χρόνου. 

 Σε αυτό το κλίμα και ενώ αρχικά προβλεπόταν 
η απονομή 80 βραβείων σε άτομα που δραστηριοποιούνται 
στους τομείς των Εικαστικών τεχνών, της Κινούμενης εικόνας, 
του Χορού/Χορογραφίας και της Επιμέλειας εικαστικών 
εκθέσεων, σε συνεργασία με τον ιδρυτικό μας δωρητή, το 
Ίδρυμα Σταύρος Νιάρχος (ΙΣΝ), απονεμήθηκαν 10 επιπλέον 
χρηματικά βραβεία στους επιλαχόντες του Προγράμματος. 
Τον Οκτώβριο του 2020, καλωσορίσαμε με πολλή χαρά 90 
άτομα στο Πρόγραμμά μας. 

Σχετικά με τον προγραμματισμό των επιμέρους 
δράσεων που απαρτίζουν τον κορμό του Fellowship, η αμφιβολία 
που υπήρχε στην αρχή της πανδημίας αντικαταστάθηκε από 
τη βεβαιότητα ότι όλες θα πραγματοποιούνταν πίσω από τις 
οθόνες -μέχρι νεωτέρας. Αποφασίσαμε να αξιοποιήσουμε στο 
έπακρο όσα η ψηφιακή συνθήκη είχε να προσφέρει, θέτοντας 
ως στόχο να συνεχίσουμε αδιάλειπτα τη δραστηριότητά 
μας, παρά την αμηχανία που προκαλούσε η περιρρέουσα 
κοινωνική κατάσταση. Προσπαθήσαμε να φέρουμε 
«κοντά» τις δημιουργικές προσωπικότητες των Fellows, να 
δημιουργήσουμε ένα κοινό έδαφος για να συνυπάρξουμε 
αλλά και για να μοιραστούμε. Παρατηρήσαμε τις διαθέσεις 
όλων μας να έχουν διακυμάνσεις, κάτι που ήταν αναμενόμενο 
δεδομένων των συνθηκών· προσπαθήσαμε ωστόσο, παρά τις 
δυσκολίες, να καλλιεργήσουμε όπως και τις προηγούμενες 
χρονιές, έναν ασφαλή χώρο για τους συμμετέχοντες, όπου ο 
καθένας μπορεί να μοιραστεί σκέψεις και ιδέες. 

Δημήτρης Αναγνώστου� →  119
Ανδρέας Βακαλιός� →  121
Γιάννης Βεσλεμές� →  123
Φαίδρα Βόκαλη� →  125
Σοφία Γεωργοβασίλη� →  127
Γιώργος Γούσης� →  129
Γιώργος Ηλιόπουλος� →  131
Κωστής Θεοδοσόπουλος� →  133
Γιάννης Καρύδας� →  135
Νίκος Κυρίτσης� →  137
Βασιλική Λαζαρίδου� →  139
Αριστοτέλης Μαραγκός� →  141

Θανάσης Νεοφώτιστος� →  143
Χρήστος Νίκου� →  145
Φωκίων Ξένος� →  147
Μάνος Παπαδάκης� →  149
Παναγιώτης Παπαφράγκος� →  151
Ορφέας Περετζής� →  153
Κλεονίκη Στάνιτς� →  155
Κωστής Χαραμουντάνης� →  157
Στρατής Χατζηελενούδας� →  159
Βασίλης Χρυσανθόπουλος� →  161
Κυβέλη Short� →  163
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Three years after founding ARTWORKS, with 140 monetary 
prizes already awarded to individuals and a wide range of 
activities, collaborations as well as partnerships established, 
we launched the 3rd cycle of the Stavros Niarchos Foundation 
(SNF) Artist Fellowship Program with the overarching feeling 
that the pandemic emergency requires of us to respond even 
more urgently and enhance the support we offer. Usually, 
developments run ahead of predictions, and all one is left 
with is flexibility- the ability to adapt quickly to new situations. 
It soon became obvious that the pandemic would last longer 
than we would have liked to think and that its impact would 
be gradual and span over an extended period of time.

 Under these circumstances, and in collaboration 
with our founding donor, we decided to diverge from the 
original plan of granting 80 fellowships to individuals working in 
the fields of Visual Arts, Moving Image, Dance/Choreography 
and Curating, and award 10 additional monetary prizes to the 
runners-up of the Program. As a result, in October 2020, we 
were delighted to welcome 90 Fellows to our Program.

In regards to the constituents of the Fellowship 
Program, the suspicion we had at the beginning of the 
pandemic that our activities would have to be conducted, 
until further notice, through our screens, was now confirmed. 
We decided to make the most of what the digital sphere 
had to offer, setting ourselves the goal of continuing our 
programming without interruptions, despite the prevailing 
feeling of numbness. We tried to bring “together” our Fellows, 
as well as to create a common ground in and through which 
our participants could coexist. We saw everyone's mood 
fluctuate, which was to be expected given the circumstances. 
However, despite the difficulties, we tried to cultivate, as in 
previous years, a safe space where participants could share 
their thoughts and ideas.

Dimitris Anagnostou� →  119
Kostis Charamountanis� →  157
Stratis Chatzielenoudas� →  159
Vasilis Chrysanthopoulos� →  161
Sofia Georgovassili� →  127
Yorgos Goussis� →  129
Giorgos Iliopoulos� →  131
Yannis Karydas� →  135
Nikos Kyritsis� →  137
Vasiliki Lazaridou� →  139
Aristotelis Maragkos � →  141
Thanasis Neofotistos� →  143

Christos Nikou� →  145
Manos Papadakis � →  149
Panagiotis Papafragkos� →  151
Orfeas Peretzis� →  153
Kyveli Short� →  163
Kleoniki Stanich� →  155
Kostis Theodosopoulos� →  133
Andreas Vakalios � →  121
Yannis Veslemes � →  123
Phaedra Vokali� →  125
Fokion Xenos� →  147

Foreword ARTWORKS 
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Η στάση εγρήγορσης που υιοθετήσαμε υπήρξε 
η μόνη επιλογή ώστε να μην αναχαιτισθεί ο σταθερός 
βηματισμός που είχαμε αποκτήσει αυτά τα πρώτα χρόνια 
της δράσης μας και παράλληλα, αναγκαία για να κυλήσουν 
πολύ πιο δημιουργικά οι παράξενες εκείνες μέρες. Το ίδιο 
έχουμε την αίσθηση ότι ίσχυσε και για τους συμμετέχοντες. 
Με ενθουσιασμό, διέθεσαν τον χρόνο τους, μοιράστηκαν 
την πρακτική τους και τις σκέψεις τους μαζί μας και με τους 
συναδέλφους τους και συνετέλεσαν στο να καλλιεργηθεί 
ένα κλίμα φιλίας και αλληλεγγύης στις συστηματικές μας 
διαδικτυακές συναντήσεις. 

Η συμμετοχή και η ανταπόκρισή τους σε μια 
περίοδο απομόνωσης και ανησυχίας,  αποτέλεσε και 
αποτελεί την πυξίδα μας και τους ευχαριστούμε πολύ για 
αυτό. Συνοδοιπορούμε με δημιουργικούς και χαρισματικούς 
επαγγελματίες της τέχνης,  οι οποίοι δεν παύουν να μας 
εκπλήσσουν, να μας συγκινούν και να μας κρατούν σε 
εγρήγορση, υπενθυμίζοντάς μας  πόσο πολύ χρειαζόμαστε 
την τέχνη αλλά και πόσο μοναδικό είναι το αίσθημα της 
προσφοράς. 

Με την ευκαιρία αυτής της έκδοσης θέλουμε 
να εκφράσουμε τις ιδιαίτερες ευχαριστίες μας και την 
ευγνωμοσύνη μας στον ιδρυτικό μας δωρητή Ίδρυμα 
Σταύρος Νιάρχος (ΙΣΝ) και τους ανθρώπους που το 
απαρτίζουν, για την εμπιστοσύνη που μας έχουν δείξει μέχρι 
σήμερα. Τέλος, ευχαριστούμε τους συνεργάτες μας και 
όλους όσους συμμετείχαν και συνεργάστηκαν μαζί μας με 
γνήσιο ενδιαφέρον και αφοσίωση στην υλοποίηση του 3ου 
Προγράμματος Υποστήριξης Καλλιτεχνών Ίδρυμα Σταύρος 
Νιάρχος (ΙΣΝ).

Μαρίλη Κωνσταντινοπούλου και Δήμητρα Νικολού
Συνιδρύτριες ARTWORKS

Δάφνη Αντωνιάδου� →  165
Ιωάννα Αποστόλου� →  167
Νεφέλη Αστερίου� →  169
Αναστασία Βαλσαμάκη� →  171
Δανάη Δημητριάδη� →  173
Ειρήνη Καλαϊτζίδη� →  175
Ιωάννης Μίχος� →  177

Ευθύμιος Μοσχόπουλος� →  179
Άρια Μπουμπάκη� →  181
Άγγελος Παπαδόπουλος� →  183
Νατάσα Σαραντοπούλου� →  185
Χρήστος Ξυραφάκης� →  187

10Χαιρετισμός ARTWORKS
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Remaining alert was the only way we had to avoid 
breaking the steady pace we had built up during the first 
years of ARTWORKS. This attitude was also necessary to 
make those strange days flow much more creatively both for 
us and, as we would like to think, for the participants. The 
participants eagerly gave their time, shared their practice 
and thoughts with us and their colleagues, and contributed 
to nurturing a climate of friendship and solidarity in regular 
online meetings. 

Their contribution and responsiveness in a time of 
isolation and anxiety was and continues to be a compass to 
us all, and for this we are very grateful. We have the good 
fortune of associating with creative and charismatic art 
professionals who never cease to surprise, move and keep 
us on our toes, reminding us how much we need art and how 
unique the feeling of offering can be.

On the occasion of this publication, we would like 
to extend a heartfelt thank you and express our gratitude to 
our founding donor, the Stavros Niarchos Foundation (SNF) 
and the people with whom we have been collaborating for 
the trust they have placed in us since the creating of our 
organization. Finally, we would like to thank our partners and 
everyone who participated and collaborated with us for the 
implementation of the 3rd SNF Artist Fellowship Program, 
for their genuine interest and their passionate commitment. 

Marily Konstantinopoulou and Dimitra Nikolou
ARTWORKS Co-Founders

Dafin Antoniadou� →  165
Ioanna Apostolou� →  167
Nefeli Asteriou � →  169
Aria Boumpaki� →  181
Danae Dimitriadi� →  173
Irini Kalaitzidi� →  175
Ioannis Michos � →  177

Efthimios Moschopoulos� →  179
Angelos Papadopoulos � →  183
Natasha Sarantopoulou� →  185
Anastasia Valsamaki � →  171
Christos Xyrafakis� →  187

Foreword ARTWORKS 
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Πώς μπορεί να αποτυπωθεί μια χρονιά διαδικτυακών ανταλλαγών 
από τον φαινομενικά άυλο χώρο του διαδικτύου σε ένα έντυπο; 
Κατά τη διάρκεια του έτους 2020-21 συνολικά ενενήντα 
συμμετέχουσες/-οντες του Προγράμματος Υποστήριξης 
Καλλιτεχνών Ίδρυμα Σταύρος Νιάρχος (ΙΣΝ) της ARTWORKS 
βρίσκονταν τακτικά πίσω από τις οθόνες τους σε μια σειρά 
εκδηλώσεων. Στόχος της παρούσας έκδοσης είναι να καταγράψει 
αυτήν τη συνθήκη λειτουργώντας ως ίχνος μιας χρονιάς 
ιδιάζουσας, που βιώθηκε κυρίως μέσα από συναντήσεις στον 
διαδικτυακό χωροχρόνο. Η συνθήκη της πανδημίας κατέστησε 
τη δυνατότητα φυσικής παρουσίας απαγορευτική και η 
καλλιτεχνική κοινότητα της ARTWORKS καλλιεργήθηκε κατά 
βάση μέσα από συζητήσεις, παρουσιάσεις και εργαστήρια στο 
-αρχικά ανοίκειο, αλλά πλέον γνώριμο- εργαλείο διαδικτυακών 
συναντήσεων του Zoom. 

Ως επιμελήτριες της παρούσας έκδοσης κρίναμε ότι η 
παραπάνω ιδιαιτερότητα δεν μπορούσε παρά να εκφραστεί και 
γραφιστικά. Σε συνεργασία με το γραφείο Typical. Organization 
for standards & order, επιλέξαμε συνειδητά να ακολουθήσουμε 
μια γραφιστική κατεύθυνση όπου η συνθήκη των διαδικτυακών 
συναντήσεων θα γινόταν ορατή και ταυτόχρονα θα προέτασσε 

ένα εναλλακτικό αποτύπωμα. Η έκδοση ως φυσικό αντικείμενο 
έρχεται να απαντήσει δημιουργικά στην ψηφιακή πραγματικότητα, 
όπως τη βιώσαμε συλλογικά κατά τη διάρκεια του Προγράμματος. 

Αντλώντας έμπνευση από τους τίτλους ειδήσεων που 
περνάνε με ταχύτητα στο κάτω μέρος των τηλεοπτικών μας 
οθονών κατά τη διάρκεια των δελτίων, οι Typical. Organization 
for standards & order θέλησαν μέσω της γραφιστικής τους 
επιμέλειας στην παρούσα έκδοση να σχολιάσουν το «μη 
συναινετικό σκρολάρισμα», την πληροφόρηση κατά τη διάρκεια 
της πανδημίας που,  με τον παράλληλο και ταυτόχρονο 
καταιγισμό πληροφοριών, μοιάζει με ένα ατέρμονο σκρολ ντάουν, 
επιβεβλημένο στην καθημερινή ζωή.

Ο αναγνωστικός ρυθμός της έκδοσης σχετίζεται με 
το βίωμα της μη γραμμικότητας του χρόνου. Ο ίδιος ο χρόνος ως 
κατασκευή αναδείχθηκε ακόμα περισσότερο κατά τη διάρκεια 
της καραντίνας, καθώς για κάποιους επιβραδύνθηκε, ενώ άλλοι 
αντιλήφθηκαν την επιτάχυνσή του. Μπορεί άραγε ένα έντυπο 
έργο να αντικατοπτρίσει το αίσθημα της απώλειας του χρόνου;

Στις ακόλουθες σελίδες, οι αναγνώστριες/-ες 
μπορούν να βρουν αναλυτική λίστα με τα βιογραφικά στοιχεία 
των ενενήντα συμμετεχουσών/-όντων, όπως αυτά αποτυπώθηκαν 

Ιωάννα Ζούλη� →  189
Βασιλεία Κάγκα� →  191
Κυβέλη Μαυροκορδοπούλου� →  193

Κέλυ Τσιπνή-Κολαζά� →  195
Ειρήνη Φουντεδάκη� →  197
Κλέα Χαρίτου� →  199
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How can a year of online exchanges in the seemingly intangi-
ble space of the internet be captured in a book? In the period 
2020-21, a total of ninety participants in the Stavros Niarchos 
Foundation (SNF) Artist Fellowship Program by ARTWORKS  
sat regularly behind their screens to attend a series of events. 
The aim of this publication is to document these exchanges, 
in an effort to create a trace of an extraordinary year, experi-
enced mainly through meetings held in the realm of the inter-
net. The pandemic rendered physical presence prohibitive, 
so the main instruments which helped nurture the artistic 
community of ARTWORKS were the discussions, presenta-
tions and workshops held in the unfamiliar, at first, but by now 
all too familiar Zoom online meeting platform. 

As editors of this publication, we felt that it 
was necessary for this exceptional situation to be also 
depicted in the graphic design of the edition. In collab-
oration with Typical. Organization for standards & order, 
we consciously opted for an edition design which would 
render this context of online presence more visible, and 
at the same time propose an alternative footprint. As 
a physical object, this edition is a creative response to 

the digital existence we experienced collectively during  
the Program. 

Drawing inspiration from the headlines flashing at 
the bottom of our TV screens during the newscast, Typical. 
Organization for standards & order sought to apply a graphic 
design approach that would function as a commentary on 
“non-consensual scrolling” and on reporting during the pan-
demic which, with its parallel and contemporaneous barrage 
of information, resembles an endless scroll-down imposed 
on our everyday reality.

The reading rhythm of the edition is linked to time, 
experienced as non-linear. Time itself as a construct was 
further accentuated during the lockdown, slowing down for 
some people and accelerating for others. Is it possible for a 
printed edition to reflect this sense of time loss?

In the pages that follow, readers can find a detailed list 
featuring the biographical notes of the 90 SNF ARTWORKS  
Fellows selected for 2020-2021-as outlined during their  
fellowship-, as well as four texts, one for each discipline of the 
Program (Visual Arts, Moving Image, Dance and Curating).  
For each one of these fields, we invited writers who we 

Klea Charitou� →  199
Eirini Fountedaki� →  197
Vassilia Kaga� →  191

Kyveli Mavrokordopoulou� →  193
Kelly Tsipni-Kolaza� →  195
Ioanna Zouli� →  189

Editors' foreword
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την περίοδο του Fellowship (2020-2021), καθώς και τέσσερα 
κείμενα, ένα για κάθε πεδίο του Προγράμματος: Εικαστικές 
Τέχνες, Κινούμενη Εικόνα, Χορός, Επιμέλεια. Για κάθε έναν 
από τους παραπάνω τομείς, προσκαλέσαμε συγγραφείς που 
θεωρούμε αντιπροσωπευτικούς της ελληνικής καλλιτεχνικής 
σκηνής στην παρούσα χρονική στιγμή και οι οποίοι ενεπλάκησαν 
στο Πρόγραμμα είτε ως προσκεκλημένοι ομιλητές είτε ως μέλη 
των επιτροπών αξιολόγησης. Παρ’ όλα αυτά, δεν επιλέξαμε τη 
συμβατική οδό αναθέτοντας ένα δοκιμιακού τύπου κείμενο 
σε κάθε προσκεκλημένη/-ο, αλλά καλλιεργήσαμε συνειδητά 
ατμόσφαιρα διαλόγου.

Για το κείμενο του πεδίου της  Επιμέλειας, 
διοργανώσαμε συζήτηση με τη μορφή μιας στρογγυλής 
τράπεζας σε συντονισμό της Ιωάννας Ζούλη, με ομιλητές τη 
Χάρις Κανελλοπούλου, την Ελπίδα Καραμπά και τον Σταμάτη 
Σχιζάκη, η οποία αφορούσε την επιμέλεια στην Ελλάδα και είχε 
σκοπό να αναδείξει την πολυφωνία που χαρακτήρισε την εμπειρία 
μας ως συμμετέχουσες του Προγράμματος.

Στο πεδίο των Εικαστικών συζητήσαμε με τη Λουκία 
Αλαβάνου για την πορεία της τόσο στην Ελλάδα, όσο και στο 
εξωτερικό, ξεκινώντας από τα πρώτα της βήματα μέχρι και  

την εκπροσώπηση της Ελλάδας στην 59η Μπιενάλε της 
Βενετίας το 2022.

Η Εύα Στεφανή επέλεξε για το πεδίο της Κινούμενης 
Εικόνας να μιλήσει μέσα από ένα οπτικό δοκίμιο για τη διαδικασία 
της κινηματογραφικής δημιουργίας, συντάσσοντας ένα ποιητικό 
μανιφέστο, συνοδευόμενο από οπτικό υλικό της φιλμογραφίας της. 

Στο πεδίο του Χορού, η Στεριανή Τσιντζιλώνη 
αναστοχάζεται μέσα από τη δική της αποσπασματική γραφή 
πάνω στην έννοια της καλλιτεχνικής αμφιβολίας με αφορμή μια 
διάλεξη-περφόρμανς που παρουσίασε η ίδια κατά τη διάρκεια 
του Προγράμματος στους SNF ARTWORKS Dance Fellows. 

Με την παρούσα έκδοση, ελπίζουμε να δώσουμε 
έναυσμα για περαιτέρω συζητήσεις, συνεργασίες αλλά και 
για «μανιφεστικές» αναζητήσεις στον καλλιτεχνικό χώρο.  
Καλή ανάγνωση!

Βασιλεία Κάγκα
Κυβέλη Μαυροκορδοπούλου
Ειρήνη Φουντεδάκη

07/10 → Moving Image Talk: Εύα Στεφανή 
13/10 → Curator’s Talk: Σωτήρης Μπαχτσετζής 
27/10 → Dance Talk: Ευφροσύνη Πρωτοπαπά 
03/11 → Dance Talk: Στεριανή Τσιντζιλώνη 
09/11 → Curator’s Talk: Ελπίδα Καραμπά 
16/11 → Curator’s Talk: Δάφνη Βιτάλη 
20/11 → Εργαστήριο για την Πνευματική Ιδιοκτησία 

και τα Δικαιώματα των Δημιουργών στις 
Εικαστικές Τέχνες με τη Μαρίνα Μαρκέλλου

24/11 → Curator’s Talk: Σταμάτης Σχιζάκης 
30/11 → Εργαστήριο για την Πνευματική Ιδιοκτησία 

και τα Δικαιώματα των Δημιουργών για τις 
Παραστατικές Τέχνες και την Κινούμενη 
Εικόνα με τη Μαρίνα Μαρκέλλου

01/12 → Curator’s Talk: Χάρις Κανελλοπούλου 
03/12 → Διαδικτυακή παρουσίαση της πλατφόρμας 

κοινωνικής χρηματοδότησης Kickstarter 
της Ελλάδας με τη συμμετοχή της 
εικαστικής ομάδας 3 137 

08/12 → Curator’s Talk: Πολύνα Κοσμαδάκη 
09/12 → Πειραματικό Εργαστήριο Επιμέλειας (εισαγωγή)
15/12 → Εργαστήριο Μέσων Κοινωνικής Δικτύωσης με 

τη Μαργαρίτα Γουργουρίνη (εισαγωγή)
13/01 → Εργαστήριο Μέσων Κοινωνικής Δικτύωσης, 

Μέρος I με τη Μαργαρίτα Γουργουρίνη
19/01 → Artist Talk: Αντώνης Πίττας
26/01 → Πειραματικό Εργαστήριο Επιμέλειας, Μέρος I

20/01 → Εργαστήριο Μέσων Κοινωνικής Δικτύωσης, 
Μέρος II με τη Μαργαρίτα Γουργουρίνη

28/01 → Moving Image talk: Οι έμφυλες διαστάσεις 
του χώρου και της εργασίας στον Νέο Ελληνικό 
Κινηματογράφο με τη Μαρία Παραδείση

01/02 → Εργαστήριο Μέσων Κοινωνικής Δικτύωσης, 
Μέρος III με τη Μαργαρίτα Γουργουρίνη

11/02 → Curator’s Talk: Valentinas Klimašauskas
25/02 → Πειραματικό Εργαστήριο Επιμέλειας, Μέρος II
15/02 → Εργαστήριο Χορού, Μέρος I, εισαγωγή από 

τις υπεύθυνες του εργαστηρίου Ευφροσύνη 
Πρωτοπαπά και Στεριανή Τσιντζιλώνη

01/03 → Εργαστήριο Χορού, Μέρος ΙΙ με προσκεκλημένη 
ομιλήτρια την Bojana Kunst

23/03 → Πειραματικό Εργαστήριο Επιμέλειας, Μέρος III
29/03 → Εργαστήριο Χορού, Μέρος III με προσκεκλημένη 

ομιλήτρια την Eleanor Bauer
12/04 → Εργαστήριο Χορού, Μέρος ΙV, ολοκλήρωση 

εργαστηρίου από τις υπεύθυνες Ευφροσύνη 
Πρωτοπαπά και Στεριανή Τσιντζιλώνη

22/04 → Πειραματικό Εργαστήριο Επιμέλειας,  
Μέρος IV

20/05 → Πειραματικό Εργαστήριο Επιμέλειας,  
Μέρος V

17/06 → Πειραματικό Εργαστήριο Επιμέλειας,  
Μέρος VI
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believe best represent the Greek art scene at the present 
moment, and who have been involved in the Program either 
as guest speakers or as members of the selection commit-
tees. However, instead of opting for the well-beaten path of  
commissioning one essay per guest speaker, we consciously  
decided to foster an environment geared towards  
inducing dialogue. 

For the discipline of Curating, we organized a 
roundtable discussion about curating in Greece with Charis 
Kanellopoulou, Stamatis Schizakis, Elpida Karaba as guest 
speakers and Ioanna Zouli as moderator, in an effort to high-
light the polyphonic nature of our experience as Fellows of 
the Program.

For the discipline of Visual Arts, we talked to Loukia 
Alavanou about her career in Greece and abroad, covering  
everything from her first steps as an artist to her recent 
selection to represent Greece at the 59th Venice Biennale 
in 2022.

Eva Stefani chose to contribute a visual essay on 
the process of filmmaking for the discipline of Moving Image, 
which took the form of a poetic manifesto and was accompa-
nied by visual material drawn from her filmography. 

For the discipline of Dance, Steriani Tsintziloni 
reflects through her own fragmentary writing on the notion 
of artistic doubt, on the occasion of the lecture-performance 
she presented to the SNF ARTWORKS Dance Fellows  
during the Program. 

With this edition, we hope to spark further conver-
sations, collaborations, and manifesto-like explorations in the 
artistic field. We hope you enjoy reading it!

Eirini Fountedaki
Vassilia Kaga
Kyveli Mavrokordopoulou 

07/10 → Moving Image Talk: Eva Stefani 
13/10 → Curator’s Talk: Sotiris Bachtsetzis 
27/10 → Dance Talk: Efrosini Protopapa 
03/11 → Dance Talk: Steriani Tsintziloni 
09/11 → Curator’s Talk: Elpida Karaba 
16/11 → Curator’s Talk: Daphne Vitali 
20/11 → Intellectual Property Workshop for the 

Visual Arts by Marina Markellou
24/11 → Curator’s Talk: Stamatis Schizakis 
30/11 → Intellectual Property Workshop for Performing 

Arts and Moving Image by Marina Markellou
01/12 → Curator’s Talk: Charis Kanellopoulou 
03/12 → Online launching event by Kickstarter Greece 

featuring the artist collective 3 137
08/12 → Curator’s Talk: Polina Kosmadaki 
09/12 → Experimental Curatorial Lab kick-off 
15/12 → Introduction to the Social Media 

Workshop with Margarita Gourgourini 
13/01 → Social Media Workshop, Part I 

by Margarita Gourgourini
19/01 → Artist Talk: Antonis Pittas
26/01 → Experimental Curatorial Lab, Part I 
20/01 → Social Media Workshop, Part II 

by Margarita Gourgourini
28/01 → Moving Image Talk: The gendered 

dimensions of space and labor in the 
New Greek Cinema by Maria Paradisi

01/02 → Social Media Workshop, Part III 
by Margarita Gourgourini

11/02 → Curator's Talk: Valentinas Klimašauskas 
25/02 → Experimental Curatorial Lab, Part II 
15/02 → Dance Workshop, Part I: Introduction 

by workshop coordinators Efrosini 
Protopapa and Steriani Tsintziloni

01/03 → Dance Workshop, Part II with 
guest speaker Bojana Kunst

23/03 → Experimental Curatorial Lab, Part III 
29/03 → Dance Workshop, Part III with 

guest speaker Eleanor Bauer
12/04 → Dance Workshop, Part IV: closing session 

by workshop coordinators Efrosini 
Protopapa and Steriani Tsintziloni

22/04 → Experimental Curatorial Lab, Part IV
20/05 → Experimental Curatorial Lab, Part V
17/06 → Experimental Curatorial Lab, Part VI 
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Η ARTWORKS, συνεχίζοντας τις σταθερές συνεργασίες 
της με διεθνή προγράμματα φιλοξενίας καλλιτεχνών και επι-
μελητών, διεύρυνε το δίκτυο των συνεργαζόμενων φορέων 
κατά τον 3o κύκλο του Προγράμματος Υποστήριξης Καλ-
λιτεχνών Ίδρυμα Σταύρος Νιάρχος (ΙΣΝ) της ARTWORKS. 
Εκτός από τις υπάρχουσες συνεργασίες με τους οργανισμούς 
International Studio & Curatorial Program (ISCP), Delfina 
Foundation και SAHA Association, προστέθηκε και το K3 – 
Zentrum für Choreographie | Tanzplan. Η συγκεκριμένη και 
πιο πρόσφατη συνεργασία προορίζεται για τις/τους βραβευ-
θείσες/-έντες Fellows από το πεδίο του Χορού, με σκοπό να 
έχουν την ευκαιρία,  όσες και όσοι επιλεχθούν από τον φο-
ρέα φιλοξενίας να εργαστούν σε ένα δυναμικό περιβάλλον 
έχοντας πρόσβαση σε ειδικά διαμορφωμένους χώρους για 
πρόβες, αλλά και πολλαπλές ευκαιρίες δικτύωσης με συνα-
δέλφους τους από όλο τον κόσμο. 

Ανεξάρτητα από την ειδίκευση ή την θεματική 
κατεύθυνση καθενός από αυτά, τα προγράμματα φιλοξενί-
ας είναι συχνά σταθμοί κομβικής σημασίας στην επαγγελ-
ματική εξέλιξη των καλλιτεχνών. Τους παρέχουν τα μέσα 
και τον χρόνο για έρευνα και πειραματισμό σε λιγότερο 

γνώριμα περιβάλλοντα εκθέτοντάς τους σε νέα ερεθίσμα-
τα. Σε ένα τέτοιο πλαίσιο, σε μια τέτοια ιδανική συνθήκη 
οι καλλιτέχνιδες/-ες έχουν τη δυνατότητα να προχωρήσουν 
το έργο και την έρευνά τους, να διευρύνουν τον κύκλο των 
επαφών τους και να συνδιαλλαγούν με ομότεχνές/-ούς τους. 
Μέσα από αυτές τις συμπράξεις η ARTWORKS προσ- 
βλέπει επίσης, στην προβολή τους εντός και εκτός της Ελλάδας 
και κυρίως στην ένταξή τους σε ένα διεθνές δίκτυο προγραμμά-
των φιλοξενίας, όπου η πρόσβαση μπορεί να είναι δύσκολη και  
μη αυτονόητη.

Με αυτό το σκεπτικό κάθε χρόνο η ARTWORKS 
προσφέρει σε ορισμένες/-ους από τις/τους Fellows την ευκαι-
ρία να αιτηθούν στα προγράμματα φιλοξενίας. Η δυνατότητα 
υποβολής αίτησης συμμετοχής, παρέχεται μετά από πρόταση 
των μελών των επιτροπών αξιολόγησης, ενώ η τελική επιλο-
γή των συμμετεχουσών/-όντων πραγματοποιείται από τους 
οργανισμούς φιλοξενίας. Ειδικά για τον 3ο κύκλο του Προ-
γράμματος, επιλέχθηκαν οι εικαστικοί και SNF ARTWORKS 
Fellows 2020, Ίρις Τουλιάτου και Μαρία Λουίζου (για τα προ-
γράμματα στους οργανισμούς ISCP και Delfina Foundation 
αντίστοιχα), ενώ από το πεδίο της Επιμέλειας επιλέχθηκε η 

04/12 → Ελένη Μπαγάκη, Βασίλης Ψαρράς
07/12 → Τζάνις Ραφαηλίδου (Janis Rafa), Γιώργος 

Μαραζιώτης, Μυρτώ Ξανθοπούλου
11/12 → Σεβαστιάνα Κωνστάκη
18/12 → Ιώνιαν Μπισάι, Σοφία Ντώνα, 

Νικόλας Βεντουράκης
08/01 → Ειρήνη Ευσταθίου, Ανδρέας Ράγκναρ Κασάπης
15/01 → Ειρήνη Μίγα, Μαντλέν Ανηψητάκη
22/01 → Έλενα Δήμητρα Χαντζή, Αιμιλία 

Λιόντου, Φοίβος Δούσος (ΦΥΤΑ)
27/01 → Γιώργος Γούσης, Σοφία Γεωργοβασίλη
29/01 → Ανέστης Ιωάννου, Ηλέκτρα Μάιπα, Χρήστος Μούχας
02/02 → Φωκίων Ξένος, Αριστοτέλης 

Μαραγκός, Ορφέας Περετζής
03/02 → Νίκος Κυρίτσης, Κωστής Χαραμουντάνης, 

Βασιλική Λαζαρίδου
05/02 → Μπάυρον Καλομάμας, Κωνσταντίνος 

Πέττας, Ελίζα Σόρογκα

08/02 → Γιώργος Ηλιόπουλος, Φαίδρα 
Βόκαλη, Μάνος Παπαδάκης

09/02 → Κωστής Θεοδοσόπουλος, Κλεονίκη 
Στάνιτς, Θανάσης Νεοφώτιστος

10/02 → Στρατής Χατζηελενούδας, Γιάννης 
Καρύδας, Κυβέλη Short

12/02 → Ηλέκτρα Σταμπούλου, Πέτρος Ευσταθιάδης
19/02 → Μαρκέλλα Δεμερτζή, Στεφανία 

Ορφανίδου, Μαρία Τσιλογιάννη
26/02 → Αντιγόνη Θεοδώρου, Ανθή Κουγιά
05/03 → Σοφία Σφυρή, Άλκηστις 

Μαυροκεφάλου, Έρση Βαρβέρη
12/03 → Ναταλία Παπαδοπούλου, Χαρά 

Στεργίου, Ελισσάβετ Σφυρή
19/03 → Βασίλης Αλεξάνδρου, Δημήτρης Ζαμπόπουλος, 

Αντιγόνη Μιχαλακοπούλου, Θοδωρής Τράμπας
23/03 → Ίρις Τουλιάτου, Κωνσταντίνος 

Δουμπενίδης, Ιάσονας Καμπάνης
11/07 → Αλεξάνδρα Νιάκα
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Building further on the long-term partnerships already es-
tablished with international residency programs, during the 
3rd cycle of the Stavros Niarchos Foundation (SNF) Artist 
Fellowship Program, ARTWORKS has expanded its net-
work of partners. The existing list of partner institutions—the  
International Studio & Curatorial Program (ISCP), the Delfina  
Foundation and SAHA Association—was complement-
ed with the addition of K3 – Zentrum für Choreographie | 
Tanzplan. Our latest partnership is addressed to awarded 
dancers/choreographers participating in the Program, with 
the aim of providing those selected by the host organiza-
tion the opportunity to work in a dynamic environment, giv-
ing access to specially designed rehearsal spaces and am-
ple networking opportunities with colleagues from all over  
the world. 

Regardless of their area of specialization and the-
matic focus, residency programs are often important mile-
stones in an artist’s professional development, as they provide 
the latter with the means and time required to pursue their 
research and to experiment in a less familiar environment while 
being exposed to new stimuli. In this context, under these ideal 

conditions, artists have the chance to advance their work and 
their research, expand their circle of contacts and interact with 
their peers. Through these partnerships, ARTWORKS also 
aspires to promote the participants’ work both within Greece 
and abroad and, most importantly, to help them become part 
of an international network of residency programs, where ac-
cess can be difficult and far from self-evident.

With this in mind, each year ARTWORKS offers 
some of the SNF ARTWORKS Fellows the opportunity to ap-
ply for the residency programs offered by our partner institu-
tions. Fellows are able to apply following the recommendation 
of our selection committee, while the final selection is made 
by the hosting institutions. For the third cycle of the Program, 
our 2020 Visual Arts Fellows Iris Touliatou and Maria Louizou 
were respectively selected to participate in the residency pro-
grams of ISCP and of Delfina Foundation, while our Curating 
Fellow Eirini Fountedaki was selected by SAHA Association. 
From the discipline of Dance, 2019 Fellow Dimitris Mytilinaios 
has been selected for our collaboration with K3, inaugurated 
in 2022.

04/12 → Eleni Bagaki, Bill Psarras
07/12 → Janis Rafa, Υorgos Maraziotis, 

Myrto Xanthopoulou
11/12 → Sevastiana Konstaki
18/12 → Ionian Bisai, Sofia Dona, Nikolas Ventourakis
08/01 → Eirene Efstathiou, Andreas Ragnar Kassapis
15/01 → Irini Miga, Madlen Anipsitaki
22/01 → Elena Demetria Chantzis, Aimilia 

Liontou, Foivos Dousos (FYTA)
27/01 → Yorgos Goussis, Sofia Georgovassili
29/01 → Anestis Ioannou, Ilektra 

Maipa, Christos Mouchas
02/02 → Fokion Xenos, Aristotelis 

Maragkos, Orfeas Peretzis
03/02 → Nikos Kyritsis, Kostis Charamountanis, 

Vasiliki Lazaridou
05/02 → Byron Kalomamas, Konstantinos 

Pettas, Eliza Soroga

08/02 → Giorgos Iliopoulos, Phaedra 
Vokali, Manos Papadakis

09/02 → Kostis Theodosopoulos, Kleoniki 
Stanich, Thanasis Neofotistos

10/02 → Stratis Chatzielenoudas, Yannis 
Karydas, Kyveli Short

12/02 → Elektra Stampoulou, Petros Efstathiadis
19/02 → Léllé Demertzi, Stefania 

Orfanidou, Maria Tsilogianni
26/02 → Antigone Theodorou, Anthi Kougia
05/03 → Sofia Sfyri, Alkistis 

Mavrokefalou, Ersi Varveri
12/03 → Natalia Papadopoulou, Chara 

Stergiou, Elissavet Sfyri
19/03 → Vasilis Alexandrou, Dimitris Zampopoulos, 

Antigone Michalakopoulou, Thodoris Trampas
23/03 → Iris Touliatou, Konstantinos 

Doumpenidis, Iasonas Kampanis
11/07 → Alexandra Niaka 
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Ειρήνη Φουντεδάκη (για τη SAHA Association). Αναφορι-
κά με το πεδίο του Χορού και τη συνεργασία μας με το Κ3, 
που εγκαινιάστηκε το 2022, έχει επιλεχθεί ο Fellow 2019  
Δημήτρης Μυτιληναίος.

Το Delfina Foundation ιδρύθηκε το 2007 και βρί-
σκεται στην καρδιά του Λονδίνου. Είναι ένας από τους σημα-
ντικότερους θεσμούς που προσφέρει φιλοξενία σε επαγγελ-
ματίες της τέχνης μέσα από συνεργασίες με ιδρύματα από 
όλο τον κόσμο,  που δίνει ευκαιρίες σε εικαστικούς, επιμελή-
τριες/-τες και συγγραφείς να αναπτύξουν τη δουλειά τους και 
να αποκτήσουν χώρο και χρόνο για έρευνα ορίζοντας συγκε-
κριμένες θεματικές ενότητες ανά περίοδο. Το International 
Studio & Curatorial Program (ISCP)  ιδρύθηκε το 1994 και 
στεγάζεται σε ένα παλιό εργοστάσιο στο Μπρούκλιν της 
Νέας Υόρκης. Με 35 στούντιο και 2 εκθεσιακούς χώρους, 
έχει φιλοξενήσει μέχρι σήμερα καλλιτέχνιδες/-ες και επιμε-

λήτριες/-ές από 80 χώρες. Το SAHA Association ιδρύθηκε 
με στόχο να παρέχει στήριξη σε καλλιτέχνιδες/-ες, επιμε-
λήτριες/-ές και συγγραφείς από την Τουρκία, οι οποίες/-οι 
δραστηριοποιούνται στις εικαστικές τέχνες, ώστε να βελτιώ- 
σουν τις συνθήκες παραγωγής και εξέλιξής τους και να ενι-
σχύσουν την αλληλεπίδρασή τους με διεθνείς καλλιτεχνικούς 
οργανισμούς και δίκτυα. Το K3 – Zentrum für Choreographie |  
Tanzplan είναι ένα εξειδικευμένο κέντρο σύγχρονου  
χορού, χορογραφίας, καλλιτεχνικής έρευνας και προβολής του  
χορού και στεγάζεται στο θέατρο Kampnagel του Αμβούργου. 
Από την ίδρυσή του διαδραματίζει καίριο ρόλο στην ενίσχυση 
των καλλιτεχνικών ανταλλαγών και των ευκαιριών δικτύωσης 
με στόχο τη δημιουργία μιας δυναμικής χορευτικής σκηνής 
στο Αμβούργο, ενώ συστηματικά επεκτείνει αυτό το δίκτυο 
τόσο σε εθνικό, όσο και σε διεθνές επίπεδο. 

ΕΠΙΣΚΈΨΕΙΣ ΣΕ ΣΤΟΎΝΤΙΟ 
(ΜΕ ΦΥΣΙΚΉ ΠΑΡΟΥΣΊΑ)
08/06 → Αριστείδης Λάππας
09/06 → Κωνσταντίνος Γιώτης
10/06 → Ιλεάνα Αρναούτου, Λιλή Χασιώτη
24/06 → Μαρία Λουίζου, Έξι ανάσες το λεπτό 

(περφόρμανς και παρουσίαση) στο Κέντρο 
Σύγχρονης Τέχνης Ιλεάνα Τούντα

ΣΥΜΠΡΑΞΕΙΣ ΜΕ ΤΗΝ MEDITERRANEA 19 SCHOOL OF WATERS  
ΜΠΙΕΝΆΛΕ ΝΈΩΝ ΚΑΛΛΙΤΕΧΝΏΝ ΜΕΣΟΓΕΊΟΥ
19/05 → «Liquid Junctions», διαδικτυακή 

δημόσια εκδήλωση. H Chus Martinez και 
η Ella Finer σε συνομιλία με τους SNF 
ARTWORKS Fellows Εύα Παπαμαργαρίτη, 
Χαρά Στεργίου και Βαλίνια Σβορώνου

04/06 → «Liquid Junctions», εκδήλωση στο Κέντρο 
Πολιτισμού Ίδρυμα Σταύρος Νιάρχος.  
Παρουσίαση του έργου των SNF ARTWORKS Fellows  
που επιλέχθηκαν να εκπροσωπήσουν την Ελλάδα 
στη Mediterranea 19 School of Waters 
(Μπιενάλε Νέων Καλλιτεχνών της Μεσογείου) 

5o ARTISTS IN RESIDENCE PROGRAM (ARP),
EAGLES PALACE, ΧΑΛΚΙΔΙΚΗ
23/05 — 29/05 → Fellows από το πεδίο των Εικαστικών 

Τεχνών, από διάφορους κύκλους και που 
εργάζονται κατά βάση με το μέσο της 
φωτογραφίας προσκλήθηκαν από το ξενοδοχείο 
και την επιμελήτρια του προγράμματος 
Αλίκη Τσιρλιάγκου και συμμετείχαν 
στο residency για μία εβδομάδα

SCRIPT LAB ΜΕ ΤΟΝ ΤΊΜΩΝΑ ΚΟΥΛΜΆΣΗ  
ΣΤΟ ΓΡΑΦΕΙΟ ΤΗΣ ARTWORKS
02/07 → Μάνος Παπαδάκης, Στρατής 

Χατζηελενούδας, Κλεονίκη Στάνιτς
03/07 → Ορφέας Περετζής, Ανδρέας Βακαλιός, 

Κωστής Χαραμουντάνης, Γιώργος Γούσης
05/07 → Ανδρέας Μαραγκός, Νίκος Κυρίτσης, 

Κωστής Θεοδοσόπουλος
06/07 → Θανάσης Νεοφώτιστος, Βασιλική 

Λαζαρίδου, Δημήτρης Αναγνώστου, 
Γιάννης Βεσλεμές, Κυβέλη Short

ΔΙΑΔΙΚΤΥΑΚΆ ΣΕΜΙΝΆΡΙΑ ΑΠΌ ΤΟ  
THE NEW CENTER FOR RESEARCH & PRACTICE
20/09 — 01/11 → The Commons = X: Inventing the 

Non-Given Commons, Anne-Françoise Schmid
19/09 — 07/11 → Night, Movements of the 

After Dark, Jason Mohaghegh
11/10 — 13/12 → On Sound: Unsound, Jacob Eriksen 
24/10 — 19/12 → The Nature of the Subject & the 

Subject of Nature, Daniel Sacilotto 
04/11 — 13/01 → The Enigma of Carnap’s Aufbau: 

Logical intertwinement of experience 
and knowledge, Reza Negarestani

21/11 — 09/01 → Navigating the Lost 
Scales, Posthuman Studies Lab

06/06 — 01/08 → Artistic Methodology, The 
Parasitical Turn, Post Brothers

13/06 — 04/07 → Thinking Between Worlds and 
Forms of Life: On Orientations of Thought 
and their Consequences, J.-P. Caron 
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Delfina Foundation was founded in 2007 and is 
located in central London. It is one of the most important 
institutions hosting residency programs for art profession-
als through collaborations with other institutions across the 
globe. Delfina Foundation seeks to give visual artists, curators 
and writers the opportunity to develop their work by providing 
them with the time and space required to pursue research on 
specific thematic areas. The International Studio & Curatorial 
Program (ISCP) was founded in 1994 and is housed at an 
old factory in Brooklyn, New York. With 35 artist studios and 
2 exhibition spaces, ISPC has hosted 1350 artists and cu-
rators from more than 80 countries. SAHA Association was 

founded to support artists, curators, and writers working in 
visual arts from Turkey in improving their production and de-
velopment environments, and to enhance their interactions 
with international art institutions and networks. K3 – Zentrum 
für Choreographie | Tanzplan Hamburg at Kampnagel is a 
competence centre for expertise in the field of contemporary 
dance and choreography, artistic research, and dance out-
reach. Since its foundation, K3 has been playing an essential 
role as a place for artistic exchange and networking in devel-
oping a dynamic dance scene in Hamburg while promoting 
its national and international networks. 

STUDIO VISITS (WITH PHYSICAL PRESENCE)
08/06 → Aristeidis Lappas
09/06 → Konstantinos Giotis
10/06 → Ileana Arnaoutou, Lily Hassioti 

GALLERY VISIT & TALK: 
24/06 → Maria Louizou, Six breaths per minute, 

(performance and artist talk) at Ileana 
Tounta Contemporary Art Center 

PARTNERSHIP WITH MEDITERRANEA 19 
SCHOOL OF WATERS, YOUNG ARTISTS BIENNALE
19/05 → “Liquid Junctions”, online public event. 

Chus Martinez and Ella Finer in  
conversation with SNF ARTWORKS Fellows  
Eva Papamargariti, Chara Stergiou 
and Valinia Svoronou 

04/06 → “Liquid Junctions” Part 2 hosted at the 
Stavros Niarchos Foundation Cultural Centre 
(SNFCC) to showcase the work of the SNF 
ARTWORKS Fellows who were selected to 
represent Greece in the Mediterranea 19 
Young Artists Biennale School of Waters

5TH ARTISTS IN RESIDENCE PROGRAM (ARP), 
EAGLES PALACE, CHALKIDIKI
23/05 — 29/05 → 5th Artists in Residence Program 

(ARP) at Eagles Palace, curated by Aliki 
Tsirliagkou, with the participation 
of 8 SNF ARTWORKS Visual Arts Fellows 
working primarily with photography

 

SCRIPT LAB WITH TIMON KOULMASIS, 
ARTWORKS OFFICE: 
02/07 → Manos Papadakis, Stratis 

Chatzielenoudas, Kleoniki Stanich
03/07 → Orfeas Peretzis, Andreas Vakalios, 

Kostis Charamountanis, Yorgos Goussis
05/07 → Andreas Maragkos, Nikos Kyritsis, 

Kostis Theodosopoulos
06/07 → Thanasis Neofotistos, Vasiliki 

Lazaridou, Dimitris Anagnostou, 
Υannis Veslemes, Kyveli Short 

ONLINE SEMINARS BY 
THE NEW CENTRE FOR RESEARCH & PRACTICE 
20/09 — 01/11 → The Commons = X: Inventing the 

Non-Given Commons, Anne-Françoise Schmid
19/09 — 07/11 → Night, Movements of the 

After Dark, Jason Mohaghegh
11/10 — 13/12 → On Sound: Unsound, Jacob Eriksen 
24/10 — 19/12 → The Nature of the Subject & the 

Subject of Nature, Daniel Sacilotto 
04/11 — 13/01 → The Enigma of Carnap’s Aufbau: 

Logical intertwinement of experience 
and knowledge, Reza Negarestani

21/11 — 09/01 → Navigating the Lost 
Scales, Posthuman Studies Lab 

06/06 — 01/08 → Artistic Methodology, The 
Parasitical Turn, Post Brothers

13/06 — 04/07 → Thinking Between Worlds and 
Forms of Life: On Orientations of Thought 
and their Consequences, J.-P. Caron 
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Αναζητώντας τον Κολωνό: 
μεταξύ κινηματογράφου και εικαστικών τεχνών

Με αφορμή την ομιλία της στις/στους συμμετέχουσες/ 
-οντες του Προγράμματος  Υποστήριξης Καλλιτεχνών Ίδρυμα 
Σταύρος Νιάρχος (ΙΣΝ) της ARTWORKS τον Σεπτέμβριο του 
2018, η Λουκία Αλαβάνου μας μιλά για την καλλιτεχνική της 
πορεία τόσο στην εγχώρια, όσο και στη διεθνή σκηνή. 
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In Search of Colonus: 
between cinema and visual arts

On the occasion of a lecture she gave in September 2018 
to the participants of the Stavros Niarchos Foundation (SNF) 
Artist Fellowship Program by ARTWORKS, we had the chance 
to meet with Loukia Alavanou and discuss her artistic trajectory 
both in Greece and abroad. 

Ο Βασίλης Αλεξάνδρου (γεν. 1990, Θεσσαλονίκη) 
αποφοίτησε με «Άριστα» από τη Σχολή Καλών Τεχνών του 
Αριστοτελείου Πανεπιστημίου Θεσσαλονίκης το 2014. Το 
2019 ολοκλήρωσε το μεταπτυχιακό πρόγραμμα «Οπτικο-
ακουστικές Τέχνες στην Ψηφιακή Εποχή» στο Τμήμα 
Τεχνών, Ήχου και Εικόνας του Ιονίου Πανεπιστημίου, 
με εστίαση στις διαδραστικές εγκαταστάσεις και 
τα νέα μέσα. Στο ενεργητικό του καταγράφονται 
η μόνιμη εικαστική παρέμβαση σε δημόσιο χώρο Με 
αφορμή το καμένο πιάνο του Πανεπιστημίου Μακεδονίας 
(2015) οι ατομικές εκθέσεις Βραχεία Μνήμη (Γαλλικό 
Ινστιτούτο Θεσσαλονίκης, 2020), Μηχανές Ευδαιμονίας 
(Παλαιό Φρούριο, Κέρκυρα, 2019), Διά βίας μάθηση 
(Γαλλικό Ινστιτούτο Θεσσαλονίκης, 2017), Οbject’s 
origin, rejected (Πολιτιστικό Κέντρο Αλίμου, Αθήνα, 
2017) και Μητρική Γλώσσα (Χώρος 18, Θεσσαλονίκη, 
2014), και πάνω από πενήντα ομαδικές εκθέσεις. 
Το 2017 εκπροσώπησε την Ελλάδα στη Μπιενάλε Νέων 
Καλλιτεχνών της Ευρώπης και της Μεσογείου Home, η 
οποία έλαβε χώρα στην Εθνική Πινακοθήκη των Τυράννων 
στην Αλβανία. Το 2019 έλαβε μέρος στην 24η Διεθνή 
Μπιενάλε Χιούμορ και Σάτιρας στην πόλη Gabrovo της 
Βουλγαρίας. Από τις αρχές του 2016 διοργανώνει το 
site-specific εγχείρημα Ακατάλληλο Μάθημα. Έχει 
παραδώσει μαθήματα, σεμινάρια και εργαστήρια σε 
πανεπιστημιακά ιδρύματα, ενώ από τον Μάρτιο του 
2020 ξεκίνησε διδακτορική διατριβή στο Τμήμα 
Τεχνών, Ήχου και Εικόνας του Ιόνιου Πανεπιστημίου, 
με θέμα την πολιτική τέχνη στην ψηφιακή εποχή.

Vasilis Alexandrou (b. 1990, Thessaloniki) graduated 
with distinction from the School of Fine Arts, 
Aristotle University of Thessaloniki, in 2014. In 
2019, he obtained the Postgraduate Studies Diploma 
Audiovisual Arts in the Digital Age from the 
Department of Audio and Visual Arts of the Ionian 
University, specializing on interactive installations 
and new media art. He has created the permanent 
public artwork A propos of the burned piano at the 
University of Macedonia (Thessaloniki, 2015) and 
has presented his work in five solo exhibitions: 
Mémoire courte (French Institute of Thessaloniki, 
2020); Bliss machines (Old Fortress, Corfu, 2019); 
Éducation forcée (French Institute of Thessaloniki, 
2017); Object’s origin rejected (Cultural Centre of 
Alimos Municipality, Athens, 2017); and Mother tongue 
(Choros 18, Thessaloniki, 2014). In addition, he 
has participated in more than fifty group shows. In 
2017, he represented Greece at the Mediterranea 18 
Young Artists Biennale, held at the National Gallery 
of Tirana, Albania. Since 2016, he is co-curating 
the site-specific project Inappropriate course. He 
has taught courses and seminars at universities. In 
2020, he started a PhD Research at the Department of 
Audio and Visual Arts of the Ionian University, on 
the subject of political art in the digital era.

Βασίλης Αλεξάνδρου, Fame virus, 2021, εγκατάσταση, κρεβάτι νοσοκομείου, ενισχυτής ήχου, 
μικρόφωνο, μοτέρ υαλοκαθαριστήρα, φώτα led, βίντεο από μέσα κοινωνικής δικτύωσης /  
Vasilis Alexandrou, Fame virus, 2021, installation, hospital bed sound amplifier, microphone, wiper 
motor, led lights, scroll down video from social media

Εικαστικές Τέχνες / Visual Arts
Βασίλης Αλεξάνδρου / Vasilis Alexandrou
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Μοιράζεται μαζί μας σκέψεις γύρω από το κοινό της σύγ-
χρονης τέχνης και τη σημασία της συνεργασίας στην πρακτική 
της. Αναφέρεται μεταξύ άλλων στην εκπροσώπηση της Ελλά-
δας με το έργο της στην 59η Μπιενάλε της Βενετίας το 20221.
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1 Η Λουκία Αλαβάνου εκπροσώπησε την Ελλάδα  στην 59η Μπιενάλε της Βενετίας με μια ταινία εικονικής 
πραγματικότητας και μια εικαστική εγκατάσταση που συνδέει την πολιτιστική κληρονομιά της κλασικής Ελλάδας,  
και συγκεκριμένα το έργο του Σοφοκλή Οιδίπους με τη σύγχρονη κοινωνική πραγματικότητα, παρουσιάζοντας  
τις συνθήκες ζωής των κοινοτήτων Ρομά στην περιοχή της Νέας Ζωής, δυτικά της Αθήνας.  
Το περίπτερο της Ελλάδας επιμελήθηκε ο Heinz Peter Schwerfel.
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She shared with us her thoughts regarding the audience 
of contemporary art and highlighted the importance of collab-
orating with others in her practice. Among other things, she 
talked to us about the experience of representing Greece at 
the 59th Venice Biennale in 20221.

Η Μαντλέν Ανηψητάκη (γεν. 1987, Αθήνα) είναι 
αρχιτέκτονας και σκηνογράφος πολεοδομίας. Ως υλικό για 
τα έργα της επιλέγει έναν δεδομένο χώρο και αναζητά 
τους συνδέσμους που μπορούν να χτιστούν σε αυτόν. Το 
2009 αποφοίτησε από τη Σχολή Μηχανικών Περιβάλλοντος 
του Πολυτεχνείου Κρήτης. Tο 2010 απέκτησε μεταπτυχιακό 
τίτλο στη βιοκλιματική αρχιτεκτονική στο Πολυτεχνείο 
Μαδρίτης. Το 2015 αποφοίτησε από την École Nationale 
Supérieure d'Architecture Paris-Malaquais στο 
Παρίσι. Το 2012, κέρδισε το 2ο βραβείο «Καινοτομίας 
και Τεχνολογίας» σε διαγωνισμό της Εθνικής Τράπεζας 
της Ελλάδας. Μετά από δύο χρόνια εργασίας σε 
αρχιτεκτονικά γραφεία, ιδρύει με τον κοινωνιολόγο 
Simon Riedler την ομάδα MASI, και διαμορφώνει το 
έργο Ένα δίκτυο σχοινιών στον πολεοδομικό ιστό. Το 
2018 από πιλοτικό εγχείρημα στην εταιρεία Arep στο 
Παρίσι, το έργο φτάνει να υλοποιείται σε εννέα πόλεις 
επτά διαφορετικών χωρών της Λατινικής Αμερικής. 
Με την επιμέλεια του PAN, το έργο εκτίθεται στο 
Espace Voltaire και στη Cité Ιnternationale des 
Arts (Παρίσι), όπου η MASI σκηνοθετεί την παράσταση 
Δίκτυο σχοινιών της χορεύτριας Thea Bautista. Το 2020 
επιλέγεται για το πρόγραμμα φιλοξενίας καλλιτεχνών 
«Ateliers Médicis» όπου πειραματίζεται με τη 
μετάβαση από τον ιδιωτικό στο δημόσιο χώρο κατά την 
περίοδο του εγκλεισμού εξαιτίας της πανδημίας του 
κορωνοϊού COVID-19. Το 2021 η MASI πραγματοποιεί το 
εργαστήριο 1km as the crow flies, στην École Nationale 
Supérieure d 'Architecture Paris-Malaquais, το 
οποίο αναγνωρίζεται ως «εξαιρετική πράξη αντίστασης 
στην πανδημία» από τον καλλιτέχνη Francis Alÿs. 

Madlen Anipsitaki (b. 1987, Athens) is an architect 
and urban scenographer. As material for her artworks 
she selects a given space researching links that can 
be built within it. She graduated from the School of 
Environmental Engineering of the Technical University 
of Crete (2009). She obtained a postgraduate degree in 
bioclimatic architecture (2010, Technical University 
of Madrid). She graduated from the École Nationale 
Supérieure d'Architecture Paris-Malaquais (2015, 
Paris). She won the 2nd prize in the Innovation 
and Technology competition of the National Bank of 
Greece (2012, Athens). After two years of working 
in architectural offices in Paris she co-founded the 
Collectif MASI along with sociologist Simon Riedler. 
MASI’s research shaped the project. Starting as a 
pilot project (2018, Paris) at the Arep company, 
A thread network in the urban fabric managed to 
take place in nine cities of seven different Latin 
American countries. Curated by PAN, the piece has 
been exhibited at the Espace Voltaire and the 
Cité internationale des Arts in Paris, where MASI 
directed the performance of Thea Bautista, dancer. 
In residency with the Ateliers Médicis (2020), 
MASI experiments the transition from the private 
to the public spaces during the COVID-19 pandemic 
lockdown. MASI conducted the workshop-performance 
1km as the crow flies at the École Nationale 
Supérieure d'Architecture Paris-Malaquais, that 
was recognized as a “magnificent act of resistance 
to the pandemic” by artist Francis Alÿs (2021).

Εικαστικές Τέχνες / Visual Arts
Μαντλέν Ανηψητάκη / Madlen Anipsitaki

23Collectif MASI (Μαντλέν Ανηψητάκη&Simon Riedler), Double homeland, 2021,  
εγκατάσταση, 84×2,5 μ, κόλπος του Να, Ικαρία / 
Collectif MASI (Madlen Anipsitaki&Simon Riedler), Double homeland, 2021, 
 installation, 84×2.5 m, bay of Nas, Ikaria

1 Loukia Alavanou represented Greece at the 59th Venice Biennale, with a virtual reality film and visual 
installation linking Greece’s cultural heritage (Sophocles’ Oedipus play, in specific) with the country’s 
present by depicting the living conditions of the Roma community in Nea Zoi, western Athens. The Greek 
pavilion was curated by Heinz Peter Schwerfel. 

In Search of Colonus:  
between cinema and visual arts



Βασιλεία Κάγκα, Κυβέλη Μαυροκορδοπούλου, Ειρήνη 
Φουντεδάκη (B.K., K.M., Ε.Φ.): Λουκία, σ’ ευχαριστούμε πολύ 
που είσαι μαζί μας σήμερα. Θα θέλαμε να ξεκινήσουμε την 
κουβέντα συζητώντας σχετικά με την πιο πρόσφατη δουλειά 
σου, το ελληνικό περίπτερο στην Μπιενάλε της Βενετίας. 
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Vassilia Kaga, Kyveli Mavrokordopoulou, Eirini Fountedaki 
(V.K., K.M., E.F.): Loukia, thank you very much for being with us 
today. We would like to start this conversation by asking you to 
tell us a few words about your most recent work, presented at 
the Greek pavilion in the context of the Venice Biennale. 

Η Ιλεάνα Αρναούτου (γεν. 1994, Αθήνα) είναι απόφοιτος 
του Slade School of Fine Arts του University College 
του Λονδίνου, από όπου απέκτησε τον προπτυχιακό 
τίτλο BA με διάκριση το 2017. To 2018 ολοκλήρωσε τις 
μεταπτυχιακές της σπουδές στην ιστορία της τέχνης 
στο University College του Λονδίνου, με ειδίκευση 
στη σεξουαλικότητα, το τραύμα και την ψυχανάλυση. 
Aπό το 2018 ζει και εργάζεται στην Αθήνα. Μέσω της 
ζωγραφικής, πρωτίστως, αλλά και της γλυπτικής, 
αναζητά τη σύνθεση και διαίρεση του υποκειμένου, 
καθώς και την αδυναμία του να παραμείνει ακέραιο. 
Πραγματεύεται ερωτήσεις γύρω από την έννοια του being 
undone by each other που εισήγαγε η Τζούντιθ Μπάτλερ. 
Πρόκειται για μία ψυχοσωματική κατάσταση που ορίζει 
το υποκείμενο ως ημιτελές ή αποδιοργανωμένο λόγω 
επιθυμίας ή πένθους και δημιουργεί χώρους «εαυτό-
συνάντησης», όπου η μοναχικότητα και η σχέση μεταξύ 
του ανθρωπόμορφου σώματος και της ύλης παίζουν 
πρωταγωνιστικό ρόλο. Είναι συνιδρύτρια του Athens 
Open Studio, ενός ανοιχτού εργαστηρίου στην Αθήνα που 
εστιάζει σε ερευνητικές και εκπαιδευτικές μεθόδους που 
βασίζονται στην εικαστική πρακτική. Έχει συμμετάσχει 
σε διάφορες ομαδικές εκθέσεις στην Αθήνα, μεταξύ των 
οποίων: Back to Athens 7, Serving off matter και 
Exposition 1. Έχει λάβει υποτροφίες από το Ίδρυμα 
Schilizzi και το University College του Λονδίνου.

Ileana Arnaoutou (b. 1994, Athens) graduated from the 
Slade School of Fine Arts with a BA (Hons) in Fine Art 
in 2017, and in 2018 from University College London 
with an MA in Art History, specializing in sexuality, 
trauma and psychoanalysis. Since then, Ileana has 
been living and working in Athens, mainly focusing on 
painting, drawing and sculpture, media through which 
she poses questions around notions of embodiment 
and the inability of the subject to remain intact. 
In her practice, she tackles issues that relate 
to Judith Butler’s notion of being undone by each 
other– undone by touch, grief or desire; an embodied 
"self-encounter" and psychosomatic experience that 
she explores through the intimacy and immediacy of 
working with paint and clay. Ileana is a co-founder 
in Athens Open Studio, an artist-run space in Athens 
focusing on practice-led inquiry and education. She 
has participated in various group shows in Athens, 
such as Back to Athens 7, Serving off matter and 
Exposition 1, and has received scholarships from the 
Schilizzi Foundation and University College of London.

Εικαστικές Τέχνες / Visual Arts
Ιλεάνα Αρναούτου / Ileana Arnaoutou

25Ιλεάνα Αρναούτου, Liminal Topography I, 2020, χρώματα λαδιού σε καμβά,  
170×220 εκ., φωτογραφία: Μαρία Μαυροπούλου /  
Ileana Arnaoutou, Liminal Topography I, 2020, oils on canvas,  
170×220 cm, photo: Maria Mavropoulou

In Search of Colonus:  
between cinema and visual arts



Η ταινία εικονικής πραγματικότητας Αναζητώντας τον 
Κολωνό είναι μια συνεργασία σου με την κοινότητα των Ρομά 
στην περιοχή του Ασπροπύργου Αττικής, στη συνοικία Νέα Ζωή. 
Θα ήθελες να μας πεις δυο λόγια για τη διαδικασία δημιουρ-
γίας του έργου;
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The virtual reality film Oedipus in Search of Colonus 
is a collaboration between you and the Roma community 
in the area of Aspropyrgos, Attica, in the Nea Zoi district.  
Would you like to tell us a bit about the process of the project’s 
coming to be?

Η Έρση Βαρβέρη (γεν. 1984) είναι εικαστικός. Ζει 
και εργάζεται μεταξύ Αμβέρσας, Αθήνας και Σύρου. 
Είναι κάτοχος προπτυχιακού τίτλου σπουδών από την 
Ανωτάτη Σχολή Καλών Τεχνών της Αθήνας (2011) με 
μεταπτυχιακό από τη Βασιλική Ακαδημία Καλών Τεχνών 
της Αμβέρσας, (Τμήμα In-Situ, 2015) και δεύτερου 
μεταπτυχιακού (MA Research in Art and Design) από τη 
Σχολή Καλών Τεχνών Sint Lucas στην Αμβέρσα (2016). 
Από τον Ιανουάριο του 2017 έως τον Φεβρουάριο του 
2020 ήταν συνδιοργανώτρια του καλλιτεχνικού χώρου 
Pink House (Αμβέρσα) και συνιδρύτρια του εκδοτικού 
εργαστηρίου Pink House Press. Η δουλειά της καλύπτει 
ένα ευρύ φάσμα καλλιτεχνικών μέσων, που συχνά έχουν 
να κάνουν με την έννοια του χώρου. Μέσα από τα 
πρόσφατα ερευνητικά της έργα με τίτλο Becoming a 
space δημιούργησε μια σειρά από ρούχα και κεντήματα, 
φωτογραφίες, σχέδια από μελάνι, μικρές φανταστικές 
ιστορίες. Επιπλέον, ανακάλυψε τη διαδικασία 
δημιουργίας εντύπων (zine), δοκιμάζοντας την αυτο-
δημοσίευση ως ένα διαφορετικό εργαλείο για μια 
προσαρμοστική πρακτική αναστοχασμού και δημιουργικής 
αρχειοθέτησης. Αυτή τη στιγμή, διεξάγει ένα ερευνητικό 
έργο που συνδέεται με τη Βασιλική Ακαδημία Καλών 
Τεχνών της Αμβέρσας με τον τίτλο one space becoming 
another. Μαζί με το συνεργάτη της και εικαστικό 
καλλιτέχνη Gijs Waterschoot, βλέπουν την εμπειρία τους 
στο Pink House ως υπόβαθρο για την περαιτέρω έρευνα 
νέων δυνατοτήτων και αναγκών των καλλιτεχνικών χώρων.

Ersi Varveri (b. 1984) is a visual artist living and 
working between Antwerp, Athens and Syros (Greece). 
She holds a diploma (BA) from Athens School of Fine 
arts (2011), a Master’s degree from Royal Academy of 
Fine Arts, Antwerp (In-Situ Department, 2015) and a 
Master of Research in Art and Design from Sint Lucas 
School of Art, Antwerp (2016). From January 2017 to 
February 2020 she co-hosted the artist-run space the 
Pink House (Antwerp) and co-founded the publishing 
workshop Pink House Press. Her work covers a wide 
range of artistic mediums, often dealing with the 
notion of space. Through her recent research project 
series Becoming a space, she created a series of 
clothes and embroideries, photographs, ink drawings 
and short fictional stories, while she also discovered 
the zine publication process and experimented with 
self-publishing as a tool for a flexible (self-)
reflection and creative archiving practice. She is 
currently conducting a research project connected 
to the Royal Academy of Fine Arts, Antwerp, under 
the title one space becoming another. Together with 
Gijs Waterschoot, visual artist and collaborator 
for this project, they see their experience in the 
Pink House as a background to research further new 
possibilities and necessities of artist-run spaces.

Εικαστικές Τέχνες / Visual Arts
Έρση Βαρβέρη / Ersi Varveri 

27Έρση Βαρβέρη, Lynn Depreeuw, still here, 2019, εγκατάσταση,  
140×220 εκ., Growlers, Cracklers & Bursters, CIAP, Χάσελτ, Γκενκ /  
Ersi Varveri, Lynn Depreeuw, still here, installation, 2019,  
140×220 cm, Growlers, Cracklers & Bursters, CIAP, Hasselt, Genk

In Search of Colonus:  
between cinema and visual arts



Λουκία Αλαβάνου (Λ.Α.): Είναι μία αρκετά αφηγηματική 
ταινία συγκριτικά με προηγούμενα έργα μου. Τη βλέπω σαν ένα 
μέρος της δουλειάς που ξεκίνησε από τότε που γύρισα στην 
Αθήνα, το 2016. 
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Loukia Alavanou (L.A.): Compared to my previous works, 
this film is much more narrative-driven. I see it as part of the 
work I started developing when I returned to Athens in 2016. 

Ο Νικόλας Βεντουράκης είναι εικαστικός με εξειδίκευση 
στο μέσο της φωτογραφίας. Στο καλλιτεχνικό του έργο 
επιχειρείται η ανάλυση των παρανοήσεων και των 
υποθέσεων που δημιουργούνται κατά την διάδραση μεταξύ 
έργου και θεατή. Ολοκλήρωσε τις μεταπτυχιακές σπουδές 
του στις καλές τέχνες (φωτογραφία) αποφοιτώντας 
με έπαινο από τη σχολή Central Saint Martins του 
Πανεπιστημίου των Τεχνών του Λονδίνου (UAL). Το 
2013 απέσπασε το βραβείο που απονέμει η Deutsche 
Bank σε έναν τελειόφοιτο φοιτητή του UAL στο πεδίο 
της φωτογραφίας. H δουλειά του επελέγη στο πλαίσιο 
των ακόλουθων πρωτοβουλιών προώθησης ανερχόμενων 
καλλιτεχνών αποφοίτων από σχολές καλών τεχνών του 
Ηνωμένου Βασιλείου: έκθεση Future Map (Λονδίνο, 
2013), ετήσια έκδοση Catlin Guide (2014) και έκθεση 
Fresh Faced Wild Eyed (The Photographers' Gallery, 
Λονδίνο, 2014). Το 2015 συνεργάστηκε με το Ινστιτούτο 
Τεχνών της Καλιφόρνιας (CalArts) ως υπότροφος του 
Ιδρύματος Fulbright, ενώ το 2016 επελέγη για να 
συμμετάσχει στην πρωτοβουλία του New Museum στη Νέα 
Υόρκη με τίτλο IdeasCity Athens. Έργα του έχουν 
παρουσιαστεί, μεταξύ άλλων, στις εξής εκθέσεις: 
The Same River Twice (Μουσείο Μπενάκη, 2019), Hors 
Pistes 14 (Κέντρο Georges Pompidou, 2019), Perfect 
Storm στο πλαίσιο του NRW Forum (2017). Έχει επίσης 
συμμετάσχει στη Thessaloniki PhotoBiennale (2018), 
στη Μπιενάλε Νέων Καλλιτεχνών της Eυρώπης και της 
Μεσογείου στα Τίρανα (2017) και στο παράλληλο 
πρόγραμμα της Μπιενάλε της Κωνσταντινούπολης (2017). 
Είναι καλλιτεχνικός διευθυντής του Lucy Art Residency 
και συνεπιμελητής του A Hollow Place στην Αθήνα.

Nikolas Ventourakis’ practice situates itself at the 
threshold between art and document, constituting an 
attempt to interrogate the status of the photographic 
image. In 2013, he completed the MA in Fine Art 
(Photography, Distinction) at Central Saint Martins, 
University of the Arts London (UAL) and was also the 
recipient of the Deutsche Bank Award in Photography, 
awarded to a UAL final-year student. His work has 
been selected for a number of initiatives showcasing 
the work of emerging artists in the UK, such as the 
Future Map exhibition (2013); Catlin Guide (2014); 
and the exhibition Fresh Faced Wild Eyed at The 
Photographers' Gallery (2014). In 2015, he was a 
visiting artist at California Institute of the Arts 
with a Fulbright Artist Fellowship, while in 2016 
he was a fellow in IdeasCity Athens, an initiative 
organized by the New Museum in New York. His work 
has recently been presented on the occasion of the 
following exhibitions and festivals: The Same River 
Twice (Athens, Benaki Museum, 2019); Hors Pistes 14 
(Centre Georges Pompidou, Paris, 2019); The Perfect 
Storm (NRW Forum, Dusseldorf, 2017); Format Photo 
Festival (Derby, UK, 2017); the Biennial of Young 
Artists from Europe and the Mediterranean (Tirana, 
2017); as well as the parallel program of the Istanbul 
Biennale (2017). Since 2017, he is the artistic 
director of the Lucy Art Residency in Kavala and a 
co-curator of the project A Hollow Place in Athens.

Εικαστικές Τέχνες / Visual Arts
Νικόλας Βεντουράκης / Nikolas Ventourakis

29Νικόλας Βεντουράκης, Spread, 2021, βίντεο, στερεοφωνικός ήχος, 24 λεπτά 64×112×6 εκ. /  
Nikolas Ventourakis, Spread, 2021, 4K video, HDR, stereo sound, 24 minutes, 64×112×6 cm

In Search of Colonus:  
between cinema and visual arts



Πρώτη φορά βάσισα έργο σε μια υπαρκτή ιστορία και στη 
συγκεκριμένη περίπτωση έπαιξε ρόλο η τοποθεσία του έργου, 
ο Ασπρόπυργος. 
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This was the first time that a previously existing story 
served as a starting point for a work of mine. In addition, in 
this case, the location of the project —the Aspropyrgos area in 
Athens— was key. 

Η Ειρήνη Βλαβιανού (γεν. 1994, Αθήνα) είναι 
διεπιστημονική καλλιτέχνις και ερευνήτρια. 
Είναι πτυχιούχος του Tμήματος Εικαστικών Τεχνών 
του Deree ACG, τέως φοιτήτρια του προγράμματος 
Οπτικοακουστικού Σχεδιασμού της Ακαδημίας Willem de 
Kooning και μεταπτυχιακή φοιτήτρια εικαστικών τεχνών 
στο Central Saint Martins του Πανεπιστημίου του 
Λονδίνου. Ισορροπώντας ανάμεσα σε διαφορετικά μέσα, 
η Βλαβιανού καθιστά την έρευνα ουσιαστικό στοιχείο 
της δουλειάς της. Τα έργα της είναι τις περισσότερες 
φορές κατακερματισμένα και ενσωματώνουν πρακτικές 
δανεισμένες από επιστημονικούς τομείς, όπως σημειώσεις 
πεδίου ή ημερολόγια. Το τραύμα και η μνήμη, είτε 
προσωπικά, είτε πολιτικά ή κοινωνικά, είναι επίσης 
βασικά στοιχεία της δουλειάς της. Ενδιαφέρεται για 
ό,τι παραμένει μετά τον αρχικό συγκλονισμό ως ουλή, 
πληγή ή υποσημείωση στις αναμνήσεις και προσπαθεί να 
δώσει πλαστική έκφραση στην απώλεια και την απουσία. 
Η Βλαβιανού είναι μέλος της κοινότητας Room to Bloom, 
καθηγήτρια της πρωτοβουλίας Αυτόνομη Ακαδημία και 
τέως συντάκτρια της ανεξάρτητης έκδοσης του TTS, 
THE ΤΕΛΟΣ SOCIETY. Επιπλέον έχει συμμετάσχει ως 
καλλιτέχνις σε ποικίλες εκθέσεις, όπως στην έκθεση 
ΚΙ-ΝΗΜΑΤΑ (Μουσείο Μπουμπουλίνας), στην Economy of 
Borders (Tiergarten Βερολίνου), στο 7ο φεστιβάλ 
Back to Athens, και ως ομιλήτρια και διοργανώτρια 
σε συμπόσια στο δημόσιο πρόγραμμα της documenta 14 
και στην Μπιενάλε του Κιέβου το 2017. Η Βλαβιανού 
ζει και εργάζεται μεταξύ Αθήνας και Τήνου. 

Eirini Vlavianou (b. 1994, Athens) is a 
multidisciplinary artist and researcher. She is a 
graduate student of the Visual Arts department of 
Deree ACG, a former student of Audiovisual Design at 
Willem de Kooning Academy and a current postgraduate 
student of Fine Arts at Central Saint Martins. 
Balancing between divergent mediums, Vlavianou has 
an investigative viewpoint towards her themes. 
Her work is mostly fragmented and incorporates 
practices borrowed from scientific fields such as 
field notes or journals. Trauma and memory, either 
personal, political or social, is one of the core 
elements of her work. She is fascinated by the 
debris of time, all those traces that are left 
behind as scars, wounds or echoes of memories and 
attempts to convey a plasticity in loss and absence. 
Vlavianou is part of the Room to Bloom community, 
a professor of Avtonomi Akadimia initiative and 
a former editor of TTS, The Telos Society press. 
She has also participated as an artist in various 
group exhibitions such as KI-NIMATA (the Bouboulina 
Museum), Economy of Borders (Tiergarten Berlin) and 
the 7th Back to Athens festival, as well as a lecturer 
and organizer in symposiums of the public program 
of documenta 14 and Kyiv Biennial 2017. Vlavianou 
currently lives and works between Athens and Tinos.  

Εικαστικές Τέχνες / Visual Arts
Ειρήνη Βλαβιανού / Eirini Vlavianou

31Ειρήνη Βλαβιανού, Chthonic Mother, 2021, σχέδιο τυπωμένο σε σημαία,  
110×165 εκ., Μουσείο Μπουμπουλίνας, Σπέτσες /  
Eirini Vlavianou, Chthonic Mother, 2021, drawing printed on flag,  
110×165 cm, Bouboulina Museum, Spetses

In Search of Colonus:  
between cinema and visual arts



Αισθανόμουν ότι ήταν λίγο κορεσμένη η κατάσταση στην 
Αθήνα και με αφορμή κάποιες επαφές που είχα στην Ελευσίνα 
άρχισα να πηγαίνω τακτικά σε κάποιες περιοχές της Δυτικής 
Αττικής. Με συνεπήρε το γεγονός ότι (ο Ασπρόπυργος) είναι 
μια περιοχή αχαρτογράφητη, αχανής, με κοινότητες που βρί-
σκονται σε μόνιμη κίνηση, σε μια κατάσταση νομαδισμού. 
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I had this feeling that Athens was becoming somewhat 
saturated, so I resorted to some contacts I had in Elefsina and 
started going regularly to some areas of West Attica. I was fas-
cinated by the fact that Aspropyrgos is such a vast, uncharted 
area, with communities which are constantly on the move,  
living in a state of nomadism. 

Ο Κωνσταντίνος Γιώτης (γεν. 1988) ζει και εργάζεται 
στην Αθήνα. Είναι απόφοιτος της Σχολής Καλών Τεχνών 
Slade του University College του Λονδίνου («Master of 
Fine Arts in Painting», 2015), του Τμήματος Εικαστικών 
Τεχνών και Επιστημών της Τέχνης του Πανεπιστημίου 
Ιωαννίνων, ενώ το διάστημα 2010-2011 φοίτησε στη 
Σχολή Καλών Τεχνών του Πανεπιστημίου Compultense 
της Μαδρίτης (πρόγραμμα Erasmus). Στην πρακτική του 
επιθυμίες, φαντασιώσεις ή αυτοβιογραφικές αποκλίσεις 
αποτελούν αφορμές για να διερευνηθούν ιδεολογικές 
κατασκευές, τα όρια της αναπαράστασης και ζωγραφικά 
μοτίβα ως δομικά στοιχεία για την κατασκευή ενός 
σύγχρονου φαντασιακού. Έχει παρουσιάσει τη δουλειά 
του σε εκθέσεις, μεταξύ των οποίων: Cra(u)sh. Or 
how you made me kiss the pavement, Grace Athens 
(Αθήνα), But are we the only dreamed ones?, Daily 
Lazy Projects (Αθήνα), Black Paintings, Charlie 
Smith (Λονδίνο), Nothing, TinT Gallery (Θεσσαλονίκη) 
και WhatWeWant, Action Field Kodra (Θεσσαλονίκη). 
Επιπρόσθετα, μέρος της δουλειάς του έχει παρουσιαστεί 
στο MOMus-Μουσείο Σύγχρονης Τέχνης (Θεσσαλονίκη).

Konstantinos Giotis (b.1988) lives and works in 
Athens. He is a graduate of the Slade School of 
Fine Art, University College London (Master of 
Fine Arts Painting, 2015) and of the Department of 
Fine Arts and Art Sciences, University of Ioannina 
(BA Fine Art, 2013), while in the period 2010-
2011 he studied at the Faculty of Fine Arts of the 
Compultense University of Madrid, as part of the 
Erasmus student exchange program. In his practice, 
desires, fantasies or autobiographical deviations 
function as points of departure from which he 
explores ideological constructions, the limits of 
representation and painting tropes as building 
blocks for the construction of a contemporary 
imaginary. He has presented his work in a number 
of exhibitions, including: Cra(u)sh. Or how you 
made me kiss the pavement, Grace Athens (Athens); 
But are we the only dreamed ones?, Daily Lazy 
Projects (Athens); Black Paintings, Charlie Smith 
(London); Nothing, TinT Gallery (Thessaloniki) and 
WhatWeWant, Action Field Kodra, (Thessaloniki). 
Furthermore, his work is exhibited at the MOMus-
Museum of Contemporary Art (Thessaloniki).

Εικαστικές Τέχνες / Visual Arts
Κωνσταντίνος Γιώτης / Konstantinos Giotis

33Κωνσταντίνος Γιώτης, Visions of peasants, 2021, ακρυλικό και λάδι σε λινό, 160×200 εκ. / 
Konstantinos Giotis, Visions of peasants, 2021, acrylic and oil on linen, 160×200 cm

In Search of Colonus:  
between cinema and visual arts



Ήταν για μένα τελείως καινούριες εικόνες, με τις οποίες 
συνειδητοποίησα πως δεν έχουμε τριβή, ξέρουμε τόσo λίγα για 
αυτά τα μέρη. Και κάπου εκεί αρχίζουν οι μαγικές συμπτώσεις 
του σινεμά. 
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To me, these were entirely new images, which I realized 
were completely out of my radar —we know so little about these 
places. And this is where the magical coincidences which 
abound in cinema come in. 

Η Μαρκέλλα Δεμερτζή (γεν. 1993) αποφοίτησε από το 
Tμήμα Αρχιτεκτόνων Μηχανικών του Εθνικού Μετσόβιου 
Πολυτεχνείου το 2017. Παράλληλα, παρακολούθησε 
μαθήματα υποκριτικής στη Δραματική Σχολή του Ωδείου 
Αθηνών. Τον Ιούλιο του 2019 αποφοίτησε από το 
μεταπτυχιακό πρόγραμμα «Πολιτικές Δημόσιου Χώρου» 
της Σχολής Καλών Τεχνών Kunsthochschule Weißensee στο 
Βερολίνο, με την περφόρμανς Tape I. Τον Σεπτέμβριο του 
2020 ολοκλήρωσε την ετήσια πρακτική στο International 
Program του Μουσείου Μοντέρνας Τέχνης (MoMA) στη 
Νέα Υόρκη, μέσα από ένα Πρόγραμμα που υποστηρίζεται 
από το Ίδρυμα Σταύρος Νιάρχος (ΙΣΝ). Δουλειά της 
(περφόρμανς, βίντεο, εγκαταστάσεις, φωτογραφικά 
κολάζ) έχει παρουσιαστεί σε ατομικές και ομαδικές 
εκθέσεις σε Αθήνα, Βερολίνο, Ζυρίχη και Λουκέρνη, 
Σάλτσμπουργκ, Ακκρά, και Νέα Υόρκη. Είναι ιδρυτικό 
μέλος του καλλιτεχνικού διδύμου Reservoir Peacocks 
που υποστηρίζει την γυναικεία ενδυνάμωση. Το έργο 
της έχει ως αφετηρία το σώμα και ερευνά θέματα 
ταυτότητας και ετερότητας, παρουσίας και απουσίας, 
τον ενδιάμεσο χώρο, τη γλώσσα και τη σιωπή, τη μνήμη 
και τα ίχνη, καθώς και τις ουλές και τ´άστρα.

Léllé Demertzi (b.1993) graduated from the School 
of Architecture, National Technical University of 
Athens in 2017. She has also studied acting at the 
Athens Conservatory Drama School. She completed the 
MA “Raumstrategien” (Spatial Strategies) at the art 
school Kunsthochschule Berlin Weißensee in July 2019 
with her performance Tape I. In September 2020, she 
completed a 12-month internship at the International 
Program of the Museum of Modern Art (MoMA) in New 
York, through a Program supported by the Stavros 
Niarchos Foundation (SNF). She has presented her work 
(performance, video, installation, photomontage) in 
solo and group exhibitions in Athens, Berlin, Zurich 
and Luzern, Salzburg, Accra and New York. She is part 
of the artist duo Reservoir Peacocks, advocating for 
female empowerment. Recurring matters in her artistic 
research are identity, displacement and the need for 
belongingness, the “self” and the “other”, in-between 
spaces, language and silence, memory and traces, 
presence and absence, as well as scars and the stars.

Εικαστικές Τέχνες / Visual Arts
Μαρκέλλα Δεμερτζή / Léllé Demertzi

35Μαρκέλλα Δεμερτζή, Tape I, 2019, περφόρμανς, 30 λεπτά, Flugwerk,  
Kunstquartier Bethanien, Zwitschermaschine, Βερολίνο, φωτογραφία: Tat Vall /  
Léllé Demertzi, Tape I, 2019, performance, 30 minutes, Flugwerk,  
Kunstquartier Bethanien, Zwitschermaschine, Berlin, photo: Tat Vall

In Search of Colonus:  
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Εκείνη την περίοδο διάβαζα τυχαία τον Οιδίποδα επί 
Κολωνώ και συνειδητοποίησα ότι ο Οιδίπους, ως πολιτικός πρό-
σφυγας διωγμένος από τη Θήβα, είχε περάσει από το ίδιο μέρος 
καθ’ οδόν για τον Κολωνό. 
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At the time, I happened to be reading Oedipus at Colonus, 
so I realized that as Oedipus was traveling as a political refugee 
persecuted from Thebes, he had wandered through the same 
places on his way to Colonus. 

Ο Κωνσταντίνος Δουμπενίδης (γεν. 1984, Ξάνθη) είναι 
κάτοχος του μεταπτυχιακού διπλώματος «Ψηφιακές 
Μορφές Τέχνης» της Ανωτάτης Σχολής Καλών Τεχνών 
της Αθήνας. Η πρακτική του είναι πολυδιάστατη 
και περιλαμβάνει φωτογραφίες, βίντεο, εκδόσεις 
και κοινωνικό πειραματισμό. Το έργο του έχει 
παρουσιαστεί, μεταξύ άλλων, στις ακόλουθες ομαδικές 
εκθέσεις: Government of things, Μουσείο Σύγχρονης 
Τέχνης της Εσθονίας (2019), L’autre Europe avec Jean 
στο πλαίσιο του προγράμματος φιλοξενίας Emergency 
στο Βεβέ της Ελβετίας (2018), Island, γκαλερί 
MEME, Αθήνα (2017), Φεστιβάλ Φωτογραφίας Medphoto 
(2017), 5η Μπιενάλε Σύγχρονης Τέχνης Θεσσαλονίκης 
(2015), Thessaloniki Photobiennale στο Μουσείο 
Φωτογραφίας Θεσσαλονίκης (2014) και By necessity 
στο πλαίσιο του Athens Photo Festival (2013).
 

Konstantinos Doumpenidis (b. 1984, Xanthi, 
Greece) holds a Master’s in digital arts from 
the Athens School of Fine Arts. His practice is 
multidisciplinary, stretching between photography, 
video art, publications and social experimentation. 
His work has been presented, among others, in 
the following group exhibitions: Government of 
Things, Contemporary Art Museum of Estonia (2019); 
L’ Autre Europe Avec Jean, in the context of the 
residency program Emergency at Vevey, Switzerland 
(2018); Island, MEME Athens (2017); Medphoto 
Photography Festival (2017); 5th Thessaloniki 
Biennale of Contemporary Art (2015); Photobiennale 
Thessaloniki, Thessaloniki Museum of Photography 
(2014); By necessity, Athens Photo Festival (2013).

Εικαστικές Τέχνες / Visual Arts
Κωνσταντίνος Δουμπενίδης / Konstantinos Doumpenidis

37Κωνσταντίνος Δουμπενίδης, The Fascist Virus, 2020, εγκατάσταση,  
70×50 εκ., Ρομάντσο, Αθήνα, φωτογραφία: Δημήτρης Ταμπάκης / 
Konstantinos Doumpenidis, The Fascist Virus, 2020, installation,  
70×50 cm, Romantso, Athens, photo: Dimitris Tampakis

In Search of Colonus:  
between cinema and visual arts



Bρήκα αυτή τη σύμπτωση ιδιαίτερα επίκαιρη!  Σιγά σιγά, 
και με τη βοήθεια της δασκάλας του τοπικού σχολείου, αρχίζω 
να μπαίνω στην κοινότητα, που χωρίζεται σε μικρότερες «υπο- 
κοινότητες». Εγώ δούλευα με μία υπο-oμάδα που ήταν ελα-
φρώς πιο εύπορη από τις υπόλοιπες, με Έλληνες Ρομά κυρίως.
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I saw this coincidence as particularly topical. Slowly, 
and with the help of the local school teacher, I started mak-
ing contact with the community, which is divided into smaller 
sub-communities. I was working with one (sub-group) which 
was slightly more affluent than the others, mostly consisting of 
Roma Greeks.

Ο Φοίβος Δούσος ολοκλήρωσε την διδακτορική διατριβή 
του πάνω στον ναρκισσισμό και την ποιητική των 
νέων μέσων το 2019. Ως επιμελητής, συνεργάστηκε 
με την 6η Μπιενάλε της Αθήνας Περιμένοντας τους 
Βαρβάρους και υπήρξε ιδρυτικό μέλος του φεστιβάλ 
Sound Acts του Αθηναϊκού Μουσείου Κουήρ Τεχνών 
(ΑΜΟQA) και του εκδοτικού εγχειρήματος Queer ink. 
Ως μέλος του εννοιολογικού ντουέτου ΦΥΤΑ έχει 
παρουσιάσει εικαστικά έργα και περφόρμανς σε Αθήνα, 
Γενεύη, Βερολίνο και Λονδίνο. Το έργο των ΦΥΤΑ 
προβληματοποιεί παγιωμένες αντιλήψεις γύρω από την 
ελληνική ταυτότητα και τον εθνικισμό, ενώ συχνά 
χρησιμοποιεί χιούμορ και ειρωνεία. Δουλεύοντας με 
διάφορα μέσα και σε διαφορετικά πεδία, τα ΦΥΤΑ 
χρησιμοποιούν τα εργαλεία της υπέρ/από-ταύτισης, των 
κουήρ πολιτικών και της «αντι-ανθρωπιστικής» τέχνης, 
στοχεύοντας σε μια επιτελεστική αποσταθεροποίηση 
των εννοιών της αλήθειας και της φύσης. Το 2020, η 
Εθνική Λυρική Σκηνή ανέθεσε στα ΦΥΤΑ την δημιουργία 
μιας κουήρ διασκευής της όπερας L’Orfeo του Κλαούντιο 
Μοντεβέρντι. Το έργο αυτό, που αρχικά σχεδιάστηκε 
για να παιχτεί ζωντανά επί σκηνής, μετατράπηκε 
λόγω της πανδημίας στην ταινία ORFEAS 2021 που 
έκανε πρεμιέρα στο Διεθνές Φεστιβάλ Κινηματογράφου 
Θεσσαλονίκης το 2021. Ο Φοίβος έχει επίσης εκδόσει 
ποίηση στα ελληνικά και αγγλικά με το ψευδώνυμο 
«Τyfoid» και αυτήν την περίοδο διερευνά την σχέση 
μεταξύ δημιουργικής γραφής και τεχνητής νοημοσύνης. 
 

Foivos Dousos completed his PhD on narcissism in 
new media cultures in 2019. He was a contributing 
curator for the 6th Athens Biennale Waiting for the 
Barbarians and was a founding member of Sound Acts 
Festival, the Athens Museum of Queer Arts (AMOQA) and 
the publishing iniative Queer Ink. In his creative 
practice as part of the artistic duo FYTA, he has 
performed in Athens, Geneva, Berlin and London. FYTA’s 
work problematizes Greek identity and nationalism 
and often employs playfulness, humour and irony. 
Working across media and disciplines, they operate 
within a wider framework of overidentification, queer 
politics and anti-humanist art, while aiming at a 
performative destabilisation of concepts of truth 
and nature. In 2020, FYTA were commissioned by the 
Greek National Opera to present a queer adaptation of 
Claudio Monteverdi’s L’Orfeo. This work, initially 
conceived as a staged opera, was later turned into the 
film ORFEAS 2021 which premiered at the Thessaloniki 
International Film Festival in 2021. Foivos has also 
published poetry in Greek and English under the alias 
“Tyfoid” and is currently working on the intersection 
between creative writing and machine learning.  

Εικαστικές Τέχνες / Visual Arts
Φοίβος Δούσος / Foivos Dousos

39ΦΥΤΑ, 20 Χρόνια Φύκος, 2013, σειρά δράσεων, 4η Μπιενάλε της  
Αθήνας AGORA, Αθήνα, φωτογραφία: Γιάννης Δρακουλίδης /  
FYTA, Ficus Golden Jubilee, 2013, series of interventions, 4th Athens  
Biennale AGORA, Athens, photo: Yannis Drakoulidis

In Search of Colonus:  
between cinema and visual arts



(B.K., K.M., Ε.Φ.): Η ταινία είναι μια εγκατάσταση εικονι-
κής πραγματικότητας. Θα ήθελες να μας μιλήσεις για την επι-
λογή της συγκεκριμένης τεχνολογίας και για τη θέση των νέων 
τεχνολογιών στη ευρύτερη πρακτική σου;
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(V.K., K.M., E.F.): The film is a virtual reality installation. 
Would you like to tell us what drew you to this technology in 
particular and talk to us about the position new technologies 
hold in your wider practice?

Ο Πέτρος Ευσταθιάδης (γεν. 1980, Λιπαρό Πέλλας), 
σπούδασε στο Πανεπιστήμιο Δημιουργικών Τεχνών (UCA) 
στην πόλη Φάρναμ του Ηνωμένου Βασιλείου και σήμερα 
ζει και εργάζεται στην Ελλάδα. Το 2019 παρουσίασε τη 
δουλειά του στους εκθεσιακούς χώρους Gallerie delle 
Prigioni στο Τρεβίζο της Ιταλίας και Kunst Haus Wien 
στη Βιέννη. Το 2018 παρουσίασε φωτογραφίες, βίντεο 
και μία επιτόπια κατασκευή στην έκθεση Η παρουσία της 
απουσίας ή η θεωρία της καταστροφής στο Δημοτικό Κέντρο 
Τεχνών Λευκωσίας (NiMAC), έργα τα οποία είχαν εκτεθεί 
και το 2016 στην πλατφόρμα Izolyatsia στο Κίεβο της 
Ουκρανίας. Το 2018 παρουσίασε την δουλειά του στους 
εξής χώρους: CAN Christina Αndroulidaki Gallery, Αθήνα, 
Galerie Clémentine De La Feronnière, Γαλλία, Getxophoto, 
Ισπανία και Casa Βianca, στο πλαίσιο της Photobiennale 
Θεσσαλονίκης. Το 2017 παρουσίασε έργα του στην Wallach 
Art Gallery του Πανεπιστημίου Κολούμπια (Νέα Υόρκη) και 
στην γκαλερί Foto Forum Galerie (Μπολζάνο, Ιταλία). Το 
2016 συμμετείχε στην έκθεση The equilibrists (Μουσείο 
Μπενάκη, Αθήνα) σε συνδιοργάνωση του New Museum στη Νέα 
Υόρκη και του Ιδρύματος ΔΕΣΤΕ. Έχει επίσης εκθέσει στα 
ακόλουθα: Μουσείο Serlachius (Φινλανδία), φωτογραφικό 
φεστιβάλ Circulation(s) (Παρίσι), Athens Photo Festival, 
γκαλερί Xippas (Παρίσι), Σπίτι της Κύπρου (Αθήνα). Έχει 
δώσει διαλέξεις στη Σχολή Καλών Τεχνών της Ζυρίχης, στο 
Centre d’Εnseignement Professionnel στην Ελβετία και στη 
Βασιλική Ακαδημία Καλών Τεχνών της Αμβέρσας. Από τις 
εκδόσεις Éditions Xavier Barral κυκλοφορεί η μονογραφία 
του Liparo/Λιπαρό: the story of a burning peach. Το 2018 
κέρδισε το Βραβείο HSBC και το 2013 το μεγάλο βραβείο 
στο Διεθνές Φεστιβάλ Μόδας και Φωτογραφίας στην Ιέρ της 
Νότιας Γαλλίας. 

Petros Efstathiadis (b. 1980, Liparo, Pella) studied at 
the Farnham University of Creative Arts and currently 
lives and works in Greece. In 2019, he presented his 
work at Kunst Haus Wien in Vienna. In 2018, he presented 
photos, videos and an on-site construction during the 
exhibition The presence of absence or the theory of 
destruction at the Nicosia Municipal Arts Center (NiMAC) 
in Cyprus, a series of works previously exhibited at the 
Izolyatsia cultural platform in Kiev, Ukraine (2016). In 
2018 he presented his work in the following spaces: CAN 
Christina Αndroulidaki Gallery; Galerie Clémentine De La 
Feronnière, France; Getxophoto, Spain; and Casa Bianca, 
Photobiennale Thessaloniki. He has also shown his work 
in the following venues and events: Wallach Art Gallery 
of Columbia University (New York, 2017); Foto Forum 
Galerie (Bolzano, Italy, 2017); The Equilibrists group 
show at the Benaki Museum co-organized by the New Museum 
in New York and DESTE Foundation for Contemporary Art 
(Athens, 2016); the Serlachius Museum, Finland (2018); 
at the Circulations Photographic Festival (Paris, 2015); 
at the Athens Photo Festival (2008); Xippas Gallery 
(2009); and Cyprus House of Cyprus (Athens, 2014). He 
was a visiting lecturer at Zurich University of the 
Arts, at the Centre d' Enseignement Professionel in 
Switzerland and at The Royal Academy of Fine Arts in 
Antwerp. His monograph, entitled Liparo/Λιπαρό: the 
story of a burning peach, was published by Xavier Barral 
editions. In 2018, he was awarded the Prix HSBC, while 
in 2013 he won the grand prize at the International 
Fashion and Photography Festival in Hyères, France.
 

Εικαστικές Τέχνες / Visual Arts
Πέτρος Ευσταθιάδης / Petros Efstathiadis

41Πέτρος Ευσταθιάδης, Greenhouse, 2022, εκτύπωση ψεκασμού μελάνης, 147×110 εκ. /
Petros Efstathiadis, Greenhouse, 2022, inkjet print, 147×110 cm

In Search of Colonus:  
between cinema and visual arts



(Λ.Α.): Έχω πολλούς λόγους που χρησιμοποιώ αυτό το 
μέσο. Η κάμερα εικονικής πραγματικότητας (VR) είναι συμπε-
ριληπτική και υπό μια έννοια, σφαιρική. Η συγκεκριμένη που 
χρησιμοποίησα είχε έξι φακούς, γεγονός που δημιουργεί συνθή-
κες αμφιθεάτρου που παραπέμπουν περισσότερο στο θέατρο 
παρά στο σινεμά.
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(L.A.): There are many good reasons for choosing this 
medium. A virtual reality (VR) camera is inclusive and, in a 
sense, global. The one I used had six lenses, which created 
the impression of being in an amphitheater and was therefore 
more reminiscent of theater than of cinema. 

Η Ειρήνη Ευσταθίου είναι εικαστική καλλιτέχνις. Η 
δουλειά της περιλαμβάνει διάφορα μέσα όπως ζωγραφική, 
χαρακτική, περφόρμανς και εγκαταστάσεις μικρής 
κλίμακας. Μέσω της πρακτικής της διερευνά τη συλλογική 
και αρχειακή μνήμη και το συναίσθημα, αλλά και την 
κοινωνική επίδραση τους, όπως και τον τρόπο με τον 
οποίο λειτουργούν στη δημόσια σφαίρα. Είναι απόφοιτος 
της Σχολής του Μουσείου Καλών Τεχνών της Βοστόνης. 
Σπούδασε ζωγραφική και χαρακτική στο Πανεπιστήμιο 
Tufts της Βοστόνης από όπου απέσπασε τους τίτλους 
«Studio Art Diploma» και «Bachelor Of Fine Arts» 
(2003). Το 2010 ολοκλήρωσε το μεταπτυχιακό πρόγραμμα 
της Ανωτάτης Σχολής Καλών Τεχνών της Αθήνας, όπου 
αυτή την περίοδο εκπονεί τη διδακτορική της διατριβή 
με την υποστήριξη του Ιδρύματος Ωνάση. Έχει αρκετές 
εκθέσεις στο ενεργητικό της τόσο στην Ευρώπη, όσο 
και στις ΗΠΑ, μεταξύ των οποίων συγκαταλέγονται οι 
ατομικές της εκθέσεις στην γκαλερί Ελένη Κορωναίου 
στην Αθήνα (2019) και στην Irène Laub Gallery 
στις Βρυξέλλες (2017). Επιπλέον, το έργο της έχει 
παρουσιαστεί στο DEPO στην Κωνσταντινούπολη (2019), 
στην Εθνική Πινακοθήκη Τέχνης στη Ρώμη (2018), στη 
συλλογή του Εθνικού Μουσείου Σύγχρονης Τέχνης (EMΣΤ) 
για την documenta 14 στο Κάσσελ της Γερμανίας (2017), 
στην επετειακή έκθεση του Ιδρύματος ΔΕΣΤΕ στο Μουσείο 
Κυκλαδικής Τέχνης (2017), στο Κέντρο Καλών Τεχνών 
Bozar στις Βρυξέλλες (2017), καθώς και στο Μουσείο 
Μπενάκη (2016). Το 2009 έλαβε το Βραβείο ΔΕΣΤΕ και 
το 2019 την υποτροφία του Οργανισμού Πολιτισμού και 
Ανάπτυξης ΝΕΟΝ για τη διδακτορική της εργασία.  
Ζει και εργάζεται στην Αθήνα.
 

Eirene Efstathiou is a visual artist working 
with a variety of different media, from painting 
and printmaking to performance and small-scale 
installations. Her practice focuses on collective 
and archival memory, sentiment and affect and 
investigates the imprint these elements bear on the 
public sphere. She holds a Studio Art Diploma and a 
Bachelor of Fine Arts (2013) from Tufts University in 
Boston, where she studied painting and printmaking. 
She is also a graduate of the School of the Museum 
of Fine Arts, Boston and of the Athens School of 
Fine Arts, (Master of Fine Arts 2010) where she is 
currently a PhD candidate with the support of the 
Onassis Foundation. Her work has been exhibited in 
solo shows at Eleni Koroneou Gallery, Athens (2019) 
and Irène Laub Gallery, Brussels (2017) and included 
in group exhibitions and collections at DEPO Istanbul 
(2019); National Gallery of Modern Art, Rome, (2018); 
the collection of the Athens National Museum of 
Contemporary Art (EMST) for documenta 14, Kassel 
(2017); DESTE Foundation’s collection at the Museum of 
Cycladic Art, Athens (2017); the Bozar Centre for Fine 
Arts, Brussels (2017); and the Benaki Museum, Athens 
(2016). In 2009, she was the recipient of the DESTE 
Prize and in 2019 she was awarded a scholarship to 
complete her doctoral research by the NEON non-profit 
organization. Efstathiou lives and works in Athens.

Εικαστικές Τέχνες / Visual Arts
Ειρήνη Ευσταθίου / Eirene Efstathiou

43Ειρήνη Ευσταθίου, A Jagged Line Through Space 1, 2019, χαλκογραφία και μετζοτίντο σε χαρτί, 
20×25 εκ., Γκαλερί Ελένη Κορωναίου, Αθήνα, φωτογραφία: Νίκος Αλεξόπουλος /  
Eirene Efstathiou, A Jagged Line Through Space 1, 2019, etching and mezzotint on paper  
20×25 cm,  Eleni Koroneou Gallery, photo: Nikos Alexopoulos

In Search of Colonus:  
between cinema and visual arts



Στο σινεμά κάνεις κάδρο, ενώ με το VR δημιουργείς μια 
σκηνή, όπου όλα είναι μέρος της, ακόμη και το συνεργείο. Η 
σφαιρικότητα της κάμερας αυτής με ενδιέφερε επίσης σχετικά 
με τον τρόπο που προσέγγιζα την κοινότητα. 
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In cinema, you frame, whereas with VR you create a scene 
everything is part of, even the crew. The comprehensive view 
this type of camera offers was also interesting to me as regards 
the way I was going approaching the community. 

Ο Δημήτρης Ζαμπόπουλος (γεν. 1992, Αθήνα) ζει και 
εργάζεται στην Αθήνα και το Παρίσι και ασχολείται 
με τις εγκαταστάσεις. Σπούδασε αρχιτεκτονική 
(Εθνικό Μετσόβιο Πολυτεχνείο, 2017 και Ανώτατη 
Σχολή Αρχιτεκτονικής Paris La Villete, 2015), καθώς 
και θεωρία του χώρου στο μεταπτυχιακό πρόγραμμα 
«Σχεδιασμός-Χώρος-Πολιτισμός» (M.Sc., Εθνικό Μετσόβιο 
Πολυτεχνείο, 2021). Έχοντας ως θεμέλιο τις σπουδές 
χώρου, δουλεύει με σχέδια, κατασκευές από εύθραυστα 
υλικά, φωτογραφίες και βίντεο, συνδέοντας την 
επιστημολογική έρευνα με την εικαστική πρακτική. 
Το έργο του αφορά τη σχέση της οικονομίας με τις 
έννοιες της φύσης, της ενέργειας, του φύλου και των 
κοινών. Επίσης, εξερευνά πρακτικές μνημειοποίησης, 
διαχείρισης συμβόλων και τεκμηρίων του παρελθόντος, 
καθώς και τις σχέσεις της συλλογικής μνήμης με την 
πολιτική, οικονομική και κοινωνική ζωή. Η δουλειά 
του έχει παρουσιαστεί στο πλαίσιο ομαδικών εκθέσεων 
σε χώρους όπως το Παλαιό Ελαιουργείο Ελευσίνας, το 
Enterprise Projects, το Ρομάντσο, το KEIV Athens 
καθώς και στη documenta 14. Ταυτόχρονα, τα τελευταία 
χρόνια έχει συνεργαστεί με σημαντικά γραφεία ντιζάιν, 
καλλιτεχνικούς φορείς και δημιουργικές ομάδες στην 
Αθήνα και το Παρίσι δουλεύοντας στο διεπιστημονικό 
πεδίο μεταξύ της τέχνης και της αρχιτεκτονικής.

Dimitris Zampopoulos (b. 1992, Athens) lives and 
works in Athens and Paris, and he is involved in 
constructing installations. His academic background is 
in architecture and spatial theory (National Technical 
University of Athens and ENSA Paris La Villette) and 
his practice spans across the fields of architecture 
and visual arts. With a background in spatial studies, 
he works with drawings, structures with fragile 
materials, photography and videography. His research 
is centered on the merging point of architecture, 
epistemological research and artistic practice. In 
his practice, he works through the expansion of 
terms associated with nature, energy, gender, the 
commons and domestic science, which actually concern 
the economy and its communities. His work focuses 
on matters of memorialization, managing symbols and 
manifestations of the past, and the relation of 
memory creation to the political, economic and social 
founding. In the last years, he has participated in 
a number of exhibitions at documenta 14, Elefsina 
Old Oil Mill, Enterprise Projects, Romantso, KEIV 
Athens, and has collaborated with brands, architecture 
studios and art organizations in Athens and Paris.

Εικαστικές Τέχνες / Visual Arts
Δημήτρης Ζαμπόπουλος / Dimitris Zampopoulos

45Δημήτρης Ζαμπόπουλος, Peculiar excavation4, 2016, εγκατάσταση, χαρτί, μέταλλο, 60×40×110 εκ., 
Εθνικό Μετσόβιο Πολυτεχνείο, documenta 14, φωτογραφία: Πέτρος Νικόλτσος /  
Dimitris Zampopoulos, Peculiar excavation, 2016, installation: paper, metal, 60×40×110 cm, 
documenta 14, Polytechnic School of Athens, photo: Peter Nikoltsos

In Search of Colonus:  
between cinema and visual arts



Θεώρησα πως το να χρησιμοποιήσω μια συμβατική κάμερα, 
την οποία θα έθετα απλώς μπροστά τους, θα ήταν παρεμβα-
τικό. Αντίθετα, με την κάμερα VR, καθόμασταν όλοι γύρω γύρω 
και κάναμε παιχνίδι ρόλων. Ήμαστε και το συνεργείο και εγώ 
μέρος του κάδρου και αυτό δημιούργησε άνεση. 

46
Αναζητώντας τον Κολωνό:  
μεταξύ κινηματογράφου και εικαστικών τεχνών



I felt that using a conventional camera, which I would just 
place in front of the people, would be intrusive. Instead, with the 
VR camera, we could all sit around and engage in role-playing. 
The crew and I were also within the frame, and that helped 
participants feel more relaxed. 

Η Αντιγόνη Θεοδώρου είναι εικαστικός με έδρα την 
Αθήνα. Δραστηριοποιείται κυρίως στον χώρο της 
περφόρμανς αλλά και στους τομείς της εγκατάστασης, 
του βίντεο, της φωτογραφίας, της ποίησης και των 
μεταξύ τους αλληλεπιδράσεων. Έχει αποφοιτήσει από 
την Ανωτάτη Σχολή Καλών Τεχνών της Αθήνας, και 
έχει παρακολουθήσει μαθήματα στην Ακαδημία Willem 
de Kooning στο Ρότερνταμ. Το 2016 ολοκλήρωσε το 
μεταπτυχιακό ερευνητικό πρόγραμμα περφόρμανς «Le 
corps de l’artiste» στο Ανώτατο Ινστιτούτο Καλών 
Τεχνών (ISBA) στη Μπεζανσόν της Γαλλίας, με υποτροφία 
του οργανισμού ΝΕΟΝ. Την ίδια περίοδο παρουσίασε τη 
διατριβή της «Ανάμεσα σε δύο κόσμους: Περφόρμανς και 
Ζωικότητα». Με κύριο υλικό το γυναικείο σώμα, επινοεί 
και συνθέτει εικαστικές δράσεις, ερευνώντας τους 
ενδιάμεσους τόπους μεταξύ ζώου και ανθρώπου, ποιητικού 
και πολιτικού, φύσης και τεχνητού πολιτισμού, με στόχο 
να ενσωματώσει και να μετουσιώσει πτυχές του σύγχρονου 
πολιτισμού και όσων δεν έχουν φωνή μέσα σε αυτόν. 
Το έργο της έχει παρουσιαστεί στο Μουσείο Μπενάκη, 
στην 5η Μπιενάλε Σύγχρονης Τέχνης Θεσσαλονίκης, στην 
documenta 14, στην Ακαδημία Θεάτρου του Ελσίνκι, 
στο Κέντρο Αρχιτεκτονικής FUGA στη Βουδαπέστη κ.ά. 
Έχει συνεργαστεί με τους Valentine Verhaeghe, Michel 
Collet, Johannes Deimling, Francesco Kiais, Filippo 
Minelli, Μαρία Παπαδημητρίου, Rick Lowe, Δημοσθένη 
Αγραφιώτη, Ieke Trinks, Valerian Maly, Γιώργο Δρίβα, 
Manos Tsangaris, Julia Strauss και Lucille Calmel.

Antigone Theodorou is a performance artist based in 
Athens. She is mainly interested in live art and 
performance, and in the fields where installation, 
video, photography, poetry converge. She is a graduate 
of the Visual Arts Department of Athens School of Fine 
Arts, and she has attended lessons at the Willem De 
Kooning Academy in Rotterdam. In 2016, she completed 
the postgraduate performance research program Le corps 
de l'artiste at the Superior Institute of Fine Arts 
of Besançon (ISBA) in France, with a grant from NEON 
non-profit organization. During the same period, she 
presented her thesis "Between two worlds: Performance 
and Animality". With the female body serving as her 
main material, she invents and composes artistic 
actions, exploring the spaces lying between humanity 
and animality, the poetic and the political, nature 
and artificial culture, seeking to integrate and 
transform aspects of modern culture and find a space 
in it for those whose voice has been denied. Her work 
has been presented at the Benaki Museum, the 5th 
Thessaloniki Biennale of Contemporary Art, documenta 
14, the Theater Academy of Helsinki, the FUGA Budapest 
Center of Architecture etc. She has collaborated 
with Valentine Verhaeghe, Michel Collet, Nikos 
Navridis, Johannes Deimling, Francesco Kiais, Filippo 
Minelli, Maria Papadimitriou, Rick Lowe, Dimosthenis 
Agrafiotis, Ieke Trinks, Valerian Maly, George Drivas, 
Manos Tsangaris, Julia Strauss and Lucille Calmel.

Εικαστικές Τέχνες / Visual Arts
Αντιγόνη Θεοδώρου / Antigone Theodorou

47Αντιγόνη Θεοδώρου, No Silver Bullet, 2019, άποψη περφόρμανς, 30 λεπτά,  
Whystine (περφόρμερ), Sub Rosa Space, Αθήνα, φωτογραφία: Αλεξάνδρα Μασμανίδη /  
Antigone Theodorou, No Silver Bullet, 2019, performance view, 30 minutes,  
Whystine (performer), Sub Rosa Space, Athens, photo: Alexandra Masmanidi

In Search of Colonus:  
between cinema and visual arts



Στη συγκεκριμένη σχέση η τεχνολογία συνέβαλε στο να 
ξεπεραστούν κάποιοι φραγμοί. 
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In this case, the technology helped overcome certain barriers. 

Ο Ανέστης Ιωάννου (γεν. 1992, Αθήνα) είναι εικαστικός 
που ζει και εργάζεται στην Αθήνα. Είναι απόφοιτος 
της Σχολής Πλαστικών Τεχνών και Επιστημών της Τέχνης 
του Πανεπιστημίου Ιωαννίνων (2015), από όπου έλαβε 
υποτροφία Erasmus για να σπουδάσει στη Σχολή Καλών 
Τεχνών της Castilla-La Mancha (2014) στην Ισπανία.  
Στη συνέχεια ολοκλήρωσε το Μεταπτυχιακό Εικαστικών 
Τεχνών του LUCA School of Αrts (2018) στις Βρυξέλλες. 
Στην καλλιτεχνική του πρακτική διερευνά τη σχέση 
μεταξύ του αστικού περιβάλλοντος, του κοινωνικού 
ιστού και της κατασκευής των προσωπικών μας 
υποκειμενικοτήτων, εξετάζοντας τον τρόπο με τον οποίο 
ένας τόπος μπορεί να διαβαστεί μέσω αντικειμένων, 
απλών πράξεων ή εμπειριών. Έργα και εγχειρήματά του 
έχουν παρουσιαστεί σε διάφορους ανεξάρτητους χώρους, 
ιδρύματα και γκαλερί, σε πόλεις της Ελλάδας, του 
Βελγίου, της Ολλανδίας, της Κροατίας, της Σερβίας 
και της Γαλλίας. Ο Ιωάννου είναι συνιδρυτής του 
NOTUS Studio στην Καλλιθέα, το οποίο λειτουργεί 
ως ανεξάρτητος καλλιτεχνικός χώρος και ως μη 
κερδοσκοπικό πρόγραμμα φιλοξενίας καλλιτεχνών από 
το 2017. Επίσης, είναι συνιδρυτής του Deliverart, 
του συλλογικού πρότζεκτ που αποτελεί πρόταση για μια 
κινητή εμπειρία τέχνης στο κέντρο της Αθήνας (2019).
 

Anestis Ioannou (b. 1992, Athens) is a visual artist 
living and working in Athens. He graduated from 
the Department of Fine Arts and Sciences of Art, 
University of Ioannina (2015). Granted with an Erasmus 
Scholarship, Ioannou has also studied at the Fine Arts 
School of Castilla-La Mancha (2014), Spain. He holds a 
Master’s Degree (Master of Fine Arts) from LUCA School 
of Arts (2018), Brussels. Ioannou’s practice explores 
the relationship between the urban environment, social 
fabric and the construction of our own subjectivities, 
while it reflects on the process of reading a place 
through objects, simple actions or even experiences. 
He has participated in exhibitions, projects and 
artist-in-residency programs in Greece, Belgium, the 
Netherlands, Croatia, Serbia and France. Ioannou is 
the co-founder of NOTUS Studio, an artist-run space 
and non-profit artist-in-residency program in Athens 
(est. 2017). He is also the co-founder of Deliverart, 
a collective project proposing a mobile art experience 
that takes place in the streets of Athens (est. 2019).

Εικαστικές Τέχνες / Visual Arts
Ανέστης Ιωάννου / Anestis Ioannou

49Ανέστης Ιωάννου, After Sunset Horizon, 2021, μπετόβεργες και  
λάμπα νέον σε χαραγμένο μίγμα τσιμέντου σε ξύλο, 70×15×42 εκ. /  
Anestis Ioannou, After Sunset Horizon, 2021, construction iron rods  
and neon on engraved concrete mixture on wood, 70×15×42 cm

In Search of Colonus:  
between cinema and visual arts



Τα παιδιά της κοινότητας άρχισαν να μοιράζονται μαζί μου 
ιδέες για το έργο μέσα από τα κινητά τους και αισθάνθηκα 
πως η τεχνολογία έχει τη δυνατότητα να ξεπεράσει κοινωνικά 
σύνορα. 
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The children of the community started sharing with me 
ideas they had for the project using their cell phones, and I felt 
that technology offered us the potential to transcend social 
boundaries. 

Ο Μπάυρον Καλομαμάς (γεν. 1993, Αθήνα) σπούδασε στη 
Ανωτάτη Σχολή Καλών Τεχνών στην Αθήνα και στο Κολέγιο 
Goldsmiths του Πανεπιστημίου του Λονδίνου. Η δουλειά 
του συνδυάζει τον σχεδιασμό διαδραστικών μηχανισμών 
που λειτουργούν ως επιτελεστικά εργαλεία με το 
βίντεο να δρα ως δοκιμιακός κι αφηγηματικός φορέας. 
Tον ενδιαφέρει η ανάπτυξη και η χρήση «διαφανών» 
μεθοδολογιών ως μέρος ενός διαμοιράσιμου ερμηνευτικού, 
δημιουργικού και παραγωγικού συστήματος. Μέσα από 
συνεργατικές και συλλογικές διαδικασίες παραγωγής 
διερευνά την έννοια των υποδομών, τόσο υλικών όσο και 
άυλων, σε σχέση με την υποστήριξη και τη συντήρηση 
εναλλακτικών ιδεολογικών αφηγημάτων. Έχει συμμετάσχει 
σε ομαδικές εκθέσεις και προβολές στις γκαλερί 
Chisenhale και Seventeen στο Λονδίνο, στον εκθεσιακό 
χώρο Kunstbau του Μονάχου και στο Ίδρυμα Μιχάλης 
Κακογιάννης στην Αθήνα. Έχει βραβευτεί, μεταξύ άλλων, 
με τις υποτροφίες του Ιδρύματος Schilizzi και του 
Ιδρύματος Gilbert Bayes. Ήταν μέλος της καλλιτεχνικής 
πρωτοβουλίας Circuits and Currents κατά την περίοδο 
2013-2016. Το 2019, από κοινού με την Sepake Angiama, 
ίδρυσε τον κύκλο έρευνας και εργασίας Module for 
temporary infrastructures που παρουσιάστηκε στη Σχολή 
Καλών Τεχνών Sint Lucas Antwerpen στην Αμβέρσα.
 

Byron Kalomamas (b. 1993, Athens) studied at the 
Athens School of Fine Arts and completed his Master’s 
at Goldsmiths, University of London. In his work, 
he combines interactive mechanisms as performative 
tools with visual essays in the form of video, 
while he is interested in developing transparent and 
shareable methodologies, which he can subsequently 
incorporate in his work. Often in the context of 
collaborative practice, he explores the notion of 
infrastructures —whether material or immaterial— and 
of their ability to support and perpetuate displaced 
counter-narratives. He has participated in group 
shows and screenings at the Chisenhale Gallery and 
Seventeen Gallery in London, Kunstbau in Munich and 
at the Michael Cacoyannis Foundation in Athens. His 
work has been supported by the Schilizzi Foundation, 
the Gilbert Bayes Foundation and other organizations. 
Between 2013 and 2016 he was an active member of 
the artist-run initiative Circuits and Currents in 
Athens, while in 2019 he co-founded, along with Sepake 
Angiama, the Module for temporary infrastructures, an 
ongoing research series, presented at the department 
of visual arts in Sint Lucas Antwerpen in Antwerp.

Εικαστικές Τέχνες / Visual Arts
Μπάυρον Καλομαμάς / Byron Kalomamas

51Μπάυρον Καλομαμάς, Containers of Disposition, 2020, εγκατάσταση, 65×90×20 εκ. /  
Byron Kalomamas, Containers of Disposition, 2020, installation, 65×90×20 cm

In Search of Colonus:  
between cinema and visual arts



Θεωρώ ότι το VR είναι πολύ δημοκρατικό ως μέσο και μπο-
ρεί να φέρει το μουσείο στο σπίτι σου. Ελπίζω ότι στο μέλλον θα 
το χρησιμοποιήσουν οι πολιτιστικοί χώροι ακόμα περισσότερο, 
ώστε να μην ταξιδεύουμε τόσο. Για μένα έχει αρκετό ενδιαφέ-
ρον να εμπλέκονται οι καλλιτέχνες με τέτοιες τεχνολογίες.
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I believe that VR is very democratic as a medium and can 
bring the museum into your home. I hope that, in the future, 
cultural venues will use it even more, so that we don't have to 
travel so much. For me it's quite interesting to see artists get 
involved with such technologies.

Ο Ιάσoνας Καμπάνης (γεν. 1985, Aθήνα) είναι εικαστικός 
και ασχολείται με τη ζωγραφική, τη φωτογραφία, την 
περφόρμανς και τα ψηφιακά μέσα. Έργα του έχουν 
παρουσιαστεί κυρίως στην Ελλάδα και το Ηνωμένο 
Βασίλειο, μεταξύ άλλων: στο Bishopsgate Institute 
(2013), στο London Print Studio (2013), στο Ligne 
Roset Westend (Λονδίνο, 2013), στο Islington Arts 
Factory (Λονδίνο, 2015), στην Γκαλερί Lubomirov/
Angus-Hughes (Λονδίνο, 2016), και η ταινία Salt 
Wound (2018) σε συνεργασία με τη Μαρία Γαϊτανίδη 
και την Stacy Martin στη Στέγη Ιδρύματος Ωνάση 
(Αθήνα, 2018), στο Ίδρυμα Μιχάλης Κακογιάννης (Αθήνα, 
2019), στο kunsthallekleinbasel (Βασιλεία και 
Αθήνα, 2019), στο Victoria Square Project (Αθήνα, 
2020), στο 61ο Διεθνές Φεστιβάλ Κινηματογράφου 
Θεσσαλονίκης (2020) και στο KEIV (Αθήνα, 2021).
 

Iasonas Kampanis (b. 1985, Athens) is a visual 
artist working with painting, photography, 
performance and digital media. His works have 
been presented mainly in Greece and the United 
Kingdom, including the Bishopsgate Institute (2013), 
London Print Studio (2013), Ligne Roset Westend 
(London, 2013), Islington Arts Factory (London, 
2015), Lubomirov/Angus-Hughes Gallery (London, 
2016), and Salt Wound (2018), a collaboration with 
Maria Gaitanidi and Stacy Martin was presented at 
Onassis Stegi (Athens, 2018), Michael Cacoyannis 
Foundation (Athens, 2019), kunsthallekleinbasel 
(Basel/Athens, 2019), Victoria Square Project 
(Athens, 2020), 61st Thessaloniki International 
Film Festival (2020), KEIV (Athens, 2021).

Εικαστικές Τέχνες / Visual Arts
Ιάσoνας Καμπάνης / Iasonas Kampanis

53Ιάσονας Καμπάνης, VIRAL: Smart Solutions for Art at Home, 2020, ζωγραφική εγκατάσταση, 
12×1000 εκ., Victoria Square Project, Αθήνα, φωτογραφία: Ιωάννης Καμπάνης / 
 Iasonas Kampanis, VIRAL: Smart Solutions for Art at Home, 2020, painting installation,  
12×1000 cm, Victoria Square Project, Athens, photo: Ioannis Kampanis

In Search of Colonus:  
between cinema and visual arts



(B.K., K.M., Ε.Φ.): Έχει ενδιαφέρον αυτό που λες γύρω 
από τη σημασία της τεχνολογίας VR για την εγκαθίδρυση μιας 
σχέσης εμπιστοσύνης. Θα θέλαμε να μας πεις περισσότερα 
σχετικά με την έννοια της συνεργατικότητας και τον ρόλο  
των συνεργασιών. 
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(V.K., K.M., E.F.): It's interesting what you say about the 
contribution of VR technology in establishing a relationship of 
trust. We would like to hear more about the concept of collab-
orative work and the role of collaborations in your practice. 

Ο Ανδρέας Ράγκναρ Κασάπης (γεν.1981) είναι 
εικαστικός που ζει και εργάζεται στην Αθήνα. Τα 
μέσα που επιλέγει είναι η ζωγραφική, το κείμενο, ο 
ήχος και η φωτογραφία. Στις ατομικές εκθέσεις του 
συμπεριλαμβάνονται: Songs, σε συνεργασία με τον 
Αθανάσιο Αργιανά (Γκαλερί H.E.R.O, ‘Αμστερνταμ, 2018), 
Κυματοθραύστης (ανεξάρτητος χώρος, Αθήνα, 2015), Πώς 
μπορεί κανείς να θυμηθεί τη δίψα; (Loraini Alimantiri 
Gazonrouge, Αθήνα, 2011), Bones are tight (Loraini 
Alimantiri Gazonrouge, Αθήνα, 2008 και Numb (Loraini 
Alimantiri Gazonrouge, Αθήνα, 2006). Στις ομαδικές του 
εκθέσεις περιλαμβάνονται: documenta 14 (καλλιτεχνικός 
διευθυντής: Adam Szymczyk, επιμέλεια: Κατερίνα 
Τσέλου, Αθήνα/Κάσελ 2017), Reverb, new art from Greece 
(επιμέλεια: Εβίτα Τσοκάντα και Ειρήνη Ευσταθίου, Σχολή 
του Μουσείου Καλών Τεχνών SMFA, Βοστόνη, 2014), Hell 
as Pavilion (επιμέλεια: Νάντια Αργυροπούλου, Palais 
de Tokyo, Παρίσι, 2013), 2η Μπιενάλε της Αθήνας 
ΗΕΑVEN (επιμέλεια: Χριστόφορος Μαρίνος, Αθήνα, 2009), 
Anathena (επιμέλεια: Μαρίνα Φωκίδη και Μαρίνα Γιώτη, 
Κέντρο Σύγχρονης Τέχνης του Ιδρύματος ΔΕΣΤΕ, Αθήνα, 
2006). Στις σκηνογραφίες του συμπεριλαμβάνονται: 
Era Povera (Πατρίσια Απέργη, 2012), Όσα η καρδιά 
μου στην καταιγίδα, (Bijoux de Kant, 2012), Blossom 
(Αγνή Παπαδέλη Ρωσσέτου, 2015). Στα μουσικά έργα 
του συμπεριλαμβάνονται: Rooms in Negative, έκδοση 
σε δίσκο βινυλίου (2009), Look and the Beast, 
μουσική για την παράσταση χορού σε χορογραφία και 
εκτέλεση της Αγνής Παπαδέλη Ρωσσέτου (2015).
 

Andreas Ragnar Kassapis (b.1981) is an artist living 
and working in Athens. The mediums he favours are 
painting, text, sound and photography. Amongst his 
solo shows are: Songs with Athanasios Argianas, 
H.E.R.O. Gallery, Amsterdam, 2018); Breakwater 
(alternative exhibition space, Athens, 2015); How 
can one remember the thirst? (Loraini Alimantiri 
Gazonrouge, Athens, 2011); Bones are tight (Loraini 
Alimantiri Gazonrouge, Athens, 2008); Numb (Loraini 
Alimantiri Gazonrouge, Athens, 2006). Amongst his 
group exhibitions are: documenta 14 (artistic 
director: Adam Szymczyk, curator: Katerina Tselou, 
Athens and Kassel, 2017); Reverb, New Art from Greece 
(curators: Evita Tsokanta and Eirene Efstathiou, 
School of the Museum of Fine Arts, Boston, 2014); 
Hell as Pavilion (curator: Nadja Argyropoulou, 
Palais de Tokyo, Paris, 2013); 2nd Athens Biennale 
(curator: Christoforos Marinos, Athens, 2009); 
Anathena (curators: Marina Fokidis and Marina Gioti, 
DESTE Foundation for Contemporary Art, Athens, 
2006). Among his selected scenography projects are: 
Era Povera (Patricia Apergi, 2012); Osa I Kardia 
Mou stin Kataigida (Bijoux de Kant, 2015); Blossom 
(Agni Papadeli Rossetou, 2015). Among his sound 
works are: Rooms in Negative, vinyl LP release 
(2010); Look and the Beast, music for the dance 
performance by Agni Papadeli Rossetou (2015).

Εικαστικές Τέχνες / Visual Arts
Ανδρέας Ράγκναρ Κασάπης / Andreas Ragnar Kassapis

55Ανδρέας Ράγκναρ Κασάπης, Perspective Pliancy (concrete),  
2021, λάδια σε ξύλο, 40×50 εκ. /  
Andreas Ragnar Kassapis, Perspective Pliancy (concrete),  
2021, oil on wood panel, 40×50 cm

In Search of Colonus:  
between cinema and visual arts



Η εμπειρία σου στη Νέα Ζωή άνοιξε νέο κεφάλαιο όσον 
αφορά τις συνεργασίες στη δουλειά σου; 
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Has your experience at Nea Zoi opened a new chapter in 
your work in terms of see-king out collaborations?

Η Ανθή Κουγιά (γεν. 1989, Αθήνα) εργάζεται ενεργά ως 
δημιουργός, σκηνοθέτις και δραματουργός στον τομέα 
των παραστατικών τεχνών από το 2015. Αποφοίτησε 
από το Τμήμα Θεατρικών Σπουδών του Εθνικού και 
Καποδιστριακού Πανεπιστημίου Αθηνών. Συνέχισε 
τις σπουδές της ολοκληρώνοντας το μεταπτυχιακό 
πρόγραμμα με τίτλο «MA in Performance Making» 
στο Goldsmiths του Πανεπιστημίου του Λονδίνου κι 
έπειτα το «PACAP- Advanced Programme of Creation 
in Performing Arts» στη σχολή Forum Danca στη 
Λισαβόνα. Δουλειές της έχουν παρουσιαστεί σε Αγγλία, 
Ιταλία, Γερμανία, Ελλάδα και Πορτογαλία, μεταξύ 
άλλων: στην γκαλερί Nunnery (Λονδίνο), στα θέατρα 
Camden People’s Theatre (Λονδίνο) και Spazio Teatro 
NO’HMA (Μιλάνο), και στους χώρους Performance Art 
Depot, (Μάιντζ, Γερμανία), ZdB Negócio, (Λισαβόνα) 
και Rua das Gaivotas 6/Teatro Praga, (Λισαβόνα). 
Πρόσφατα ολοκλήρωσε την πρώτη της συνεργασία με 
την Εναλλακτική Σκηνή της Εθνικής Λυρικής Σκηνής 
με την κουήρ όπερα ORFEAS 2020 σε σύλληψη των 
ΦΥΤΑ. Σχετικά με την καλλιτεχνική της πρακτική, το 
εικαστικό περιβάλλον παίζει ίσως τον πιο σημαντικό 
ρόλο στη δουλειά της ως δημιουργός περφόρμανς. 
Δουλεύει με τον λόγο, την κίνηση, τον ήχο, το βίντεο 
και σχεδόν πάντοτε συνεργατικά. Λέξεις κλειδιά 
όπως: χώρος αναμονής, η μετατόπιση της οπτικής, η 
διαστρέβλωση, το παράλογο, το αόρατο, η  απουσία, 
το κιτς, η ειρωνεία και το στοιχείο της διασκέδασης 
εμφανίζονται ποικιλοτρόπως στην πρακτική της.
 

Anthi Kougia (b. Athens 1989) is a performance maker 
and since 2015, she works as creator, director and 
dramaturge. After graduating from the Department of 
Theatre Studies at the National and Kapodistrian 
University of Athens, she completed an MA in 
Performance Making at Goldsmiths, University of 
London, as well as another course under the title of 
PACAP- Advanced Programme of Creation in Performing 
Arts in Forum Danca, Lisbon. Her work has been 
presented in the UK, Germany, Greece, Portugal and 
Italy, in Nunnery Gallery, London, Camden People’s 
Theatre, London, Spazio Teatro NO’HMA, Milan, 
Performance Art Depot, Mainz, ZdB Negócio, Lisbon, Rua 
das Gaivotas 6/Teatro Praga, Lisbon. Recently, she 
completed her first collaboration for the Alternative 
Stage of the Greek National Opera with the queer opera  
ORFEAS 2020 conceived by FYTA. Regarding her 
artistic practice, the visual environment plays 
a significant role in her performance pieces. She 
works with speech, movement, sound, video and often 
in collaboration with other artists. Key words 
such as: waiting space, shifting perspective, 
distortion, the absurd, the invisible, absence, 
kitsch, irony and the element of entertainment are 
usually present in her practice in various ways.

Εικαστικές Τέχνες / Visual Arts
Ανθή Κουγιά / Anthi Kougia

57Ανθή Κουγιά & Mafalda Miranda Jacinto, Asparagus, 2021,  
βίντεο, περφόρμανς, 40 λεπτά, φωτογραφία: Lia Foukis /  
Anthi Kougia & Mafalda Miranda Jacinto, Asparagus, 2021,  
video, performance, 40 minutes, photo: Lia Foukis

In Search of Colonus:  
between cinema and visual arts



(Λ.Α.): Ένας από τους πόλους έλξης για την επιστροφή 
μου στην Ελλάδα το 2016 ήταν το σινεμά. Αυτή η χώρα έχει 
και είχε σινεμά, αυτό με τράβηξε, γιατί το σύστημα του σινεμά 
είναι τελείως διαφορετικά δομημένο από εκείνο της σύγχρονης 
τέχνης. Η συνεργασία είναι στη δομή του μέσου αυτού, στη 
διανομή, στη δημιουργία και στην παραγωγή. 
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(L.A.): One of the things that lured me back to Greece 
in 2016 was cinema. This country has and has always had 
an active cinema scene; that's what attracted me. The cinema 
system is structured in a completely different way from that of 
contemporary art. Whether we are talking about distribution, 
development or production, collaboration lies at the very struc-
ture of this medium. 

Η Σεβαστιάνα Κωνστάκη (γεν. 1989, Ρόδος) είναι 
αρχιτέκτων και καλλιτέχνις. Σπούδασε στο Τμήμα 
Αρχιτεκτόνων Μηχανικών του Πανεπιστημίου Θεσσαλίας 
(διάκριση, 2013) και ολοκλήρωσε το μεταπτυχιακό 
δίπλωμα αρχιτεκτονικού σχεδιασμού με τίτλο «INSTEAD/
Παραποιήσεις» στο ίδιο πανεπιστήμιο (διάκριση, 2016). 
Η καλλιτεχνική και ερευνητική πρακτική της κινείται 
στον χώρο του ενδιάμεσου. Περιλαμβάνει αντικείμενα-
αφηγήσεις για την επανασύνδεση του σώματος με τις 
φαντασιώσεις του, όπως πλεκτά ή γλυπτά ρούχα, 
κολάζ, χάρτες, σχέδια, και καλλιτεχνικά βιβλία με 
απεικονιστικά εργαλεία που πηγάζουν από τη διασταύρωση 
αρχιτεκτονικής, τέχνης, μόδας και ανθρωπολογίας. 
Συνεργάζεται με καλλιτέχνες από το ευρύτερο φάσμα 
των τεχνών, εικαστικών, παραστατικών, ερμηνευτικών 
και κοινωνικών. Μεταξύ άλλων, είναι μέλος της 
οργανωτικής ομάδας του Institute of Post‑Epicurean 
Garden, μιας σειράς συναθροίσεων και καλλιτεχνικών 
συζητήσεων στη Δροσιά Αττικής, ενώ εργάζεται ως 
καλλιτεχνική και δημιουργική διευθύντρια της 
Bespoke Communications και υπεύθυνη καλλιτεχνικού 
σχεδιασμού και επιμέλειας των προγραμμάτων Looming 
together και Το Παραβάν στο Victoria Square Project. 
Είναι ιδρύτρια του ατελιέ Studio Asevia (https://
studioasevia.com/). Στο παρελθόν υπήρξε βοηθός 
διοργάνωσης της documenta 14 (2017) και υπεύθυνη 
διεύθυνσης και συντονισμού του Victoria Square Project 
(2017–2018). Έχει συμμετάσχει σε ομαδικές εκθέσεις 
όπως: Womanhoods (Noucmas, 2021), Emfylo-ποιείν: 
to construct the Gender (a.antonopoulou.art, 2019) 
και Liquid rings (Victoria Square Project, 2017).
 

Sevastiana Konstaki (b. 1989, Rhodes) is an 
architect and artist. She graduated from the 
University of Thessaly, holding a Bachelor’s degree 
in Architecture (distinction, 2013) and a Master’s 
degree in Architectural Design INSTEAD/Parapoesis 
(distinction, 2016). Her research interests and 
artistic practice focus on the “in-between”, 
exploring objects-narratives on the reconnection 
of the human body and the body imaginary: psycho-
woven clothes, collages, maps, drawings, art-books 
and representational tools intersecting between 
architecture, art, fashion and anthropology. She is 
collaborating with artists from multiple artistic 
fields (representative, performing, social etc.). Among 
other things, she is member of the team running the 
artistic project Institute of Post-Epicurean Garden 
—a series of gatherings and artistic discussions in 
Drosia, Attiki— and works as an artistic and creative 
director for Bespoke Communications and artistic 
director and curator of the Looming Together and The 
Paravan at the Victoria Square Project. She is the 
founder of the Studio Asevia (https://studioasevia.
com). Previously, she was an exhibition assistant 
of documenta 14 (2017) and project manager and 
coordinator of Victoria Square Project (2017–2018). 
She has participated in group exhibitions, such 
as Womanhoods (Noucmas, 2021), Emfylo-poiein: to 
construct the Gender (a.antonopoulou.art, 2019) 
and Liquid rings (Victoria Square Project, 2017).

Εικαστικές Τέχνες / Visual Arts
Σεβαστιάνα Κωνστάκη / Sevastiana Konstaki

59Σεβαστιάνα Κωνστάκη, Entangled outside, 2020-σήμερα, εγκατάσταση, Δροσιά Αττικής /  
Sevastiana Konstaki, Entangled outside, 2020-present, installation, woods, Drossia, Attiki

In Search of Colonus:  
between cinema and visual arts



Στον χώρο του κινηματογράφου η έννοια της συνεργατι-
κότητας είναι κατά κάποιο τρόπο «μπολιασμένη» στον τρόπο 
που λειτουργεί, γεγονός που δημιουργεί αυτόματα και λιγότερο 
διακριτές εργασιακές ιεραρχίες. 
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In film, the notion of collaboration is somehow "grafted" 
into the process, resulting automatically in less distinct work-
ing hierarchies. 

Ο Αριστείδης Λάππας (γεν.1993, Αθήνα) σπούδασε στο 
Πανεπιστήμιο της Δυτικής Αγγλίας (UWE) στο Μπρίστολ, 
όπως και στην Academia De Belle Arti στην Μπολόνια 
με υποτροφία Erasmus και σήμερα ζει και εργάζεται 
στην Αθήνα. Έχει δείξει την δουλειά του σε εκθέσεις 
όπως: η 7η Μπιενάλε της Αθήνας Eclipse (2021), The 
Portent Passage of Teras, (T.A.R, Μόλυβος Λέσβου, 
2021), Tenderness of a Cutting Sword, (ατομική 
έκθεση, The Breeder, Αθήνα, 2020), Θεωρήματα 2 
(Εθνικό Μουσείο Σύγχρονης Τέχνης (ΕΜΣΤ), Αθήνα, 
2020), Polymorphic Entrancing Topos (ατομική 
έκθεση, P.E.T Projects, Αθήνα, 2019), Part II (The 
Breeder, Αθήνα, 2019), Break Time Contemplations, 
(Transformer, Washington D.C, 2018). Συμμετείχε στο 
πρόγραμμα καλλιτεχνικής φιλοξενίας Styria-Artist-
In-Residence (St.A.I.R) στην Γκραζ της Αυστρίας από 
τον Νοέμβριο του 2020 έως τον Ιανουάριο του 2021. Ο 
Λάππας εκπροσωπείται από την γκαλερί The Breeder.
 

Aristeidis Lappas (b. 1993, Athens) completed his BA 
at the University of West England, Bristol, while he 
has also attended Academia De Belle Arti, Bologna, 
Italy, granted with an Erasmus program scholarship. 
He lives and works in Athens. His work has been 
the subject of numerous exhibitions such as: the 
7th Athens Biennial Eclipse (2021); The Portent 
Passage of Teras (T.A.R, Molyvos, Lesvos, 2021); 
Tenderness of a Cutting Sword (The Breeder Gallery, 
Athens, 2020, solo show); Theorimata 2 (National 
Museum of Contemporary Art Athens (EMST), 2020); 
Polymorphic Entrancing Topos (P.E.T Projects, Athens, 
2019, solo show); Part II (The Breeder, Athens, 
2019); Break Time Contemplations (Transformer, 
Washington D.C, 2018). He was an artist in residence 
at the Styria-Artist-In-Residence (St.A.i.R.) in 
Graz, Austria from November 2020 to January 2021. 
Lappas is represented by Τhe Breeder Gallery.

Εικαστικές Τέχνες / Visual Arts
Αριστείδης Λάππας / Aristeidis Lappas

61Αριστείδης Λάππας, Loving the Beast, 2020, λάδι και ακρυλικό σε καμβά, 200×270 εκ. /  
Aristeidis Lappas, Loving the Beast, 2020, οil and acrylic on canvas, 200×270 cm

In Search of Colonus:  
between cinema and visual arts



Μπορεί σήμερα κάποιος να είναι βοηθός σκηνοθέτη σε 
ταινία μου και αύριο εγώ να βρεθώ στη θέση του παραγωγού 
και να τον βοηθάω στη δική του. Υπάρχουν περισσότερες συμ-
μαχίες στον χώρο του σινεμά. 
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Someone could be an assistant director in my film today, 
and I may end up being the producer in their film the next day. 
The film industry is more prone to the development of coalitions. 

Η Αιμιλία Λιόντου (γεν. 1991, Αθήνα) ζει και 
εργάζεται μεταξύ Αθήνας και Λιντς. Είναι απόφοιτη του 
εικαστικού τμήματος της Ανώτατης Σχολής Καλών Τεχνών 
στην Αθήνα και του μεταπτυχιακού προγράμματος «Time-
based Media» στο Πανεπιστήμιο Τέχνης και Βιομηχανικού 
Σχεδιασμού του Λιντς της Αυστρίας, με υποτροφία του 
Ιδρύματος Λίλιαν Βουδούρη. Επίσης, έχει φοιτήσει στο 
«Intermedia Bachelor of Fine Arts» (Ακαδημία Καλών 
Τεχνών Jan Matejko, Κρακοβία) και στο μεταπτυχιακό 
πρόγραμμα «ΜΑ in Spatial Strategies» (Σχολή Καλών 
Tεχνών Weissensee του Βερολίνου) στο πλαίσιο του 
προγράμματος Erasmus. Υπήρξε μέλος της καλλιτεχνικής 
πρωτοβουλίας Circuits and Currents (2014-2016), ενώ 
συμμετείχε στα καλλιτεχνικά ερευνητικά προγράμματα 
Survival Kit και In Situ. Eπιλέχθηκε για να λάβει 
μέρος στο πρόγραμμα φιλοξενίας Local Artist Residency 
του πολιτιστικού οργανισμού Atelierhaus Salzamt 
(Αυστρία, 2020-22). Στα έργα της, εξετάζει τους 
τρόπους μέσω των οποίων ορισμένες συνθήκες μπορούν 
να αλλάξουν την αντίληψη του χώρου και τις πιθανές 
επιπτώσεις τους στο άτομο και την προσωπικότητά του. 
Η δουλειά της χαρακτηρίζεται από διεπιστημονική 
πρακτική, έρευνα και χρήση διαφορετικών υλικών 
και μέσων, ανάλογα με τις ανάγκες της εκάστοτε 
θεματικής με την οποία καταπιάνεται. Παράλληλα, 
αποφεύγει την κλασσική πρακτική του στούντιο και 
επιλέγει να δημιουργεί μικρές ή μεγαλύτερες, in 
situ «καταστάσεις» που βρίσκονται στο μεταίχμιο 
μεταξύ της πραγματικότητας και της τέχνης, ενώ 
συχνά χρησιμοποιεί το χιούμορ. Η δουλειά της έχει 
παρουσιαστεί στην Ελλάδα και στο εξωτερικό.
 

Αimilia Liontou (b. 1991, Athens) lives and works 
between Athens and Linz. She graduated from the 
Athens School of Fine Arts and holds a Master’s 
Degree in Time-based Media from the University of 
Arts and Design of Linz, where she studied with the 
support of a Lilian Voudouri Foundation scholarship. 
She also attended classes at the Jan Matejko Academy 
of Fine Arts, Krakow (Intermedia Bachelor of Fine 
Arts) and the Weissensee Academy of Art in Berlin 
(MA in Spatial Strategies) in the frame of the 
Erasmus exchange program. She was a member of the 
Circuits and Currents project (2014-2016), while 
she participated in the artist research programs 
Survival Kit and InSitu. She was selected to take 
part in the Local Artist Residency program of the 
cultural organization Atelierhaus Salzamt (Linz, 
2020-22). In her works, she examines the various 
ways through which certain conditions can change 
the perception of space and the potential impact 
on a person’s life and their personality. Her work 
is characterized by interdisciplinary practice, 
research and use of different materials and mediums, 
depending on the thematic. At the same time, she 
avoids the conventional studio practice and prefers 
to develop smaller or larger in situ “situations”, 
which are placed on the liminal space between art 
and reality and frequently makes use of humor. Her 
work has been presented in Greece and abroad.
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63Αιμιλία Λιόντου, Coming Soon, 2020, επιτόπια εγκατάσταση,  
διαστάσεις μεταβλητές, Atelierhaus Salzamt, Λινζ /  
Aimilia Liontou, Coming Soon, 2020, site specific installation,  
variable dimensions, Atelierhaus Salzamt, Linz
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Ένιωθα πως αυτή η μεθοδολογία δουλειάς με εξέφραζε 
περισσότερο συγκριτικά με τον ιντιβιντουαλισμό που χαρακτηρί-
ζει συχνά τον χώρο της τέχνης. Μια βασική διαφορά, για μένα, 
έγκειται και στο κοινό των δύο μέσων. Το σινεμά είναι πολύ πιο 
εξωστρεφές ως μέσο και υπό μία έννοια πολύ λιγότερο ελιτί-
στικο από τον χώρο της σύγχρονης τέχνης. 
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I felt that this method of working suited me better than the 
individualism which is often an integral part of the art world. 
A key difference, for me, also lies in the audience of the two 
media. Cinema is much more extroverted as a medium and, in 
a sense, a lot less elitist than the world of contemporary art. 

H Μαρία Λουίζου ζει και εργάζεται στην Αθήνα ως 
γλύπτρια. Το σύνολο της δουλειάς της αποτελείται 
από γλυπτικές εγκαταστάσεις μέσα στις οποίες 
φιλοξενούνται φωνητικές συνθέσεις που δημιουργεί η 
ίδια. Σπούδασε γλυπτική στην Ανωτάτη Σχολή Καλών 
Τεχνών της Αθήνας και θεωρία σύνθεσης κλασικής και 
ηλεκτρονικής μουσικής στο Ωδείο Αθηνών. Το 2019 η 
δουλειά της παρουσιάστηκε στη Νέα Υόρκη, στην ετήσια 
έκθεση Tabula Rasa που πραγματοποιείται υπό την 
καλλιτεχνική διεύθυνση του Robert Wilson, καθώς και 
στο Πεκίνο, όπου απέσπασε το βραβείο China Taiyuan 
International Youth Metal Sculpture Creations για 
το έτος 2018. Δείγμα της δουλειάς της έχει επίσης 
παρουσιαστεί στο πλαίσιο της έκθεσης Θεωρήματα 
στο Εθνικό Μουσείο Σύγχρονης Τέχνης (ΕΜΣΤ) στην 
Αθήνα, ενώ η συμμετοχή της στο πρόγραμμα φιλοξενίας 
καλλιτεχνών του Watermill Center χρηματοδοτήθηκε από 
δωρεές των συλλεκτών Cornelia Long και Franz Wassmer. 
Η πρώτη της ατομική έκθεση 22°C πραγματοποιήθηκε 
στη Ρώμη, στην γκαλερί Sinestetica, το 2019.
 

Maria Louizou is a Greek sculptor born and based 
in Athens. The main body of her work consists 
of sculptural installations embedded with vocal 
compositions she creates herself. She studied 
sculpture at the Athens School οf Fine Arts and theory 
of music (classical and electronic) in the Athens 
Conservatoire. In 2019, her work was presented in 
New York, as part of the annual benefit exhibition 
Tabula Rasa running under the artistic direction 
of Robert Wilson; as well as in Beijing, where she 
was awarded the prize China Taiyuan International 
Youth Metal Sculpture for the year 2018. She has 
also shown work as part of the Theorimata group 
show at the National Museum of Contemporary Art 
Athens (EMST). She participated in the summer 
residency of the Watermill Center in New York, with 
the support of donations from collectors Cornelia 
Long and Franz Wassmer. In 2019, Sinestetica 
gallery in Rome hosted her first solo show, 22°C.
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65Μαρία Λουίζου, Πέρασμα, 2018, εγκατάσταση, μάλλινο γλυπτό και φωνητική περφόρμανς, 
700×235×305 εκ., Εθνικό Μουσείο Σύγχρονης Τέχνης (ΕΜΣΤ), The Watermill Center, New York,  
φωτογραφία: Lovis Ostenrik / Maria Louizou, Passage, 2018, installation, wool sculpture  
and vocal performance, 700×235×305 cm, National Museum of Contemporary Art (EMST),  
The Watermill Center, New York, photo: Lovis Ostenrik
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Προφανώς όμως δεν εννοώ ότι είναι όλα ρόδινα στο σινεμά, 
ενώ υπάρχουν και αντι-παραδείγματα στη σύγχρονη τέχνη, για 
παράδειγμα οι κολεκτίβες και τα artist-run spaces. 
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I don't mean, obviously, that everything is rosy in cin-
ema, while, on the other hand, contemporary art has several  
counter examples to offer, such as artist collectives and  
artist-run spaces.

Η Ηλέκτρα Μάιπα (γεν. 1989) είναι εικαστικός με 
έδρα την Θεσσαλονίκη. Σπούδασε ζωγραφική στο Τμήμα 
Εικαστικών και Εφαρμοσμένων Τεχνών του Πανεπιστημίου 
Δυτικής Μακεδονίας, από το οποίο αποφοίτησε με 
«Άριστα». Συνέχισε τις σπουδές της στο Manchester 
School of Art του Metropolitan University στο 
Μάντσεστερ όπου απέκτησε τον μεταπτυχιακό τίτλο «MA 
Fine Art Hons». Η πρακτική της περιλαμβάνει σχέδια, 
ψηφιακά κολάζ, εγκαταστάσεις, περφόρμανς για κάμερα 
και κείμενο. Έργα της έχουν παρουσιαστεί σε πολλές 
εκθέσεις στην Ελλάδα και στο εξωτερικό, μεταξύ άλλων: 
βραβεία MATAROA, Art Thessaloniki International 
Contemporary Art Fair (2021), Manchester Art Fair 
(2019), Θαυμαστός Καινούργιος Κόσμος, K-Gold Gallery, 
Λέσβος με την υποστήριξη του οργανισμού ΝΕΟΝ (2016), 
Beyond the Borders/Εικαστική Πορεία προς τις Πρέσπες, 
MOMus Μουσείο Σύγχρονης Τέχνης στη Θεσσαλονίκη 
(2014), Physis, Ελληνικό Ίδρυμα Πολιτισμού του 
Βερολίνου (2013), Μπιενάλε Νέων Καλλιτεχνών της 
Ευρώπης και της Μεσογείου, Θεσσαλονίκη (2011).

Ilektra Maipa (b. 1989) is a visual artist based 
in Thessaloniki, Greece. She studied Painting 
in the Department of Visual and Applied Arts at 
the University of Western Macedonia where she 
graduated with honors. She continued her studies 
at the Manchester School of Art, Metropolitan 
University of Manchester, where she earned an 
MA in Fine Art with “Hons”. Maipa works across 
a range of media, including drawings, digital 
collages, installations, and performances for 
camera and text. She has presented her work in 
various exhibitions in Greece and abroad: MATAROA 
Awards, Art Thessaloniki International Contemporary 
Art Fair (2021), Manchester Art Fair, UK (2019); 
Brave New World, K-Gold Gallery, Lesvos, Greece, 
with the support of NEON non-profit organization 
(2016); the exhibition Beyond the Borders/Visual 
March to Prespes; MOMus Museum of Contemporary 
Art, Thessaloniki (2014); Physis, the Hellenic 
Foundation for Culture in Berlin, Germany (2013); and 
the Biennial of Young Artists from Europe and the 
Mediterranean, Thessaloniki (2011), among others.
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67Ηλέκτρα Μάιπα, Aspens, 2018, εγκατάσταση, τυφλό τύπωμα (letterpress χωρίς μελάνι)  
σε χαρτί fabriano rosaspina 285 gsm., διαστάσεις μεταβλητές, Art-Thessaloniki Contemporary 
Art Fair, βραβεία MATAROA, Θεσσαλονίκη / Ilektra Maipa, Aspens, 2018, installation,  
blind letterpress print on fabriano rosaspina paper 285 gsm., variable dimensions,  
Art-Thessaloniki Contemporary Art Fair, MATAROA Awards, Thessaloniki
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(B.K., K.M., Ε.Φ.): Μιας και αναφέρθηκες στο κοινό του 
χώρου της τέχνης και στις «από τα κάτω» πρωτοβουλίες, μας 
ενδιαφέρει να μας μιλήσεις σχετικά με την εμφάνιση τους στην 
Ελλάδα τα τελευταία χρόνια. 
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(V.K., K.M., E.F.): Since you happened to refer to the art 
audience and to grassroots movements, we would like to hear 
what you think about the initiatives of this type which have 
emerged in Greece in the last few years. 

O Γιώργος Μαραζιώτης (γεν. 1984, Αθήνα) είναι 
κάτοχος μεταπτυχιακού τίτλου στις Καλές Τέχνες από 
τη Βασιλική Ακαδημία της Αμβέρσας. Έχει σπουδάσει 
μεταξοτυπία στη Σχολή Εικαστικών Τεχνών στη Νέα 
Υόρκη ενώ τέλος, έχει πτυχίο στις εικαστικές τέχνες 
από το Πανεπιστήμιο του Γουλβερχάμπτον. Η πρακτική 
του κινείται μεταξύ γλυπτικής, εγκαταστάσεων, 
αρχείου και θεσμικής κριτικής, ενώ συχνά δουλεύει σε 
συγκεκριμένες θεματικές ενότητες. Η διατομεακή του 
μεθοδολογία εστιάζει σε εννοιολογικές διαδικασίες 
που διερωτόνται σχετικά με τις έννοιες του οικείου, 
τους σύγχρονους τρόπους κατοίκησης και τις ανθρώπινες 
σχέσεις. Τα έργα του συχνά αποκτούν μια χειρονομιακή 
αφήγηση και επιχειρούν σε αυτά να συνυπάρξουν 
ισχυρά αντιθετικές ιδέες, όπως το προσωπικό με το 
συλλογικό, η ευχαρίστηση με τη δυσαρέσκεια, κίνδυνος 
με την ασφάλεια. Έχει παρουσιάσει τη δουλειά του σε 
ατομικές και ομαδικές εκθέσεις διεθνώς, σε γκαλερί, 
ιδρύματα τέχνης και μουσεία, όπως στο MARRES House 
for Contemporary Culture (Μααστρίχτ), στο Museum 
Tinguely (Βασιλεία), στο AC Institute New York City, 
στην 7η Μπιενάλε Σύγχρονης Τέχνης της Θεσσαλονίκης, 
στη Σχολή Εικαστικών Τεχνών στη Νέα Υόρκη, στο Vermont 
Art Center (Ρούτλαντ, Αμερική), στο Box Freiraum 
(Βερολίνο), στη Βασιλική Ακαδημία Καλών Τεχνών της 
Αμβέρσας, στο Ινστιτούτο για τη Σύγχρονη Τέχνη Czong 
(CICA-Νότιος Κορέα), στο Μουσείο Μπενάκη (Αθήνα), στο 
Matadero (Μαδρίτη), στην Base-Alpha Gallery (Αμβέρσα) 
και στην Ballroom Gallery (Βρυξέλλες) μεταξύ άλλων. 

Yorgos Maraziotis (b. 1984, Athens) graduated 
with an MA from the Royal Academy of Fine Arts 
in Antwerp. He has also studied silkscreen at 
the School of Visual Arts in New York City and 
holds a degree in visual arts from Wolverhampton 
University (UK) with distinction. Ηis practice spans 
sculpture, installation, archiving and institutional 
critique, and often works in thematic series. His 
multidisciplinary methodology focuses on conceptual 
processes that translate one visual language to 
another and question domesticity, contemporary 
habitations and human relations. His artworks often 
gain a sensorial narrative and attempt to make strong 
antithetical notions co-exist, such as: private 
and public, pleasure and discontent, danger and 
safety. His work has been exhibited internationally 
in galleries, art institutions and museums such as: 
MARRES House for Contemporary Culture (Maastricht); 
Museum Tinguely (Basel); AC Institute New York 
City; Box Freiraum (Berlin); the 7th Biennale of 
Contemporary Art of Thessaloniki (Thessaloniki); 
School of Visual Arts (New York); Royal Academy 
(Antwerp); Czong Institute for Contemporary Art (South 
Korea); Vermont Art Center (Rutland VT, USA); Matadero 
(Madrid); Benaki Museum (Athens); Base-Alpha Gallery 
(Antwerp); Ballroom Gallery (Brussels) among others.
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110×140×10 εκ., Art Antwerp, φωτογραφία: Ana Guero /  
Yorgos Maraziotis, Untitled, (Power to Will), 2021, sculpture,  
110×140×10 cm, Art Antwerp, photo: Ana Guero
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Αναρωτιόμαστε εάν θεωρείς ότι έχει μεταβληθεί η εγχώ-
ρια σκηνή και κατά συνέπεια το κοινό της σύγχρονης τέχνης; 
Είναι διπλή η ερώτηση.
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Do you think that they represent a shift in the domestic 
art scene and consequently the contemporary art audience as 
well? It’s a double question. 

H Άλκηστις Μαυροκεφάλου (γεν. 1993, Αθήνα) ζει και 
εργάζεται μεταξύ Χίου και Αθήνας. Είναι απόφοιτη του 
Ruskin School of Art του Πανεπιστημίου της Οξφόρδης 
(Bachelor of Fine Arts, 2014) και του μεταπτυχιακού 
προγράμματος εικαστικών τεχνών της Ανωτάτης Σχολής 
Καλών Τεχνών της Αθήνας (Master of Fine Arts, 2017). 
Στην πρακτική της ασχολείται με την ευθραυστότητα 
και την ανθεκτικότητα που χαρακτηρίζει τα οργανικά 
στοιχεία (τα πέταλα των λουλουδιών, τους εξωσκελετούς 
ζώων κ.ά.), καθώς και την απατηλή παρουσία τους 
μέσα στη φύση. Τα θραύσματα αυτά συλλέγονται και 
αποτελούν τα υλικά κατασκευής πλεγμάτων και μορφών. 
Σε μια προσπάθεια παρατήρησης, κοινοποίησης αυτής της 
ελλειπτικής συνθήκης του βιώματος, επιχειρείται ένα 
παιχνίδισμα ανάμεσα στη φευγαλέα ματιά του παρατηρητή 
και στα όρια της στέρεης και απατηλής μορφής. Έχει 
συμμετάσχει σε ομαδικές εκθέσεις μεταξύ των οποίων: 
βραβεία MATAROA, Art Thessaloniki International 
Contemporary Art Fair (τιμητική διάκριση, 2021), 
If anything survives, Potential Project (2021),  
Sleeping Beauties στο πλαίσιο του 8ου φεστιβάλ Back 
to Athens (2021), Matrix: Akashic Fields Forever 
(Hydra School Projects, 2020), Coffins of Black, Coffins 
of Luck (Κέντρο Σύγχρονης Τέχνης Ιλεάνα Τούντα, 
Αθήνα, 2019), Kypselian Salon (Snehta, Αθήνα, 2019), 
The shell (Space18, Θεσσαλονίκη, 2019), An Earthly 
Matter (Κέντρο Σύγχρονης Τέχνης Ιλεάνα Τούντα, 
2018), Rooms18 (Αίθουσα Τέχνης Καππάτος, 2018).

Alkistis Mavrokefalou (b.1993, Athens) lives and 
works between Athens and Chios, Greece. She received 
a Bachelor of Fine Arts (2014) from the Ruskin School 
of Art, University of Oxford and a Master of Fine Arts 
(2017) from the Athens School of Fine Arts (ASFA). 
Her work focuses on the fragility and durability 
observed in organic shreds found in nature (flower 
petals, exoskeletons, etc.) and on the elliptical, 
illusory presence of these fragments within their 
surroundings. Her practice is an effort to communicate 
their elusive, elliptical essence through structures 
that challenge the perception of depth and surface. 
She has taken part in several group shows, including: 
MATAROA Awards, 5th Art Thessaloniki International 
Contemporary Art Fair, honourable mention award 
(Thessaloniki, 2021), If Anything Survives (Potential 
Project, Athens, 2021), Sleeping Beauties in the frame 
of Back to Athens 8th international Arts Festival 
(Athens, 2021), Matrix: Akashic Fields Forever (Hydra 
School Projects, Hydra, 2020), Coffins of Black, Coffins 
of Luck (Ileana Tounta Contemporary Art Center, 
Athens, 2019), Kypselian Salon (Snehta, Athens, 2019), 
The shell (Space18, Thessaloniki, 2019), An Earthly 
Matter (Ileana Tounta Contemporary Art Center, Athens, 
2018), Rooms18 (Kappatos Gallery, Athens, 2018).
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71Άλκηστις Μαυροκεφάλου, guardian of intestines, 2018, εγκατάσταση, εξωσκελετοί τζιτζικιών, λάτεξ, 
σιλικόνη, κλωστή, σκόνες αγιογραφίας, 390×557×430 εκ., Κέντρο Σύγχρονης Τέχνης Ιλεάνα Τούντα, 
φωτογραφία: Θ. Γαλανοπούλου / Alkistis Mavrokefalou, guardian of intestines, 2018, installation 
(cicadas’ exoskeletons, latex, silicone, thread, dry colour pigments), 390×557×430 cm,  
Ileana Tounta Contemporary Art Centre, photo: Th. Galanopoulou
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(Λ.Α.): Δεν ξέρω εάν έχει αλλάξει η σκηνή καθαυτή, και 
επίσης θεωρώ τον όρο «σκηνή» αρκετά ελιτίστικο και απρό-
σιτο, αλλά αυτό που θα έλεγα είναι ότι βλέπω μεγαλύτερο ενδι-
αφέρον προς Έλληνες καλλιτέχνες από θεσμούς και ιδρύματα 
εκτός Ελλάδος. 
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(L.Α.): I don't know if the scene per se has changed—and 
let me add that I find the term "scene" quite elitist and inacces-
sible—but what I would say is that I see more interest in Greek 
artists from international institutions and organizations. 

Η Ειρήνη Μίγα (γεννήθηκε και μεγάλωσε στη Λάρισα, 
ζει στην Αθήνα και Νέα Υόρκη) σπούδασε στην Ανωτάτη 
Σχολή Καλών Τεχνών της Αθήνας (2000-2005), στο Central 
Saint Martins του Πανεπιστημίου του Λονδίνου (2003) 
και ολοκλήρωσε τις μεταπτυχιακές σπουδές της στο 
Πανεπιστήμιο Κολούμπια της Νέας Υόρκης (MFA στις 
εικαστικές τέχνες, 2012). Η Ειρήνη βρίσκει εξαιρετικής 
σημασίας τις ταπεινές, αντι-μνημειώδεις χειρονομίες και 
το να δίνει αξία στο μηδαμινό και κατά τα άλλα αμελητέο. 
Πρόσφατες ατομικές εκθέσεις της περιλαμβάνουν: An 
Interval (Flyweight, Νέα Υόρκη, 2020), Away is Another 
Way of Saying Here (γκαλερί Essex Flowers Νέα Υόρκη, 
2019), Reflections (στο μουσείο Atlanta Contemporary 
της Ατλάντας, 2018). Έχει παρουσιάσει τη δουλειά της 
σε ομαδικές εκθέσεις όπως: Ο κ.Ροβινσώνας Κρούσος 
έμεινε σπίτι του στο Μουσείο Μπενάκη στην Αθήνα, Room 
for Failure στην γκαλερί Piero Atchugarry στο Μαϊάμι, 
Tomorrow’s Dream στο Neuer Essener Kunstverein στην 
Έσση, Scraggly Beard Grandpa στην γκαλερί Capsule 
Shanghai στην Κίνα, The Equilibrists/Οι Ισορροπιστές 
που διοργανώθηκε από το New Museum στη Νέα Υόρκη 
και το Ίδρυμα ΔΕΣΤΕ και παρουσιάστηκε στο Μουσείο 
Μπενάκη στην Αθήνα. Η Μίγα έχει λάβει βραβεία και 
υποτροφίες από οργανισμούς και ιδρύματα όπως τo Ίδρυμα 
Fulbright, τo Lower Manhattan Cultural Council, το 
Drawing Center της Νέας Υόρκης, τo Skowhegan School 
of Painting and Sculpture, The Watermill Center, 
The Fountainhead Residency του Μαϊάμι, το πρόγραμμα 
φιλοξενίας του Bemis Center for Contemporary Art, κ.ά. 
Έργα της ανήκουν σε συλλογές όπως αυτή της Ευρωπαϊκής 
Κεντρικής Τράπεζας (Φρανκφούρτη), του Ιδρύματος 
ΔΕΣΤΕ, και σε άλλες διεθνείς ιδιωτικές συλλογές. 

Irini Miga (born and brought up in Larissa, lives and 
works in New York and Athens) is an interdisciplinary 
artist. Irini finds humble, anti-monumental gestures 
and giving value to the minor and otherwise neglected 
of immense importance. Her practice traverses 
sculpture, installation, notions of drawing, text and 
performativity. Miga studied art at London’s Central 
Saint Martins College, earned a BFA from the Athens 
School of Fine Arts in 2005, and an MFA in Visual Arts 
from Columbia University in New York in 2012. Recent 
solo exhibitions include: An Interval (Flyweight 
Projects, New York, 2020); Away in Another Way of Saying 
Here (Essex Flowers gallery, New York, 2019); Reflections 
(Atlanta Contemporary Museum, 2018); and group shows 
such as Mr. Robinson Crusoe Stayed Home at Benaki Museum 
in Athens; Room for Failure at Piero Atchugarry gallery 
in Miami; Tomorrow’s Dream at Neuer Essener Kunstverein 
in Essen; Scraggly Beard Grandpa at Capsule Shanghai, 
in China; The Equilibrists, organized by the New Museum 
in New York, the DESTE Foundation for Contemporay Art 
and shown in the Benaki Museum in Athens. Miga has 
received awards and fellowships by several organizations 
including the Fulbright Foundation, Lower Manhattan 
Cultural Council, The Drawing Center, Skowhegan School 
of Painting and Sculpture, The Watermill Center, The 
Fountainhead Residency, Bemis Center for Contemporary 
Art Residency Program, and more. Her works belong to 
collections such as The European Central Bank Collection 
(Frankfurt), the DESTE Foundation for Contemporary 
Art and other international private collections.
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73Ειρήνη Μίγα, 2021, The Journey of a Thread, χειροποίητο και  
εφυαλωμένο κεραμικό, νήμα, διαστάσεις μεταβλητές /  
Irini Miga, The Journey of a Thread, 2021, handmade and  
glazed ceramic, thread, variable dimensions

In Search of Colonus:  
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Μέχρι και εν μέσω της κρίσης δεν υπήρχε κανένα ιδιαί-
τερο ενδιαφέρον. Ίσως απέκτησε λοιπόν η «σκηνή» μεγαλύ-
τερη εξωστρέφεια, υπό μία έννοια. Αυτό είναι πολύ θετικό και 
σίγουρα ανανεώνει την εγχώρια καλλιτεχνική δημιουργία. 
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Up until the Greek crisis, this interest had not been acti-
vated. So maybe, in a sense, the "scene" has indeed become 
more outward-looking. This is very positive and certainly brings 
a breath of fresh air to the Greek artist community. 

H Αντιγόνη Μιχαλακοπούλου σπούδασε αρχιτεκτονική 
στο Εθνικό Μετσόβιο Πολυτεχνείο στην Αθήνα (2005), 
καλές τέχνες στην Ανωτάτη Σχολή Καλών Τεχνών (2009) 
και στο Πανεπιστήμιο των Τεχνών του Λονδίνου 
(Central Saint Martins, UAL), ενώ ολοκλήρωσε το 
μεταπτυχιακό της στη Βασιλική Ακαδημία Καλών Τεχνών 
(KASK) στη Γάνδη του Bελγίου (2014). Έχει λάβει 
μέρος σε εκθέσεις και φεστιβάλ και έχει παρουσιάσει 
περφόρμανς και εργαστήρια στο Βέλγιο, τη Γερμανία, 
την Ελλάδα κ.ά. Έχει συμμετάσχει σε προγράμματα 
φιλοξενίας καλλιτεχνών σε διάφορους χώρους στο Βέλγιο 
(Workspacebrussels, Kaaistudios, AIR Antwerpen, 
Recyclart Brussels). To 2017 επέστρεψε στην Ελλάδα 
και σήμερα ζει και εργάζεται στην Αθήνα. Παράλληλα, 
από το 2009 ασχολείται με τη διδασκαλία. Στο 
καλλιτεχνικό της έργο χρησιμοποιεί πληθώρα εκφραστικών 
μέσων, διερευνώντας τους πολλαπλούς τρόπους με τους 
οποίους αντιλαμβανόμαστε τις έννοιες του τόπου, 
του χώρου και του χρόνου, οι οποίες διαμορφώνουν 
την ταυτότητά μας και τη σχέση μας με τον κόσμο.
 

Antigone Michalakopoulou studied architecture at the 
National Technical University of Athens (2005) and 
Fine Arts at the Athens School of Fine Arts (2009) 
and Central Saint Martins College, University of the 
Arts London. She holds an MA in visual arts from the 
Royal School of Arts (KASK) in Ghent, Belgium (2014). 
She has participated in exhibitions and festivals 
in Belgium, Germany, Greece and other countries, 
where she contributed visual works and performances 
and ran a series of workshops. She has also been 
selected for a number of residency programs in Belgium 
(Workspacebrussels, Kaaistudios, AIR Antwerpen, 
Recyclart Brussels). In 2017, she returned to her 
native Greece and she currently lives and works in 
Athens. Alongside her artistic activity, she has 
been teaching art to various age groups in diverse 
contexts since 2009. In her work she combines many 
different media such as performance, video, drawing, 
photography and installation art, investigating the 
manifold ways in which we perceive the concepts of 
place, space and time that shape our identity.
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75Αντιγόνη Μιχαλακοπούλου, Successful memory of a place I haven't been,  
2021, ψηφιακό κολάζ, 11,3×8,4 εκ. /  
Antigone Michalakopoulou, Successful memory of a place I haven't been,  
2021, digital collage, 11.3×8.4 cm
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Όσον αφορά το κοινό, για μένα είναι πολύ σημαντικό οι 
χώροι μικρότερης κλίμακας, όπως π.χ. ένα artist-run space, 
να είναι εξωστρεφείς και προς ευρύτερα κοινά, δηλαδή να μην 
προσελκύουν ένα μικρό κομμάτι της κοινωνίας που ξέρει τι θα 
πει ο όρος «καλλιτεχνική σκηνή» γιατί πολλοί άνθρωποι δεν 
τον γνωρίζουν. 
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As far as the audience is concerned, for me it is very 
important that smaller spaces—for example artist-run spaces—
adopt an extroverted outlook and try to reach a wider audience 
instead of aiming to attract that small part of society which 
knows the meaning of the term "art scene", which indeed is not 
true for everyone. 

Ο Χρήστος Μούχας (γεν. 1994) σπούδασε στο Πανεπιστήμιο 
του Σάσεξ στο Ηνωμένο Βασίλειο. Η πρακτική του 
περιλαμβάνει εικαστικά έργα, εγκαταστάσεις, και 
κυρίως περφόρμανς που καλούν το θεατή να συμμετέχει 
σε μια βιωματική εμπειρία, με τη διαφορετική δυναμική 
που προκύπτει όταν ανατρέπονται οι ρόλοι κοινού και 
περφόρμερ. Με εργαλεία την κίνηση, την επαφή και το 
βλέμμα και βάση τα πεδία του χορού, της μουσικής και 
της ψυχοθεραπείας, τα έργα του ερευνούν την ανθρώπινη 
φύση και σχέσεις, καθώς και την αντίληψη του εαυτού 
μέσω του Άλλου. Έργα του έχουν παρουσιαστεί στο 
πλαίσιο συνεργασιών με τη Στέγη του Ιδρύματος Ωνάση, 
το Φεστιβάλ Αθηνών Επιδαύρου και το The Performance 
Shop, το Ινστιτούτο Marina Abramović, τη Στέγη Χορού 
Λεμεσού, την K-Gold Temporary Gallery στη Λέσβο 
και το κομμωτήριο Talkin’ Heads. Παράλληλα, έχει 
συνεργαστεί με περιοδικά όπως το Harper’s Bazaar 
China και το AnOther και brands όπως οι Christian 
Dior και Digitaria, μεταξύ άλλων. Έχει, επίσης 
συμμετάσχει στο πρόγραμμα NEON Curatorial Exchange της 
Whitechapel Gallery. Ζει και εργάζεται στην Αθήνα.
 

Christos Mouchas (b. 1994) studied at the University 
of Sussex, UK. His practice entails visual works, 
installations and mainly performances that invite 
the audience to participate in a live experience, 
resulting in a shifted dynamic that topples the role 
of the viewer and the performer. He uses tools such as 
movement, touch, and the gaze and draws inspiration 
from the fields of dance, music, and psychotherapy. His 
works examine the human condition and relationships, 
as well as the self-perception through the Other. 
Mouchas’ works have been presented at Onassis Stegi, 
the Athens Epidaurus Festival and The Performance 
Shop, the Marina Abramović Institute, Dance House 
Lemesos, K-Gold Temporary Gallery in Lesvos and 
Talkin’ Heads hair salon. He has also collaborated 
with magazines such as Harper’s Bazaar China and 
AnOther and brands like Christian Dior and Digitaria, 
among others. He has also participated in the NEON 
Curatorial Exchange program by Whitechapel Gallery.  
He lives and works in Athens.
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77Χρήστος Μούχας, A Little More Than Nothing, 2020, συμμετοχική περφόρμανς,  
3 ώρες, Στέγη Ιδρύματος Ωνάση, φωτογραφία: Ανδρέας Σιμόπουλος /  
Christos Mouchas, A Little More Than Nothing, 2020, participatory performance,  
3 hours, Onassis Stegi, photo: Andreas Simopoulos
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Υπάρχουν αρκετές επιτυχημένες περιπτώσεις από αυτήν 
την άποψη, αλλά είναι σημαντικό να κινηθούμε συλλογικά προς 
μια τέτοια κατεύθυνση, να μην είμαστε οι ίδιοι και οι ίδιοι που 
αναμασάμε τα ίδια πράγματα και που πηγαίνουμε από τον έναν 
ανεξάρτητο χώρο στον άλλον. 
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In this respect, there are several instances of spaces who 
have done this successfully, but it is important to move collec-
tively in this direction, instead of being always the same people 
rehashing the same ideas as we move from one independent 
space to another. 

Η Ελένη Μπαγάκη είναι εικαστικός και κάτοχος 
μεταπτυχιακού τίτλου MA Fine Arts από το Central Saint 
Martins του Πανεπιστημίου του Λονδίνου (UAL). Στην 
πρακτική της ερευνά την αυτοβιογραφική αφήγηση και τη 
σχέση της με τη μυθοπλασία και τη θεωρία. Αντλώντας 
έμπνευση από φεμινιστικές προσεγγίσεις στους τομείς 
του κινηματογράφου και της λογοτεχνίας, τα έργα της 
αναδύονται ως ιστορίες, ποιήματα, ταινίες, τραγούδια, 
γλυπτά ή κάτι άλλο. Έχει συμμετάσχει στα προγράμματα 
φιλοξενίας καλλιτεχνών στο Hordaland Kunstsenter, 
Μπέργκεν (2020)· Fogo Island Arts, Νησί Φόγκο (2019)· 
Iaspis, Στοκχόλμη (2018-2019)· Pivô, Σάο Πάολο (2018, 
με καλλιτεχνική υποτροφία από τους διοργανωτές)· 
και του Ιδρύματος Kantor, Κρακοβία (2017). Το 2018 
παρουσίασε την ατομική της έκθεση A book, a film, and 
a soundtrack στο Radio Athènes στην Αθήνα, με την 
υποστήριξη του οργανισμού NEON και του Outset. Άλλες 
ατομικές εκθέσεις της περιλαμβάνουν: The importance 
of reading, writing, and exfoliating (2018, Palette 
Terre, Παρίσι)· Economy Class (2016-2017, Signal, 
Μάλμο)· Now you see me, oh now you don’t (2015-2016, 
New Studio, Λονδίνο)· Crack, crack, pop, pop… oh 
what a relief it is! (2015, Radio Athènes, Αθήνα). 
Επιλεγμένες ομαδικές εκθέσεις: Millennial feminisms 
(2017, L’Inconnue, Μόντρεαλ)· The equilibrists 
(2016, συνδιοργάνωση του Ιδρύματος ΔΕΣΤΕ και New 
Museum στη Νέα Υόρκη, Μουσείο Μπενάκη, Αθήνα)· και 
Lustlands (2013, Family Business, Νέα Υόρκη).
 

Eleni Bagaki is a visual artist holding a Master’s 
in Fine Arts from Central Saint Martins, London. In 
her practice, she investigates the autobiographical 
narrative and its relation to fiction and theory. 
Drawing inspiration from feminist perspectives in the 
fields of cinema and literature, her works emerge as 
stories, poems, films, songs, sculptures, or anything 
else. She has been an artist-in-residence at Hordaland 
Kunstsenter, Bergen (2020); Fogo Island Arts, Fogo 
Island (2019); Iaspis, Stockholm (2018–2019); Pivô, 
São Paulo (2018, supported by the Pivô artist grant); 
and at Kantor Foundation, Krakow (2017). In 2018, 
she presented her solo exhibition, A book, a film, 
and a soundtrack at Radio Athènes, Αthens, with the 
support of the NEON non-profit organization and the 
Outset Fund. Other solo exhibitions include: The 
importance of reading, writing, and exfoliating 
(2018, Palette Terre, Paris); Economy class (2016-
2017, Signal, Malmö); Now you see Me, oh now you 
don’t (2015-2016, New Studio, London); Crack, crack, 
pop, pop… oh what a relief it is! (2015, Radio 
Athènes, Athens). Selected group exhibitions include: 
Millennial feminisms (2017, L’Inconnue, Montreal); 
The equilibrists (2016, organized by the DESTE 
Foundation for Contemporary Art and the New Museum of 
Contemporary Art in New York, Benaki Museum, Athens); 
and Lustlands (2013, Family Business, New York).
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79Ελένη Μπαγάκη, There was a promise in it (The pond), 2021, λάδι και ακρυλικό σε καμβά,  
140×150 εκ., Γκαλερί Ελένη Κορωναίου, Αθήνα, φωτογραφία: Νίκος Αλεξόπουλος /  
Eleni Bagaki, There was a promise in it (The pond), 2021, oil and acrylic on canvas,  
140×150 cm, Eleni Koroneou Gallery, Athens, photo: Nikos Alexopoulos
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Οφείλει να ανοίξει η σύγχρονη τέχνη και σε άλλες κοινό-
τητες, σε άλλα κομμάτια της κοινωνίας, και σε άλλα επαγγέλ-
ματα, να προσελκύσει, δηλαδή, ένα ευρύτερο κοινό. Το μουσείο 
ως θεσμός έχει αυτό το χαρακτηριστικό σίγουρα. 
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It is necessary for contemporary art to open up to other 
communities, to other parts of society, and to other professions, 
that is, to attract a wider audience. This is an element which is 
definitely intrinsic to the museum as an institution.

Ο Ιώνιαν Μπισάι (γεν. 1992) είναι εικαστικός 
καλλιτέχνης και σκηνοθέτης, απόφοιτος της Ανωτάτης 
Σχολής Καλών Τεχνών από το 2018. Ζει και εργάζεται 
στην Αθήνα. Η καλλιτεχνική του έρευνα επικεντρώνεται 
στην ανίχνευση και την ανάδειξη ιστοριών κοινωνικής, 
πολιτικής και οικολογικής δικαιοσύνης που αγνοούνται 
ή αλλοιώνονται από την κυρίαρχη αφήγηση και 
περιλαμβάνει τη μελέτη του τρόπου με τον οποίο οι 
ανωτέρω γίνονται αντιληπτές μέσα σε νέα αφηγηματικά 
πλαίσια. Το 2016, στο πλαίσιο της μακροχρόνιας 
καλλιτεχνικής του συνεργασίας με τον Σωτήρη Τσίγκανο, 
ίδρυσε το εγχείρημα Latent Community. Πρόκειται για 
μία εξελισσόμενη καλλιτεχνική υπόθεση εργασίας που 
αναμειγνύει την επιτόπια έρευνα και το εικαστικό 
βίντεο με σκοπό να ανταποκριθεί σε σύγχρονα πολιτικά, 
κοινωνικά και οικολογικά ζητήματα. Μέσα από τα έργα 
τους δημιουργούν εννοιολογικές και συναισθηματικές 
εμπειρίες που στέκονται κριτικά απέναντι στην εποχή 
τους και θέτουν ερωτήματα για το πώς μπορούμε να 
φανταστούμε ένα πιο δίκαιο και βιώσιμο μέλλον. Η 
δουλειά τους έχει παρουσιαστεί σε διεθνείς εκθέσεις 
και φεστιβάλ (Μπιενάλε της Aθήνας, documenta 
14-Πρόγραμμα Δημόσιων Δράσεων, Φεστιβάλ Ντοκιμαντέρ 
Θεσσαλονίκης, Πρωτοβουλία Σύγχρονης Τέχνης Polyeco 
PCAI, Μουσείο Σύγχρονης Τέχνης Κρήτης και στον 
πολιτιστικό οργανισμό Recontemporary στο Τορίνο), 
ενώ έχει βραβευτεί από την καλλιτεχνική πλατφόρμα 
LOOP στη Βαρκελώνη και το Ίδρυμα Τέχνης Sharjah 
με έδρα τα Ηνωμένα Αραβικά Εμιράτα. Για τη χρονιά 
2020—2021 συμμετείχαν στο πρόγραμμα φιλοξενίας 
καλλιτεχνών Onassis AiR-School of Infinite Rehearsals.

Ionian Bisai (b. 1992) is a visual artist and 
filmmaker working and living in Athens. He graduated 
from the Athens School of Fine Arts in 2018. His 
artistic research focuses on the critical reading of 
underexposed stories and examines the ways in which 
these become embedded in new narrative contexts. 
In 2016, in the context of his long-term artistic 
collaboration with Sotiris Tsiganos, he founded 
the Latent Community project, an ongoing artistic 
investigation intertwining fieldwork and moving image 
in order to tackle contemporary judicial, social and 
ecological issues. The duo aims to create conceptual 
and emotional experiences through which a more equal 
and sustainable future may be imagined. Their work has 
been presented in several international exhibitions 
and festivals (Athens Biennale, documenta 14 – Public 
Programs, Thessaloniki Documentary Festival, Polyeco 
Contemporary Art Initiative, Museum of Contemporary 
Art of Crete and the Recontemporary cultural 
association in Turin). Ionian Bisai and Sotiris 
Tsiganos have been awarded prizes by the LOOP  
artistic platform in Barcelona and Sharjah Art 
Foundation (United Arabic Emirates). For the period 
2020—2021, they participated in Onassis AiR-School  
of Infinite Rehearsals.
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81Latent Community (Ιώνιαν Μπισάι & Σωτήρης Τσίγκανος), Neromanna,  
2018, φίλμ / βιντεογκατάσταση, διαστάσεις μεταβλητές /
Latent Community (Ionian Bisai & Sotiris Tsiganos), Neromanna,  
2018, film / video installation, variable dimensions 
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(B.K., K.M., Ε.Φ.): Μιλώντας για ελιτισμό, προσβασιμότητα 
και για το ποιος είναι ή δεν είναι μέρος του σύγχρονου καλλιτε-
χνικού τοπίου, πώς αντιλαμβάνεσαι τη θέση περιθωριοποιημέ-
νων υποκειμένων στο δικό σου έργο; 
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(V.K., K.M., E.F.): Speaking of elitism, accessibility and 
who is or is not part of the contemporary artistic landscape, 
how do you see the position of marginalized subjects in your 
own work? 

Η Αλεξάνδρα Νιάκα είναι καλλιτέχνις διαδραστικών 
μέσων. Σπούδασε αρχιτεκτονική στο Αριστοτέλειο 
Πανεπιστήμιο Θεσσαλονίκης και είναι κάτοχος του 
μεταπτυχιακού τίτλου σπουδών «Master of Architecture 
in Design for Performance and Interaction» (Σχολή 
Αρχιτεκτονικής Bartlett, University College του 
Λονδίνου). Μέσα από διαδραστικές εγκαταστάσεις, 
εμβυθιστική τεχνολογία και τη συγγραφή, προσπαθεί να 
απαντήσει δημιουργικά σε ερωτήματα σχετικά με τη σχέση 
μεταξύ ανθρώπου και τεχνολογίας και να διερευνήσει 
τον τρόπο μέσω του οποίου η τελευταία καθορίζει το 
πώς αντιλαμβανόμαστε και αλληλοεπιδρούμε με την 
πραγματικότητα που μας περιβάλλει. Εστιάζει στη 
χρήση τεχνολογίας αιχμής για τη δημιουργία εμπειριών 
εικονικής, μεικτής και επαυξημένης πραγματικότητας. 
Διερευνά θεωρίες που σχετίζονται με τη συνείδηση και 
την αντίληψη, και προσπαθεί να καταστήσει ορατές άυλες 
έννοιες που αφορούν σε εγκεφαλικές διεργασίες και 
συμβαίνουν κατά τη διάρκεια αντιληπτικών εμπειριών. 
Τα έργα της συνομιλούν με την πρακτική της neuroart 
καθώς βασίζονται στον βρόχο μεταξύ νευροδεδομένων και 
περιβάλλοντος, ενώ χρησιμοποιεί ως κύριο εργαλείο 
τον εγκεφαλογράφο (EEG headset). Η δουλειά της έχει 
παρουσιαστεί στην Αγγλία, στην Κίνα και στην Ελλάδα. 
Έχει εργαστεί στα στούντιο παραγωγής The Workers(inc.) 
και Jason Bruges Studio, στο Λονδίνο. Είναι μέλος των 
Uncharted Collective Limbo· μια ομάδα creative coders 
και εικαστικών καλλιτεχνών. Αποτελεί ερευνητικό μέλος 
του Queslab Network του στούντιο Wayne McGregor.
 

Alexandra Niaka is an interactive media artist. 
She holds a Master of Architecture in Design for 
Performance and Interaction from the Bartlett School 
of Architecture (UCL) and a diploma of architecture 
from Aristotle University of Thessaloniki. She 
expresses herself through interactive installations, 
immersive technologies, and written text. Through 
her work, she tries to provide creative answers to 
questions concerning the relation between human 
and technology and explore the way in which this 
relation determines how we perceive, and interact with 
our surrounding reality. To that end, she focuses 
on the use of cutting-edge technology to create 
mixed, virtual and augmented reality experiences. 
Her research focuses on theories of consciousness 
and perception and she tries to render visible 
intangible concepts like the brain processes that 
occur during perceptual experiences. Her work is 
based on the biofeedback loop between brain data and 
the surrounding reality. Her main experimentation 
tool is the EEG headset. Her work has been exhibited 
in the UK, China and Greece. She has worked for 
London based creative studios, like The Workers 
(inc.) and Jason Bruges studio. She is a member of 
Uncharted Collective Limbo; a collective of creative 
coders and visual artists. She is a researcher 
at studio’s Wayne McGregor Questlab Network.

Εικαστικές Τέχνες / Visual Arts
Αλεξάνδρα Νιάκα / Alexandra Niaka

83Αλεξάνδρα Νιάκα, Punched Thoughts, 2021, εγκατάσταση μικτής πραγματικότητας, διαστάσεις 
μεταβλητές, MOMus-Πειραματικό Κέντρο Τεχνών, φωτογραφία: Ελευθερία Καλπενίδου /  
Alexandra Niaka, Punched Thoughts, 2021, mixed reality installation, variable dimensions,  
MOMus-Experimental Center for the Arts, photo: Eleftheria Kalpenidou
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Στο παρελθόν έχεις ασχοληθεί με γυναικείες φιγούρες και 
το έργο σου έχει ερμηνευτεί μέσα από φεμινιστικές προσεγγίσεις. 
Πώς αντιλαμβάνεσαι τέτοιες αναγνώσεις της πρακτικής σου;
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In the past you have worked with female figures and your 
work has been interpreted through feminist approaches. How 
do you perceive such readings of your practice? 

Η Σοφία Ντώνα είναι εικαστικός και αρχιτέκτονας. 
Το 2018 έλαβε το Bραβείο Αρχιτεκτονικής της πόλης 
του Μονάχου («Förderpreis der Landeschauptstadt 
München») και το 2015 την υποτροφία Fulbright για 
Έλληνες καλλιτέχνες. Έργα της έχουν εκτεθεί σε 
μουσεία και εκθεσιακούς χώρους, όπως το Δημοτικό 
Ινστιτούτο Τέχνης και Πολιτισμού στην Τιχουάνα 
(2019), το neue Gesellschaft für bildende Kunst 
(nGbK) στο Βερολίνο (2017), η Fondazione Sandretto 
Re Rebaudengo στο Τορίνο (2016) και το Εθνικό 
Μουσείο Σύγχρονης Τέχνης (ΕΜΣΤ) στην Αθήνα (2013). 
Τον Ιούλιο του 2020 πραγματοποίησε την έκθεση Macho 
sounds/gender noise στο Μουσείο Staatsgalerie της 
Στουτγκάρδης σε συνεργασία με τη Δάφνη Δραγώνα. Το 
2019 πραγματοποίησε την ατομική έκθεση Voyageurs 
στον εκθεσιακό χώρο Kunstpavillon στο Ίνσμπρουκ και 
την επιτόπια ηχητική εγκατάσταση Applaus στo πλαίσιo 
του προγράμματος «Τέχνη στον δημόσιο χώρο» της πόλης 
του Μονάχου. Το 2018 και 2019 συνεπιμελήθηκε το 
κουήρ φεμινιστικό φεστιβάλ Αφροδίτη* στην Αθήνα, 
όπως επίσης και τα εικαστικά εγχειρήματα Enjoy 
y(our) state of emergency (nGbK, Βερολίνο, 2014)· 
New Babylon revisited (Ινστιτούτο Γκαίτε, Αθήνα, 
2014) και On board (Ινστιτούτο Γκαίτε, Αθήνα, 2013). 
Ως μέλος της ομάδας Errands έχει συμμετάσχει σε 
εκθέσεις με έργα όπως το Epicurean garden (Ματέρα 
Πολιτιστική Πρωτεύουσα, 2019), το Summer ladders (1η 
Μπιενάλε Ντιζάιν της Κωνσταντινούπολης, 2012) και το 
Transporting utopia (2η Μπιενάλε της Αθήνας, 2009).
 

Sofia Dona is an artist and architect. In 2018, she was 
awarded with the City of Munich Prize for Architecture 
(“Förderpreis der Landeschauptstadt München”) and 
in 2015 with the Fulbright scholarship for Greek 
Artists. Her work is exhibited in various spaces such 
as the Μunicipal Institute of Art and Culture in 
Tijuana (2019), the association neue Gesellschaft für 
bildende Kunst (nGbKin, Berlin, 2017), the Fondazione 
Sandretto Re Rebaudengo in Torinο (2016) and the 
National Museum of Contemporary Art Athens (EMST) 
(2013). In July 2020, she presented the work Macho 
sounds/gender noise at the Staatsgallerie Stuttgart 
museum in collaboration with Daphne Dragona. In 
2019, she presented the solo exhibition Voyageurs 
at Kunstpavillon in Innsbruck, and the site-specific 
work Applaus at the Munich Central Train Station, 
in the context of the public art program of the 
City of Munich. She has co-curated the Aphrodite* 
queer feminist film festival (Athens Epidaurus 
festival 2018 and 2019) and the projects Enjoy 
y(our) state of emergency (nGbK, Berlin, 2014); New 
babylon revisited (Goethe Institute Athens, 2014); 
and On Board (Goethe Institute Athens, 2013). As a 
member of the Errands group, she has participated 
in exhibitions with projects such as the Epicurean 
garden (Matera Cultural Capital, 2019), Summer 
ladders (1st Istanbul Design Biennial, 2012) and 
Transporting utopia (2nd Athens Biennial, 2009).

Εικαστικές Τέχνες / Visual Arts
Σοφία Ντώνα / Sofia Dona

85Σοφία Ντώνα, Voyageurs, 2019, βιντεογκατάσταση, Kunstpavillon Tiroler Künstlerschaft,  
Ίνσμπρουκ, φωτογραφία: WEST. Fotostudio /  
Sofia Dona, Voyageurs, 2019, video installation, Kunstpavillon Tiroler Künstlerschaft,  
Innsbruck, photo: WEST. Fotostudio

In Search of Colonus:  
between cinema and visual arts



(Λ.A.): Αυτό που με αφορά στη δουλειά μου είναι η οπτική 
γωνία ενός outsider. Καμιά φορά αισθάνομαι και εγώ κάπως 
έτσι, και πράγματι τα έργα μου έχουν να κάνουν με τον άνθρωπο 
που προσπαθεί να ενσωματωθεί. Με ενδιέφερε πάντα να επα-
νεξετάσω το σινεμά και το πώς θα ήταν εάν είχε εντάξει περισ-
σότερο τη γυναικεία υποκειμενικότητα. 
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(L.A.): What concerns me most in my work is the per-
spective of an outsider. Sometimes I feel a bit like that myself, 
and indeed my works are often about people trying to become 
part of something. I've always been interested in revisiting cin-
ema and in examining what it would be like if it had embraced 
female subjectivity more proactively. 

Η Μυρτώ Ξανθοπούλου (γεν. 1981, Ελσίνκι) ζει 
και εργάζεται στην Αθήνα. Σπούδασε καλές τέχνες 
στην Ανωτάτη Σχολή Καλών Τεχνών της Αθήνας και 
ιστορία της τέχνης στο Deree ACG. Τα έργα της 
χαρακτηρίζονται από τη χρήση καθημερινών, συχνά 
ευτελών υλικών, το χειρωνακτικό στοιχείο, και 
τον γραπτό λόγο. Πρόκειται για εγκαταστάσεις, 
σχέδια και κατασκευές που επιχειρούν να αρθρώσουν 
μια ποιητική του ασήμαντου και του οικείου, του 
ασήκωτου και του ασόβαρου. Το 2020 παρουσίασε την 
τέταρτη ατομική της έκθεση στην Αθήνα, με τίτλο 
ΜΠΟΥΦΑΝ, ενώ έχει λάβει μέρος σε πολλές ομαδικές 
εκθέσεις στην Ελλάδα και στο εξωτερικό, σε μουσεία, 
γκαλερί και ανεξάρτητους καλλιτεχνικούς χώρους.

Myrto Xanthopoulou (b. 1981, Helsinki) lives and 
works in Athens. She studied fine arts at the Athens 
School of Fine Arts, and history of art at Deree 
ACG. Her practice is characterized by the use of 
everyday materials, elements of handicraft and text. 
Her work consists of installations, sculptures and 
drawings, which attempt to articulate a poetics of 
the ordinary and the intimate, the unbearable and the 
silly. In 2020, she presented her fourth solo show 
in Athens, titled ΜΠΟΥΦΑΝ, and she has participated 
in various exhibitions in Greece and abroad, at 
museums, galleries and independent art spaces.

Εικαστικές Τέχνες / Visual Arts
Μυρτώ Ξανθοπούλου / Myrto Xanthopoulou

87Μυρτώ Ξανθοπούλου, ΜΠΟΥΦΑΝ, 2020, εγκατάσταση, μικτή τεχνική,  
διαστάσεις μεταβλητές, ΤΟ ΟΧΤΩ, Αθήνα /  
Myrto Xanthopoulou ΜΠΟΥΦΑΝ, 2020, installation, mixed media,  
variable dimensions, EIGHT, Athens

In Search of Colonus:  
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Βέβαια, ποτέ δεν θα ξεκινήσω με ένα ανοιχτά φεμινιστικό 
θέμα, αλλά το ζήτημα αυτό σίγουρα υπάρχει στο έργο μου. Το 
ανοιχτά φεμινιστικό στοιχείο έχει υποχωρήσει από τα έργα μου τα 
τελευταία χρόνια, ωστόσο εμφανίζεται με πιο υπόγειους όρους. 
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I will never depart from an overtly feminist theme, though 
this issue is certainly present in my work. The overtly feminist 
element has receded from my works in recent years, yet it 
appears in more subtle terms. 

Η Στεφανία Ορφανίδου (γεν. 1989) είναι φωτογράφος 
και αρχιτέκτονας που ζει και εργάζεται στην Αθήνα. 
Έχει ζήσει στην Καβάλα, τη Θεσσαλονίκη, τη Μαδρίτη, 
το Ρότερνταμ, τη Λ’Άκουιλα και τα Χανιά. Τον 
Ιανουάριο του 2019 ίδρυσε το αρχιτεκτονικό ατελιέ 
CHORA. Στα έργα της, ένα προσωπικό βίωμα ή συμβάν, 
πραγματικό ή φαντασιακό, είναι η αφετηρία για τη 
συρραφή αποσπασμάτων και την κατασκευή αφηγήσεων 
ενός νέου τόπου, όπου το άλογο, το έλλογο, το 
αλλόκοτο και το μυστικό δύνανται να συνυπάρξουν 
αρμονικά. Η φωτογραφική της δουλειά έχει εκτεθεί 
σε περιοδικά, γκαλερί και φεστιβάλ στην Ελλάδα 
και το εξωτερικό. Τον Φεβρουάριο του 2019 εξέδωσε 
το βιβλίο Pendulum, που πραγματεύεται ένα ταξίδι 
επιστροφής στην πόλη Λ’Άκουιλα στην κεντρική Ιταλία.

Stefania Orfanidou (b. 1989) is a photographer and 
an architect currently living and working in Athens, 
Greece. She has lived in Kavala, Thessaloniki, 
Madrid, Rotterdam, L’Aquila and Chania. In January 
2019 she founded the architectural atelier CHORA. 
In her work, a personal experience or event, real 
or imaginary, is the starting point for fragments’ 
stitching and the composition of tales, where the 
irrational, the reasonable, the uncanny and the secret 
may coexist harmoniously. Her photographic work has 
been featured in magazines, galleries and festivals 
in Greece and abroad. In February 2019 she published 
the book Pendulum, a visual recounting of a return 
journey to the city of L’Aquila in central Italy.

Εικαστικές Τέχνες / Visual Arts
Στεφανία Ορφανίδου / Stefania Orfanidou
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Στεφανία Ορφανίδου, Ποσειδωνία, από τη σειρά Cache και την εγκατάσταση Δαίδαλα,  
2020, φωτογραφία, 64×80 εκ., Γυαλί Τζαμισί, Χανιά /  
Stefania Orfanidou, Poseidonia, from the series Cache and the installation Daedala,  
2020, photograph, 64×80 cm, Yiali Tzamisi, Chania



Έτσι, για παράδειγμα στην τελευταία μου δουλειά για την 
Μπιενάλε της Βενετίας συνειδητοποίησα ότι η βασική γυναικεία 
μορφή του έργου του Σοφοκλή Οιδίπους επί Κολωνώ, η Αντι-
γόνη, δε λέει και πολλά για τον εαυτό της. Αποφάσισα λοιπόν να 
προσθέσω μια σκηνή στο έργο που ονόμασα Antigone’s Revolt. 
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So, for example, in my last work for the Venice Biennale I 
realized that the main female figure in Sophocles' Oedipus at 
Colonus, Antigone, doesn't say much about herself. Therefore, I 
decided to add a scene to the play that I called Antigone's Revolt.

H Ναταλία Παπαδοπούλου (γεν. 1989, Αθήνα), είναι 
σκηνοθέτις και εικαστική καλλιτέχνις. Ασχολείται με 
τη βιντεοτέχνη, τα νέα μέσα και την περφόρμανς. Τα 
έργα της αποτελούν ένα είδος βιωματικής διερεύνησης 
του πώς η τέχνη μπορεί να γίνει καταλύτης για την 
ενεργοποίηση του ποιητικού εαυτού του ατόμου. To 2014 
αποφοίτησε από το μεταπτυχιακό πρόγραμμα σκηνοθεσίας 
και ντοκιμαντέρ «Doc Nomads» που προσφέρεται από 
κοινού από το LUCA School of Arts στις Βρυξέλλες, 
την Ακαδημία Θεάτρου και Κινηματογράφου (SZFE) 
στη Βουδαπέστη και το Πανεπιστήμιο Lusofona της 
Λισαβόνας. Η Παπαδοπούλου έχει συνεργαστεί με τη 
Λουκία Αλαβάνου για το εγχείρημα Oedipus In Search Of 
Colonus στο πλαίσιο της 59ης Μπιενάλε της Βενετίας 
(2022) ως μοντέρ και ως βοηθός σκηνοθέτη, καθώς και 
με την Jennifer Nelson για το εγχείρημα To be Voiced 
(ανάθεση από το Ινστιτούτο Γκαίτε Αθηνών, 2021) ως 
βοηθός σκηνοθέτη. Το 2021 το πιο πρόσφατό της έργο 
Aναρούσα ήταν μέρος της ομαδικής έκθεσης Tell Me I 
Belong στο MISC.Athens. Ζει και εργάζεται στην Αθήνα.

Natalia Papadopoulou (b.1989, Athens) is a filmmaker 
and visual artist who works with video art, new 
media and performance. Her work constitutes a 
kind of experiential investigation on how art can 
serve as a catalyst that can help release the 
individual’s poetic self. In 2014, she completed 
the Doc Nomads Joint Master Degree in Documentary 
Filmmaking, which is delivered by a consortium of 
three prominent European universities: the LUCA 
School of Arts in Brussels, the Academy of Theatre 
and Film (SZFE) in Budapest and Lusofona University 
in Lisbon. Recent projects include Oedipus In Search 
Of Colonus by Loukia Alavanou for the 59th Venice 
Biennale, 2022 (editor and assistant director) and 
To be Voiced by Jennifer Nelson, commissioned by 
Goethe Institute Athens, 2021 (assistant director). 
In 2021, her most recent artwork, Anarousa, was 
exhibited in the group show Tell Me I Belong in 
MISC.Athens. She lives and works in Athens.

Εικαστικές Τέχνες / Visual Arts
Ναταλία Παπαδοπούλου / Natalia Papadopoulou
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Ναταλία Παπαδοπούλου, Αnarousa, 2021, προβολή βίντεο υψηλής ανάλυσης, 9:42 λεπτά, στερεο- 
φωνικός ήχος (σε συνεργασία με την Ηλέκτρα Σταμπούλου), διαστάσεις μεταβλητές, MISC.Athens /  
Natalia Papadopoulou, Anarousa, 2021, full HD video projection, 9:42 minutes, stereo sound  
(in collaboration with Elektra Stampoulou), variable dimensions, MISC.Athens



(B.K., K.M., Ε.Φ.): Αναφέρθηκες σε πιο συγκαλυμμένες 
συνδέσεις μεταξύ των έργων σου. Θα θέλαμε να μάθουμε 
περισσότερα για την έννοια της χρονικότητας και για το ρυθμό 
της δουλειάς σου. Το έργο σου στην Μπιενάλε της Βενετίας, 
για παράδειγμα, προκύπτει από προηγούμενη δουλειά που είχες 
δείξει στο State of Concept στην Αθήνα το 20182.
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 2 Η ατομική έκθεση της Λουκίας Αλαβάνου με τίτλο Towards New Horizons  
πραγματοποιήθηκε στο μη κερδοσκοπικό ινστιτούτο τέχνης State of Concept στην Αθήνα,  
από τις 3 Μαρτίου μέχρι τις 28 Απριλίου 2018, σε επιμέλεια Ηλιάνας Φωκιανάκη. 



(V.K., K.M., E.F.): You mentioned some hidden connections 
between your works. We would like to know more about the 
concept of temporality in your work, but also about the rhythm 
traversing your work. Your piece for the Venice Biennale, for 
example, takes its cue from the previous work you showed at 
State of Concept in Athens in 20182.

Ο Κωνσταντίνος Πέττας (γεν. 1988, Πάτρα) είναι 
απόφοιτος του Τμήματος Εικαστικών Τεχνών και 
Επιστημών της Τέχνης του Πανεπιστημίου Ιωαννίνων 
(2011) και έχει ολοκληρώσει μεταπτυχιακές σπουδές στο 
Βασιλικό Κολέγιο Τέχνης του Λονδίνου (μεταπτυχιακός 
τίτλος στη γλυπτική, 2015) με υποτροφία του 
Ιδρύματος Βασίλη και Ελίζας Γουλανδρή. Η πρακτική 
του διερευνά τις δομές ύπαρξης και παραγωγής στο 
πλαίσιο μιας οικονομίας συνεχούς ρευστότητας. Η 
ενασχόληση του με τη συναισθηματική και πολιτική 
φόρτιση των υλικών και του χώρου, επιχειρεί τη 
διατήρηση της καθολικότητας της ανθρώπινης εμπειρίας 
μέσω της συνύπαρξης γλυπτικής, βίντεο-περφόρμανς 
και φωτογραφίας. Τελευταία, σημείο ενδιαφέροντος 
της έρευνάς του αποτελεί η κριτική της πολιτικής 
οικονομίας της τέχνης, ο προσδιορισμός της ταυτότητας 
και ιδιαίτερα η ιδέα της εκτόπισης της εργασίας του 
καλλιτέχνη. Μεταφέροντας τον χώρο εργασίας στη σφαίρα 
της τέχνης εκφράζει και περιορίζει ιδέες επιθυμιών, 
εγκαταλελειμμένων φαντασιώσεων και αυτοεπιβεβαίωσης. 
Έχει παρουσιάσει τη δουλειά του σε ομαδικές εκθέσεις 
μεταξύ άλλων: στη 15η Μπιενάλε Νέων Καλλιτεχνών 
της Ευρώπης και της Μεσογείου (Θεσσαλονίκη/Ρώμη) 
και σε χώρους όπως το Camden Art Centre (Λονδίνο), 
το 3 137 (Αθήνα), η Αlserkal Avenue (Ντουμπάι), η 
Chalton Gallery (Λονδίνο) και η CAN gallery (Αθήνα). 

Konstantinos Pettas (b. 1988, Patras) studied Fine 
Arts and Art Sciences at the University of Ioannina 
(2011) and completed his postgraduate studies at 
the Royal College of Art in London (MA Sculpture, 
2015) with a scholarship from the Basil and Elise 
Goulandris Foundation. His practice explores the 
structures of existence and production within the 
context of an economy in constant flux. His engagement 
with the emotional and political charge of materials 
and space seeks to maintain the universal human 
experience through the coexistence of sculpture, 
video‑performance and photography. His research is 
currently focusing increasingly on the critique of 
the political economy of art, the production of 
identity and especially the idea of displacement 
of the artist’s labour. By turning the site of 
labour into the space of art he is expressing and 
constraining ideas of desires, abandoned fantasies, 
and self-affirmation. His work has been presented in 
group shows, like the 15th Biennial of Young Artists 
from Europe and the Mediterranean (Thessaloniki/
Rome) and venues such as Camden Art Centre (London), 
3 137 (Athens), Alserkal Avenue (Dubai), Chalton 
Gallery (London) and CAN gallery (Athens).

Εικαστικές Τέχνες / Visual Arts
Κωνσταντίνος Πέττας / Konstantinos Pettas
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 2 Loukia Alavanou’s solo exhibition entitled Towards New Horizons,  
curated by Iliana Fokianaki, was on show between 3 March and 28 April 2018  
at the non-profit contemporary art institute State of Concept in Athens.

Κωνσταντίνος Πέττας, What is my head if not a blunt tool, 2020,  
μπρούτζος, ξύλινη παλέτα, 160×75×40 εκ., Chalton Gallery /
Konstantinos Pettas, What is my head if not a blunt tool, 2020,  
bronze ingots, wooden pallet, 160×75×40 cm, Chalton Gallery



(Λ.Α.): Αντιλαμβάνομαι τα έργα μου ως μία συνέχεια, 
σίγουρα. Το έργο για την Μπιενάλε μπορεί να έχει περισσότερη 
σχέση με άλλα, όμως αυτή η σύνδεση εμφανίζεται εμμέσως. 
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(L.A.): I see a continuity among my works, that’s for sure. 
My piece for the Biennale may have more links to other works 
but these only appear implicitly. 

Η Τζάνις Ραφαηλίδου (Janis Rafa) (γεν. 1984) 
έχει ως καλλιτεχνική βάση το Άμστερνταμ και την 
Αθήνα. Το σύνολο της δουλειάς της αποτελείται από 
κινηματογραφικά έργα, βίντεο εγκαταστάσεις και γλυπτά. 
Έχει αποτελέσει μέλος του προγράμματος φιλοξενίας 
καλλιτεχνών της Rijksakademie (2013-2014) και κατέχει 
διδακτορικό τίτλο στις καλές τέχνες (Πανεπιστήμιο του 
Λιντς, 2012). Τα πρόσφατα έργα της έχουν υποστηριχθεί 
από τα Fondazione In Between Art Film, ART for the 
World, Mondriaan Fund, Ίδρυμα Ωνάση, Ολλανδικό Κέντρο 
Κινηματογράφου και το Ελληνικό Κέντρο Κινηματογράφου. 
Η δουλειά της παρουσιάστηκε στην Αρσενάλε στην 59η 
Μπιενάλε της Βενετίας (2022), σε επιμέλεια της Cecilia 
Alemani. H μεγάλου μήκους ταινία της Kala azar (2020) 
έκανε την παγκόσμια πρεμιέρα της στο Διεθνές Φεστιβάλ 
Κινηματογράφου του Ρότερνταμ (βραβείο KNF), στις 
ΗΠΑ στο φεστιβάλ New Directors/ New Films στο MoMA 
(Νέα Υόρκη, 2020) και συνέχισε κάνοντας μια διεθνή 
φεστιβαλική περιοδεία και διανομή σε κινηματογράφους. 
Έργα της έχουν παρουσιαστεί στους ακόλουθους χώρους: 
Μουσείο Centraal ατομική-έκθεση (Ολλανδία, 2019), 
Ινστιτούτο Γκαίτε (2021), MAXXI (2020), State 
of Concept (2020), Manifesta 12 (2018), Palazzo 
Medici Riccardi (2017), Κέντρο Σύγχρονης Τέχνης 
Chanot (2017), Kunsthalle Münster (2017), Μουσείο 
Κινηματογράφου EYE (2016/ 2021), Palazzo Strozzi 
(2015), μεταξύ άλλων. Έργα της Ραφαηλίδου ανήκουν 
στις συλλογές των μουσείων Stedelijk, Centraal, 
Voorlinden και Fondazione In Between Art Film.

Janis Rafa (b. 1984) is an Amsterdam-Athens based 
artist. Her body of work combines film, video 
installation and sculpture. She was a resident at 
the Rijksakademie (2013/14) and holds a PhD in Fine 
Art (University of Leeds, 2012). Her recent work has 
been supported by Fondazione In Between Art Film, ART 
for the World, Mondriaan Fund, Onassis Foundation, 
Netherland Film Fund and Greek Film Center. Her work 
was presented at the Arsenale of the 59th Venice 
Biennial (2022), curated by Cecilia Alemani. Her debut 
feature film Kala azar (2020) world premiered at the 
International Film Festival Rotterdam (KNF award), and 
in the US  at New Directors/New Films at MoMA (2020) 
and an international film festival run and cinema 
distribution. Her work has been exhibited in various 
venues, amongst them: Centraal Museum solo-exhibition 
(NL, 2019), Goethe-Institut (GR, 2021), MAXXI (2020), 
State of Concept Athens (2020), Manifesta 12 (2018), 
Palazzo Medici Riccardi (2017), Chanot Contemporary 
Art Centre (2017), Kunsthalle Münster (2017),  
EYE Filmmuseum (2016/ 2021), Palazzo Strozzi 
(2015). Rafa’s work is part of several 
institutional and private collections amongst 
them Stedelijk Museum, Centraal Museum, Museum 
Voorlinden and Fondazione In Between Art Film.

Εικαστικές Τέχνες / Visual Arts
Τζάνις Ραφαηλίδου (Janis Rafa) / Janis Rafa

95Τζάνις Ραφαηλίδου (Janis Rafa), Lacerate, 2020, στιγμιότυπο βίντεο, μονοκάναλο  
βίντεο με ήχο, 16 λεπτά, Fondazione In Between Art Film /  
Janis Rafa, Lacerate, 2020, film still, single-channel video  
with sound, 16 minutes, Fondazione In Between Art Film
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Πρόκειται μεν για τη συνέχιση μιας δουλειάς με το State 
of Concept με παρόμοια τοποθεσία και με το ίδιο μέσο, δια-
θέτει δε καταβολές από άλλα, παλιότερα έργα. Η εξέλιξη στη 
δουλειά μου δεν τελείται αποκλειστικά χρονικά, αλλά με πιο 
σύνθετο τρόπο. 
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While it is a continuation of a work I developed for State 
of Concept in a similar location and using the same medium, its 
origins lie in other, earlier works. My work doesn’t only evolve 
temporally, there are more complex factors at play. 

Με άξονα τη σύγχρονη καλλιτεχνική πρακτική, η 
δουλειά της Ελίζας Σόρογκα πραγματεύεται τον διάλογο 
μεταξύ καθημερινής ζωής και παραστατικής τέχνης. 
Είναι απόφοιτος των μεταπτυχιακών προγραμμάτων στις 
πολιτισμικές σπουδές (Εθνικό και Καποδιστριακό 
Πανεπιστήμιο Αθηνών) και Performance Making 
(Goldsmiths, Πανεπιστήμιο του Λονδίνου). Βραβεύτηκε 
με το πρώτο βραβείο σύγχρονης τέχνης στον 11ο διεθνή 
διαγωνισμό Arte Laguna Prize (Βενετία, 2017), στην 
κατηγορία Performance & Video Art. Έργα της έχουν 
υποστηριχθεί από το Φεστιβάλ Αθηνών Επιδαύρου 
(2018), τον Δήμο Αθηναίων (2019) και το Arts Council 
England (2013-2017). Έχει παρουσιάσει έργα της, 
μεταξύ άλλων, στο Μουσείο Victoria & Albert, στο 
Battersea Arts Centre (BAC) και στο θέατρο The Yard 
στο Λονδίνο, στο Forum des Images στο Παρίσι, στο 
Διεθνές Φεστιβάλ Ταινιών Μικρού Μήκους της Κλερμόν-
Φεράν στη Γαλλία, στο Ινστιτούτο Κινηματογράφου EYE 
και στο Κοινωνικό Κέντρο OT301 στο Άμστερνταμ, και στο 
Φεστιβάλ TANZRAUSCHEN Wuppertal στη Γερμανία. Είναι 
επισκέπτρια καθηγήτρια σε προπτυχιακά προγράμματα 
αρχιτεκτονικής των Πανεπιστημίων: Central Saint 
Martins, Πανεπιστήμιο του Ανατολικού Λονδίνου και 
στο Middle East Technical University στην Άγκυρα.

Eliza Soroga works across forms and artistic 
languages within contemporary art practice as an 
attempt to explore the dialogue between everyday 
life and performance. She holds an MA in Performance 
Making (Goldsmiths, University of London) and an 
MA in Cultural Theory (National and Kapodistrian 
University of Athens). She was named Overall 
Winner in Performance & Video Art during the 11th 
International Arte Laguna Prize competition (Venice, 
2017). Her work has been commissioned by the Athens 
Epidaurus Festival (2018), the City of Athens (2019) 
and Arts Council England (2013-2017). Her works 
have been showcased at Victoria & Albert Museum, 
Battersea Arts Centre, The Yard Theatre, and Rich 
Mix in London; Forum des Images and Clermont-Ferrand 
International Short Film Festival in France; EYE 
Film Institute and social centre OT301 in Amsterdam; 
TANZRAUSCHEN Wuppertal Festival in Germany, and many 
more. Eliza works as a visiting lecturer teaching 
architecture and design in undergraduate programs 
offered by Central Saint Martins (University of 
the Arts London); University of East London; and 
Middle East Technical University (Ankara).

Εικαστικές Τέχνες / Visual Arts
Ελίζα Σόρογκα / Eliza Soroga

97Ελίζα Σόρογκα, B. Hanusova (περφόρμανς), Μανώλης Μαυρής (βίντεο),  
Breakfast, 2014, περφόρμανς και βίντεο, 2:02 λεπτά, Λονδίνο /  
Eliza Soroga, B. Hanusova (performance), Manolis Mavris (video),  
Breakfast, 2014, performance and video, 2:02 minutes, London

In Search of Colonus:  
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(B.K., K.M., Ε.Φ.): Αυτό σχετίζεται και με την υβριδική φύση 
της δουλειάς σου. Κινείσαι μεταξύ κινηματογράφου και τέχνης.
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(V.K., K.M., E.F.): This has also to do with the hybrid nature 
of your work, that is, with the fact that you move between film 
and art. 

Η Ηλέκτρα Σταμπούλου (γεν. 1987) είναι εικαστικός 
και ερευνήτρια. Είναι υποψήφια διδάκτωρ της Ανωτάτης 
Σχολής Καλών Τεχνών Αθήνας (υποτροφία ΙΚΥ) και 
απόφοιτος του τμήματος Αγγλικής Φιλολογίας του 
ΕΚΠΑ, του τμήματος Εικαστικών Τεχνών της ΑΣΚΤ 
και του μεταπτυχιακού προγράμματος Φιλοσοφίας 
του ΕΚΠΑ. Θεωρητικές εργασίες της, που αφορούν 
κυρίως τον μεταδομισμό και την αφήγηση, έχουν 
δημοσιευτεί σε επιστημονικά περιοδικά και 
παρουσιαστεί σε συνέδρια. Το εικαστικό της έργο 
αποτελείται κυρίως από εγκαταστάσεις μικτών μέσων, 
κείμενα και συμμετοχικές επιτελεστικές δράσεις. 
Η πρακτική της αναπτύσσεται γύρω από ερωτήματα 
σχετικά με τη διαμόρφωση αφηγημάτων, τη διασπορά, 
την επαναληψιμότητα, την αφηγηματική διαδικασία 
κατά τη διάρκεια χρονο-εξαρτώμενων δράσεων, τις 
προσπάθειες επαναπροσδιορισμού της αφηγηματικής 
ταυτότητας και τις κοινωνικο-πολιτικές προεκτάσεις 
αυτών. Έχει συμμετάσχει σε εκθέσεις, εργαστήρια 
και παρουσιάσεις στην Ελλάδα και το εξωτερικό.

Elektra Stampoulou (b. 1987) is a visual artist and 
researcher. She is currently a PhD candidate of Athens 
School of Fine Arts (granted by the State Scholarship 
Foundation-IKY). She holds a BA from the Department 
of English Studies of the National Kapodistrian 
University of Athens, the Department of Visual Arts 
of ASFA and has completed her M.Phil. studies in 
Philosophy at the National Kapodistrian University 
of Athens. Her papers, which mostly discuss post-
structuralism and narration, have been published in 
academic journals and presented in conferences. Her 
work consists mainly of mixed media installations, 
texts and participatory performances. Her practice 
develops around questions related to narrative 
formation, iterability, dissemination, storytelling 
practices within time-dependent procedures, attempts 
of authorship reconfiguration and the socio-political 
ramifications of the above. She has participated in 
various exhibitions, workshops and talks in Greece  
and abroad.

Εικαστικές Τέχνες / Visual Arts
Ηλέκτρα Σταμπούλου / Elektra Stampoulou

99Ηλέκτρα Σταμπούλου, a child shaped log seemed like a good alternative, 2021, εγκατάσταση  
(υγρά οσφρητικά ερεθίσματα σε δοχεία από φυσητό γυαλί, οδηγίες, ήχος), διαστάσεις μεταβλητές / 
Elektra Stampoulou, a child shaped log seemed like a good alternative, 2021, installation,  
liquid olfactory components in blown glass containers, scores, sound, variable dimensions
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(Λ.Α.): Ναι σίγουρα. Νιώθω πιο άνετα να μην υπάρχει 
ξεκάθαρη κατηγοριοποίηση στη δουλειά μου. Είναι πιο υγιές 
έτσι, δεν μπαίνω σ’ένα κουτί. Βέβαια, υπάρχει και ένα ζήτημα 
πρακτικό, ότι το σινεμά χρειάζεται προϋπολογισμό από τη φύση 
του, οπότε είναι άλλη κατηγορία από μόνο του. 
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(L.A.): Yes, definitely. I feel more comfortable producing 
work that defies strict categorization. It's healthier that way, I 
don't get pigeonholed. Of course, there's also something prac-
tical at stake, namely that cinema needs a budget, so by its 
very nature it falls under a different category. 

Η Χαρά Στεργίου (γεν. 1991) είναι διεπιστημονική 
καλλιτέχνις και ανεξάρτητη ερευνήτρια. Η πρακτική 
της εντοπίζεται στο σημείο όπου η επιστημολογική 
έρευνα και η καλλιτεχνική πρακτική συναντώνται. Με 
καταγωγή από τις σπουδές χώρου, η έρευνα της εστιάζει 
στην κατασκευή μιας οντολογίας της σύγχρονης θεωρίας 
αυτού του πεδίου στο πλαίσιο της πλανητικής συνθήκης. 
Πρόκειται για ένα υβριδικό είδος αφηγηματικής 
τεχνικής που αφορά κοινωνικοπολιτικά φαινόμενα της 
θάλασσας, όπου ιστορίες, γεωγραφία και ταυτότητες 
συνθέτουν ένα ηχητικό, οριακά ραδιοφωνικό αφήγημα 
προς μετάδοση, σαν ένα είδος διαστρεβλωμένης 
εθνομουσικολογίας. Είναι απόφοιτος του Τμήματος 
Οπτικού Πολιτισμού (MA in Contemporary Art Theory) 
στο Goldsmiths του Πανεπιστημίου του Λονδίνου, 
όπου φοίτησε με υποτροφία του Ιδρύματος Schilizzi 
και του προγράμματος μεταπτυχιακών υποτροφιών του 
Πανεπιστημίου (Goldsmiths Masters Scholarship). 
Έχει ολοκληρώσει το πρόγραμμα μεταπτυχιακών σπουδών 
«Μετα-βιομηχανικός Σχεδιασμός» του τμήματος 
Αρχιτεκτόνων Μηχανικών του Πανεπιστημίου Θεσσαλίας, 
από όπου και έλαβε το δίπλωμα του αρχιτέκτονα 
μηχανικού. Έχει επιλεγεί για τη 19η Μπιενάλε Νέων 
Καλλιτεχνών της Ευρώπης και της Μεσογείου «School 
of Waters». Στην πρόσφατη δραστηριότητά της 
συγκαταλέγονται οι συμμετοχές της στα προγράμματα 
Instituting (HKW, Βερολίνο), Traversing Topologies 
(Swiss Artistic Research Network-SARN), Spot on 
Economies-1/2/8 Research Forum (PACT Zollverein), 
καθώς και στο Theory in the Remix, μια σειρά 
σεμιναρίων βασισμένη στη συλλογική πρακτική μιας 
διευρυμένης εκδοχής της πρακτικής της «DJ lecture». 

Chara Stergiou (b. 1991) is a multidisciplinary 
artist and independent researcher. Her practice 
focuses on the point where epistemological research 
and artistic practice merge. With a strong background 
in spatial studies, her research focuses on the 
construction of an ontology of this particular field 
in the wider context of the planetary condition. 
The latter is a hybrid narrative technique for 
addressing sociopolitical phenomena related to the 
sea, whereby stories, geographies and identities 
compose a sonic, almost radiophonic, event 
subsequently transmitted with the aid of a kind of 
distorted ethnomusicology. She is a graduate of the 
Department of Visual Cultures (MA in Contemporary 
Art Theory) of Goldsmiths, University of London and 
she also holds a MSc in Post-Industrial Design from 
the University of Thessaly, Greece, where she also 
obtained her diploma in Architecture. She is among the 
artists selected to participate in School of Waters-
Mediterranea 19 Young Artists Biennale. Her recent 
works include: Instituting (HKW Berlin), Traversing 
Topologies (Swiss Artistic Research Network‑SARN), 
1/2/8 Spot on Economies Research Forum (PACT 
Zollverein), as well as Theory in the Remix, seminars 
based on the expanded concept of a DJ lecture.

Εικαστικές Τέχνες / Visual Arts
Χαρά Στεργίου / Chara Stergiou

101Χαρά Στεργίου, Listening to an Elusive Geography, 2021, περφόρμανς, 19η  Μπιενάλε Νέων Καλλιτεχνών  
της Μεσογείου Mediterranea 19-School of Waters, Σαν Μαρίνο, φωτογραφία: Thomas Montalti /  
Chara Stergiou, Listening to an Elusive Geography, 2021, performance, Mediterranea  
19 Young Artists Biennale-School of Waters, San Marino, photo: Thomas Montalti
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Δηλαδή, είτε αυτοαποκληθώ καλλιτέχνις είτε κινηματο-
γραφίστρια, για να κάνω ένα έργο σαν εκείνο της Βενετίας, 
πρέπει να μιλήσουμε με όρους σινεμά. 
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What I mean is, whether I decide to call myself an artist or 
a filmmaker, to make a project like the one I did for Venice we 
have to talk in terms of cinema. 

H Ελισσάβετ Σφυρή (γεν. 1994, Αθήνα) τελείωσε το 
μεταπτυχιακό της στο Λονδίνο στο τμήμα γλυπτικής 
του Royal College of Art και σπούδασε καλές τέχνες 
στο Goldsmiths του Πανεπιστημίου του Λονδίνου. Έχει 
συμμετάσχει σε πολλές ομαδικές εκθέσεις στην Ελλάδα 
και στο εξωτερικό. Έργα της έχουν παρουσιαστεί 
στο μουσείο CICA στη Νότια Κορέα και στο Μουσείο 
Μοντέρνας και Σύγχρονης Τέχνης MAMCO στη Γενεύη, ενώ 
έλαβε μέρος στην έκθεση Sisyphus Version 20.18 στο 
Εθνικό Μουσείο Καλών Τεχνών της Ταιβάν. Τον Αύγουστο 
του 2018 διοργάνωσε και επιμελήθηκε το Saline Art 
Residency, μία γλυπτική δράση σύγχρονης τέχνης με 
δημόσια γλυπτα, στην οποία συμμετείχε και η ίδια.

Elissavet Sfyri (b. 1994, Athens) completed her 
postgraduate studies in Sculpture at the Royal College 
of Art in London.  She is a Fine Art graduate of 
Goldsmiths, University of London. Her work has been 
presented in a number of international venues, such 
as the CICA Museum in South Korea; MAMCO Museum of 
Modern and Contemporary Art in Geneva; as well as 
the National Museum of Fine Arts in Taiwan as part 
of the show Sisyphus Version 20.18. In August 2018, 
she produced and curated the Saline Art Residency, a 
contemporary art event of permanent public sculptures, 
to which she also contributed as an artist.

Εικαστικές Τέχνες / Visual Arts
Ελισσάβετ Σφυρή / Είιssavet Sfyri

103Ελισσάβετ Σφυρή, intermedius, 2019, ντοκιμαντέρ μικρού μήκους,  
Royal College of Art, Λονδίνο /
Elissavet Sfyri, intermedius, 2019, short film documentary,  
Royal College of Art, London

In Search of Colonus:  
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Χρειάζεται post-production, συνεργείο, κάμερα... είναι 
κάτι άλλο, ενώ στον χώρο της τέχνης επιτρέπονται τα πάντα, 
είναι διαφορετικά. Για μένα τελικά δεν έχει τόσο σημασία ο 
τίτλος, όσο οι ανάγκες. 
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You need post-production, a crew, a camera... it's some-
thing entirely different. While in visual art everything is allowed. 
For me, in the end, what matters most are the needs, not how 
you brand yourself. 

Η Σοφία Σφυρή (γεν. 1990, Αθήνα) ξεκίνησε να 
σπουδάζει στη Σχολή Αρχιτεκτονικής ΑΑ στο Λονδίνο, 
αλλά, όντας αναποφάσιστη, άλλαξε γνώμη και τελικά 
σπούδασε κινηματογράφο στο Πανεπιστήμιο του 
Γουεστμίνστερ (BA of Arts, 2013) και «Performance 
Design and Practice» στο Central Saint Martins του 
Πανεπιστημίου του Λονδίνου (MA of Arts, 2016). Η 
πρακτική της περιλαμβάνει έργα κινούμενης εικόνας, 
devised περφόρμανς και κάποιες φορές object-based 
work. Χρησιμοποιεί συχνά το live στοιχείο, camp 
αισθητική, καθώς και μια κινηματογραφική οπτική 
στις περφόρμανς της. Θεματικές που την απασχολούν 
είναι η έννοια της ταυτότητας, η αποτυχία, η 
αυτολογοκρισία κ.ά. Έχει παρουσιάσει τη δουλειά 
της στην Αγγλία, την Ιταλία, την Ισπανία και την 
Ελλάδα. Eργάζεται ως δημιουργός βίντεο. Το 2021 το 
μικρού μήκους ντοκιμαντέρ Ζαμπέτα (σε συνσκηνοθεσία 
με την Ελισσάβετ Σφυρή) απέσπασε το Βραβείο Κοινού 
Fischer στο Φεστιβάλ Ντοκιμαντέρ Θεσσαλονίκης.

Sofia Sfyri (b. 1990, Athens) started a degree in 
Architecture at the AA in London, but quickly 
changed her mind and eventually studied cinema at 
the University of Westminster (2013) and Performance 
Design and Practice at Central Saint Martins (2016). 
Her practice includes experimental, moving image 
pieces, as well as short films, devised performances, 
and sometimes object-based work. She uses live 
art, camp aesthetics, and a cinematic approach to 
her performances. Themes that pervade her work are 
identity, queer, failure and self-censorship, among 
others. Her work has been shown in the UK, Italy, 
Spain and Greece. She works as a videographer. The 
short documentary Zabeta (co-directed with Elissavet 
Sfyri) was awarded the Fischer Audience prize at 
the Thessaloniki Documentary Film Festival. 

Εικαστικές Τέχνες / Visual Arts
Σοφία Σφυρή / Sofia Sfyri

105Σοφία Σφυρή, Ελισσάβετ Σφυρή, Ζαμπέτα, 2021, 13 λεπτά /
Sofia Sfyri, Elissavet Sfyri, Zabeta, 2021, 13 minutes
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(B.K., K.M., Ε.Φ.): Τέλος, να κλείσουμε με μια συμβουλή 
προς τους νέους καλλιτέχνες;
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(V.K., K.M., E.F.): Shall we finish with a piece of advice for 
newcoming artists? 

Η Ίρις Τουλιάτου (γεν. 1981, Αθήνα) αναπτύσσει το 
εικαστικό της έργο χρησιμοποιώντας ένα ευρύ φάσμα 
τεχνοτροπιών και υλικών, εξετάζοντας τις συνθήκες 
και τις διαδικασίες υλοποίησης και απο-υλοποίησης 
οργανισμών, αντικειμένων και ιδεών. Με γλυπτικές 
εγκαταστάσεις, φωτογραφίες, κείμενα και χειρονομίες 
που είναι απαραίτητες για κάθε παρέμβαση, το έργο της 
δημιουργεί ανοιχτές φόρμες και κοινές εμπειρίες, για 
να σχολιάσει το χρόνο, την αγάπη, την παροδικότητα, τη 
θνητότητα, τις οικονομίες και τις καταστάσεις ύπαρξης. 
Πρόσφατες εκθέσεις που έχει συμμετάσχει είναι οι εξής: 
Soft Water Hard Stone (New Museum Triennial, 2021), 
7η Μπιενάλε της Αθήνας Eclipse (2021), Lives of an 
Object (ARCH/Melas, 2021), The Way In (Haus N Athen, 
2021), Αντι-δομή (Ίδρυμα ΔΕΣΤΕ, 2021) και Interval 
στο (Ινστιτούτο Γκαίτε Αθηνών, 2021). Συμμετείχε στο 
πρόγραμμα φιλοξενίας καλλιτεχνών στο International 
Studio & Curatorial Program (ISCP) με την υποστήριξη 
της ARTWORKS (2021). Ζει και εργάζεται στην Αθήνα.

Ιris Touliatou (b. 1981, Athens) works across various 
disciplines and employs mediums and gestures necessary 
for each intervention. Manifesting in sculpture, 
photography, sound, scent and text, her work creates 
open forms and shared experiences, to comment on 
time, love, transience, mortality, economies and 
states of being. Recent exhibitions where Touliatou 
has participated include Soft Water Hard Stone (the 
5th New Museum Triennial, 2021), Eclipse (the 7th 
Athens Biennial, 2021), Lives of an Object (ARCH/
Melas, 2021), The Way In (Haus N Athen, 2021), 
Anti‑Structure (DESTE Foundation for Contemporary Art, 
2021) and Interval (Goethe-Institut Athen, 2021). 
She was an artist-in-residence at International 
Studio & Curatorial Program (ISCP) with the support 
of ARTWORKS (2021). She lives and works in Athens.

Εικαστικές Τέχνες / Visual Arts
Ίρις Τουλιάτου / Ιris Touliatou

107Ίρις Τουλιάτου, Untitled (Still not over you), 2021, φωτιστικά οροφής από αδρανείς χώρους  
εργασίας στην Αθήνα, λάμπες φθορισμού, κύκλωμα, αρμοί, μετασχηματιστές, 153×21×9 εκ.  
το κάθε ένα, φωτογραφία: Ευτυχία Βλάχου /  
Iris Touliatou, Untitled ( Still not over you), 2021, ceiling light fixtures acquired from defunct offices  
in Athens, fluorescents, circuits, joints, cable, 153×21×9 cm each, photo: Eftychia Vlachou

In Search of Colonus:  
between cinema and visual arts



(Λ.Α.): Θα έλεγα να βασίζονται περισσότερο στις δικές 
τους δυνάμεις, και όχι τόσο σε γκαλερί. Οι συνεργασίες με γκα-
λερί ευνοούν και είναι πάρα πολύ καλό να υπάρχουν, αλλά ένα 
λάθος που είχα κάνει εγώ είναι ότι πίστευα βαθιά σε αυτό το 
σύστημα στα πολύ αρχικά στάδια της καριέρας μου. 

108
Αναζητώντας τον Κολωνό:  
μεταξύ κινηματογράφου και εικαστικών τεχνών



(L.A.): I would urge them to rely more on their own strengths, 
and less on galleries. Collaborations with galleries come with 
many benefits and it’s a great thing to have, but one mistake I 
made in the early stages of my career is that I placed too much 
trust in this system. 

Ο Θοδωρής Τράμπας (γεν. 1991, Ντέβονπορτ) είναι 
εικαστικός και περφόρμερ. Ασχολείται με τη ζωγραφική, 
η οποία τον οδήγησε στη σωματική έκφραση μέσω του 
αυτοσχεδιασμού και στην εγκατάσταση στον χώρο, 
ειδικότερα, στην εικαστική περφόρμανς. Σπούδασε 
ζωγραφική στην Ανωτάτη Σχολή Καλών Τεχνών της 
Αθήνας από όπου αποφοίτησε με «Άριστα» το 2015 
και παρακολούθησε ως υπότροφος του Πανεπιστημίου 
της Λευκωσίας το μεταπτυχιακό πρόγραμμα «Επιστήμες 
Αγωγής-Ειδική Εκπαίδευση» (Πανεπιστήμιο Λευκωσίας/
Πανεπιστήμιο Πατρών, 2016-2018). Έχει συνεργαστεί 
με το Ινστιτούτο Marina Abramović (MAI) και τον 
οργανισμό ΝΕΟΝ στο πλαίσιο της διοργάνωσης Performance 
Μακράς Διάρκειας που έλαβε χώρα στο Μουσείο Μπενάκη 
το 2016. Το 2018 επιλέχθηκε από την Μπιενάλε Νέων 
Δημιουργών της Ευρώπης και της Μεσογείου (BJCEM) 
για να εκπροσωπήσει την Ελλάδα  στο πρόγραμμα 
φιλοξενίας καλλιτεχνών LandXcapes στην Ιταλία, και 
επίσης συμμετείχε στο φεστιβάλ UKYA City Takeover 
(Φεβρουάριος 2019, Νότιγχαμ). Πρόσφατα απέσπασε δύο 
βραβεία για το ντοκιμαντέρ Pangea: πρώτο βραβείο στο 
8ο On Art Film Festival στην Πολωνία (Επαγγελματικό 
Ντοκιμαντέρ Μεσαίου Μήκους)· και δεύτερο βραβείο 
Καλύτερου Ηθοποιού στο Διεθνές Φεστιβάλ Κινηματογράφου 
ORION στην Αυστραλία. Ζει και εργάζεται στην Αθήνα, 
όπου διδάσκει περφόρμανς σε σωματικά εργαστήρια 
εστιάζοντας στην εξάσκηση πάνω σε βασικά στοιχεία 
και μηχανικές της εικαστικής περφόρμανς. Παράλληλα, 
συνεχίζει να παρουσιάζει έργα του σε ομαδικές εκθέσεις 
και φεστιβάλ, τόσο της Ελλάδας όσο και του εξωτερικού.

Thodoris Trampas (b. 1991, Devonport) is a visual and 
performance artist. His first medium, painting, has 
led him to bodily expression through improvisation 
and also to installation, especially performance art. 
Ηe has studied painting at the Athens School of Fine 
Arts (class of 2015, Distinction) and has attended 
the postgraduate program Education Sciences-Special 
Education (University of Nicosia/University of Patras, 
2016-2018, University of Nicosia Scholarship). He 
has collaborated with the Marina Abramović Institute 
and NEON non-profit organization in the context of 
the Long Durational Performance event, which took 
place at the Benaki Museum in Athens. In 2018, he 
was selected by the Biennale of Young Creators from 
Europe and the Mediterranean (BJCEM) to represent 
Greece in the LandXcapes residency program in Italy, 
and his work has been featured in the UKYA City 
Takeover festival (February 2019, Nottingham). He 
recently won two awards for the documentary Pangea: 
one for Best Medium-length Professional Documentary 
at the 8th On Art Film Festival in Poland; and one 
for Best Actor at the ORION International Film 
Festival in Australia. He lives and works in Athens. 
He teaches performance art, focusing particularly 
on the medium’s basic elements and mechanics. At 
the same time, he shows his work in various group 
exhibitions and festivals, both in Greece and abroad.

Εικαστικές Τέχνες / Visual Arts
Θοδωρής Τράμπας / Thodoris Trampas

109Θοδωρής Τράμπας, Pangea, 2016, περφόρμανς, 324 ώρες-7 εβδομάδες, ανάθεση και παραγωγή 
NEON και Ινστιτούτο Marina Abramović, Μουσείο Μπενάκη, φωτογραφία: Πάνος Κοκκινιάς /  
Thodoris Trampas, Pangea, 2016, performance, 324 hours-7 weeks, commissioned and  
produced by NEON and Marina Abramović Institute, Benaki Museum, photo: Panos Kokkinias

In Search of Colonus:  
between cinema and visual arts



Κοιτούσα γύρω μου και έβλεπα να γίνεται αυτό το «παίρνω 
ένα αστέρι νέο και το εκτοξεύω γιατί είμαι καλή γκαλερί» και 
νόμιζα ότι αν δε γίνει αυτό, δεν υπάρχει κάτι άλλο. Θα ενθάρρυνα 
νεότερους καλλιτέχνες να βασίζονται στις δικές τους δυνάμεις 
και ως προς τη διανομή του έργου τους. 
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I would look around me and see this "I will take a rising 
star and help them climb all the way to the top because I'm a 
good gallerist" thing happening, and I thought that if it doesn't 
happen this way, then there's nothing else. I would encourage 
younger artists to rely on their own forces, also in terms of the 
distribution of their work. 

Ολοκληρώνοντας τις αρχιτεκτονικές της σπουδές 
στην Ελλάδα, η Μαρία Τσιλογιάννη παρακολούθησε το 
μεταπτυχιακό πρόγραμμα «MA Design Critical Practice» 
στο Goldsmiths του Πανεπιστημίου του Λονδίνου (2017). 
Η δουλειά της κινείται μεταξύ της κριτικής θεωρίας, 
του speculative design και των future studies. 
Πειραματίζεται με κατασκευές που παρεμβάλλονται σε 
χώρους κατοίκησης προκειμένου να διαταράξουν την 
καθημερινή επιτελεστικότητα και να διαμορφώσουν 
νέες πρακτικές και σενάρια διάδρασης του χρήστη με 
το περιβάλλον του. Έχει συμμετάσχει στο πρόγραμμα 
φιλοξενίας Affect-Agora (Βερολίνο, 2015) και η δουλειά 
της έχει παρουσιαστεί σε ομαδικές εκθέσεις, μεταξύ 
των οποίων Cook 8 (Μουσείο Μπενάκη, 2018), Mittelweg 
(Affect-Agora, Βερολίνο 2015), Default 5//Long time 
no sea (Μουσείο Τσαλαπάτα, Βόλος 2015), καθώς και 
στην 1η Μπιενάλε Αρχιτεκτονικής Θεσσαλονίκης (2012) 
και στο Φεστιβάλ Ντιζάιν του Λονδίνου (2017). Είναι 
συνιδρύτρια του studio MIWI – speculative design 
studio, το οποίο εξερευνά σενάρια επικείμενων μορφών 
του μέλλοντος μέσα από ψηφιακές κατασκευές και 
χωρικές εγκαταστάσεις. Έργα του studio MIWI έχουν 
βραβευτεί και συμπεριληφθεί στις ακόλουθες ομαδικές 
εκθέσεις και διοργανώσεις: 1ο βραβείο και Vitra Design 
Museum Award στο πλαίσιο του διαγωνισμού Dancing. 
Alternative Designs for Clubs, Non Architecture 
Competitions 2018, Aesthetics of Prosthetics (Pratt 
Institute, 2019), τιμητική διάκριση για το διαγωνισμό 
Fairy Tales (BlankSpace Project, New York 2020). 
Αυτή την περίοδο δραστηριοποιείται στον χώρο του 
collectible design, με έμφαση στην παραγωγή αβάν-
γκαρντ χρηστικών αντικειμένων και χωρικών κατασκευών.

After completing her architectural studies in 
Greece, Maria Tsilogianni received an MA in Design 
Critical Practice from Goldsmiths, University of 
London (2017). Her multidisciplinary practice moves 
between critical theory, speculative design and 
future studies. Using mixed media, she experiments 
with mechanisms and structures that invade domestic 
environments and disrupt everyday performativity in 
order to reinvent alternative interactions between 
humans and the built environment. She has been an 
artist-in-residence at Affect-Agora (Berlin, 2015) and 
her work has been published and presented at group 
exhibitions such as Cook 8 (Benaki Museum, 2018),  
Mittelweg (Affect‑Agora, Berlin 2015), Default 5//
Long time no sea (Tsalapata Museum, Volos 2015), 
1st Thessaloniki Biennale of Architecture (2012) 
and London Design Festival (2017). She recently co-
founded studio MIWI, a speculative design practice 
that explores future scenarios through the design 
of immersive experiences, digital narratives and 
installations.  Studio MIWI’s work has been awarded, 
published and exhibited internationally in the 
following exhibitions and competitions: 1st prize and 
Vitra Design Museum Award for the competition Dancing. 
Alternative designs for clubs, Non Architecture 
Competitions (2018), Aesthetics of Prosthetics 
(Pratt Institute, 2019), honourable mention at the 
Fairy Tales competition (Blank Space Project, New 
York, 2020). She is currently active in the field 
of collectible design, working on the production 
of avant-garde objects and spatial structures.

Εικαστικές Τέχνες / Visual Arts
Μαρία Τσιλογιάννη / Maria Tsilogianni

111Μαρία Τσιλογιάννη, The idiot-tinkerer persona, 2017, εγκατάσταση, 40 τ.μ.,  
St. James Hatcham, Φεστιβάλ Ντιζάιν του Λονδίνου, Λονδίνο /  
Maria Tsilogianni, The idiot-tinkerer persona, 2017, installation, 40 m2,  
St. James Hatcham, London Design Festival, London

In Search of Colonus:  
between cinema and visual arts



Καλές οι συνεργασίες και με γκαλερί, και με θεσμούς, 
αλλά τελικά οι νέοι καλλιτέχνες μπορούν να βασιστούν στις 
δικές τους τις δυνάμεις και να προχωρήσουν. Δε θα έρθει ο 
«πρίγκιπας-γκαλερί» να σου βάλει το γοβάκι και να σου αλλάξει 
τη ζωή! Μπορείς και μόνη, θα μπορέσεις και μόνος! 
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Collaborations with galleries and institutions are great, but 
in the end, young artists can also use their own resources and 
do it themselves. No "gallery prince" is going to come along to 
put a shoe on your foot and change your life! You can do it on 
your own, you will do it on your own!

Η Έλενα Δήμητρα Χαντζή (γεν. 1986) είναι Ελληνοϊταλίδα 
εικαστικός και αρχιτέκτονας. Τα τελευταία χρόνια ζει 
και εργάζεται στην Αθήνα. Σπούδασε αρχιτεκτονική 
στο Πανεπιστήμιο Sapienza της Ρώμης και ολοκλήρωσε 
μεταπτυχιακές σπουδές αρχιτεκτονικής εσωτερικών 
χώρων στο Politecnico di Milano και σπουδές 
τέχνης και αρχιτεκτονικού σχεδιασμού στο πρόγραμμα 
«INSTEAD/Παραποιήσεις» της Αρχιτεκτονικής σχολής 
του Πανεπιστημίου Θεσσαλίας, όπου και εργάστηκε 
ως βοηθός καθηγητών. Η δουλειά της πηγάζει από 
την εξερεύνηση αντικειμένων και μοτίφ οικιακής 
καθημερινότητας και από σκέψεις πάνω σε θέματα της 
παγκόσμιας επικαιρότητας οικολογικού και κοινωνικού 
χαρακτήρα, επηρεασμένη από το συγκεκριμένο χρονικό 
και χωρικό πλαίσιο του κάθε έργου. Η εικαστικός, 
επικεντρώνεται στην ίδια την μεθοδολογία της 
δημιουργίας, ασπάζεται και καλλιεργεί το λάθος και το 
τυχαίο και χρησιμοποιεί αυτοβιογραφικές αφηγήσεις, 
objets trouvés και διάφορα μέσα, όπως φωτογραφία, 
γραπτό λόγο, ψηφιακά σχέδια, ζωγραφική, εγκαταστάσεις, 
βίντεο και ήχο. Ανεξάρτητα από το μέσο, το τελικό 
αποτέλεσμα έχει αποσπασματικό, συναρμολογούμενο και 
ζωγραφικό χαρακτήρα με την ευρύτερη έννοια. Έχει 
πάρει μέρος σε εκθέσεις στο Callirrhoë (2021), στο 
One Minute Space (2021), στο Athens Design Forum 
(2021), στο Διεθνές Φεστιβάλ Κινηματογράφου της Σύρου 
(SIFF, 2021), στο Kyan (2021), στο 3137 (2021), 
στο Aether στην Σόφια (2020), στη Γεωπονική σχολή 
Αθηνών (2018), στο φεστιβάλ Διαδρομές στη Μάρπησσα 
(2018), στο μη κερδοσκοπικό ινστιτούτο τέχνης State 
of Concept (2016) στο Circuits and Currents (2016), 
στην Μπιενάλε Αρχιτεκτονικής της Βενετίας (2016) κ.ά. 

Elena Demetria Chantzis (b. 1986) is a Greek-Italian 
visual artist and architect, currently based in 
Athens. She studied Architecture at the Sapienza 
University of Rome and holds post-graduate degrees in 
interior design from the Politecnico di Milano and 
in art and architectural design from the INSTEAD/
Parapoesis program of the University of Thessaly, 
where she has also served as a tutor. Her work 
emanates from the observation of objects and patterns 
of everyday domestic life, reflecting on current 
global social and environmental issues, particularly 
influenced by the spatial and temporal context of 
every project. Focusing on the process itself, she 
embraces and cultivates error and accident and 
uses autobiographical narratives, found materials 
and mixed-media such as photography, text, digital 
drawings, paintings, installations, video and sound. 
Whatever the medium may be, the final result has a 
fragmented multilayered and a painting character 
in a broader sense. She has participated in shows 
at Callirrhoë (2021), One Minute Space (2021), 
Athens Design Forum (2021), Syros International Film 
Festival (SIFF, 2021), Kyan (2021), 3 137 (2021), 
Aether Sofia (Sofia, 2020), Agricultural University of 
Athens (2018), Marpissa Festival (2018), State of 
Concept (2016), Circuits and Currents (2016), 15th 
Venice Architecture Biennale (2016) and others.

Εικαστικές Τέχνες / Visual Arts
Έλενα Δήμητρα Χαντζή / Elena Demetria Chantzis

113Έλενα Δήμητρα Χαντζή, One thing at a time, a stranger told me while I was stuck on a precipice, 2021, 
ζωγραφική, οκτώ έργα, 25×16,5 εκ., Callirrhoë, Αθήνα  φωτογραφία: Έλενα Δήμητρα Χαντζή /  
Elena Demetria Chantzis, One thing at a time, a stranger told me while I was stuck on a precipice, 2021, 
painting installation, eight pieces of 25×16.5 cm, Callirrhoë, Athens, photo: Elena Demetria Chantzis

In Search of Colonus:  
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(B.K., K.M., Ε.Φ.): Λουκία, σε ευχαριστούμε πολύ!
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(V.K., K.M., E.F.): Thanks so much, Loukia!

Η Λιλή Χασιώτη (γεν. 1994) είναι εικαστικός που 
χρησιμοποιεί διαφορετικά μέσα. Ζει και εργάζεται 
στην Αθήνα. Με βάση το δίπολο hardware/software, η 
δουλειά της Λιλής διερευνά τη σχέση του απτού με 
το άυλο, δημιουργώντας εφήμερες καταστάσεις και 
διαδραστικές εγκαταστάσεις στον χώρο. Η δομή, η 
οργάνωση και η συνδεσιμότητα σε φυσικά, τεχνολογικά 
και κοινωνικά δίκτυα καθώς και η ενέργεια, το ρεύμα 
και η πληροφορία που τα διαπερνούν απαρτίζουν την 
εικαστική της γλώσσα που παράλληλα λειτουργεί και ως 
μέσο πλοήγησης. Είναι συνιδρύτρια του Athens Open 
Studio, ενός χώρου που εστιάζει στην έρευνα και την 
εκπαίδευση με βάση την εικαστική πρακτική. Το 2016 
ολοκλήρωσε το πτυχίο της στις καλές τέχνες στο Κολέγιο 
Τεχνών και Σχεδίου Duncan of Jordanstone (DJCAD) του 
Πανεπιστημίου του Νταντί στη Σκωτία, το oποίο και 
της απένειμε την υποτροφία RSA John Kinross για να 
πραγματοποιήσει ανεξάρτητες σπουδές στη Φλωρεντία. 
Επιλεγμένες εκθέσεις στις οποίες έχει συμμετάσχει: 
Athens Digital Arts Festival, 2019 και 2017, Coast, 
στο κέντρο εικαστικών τεχνών An Talla Solais (Ηνωμένο 
Βασίλειο, 2019), New contemporaries στη Βασιλική 
Ακαδημία της Σκωτίας (2017) και η έκθεση Paradigm 
electronic arts που πραγματοποιήθηκε στο κέντρο 
τέχνης Summerhall του Εδιμβούργου (2016). Το έργο της 
αποτελεί μέρος της Συλλογής της Βασιλικής Ακαδημίας 
της Σκωτίας και έχει εκτεθεί στον διεθνή αερολιμένα 
Ελευθέριος Βενιζέλος. Ιn-situ έργα σε δημόσιους 
χώρους: Αυλή στο χωριό Βώλακας της Τήνου στο πλαίσιο 
του φεστιβάλ Κοινωνώ (2018) και Garden of Evolution 
στον Βοτανικό Κήπο του Νταντί, στη Σκωτία (2016).

Lily Hassioti (b. 1994) is a visual artist that works 
across various media. She lives and works in Athens. 
Based on the hardware/ software binary her work 
investigates the relationship between the tangible 
and the intangible, creating ephemeral situations and 
interactive installations. The structure, organization 
and connectivity in natural, technological and 
social systems, as well as the currents, energy and 
information that run through them function as her 
artistic language as well as a navigational tool. 
Lily is a founding member of Athens Open Studio, a 
space focusing on practice-led inquiry and education. 
She completed her undergraduate studies in Fine Art 
(2016) at the Duncan of Jordanstone College of Art and 
Design (DJCAD), part of Dundee University, Scotland, 
from where she also received the RSA John Kinross 
scholarship to pursue independent studies in Florence. 
Selected shows: Athens Digital Arts Festival 2019 and 
2017; Coast, exhibition held at the visual arts centre 
An Talla Solais, (UK, 2019); New contemporaries, 
show at the Royal Scottish Academy (Edinburgh, 
2017); and Paradigm electronic arts, exhibition in 
Summerhall, Edinburgh (2016). Her work is part of the 
Royal Scottish Academy collection and was featured 
in Eleftherios Venizelos Airport in Athens in 2019. 
Public works include: Avli presented in Volakas, Tinos 
as part of Kinono Art Gathering (2018); and Garden of 
evolution, 2016 in Dundee Botanic Gardens, Scotland.
 

Εικαστικές Τέχνες / Visual Arts
Λιλή Χασιώτη / Lily Hassioti

115Λιλή Χασιώτη, Optimist, 2019, εγκατάσταση, 300×200×250 εκ.,  
φεστιβάλ Saristra, Κεφαλονιά, φωτογραφία: Λιλή Χασιώτη /  
Lily Hassioti, Optimist, 2019, installation, 300×200×250 cm,  
Saristra Festival, Kefalonia, photo: Lily Hassioti
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Η Λουκία Αλαβάνου (γεν. 1979, Αθήνα) είναι εικαστικός. Σπούδασε φωτογραφία στο Royal College of Art στο Λονδίνο 
με υποτροφία του Ιδρύματος Ωνάση και έλαβε το Βραβείο ΔΕΣΤΕ 2007. Μετά τη μακροχρόνια ενασχόλησή της με το artist’s 
film εν γένει, με εκθέσεις και βραβεύσεις σε παγκόσμιο επίπεδο, από το 2018 ασχολείται με τον τομέα της κινηματογραφικής 
παραγωγής εικονικής πραγματικότητας (VR), έχοντας ήδη ιδρύσει την πρώτη εταιρεία παραγωγής VR ταινιών στην Ελλάδα. To 
2022 η Αλαβάνου εκπροσωπεί την Ελλάδα στην 59η Μπιενάλε της Βενετίας με την έκθεση «Αναζητώντας τον Κολωνό», σε 
επιμέλεια του Heinz Peter Schwerfel. Το 2018 πραγματοποίησε αναδρομική έκθεση στο μη κερδοσκοπικό ινστιτούτο τέχνης 
State of Concept στην Αθήνα. Υπήρξε fellow artist για τα έτη 2021 και 2022 στο πρόγραμμα του ONX Studio –του Onassis 
NEW INC eXtended Reality Studio–, μια συνδιοργάνωση μεταξύ του New Museum στη Νέα Υόρκη και του Onassis USA, 
που εστιάζει στις τεχνολογίες επαυξημένης πραγματικότητας. Έργα της Λουκίας Αλαβάνου έχουν εκτεθεί μεταξύ άλλων 
στα: Palais de Bozar, Palais de Tokyo και KANAL Κέντρο Georges Pompidou, στο Gucci Garden, στο Φεστιβάλ Kino Der 
Kunst, στην Μπιενάλε της Αθήνας, στην Μπιενάλε της Μόσχας, στο Fiorucci Art Trust, στο Μουσείο Κυκλαδικής Τέχνης και 
στο Μουσείο Μπενάκη. Έργα της περιλαμβάνονται σε σημαντικές διεθνείς συλλογές όπως στη Συλλογή Δάκη Ιωάννου, στο 
Κέντρο Τέχνης και Μέσων της Καρλσρούης (ZKM), στο PCAI/ Polyeco Contemporary Art Initiative, στη Συλλογή Ιδρύματος 
Ωνάση, στο Fiorucci Art Trust, στη Συλλογή της Εθνικής Τράπεζας της Ελλάδας και στο MOMus Μουσείο Σύγχρονης Τέχνης 
στη Θεσσαλονίκη.
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Loukia Alavanou (b. 1979, Athens) is a moving image artist and filmmaker. She represented Greece at the 59th 
Venice Art Biennale with the exhibition “Oedipus in Search of Colonus”, curated by Heinz Peter Schwerfel. Alavanou holds 
an MA in Photography from the RCA in London. She was the winner of the DESTE Prize 2007. In recent years, after receiving 
international acclaim, she started to be involved with the production of virtual reality (VR) films and founded the first VR pro-
duction company in Greece. She held a retrospective exhibition at the non-profit art institute State of Concept, in Athens in 
2018. For the years 2021 and 2022 Alavanou was a fellow artist at ONX Studio—the Onassis NEW INC eXtended Reality 
Studio, co-organized by Onassis USA and the New Museum in New York. Alavanou’s work has been featured by institutions 
and in festivals including Palais de Bozar, Palais de Tokyo, KANAL Centre Georges Pompidou, Gucci Garden, Kino Der Kunst 
Festival, Athens Biennale, Moscow Biennale, Fiorucci Art Trust, The Museum of Cycladic Art, Benaki Museum. Her films are 
part of numerous collections including the Dakis Joannou Collection, The Center for Art and Media Karlsruhe/ ZKM, Polyeco 
Contemporary Art Initiative / PCAI, Onassis Collection, the Fiorucci Art Trust, the Collection of the National Bank of Greece 
and the MOMus Museum of Contemporary Art in Thessaloniki.

Ο Βασίλης Ψαρράς (γεν. 1985) είναι καλλιτέχνης και 
ακαδημαϊκός. Είναι Επίκουρος Καθηγητής στο Τμήμα 
Παραστατικών και Ψηφιακών Τεχνών της Σχολής Καλών 
Τεχνών του Πανεπιστημίου Πελοποννήσου, στους τομείς 
της περφόρμανς, των εγκαταστάσεων και της ψηφιακής 
τέχνης. Διεξήγαγε την μεταδιδακτορική του έρευνα 
στις συνδέσεις περιπατητικής περφόρμανς, τόπου και 
τεχνολογίας με υποτροφία από το ΙΚΥ, στο Ιόνιο 
Πανεπιστήμιο. Είναι Δρ. Τέχνης και Τεχνολογίας 
από το Goldsmiths του Πανεπιστημίου του Λονδίνου 
(υπότροφος AHRC) με μεταπτυχιακές σπουδές στις 
ψηφιακές τέχνες (UAL) και πτυχίο/μεταπτυχιακό στις 
οπτικοακουστικές τέχνες (Ιόνιο Πανεπιστήμιο). 
Η εικαστική του πράξη συνδυάζει περιπατητικές/
τοποειδικές περφόρμανς, κειμενικές εγκαταστάσεις 
μικτής τεχνικής, βίντεο/ψηφιακή τέχνη και ποίηση. 
Εμπνέεται από την (γεω)ποιητική και πολιτική της 
αστικής εμπειρίας, εστιάζοντας σε θέματα τόπου και 
συναισθήματος. Τα έργα του έχουν εκτεθεί σε διεθνή 
φεστιβάλ τέχνης, ομαδικές εκθέσεις σε πολιτιστικά 
ιδρύματα στην Ευρώπη και στις ΗΠΑ (Στέγη Ιδρύματος 
Ωνάση, MOMus, Μέγαρο Μουσικής Θεσσαλονίκης, FILE, 
ADAF κ.ά.). H έρευνά του έχει παρουσιαστεί σε διεθνή 
ακαδημαϊκά περιοδικά και συνέδρια. Έχει συνθέσει 
μουσική για ντοκιμαντέρ και έχει κυκλοφορήσει 
ψηφιακά άλμπουμ στο φάσμα της ροκ και της άμπιεντ. 
Το 2017 κυκλοφόρησε την ποιητική συλλογή Τούνδρα 
από τις Εκδόσεις Πηγή. Είναι ιδρυτικό μέλος και 
καλλιτεχνικός διευθυντής του οργανισμού Πριμαρόλια.

Bill Psarras (b. 1985) is an artist and academic. 
He is Assistant Professor at the Department of 
Performing and Digital Arts, Faculty of Fine 
Arts, University of Peloponnese, operating in the 
intersections of performance art, installation and 
digital arts. He conducted postdoctoral research 
at the Department of Audio & Visual Arts, Ionian 
University, exploring performance/site/technology 
in relation to Geohumanities (granted by the State 
Scholarship Foundation-IKY). He holds a PhD in 
Arts and Technology from Goldsmiths, University of 
London, (AHRC scholarship). He also holds an MA in 
Digital Arts (UAL) and a BA and MA in Audiovisual 
Arts (Ionian University). His artistic practice 
includes site-specific walking performances, text-
based and multimedia installations, video/digital 
art and poetry; exploring the geopoetics and 
politics of the urban experience through memory, 
emotion and site. He has exhibited in international 
contemporary art festivals, group exhibitions and 
cultural institutions across Europe and the USA 
(Onassis Stegi, MOMus, Megaron Concert Hall, FILE, 
ADAF etc.). His research has been published in 
international journals and conferences. As a musician, 
he has composed music for documentaries and self-
released a series of rock and ambient music e-albums. 
In 2017 he published the poetry collection Tundra 
(Pigi Publications). He is a founding member and 
the artistic director of Primarolia organization.

Εικαστικές Τέχνες / Visual Arts
Βασίλης Ψαρράς / Bill Psarras

117Βασίλης Ψαρράς, Objects in Odysseys, 2020, εγκατάσταση μικτής τεχνικής,  
βίντεο υψηλής ανάλυσης 16:9, έγχρωμο, 2 κανάλια βίντεο, στερεοφωνικός ήχος /  
Bill Psarras, Objects in Odysseys, 2020, mixed media installation,  
full HD video, 16:9, colour, 2 channel, stereo sound

Short bio: Loukia Alavanou



Μερικές Σημειώσεις για το Ντοκιμαντέρ
Εύα Στεφανή

Προσπαθώ να μιλήσω για τον κινηματογράφο  
της παλάμης.

Ονομάζω έτσι τον κινηματογράφο που φαντάζομαι,
έναν κινηματογράφο της εγγύτητας,
έναν φτωχό κινηματογράφο
ενάντια στην καλλιέπεια της εικόνας.
Κανένα συνεργείο, εσύ και μια μικρή κάμερα  

ή ένα τηλέφωνο.
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Some notes on documentary filmmaking
Eva Stefani

I try to talk about a cinema of the palm.
It’s the name I’ve given to the kind of cinema I envision,
a cinema of proximity,
a poor cinema
not seeking to embellish the image.
No crew, just you and a small camera or smartphone.

Ο Δημήτρης Αναγνώστου σπούδασε χημεία στο Εθνικό 
και Καποδιστριακό Πανεπιστήμιο Αθηνών, σκηνοθεσία 
στην Αθήνα στη Σχολή Κινηματογράφου και Τηλεόρασης 
Λυκούργου Σταυράκου και θεωρία του σινεμά στο 
Université Paris Ι Panthéon-Sorbonne και στο 
Université Paris III Sorbonne Nouvelle στο Παρίσι 
με υποτροφία του ΙΚΥ. Είναι απόφοιτος του Berlinale 
Talents Sarajevo και από το 2016, διδάσκει αισθητική 
του κινηματογράφου και θεωρία του μοντάζ στη Σχολή 
Κινηματογράφου και Τηλεόρασης Λυκούργου Σταυράκου. 
Η πρώτη του μικρού μήκους ταινία Mare Nostrum 
(2020) έκανε τη παγκόσμια πρεμιέρα της στο επίσημο 
διαγωνιστικό τμήμα του Διεθνούς Φεστιβάλ Ταινιών 
Μικρού Μήκους της Βιέννης. Αυτήν την περίοδο, 
ολοκληρώνει την παραγωγή της πρώτης μικρού μήκους 
ταινίας της Ειρήνης Τζούλια Lumen, ενώ παράλληλα 
προετοιμάζει την δεύτερη μικρού μήκους ταινία του  
με τίτλο Όλοι εκείνοι που πέφτουν, καθώς και τη  
πρώτη του μεγάλου μήκους με τίτλο Ατοπία. 

Dimitris Anagnostou studied chemistry at the National 
and Kapodistrian University of Athens, filmmaking at 
the Stavrakos Film and Television School in Athens, 
and film theory at the Université Paris Ι Panthéon-
Sorbonne and the Université Paris III Sorbonne 
Nouvelle, with a scholarship from the Greek State 
Scholarship Foundation (ΙΚΥ). He is an alumnus of 
Berlinale Talents Sarajevo, and since 2016 he has been 
teaching aesthetics of cinema and theory of editing at 
Stavrakos Film and Television School. His first short 
film Mare Nostrum (2020) had its world premiere at the 
international competition of Vienna International 
Short Film Festival. He is currently completing  
the production of the short film Lumen directed by 
Eirini Tzoulia, while preparing his second short  
film All That Fall and his first feature film Atopia. 

119Κινούμενη Εικόνα / Moving Image
Δημήτρης Αναγνώστου / Dimitris Anagnostou

Δημήτρης Αναγνώστου, Mare Nostrum, 2020, 26 λεπτά /  
Dimitris Anagnostou, Mare Nostrum, 2020, 26 minutes

Some notes on documentary filmmaking



Όπου ο κινηματογραφιστής είναι 
τεχνίτης. Μαζεύει ήχους και εικόνες 
και προσπαθεί να φτιάξει μία νέα 
πραγματικότητα πιο κοντά στη φαντασίωσή  
του για αυτήν.

Κινηματογράφος της παλάμης: 
σαΐτα που τρυπά το νου και την καρδιά, 
κινηματογράφος της αφής.

120Εύα Στεφανή, Μέρες και Νύχτες με τη Δήμητρα Κ., 2021, 72 λεπτάΜερικές Σημειώσεις για το Ντοκιμαντέρ



There, the filmmaker is a craftsman 
collecting sounds and images and trying to 
bring reality closer to his conception of it.

A cinema of the palm: a paper plane 
piercing the mind and the heart, a tactile 
cinema.

Ο Ανδρέας Βακαλιός (γεν. Βουδαπέστη) μεγάλωσε στην 
Αθήνα και σπούδασε ψηφιακές τέχνες (MFA) στην 
Ανωτάτη Σχολή Καλών Τεχνών. Είναι απόφοιτος του 
Talents Sarajevo. Ως παιδί γύρισε με φίλους του 
πολλές μικρού μήκους ταινίες. Τελευταία κάνει το 
ίδιο, αποσπώντας βραβεία και εξαιρετικές κριτικές. 
Επίσης, το κανάλι Μάσαψ στο ΥouTube έχει αποκτήσει 
καλτ στάτους. Του αρέσει να κάνει σχεδιασμό ήχου και 
οπτικά εφέ. Δουλεύει σαν σεναριογράφος και γραφίστας 
στην Αθήνα, και σκηνοθετεί όσο πιο συχνά μπορεί.

Andreas Vakalios (b. Budapest) grew up in Athens 
and studied digital arts (MFA) at the Athens School 
of Fine Arts. He is a Talents Sarajevo alumnus. 
As a child he shot a lot of short films with his 
friends. Lately, he has been doing the same, 
receiving awards and rave reviews for his films. His 
YouTube channel, Mashups has gained cult status. 
He likes doing sound design and visual effects. He 
works in Athens as a screenwriter and a graphic 
designer, and tries to direct as much as possible.

121Κινούμενη Εικόνα / Moving Image
Ανδρέας Βακαλιός  / Andreas Vakalios

Ανδρέας Βακαλιός, Μίλα, 2019, 15 λεπτά / 
Andreas Vakalios, Mila, 2019, 15 minutes

Eva Stefani, Days and Nights of Demetra K., 2021, 72 minutesSome notes on documentary filmmaking



Η κάμερα χαϊδεύει αντί να σκοπεύει.
Κινηματογράφος μακριά από δίκτυα παραγωγής, 

προγράμματα φιλοξενίας,  
σκριπτ λαμπς και προθεσμίες.

Κινηματογράφος του απαραίτητου.
Επιστροφή στην τέχνη του ακαριαίου.Κινηματογράφος-

μάτι του Dziga Vertov.
«Εάν θέλεις να στείλεις μηνύματα,  

στείλε ένα τηλεγράφημα»,  
λέει ο Frederick Wiseman.
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A camera that strokes and does not shoot.
A cinema foreign to production networks, residencies, 

script labs  
and deadlines.

A cinema of the strictly necessary.
A return to the art of the instantaneous.Dziga Vertov’s 

kino-eye.
“If you want to send  

a message, send a telegram”,  
Frederick Wiseman says.

Ο Γιάννης Βεσλεμές (γεν. 1979, Αθήνα) σπούδασε σινεμά. 
Έχει σκηνοθετήσει κινηματογραφικές ταινίες, βίντεο 
κλιπ και διαφημιστικά. To 2014, το μεγάλου μήκους 
ντεμπούτο του Νορβηγία ταξίδεψε σε δεκάδες φεστιβάλ 
(Karlovy Vary Fantastic Fest, Φεστιβάλ του Σίτζες 
κ.ά.) και διανεμήθηκε σε χώρες σε όλο τον κόσμο. 
Στην Ελλάδα απέσπασε διακρίσεις (πέντε βραβεία της 
Ελληνικής Ακαδημίας Κινηματογράφου) και προβλήθηκε 
με επιτυχία στους κινηματογράφους, επανασυστήνοντας 
στο κοινό τις μεταμεσονύκτιες προβολές. Το 2018 
συμμετείχε στην αμερικάνικη σπονδυλωτή ταινία The 
Field Guide To Evil (σε παραγωγή Drafthouse Films 
και Timpson Films) που έκανε πρεμιέρα στο South 
By Southwest και διανεμήθηκε στις αμερικάνικες 
αίθουσες από τη Νeon και στο οικιακό βίντεο από 
την Universal. Αυτή τη στιγμή, βρίσκεται σε στάδιο 
προπαραγωγής της αγγλόφωνης ταινίας She Loved Blossoms 
More (σχέδιο με το οποίο συμμετείχε στο Sundance 
Lab της Κωνσταντινούπολης). Ως μουσικοσυνθέτης 
(κυρίως με το ψευδώνυμο Felizol) έχει κυκλοφορήσει 
δίσκους σε διεθνείς δισκογραφικές εταιρείες (Optimo 
Music, Byrd Out, Invisible Inc, Inner Ear) και έχει 
υπογράψει τη μουσική υπόκρουση πολλών ελληνικών 
ταινιών (Ιστορία 52, Τετάρτη 04.45, Νορβηγία, 
Suntan, Νήμα, Cosmic Candy, Third Kind, Ηλεκτρικός 
Κύκνος κ.ά.). Είναι μέλος της Ελληνικής Ακαδημίας 
Κινηματογράφου και επιμελητής της κινηματογραφικής 
λέσχης Η Χαμένη Λεωφόρος Του Ελληνικού Σινεμά.

Yannis Veslemes (b.1979, Athens) studied film. He 
has directed feature films, shorts, music videos 
and TV commercials. In 2014, his feature debut 
Norway premiered at Karlovy Vary before screening 
at dozens of festivals and securing distribution 
deals all around the world. Within Greece, the film 
won a series of distinctions (five Hellenic Film 
Academy awards), and enjoyed a successful run in 
cinemas, reintroducing Greek audiences to midnight 
screenings. In 2018, he was invited by the American 
production company Drafthouse Films to take part 
in the feature-length anthology The Field Guide 
to Evil (produced by Drafthouse Films and Timpson 
Films), which premiered at South by Southwest and 
was distributed in the US by Neon (theaters) and 
Universal (home video). He is currently in pre-
production for his first English-language film, She 
Loved Blossoms More (with which he participated in 
Sundance Lab Istanbul). As a composer (Felizol) he 
has released records on several international labels 
(Optimo Music, Byrd Out, Invisible Inc and Inner 
Ear) and has composed soundtracks for numerous films 
(Tale 52, Wednesday 04:45, Norway, Suntan, Thread, 
Cosmic Candy, Third Kind, Electric Swan and more). 
He is a member of the Hellenic Film Academy and a 
curator of The Lost Highway of Greek Cinema film club.
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Γιάννης Βεσλεμές / Yannis Veslemes 

Γιάννης Βεσλεμές, Το εγχειρίδιο του Κακού (κεφάλαιο: Τι συνέβη στον Πανάγα τον Παγάνα) ,  
117 λεπτά, φωτογραφία πλατώ: Νίκος Πάστρας /  
Υannis Veslemes, The Field Guide to Evil (segment: What Ever Happened to Panagas the Pagan), 
117 minutes, making of photo: Nikos Pastras
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Το ντοκιμαντέρ δεν είναι φορέας 
μηνυμάτων, ούτε ο ντοκιμαντερίστας 
πολιτικός αναλυτής ή ιεραπόστολος.

Ακολουθώ το παράδειγμα του Νανούκ 
του Βορρά (1922) του Robert Flaherty…

124Μερικές Σημειώσεις για το Ντοκιμαντέρ Εύα Στεφανή, Θερμοκοιτίδα, 2016, 8 λεπτά



Documentary is not a medium 
for conveying messages, nor is the 
documentary filmmaker a political analyst or 
a missionary.

I follow the example of Robert Flaherty 
in Nanook of the North (1922)…

Η Φαίδρα Βόκαλη μετά την αποφοίτησή της (με διάκριση) 
το 2005 από το Τμήμα Μάρκετινγκ και Επικοινωνίας 
του Οικονομικού Πανεπιστημίου Αθηνών εργάστηκε στη 
διανομή κινηματογραφικών ταινιών ως buyer. Το 2006 
ξεκίνησε τη συνεργασία της με το Διεθνές Φεστιβάλ 
Κινηματογράφου της Αθήνας-Νύχτες Πρεμιέρας, ενώ τo 
2009 απέκτησε το μεταπτυχιακό της στον τομέα των 
κινηματογραφικών σπουδών από το University College στο 
Λονδίνο με υποτροφία του ΙΚΥ. Στη συνέχεια εργάστηκε 
ως υπεύθυνη προγράμματος για τις Νύχτες Πρεμιέρας, 
ενώ παράλληλα έγινε αρχισυντάκτρια του ΣΙΝΕΜΑ, του 
μοναδικού κινηματογραφικού περιοδικού στην Ελλάδα. 
Το 2012 ανέλαβε τη γενική διεύθυνση της εταιρείας 
Marni Films μέχρι και το 2019, υλοποιώντας δεκάδες 
ταινίες και βίντεο ως παραγωγός. Έχει παρακολουθήσει 
το Πρόγραμμα Παραγωγών των Ευρωπαίων Επιχειρηματιών 
Ήχου και Εικόνας (EAVE), αλλά και το Torino Film 
Lab (Script&Pitch, Framework). Οι ταινίες της έχουν 
προβληθεί και βραβευθεί σε Διεθνή Φεστιβάλ όπως του 
Ρότερνταμ, το SXSW, του Λοκάρνο, του Εδιμβούργου, 
της Νέας Υόρκης, τα Ευρωπαϊκά Βραβεία LUX, και 
σε πολλά ακόμη μέρη του κόσμου. Αυτή την περίοδο 
βρίσκεται στο μοντάζ της μικρού μήκους ταινίας 
που έγραψε και σκηνοθέτησε, με τίτλο Εnomena.

Phaedra Vokali graduated (with distinction) from 
the Marketing and Communication Department of the 
Athens University of Economic and Business in 2005 
and in 2008 she obtained an MA in Film Studies from 
University College London, where she studied under 
a scholarship from the Greek State Scholarship 
Foundation (IKY). Before entering the production 
terrain, she worked in film distribution as a buyer. 
She has also worked as head of programming of the 
Athens International Film Festival, and editor-in-
chief of CINEMA magazine, the only film magazine 
in Greece. In 2012 she took over the role as a 
general manager of Marni Films, producing films 
and videos up until 2019 and she is an alumnus of 
the EAVE Producers Network and the Torino Film 
Lab (Script&Pitch, Framework). Her films have been 
screened and received awards at international film 
festivals such as Rotterdam, SXSW, Locarno, Edinburg, 
New York, LUX prize, and many others around the 
world. She is currently editing the first short film 
she has written and directed, titled Enomena.
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Φαίδρα Βόκαλη / Phaedra Vokali

Φαίδρα Βόκαλη (παραγωγός), Θανάσης Τσιμπίνης,  
Απόδραση από τον Εύθραυστο Πλανήτη, 2021, 18 λεπτά /  
Phaedra Vokali (producer), Thanasis Tsimpinis,  
Escaping the Fragile Planet, 2021, 18 minutes

Some notes on documentary filmmaking Eva Stefani, Incubator, 2016, 8 minutes



Προσπαθώ να μπω μέσα στον άλλον,  
να δω με τα μάτια του, να ακούσω με  
τα αυτιά του, να μυρίσω με τη μύτη του,  
να γίνω εκείνος, εκείνη, εκείνο.
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I try to go inside the person,  
see with other people’s eyes,  
hear with their ears, smell with  
their nose and become he, her or it. 

Η Σοφία Γεωργοβασίλη είναι βραβευμένη ηθοποιός και 
σκηνοθέτις. Η μικρού μήκους ταινία της Προετοιμασία 
(2017) σε σενάριο και σκηνοθεσία της ιδίας έκανε 
πρεμιέρα στο διαγωνιστικό τμήμα μικρού μήκους του 
Διεθνούς Φεστιβάλ Κινηματογράφου του Τορόντο και στη 
συνέχεια παρουσιάστηκε σε πολλά διεθνή φεστιβάλ, 
έχοντας αποσπάσει το Βραβείο Πρωτοεμφανιζόμενου 
Σκηνοθέτη στο Φεστιβάλ Ταινιών Μικρού Μήκους Δράμας 
2017, ειδική μνεία στο Διεθνές Φεστιβάλ Κινηματογράφου 
της Αθήνας-Νύχτες Πρεμιέρας 2017 και ειδική μνεία 
στο Φεστιβάλ Κινηματογράφου Seanema 2018. Αυτή 
την περίοδο γράφει την πρώτη μεγάλου μήκους ταινία 
της με τίτλο Mignon με την οποία συμμετείχε στο 
πρόγραμμα ανάπτυξης σεναρίου Torino Script Lab 2018. 
Μεταξύ άλλων, η ταινία βραβεύτηκε με το Διεθνές 
Βραβείο ArteKino στο πλαίσιο του προγράμματος 
CineLink του Διεθνούς Φεστιβάλ Κινηματογράφου του 
Σαράγεβο 2019, ενώ έχει λάβει το χρηματικό έπαθλο 
για ανάπτυξη έργου Cinereach. Η ταινία της Memoir of 
a Veering Storm θα κάνει πρεμιέρα στο 72ο Διεθνές 
Φεστιβάλ Κινηματογράφου του Βερολίνου (2022).

Sofia Georgovassili is an award-winning actress 
and director based in Athens, Greece. Her short 
film Preparation, which she directed and wrote the 
script for, premiered at the Toronto International 
Film Festival 2017, travelled to numerous festivals 
around the world, awarded her as the Best Newcomer 
Director at Drama International Short Film 
Festival 2017 and received a special jury mention 
at the Athens International Film Festival. She is 
currently developing her first feature film under 
the title Mignon, her participating piece at the 
Torino ScriptLab 2018. Mignon also won an ARTEKino 
International Award at the CineLink section of the 
Sarajevo International Film Festival and is supported 
by a Cinereach development grant. Her film Memoir of 
a Veering Storm will premiere at the 72nd Berlin 
International Film Festival-Berlinale (2022).
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Σοφία Γεωργοβασίλη, Cedar wolf, 2018, 12 λεπτά /  
Sofia Georgovassili, Cedar wolf, 2018, 12 minutes
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Στη διαδικασία αποκαλύπτομαι αναπάντεχα  
και εγώ.

Παλεύω να αποφύγω το προφανές.
Το αίνιγμα της πραγματικότητας  

βρίσκεται πέρα και μακριά από  
τη δύναμη της επικαιρότητας.

Εκεί που τελειώνει η πληροφορία  
αρχίζει το ντοκιμαντέρ.

Το ντοκιμαντέρ είναι εν δυνάμει ποίηση,  
όπως η μυθοπλασία.

Να μπορείς να κοιτάς έξω,  
και την ίδια στιγμή, μέσα σου.

128Μερικές Σημειώσεις για το Ντοκιμαντέρ



In this process, surprisingly,  
my own self is unveiled as well. 

I take pains to steer clear of the obvious. 
The enigma of reality is far removed  

from the ever-powerful actuality.
Where information ends,  

the documentary begins.
Just like fiction, a documentary  

has the potential for poetry.
It allows you to look outside and  

within yourself at the same time.

O Γιώργος Γούσης (γεν. 1986, Αθήνα) εργάζεται ως 
δημιουργός κόμικ και σκηνοθέτης. Το 2012 κυκλοφόρησε 
την συλλογή σύντομων ιστοριών Αθώες Εποχές (εκδόσεις 
ΚΨΜ), ενώ το 2016 διασκεύασε τον Ερωτόκριτο του 
Βιτσέντζου Κορνάρου σε κόμικ (σενάριο: Γιάννης 
Ράγκος – Δημοσθένης Παπαμάρκος, εκδόσεις Polaris). 
Το βιβλίο κέρδισε πέντε βραβεία από την την Ακαδημία 
των Ελληνικών Βραβείων Κόμικ. Aπό το 2017 έως και το 
2019 ήταν αρχισυντάκτης στο περιοδικό Μπλε Κομήτης. 
Tο 2019, κατά παραγγελία του Διεθνούς Φεστιβάλ 
Κινηματογράφου Θεσσαλονίκης, δημιούργησε μαζί με 
τον Παναγιώτη Πανταζή και την Γεωργία Ζάχαρη το 
κόμικ Φεστιβάλ, το οποίο αποτέλεσε την επετειακή 
έκδοση για τα εξήντα χρόνια της διοργάνωσης. Tο 2018 
εργάστηκε στο σχεδιασμό της παραγωγής της μικρού 
μήκους ταινίας Ίσκιωμα (Faliro House Productions), 
ενώ το 2019 πραγματοποιεί την πρώτη του σκηνοθετική 
προσπάθεια με το ντοκιμαντέρ Ο Χειροπαλαιστής και 
κερδίζει το Βραβείο 2ης Καλύτερης Μικρού Μήκους 
Ταινίας στο 25ο Διεθνές Φεστιβάλ Κινηματογράφου της 
Αθήνας-Νύχτες Πρεμιέρας και το βραβείο ΙΡΙΣ της 
Ελληνικής Ακαδημίας Κινηματογράφου στην κατηγορία 
Ταινία Μικρού Μήκους Τεκμηρίωσης για το 2020.

Yorgos Goussis (b. 1986, Athens) works as a comic 
book creator and short film director. In 2012, he 
published the collection of short stories Innocent 
Times (ΚΨΜ publications) while in 2016 he created a 
comic book adaptation of the Greek renaissance epic 
poem Erotokritos by Vitsentzos Kornaros (script: 
Dimosthenis Papamarkos and Yannis Rangos, Polaris 
publications), for which he won five Greek Comics 
Awards. Between 2017 and 2019, he acted as editor-
in-chief for the Greek comics magazine Mple Komitis. 
In 2019, he was commissioned by the Thessaloniki 
International Film Festival to produce, together with 
Panayiotis Pantazis and Georgia Zachari, the 180-page-
long comic book Festival, an anniversary edition to 
mark the sixty years since the launch of the festival. 
In 2018, he was the production designer of the Greek 
short film Iskioma (Faliro House Productions). In 
2019, he debuted as a director with the documentary 
The arm wrestler, which was awarded second place in 
the Best Short Film category during the 25th Athens 
International Film Festival, and was named Best Short 
Documentary for 2020 by the Hellenic Film Academy.
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Γιώργος Γούσης, Μαγνητικά Πεδία, 2021, 80 λεπτά /  
Yorgos Goussis, Magnetic Fields, 2021, 80 minutes
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Oι λέξεις «υποκείμενο»,  
«θέμα» του ντοκιμαντέρ  
να απαγορευτούν δια ροπάλου.

130Μερικές Σημειώσεις για το Ντοκιμαντέρ Εύα Στεφανή, Λουόμενοι, 2008, 46 λεπτά



The words “subject”  
or “subject matter” of a documentary  
must be banned once and for all.

Ο Γιώργος Ηλιόπουλος (γεν. Θεσσαλονίκη) είναι 
απόφοιτος του Τμήματος Κινηματογράφου της 
Ανωτάτης Σχολής Καλών Τεχνών του Αριστοτελείου 
Πανεπιστημίου Θεσσαλονίκης. Συνέχισε τις σπουδές 
του στη σκηνοθεσία στην Aκαδημία Scotland Screen ως 
υπότροφος του Βρετανικού Ινστιτούτου Κινηματογράφου. 
Το 2014 αποφοίτησε από το μεταπτυχιακό πρόγραμμα 
«Advanced Film Practice» του Πανεπιστημίου Νάπιερ 
στο Εδιμβούργο, κερδίζοντας το μετάλλιο επίδοσης 
καλών τεχνών. Η πτυχιακή του ταινία Chameleons 
προτάθηκε από τη Σκωτία ως υποψήφια για τα 
Φοιτητικά Όσκαρ. Ζει και εργάζεται στην Αθήνα 
ως σκηνοθέτης και φωτογράφος. Έχει σκηνοθετήσει 
τηλεοπτικές εκπομπές για το Vice και την ΕΡΤ. 
Το 2019, το μικρού μήκους πρότζεκτ του Αριζόνες 
εξασφάλισε χρηματοδότηση από το Ελληνικό Κέντρο 
Κινηματογράφου. Aυτήν την περίοδο, αναπτύσει το πρώτο 
του μεγάλου μήκους ντοκιμαντέρ με τίτλο Exile(s).

Giorgos Iliopoulos (b. Thessaloniki) holds an MFA 
in Film from the School of Film of the Aristotle 
University of Thessaloniki. After securing a 
scholarship from the British Film Institute, he 
continued his studies at the Scotland Screen 
Academy, where he completed an MFA in Advanced Film 
Practice and was awarded the medal of excellence in 
the arts from the University of Napier. The short 
film Chameleons was his thesis film. He has worked 
extensively as a director and cinematographer in the 
TV series VICE Specials, as well as in docuseries 
for the Hellenic Broadcasting Corporation (ERT). 
Additionally, he works as an Athens-based freelance 
director and cinematographer. In November 2019, his 
short film Arizones secured funding from the Greek 
Film Center, scheduled to start shooting in March 
2021. He is currently working on the development of 
his debut feature length documentary, Exile(s).
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Γιώργος Ηλιόπουλος, EXILE(S), 2022, 100 λεπτά /  
Giorgos Iliopoulos, EXILE(S), 2022, 100 minutes

Some notes on documentary filmmaking Eva Stefani, Bathers, 2008, 46 minutes



«Ήρωας» αντί για «χαρακτήρας», 
«ήρωας», «ηρωίδα», όπως ακριβώς  
σε ένα μυθιστόρημα.

Γιατί το ντοκιμαντέρ μοιάζει 
περισσότερο με μυθιστόρημα,  
νουβέλα ή διήγημα από άρθρο  
σε εφημερίδα.

Αφορά ανθρώπους και  
όχι περιπτώσεις ανθρώπων.

Μία πνευματική σχέση,  
να θέλεις να γίνεις ο άλλος, 
να είσαι ο άλλος.

132Μερικές Σημειώσεις για το Ντοκιμαντέρ Εύα Στεφανή, Το κουτί, 2004, 11 λεπτά



“Hero” instead of “character”,  
“hero” and “heroine”, same as in a novel.

A documentary has much more  
in common with a novel, novella or  
short story than with a newspaper article.

It’s about people,  
not cases of people.

It is an intellectual relationship  
urging you  
to become the other,  
to be the other.

O Κωστής Θεοδοσόπουλος (γεν.1986, Αθήνα) σπούδασε 
στο Τμήμα Επικοινωνίας, Μέσων και Πολιτισμού του 
Παντείου Πανεπιστημίου Κοινωνικών και Πολιτικών 
Επιστημών, όπου και εξειδικεύτηκε στην πολιτιστική 
διαχείριση. Στη συνέχεια, εργάστηκε στο Διεθνές 
Φεστιβάλ Κινηματογράφου Θεσσαλονίκης, στον συντονισμό 
των masterclass και των εκδόσεων. Το 2010 ξεκίνησε να 
εργάζεται ως συντάκτης στο περιοδικό ΣΙΝΕΜΑ και την 
ιστοσελίδα cinemagazine.gr, καθώς και ως υπεύθυνος 
προγράμματος στο Διεθνές Φεστιβάλ Κινηματογράφου 
της Αθήνας-Νύχτες Πρεμιέρας και το Athens Open Air 
Film Festival. Από το 2016 μέχρι σήμερα είναι ο 
επικεφαλής προγράμματος των δύο αυτών φεστιβάλ. 
Παράλληλα, συνέχισε τις σπουδές του στον κινηματογράφο 
και τη σκηνοθεσία. Το Ρουζ, η πρώτη μικρού μήκους 
ταινία του, απέσπασε τρία βραβεία στο 42ο Φεστιβάλ 
Ταινιών Μικρού Μήκους Δράμας (Καλύτερου Σεναρίου, 
Καλύτερου Πρωτοεμφανιζόμενου Σκηνοθέτη, Καλύτερου 
Μακιγιάζ), ενώ το 2020 πραγματοποίησε τη διεθνή και 
αμερικανική πρεμιέρα του στο 49o Διεθνές Φεστιβάλ 
Κινηματογράφου του Ρότερνταμ και στο Διεθνές Φεστιβάλ 
Ταινιών Μικρού μήκους του Παλμ Σπρινγκς αντίστοιχα.

Kostis Theodosopoulos (b.1986, Athens) studied at 
the Department of Communication, Media and Culture 
of the Panteion University of Social and Political 
Sciences, where he specialized in the field of cultural 
management. After his studies, he worked for the 
Thessaloniki International Film Festival, coordinating 
masterclasses and open discussions. In 2010, he began 
working as an editor for the CINEMA magazine and for 
the cinemagazine.gr online platform. Alongside his 
editorial activity, he has been serving as program 
coordinator for the Athens International Film Festival 
and the Athens Open Air Film Festival. Since 2016, he 
has been leading the program for the aforementioned 
festivals. In parallel to that, he has been further 
pursuing studies in the fields of cinema and directing. 
His debut short film Rouge won three prizes (Best 
Newcomer Director, Best Screenplay, Best Make-Up) at 
the Drama International Short Film Festival. In 2020, 
the film premiered internationally at the 49th edition 
of the International Film Festival Rotterdam and 
continued with its North American premiere in  
Palm Springs ShortFest.
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Κωστής Θεοδοσόπουλος, Ρουζ, 2019, 18 λεπτά /  
Kostis Theodosopoulos, Rouge, 2019, 18 minutes

Some notes on documentary filmmaking Eva Stefani, The box, 2004, 11 minutes



Το ντοκιμαντέρ είναι φαντασίωση.
Γίνομαι η σκιά του άλλου και μέσα από αυτόν  

κοιτώ πιο καθαρά τον εαυτό.
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Documentary is a phantasy.
I become the shadow of the other and  

through the other I see myself more clearly.

Ο Γιάννης Καρύδας (γεν. Θεσσαλονίκη) είναι απόφοιτος 
του Τμήματος Κινηματογράφου της Ανωτάτης Σχολής 
Καλών Τεχνών του Αριστοτελείου Πανεπιστημίου 
Θεσσαλονίκης. Έχει σκηνοθετήσει τις ταινίες μικρού 
μήκους Επτά Βήματα (2017), Ο Ήχος της Βίας (2018) 
και αυτή την περίοδο βρίσκεται στη διαδικασία 
του post production για την ταινία τεκμηρίωσης 
Όταν Συναντώ τους Φίλους μου. Επίσης, ασχολείται 
με την σκηνοθεσία και παραγωγή μουσικών κλιπ.

Yannis Karydas (b. Thessaloniki) is a graduate of 
the School of Film of the Fine Arts School of the 
Aristotle University of Thessaloniki. Having directed 
two short films Seven Steps (2017), The Sound of 
Violence (2018), he is in the post-production stage 
of his first documentary When I meet my friends. 
He also directs and produces music video clips. 
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Γιάννης Καρύδας, Ο Ήχος της Βίας, 2018, 12 λεπτά /  
Yannis Karydas, The Sound of Violence, 2018, 12 minutes
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Παρατηρώ το ίδιο-το ίδιο  
ξανά, και ξανά μέχρι να ξεβρομίσει  
το μάτι μου από τη συνήθεια  να βλέπω  
χωρίς να συγκεντρώνω το βλέμμα μου.

«Βλέπω σημαίνει κλείνω τα μάτια»  
λέει ο Wols.

Ντοκιμαντέρ: μάτια προς τα έξω  
και προς τα μέσα την ίδια στιγμή.
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I observe the same thing,  
over and over and over again,  
until my eyes get rid of the dirty habit  
of looking at something without  
focusing on it.

“To see is to close my eyes”  
Wols says.

Documentary: to focus your gaze  
outwards and inwards at the same time.

Ο Νίκος Κυρίτσης (γεν.1986) είναι απόφοιτος του 
Τμήματος Κινηματογράφου της Ανωτάτης Σχολής Καλών 
Τεχνών του Αριστοτελείου Πανεπιστημίου Θεσσαλονίκης. 
Τα τελευταία χρόνια διδάσκει κινηματογράφο σε 
πανεπιστήμια της Κίνας και στη σχολή SAE Athens. 
Έχει λάβει μέρος σε διάφορα προγράμματα για νέους 
κινηματογραφιστές, όπως τα: Berlinale Talents, 
Sarajevo Talents, First Films First και Meet the 
Future. Η πρώτη μικρού μήκους ταινία του KING KONG 
(Marni Films) έκανε πρεμιέρα στο Διεθνές Φεστιβάλ 
Κινηματογράφου του Ρότερνταμ και συνέχισε στα φεστιβάλ 
Queer Lisboa, Split, Sguardi Altrove, Pink Screens και 
Queersicht. Το Baby (Homemade Films), η πρώτη μεγάλου 
μήκους ταινία του, κέρδισε το Bραβείο Yapimlab στο 
πλαίσιο του προγράμματος Pack&Pitch του προγράμματος 
Sarajevo Talents και έχει εξασφαλίσει την υποστήριξη 
του Ελληνικού Κέντρου Κινηματογράφου. Η δεύτερη μικρού 
μήκους ταινία του Εθνική οδός μιας ραγισμένης καρδιάς 
(Homemade Films) γυρίστηκε το φθινόπωρο του 2020.

Nikos Kyritsis (b.1986) holds an MFA in Film Directing 
from the School of Film of the Aristotle University 
of Thessaloniki. He has lived in different cities 
and countries, teaching film and media and working on 
his short and feature film projects. He is an alumnus 
of Berlinale Talents, Sarajevo Talents, First Films 
First and Meet the Future. His first short drama 
KING KONG (Marni Films) received its world premiere 
at International Film Festival Rotterdam 2014 and was 
subsequently screened at Queer Lisboa, Split, Sguardi 
Altrove, Pink Screens and Queersicht festivals. Baby 
(Homemade Films), his feature film debut, after winning 
the Yapimlab Αward during the Pack&Pitch challenge 
of the Sarajevo Talents program, is currently being 
developed with the support of the Greek Film Center. 
National road of a broken heart (Homemade Films), 
his second short film, was produced in 2020.
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Νίκος Κυρίτσης, KING KONG, 2013, 21 λεπτά /  
Nikos Kyritsis, KING KONG, 2013, 21 minutes
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Ασκήσεις

Μία άσκηση που οξύνει την ακοή και  
την φαντασίωση: 

Κάθομαι σε ένα δωμάτιο του σπιτιού, 
κατά προτίμηση έναν χώρο, μία γωνιά 
που δεν μου είναι οικεία. Δένω τα μάτια 
μου με ένα μαντήλι ή ό,τι άλλο πρόχειρο 
βρω. Κάθομαι κάπου αναπαυτικά, ίσως και 
στο πάτωμα. Ακούω τους ήχους που με 
περιβάλλουν. 

138Εύα Στεφανή, Επισκέψεις στον Ε.Χ Γονατά, 1998, 50 λεπτάΜερικές Σημειώσεις για το Ντοκιμαντέρ



Exercises

An exercise to sharpen one’s hearing  
and imagination: 

I sit somewhere in the house, 
preferably in a space or corner that is 
unfamiliar to me. I tie a blindfold over my 
eyes, a scarf or something like that. I make 
myself comfortable, take a seat, maybe 
even on the floor. I listen to the sounds that 
surround me. 

Η Βασιλική Λαζαρίδου (γεν. 1989, Θεσσαλονίκη) είναι 
κουήρ εικαστικός και σκηνοθέτις. Έχει σπουδάσει 
πολιτισμική τεχνολογία και επικοινωνία στο 
Πανεπιστήμιο Αιγαίου και θεωρία του κινηματογράφου 
στο Université Paul-Valéry-Montpellier III. Έχει 
εργαστεί ως βοηθός σκηνοθέτη, παραγωγός, καλλιτεχνική 
διευθύντρια, συγγραφέας και επιμελήτρια. Είναι κάτοχος 
μεταπτυχιακού τίτλου σπουδών του τμήματος «Επικοινωνία 
και Ρητορική των Μέσων» του Παντείου Πανεπιστημίου 
Κοινωνικών και Πολιτικών Επιστημών. Αυτή την περίοδο 
ετοιμάζει μια post-apocalyptic ταινία μικρού μήκους, 
σε παραγωγή των Homemade Films και Late Bloomers.

Vasiliki Lazaridou (b.1989, Thessaloniki) is a queer 
visual artist and filmmaker. They studied cultural 
technology and communication at the University of the 
Aegean and theory οf cinema at Université Paul Valéry-
Montpellier III. Lazaridou has often produced the 
work of their fellow artists and acted as assistant 
director for their projects, and has also worked as 
creative director, writer and curator. They hold a 
Master’s degree in Communication and Media Rhetoric 
from the Panteion University of Social and Political 
Sciences. They are currently working on a genre short 
film, produced by Homemade Films and Late Bloomers. 
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Βασιλική Λαζαρίδου, SPLIT, 2020, 2:30 λεπτά /  
Vasiliki Lazaridou, SPLIT, 2020, 2:30 minutes

Eva Stefani, The Return of E.C. Gonatas, 1998, 50 minutesSome notes on documentary filmmaking



Στην αρχή ακούω μόνο τους θορυβώδεις ήχους:  
ένα λεωφορείο από το ανοιχτό παράθυρο, φωνές παιδιών από 
την πλατεία. 

Σιγά σιγά, οξύνεται η ακοή μου και αντιλαμβάνομαι πιο 
λεπταίσθητους ήχους: το τρίξιμο ενός παλιού επίπλου, το 
τακουνάκι από τον πάνω όροφο, την ανάσα μου. 
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At first, I only hear the noises: the sound of a bus 
coming in from the open window, the voices of children 
playing at the square. 

Little by little, my hearing becomes more acute, and I 
perceive the finer sounds too: the creak of an old piece  
of furniture, someone’s heels clip-clopping on the floor  
above me, the sound of my breath. 

Ο Αριστοτέλης Μαραγκός (γεν. Αθήνα) είναι απόφοιτος 
του Τμήματος της Αρχιτεκτονικής του Εθνικού Μετσόβιου 
Πολυτεχνείου και του Τμήματος Κινηματογράφου 
του London Film School. Η πρώτη του ταινία, If 
you have no place to cry, απέσπασε το Bραβείο 
Πρωτοεμφανιζόμενου Σκηνοθέτη στο Φεστιβάλ Ταινιών 
Μικρού Μήκους Δράμας. Ταινίες του έχουν συμμετάσχει σε 
διεθνή φεστιβάλ κινηματογράφου (Telluride, Locarno, 
Annecy). Εργάζεται ως σκηνοθέτης σε ταινίες και 
διαφημιστικά, στην Ελλάδα και το Ηνωμένο Βασίλειο 
και ετοιμάζει την πρώτη του ταινία μεγάλου μήκους.

Aristotelis Maragkos (b. Athens) holds an MA in 
Architecture from the National Technological 
University of Athens and BA in Filmmaking from the 
London Film School. In 2011, he was named Best 
Newcomer Director at the Drama International Short 
Film Festival with his film If you have no place to 
cry. His short films have screened in more than one 
hundred international festivals including those of 
Telluride, Locarno and Annecy. Maragkos works as 
director for films and advertisement in Greece and 
the UK, while preparing his first feature film.
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Αριστοτέλης Μαραγκός, The Timekeepers of Eternity, 2021, 62 λεπτά /  
Aristotelis Maragkos, The Timekeepers of Eternity, 2021, 62 minutes
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Καταγράφω αυτούς τους ανεπαίσθητους ήχους στο 
κινητό τηλέφωνο τη στιγμή που τους ακούω. Κάθομαι έτσι 
για δέκα λεπτά. Βγάζω το μαντήλι και είμαι πάλι στο φως και 
στη βοή του κόσμου. Κάνω συχνά αυτήν την άσκηση για να 
επανέρχεται η ακοή μου σε μία κατάσταση εγρήγορσης. 

Αφουγκράζομαι δηλαδή τους ήχους ανεξάρτητα από τις 
εικόνες, και αντιλαμβάνομαι το πλούσιο ηχητικό τοπίο που 
υπάρχει γύρω μου. 

142Μερικές Σημειώσεις για το Ντοκιμαντέρ



I record these subtle sounds on my mobile phone the 
moment I hear them. I sit like this for ten minutes. I remove 
the scarf and come back to the light and to the clamor of the 
world. I repeat this exercise often, bringing my hearing back 
to a state of alertness. 

Τhat is, I listen in on all the sounds independently from 
the images, and become aware of the rich soundscape  
that envelops me.

Ο Θανάσης Νεοφώτιστος είναι σκηνοθέτης, σεναριογράφος 
και αρχιτέκτονας. Είναι μέλος της Ευρωπαϊκής 
Ακαδημίας Κινηματογράφου (EFA), απόφοιτος του 
θεσμού των Berlinale Talents και Sarajevo Talents 
και επικεφαλής του Νέου Διαγωνιστικού Σπουδαστικού 
Προγράμματος του Φεστιβάλ Δράμας. Η μικρού μήκους 
ταινία του Λεωφόρος Πατησίων (2018) έκανε πρεμιέρα 
στο 75ο Φεστιβάλ Κινηματογράφου της Βενετίας, 
απέσπασε τρία βραβεία στο Φεστιβάλ του Κλερμόν-Φεράν 
2019 (Κριτικής Επιτροπής, Canal+, EFA) και γνωρίζει 
τεράστια επιτυχία στα φεστιβάλ, έχοντας επιλεχθεί 
από περισσότερες από 100 κορυφαίες κινηματογραφικές 
διοργανώσεις. Η πιο πρόσφατη ταινία του, Route-3 
έκανε την παγκόσμια πρεμιέρα της το 2019 στο 44ο 
Φεστιβάλ Κινηματογράφου του Τορόντο και συνέχισε στο 
42ο Φεστιβάλ Κινηματογράφου του Κλερμόν-Φεράν 2019. Η 
μικρού μήκους ταινία Greek School Prayer (2014) ήταν 
η επιτυχημένη πτυχιακή του και το Sparkling Candles 
(2019) είναι το πιο σπινθηροβόλο LGBTQ+ έργο του. Στην 
παρούσα φάση, βρίσκεται στο στάδιο χρηματοδότησης 
για την πρώτη, μεγάλου μήκους ταινία του, Ο Πέτρος 
και ο Λύκος, την οποία οραματίζεται ως ένα σκοτεινό 
παραμύθι ενηλικίωσης. Το εν λόγω έργο έχει ήδη 
εξασφαλίσει την κύρια χρηματοδότηση από το Ελληνικό 
Κέντρο Κινηματογράφου, την ΕΡΤ και το Media, και έχει 
αναπτυχθεί στο πλαίσιο σημαντικών θεσμών όπως το 
First-Films-First, το Ινστιτούτο Κινηματογράφου του 
Μανχάταν (MFI) και το Sarajevo Script Station, ανάμεσα 
σε άλλα. Παράλληλα, το νέο μεγάλου μήκους σενάριο 
του, Wild Boars, βρίσκεται στο στάδιο ανάπτυξης, 
επίσης στο πλαίσιο σημαντικών θεσμών, όπως το Torino 
Film Lab 2019 και το Mediterranean Film Institute.

Thanasis Neofotistos is a film director, writer 
and architect. He is a member of the European 
Film Academy (EFA), Berlinale Talents and Sarajevo 
Talents alumnus and Head Programmer of Student 
International Competition of Drama Short Film 
Festival. His short film, Patision Avenue (2018), 
premiered at 75th Venice Film Festival, won three 
awards at 41st Clermont‑Ferrand 2019 (Jury, Canal+, 
EFA) and was a 2019 festival hit with more than 
one hundred film festival selections. Route-3, his 
latest film, world‑premiered at the 44th Toronto 
International Film Festival 2019 and then again 
at the 42nd Clermont‑Ferrand Film Festival 2020. 
Greek School Player (2014) was his successful 
thesis (Best Greek Short Film of 2014, over fifty 
international film festivals), and Sparkling Candles 
(2019) is his LGBTQI+ super cute queer short film 
that premiered at the legendary 43rd Frameline 
International Film Festival. He is now in the 
financing stage of his debut feature film, which 
he envisions as his personal coming-of-age Greek 
tragedy; The Boy with the Light Blue Eyes (aka Peter 
and the Wolf) is funded by the Greek Film Centre 
and the Hellenic Broadcasting Corporation Media 
(ERT) and has been developed, amongst others, at 
First‑Films-First, Manhattan Film Institute, Sarajevo 
Script Station. His next feature film project, Wild 
Boars, is being developed through Torino Film 
Lab 2019 and the Mediterranean Film Institute. 
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Θανάσης Νεοφώτιστος, Route-3, 2019, 13 λεπτά /  
Thanasis Neofotistos, Route-3, 2019, 13 minutes
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Μία άσκηση για να ξεβρομίσει το βλέμμα: 

Είμαι σε ένα πολυσύχναστο καφενείο. 
Ομιλίες, κίνηση, θόρυβοι πιάτων, μουσική.  
Πιέζω τον εαυτό μου να σταματήσει να κοιτά 
αόμματη την πραγματικότητα, αλλά  
να την περιεργάζεται. 

Δηλαδή, πιέζομαι να στέκομαι,  
να μη βιάζομαι, να παρατηρώ, να ξαναμάθω, 
να χαζεύω. Περνάει αρκετή ώρα μέχρι να 
μπορέσω να εστιάσω κάπου, να δω κάποιον 
ή κάτι που με ανακινεί. 
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A gaze-cleansing exercise:

 I am in a busy coffee shop. People 
speaking, movement, plates rattling, music. I 
force myself to stop staring blankly at reality, 
and instead try to examine it closely. That is, 

I force myself to stand, to take my time, 
to observe, to relearn, to stare aimlessly.  
It takes a long time before I can focus 
somewhere, see someone or something that 
stirs something in me. 

Ο Χρήστος Νίκου (γεν. 1984, Αθήνα) έγραψε και 
σκηνοθέτησε τη μικρού μήκους ταινία ΚΜ (2012), η 
οποία συμμετείχε σε πάνω από σαράντα διεθνή φεστιβάλ 
κινηματογράφου, μεταξύ των οποίων τα φεστιβάλ του 
Ρόντερτναμ, της Στοκχόλμης, του Παλμ Σπρινγκς, του 
Σύδνεϋ, το Black Nights στο Ταλίν της Εσθονίας 
και το Berlin Interfilm, ενώ απέσπασε το Πρώτο 
Βραβείο στο Φεστιβάλ του Mότοβουν της Κροατίας. 
Τα τελευταία δέκα χρόνια έχει δουλέψει ως βοηθός 
σκηνοθέτη σε αρκετές ταινίες μεγάλου μήκους μεταξύ 
των οποίων και ο Κυνόδοντας του Γιώργου Λάνθιμου 
και το Πριν τα Μεσάνυχτα του Richard Linklater. Η 
πρώτη του μεγάλου μήκους ταινία έχει τίτλο Μήλα.

Christos Nikou (b. 1984, Athens) wrote and directed 
his short film KM (2012) which screened in over forty 
international film festivals, including those of 
Rotterdam, Stockholm, Palm Springs, Sydney, Tallinn 
Black Nights, Interfilm Berlin, while it was awarded as 
Best Short Film at Motovun Film Festival in Croatia. 
For the past ten years, he has worked as assistant 
director on many feature films including Dogtooth 
by Yorgos Lanthimos and Before Midnight by Richard 
Linklater.The title of his first feature film is Apples.
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Χρήστος Νίκου, Μήλα, 2020, 90 λεπτά /  
Christos Nikou, Apples, 2020, 90 minutes
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Και ιδού, στο διπλανό τραπέζι μία γυναίκα ρουφάει με 
το καλαμάκι την πορτοκαλάδα από το ποτήρι της. Η γυναίκα 
συνεχίζει να ρουφάει, ενώ δεν έχει μείνει τίποτα στο ποτήρι. 
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And then, lo and behold, at the table next to me a 
woman is sipping orange juice from her glass with a straw. 
The woman continues to sip, even though there is nothing left 
in her glass.  

Ο Φωκίων Ξένος (γεν.1990, Αθήνα) είναι σκηνοθέτης 
και σχεδιαστής. Ως δημιουργός ταινιών κινουμένων 
σχεδίων ενδιαφέρεται για παιχνιδιάρικες και τολμηρές 
ιστορίες που τοποθετούν στο επίκεντρο την οπτική 
αφήγηση και τη συναισθηματική ειλικρίνεια. Δίνοντας 
ιδιαίτερη έμφαση στο χιούμορ και το χρώμα, επιδιώκει 
να συνδυάζει πρακτικές και ψηφιακές τεχνικές για 
τη δημιουργία μοναδικών αναδυόμενων εικόνων. H 
ταινία Heatwave, που πραγματοποίησε στο πλαίσιο 
των σπουδών του στο National Film and Television 
School στο Λονδίνο, έχει διακριθεί σε διεθνείς 
διοργανώσεις, όπως τα κινηματογραφικά βραβεία της 
Ελληνικής Ακαδημίας Κινηματογράφου, το Διεθνές 
Φεστιβάλ Κινηματογράφου του Εδιμβούργου, το Διεθνές 
Φεστιβάλ Κινηματογράφου της Αθήνας-Νύχτες Πρεμιέρας, 
το AnimaSyros καθώς και σε είκοσι τρεις ακόμη 
διαγωνισμούς. Η ταινία έχει διαγωνιστεί σε πάνω 
από εκατό διεθνή φεστιβάλ όπως αυτό του Ανεσί, το 
Anima Mundi, το Encounters και το Διεθνές Φεστιβάλ 
Κινουμένων Σχεδίων του Λονδίνου, ενώ ήταν στη βραχεία 
λίστα για τα μαθητικά βραβεία BAFTA στο Λος Άντζελες. 
Επιπλέον, ήταν η νικήτρια ταινία στην κατηγορία 
Καλύτερης Μεταπτυχιακής Ταινίας Μικρού Μήκους στα 
βραβεία της Royal Television Society για το 2020.

Fokion Xenos (b.1990, Athens) is a director and 
designer. As an animation filmmaker he is interested 
in telling playful and bold stories that focus on 
visual wit and emotional honesty. Placing a particular 
emphasis on colour and form, he seeks to combine 
practical and digital techniques to create unique 
emerging visuals. Heatwave, his MA graduation film, 
produced while studying at the National Film and 
Television School, has received prizes in multiple 
prestigious film festivals such as the Edinburgh 
International Film Festival, Cinekid, the Athens 
International Film Festival, AnimaSyros and many 
others. In addition, Heatwave has been officially 
selected for more than a hundred film festivals around 
the globe, including Annecy International Animation 
Film Festival, Anima Mundi, Encounters Short Film and 
Animation Festival, the London Short Film Festival 
and the London International Animation Festival, 
while it was shortlisted for the Student BAFTA in 
Los Angeles. Recently, it was named Best Student 
Short film by the Royal Television Society 2020.
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Φωκίων Ξένος, Ηeatwave, 2019, 8 λεπτά /  
Fokion Xenos, Ηeatwave, 2019, 8 minutes
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Το αφήνει και κοιτάει το χέρι της. Παίρνει τη 
χαρτοπετσέτα και βγάζει από μέσα το κουταλάκι του καφέ. 
Την απλώνει και την ισιώνει με το άλλο χέρι. Με την άκρη του 
κουταλιού χαράζει γραμμές πάνω στην χαρτοπετσέτα. Κόβει 
μία μία αυτές τις λεπτές λωρίδες και τις τοποθετεί τη μία 
δίπλα στην άλλη.
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She puts it down and contemplates her hand. She takes 
the napkin and pulls out the coffee spoon. With one hand she 
unfolds the napkin and with the other she straightens it. With the 
tip of the spoon, she traces lines on the napkin. She cuts these 
thin strips one by one and places them next to each other.  
 

Ο Μάνος Παπαδάκης (γεν. Ηράκλειο) σπούδασε oργάνωση 
και διοίκηση επιχειρήσεων στο Πανεπιστήμιο Μακεδονίας 
και σκηνοθεσία στη Σχολή Κινηματογράφου και 
Τηλεόρασης Λυκούργου Σταυράκου στην Αθήνα, όπου ζει 
και εργάζεται μέχρι σήμερα. Ξεκίνησε ως παραγωγός 
ταινιών μικρού μήκους (Sunday, Possibly Strangers, 
-1) και στη συνέχεια εργάστηκε ως σεναριογράφος. Η 
πρώτη του σκηνοθετική δουλειά Το νόημα του Αυγούστου 
(2020) περιμένει τη διεθνή πρεμιέρα της, ενώ κέρδισε 
την Τιμητική Διάκριση Ήχου (43ο Φεστιβάλ Δράμας) 
και Βραβείο Καλύτερης Ανδρικής Ερμηνείας (43ο 
Φεστιβάλ Δράμας, Διεθνές Φεστιβάλ Κινηματογράφου της 
Αθήνας-Νύχτες Πρεμιέρας 2020). Προσπαθεί να βγάλει 
προς τα έξω όσο το δυνατό περισσότερες ιστορίες 
κατοικούν στο κεφάλι του προκειμένου να το εμποδίσει 
να εκραγεί. Μέχρι τώρα τα καταφέρνει. Το ζήτημα 
της βίας και των διαφορετικών εκφάνσεών της τον 
απασχολούσε ανέκαθεν. Τρία χρόνια μετά τη γέννηση 
του γιου του, τον απασχολεί όλο και περισσότερο το 
τι εννοούμε όταν αναφερόμαστε στον όρο «οικογένεια». 
Οι ιστορίες του κατοικούν όλο και περισσότερο 
στο μεσοδιάστημα αυτών των δύο προβληματικών.

Manos Papadakis (b. Heraklion) studied Business 
Administration at the University of Macedonia and 
Film and Television Direction at the Hellenic School 
of Cinema and Television Lykourgos Stavrakos in 
Athens where he still lives and works. He started as 
a producer of short films (Sunday, Possibly Strangers, 
-1) and then turned towards scriptwriting. His first 
directorial work The meaning of August (2020)awaits 
its international premiere while it won an Honorary 
Distinction of Sound (43rd Drama Festival) and a Best 
Male Performance Award (43rd Drama International 
Short Film Festival, Athens International Film 
Festival 2020). He tries to release as many of the 
stories inhabiting his head as possible, in order 
to prevent it from exploding. So far, he has been 
fairly successful. He has always been interested in 
the problematic of violence and the various forms 
it can assume. Three years after the birth of his 
son, he is more and more interested in the meaning 
we ascribe to the term of “family”. His stories 
are leaning increasingly more in that direction.
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Μάνος Παπαδάκης, Το νόημα του Αυγούστου, 2020, 26 λεπτά /  
Manos Papadakis, The meaning of August, 2020, 26 minutes
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Τις απομακρύνει και μετά τις ξαναφέρνει κοντά 
προσπαθώντας να σχηματίσει από την αρχή μια χαρτοπετσέτα 
χωρίς «ραφές». Ενδιάμεσα, με το καλαμάκι που έχει 
τσακιστεί στα δύο ρουφάει πού και πού το υπόλειμμα 
πορτοκαλάδας από το ποτήρι που πια περιέχει μόνο  
νερωμένο παγάκι.
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She scatters them on the table and assembles them 
back together, trying to recreate the paper towel, but without 
the seams. Intermittently, she brings the straw, now folded in 
two, to her mouth and sips the leftover orange juice from the 
glass, which by now contains only watered-down ice cubes.

Παναγιώτης Παπαφράγκος (γεν.1985) σπούδασε σκηνοθεσία 
ντοκιμαντέρ στο Λονδίνο και αποφοίτησε με διάκριση 
από το Πανεπιστήμιο Μπρουνέλ του Λονδίνου το 2012. 
Εργάζεται στον κινηματογράφο, την τηλεόραση και σε 
καλλιτεχνικά έργα ως σκηνοθέτης, βοηθός σκηνοθέτη, 
διευθυντής φωτογραφίας και μοντέρ. Έχει συνεργαστεί 
με ιδρύματα, μουσεία, φεστιβάλ, εταιρείες παραγωγής 
και τηλεοπτικούς σταθμούς στην Ελλάδα και το εξωτερικό 
[Εθνική Λυρική Σκηνή, Εθνικό Μουσείο Σύγχρονης 
Τέχνης (ΕΜΣΤ), Στέγη του Ιδρύματος Ωνάση, Sadler’s 
Wells, Μουσείο Μπενάκη, Μπιενάλε της Βενετίας, 
Διεθνές Φεστιβάλ Ίψεν, London Review of Books, BBC, 
CNN, ΕΡΤ, κ.ά.]. Οι ταινίες του είναι ριζωμένες 
στην τέχνη του ντοκιμαντέρ και τον κινηματογράφο 
της πρωτοπορίας και έχουν προβληθεί σε διεθνή 
φεστιβάλ και διαδικτυακές πλατφόρμες [Διεθνές 
Φεστιβάλ Ταινιών Μικρού Μήκους του Ομπερχάουζεν, 
Φεστιβάλ Φωτογραφίας La Nuu στη Βαρκελώνη, thespace.
org (BBC), greatbigstory.com (CNN), κ.ά.].

Panagiotis Papafragkos (b.1985) studied documentary 
film in London and graduated with distinction from 
Brunel University London in 2012. He works in 
film, television and art projects as a director, 
assistant director, cinematographer and editor. 
He has collaborated with institutions, museums, 
festivals, production companies and television 
stations in Greece and abroad [Greek National Opera, 
National Museum of Contemporary Art Athens (EMST), 
Onassis Stegi, Sadler’s Wells, Benaki Museum, the 
Venice Biennale, Ibsen Awards Festival, London 
Review of Books, BBC, CNN, Hellenic Broadcasting 
Corporation (ERT), etc.]. His films are rooted in 
the art of documentary and avant-garde cinema and 
have been screened at international festivals and 
online platforms [International Short Film Festival 
Oberhausen, La Nuu Photography Festival in Barcelona, 
thespace.org (BBC), greatbigstory.com (CNN), etc.].
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Παναγιώτης Παπαφράγκος, As if the Sea should part and show a further Sea, 2018, 1 λεπτό /  
Panagiotis Papafragkos, As if the Sea should part and show a further Sea, 2018, 1 minute
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Μικρές ιεροτελεστίες χωρίς νόημα,  στις οποίες 
αναγνωρίζω τον εαυτό μου. Σε αυτές τις πράξεις βρίσκω μικρά 
θαύματα της καθημερινότητας.
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Small, meaningless rituals in which I see myself. In these 
acts I find small wonders of everyday life.

O Ορφέας Περετζής έχει σκηνοθετήσει δώδεκα επεισόδια 
της σειράς ντοκιμαντέρ Φάροι (2016-17) της πλατφόρμας 
Cosmote TV History, και κόνσεπτ βίντεο για την 
αρχιτεκτονική, τη μουσική, το θέατρο και το σχεδιασμό 
που έχουν προβληθεί στο Μουσείο Μπενάκη, στο Κέντρο 
Πολιτισμού Ίδρυμα Σταύρος Νιάρχος (ΚΠΙΣΝ), στη Στέγη 
του Ιδρύματος Ωνάση και στο Μέγαρο Μουσικής Αθηνών. 
Το 2016, ολοκλήρωσε το πρώτο του μεγάλου μήκους 
ντοκιμαντέρ Στο Κέντρο του Κύκλου που έκανε πρεμιέρα 
στο Διεθνές Φεστιβάλ Ντοκιμαντέρ Θεσσαλονίκης και 
προβλήθηκε στην ΕΡΤ. Οι ταινίες μικρού μήκους του 
έχουν βραβευτεί με πρώτο βραβείο από την Πανελλήνια 
Ένωση Κριτικών Κινηματογράφου, ενώ έχει λάβει 
το βραβείο Αthens Film Lab στο Διεθνές Φεστιβάλ 
Κινηματογράφου της Αθήνας-Νύχτες Πρεμιέρας και 
έχει συμμετάσχει στο Διεθνές Φεστιβάλ Ντοκιμαντέρ 
και Ταινιών Μικρού Μήκους Zinebi του Μπιλμπάο, 
επιλεγμένες ταινίες από το οποίο προκρίνονται για 
τα Βραβεία Όσκαρ. Επιπλέον, έχει αποσπάσει πρώτο 
βραβείο στην κατηγορία μικρού μήκους από το Royal 
Television Society της Αγγλίας για την ταινία του 
Small talk (2007) και πρώτο βραβείο στο Φεστιβάλ 
Ταινιών Μικρού Μήκους της Δράμας (κατηγορία Digi, 
2008). Έχει σπουδάσει ψυχολογία στο Στέρλινγκ της 
Σκωτίας, κινηματογράφο και βίντεο στο Πανεπιστήμιο 
Δημιουργικών Τεχνών της Αγγλίας και σενάριο 
στο London Film School (2008). Επιπλέον, έχει 
συμμετάσχει στο πρόγραμμα Berlinale Talents 2019.

Orfeas Peretzis has directed the 12-episode 
documentary series Lighthouses (2016-17) for Cosmote 
History channel, a major satellite Greek broadcaster. 
Orfeas also directs concept videos for cultural 
institutions and design agencies, which have been 
featured at the Benaki Museum, Stavros Niarchos 
Foundation Cultural Centre (SNFCC), Onassis Stegi and 
the Athens Concert Hall. In 2016, he completed Into 
the Centre of the Wheel, his first feature documentary, 
which premiered at the Thessaloniki Documentary 
Festival and it has been broadcasted by the Hellenic 
Broadcasting Corporation (ERT). His short films have 
received top prize from the Panhellenic Association 
of Film Critics and premiered at the Oscar-qualifying 
Zinebi International Festival of Documentary and 
Short Film Bilbao, Spain, while he has won a short 
film pitch award by the Athens International Film 
Festival. His graduation film, Small Talk (2007), won 
a Royal Television Society Award in the UK and was 
awarded first prize at the Drama International Short 
Film Festival in Greece. He has studied psychology 
in Scotland. In 2004, he moved to England to study 
film and video at the University for the Creative 
Arts and screenwriting at the London Film School 
(2008). He is a 2019 Berlinale Talents alumnus.

153Κινούμενη Εικόνα / Moving Image
Ορφέας Περετζής / Orfeas Peretzis

Ορφέας Περετζής, Στο Κέντρο του Κύκλου, 2017, 72 λεπτά /  
Orfeas Peretzis, Into the Centre of the Wheel, 2017, 72 minutes
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Ο νεορεαλιστής Cesare Zavattini 
έγραφε ότι το τελειό-τερο έργο του 
κινήματος θα ήταν αυτό που θα κατέγραφε 
έναν άνθρωπο στη διάρκεια του ύπνου του. 
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Neorealist Cesare Zavattini wrote that 
the movement's most perfect work would be 
one that captured a man in his sleep. 

Η Κλεονίκη Στάνιτς είναι ενεργή ως σκηνοθέτις και 
καλλιτέχνις. Το 2018 αποφοίτησε από την Ακαδημία 
Gerrit Rietveld στο Άμστερνταμ. H ταινία μικρού 
μήκους της με τίτλο Kappa ήταν υποψήφια για το 
βραβείο GRA, έγινε μέρος μιας ιδιωτικής συλλογής 
και μεταδόθηκε στην ολλανδική τηλεόραση, μεταξύ 
άλλων. Η Κλεονίκη συνεχίζει να γράφει, να παράγει 
και να σκηνοθετεί πειραματικές ταινίες μυθοπλασίας 
που αγγίζουν θέματα όπως οι κοινωνικές σχέσεις 
και η επικοινωνία αναδεικνύοντας τα σουρεαλιστικά 
στοιχεία της σύγχρονης ζωής, ενώ στο επίκεντρο της 
δουλειάς της βρίσκεται η έννοια του «γυναικείου 
βλέμματος». Η Κλεονίκη βλέπει την τέχνη και τη 
δημιουργία αυτής ως ένα μέσο ενίσχυσης της κοινωνικής 
συνοχής και συμμετέχει ενεργά σε πρωτοβουλίες 
που προωθούν έμπρακτα την παραπάνω ιδέα.

Kleoniki Stanich is a visual artist and filmmaker. 
She graduated from the Gerrit Rietveld Academy in 
2018 with her film Kappa, which was nominated for a 
GRA award, became part of a private collection and 
was broadcasted on Dutch TV. She writes, produces 
and directs short, experimental fiction films that 
question social relationships and communication and 
showcase everyday life’s surrealist undertones, 
while her work explores and engages with the concept 
of the female gaze. Kleoniki is a supporter of the 
idea that art can help forge communal bonds and 
participates in initiatives that put it into practice.

Κινούμενη Εικόνα / Moving Image
Κλεονίκη Στάνιτς / Kleoniki Stanich

Κλεονίκη Στάνιτς, Kappa, 2018, 14 λεπτά /  
Kleoniki Stanich, Kappa, 2018, 14 minutes

Some notes on documentary filmmaking Eva Stefani, Letters from Albatross, 1995, 21 minutes 
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Στο Sleep (1964) o Andy Warhol έκανε πράξη 
το νεορεαλιστικό ιδεώδες οδηγώντας συγχρόνως τον 
κινηματογράφο στην ανοικείωση, κάτι που βρίσκεται σε πλήρη 
αντίθεση με τον σύγχρονο κινηματογράφο που ψάχνει το 
νόημα στον κοινωνικό προβληματισμό και στον σχολιασμό της 
επικαιρότητας μεταφορικά ή κυριολεκτικά.
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In Sleep (1964), Andy Warhol put the neorealist ideal 
into practice and all at once led cinema to defamiliarization. 
This is in stark contrast to contemporary cinema, which seeks 
meaning in social reflection and commentary on current 
affairs, whether metaphorically or literally.

Ο Κωστής Χαραμουντάνης γεννήθηκε το 1994 στην Αθήνα. 
Είναι βραβευμένος σκηνοθέτης κινηματογράφου κυρίως 
γνωστός για τις ταινίες Ανθολόγιο μιας Πεταλούδας 
(2020), Ο Σκύλος του Χαμομήλι (2019) και Κιόκου 
Πριν Έρθει το Καλοκαίρι (2018). Από το 2016, έχει 
γράψει και σκηνοθετήσει αναγνωρισμένες ταινίες μικρού 
μήκους και μουσικά βίντεο. Έχει επίσης δημιουργήσει 
έργα βίντεο αρτ στο πλαίσιο θεατρικών παραστάσεων 
που παρουσιάστηκαν στο Φεστιβάλ Αθηνών Επιδαύρου 
και στη Στέγη του Ιδρύματος Ωνάση. Αυτή τη στιγμή, 
ετοιμάζεται να γυρίσει την πρώτη του μεγάλου μήκους 
ταινία με τίτλο Κιούκα Ταξιδεύοντας στο Φεγγάρι 
Μέσα από την Απέραντη Θάλασσα σε συνεργασία με την 
εταιρεία παραγωγής Heretic. Επίσης, αναπτύσσει το 
σενάριο για μια επερχόμενη ταινία μικρού μήκους στο 
ίδιο σύμπαν με τίτλο Κιέρου Η Προφητεία του Φεγγαριού 
σε παραγωγή του Κώστα Ταγκαλάκη και Θέλγιας Πετράκη. 
Το σενάριο για τη δεύτερη μεγάλου μήκους ταινία 
του Η Εκστατική Παραφροσύνη του Θλιμμένου Βοσκού 
είναι επίσης στα σκαριά. Εκτός από την παραγωγή 
ταινιών έχει εμπειρία ως βίντεο άρτιστ, μοντέρ, 
σχεδιαστής ήχου, animator, ηθοποιός, μουσικοσυνθέτης, 
δεύτερος βοηθός σκηνοθέτη και βοηθός παραγωγής στο 
θέατρο, την τηλεόραση και τον κινηματογράφο.

Kostis Charamountanis was born in 1994 in Athens, 
Greece. He is an awarded film director mostly known 
for Anthology of a Butterfly (2020), Dog of Chamomile 
(2019) and Kioku Before Summer Comes (2018). Since 
2016, he has written and directed acclaimed short 
films and music videos. He has also created video art 
as part of theatre plays featured in Athens Epidaurus 
Festival and Onassis Stegi. At the moment, Kostis 
is preparing to shoot his debut feature film titled 
Kyuka Journeying to the Moon Through the Endless Sea 
in cooperation with the greek film production company 
Heretic. He is also developing the script for  
an upcoming short film in the same universe titled  
Kieru Prophecy of the Moon produced by Kostas 
Tagalakis and Thelgia Petraki. The script for his 
second feature The Ecstatic Insanity of the Sorrowful 
Shepherd is also in the works. Apart from making films, 
Kostis has working experience as a video artist, a 
film editor, a sound designer, an animator, an actor, 
a music composer, a second assistant director and 
production assistant in theatre, TV and cinema.

Κινούμενη Εικόνα / Moving Image
Κωστής Χαραμουντάνης / Kostis Charamountanis

Κωστής Χαραμουντάνης, Ανθολόγιο μιας Πεταλούδας, 2020, 12 λεπτά /  
Kostis Charamountanis, Anthology of a Butterfly, 2020, 12 minutes
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Ο κινηματογράφος της παλάμης αναζητά μέσα από 
την εγγύτητα και τον καλώς εννοούμενο ερασιτεχνισμό να 
φωτίσει ιστορίες από την πραγματικότητα του ευτελούς και 
του ασήμαντου, που βρίσκονται στη σκιά του έλλογου, του 
κανονικού, των μεγάλων αφηγήσεων. 
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Through proximity and —in the good sense— 
amateurism, the cinema of the palm seeks to illuminate  
stories derived from a trivial and insignificant reality lying in 
the shadow of all that is reasonable, normal or part of the 
master narratives. 

O Στρατής Χατζηελενούδας ζει και δουλεύει στην 
Αθήνα ως σεναριογράφος και σκηνοθέτης. Οι μικρού 
μήκους ταινίες του έχουν παρουσιαστεί σε διεθνή 
φεστιβάλ. Είναι απόφοιτος των προγραμμάτων 
στήριξης νέων σκηνοθετών Sarajevo Talents και 
IDFAcademy. Το πρώτο ντοκιμαντέρ μεγάλου μήκους 
του Επιστροφή στην κορυφή, απέσπασε το Βραβείο 
Κοινού και το Βραβείο ΕΡΤ στο Φεστιβάλ Ντοκιμαντέρ 
Θεσσαλονίκης, και στη συνέχεια παρουσιάστηκε σε άλλα 
διεθνή φεστιβάλ (Διεθνές Φεστιβάλ Κινηματογράφου 
Θεσσαλονίκης, Διεθνές Φεστιβάλ Κινηματογράφου των 
Τιράνων, Φεστιβάλ Ελληνικού Κινηματογράφου του 
Λος Άντζελες, Διεθνές Φεστιβάλ Κινηματογράφου 
BOSIFEST κ.ά.). Αυτή την περίοδο αναπτύσσει την 
πρώτη του μεγάλου μήκους ταινία μυθοπλασίας και 
το δεύτερο μεγάλου μήκους ντοκιμαντέρ του.

Stratis Chatzielenoudas lives and works in Athens as 
a scriptwriter and film-director. His short films have 
been presented in many international film festivals. He 
is an alumnus of the programs for emerging directors 
Sarajevo Talents and IDFAcademy. His debut feature 
documentary Back to the Top won the Audience Award 
and the Hellenic Broadcasting Corporation (ERT) 
Award at the Thessaloniki Documentary Festival and 
has screened in many international film festivals 
(Thessaloniki International Film Festival, Tirana 
International Film Festival, Los Angeles Greek Film 
Festival, BOSIFEST International Film Festival). 
He is currently developing his first feature fiction 
film and his second feature documentary film.

Κινούμενη Εικόνα / Moving Image
Στρατής Χατζηελενούδας / Stratis Chatzielenoudas

Στρατής Χατζηελενούδας, Επιστροφή στην κορυφή, 2018, 96 λεπτά /  
Stratis Chatzielenoudas, Back to the top, 2018, 96 minutes
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Ο κινηματογραφιστής ψάχνοντας με τη θέρμη της 
παλάμης βρίσκει τον άνθρωπο σε περιοχές του ακανόνιστου, 
του αναπάντεχου, του θαυμαστού και του ιερού. 

Το έργο, το ντοκιμαντέρ, το εργόχειρο, το ποίημα,  
είναι αποτελέσματα αυτής της αναπάντεχης συνάντησης 
μεταξύ δύο ανθρώπων που ενώνονται μέσα και πέρα από  
την πραγματικότητα.

160Μερικές Σημειώσεις για το Ντοκιμαντέρ



The filmmaker, searching with the warmth of his palm, 
finds the human in areas where the irregular, the unexpected, 
the wondrous and the sacred reign. 

The work, the documentary, the handiwork, the poem, 
are what comes out of this unexpected encounter between 
two people united in and beyond reality.

Ο Βασίλης Χρυσανθόπουλος είναι συνιδρυτής και 
επικεφαλής παραγωγός της ελληνικής εταιρίας παραγωγής 
plays2place. Η δουλειά του επικεντρώνεται στην 
ανάπτυξη και παραγωγή πρωτότυπων και καινοτόμων 
ιστοριών για το διεθνές ακροατήριο, με ιδιαίτερη 
έμφαση στην ανακάλυψη και ανάδειξη νέων δημιουργών. 
Η φιλμογραφία του συμπεριλαμβάνει, μεταξύ άλλων, τη 
διεθνώς βραβευμένη ταινία του Αλέξανδρου Αβρανά Miss 
Violence (Αργυρός Λέοντας Καλύτερης Σκηνοθεσίας, 
Βραβείο Coppa Volpi Καλύτερου Ηθοποιού στο Φεστιβάλ 
Κινηματογράφου της Βενετίας 2013). Ο Βασίλης 
είναι μέλος των Ευρωπαίων Επιχειρηματιών Ήχου και 
Εικόνας (EAVE), του Ευρωπαϊκού Δικτύου Ντοκιμαντερ 
(EDN) και του Δικτύου Παραγωγών των Καννών. Είναι, 
επίσης, απόφοιτος των εκπαιδευτικών προγραμμάτων 
EAVE Producers, EAVE Marketing, EAVE B’est, MFI 
Script2Film, MIDPOINT TV Launch και MIDPOINT Cold 
Open και έχει συμμετάσχει ως επίσημος προσκεκλημένος 
σε περισσότερες από τριάντα διεθνείς αγορές 
συμπαραγωγής και διανομής. Έχει τιμηθεί με περισσότερα 
από είκοσι βραβεία για την παραγωγή και ανάπτυξη 
κινηματογραφικών ταινιών και τηλεοπτικών σειρών, 
μεταξύ των οποίων το Βραβείο Midpoint C21, το οποίο 
απέσπασε υπό την ιδιότητα του ανερχόμενου Ευρωπαίου 
παραγωγού τηλεοπτικών σειρών κατά τη διάρκεια του 
Sarajevo Industry Days 2017 του Διεθνούς Φεστιβάλ 
Κινηματογράφου του Σαράγεβο. Τον Αύγουστο του 2019, 
το διεθνές περιοδικό Screen International παρουσίασε 
το προφίλ του στο άρθρο «Five producers to know from 
Southeast Europe». Από το 2020, αποτελεί μέλος του 
διδακτικού προσωπικού της Σχολής Σεναρίου του ΑΝΤ1, 
όπου διδάσκει κινηματογραφική και τηλεοπτική παραγωγή.

Vasilis Chrysanthopoulos is the co-founder and 
head producer of the Greek production company 
plays2place. His work is dedicated to developing and 
producing original, imaginative stories addressed 
to international audiences, with a special focus on 
discovering and promoting new talents and pioneering 
voices. His credits include the award-winning 
festival hit Miss Violence (Silver Lion for Best 
Director and a Coppa Volpi Award for Best Actor at 
Venice International Film Festival 2013). Vasilis 
is a member of European Audio Visual Entrepreneurs 
(EAVE), the European Documentary Network (EDN) and 
Cannes Producers Network. He is an alumnus of the 
training initiatives EAVE Producers, EAVE Marketing, 
EAVE B’est, MFI Script2Film, MIDPOINT TV Launch and 
MIDPOINT Cold Open, and has participated in more 
than thirty film co-production and pitching events. 
He has received more than twenty development and 
production awards for his film and TV projects, 
including the MIDPOINT C21 Award, which he won as an 
emerging European TV series producer during Sarajevo 
International Film Festival’s Industry Days 2017. 
In August 2019, the international magazine Screen 
International featured his profile in its article 
“Five producers to know from Southeast Europe’. 
Since 2020, Vasilis has been a faculty member of 
ANT1 MediaLab, a scriptwriting school in Greece, 
where he teaches production for films and TV series.

Κινούμενη Εικόνα / Moving Image
Βασίλης Χρυσανθόπουλος / Vasilis Chrysanthopoulos

Βασίλης Χρυσανθόπουλος (παραγωγός),  Αλέξανδρος Αβρανάς, Miss Violence, 2013, 99 λεπτά /
Vasilis Chrysanthopoulos (producer), Alexandros Avranas, Miss Violence, 2013, 99 minutes
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Η Εύα Στεφανή είναι σκηνοθέτις, εικαστικός και καθηγήτρια θεωρίας και πράξης του κινηματογράφου στο Εθνικό και 
Καποδιστριακό Πανεπιστήμιο Αθηνών στο Τμήμα Επικοινωνίας και Μέσων Μαζικής Ενημέρωσης και επισκέπτρια καθηγήτρια 
στο Freie Universität στο Βερολίνο, στο Τμήμα Νεοελληνικών Σπουδών. Σπούδασε κινηματογράφο στη Σχολή Ateliers Varan στο 
Παρίσι, στην Εθνική Σχολή Κινηματογράφου και Τηλεόρασης στη Βρετανία και στο Πανεπιστήμιο της Νέας Υόρκης. Eπιλεκτική 
φιλμογραφία της: Μέρες και Νύχτες της Δήμητρας Κ. (2021), Χειρόγραφο (2017), Ο ναός της Παρθένου (2017), Τι ώρα είναι; 
(2012), Λουόμενοι (2008), Ακρόπολις (2001, 2004), Το Κουτί (2004), Η επιστροφή του Ε.Χ. Γονατά (1998), Αθήναι (1995). Οι 
ταινίες της έχουν προβληθεί σε διεθνή φεστιβάλ όπως το Διεθνές Φεστιβάλ Ντοκιμαντέρ του Άμστερνταμ, το Φεστιβάλ Visions 
du Réel, το Διεθνές Φεστιβάλ Ντοκιμαντέρ FIPADOC και έχει συμμετάσχει σε διεθνείς εκθέσεις όπως η documenta 14 και η 
Μπιενάλε της Βενετίας (2019). Είναι συγγραφέας των βιβλίων 10 κείμενα για το ντοκιμαντέρ (Πατάκη, 2017)· Ντοκιμαντέρ: Το 
παιχνίδι της παρατήρησης (Πατάκη, 2016)· και Τα μαλλιά του Φιν (Πόλις, 2014).
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Eva Stefani is a film director, visual artist, professor of Theory and Practice at the Department of Communication and 
Media Stuides, National and Kapodistrian University of Athens; and a visiting professor at the Center for Modern Greece, Freie 
Universität Berlin. She studied cinema at the Ateliers Varan in Paris, the National School of Film and Television in the UK and at 
New York University. Selected filmography: Days and Nights of Dimitra K. (2021), Manuscript (2017), Virgin’s Temple (2017), 
What time is it? (2012), Bathers (2008), Acropolis (2001), The Box (2004), The Return of E.C. Gonatas (1998), Athene (1995). 
Her films have been screened at a number of international festivals, including the International Documentary Festival Amsterdam, 
Visions du Réel and the International Documentary Festival FIPADOC. In addition, she has participated in international exhibi-
tions such as documenta 14 and the Venice Biennale (2019). She is the author of the books 10 texts on documentary (Pataki, 
2017); Documentary: The Game of Observation (Pataki, 2016); and Finn's Hair (Polis, 2014).

Η Κυβέλη Short (γεν. Λονδίνο) μεγάλωσε στην Αθήνα 
και αποφοίτησε από το King's College του Λονδίνου 
το 2014. Έχει δουλέψει ως συνεργάτης παραγωγός 
στις μικρού μήκους ταινίες μυθοπλασίας A Summer 
Place (2021) της Αλεξάνδρας Ματθαίου, Λεωφόρος 
Πατησίων (2018) του Θανάση Νεοφώτιστου και στην 
υβριδική ταινία μικρού μήκους Bella (2020) της 
Θέλγιας Πετράκη. Από το 2019 συνεργάζεται με τη 
Μαρία Δρανδάκη πάνω στην ανάπτυξη των ταινιών 
της εταιρίας Homemade Films, συμπεριλαμβανομένων 
των Τιτανικός Ωκεανός της Κωνσταντίνας Κοτζαμάνη, 
Arcadia του Γιώργου Ζώη, Animal της Σοφίας Εξάρχου 
και Αποκλονίστηκε η Ψυχή μου του Σύλλα Τζουμέρκα. 
Το 2020 συμμετείχε στο πρόγραμμα Sarajevo Talents. 

Kyveli Short (b. London) grew up in Athens and 
graduated from King’s College London in 2014. As 
a freelancer, she is the associate producer of the 
short fiction films A Summer Place (2021) by Alexandra 
Matheou, and Patision Avenue (2018) by Thanasis 
Neofotistos, as well as the hybrid short film Bella 
(2020) by Thelyia Petraki. Since 2019, she has been 
collaborating with Maria Drandaki in the development 
of Homemade Films’ slate, including Titanic Ocean 
by Konstantina Kotzamani, Arcadia by Yorgos Zois, 
Animal by Sofia Exarchou and My Soul Startled by Syllas 
Tzoumerkas. She is a Sarajevo Talents 2020 alumnus.

Κινούμενη Εικόνα / Moving Image
Κυβέλη Short / Kyveli Short

Κυβέλη Short (παραγωγός), Κωνσταντίνα Κοτζαμάνη, Titanic Ocean, σε στάδιο ανάπτυξης /  
Κyveli Short (producer), Konstantina Kotzamani, Titanic Ocean, in development

Short bio: Eva Stefani
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Καιταδυομαζί 1 ή προσπάθειες διαχείρισης μιας κατάστασης καλλιτεχνικής αμφιβολίας
Στεριανή Τσιντζιλώνη 

Το κείμενο αυτό αποτελεί μια κριτική ανασκόπηση της εμπειρίας μου από τη συμμε-
τοχή μου ως μέντορας στο Πρόγραμμα Υποστήριξης Καλλιτεχνών Ίδρυμα Σταύρος 
Νιάρχος (ΙΣΝ) της ARTWORKS στο πεδίο του Χορού. Κυρίως αφορά στη λειτουργία 
του Προγράμματος ως έναν χωροχρόνο εκτός, και ταυτόχρονα εντός της παραγω-
γικής πορείας μιας/ενός καλλιτέχνιδας/-η του χορού. Αποτελείται από προσωπικές 
σκέψεις, σχόλια που ακούστηκαν στις διαδικτυακές μας συναντήσεις, βιβλιογραφικές 
παραπομπές και σχόλια.
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Καιταδυομαζί ή προσπάθειες διαχείρισης 
μιας κατάστασης καλλιτεχνικής αμφιβολίας

1 Rebecca Schneider στο «Inside/Beside Dance Studies: A Conversation Mellon Dance Studies in/and 
the Humanities», Michelle Clayton, Mark Franko, Nadine George-Graves, André Lepecki, Susan Manning, 
Janice Ross, Rebecca Schneider, Stefanie Miller, επιμέλεια και εισαγωγή: Noémie Solomon, Dance 
Research Journal 45, Τεύχος: 3 (Δεκέμβριος 2013): 3-28, doi:10.1017/S0149767713000235. 



Bothand 1 or efforts in managing a state of artistic doubt 
Steriani Tsintziloni 

The following text offers a critical overview of my experience as mentor of the Dance 
Fellows participating in the Stavros Niarchos Foundation (SNF) Artist Fellowship Pro-
gram by ARTWORKS. It is mainly concerned with examining the operation of the 
Program as a space-time continuum lying both outside and within the productive tra-
jectory of a dance artist. It assembles personal opinions, views expressed during our 
online sessions, references to bibliographical sources as well as various comments.  

Η Δάφνη Αντωνιάδου είναι ανεξάρτητη χορογράφος, 
περφόρμερ και χορεύτρια. Αποφοίτησε με «Άριστα» από 
την Κρατική Σχολή Ορχηστικής Τέχνης (ΚΣΟΤ) (2016) και 
από το Τμήμα Φυσικοθεραπείας του ΤΕΙ Αθηνών (2014). 
To 2017 δημιούργησε το πρώτο της χορογραφικό έργο, 
Matter, σε συνεργασία με τον συνθέτη Constantine 
Skourlis και τον εικαστικό Στάθη Δογάνη, το οποίο 
έκανε πρεμιέρα στο Κέντρο Τέχνης και Πολιτισμού 
Beton7. Το 2018 παρουσίασε το έργο Fos στο πλαίσιο 
του Borderline Festival της Στέγης του Ιδρύματος 
Ωνάση σε συνέχεια της συνεργασίας της με τον 
Constantine Skourlis. Την ίδια χρονιά, συνεργάστηκε 
ως περφόρμερ με τη σκηνοθέτιδα Ραφίκα Σαουίς για την 
περφόρμανς μακράς διαρκείας Anima Captus Τρωάδες, η 
οποία παρουσιάστηκε στο Μουσείο Μπενάκη. Το 2019, 
συνεργάστηκε ως χορεύτρια με τη σκηνοθέτιδα Έφη 
Μπίρμπα στην παράσταση Δον Κιχώτης, Βιβλίο 2ο, κεφ. 
23o. Συμμετείχε στο έργο του Christof Migone Mixer, 
το οποίο παρουσιάστηκε στο πλαίσιο του Borderline 
Festival 2019 και χορογράφησε το έργο Europeana της 
Ραφίκα Σαουίς, μια συμπαραγωγή της Εθνικής Λυρικής 
Σκηνής με τα Βραβεία Ίψεν και τη Lineculture. Το 2020 
παρουσίασε στο 7o Φεστιβάλ Νέων Χορογράφων της Στέγης 
του Ιδρύματος Ωνάση τη νέα της χορογραφική δουλειά με 
τίτλο Vanishing Point, σε συνεργασία με τον χορευτή 
και χορογράφο Αλέξανδρο Βαρδαξόγλου και πρωταγωνίστησε 
στην μικρού μήκους ταινία του Γιώργου Ζώη Touch Me.

Dafin Antoniadou is a freelance choreographer, 
performer and dancer. In 2016, she graduated first in 
her class from the Greek National School of Dance 
(KSOT). She also holds a degree from the Department 
of Physiotherapy of the Technological Educational 
Institute of Athens (2014). In 2017 she created her 
first choreographic work, Matter, in collaboration 
with composer Constantine Skourlis and artist Stathis 
Doganis, which premiered at Beton7 Centre for the 
Arts in Athens. In 2018, she presented Fos in the 
context of Onassis Stegi’s Borderline Festival, 
another fruit of her collaboration with Constantine 
Skourlis. Furthermore, she worked with Rafika Chawise 
on the multidimensional performance/installation Anima 
Captus-Troades, which was presented at the Benaki 
Museum in Athens. In 2019, she performed in Efi Birba’s 
performance piece Don Quixote, 2nd Book, chapter 23 
and choreographed Rafika Chawise’s Europeana, produced 
jointly by the Greek National Opera, Ibsen Awards 
and Lineculture. In 2020, her new choreographic work 
Vanishing Point premiered at Onassis Stegi’s New 
Choreographers Festival 7. The work is the result 
of her collaboration with dancer and choreographer 
Alexandros Vardaksoglou. In the same year, she starred 
in the short film Touch Me, directed by Yorgos Zois.
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Δάφνη Αντωνιάδου, Κωνσταντίνος Σκουρλής, Αλέξανδρος Βαρδαξόγλου,  
Vanishing Point: Metamorphosis, 2021, 9 λεπτά  /  
Dafin Antoniadou, Constantine Skourlis, Alexandros Vardaxoglou,  
Vanishing Point: Metamorphosis, 2021, 9 minutes
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1 Rebecca Schneider in “Inside/Beside Dance Studies: A Conversation Mellon Dance Studies in/and the 
Humanities”, Michelle Clayton, Mark Franko, Nadine George-Graves, André Lepecki, Susan Manning, Janice 
Ross, Rebecca Schneider, Stefanie Miller, edited and introduced by: Noémie Solomon, Dance Research 
Journal 45, Vol: 3 (December 2013): 3-28, doi:10.1017/S0149767713000235. 



Ι. Τι μορφές μπορεί να πάρει η αμφιβολία;
Τον Δεκέμβριο του 2019 πραγματοποίησα μια διάλεξη-περφόρμανς (lecture-

performance) στις/στους Fellows του πεδίου του Xορού του Προγράμματος Υποστή-
ριξης Καλλιτεχνών Ίδρυμα Σταύρος Νιάρχος (ΙΣΝ) της ARTWORKS με θέμα την 
«αμφιβολία». Πώς, δηλαδή, εκείνη η κρίσιμη στιγμή κατά την οποία -σύμφωνα με την 
ετυμολογία της λέξης- βαλλόμαστε από δύο πλευρές, μια συνθήκη όπου αντίρροπες 
δυνάμεις επιδρούν πάνω μας, μπορεί να αποβεί μια στιγμή δημιουργικότητας, και όχι 
αδιεξόδου. Αυτή η διττή κατάσταση, που προς στιγμήν επισημαίνει ότι φτάσαμε στο 
όριο των δεδομένων μας, ανοίγει πιθανά νέες, απρόβλεπτες δυνατότητες, που πριν 
από τη στιγμή της αμφιβολίας κρύβονταν πίσω από την ευχαρίστηση της βεβαιότητας. 
Το παράδειγμα της πρακτικής του «contact improvisation», μιας αυτοσχεδιαστικής 
τεχνικής που βασίζεται στην επαφή των σωμάτων που χρησιμοποίησα στη διάλεξη-πα-
ράσταση, εμπεριέχει τέτοιες συνθήκες. Οι χορευτές πρέπει, για παράδειγμα, να ισορ-
ροπούν ανάμεσα σε δύο φαινομενικά αντιτιθέμενες συνθήκες. Από τη μία, καλούνται 
να αφήνουν τον αυτοέλεγχο στην αμοιβαία εμπιστοσύνη, και από την άλλη να αυτορυθ-
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Ι. What form can doubt take? 
In December 2019, I gave a lecture/performance for the Dance Fellows par-

ticipating in the Stavros Niarchos Foundation (SNF) Artist Fellowship Program. The 
theme of that talk was “doubt” and through it I examined how that crucial moment, 
when—as the word’s etymology suggests—we are caught in the crossfire with shots 
coming from either directions, and have opposing forces acting upon us, can become 
a moment of creativity rather than a moment of deadlock. 

This duality, which momentarily seems to be indicating that we have reached 
the limit of our present condition, can potentially open up new, unforeseen possibili-
ties, hiding behind the pleasure of our certainty right before doubt grips up. 

The practice of "contact improvisation", an improvisation technique relying on 
body contact which I used during my lecture-performance, is an example of a sit-
uation involving elements of this type. Dancers must, for example, strike a balance 
between two seemingly contradictory conditions. On the one hand, they are required 
to give up their self-control in favor of mutual trust; on the other hand, in order to 

Η Ιωάννα Αποστόλου (γεν. Αθήνα) αποφοίτησε από την 
Κρατική Σχολή Ορχηστικής Τέχνης (ΚΣΟΤ) το 2007. 
Ως υπότροφος του Ιδρύματος Υποτροφιών Αδελφών 
Πράτσικα, συνέχισε τις σπουδές της στον σύγχρονο 
χορό στο Folkwang Hochschule (μετέπειτα Φόλκβανγκ 
Πανεπιστήμιο των Τεχνών), με έδρα το Έσσεν της 
Γερμανίας. Ως χορεύτρια έχει συνεργαστεί, μεταξύ 
άλλων, με τους: Ιωάννα Πορτόλου, Αγγελική Στελλάτου, 
Μαρία Κολιοπούλου, Μαριέλα Νέστορα, Μαριάννα 
Καβαλλιεράτου, Πέρσα Σταματοπούλου, Φώτη Νικολάου, 
Χάρη Κούσιο, Μυρτώ Γράψα, Λία Τσολάκη, Όλια Λυδάκη, 
Χάρη Μανταφούνη, κ.ά., δίνοντας παραστάσεις στην 
Ελλάδα και στο εξωτερικό. Έχει βραβευτεί στο 5ο 
Διεθνές Φεστιβάλ Χορού της Αλγερίας (2013) με την 
ομάδα Πρόσχημα της Μαρίας Κολιοπούλου. Από το 2008 
διδάσκει σύγχρονο χορό σε παιδιά, σπουδαστές χορού 
και ενήλικες. Έχει συνεργαστεί με πολλές σχολές χορού 
και στούντιο, όπως την Ανώτερη Επαγγελματική Σχολή 
ΧοροΧρόνος, τη σχολή χορού της Έλενας Βακαλοπούλου, τη 
Δημοτική Σχολή Χορού Καλαμάτας, το studio Danc.c.e, 
τη Σχολή Χορού Χορός κ.ά. Το 2017 έγινε μέλος της 
ομάδας χορευτών-δασκάλων του προγράμματος Dancing to 
connect για μαθητές Γυμνασίου και Λυκείου της Στέγης 
του Ιδρύματος Ωνάση. Στο θέατρο έχει συνεργαστεί, 
ως χορογράφος, μεταξύ άλλων με την ομάδα λυρικού 
θεάτρου Ραφή, τον Παντελή Δεντάκη και την Μαριλίτα 
Λαμπροπούλου, και έχει διατελέσει βοηθός χορογράφου 
της Λίας Τσολάκη στην όπερα Η Μύτη, σε σκηνοθεσία 
Πίτερ Στάιν στην Εθνική Όπερα της Φινλανδίας.

Ioanna Apostolou (b. Athens) graduated in 2007 from 
the Greek National School of Dance (KSOT). She 
received a scholarship from the Pratsikas Brothers 
Scholarship Foundation and continued her studies 
in contemporary dance at the Folkwang Hochschule 
(later renamed to Folkwang University of the Arts)
in Essen, Germany. As a dancer and performer, she 
has collaborated with various dance companies and 
choreographers such as Ioanna Portolou, Angeliki 
Stellatou, Maria Koliopoulou, Mariela Nestora, 
Fotis Nikolaou, Marianna Kavallieratos, Persa 
Stamatopoulou, Lia Tsolaki, Harry Koushos, Myrto 
Grapsa, Olia Lydaki, Haris Mandafounis and others. 
Together with choreographer Maria Koliopoulou’s 
Prosxima Dance Company, she received an award during 
the 5th International Dance Festival, Algiers 
(2013). She has been teaching contemporary dance 
to children, dance students and adults since 2008 
and has collaborated with several dance schools and 
studios in Athens, such as HoroHronos Professional 
Dance School, Elena Vakalopoulou Dance School, 
Studio Dan.c.ce, Horos Dance School, etc. Ever since 
2017, she has been a member of the Onassis Stegi 
Dancing to Connect program which is addressed for 
secondary school students.  As a choreographer in 
theater performances, she has collaborated with 
Rafi lyrical theater company, director Pandelis 
Dendakis and Marilita Lambropoulou, while she has 
also served as assistant choreographer to Lia 
Tsolaki for the opera The Nose, directed by Peter 
Stein and presented at the Finnish National Opera.
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Ιωάννα Αποστόλου (χορεύτρια), Terrain, 2018, χορογραφία: Μαρία Κολλιοπούλου,  
άποψη περφόρμανς, 45 λεπτά, Τrii Art Hub, Αθήνα, φωτογραφία: Ειρήνη Βασιλάτου /  
Ioanna Apostolou (dancer), Terrain, 2018, choreographer: Maria Kolliopoulou,  
performance view, 45 minutes, Τrii Art Hub, Athens, photo: Irini Vasilatou
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μίζουν την κινητική τους κατάσταση, ώστε να κρατάνε ρέουσα την ενέργειά τους, ενώ 
προκύπτουν συνεχώς νέες κινητικές συνθήκες στις οποίες πρέπει να ανταποκρίνονται.  
Μια τέτοια πρακτική εμπεριέχει πολλαπλές επιλογές αντίδρασης στην κάθε κινητική 
πρόκληση, και γι’ αυτό  συνεπάγεται τη στιγμιαία αμφιβολία για τον κάθε χορευτή. 

Ίσως το πιο ενδιαφέρον σημείο αυτής της διάλεξης-περφόρμανς να ήταν το 
σημείο που ανέφερα ήδη: η πιθανότητα να αποβεί γόνιμη, η ένωση των δύο πλευρών.  

«Όσο περισσότερο καλούμαστε να είμαστε δημιουργικοί, πολιτικοί, επαναστα-
τικοί, και δυναμικοί στους τρόπους εργασίας μας, τόσο πιο τυποποιημένη και ελεγχό-
μενη γίνεται η υποκειμενικότητά μας.»2 

Η στιγμή της αμφιβολίας ως μέρος μιας καλλιτεχνικής πορείας και μιας δημιουρ-
γικής διαδικασίας είναι ένα πολύ συνηθισμένο μοτίβο στην καθημερινότητα του χορού, 
ιδίως σε αυτή της ανεξάρτητης σκηνής του. Οι υλικές συνθήκες παραγωγής ενός έργου 
καθιστούν, ωστόσο, αυτή τη στιγμή εξαιρετικά επίφοβη. Είναι αυτή που ενισχύει την  ήδη 
υφιστάμενη επισφάλεια του πεδίου του χορού, με τα εγχειρήματα μικρής διάρκειας σε 
μια συνεχή κίνηση αναζήτησης χρηματοδότησης και παραγωγής ιδεών.  
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2 Bojana Kunst, Artist at Work. Proximity of Art and Capitalism  
(Winchenster & Washington: zero books, 2015), 32



maintain the flow of their energy, they are required to self-regulate their movement—
while at the same time responding to new and constantly evolving kinetic situations. 
A practice of this kind offers a wide range of options when it comes to responding to 
the challenges presented with each movement, and therefore renders each individual 
dancer vulnerable to doubt.  

Perhaps the most interesting point of this lecture-performance is the one I al-
ready mentioned: the possibility of it proving useful, the coming together of both sides.  

“The more we are invited to be creative, political, revolutionary and  
dynamic in our ways of working, the more standardized and controlled our subjec-
tivity becomes”2 

The moment of doubt viewed as part of the artist’s trajectory and of the crea-
tive process is a very common motif in the everyday reality of dance. This is particularly 
true for the independent dance scene. The material conditions under which the work is 
produced, however, render this moment even riskier. This further aggravates the precar-
iousness of the dance sector, whereby artists work in short-term projects and continu-
ously strive to secure funding and generate new ideas. 

Η Νεφέλη Αστερίου (γεν. Αθήνα) αποφοίτησε με «Άριστα» 
από την Κρατική Σχολή Ορχηστικής Τέχνης (ΚΣΟΤ) το 
2015 και τη χρονιά 2015-16, υπήρξε μέλος της ομάδας 
Bodhi Project στην Πειραματική Ακαδημία Χορού στο 
Σάλτσμπουργκ (SEAD). Έχει συνεργαστεί με τους Etienne 
Guilloteau, Ian Kaler, Αντώνη Φωνιαδάκη, Ίρις 
Καραγιάν, Αναστασία Βαλσαμάκη, Δημήτρη Μυτιληναίο 
και Christian Rizzo. Παράλληλα έχει παρουσιάσει τη 
δουλειά της σε συνεργασία με άλλους καλλιτέχνες στο 
Φεστιβάλ Αθηνών Επιδαύρου (Let me serve you, 2018), 
στο Φεστιβάλ Νέων Χορογράφων της Στέγης του Ιδρύματος 
Ωνάση (Besuch, 2021), ενώ συνεπιμελήθηκε την έκδοση 
του φανζίν Are you here?. Την ενδιαφέρουν η αδρεναλίνη 
και η ευαισθησία του κινούμενου σώματος τη στιγμή της 
έκθεσης μπροστά στο βλέμμα και επιθυμεί να συνεχίσει 
να πλησιάζει τον κόσμο και τον εαυτό της χορεύοντας.

Nefeli Asteriou (b. Athens) graduated with honors 
from the Greek National School of Dance (KSOT) in 
2015. Between 2015-16, she was a member of the Bodhi 
Project dance company at Salzburg Experimental 
Academy of Dance (SEAD). Choreographers she has 
worked with include, among others: Ian Kaler, Andonis 
Foniadakis, Iris Karayan, Anastasia Valsamaki, 
Etienne Guilloteau, Dimitris Mytilinaios and 
Christian Rizzo. She has also presented her own 
work in collaboration with other dance artists in 
the Athens Epidaurus Festival (Let me serve you, 
2018), in New Chorographers Festival of Onassis Stegi 
(Besuch, 2021) and she has co-curated the fanzine 
Are you here?. She is interested in the adrenaline 
and sensitivity of the moving body in the moment of 
exposure in front of the gaze, and desires to keep 
approaching the world and herself through dancing.
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Νεφέλη Αστερίου, A dance as a dance, 2021, χορογραφία: Ίρις Καραγιάν, άποψη περφόρμανς, 55 
λεπτά, Φεστιβάλ Αθηνών Επιδαύρου, Πειραιώς 260, φωτογραφία: Πηνελόπη Γερασίμου /  
Nefeli Asteriou, A dance as a dance, 2021, choreography: Iris Karayan, performance view,  
55 minutes, Athens Epidaurus Festival, Pireos 260, photo: Pinelopi Gerasimou

2 Bojana Kunst, Artist at Work. Proximity of Art and Capitalism  
(Winchenster & Washington: zero books, 2015), 32
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Πώς μπορεί να λειτουργήσει μια συνθήκη που θέτει αυτήν την αγωνία για επιβί-
ωση σε μια λιγότερο ανταγωνιστική βάση;      

Η διττή φύση μιας συνθήκης αμφιβολίας μοιάζει με τον νεολογισμό «bothand» 
της Rebecca Schneider3: Καιταδυομαζί. Η Schneider, αναφερόμενη στις θεωρητικές 
σπουδές χορού, προτείνει αυτόν τον όρο ως μια σύνδεση θεωρίας και πράξης, μια 
ερευνητική διαδικασία που προσεγγίζει το ατελές, το ενδιάμεσο, το λάθος. Τονίζει, 
δηλαδή, ότι αυτή η ενδιάμεση κατάσταση είναι κάτι που η Ακαδημία δυσκολεύεται να 
αποδεχτεί με τις καθαρά λογοκρατικές διαδικασίες που διαθέτει. 

Σε αυτήν την περίσταση, ο όρος Καιταδυομαζί δηλώνει μια προσωπική μου εκτί-
μηση για το πώς λειτουργεί η περίοδος της συμμετοχής των Fellows του πεδίου του Χο-
ρού στο Πρόγραμμα. Για τους καλλιτέχνες αποτελεί μια περίοδο έρευνας, περισυλλογής, 
αναστοχασμού και επανατοποθέτησης. Παρ’ όλα αυτά, δε λειτουργεί εκτός της καλλιτε-
χνικής τους πορείας, ακόμα και αν δίνει το έναυσμα για μια νέα. Χωρίς να ανήκει σε κά-
ποιο συγκεκριμένο πλαίσιο (εκπαιδευτικό, ακαδημαϊκό, ερευνητικό), ανήκει ταυτόχρονα 
σε όλα με τους τρόπους που ο καθένας τα έχει ανάγκη. 
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Michelle Clayton, Mark Franko, Nadine George-Graves, André Lepecki, Susan Manning, Janice Ross, Rebecca Schneider,  
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How a less competitive condition for survival might work?  
The dual nature of a doubtful situation reverberates of the “bothand”, a ne-

ologism coined by Rebecca Schneider3, or in my own words: Bothatonce. Taking 
dance theory studies as her point of reference, Schneider proposes this term as a 
connection between theory and practice, a research process attempting to approach 
all that is imperfect, in-between, mistaken. That is, she stresses, that this in-between  
state is something that the Academy, with its purely logocentric processes, has diffi-
culty accepting.  

In this instance, I use the term Bothatonce to describe how I believe the Dance 
Fellowship of the Program works. For the artists, this is a period of time devoted to re-
search, reflection, contemplation and reinventing oneself. It does not lie outside their 
artistic trajectory, even if it may lead them to new directions. Although not limited to a 
specific context (educational, academic, research), it is, at the same time, an integral 
part of all, depending on each dancer’s individual needs. 

Η Αναστασία Βαλσαμάκη, αριστούχος απόφοιτος της 
Κρατικής Σχολής Ορχηστικής Τέχνης (ΚΣΟΤ), έκανε το 
ντεμπούτο της ως χορογράφος με την παράσταση Sync τον 
Ιούνιο του 2016 και επιλέχθηκε από το δίκτυο Aerowaves 
ως μια από τους είκοσι ανερχόμενους χορογράφους 
στην Ευρώπη για το 2017. Στη συνέχεια, παρουσίασε 
το Sync στο φεστιβάλ Spring Forward 17 στη Δανία, 
καθώς και στο Φεστιβάλ Αθηνών Επιδαύρου. Την ίδια 
χρονιά, παρακολούθησε το χορογραφικό μεταπτυχιακό 
πρόγραμμα «International Choreographic Exchange» στην 
Πειραματική Ακαδημία Χορού στο Σάλτσμπουργκ (SEAD) και 
παρουσίασε το έργο Aether στο φεστιβάλ New Faces New 
Dances 2017 στο Σάλτσμπουργκ, το ντουέτο Dimensions 
of a memory, καθώς και τη βασισμένη στο έργο της 
Nevin Aladag Five Stones Game, περφόρμανς χορού By 
the means of a Body στο Salzburger Kunstverein. Το 
2018, συνεργάστηκε με το Εθνικό Θέατρο ως κινησιολόγος 
και χορογράφησε το έργο Body Monologue για το Arc 
For Dance Festival 2018. Το 2020 χορογράφησε το 
DisJoint, στο πλαίσιο του 7ου Φεστιβάλ Νέων Χορογράφων 
στη Στέγη του Ιδρύματος Ωνάση και επιλέχθηκε ως 
Aerowaves Twenty21 artist με το έργο της Body 
Monologue. Το πιο πρόσφατο έργο της W REST L ING 
έκανε πρεμιέρα στην Αθήνα το Σεπτέμβριο του 2021 με 
την οικονομική υποστήριξη του Υπουργείου Πολιτισμού 
και Αθλητισμού. Έχει χορέψει για την Hellenic Dance 
Company σε έργα των Martha Graham, Anton Lachky και 
έχει μεταξύ άλλων συνεργαστεί με τους/τις Millicent 
Hodson&Kenneth Archer, Μίνα Ανανιάδου, Κυριακή 
Νασιούλα, Στέλλα Φωτιάδη, Δημήτρη Μυτιληναίο, Σπύρο 
Κουβαρά κ.ά. Συνεχίζει να είναι ενεργή χορεύτρια 
και χορογράφος, ενώ παράλληλα διδάσκει χορό.

Anastasia Valsamaki graduated with honors from the 
Greek National School of Dance (KSOT) and made her 
debut as a young choreographer with Sync in 2016 
with which she was selected from the Aerowaves 
network as one of the twenty most promising emerging 
choreographers in Europe for 2017. Sync was then 
performed in Spring Forward 17 festival, in Denmark 
and in the Athens Epidaurus Festival. In the context 
of her postgraduate choreographic studies in the 
International Choreographic Exchange Program in 
Salzburg Experimental Academy of Dance (SEAD), she 
choreographed Aether for the New Faces New Dances 
Festival 2017 in Salzburg, the duet Dimensions of a 
memory, as well as the performance By the means of 
a Body, at the Salzburger Kunstverein, based on the 
work of Nevin Aladag Five Stones Game. In 2018, she 
collaborated with the National Theatre of Greece as 
a movement advisor and choreographed Body Monologue 
as part of the Arc For Dance Festival. In 2020, she 
created DisJoint for the 7th Young Choreographers 
Festival by Onassis Stegi. For 2021, her work Body 
Monologue is promoted by the Aerowaves Network and 
her latest work W REST L ING premiered in Athens, 
Greece. As a dancer she has performed works by Martha 
Graham and Anton Lachky for the Hellenic Dance 
Company and collaborated with several choreographers 
such as Millicent Hodson&Kenneth Archer, Mina 
Ananiadou, Kyriaki Nasioula, Stella Fotiadi, Dimitris 
Mitilinaios, Spyros Kouvaras and more. She continues 
to create, perform and teach contemporary dance.
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Αναστασία Βαλσαμάκη / Anastasia Valsamaki 

Αναστασία Βαλσαμάκη (χορογράφος και χορεύτρια), Body Monologue, 2019,  
άποψη περφόρμανς, 20 λεπτά, πρώην εκθεσιακός χώρος αυτοκινήτων ΦΙΑΤ, Αθήνα, 
Γαβριέλα Αντωνοπούλου, φωτογραφία: Archlabyrinth / Anastasia Valsamaki 
(choreographer and dancer), Body Monologue, 2019, performance view, 20 minutes, 
former FIAT car dealership showroom, Athens, Gavriela Antonopoulou, photo: Archlabyrinth

Bothand or efforts in managing  
a state of artistic doubt  

3 Rebecca Schneider in “Inside/Beside Dance Studies: A Conversation Mellon Dance Studies in/and the Humanities”,  
Michelle Clayton, Mark Franko, Nadine George-Graves, André Lepecki, Susan Manning, Janice Ross, Rebecca Schneider,  
Stefanie Miller, edited and introduced by: Noémie Solomon, Dance Research Journal 45, Vol.: 3 (December 2013): 3-28



Τι είναι «παραγωγή έργου» στο πλαίσιο του χορού; 
Πώς ορίζεται τι είναι μέρος της παραγωγής και τι όχι; 
Οι σκέψεις μου είναι έρευνα;  
Η έρευνα είναι έργο; Το έργο είναι σκέψη;      
Εάν αυτά τα ερωτήματα τεθούν σε ένα πλαίσιο χωρίς το αίτημα ενός τελικού 

καλλιτεχνικού προϊόντος με την παραδοσιακή έννοια, τότε «παράγεται» έργο; 
Αυτές οι σκέψεις γεννιούνται ενώ παρακολουθώ τους συμμετέχοντες  στο πε-

δίο του Χορού κατά τη διάρκεια της συμμετοχής τους στο Πρόγραμμα, και προσπαθώ 
να καταλάβω: πώς άραγε λειτουργεί αυτή η περίοδος για την πορεία ενός καλλιτέχνη; 

Η Isabelle Stengers4 προτείνει να σκεφτούμε τις πρακτικές ως εργα-
λεία για σκέψη. Επιπλέον, υποστηρίζει ότι τόσο οι πρακτικές, όσο και οι σκέ-
ψεις παράγονται και παράγουν ένα δίκτυο σχέσεων, μέσα στο περιβάλλον 
στο οποίο βρίσκονται και επικοινωνούν. Επομένως, αυτό το περιβάλλον δεν  
είναι απλώς ένα πλαίσιο, αλλά ένας βιότοπος, ένα οικοσύστημα που θρέφεται 
και θρέφει.
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4 Isabelle Stengers, (2005) «Introductory notes on an ecology of practices»,  
Cultural Studies Review 11, Τεύχος 1 (Μάρτιος 2005): 183-196



What does it mean to “produce work” in the context of dance?  
How does one define what is part of the production and what is not?  
Do my own thoughts count as research?  
Is research part of the work? Does the work qualify as thinking? 
If these questions are raised in a context where, it is not necessary to produce 

an artistic product at the end of the process in the traditional sense, can it then be said 
that a work is actually "produced"? 

These thoughts are generated as I observe the Dance Fellows during the 
months of their participation in the Program, and try to understand: what might this 
period entail for an artist’s development?

Isabelle Stengers proposes to contemplate our practices as potential tools 
through which we can further our thinking.4 In addition, she argues that both our prac-
tices and our thinking are at once products and productive forces within a certain net-
work of relationships, within the environment that hosts them and allows them to be 
communicated. In this sense, the environment is more than just a context; it is a habitat, 
an ecosystem which nourishes and nurtures at the same time. 

Η Δανάη Δημητριάδη είναι απόφοιτος της Κρατικής Σχολής 
Ορχηστικής Τέχνης (ΚΣΟΤ). Ως μέλος της Hellenic Dance 
Company χόρεψε ρεπερτόρια του Akram Khan και της 
Martha Graham και συμμετείχε στη δημιουργία του Anton 
Lachky No More Fairytales. Το 2014 έλαβε μέρος στο 
έργο Panorama που παρουσιάστηκε στο Δημαρχείο της Νέας 
Υόρκης και στο Ωδείο Ηρώδου Αττικού από τη Martha 
Graham Company. Εν συνεχεία, κατά την περίοδο 2016-
17, στο πλαίσιο της συνεργασίας της με το ZfinMalta 
Dance Ensemble, είχε την ευκαιρία να δουλέψει με 
καλλιτέχνες όπως ο Mavin Khoo, o Jose Agudo, o Ivan 
Perez και πολλοί άλλοι. Από το 2015, συνεργάζεται με 
τον Διονύσιο Αλαμάνο. Μαζί έχουν χορογραφήσει το Uncia 
και το Atma, τα οποία έχουν παρουσιάσει σε φεστιβάλ 
και θέατρα στην Ευρώπη, την Ασία και τη Λατινική 
Αμερική. Με αυτές τις δύο παραγωγές έχουν λάβει μέρος 
σε διαγωνισμούς και έχουν κερδίσει βραβεία στην 
Ολλανδία και τη Γερμανία. Το τελευταίο τους έργο Free 
At Last, την παραγωγή του οποίου ανέλαβε το Ολλανδικό 
Θέατρο του Ρότερνταμ, σύντομα ξεκινάει την περιοδεία 
του σε πάνω από τριάντα θέατρα της Ολλανδίας. Ως μέρος 
της συνεργασίας της με τον Διονύσιο Αλαμάνο παραδίδει, 
επίσης, σεμινάρια χορού και δημιουργεί χορογραφίες 
για επαγγελματικές σχολές χορού και άλλες ομάδες.

Danae Dimitriadi is a graduate of the Greek National 
School of Dance (KSOT). As a member of the Hellenic 
Dance Company, she performed pieces by Akram Khan 
and Martha Graham and took part in Anton Lachky’s 
creation No More Fairytales. In 2014, she collaborated 
with Martha Graham Company for the Panorama project, 
which was presented at the New York City Hall and 
Odeon of Herodes Atticus in Athens. Between 2016 
and 2017, in the context of a collaboration with 
the ZfinMalta Dance Ensemble, she had the chance to 
perform with several artists such as Mavin Khoo, 
Jose Agudo, Ivan Perez and others. Since 2015, Danae 
and her fellow choreographer Dionysios Alamanos have 
been working together on a variety of different 
projects, including the choreographies Uncia and Atma, 
which they have performed in festivals and theatres 
around Europe, Asia and Latin America. With these 
two productions, the duo has entered competitions 
and won prizes in the Netherlands and Germany. Their 
latest work, Free At Last was produced by Theater 
Rotterdam and will soon be touring in more than thirty 
theatres in the Netherlands. As part of her ongoing 
collaboration with Dionysios Alamanos, she also runs 
workshops all around the world and creates works for 
professional dance schools and other companies.
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Δανάη & Διονύσιος (χορογράφοι και χορευτές), ΑΤΜΑ, 2019. άποψη περφόρμανς,  
50 λεπτά, Στέγη Ιδρύματος Ωνάση, Αθήνα, φωτογραφία: Σταύρος Χαμπάκης /  
Danae & Dionysios (choreographers and dancers), ATMA, 2019, performance view,  
50 minutes, Onassis Stegi, Athens, photo: Stavros Habakis

Bothand or efforts in managing  
a state of artistic doubt  

4 Isabelle Stengers, (2005) “Introductory notes on an ecology of practices”,  
Cultural Studies Review 11, Vol. 1 (March 2005): 183-196



ΙΙ. Το Πρόγραμμα Υποστήριξης Καλλιτεχνών 
Ίδρυμα Σταύρος Νιάρχος (ΙΣΝ) της ARTWORKS ως οικοσύστημα. 

Το οικοσύστημα που δημιουργήθηκε ανάμεσα, γύρω και από τις/τους καλλιτέ-
χνιδες/-ες του πεδίου του Χορού κατά τη συμμετοχή τους στο Πρόγραμμα, διαμόρ-
φωσε τις εξής αρχές: 

Η «αρχή της σχεσιακότητας» (the principle of relationality) 
ή «η αρχή της ρευστότητας».  
Καθώς οργανώνονται συναντήσεις, συζητήσεις, σεμινάρια και άλλες κοινές δρά-

σεις, οι Fellows βρίσκουν τους εαυτούς τους σε ένα πλαίσιο συνεύρεσης.  Συνεπάγεται 
αμέσως ότι  αυτό το πλαίσιο δημιουργεί συνθήκες αλληλεπίδρασης και σε μικρότερο 
ή σε μεγαλύτερο βαθμό πυροδοτεί την αλληλοδιαπλοκή. Σε αντίθεση με τη χρήση 
του όρου που παραπέμπει στη σχεσιακή αισθητική (relational aesthetics) του Nicolas 
Bourriaud5, όπου το αισθητικό προκύπτει από την εμπλοκή του έργου με τον θεατή, 
εδώ η σχεσιακότητα δεν διαμεσολαβείται από ένα έργο τέχνης, αλλά εκπορεύεται και 
απευθύνεται από άτομο σε άτομο, από καλλιτέχνη σε καλλιτέχνη.      
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5 Nicolas Bourriaud, Σχεσιακή Αισθητική (Αθήνα: ΑΣΚΤ 2015), μετάφραση: Δημήτρης Γκινοσάτης



 ΙΙ. The Stavros Niarchos Foundation (SNF) 
Artist Fellowship Program by ARTWORKS as an ecosystem. 

The ecosystem created among, around and by the Dance Fellows  
during the months of their participation in the Program established the  
following principles: 

“The principle of relationality” 
or “the principle of fluidity”.
As meetings, discussions, seminars and other joint activities are being organ-

ized, the Fellows find themselves in a milieu encouraging them to come together. It im-
mediately follows that this milieu fosters interaction and, to a greater or lesser extent, 
triggers interconnectedness. In stark contrast to Nicolas Bourriaud’s use of the term 
(relational aesthetics), whereby the aesthetic results from the engagement of the work 
with the viewer—relationality, here, is not mediated by a work of art, but rather derives 
and is passed on from individual to individual, from artist to artist.5  

Η Ειρήνη Καλαϊτζίδη είναι καλλιτέχνις του χορού 
και της τεχνολογίας. H πρακτική της τοποθετείται 
στο πεδίο της φεμινιστικής τεχνοεπιστήμης, με μια 
διάθεση να ερευνά το χώρο μεταξύ ανθρώπινων και μη, 
φυσικών και ψηφιακών, οικείων και ανοίκειων σωμάτων. 
Έχει παρουσιάσει έργα της, χορογραφικά, βίντεο, 
ή ερευνητικά κείμενα σε Αθήνα, Λονδίνο, Βερολίνο 
και Κίεβο. Μεταξύ άλλων προγραμμάτων φιλοξενίας 
και ερευνητικών προγραμμάτων, έχει φιλοξενηθεί στο 
Institute for Computer Music and Sound Technology 
(Πανεπιστήμιο των Τεχνών της Ζυρίχης, 2020) στον 
τομέα των εμβυθιστικών τεχνών και στο Choreographic 
Coding Lab (Dansmakers, 2019). Έχει κληθεί να μιλήσει 
αναφορικά με την τέχνη και την τεχνητή νοημοσύνη 
(Ψηφιακή Έρευνα για τις Ανθρωπιστικές Επιστήμες και 
την Τέχνη-DRHA 2021, Somerset House 2019) και πρόσφατα 
δημοσίευσε τις έρευνές της Speculative Annotation 
on Human Dance Improvisations and their Digital 
Configurations (International Journal of Performance 
Arts and Digital Media, 2021) και As Uncanny As a 
Body (Body, Space & Technology Journal, 2022). Έχει 
εργαστεί ως χορογράφος και βοηθός χορογράφου σε 
παραγωγές της Εθνικής Λυρικής Σκηνής (2021), της 
Στέγης του Ιδρύματος Ωνάση (2018, 2021) και του 
Φεστιβάλ Αθηνών Επιδαύρου (2017). Η Ειρήνη σπούδασε 
χορό στην Κρατική Σχολή Ορχηστικής Τέχνης (ΚΣΟΤ) 
και στη συνέχεια τέχνη και τεχνολογία στο Κολέγιο 
Goldsmiths του Πανεπιστημίου του Λονδίνου, με το οποίο 
εξακολουθεί να συνεργάζεται περιοδικά ως λέκτορας.

Irini Kalaitzidi is a dance and computational artist. 
Her practice is situated within the field of feminist 
technoscience, exploring the spaces where human and 
non-human bodies, environments and technologies are 
mutually affective and more than ever intertwined. She 
has presented her works, be they dance performances, 
videos or research articles in Athens, London, Berlin 
and Kyiv. Among other residency programs, she has 
been a resident in the Institute for Computer Music 
and Sound Technology-ICST (Zurich University of the 
Arts, 2020) in the research area of immersive arts, as 
well as in the Choreographic Coding Lab (Dansmakers 
2019). She has been invited to talk regarding art 
and artificial intelligence (Digital Research in the 
Humanities and Arts-DRHA 2021, Somerset House 2019) 
and she recently published her research projects 
Speculative Annotation on Human Dance Improvisations 
and their Digital Configurations (International Journal 
of Performance Arts and Digital Media, 2021) and As 
Uncanny As a Body (Body, Space and Technology Journal, 
2022). Irini has worked as a choreographer and 
assistant choreographer in productions of the Greek 
National Opera (2021), Onassis Stegi (2018, 2021) 
and Athens Epidaurus Festival (2017). Initially, she 
studied at the Greek National School of Dance (KSOT) 
and then acquired her MA from Goldsmiths University 
of London, Computational Arts Department, where she 
keeps working occasionally as associate lecturer.
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Ειρήνη Καλαϊτζίδη (χορογράφος), As Uncanny As a Body, 2021, αφίσα της παράστασης,  
8 λεπτά, Μαρία Βούρου, Μπιενάλε του Κιέβου 2021, Room to Bloom Pavilion /  
Irini Kalaitzidi (choreographer), As Uncanny As a Body, 2021, poster,  
8 minutes, Maria Vourou, Kyiv Biennial 2021, Room to Bloom Pavilion

Bothand or efforts in managing  
a state of artistic doubt  

5 Nicolas Bourriaud, Relational Aesthetics (Dijon: Les Presses du Reel, 1998)



Ακριβώς επειδή οι σχέσεις αυτές προκύπτουν από παράγοντες πέραν των προ-
θέσεων των ίδιων των καλλιτεχνών, και όχι από τη συνειδητή επιλογή τους, ο καθέ-
νας από αυτούς έχει να διαχειριστεί ενδοιασμούς, φόβους, προκαταλήψεις, αρνήσεις, 
προθέσεις, ροπές, συμπάθειες, επιδιώξεις, φιλοδοξίες, ευαισθησίες. Η καλλιτεχνική 
αναζήτηση με την προσωπική ενδοσκόπηση, η ατομική διαδρομή με τη συλλογική 
δυναμική, η ιδιαιτερότητα της κάθε μορφής τέχνης στη γειτνίασή της με τις άλλες, ο 
δημιουργικός χρόνος δουλειάς με τον χρόνο της κοινωνικοποίησης, όλα τα παραπάνω 
σχετικοποιούνται.  

Το «εγώ» παίρνει άλλες διαστάσεις.
Άραγε, τι διαστάσεις παίρνει το καλλιτεχνικό έργο; 
Η αρχή της επιθυμίας (the principle of desire).
Η αρχή της επιθυμίας προκύπτει από την αρχή της αυτοδιάθεσης, 
δηλαδή της συνειδητότητας που συμβαδίζει με την αναζήτηση. 
«Ψάχνω τρυφερά όπλα» είπε η Άρια6. 
Επιθυμούμε, ως άλλοι αλχημιστές, να βρούμε τα βασικά στοιχεία του καλλιτε-

χνικού μας κόσμου, αυτά που στη δεδομένη στιγμή δίνουν νόημα στην αναζήτηση. 
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Precisely because these relations are triggered by factors lying beyond the 
artists' intentions, and are not the result of a conscious choice, all artists have to 
manage their own hesitations, fears, prejudices, denials, intentions, inclinations, 
predilections, aspirations, ambitions, and sensibilities.

Artistic enquiry and introspection; a person’s individual trajectory and the force 
of the collective; the specificity of each artform and its proximity to others; the time 
devoted to creative work and the time reserved for socializing: all these relationsbecome 
relativized.  

The “I” acquires different dimensions. 
But what dimensions could the artistic work take on?  
The principle of desire.
The principle of desire is derived from the principle of self-determination, 
that is, from the consciousness that goes hand in hand with the quest. 
"I am looking for tender weapons" Aria said.6 
Just like modern-day alchemists, we seek to find the key elements of our artistic 

universe, those elements which in the present moment give meaning to our quest. 

O Ιωάννης Μίχος (γεν.1989, Αθήνα) σπούδασε στην 
Κρατική Σχολή Ορχηστικής Τέχνης (ΚΣΟΤ) και στη Σχολή 
Χορού P.A.R.T.S στις Βρυξέλλες, όπου προσέγγισε 
το έργο της Anne Teresa De Keersmaeker, της Pina 
Bausch, του William Forsythe, του Wim Vandekeybus. 
Το 2009 συνεργάστηκε με τον Δημήτρη Παπαϊωάννου ως 
ερμηνευτής στην παράσταση Πουθενά στο Εθνικό Θέατρο. 
Από το 2012 έως το 2016 εργάστηκε για τον Philippe 
Decouflé με τον οποίο δημιούργησε δύο έργα. Το 2017 
επέστρεψε στην Ελλάδα για δεύτερη δημιουργία με τον 
Δημήτρη Παπαϊωάννου για το έργο Ο Μεγάλος Δαμαστής, 
το οποίο παρουσιάστηκε, μεταξύ άλλων, στο Φεστιβάλ 
της Αβινιόν, στο BAM Next Wave Festival, στην Dance 
Umbrella και στο Théâtre de la Ville στο Παρίσι. 
Μεταξύ 2019-2020 εργάστηκε ως βοηθός χορογράφου στην 
Εθνική Λυρική Σκηνή. Το 2021 συνεργάστηκε με τον Bob 
Wilson και τη Lucinda Childs στο κομμάτι 6 Bach Solo.

Ioannis Michos  (b. 1989, Athens) studied at 
the Greek National School of Dance (KSOT) and 
at P.A.R.T.S Dance School in Brussels, where he 
became familiar with the works of Anne Teresa De 
Keersmaeker, Pina Bausch, William Forsythe, Wim 
Vandekeybus. In 2009, he collaborated with Dimitris 
Papaioannou as a performer in the play Nowhere at 
the National Theatre of Greece. From 2012 to 2016, 
he worked for Philippe Decouflé with whom he created 
two pieces. In 2017, he returned to Greece for a 
second collaboration with Dimitris Papaioannou for 
the play The Great Tamer, which was presented, 
among other venues, at the Avignon Festival, the 
BAM Next Wave Festival, the Dance Umbrella and the 
Théâtre de la Ville in Paris. Between 2019-2020 he 
worked as assistant choreographer at the National 
Opera of Greece. In 2021, he collaborated with Bob 
Wilson and Lucinda Childs in the piece 6 Bach Solo.
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Ιωάννης Μίχος (χορευτής), Βαβέλ, 2018, άποψη περφόρμανς, 75 λεπτά,  
Μαρκέλλα Μανωλιάδη, Μιχάλης Κριεμπάρδης, Χρήστος Στρινόπουλος, Ιωάννης Μίχος /  
Ioannis Michos (dancer), Babel, 2018, performance view, 75 minutes, Markella Manoliadi,  
Michalis Kriebardis, Christos Strinopoulos, Ioannis Michos

Bothand or efforts in managing  
a state of artistic doubt  

6 Both this quote and the ones cited in red below are observations made by  
the Dance Fellows Aria Boubaki, Nefeli Asteriou and Ioanna Apostolou  
during their online sessions with the writer, held in the context of the Program



Καθώς όλες οι συναντήσεις έγιναν διαδικτυακά λόγω της πανδημίας του κο-
ρωνοϊού COVID-19, γεννήθηκε το ερώτημα: Τι είδους κοινότητα ήταν αυτή; 

Ο Pascal Gielen, κοινωνιολόγος του πολιτισμού, γράφει για την εποχή της 
πανδημίας και τη χρήση των νέων μέσων στη ζωή μας: 

 «Δεν μπορεί να υπάρξει ζωντανή τέχνη χωρίς ζωντανή κοινότητα… ο 
COVID-19 αποκαλύπτει ακριβώς αυτό: μόνο ο πολιτισμός -η γλώσσα, η μουσική, 
ο χορός, οι εικόνες- μας κάνουν μέρος της κοινωνικής ζωής. Αυτή ακριβώς είναι η 
διαφορά μεταξύ ζωής και επιβίωσης. Η απομόνωση και η καραντίνα μπορεί να μας 
βοήθησαν να επιβιώσουμε, αλλά στην πραγματικότητα είναι επίθεση στην πραγματι-
κή μας ζωή -τη ζωντανή, δονούμενη ύπαρξή μας7». 

Η αρχή του μοιράσματος (the principle of sharing)
Η αρχή του μοιράσματος προϋποθέτει την ύπαρξη των άλλων, την πρόθεση 

της προσφοράς, τον χώρο και τον χρόνο για να πραγματοποιηθεί κάτι τέτοιο και ένα 
ευρύτερο, σχεδόν αδιόρατο πλέγμα δυναμικών, που κάποιοι το ονομάζουν «εμπιστο-
σύνη», ή έστω «θετικό κλίμα χωρίς προσδοκίες». 

«Δημιουργείται ένα είδος επιβεβαιωτικής ικανοποίησης» είπε η Νεφέλη. 
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As all meetings were held online due to the COVID-19 pandemic, the ques-
tion arose: what kind of community was the one we formed? 

Pascal Gielen, a sociologist of culture, writes about the era of the pandemic 
and the use of new media in our lives: 

“There can be no living art without a living community… COVID-19 reveals 
precisely that: only culture—language, music, dance, images—makes us part of so-
cial life. Precisely that is the difference between living and surviving. Isolation and 
quarantine may have helped us to survive, but are in fact assaults on our true life – 
our lively, vibrating, resonating existence.”7 

The principle of sharing
The principle of sharing presupposes the existence of others, the willingness 

to give, the space and time to do so, and a wider, almost invisible grid of potential-
ities (which some people call "trust") or at least "a positive environment free from the 
pressure of expectations". 

“There is a kind of affirmative gratification” Nefeli said. 

O Ευθύμιος Μοσχόπουλος (γεν.1992, Κεφαλονιά) είναι 
απόφοιτος της Κρατικής Σχολής Ορχηστικής Τέχνης 
(ΚΣΟΤ) καθώς και τελειόφοιτος του Tμήματος Φιλοσοφίας 
Παιδαγωγικής και Ψυχολογίας της Φιλοσοφικής Σχολής 
Αθηνών. Ως χορευτής και περφόρμερ έχει συνεργαστεί 
με τους: Ευριπίδη Λασκαρίδη, Χρήστο Παπαδόπουλο, 
Σοφία Mαυραγάνη, Pierre Bal-Blanc, Cally Spooner, 
Ξένια Κογχυλάκη, Moveo Dance Company, Άρτεμις 
Λαμπίρη, Ηikaru Fujii - Πατρίσια Απέργη, Αντώνη 
Φωνιαδάκη κ.ά., δίνοντας παραστάσεις στην Ελλάδα 
και το εξωτερικό. Έχει συμμετάσχει ως συνδημιουργός 
και χορευτής των: Besuch (Φεστιβάλ Νέων Χορογράφων, 
ΟNC8, 2021), Modulators#1 (Διεθνές Φεστιβάλ Ταινιών 
Χορού-Athens Video Dance Project, Aνωτάτη Σχολή 
Καλών Τεχνών, 2019), Sextet (Bios, 2016), ενώ έχει 
επιμεληθεί την κίνηση θεατρικών παραστάσεων.

Efthimios Moschopoulos (b.1992, Kefalonia) is a Greek 
dancer currently based in Athens. He graduated from 
the Greek National School of Dance (KSOT) and he is 
graduant of the National and Kapodistrian University 
of Athens, Faculty of Philosophy, Pedagogy and 
Psychology. As a performer, he has collaborated, 
among others, with Euripides Laskaridis, Christos 
Papadopoulos, Sofia Mavragani, Pierre Bal-Blanc, 
Cally Spooner, Moveo Dance Company, Hikaru Fujii-
Patricia Apergi, Xenia Koghilaki, Artemis Lampiri, 
Andonis Foniadakis in productions presented both 
in Greece and abroad. He co-created, and danced 
in Besuch (ONC8, 2021), Modulators#1 (performance 
in the frame of the 9th International Dance Films-
Athens Video Dance Project at Athens School of 
Fine Arts, 2019) as well as the dance piece Sextet 
(Bios, 2016), while he has served as movement 
director for a number of theatre plays.
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Ευθύμιος Μοσχόπουλος / Efthimios Moschopoulos

Ευθύμιος  Μοσχόπουλος (χορογράφος και χορευτής), Besuch,  
2020, άποψη περφόρμανς, 25 λεπτά, ONC8, Aθήνα /  
Efthimios Moschopoulos (choreographer and dancer), Besuch,  
2020, performance view, 25 minutes, ONC8, Athens

Bothand or efforts in managing  
a state of artistic doubt  



ΙΙΙ. Εντός, εκτός και επί τα αυτά 
Η έννοια της δημιουργικότητας του καλλιτέχνη του χορού συνδέεται συνήθως 

με το αποτέλεσμα που παράγει, για παράδειγμα, τη χορογραφία, το μάθημα, την κί-
νηση ή την ιδέα για ένα έργο. Οι περισσότεροι καλλιτέχνες αναζητούν μια συνθήκη 
σαν αυτή που τους προσφέρεται στο Πρόγραμμα Υποστήριξης Καλλιτεχνών Ίδρυμα 
Σταύρος Νιάρχος (ΙΣΝ) της ARTWORKS, ως μια διαφορετική κατάσταση από την 
καθημερινότητά τους, μια στιγμή που δεν αναζητούν ακριβώς κάτι συγκεκριμένο, αλλά 
μάλλον επιθυμούν να βρουν κάτι. 

«Το σώμα δεν είναι στο φυσικό του περιβάλλον» είπε η Ιωάννα. 
Όπως τη στιγμή της αμφιβολίας νιώθει κανείς ότι έχασε τον έλεγχο του παι-

χνιδιού, έτσι και τη στιγμή της εξόδου από την παραδοσιακή διαδικασία παραγωγής 
καλλιτεχνικού έργου, η δημιουργία μοιάζει να υπερβαίνει το άτομο και την υποκειμενι-
κότητα και να ακολουθεί απρόσμενους δρόμους. 
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 III. Corresponding angles 
The creativity of the dance artist is usually understood to be associated with the 

work he or she produces, for example the choreography, the lesson, the movement, or 
the idea for a piece. Most artists actively seek out opportunities to find themselves in 
a setting like the one offered by the Stavros Niarchos Foundation (SNF) Artist Fellow-
ship Program, as there they can experience an everyday reality that is different from 
their own and spend time without truly looking for anything specific to find but rather 
hoping that they will find it.  

“The body is not in its natural environment” Ioanna said. 
Just as in the moment of doubt a person may feel he or she has lost control over 

the game, in the moment of moving outside the traditional process of producing artistic 
work, creation seems to transcend the individual and the subjective and follow unex-
pected paths. 

Η Άρια Μπουμπάκη συστήνεται ως καλλιτέχνις του χορού 
που ζει και εργάζεται στην Αθήνα. Μεγάλωσε στην 
Κρήτη, αποφάσισε να σπουδάσει χορό στην Κρατική Σχολή 
Ορχηστικής Τέχνης (ΚΣΟΤ) και συνέχισε την εκπαίδευσή 
της στο μεταπτυχιακό χορογραφικό πρόγραμμα «Exerce» 
του Institut Chorégraphique International (ΙCI) στο 
Μονπελιέ της Γαλλίας, ως υπότροφος του Ιδρύματος 
Ωνάση. Διαμορφώνει συλλογικότητες, υποκύπτει στην 
κινητική απόλαυση και εντάσσει τη σοφία του φυσικού 
περιβάλλοντος και άλλων έμβιων συστημάτων στην 
ερευνητική της διαδικασία. Εξερευνώντας χορευτικά 
σώματα σε διαφορετικές πραγματικότητες, δημιουργεί 
έργα διαφορετικών δομών και τόπων (σκηνικά έργα, 
εγκαταστάσεις, επιτόπια και κοινοτικά εγχειρήματα, 
κείμενα, βίντεο κ.ά.). Γοητευμένη από το σώμα και την 
κινητική ταυτότητα, προσκαλεί συχνά μη επαγγελματίες 
ερμηνευτές να διερευνήσουν και επαναπροσδιορίσουν παρέα 
τα χορευτικά, σκηνικά σώματα και την ανάγκη σωματικού 
και κινητικού ρεαλισμού στα χορευτικά έργα. Εκτιμά 
την αξία του ενστίκτου, όπως και εκείνη της γνώσης, 
καλλιεργεί την κινητική συνείδηση και προτείνει την 
τρυφερότητα ως μέσο επανάστασης. Παράλληλα με τη 
δημιουργική διαδικασία βρίσκεται η διδασκαλία με τη 
μορφή εργαστηρίων αυτοσχεδιασμού, χορογραφίας και 
τεχνικής σύγχρονου χορού. Έχει συνεργαστεί με το 
Φεστιβάλ Αθηνών Επιδαύρου, τη Στέγη του Ιδρύματος Ωνάση, 
το Κέντρο Georges Pompidou, το Γαλλικό Ινστιτούτο, το 
Κρατικό Θέατρο Βορείου Ελλάδος, κ.ά. Είναι υπότροφος 
του προγράμματος danceweb για το Διεθνές Φεστιβάλ 
Χορού της Βιέννης ImPulsTanz το 2020, ενώ ταυτοχρόνως 
θα ξεκινήσει τη νέα της έρευνα επιχορηγούμενη 
από το Υπουργείο Πολιτισμού και Αθλητισμού.

Aria Boumpaki is a dance artist living and working in 
Athens. Raised on the island of Crete, she decided 
to move to Athens and study at the Greek National 
School of Dance (KSOT) at the age of eighteen. After 
performing for a number of greek dance companies, she 
received a scholarship by the Onassis Foundation to 
continue her training at the Institut Chorégraphique 
International (ΙCI) (Montpellier, France), where she 
completed the Exerce choreographic research program. 
Her artistic work engages strongly with the question 
of community. Exploring dance bodies in different 
realities, she creates projects that combine a multitude 
of formats, structures and localities, ranging from 
conventional stage pieces to exhibitions, site-
specific works, community projects, text and video 
installations. Fascinated by the body and individual 
physical identity, she often invites non-professional 
performers to explore or attempt a redefinition of the 
notion of “stage bodies”, as well as that of the reality 
of being. She values both instinct and knowledge, 
investigates movement as consciousness and seeks to 
introduce tenderness as revolution. Alongside her work 
as creator and performer, Aria regularly conducts 
workshops and creates pedagogical content. She has 
collaborated with the Athens Epidaurus Festival, Onassis 
Stegi, Centre Georges Pompidou, the National Theatre of 
Northern Greece and the French Institute of Athens. Her 
latest projects are supported by the Greek Ministry of 
Culture and Sports and she is a danceweb scholar for 
ImPulsTanz Vienna International Dance Festival 2020.

181Χορός / Dance
Άρια Μπουμπάκη / Aria Boumpaki

Άρια Μπουμπάκη (χορογράφος και χορεύτρια), Handle with Care, 2021,  
λεπτομέρεια, 180 λεπτά, Πάρνωνας, Ελλάδα /  
Aria Boumpaki (choreographer and dancer), Handle with Care, 2021,  
detail, 180 minutes, Parnonas mountain, Greece

Bothand or efforts in managing  
a state of artistic doubt  

7 Pascal Gielen & Marlies De Munck, Nearness: Art and Education  
after Covid-19, (Amsterdam: Valiz 2020), 40



Η Rebecca Schneider παραθέτει στο έργο της Performing Remains.  
Art and war in times of theatrical reenactment το εξής απόσπασμα της  
Linda Mussman: 

«Για να προχωρήσει κανείς μπροστά, πρέπει να πάει πίσω.
Για να πάει πίσω κάποιος, πρέπει να στρίψει.
Για να στρίψει κάποιος πρέπει να κάνει στην άκρη 
και να δει αν έρχεται κανείς.»8 
Αυτή η απόλυτα καθαρή κινητική περιγραφή που ανεξήγητα παράγει ένα είδος 

ποιητικότητας και μαζί συμβολισμού, αντικατοπτρίζει την εμπειρία ενός «χώρου». Πρό-
κειται για μια χωρική περιοχή (αλλά και για έναν ορισμένο χρόνο) που επιτρέπει στους 
καλλιτέχνες να πραγματοποιήσουν αυτήν ακριβώς την αναστροφή, είτε για να επισκε-
φτούν και για να ξαναδούν με νέα ματιά την πορεία τους, είτε για να προχωρήσουν σε 
κάτι νέο, ή και τα δύο μαζί.  

Κάπως έτσι όμως δε λειτουργεί και η συνθήκη του Προγράμματος, σαν να δη-
μιουργεί ένα χωροχρονικό πεδίο τέτοιων δυναμικών και πιθανοτήτων; 

182
Καιταδυομαζί ή προσπάθειες διαχείρισης 
μιας κατάστασης καλλιτεχνικής αμφιβολίας

8 Linda Mussmann, «Civil War Chronicles» (1988) στην Rebecca Scheider, Performing Remains.  
Art and war in times of theatrical reenactment, Oxon & New York: Routledge, 2011, 1



In her work Performing Remains. Art and war in times of theatrical reenact-
ment Rebecca Schneider cites the following extract from Linda Mussman: 

“In order to go forward, one had to go back.
To go back, one had to turn around.
To turn around: one had to pull over 
and look to see if anyone was coming.”8 
This perfectly lucid description of movement, which inexplicably produces an 

effect at once poetic and symbolic, reflects the experience of a "space". It refers to a 
spatial territory (but also to a certain time) allowing artists to perform this backward 
movement in order to visit, and revisit, and revisit anew their own path, considering it 
with fresh eyes, or move on to something new, or even do both at the same time.  

But doesn’t the Program offer something similar? Doesn’t it create a kind of 
spatiotemporal field capable of welcoming potentialities and possibilities of that kind?  

Ο Άγγελος Παπαδόπουλος είναι καλλιτέχνης χορού 
και σκηνοθέτης. Τα πτυχία του από το Οικονομικό 
Πανεπιστήμιο Αθηνών, την Κρατική Σχολή Χορού 
Ορχηστικής Τέχνης (ΚΣΟΤ) και τη Σχολή Χορού της 
Εθνικής Λυρικής Σκηνής τον προσδιορίζουν ως 
πολυδιάστατο καλλιτέχνη και άνθρωπο. Αυτή την περίοδο 
σπουδάζει με υποτροφία στο μεταπτυχιακό πρόγραμμα 
«MRes Choreography and Performance» στο Πανεπιστήμιο 
του Ρόεχαμπτον στο Λονδίνο. Μια ολιστική ωριμότητα 
ως Άνθρωπος και Καλλιτέχνης είναι αυτό στο οποίο 
επιθυμεί να φτάσει. Ο Άγγελος πιστεύει στη συγγένεια 
της χορογραφίας με άλλες τέχνες και θεωρίες- η 
φιλοσοφία και η φυσική είναι βασικοί του άξονες. Η 
βίντεοτέχνη, η σκηνοθεσία ταινιών μικρού μήκους, η 
χορογραφία, οι εγκαταστάσεις, τα κείμενα είναι τα 
βασικά του παιχνίδια. Στην καλλιτεχνική πρακτική του, 
το ανθρώπινο σώμα είναι η πρώτη ύλη κάθε πράξης. Το 
έργο του βασίζεται σε συνεργασίες μεταξύ εκείνου 
και άλλων καλλιτεχνών. Αυτές οι συνεργασίες οδηγούν 
σε συναντήσεις όπου όλοι οι καλλιτέχνες εμπλέκονται 
με μεγάλη ευθύνη για την εξέλιξη του αποτελέσματος. 
Οι πρόσφατες εξερευνήσεις του αφορούν τις έννοιες 
της πατρότητας και τις σχέσεις εξουσίας BDSM. Ως 
πρώτος στην οικογένεια που σπούδασε, ομοφυλόφιλος, 
λευκός, χαμηλής τάξης, αρτιμελής, cis άνδρας που 
ζει μεταξύ Αθήνας και Λονδίνου, χρησιμοποιεί την 
κοινωνική έρευνα και την καλλιτεχνική πρακτική 
για να δει πώς τα παραπάνω μεταφράζονται στο 
σώμα. Εύχεται ότι το έργο του μετατοπίζει τον 
τρόπο με τον οποίο αντιλαμβανόμαστε το σώμα. 

Angelos Papadopoulos is a dance artist and director. 
His bachelor’s degrees from the Athens University of 
Economics and Business, the Greek National School 
of Dance (KSOT) and the Greek National Opera Dance 
School identify him as a multidimensional artist and 
a human being as wholesome. Currently, he is studying 
for the MRes Choreography and Performance at the 
University of Roehampton in London with a scholarship. 
A holistic maturity is what he wishes to exercise 
more and more. Angelos has faith in the affinity of 
choreography with other arts and theory; philosophy 
and physics are pillars that gravitate him. Video 
art, short film direction, choreography, installation, 
and text are his main play areas. In his artistic 
practice, the human body is the raw material of every 
act. His work is based on collaborations between 
other artists and himself. These collaborations lead 
to encounters where all artists are engaged with a 
strong responsibility for the development of the 
outcome. His recent explorations focus on the concepts 
of fatherhood and the BDSM power relationships. As a 
first university graduate generation in his family, 
gay, white, low class, able-bodied, cis male living 
between Athens and London, he uses social research 
and practice-as-research to see how all the above 
translate to the body. Hopefully, his artistic work 
shifts the audience’s perception of the body.

183Χορός / Dance
Άγγελος Παπαδόπουλος / Angelos Papadopoulos

Άγγελος Παπαδόπουλος (χορογράφος και χορευτής), the gravity in between, 2021,  
άποψη περφόρμανς, 28 λεπτά, Δανάη Παζιργιαννίδη, Άγγελος Παπαδόπουλος,  
Tanzahoi Festival, Αμβούργο, φωτογραφία: Γιώργος Βιτσαρόπουλος/
Angelos Papadopoulos (choreographer and performer), the gravity in between, 2021, performance 
view, 28 minutes, Danae Pazirgiannidi, Tanzahoi Festival, Hamburg, photo: Giorgos Vitsaropoulos

Bothand or efforts in managing  
a state of artistic doubt  

8 Linda Mussmann, "Civil War Chronicles" (1988) in Rebecca Scheider, Performing Remains.  
Art and war in times of theatrical reenactment, Oxon & New York: Routledge, 2011, 1



«Υπάρχουν περισσότερα να χορέψεις απ' όσα φαίνονται.»9 
H Banes μιλάει για το θεσμικό πλαίσιο που επιτρέπει σε ένα μόνο μέρος του 

χορού να παρουσιαστεί επί σκηνής. Με πραγματικούς όρους, τα θεσμικά πλαίσια θα 
είναι πάντα επιλεκτικά, ατελή και περιοριστικά. Με αυτή τη λογική, ένα μέρος από το 
συνολικό εν δυνάμει έργο που μπορεί να παράγουν οι καλλιτέχνες του χορού δεν θα 
παραχθεί, δεν θα ολοκληρωθεί, ή δεν θα παρουσιαστεί. 

Δηλαδή υπάρχει χορός που δε χορεύεται (ακόμα) 
ή  χορός που δεν θα χορευτεί ποτέ; 
Ή υπάρχει χορός που χορεύεται αλλά δεν τον βλέπουμε; 
Αόρατος χορός; 
Όλοι αυτοί οι χοροί «βαραίνουν» το συλλογικό ασυνείδητο του χορού, 
και με ποιους τρόπους;
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“There is more to dance than meets the eye.”9 
Banes discusses the institutional framework on account of which only part of 

the dance is performed on stage. In reality, institutional frameworks will always be se-
lective, imperfect and limiting. In this sense, a portion of the work which dance artists 
could potentially produce will, in fact, not be produced, completed, or presented. 

Is there, then, a dance that cannot (yet) be performed 
or a dance that can never be performed? 
Or is there a dance which can be performed without us noticing? 
An invisible dance? 
Do all these dances “burden” the collective unconscious of dancers, 
and in what ways?

Η Νατάσα Σαραντοπούλου είναι απόφοιτη της Κρατικής 
Σχολής Ορχηστικής Τέχνης (ΚΣΟΤ, 2009-2012). Zει 
και εργάζεται στην Αθήνα ως περφόρμερ, χορογράφος, 
κινησιολόγος και δασκάλα χορού. Ως ερμηνεύτρια έχει 
συνεργαστεί με πολυάριθμους χορογράφους και σκηνοθέτες 
(Κώστας Φιλίππογλου, Αποστολία Παπαδαμάκη, Νίκος 
Μαστοράκης, Σοφία Σπυράτου, Chet Walker, Default 
Company, Θέμης Μουμουλίδης, Δημήτρης Μυλωνάς και 
Στάθης Αθανασίου) δίνοντας παραστάσεις σε διάφορα 
θέατρα και συμμετέχοντας σε ποικίλες διοργανώσεις 
(Φεστιβάλ Αθηνών Επιδαύρου, Εθνική Λυρική Σκηνή, 
Sani Festival, θέατρο Badminton κ.ά.). Επίσης, έχει 
επιμεληθεί την κίνηση σε πλήθος θεατρικών παραστάσεων 
που έχουν παρουσιαστεί στο Εθνικό Θέατρο, το Δημοτικό 
θέατρο Πειραιά, το θέατρο του Νέου Κόσμου, το ΔΗ.ΠΕ.
ΘΕ Κέρκυρας, κ.ά. Mαζί με τη συνεργάτιδά της Ιωάννα 
Αντώναρου, δημιούργησαν και παρουσίασαν τα ντουέτα 
Walk Lola Walk, Είναι καλύτερα στις Μπαχάμες/It's 
better in the Bahamas με επιχορήγηση από το Υπουργείο 
Πολιτισμού και Αθλητισμού και την περφορμανς Jamais 
vu Vs Déjà visité με τη στήριξη του οργανισμού 
ΝΕΟΝ. Συμμετείχε στο 8ο Φεστιβάλ Νέων Χορογράφων 
της Στέγης του Ιδρύματος Ωνάση με το ψηφιακό έργο 
ΙΛΙΣΣΟΣ/ λίμπο εξόtica. Έλαβε υποστήριξη από τη 
Στέγη Ιδρύματος Ωνάση τον Ιούνιο του 2021 μέσα από 
το πρόγραμμα Εξωστρέφεια, για την συμμετοχή της στο 
Camping 2021 του Εθνικού Κέντρου Χορού στο Παρίσι.

Natasha Sarantopoulou graduated from the Greek 
National School of Dance in Athens (KSOT 2009-
2012). She is based in Athens and has been working 
as a performer, choreographer, movement director 
and contemporary dance teacher. As a performer, 
she has collaborated with a number of directors 
and choreographers (Kostas Fillipoglou, Apostolia 
Papadamaki, Nikos Mastorakis, Sofia Spyratou, Chet 
Walker, Default Company, Themis Moumoulidis, Dimitris 
Mylonas and Stathis Athanasiou) performing in various 
theaters and events across Greece (Athens Epidaurus 
Festival, National Opera of Greece, Sani Festival 
and Badminton theatre, among others). As a movement 
director, she has worked in theatrical performances 
presented in venues such as the National Theater of 
Greece, Municipal Theater of Piraeus, Neos Kosmos 
Theater, etc. Together with Ioanna Antonarou, they 
created their choreographic pieces Walk Lola Walk, 
It’s Better in the Bahamas, funded by the Greek 
Ministry of Culture and Sports and the performance, 
Jamais vu Vs Déjà visité, supported by NEON non-
profit organization. She presented her digital piece 
ILISSOS/ limbo eξόtica, supported by Onassis Stegi as 
part of the 8th Onassis New Choreographers Festival. 
She was awarded with an Onassis Stegi Fellowship to 
attend a residency in June 2021 at the CND Camping 
2021 (Centre National de la Danse) in Paris.
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Νατάσα Σαραντοπούλου / Natasha Sarantopoulou

Νατάσα Σαραντοπούλου, (δημιουργός και περφόρμερ), ΙΛΙΣΣΟΣ/ λίμπο eξόtica, 2021, λεπτομέρεια, 10 λεπτά, 
Φεστιβάλ Νέων Χορογράφων Ωνάση, Στέγη Ιδρύματος Ωνάση, Αθήνα, φωτογραφία: Αλίνα Λέφα /  
Natasha Sarantopoulou, (creator and performer), ILISSOS/ limbo eξόtica, 2021, detail, 10 minutes, 
Onassis New Choreographers Festival, Onassis Stegi, Athens, photo: Alina Lefa

Bothand or efforts in managing  
a state of artistic doubt  

9 Sally Banes, "Where they danced: patrons, institutions,  
spaces: Introduction", Dance Chronicle 25, no 1(2002): 95



Η Στεριανή Τσιντζιλώνη είναι επιμελήτρια, ερευνήτρια και θεωρητικός του χορού. Διδάσκει θεωρία και ιστορία του χορού 
σε πανεπιστήμια και σε επαγγελματικές σχολές χορού. Το 2021 ήταν συνεπιμελήτρια του 8ου Φεστιβάλ Νέων Χορογράφων 
της Στέγης του Ιδρύματος Ωνάση, μέλος της επιτροπής αξιολόγησης των συμμετεχουσών/-όντων στο πεδίο του Χορού του 
Προγράμματος Υποστήριξης Καλλιτεχνών Ίδρυμα Σταύρος Νιάρχος (ΙΣΝ) της ARTWORKS και επισκέπτης καλλιτέχνις στο 
Κέντρο Ελληνικών Σπουδών του Πανεπιστημίου Χάρβαρντ. Είναι απόφοιτος της Κρατικής Σχολής Ορχηστικής Τέχνης (ΚΣΟΤ) 
και του Τμήματος Δημοτικής Εκπαίδευσης του Πανεπιστημίου Κρήτης, έχει πραγματοποιήσει μεταπτυχιακές σπουδές χορού 
στο Πανεπιστήμιο του Σάρεϊ με υποτροφία του Ιδρύματος Ωνάση και είναι διδάκτωρ θεωρίας του χορού στο Πανεπιστήμιο του 
Ρόχαμπτον. Υπήρξε καλλιτεχνική σύμβουλος για τον χορό στο Φεστιβάλ Αθηνών Επιδαύρου (2016-19) και συνεργάτρια έρευνας 
και προγραμματισμού στο Διεθνές Φεστιβάλ Χορού Καλαμάτας (1998-2015). Ως θεωρητικός και δραματουργός συνεργάζεται 
με καλλιτέχνες όπως ο Γιάννης Μανταφούνης, η Ανδρονίκη Μαραθάκη, ο Αλέξανδρος Σταυρόπουλος κ.ά.. Κείμενά της έχουν 
δημοσιευτεί σε ελληνικά και διεθνή ακαδημαϊκά περιοδικά και εκδόσεις. 
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Steriani Tsintziloni is a dance curator, researcher and theorist. She lectures on dance theory and history in universi-
ties and professional dance schools. In 2021, Tsintziloni was a co-curator of the 8th Onassis New Choreographers Festival, a 
member of the Dance selection committee of the Stavros Niarchos Foundation (SNF) Artist Fellowship Program, designed and 
implemented by ARTWORKS and visiting artist at the Harvard University’s Center for Hellenic Studies. A graduate of the Greek 
National School of Dance (KSOT) and the Department of Primary Education of the University of Crete, she holds and MA in 
dance studies from the University of Surrey (with an Onassis Foundation scholarship) and a PhD in dance from the University of 
Roehampton. Steriani has curated the national and international dance program for the Athens Epidaurus Festival (2016-2019) 
and served as programming associate for the Kalamata International Dance Festival (1998-2015). As a dramaturge and dance 
theorist she collaborates with artists such as Ioannis Mandafounis, Androniki Marathaki, Alexander Stavropoulos et.al. Her texts 
have been published in national and international academic journals and editions.

Ο Χρήστος Ξυραφάκης (γεν. 1989, Αγρίνιο) αποφοίτησε 
από την Κρατική Σχολή Ορχηστικής Τέχνης (ΚΣΟΤ) 
το 2013. Ως υπότροφος του Ιδρύματος Ωνάση για το 
ακαδημαϊκο έτος 2014-2015, παρακολούθησε μεταπτυχιακές 
σπουδές στη χορογραφία στην Πειραματική Ακαδημία 
Χορού  στο Σάλτσμπουργκ (SEAD), καθώς και το εντατικό 
εκπαιδευτικό πρόγραμμα «Ex-In» πάνω στις τεχνικές 
«flying low» και «passing through», το οποίο διηύθυνε 
ο David Zambrano. Είναι, επίσης, απόφοιτος του του 
Tμήματος Μαθηματικών του Εθνικού και Καποδιστριακού 
Πανεπιστημίου Αθηνών. Κατά την τρέχουσα περίοδο, 
αποτελεί μέλος της κεντρικής ομάδας χορευτών στην 
παράσταση The Thread, σε χορογραφία του Russell 
Maliphant. Επίσης, έχει συνεργαστεί με διάφορους 
χορογράφους και σκηνοθέτες εντός και εκτός Ελλάδος 
όπως οι Jukstapoz, As Palavras, Κωνσταντίνος Ρήγος, 
Hellenic Dance Company, Olatz de Andrés, κ.ά. Το 
2017 συμμετείχε ως ερμηνευτής στην παραγωγή του 
Εθνικού Θεάτρου Άλκηστις σε σκηνοθεσία της Κατερίνας 
Ευαγγελάτου. Έχει διατελέσει βοηθός χορογράφου 
σε δημιουργίες των Jukstapoz, Roberto Olivan και 
Robert Clark. Το 2017 μαθήτευσε πλάι στον Δημήτρη 
Παπαϊωάννου για την παραγωγή The Great Tamer. Το 2018 
συνδημιούργησε, μαζί με τον Άντι Τζούμα, την παραγωγή 
Ok, that’s you…, για το Φεστιβάλ Νέων Χορογράφων 
στην Στέγη του Ιδρύματος Ωνάση. Είναι μέλος του 
διδακτικού προσωπικού της Ανώτερης Επαγγελματικής 
Σχολής Χορού Μάρι Χατζημιχάλη, ενώ το 2019 κλήθηκε να 
διδάξει στην Κρατική Σχολή Ορχηστικής Τέχνης (ΚΣΟΤ) 
και στην Εθνική Ακαδημία Μπαλέτου της Αλβανίας.

Christos Xyrafakis (b. 1989, Agrinio) is a graduate of 
the Greek National School of Dance (KSOT) in Athens 
and of the Department of Mathematics at the National 
and Kapodistrian University of Athens. After gaining 
a scholarship from the Onassis Foundation for the 
period 2014-2015, he completed a postgraduate degree 
at the Salzburg Experimental Academy of Dance (SEAD) 
and attended the educational program Ex-In where, 
under the guidance of David Zambrano, he was taught 
the “flying low” and “passing through” techniques. 
Presently, he is part of the main cast for the show 
The Thread, choreographed by Russell Maliphant, 
while in the past he has collaborated with Jukstapoz, 
Claudio Bernardo, Konstantinos Rigos, the Hellenic 
Dance Company, Olatz de Andres and other dance 
practitioners. In 2017, he was part of the main cast 
for Alcestis, National Theatre of Greece production 
directed by Katerina Evangelatos. He has served as 
assistant choreographer to Jukstapoz, Roberto Olivan 
and Robert Clark, while in 2017, he interned at 
Dimitris Papaioannou’s production The Great Tamer. 
In 2018 he co-created, together with Andi Xhuma, the 
piece Ok, that’s you…, which premiered in the New 
Choreographers Festival, held at Onassis Stegi. He 
teaches contemporary dance at the Mari Hadjimichali 
Professional Dance School. In 2019, he was invited 
to teach at the Greek National School of Dance 
(KSOT) in Athens and at the Tirana Ballet Academy.

187Χορός / Dance
Χρήστος Ξυραφάκης / Christos Xyrafakis

Short bio: Steriani Tsintziloni



5+1 επιμελητικές θέσεις
Από το ψηφιακό εργαστήριο στη στρογγυλή τράπεζα

Για το 2020-2021, μια χρονιά αναγκαστικής απομόνωσης, στη θέση των ατομικών ομιλιών ή/και παρουσιάσεων 
που συνήθως οργανώνονται από μέλη της κριτικής επιτροπής του εκάστοτε πεδίου για τις/τους συμμετέχουσες/-οντες του 
Προγράμματος Υποστήριξης Καλλιτεχνών Ίδρυμα Σταύρος Νιάρχος (ΙΣΝ) της ARTWORKS, αντιπροτείναμε τον από κοινού 
συντονισμό ενός πειραματικού και αυτομορφωτικού εργαστηρίου επιμέλειας.

Με αφορμή ζητήματα που αναδείχθηκαν από τις αιτήσεις των συμμετεχουσών/-όντων στο Πρόγραμμα και που απα-
σχολούν όλες/-ους μας, θέσαμε ως σημείο αφετηρίας των συναντήσεών μας τους εξής θεματικούς άξονες:

-Συνεργασίες, συμμαχίες, διαγενεακή επικοινωνία και άλλα «δεινά»
-Αρχεία και ιστορία και η γλώσσα που μιλάμε
-Δημιουργική γραφή (δυνατές και αδύνατες δημοσιεύσεις)
-Τα Κοινά
-Η οικονομία της τέχνης
-Η παγκοσμιοποιημένη τεχνολογική συνθήκη (όταν δεν είσαι ακόμα κυβόργιο)
Για τις συναντήσεις αυτές η έννοια της συλλογικότητας προτάθηκε περισσότερο ως μια διαδικασία ανταλλαγών 

που μπορεί να έχει διαβαθμίσεις ατομικότητας, συναρθρώσεων, αθροίσματος, αντιφάσεων και αντιθέσεων. Κατά την εξέλιξή 
τους συζητήσαμε όλοι μαζί την πιθανότητα να αφήσουμε ένα ίχνος τους σε δεύτερο χρόνο, κοινά αποφασισμένο, το οποίο θα 
αποτύπωνε το εύρος των προσεγγίσεων των συμμετεχουσών/-όντων. Σκεφτήκαμε να πάρει τη μορφή μιας έκθεσης, μιας αυτο-
έκδοσης, μιας πρότασης χρηματοδότησης, μιας εκπομπής, μιας μετάφρασης, ενός λεξικού ή όλων αυτών μαζί. 
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5+1 curatorial positions
From digital workshop to roundtable discussion

For the period 2020-2021, a year marked by the isolation we were all forced into, instead of the individual talks 
and/or presentations which the members of selection committee usually give for the participants of the Stavros Niarchos 
Foundation (SNF) Artist Fellowship Program by ARTWORKS, we proposed instead to coordinate jointly an experimental and 
self-educational curatorial workshop.

Drawing from issues which had been raised by the Fellows in their applications and which we thought concern all 
of us today, we compiled the following agenda, which served as the starting point for our meetings:

-Collaborations, alliances, intergenerational communication and other “woes”
-Archives, history, and the language we speak
-Creative writing (major and minor publications)
-The commons
-The economy of art
-The globalized technological context (when you are not as of yet a cyborg)
For these encounters, the notion of collectivity was proposed more as a process of exchange which can welcome 

different shapes and grades of individuality, co-articulation, summation, contradiction and opposition. In the course of the 
meetings, we all discussed the possibility of leaving a trace for a later time we would all decide upon, with a view to capturing 
the range of approaches proposed by the participants. We thought it might take the form of an exhibition, a self-publication, 
a funding proposal, a broadcasted show, a translation, a dictionary, or all of the above.

Η Ιωάννα Ζούλη είναι ερευνήτρια και επιμελήτρια. Η 
δουλειά της εστιάζει στην ψηφιακή κουλτούρα, στις 
πολιτικές, κοινωνικές και πολιτισμικές προεκτάσεις 
του διαδικτύου, καθώς και στον σύγχρονο οπτικό 
πολιτισμό. Ολοκλήρωσε το διδακτορικό της σε 
συνεργασία με την Tate Modern στο Λονδίνο με θέμα τη 
σχέση του μουσείου σύγχρονης τέχνης με την ψηφιακή 
και διαδικτυακή κουλτούρα. Για τη διδακτορική της 
έρευνα έλαβε υποτροφίες από το Arts and Humanities 
Research Council, το ΙΚΥ και το Ίδρυμα Λεβέντη. 
Κατέχει μεταπτυχιακό τίτλο στην ψηφιακή κουλτούρα και 
τεχνολογία από το King's College του Πανεπιστημίου του 
Λονδίνου, ενώ ολοκλήρωσε τις προπτυχιακές της σπουδές 
στο Τμήμα Επικοινωνίας και Μέσων Μαζικής Ενημέρωσης 
του Καποδιστριακού Πανεπιστημίου της Αθήνας. Έχει 
εργαστεί σε πολιτιστικούς και εκπαιδευτικούς 
οργανισμούς στο Λονδίνο και στην Αθήνα, όπως: The 
Photographers’ Gallery, Κρατικό Βασιλικό Θέατρο 
του Λονδίνου, Πανεπιστήμιο του Σάουθ Μπάνκ του 
Λονδίνου, Royal College of Art, Μπιενάλε της Αθήνας 
και Στέγη Ιδρύματος Ωνάση. Είναι η συντάκτρια και 
επιμελήτρια της διαδικτυακής πλατφόρμας unthinking.
photography, που είναι μέρος του ψηφιακού προγράμματος 
της The Photographers' Gallery, και ερευνητική 
συνεργάτις στο Κέντρο Νέων Μέσων και Φεμινιστικών 
Πρακτικών στον Δημόσιο Χώρο του Πανεπιστημίου 
Θεσσαλίας και στο Centre for the Study of the 
Networked Image, του Πανεπιστημίου του Σάουθ Μπανκ 
του Λονδίνου. To 2020-21 ήταν επίσης φιλοξενούμενη 
συγγραφέας στο πρόγραμμα φιλοξενίας School of 
Infinite Rehearsals: Movement III, του Onassis AiR. 

Ioanna Zouli is a researcher and curator. Her work 
focuses on visual networked ecologies, museums, and 
online cultural practices. Her PhD research was funded 
by the Arts and Humanities Research Council, the 
Greek State Scholarships Foundation (IKY), and A.G. 
Leventis Foundation, was an embedded ethnography at 
Tate Modern exploring the contemporary art museum’s 
understanding(s) of digital and network culture. 
Ioanna also holds a BA degree in Media and Culture 
from the National and Kapodistrian University of 
Athens and an MA degree in Digital Culture and 
Technology from the Department of Digital Humanities, 
King’s College London. She has worked with cultural 
and research organizations in the UK and Greece, 
including The Photographers’ Gallery, Tate, the 
Royal College of Arts, Athens Biennale and Onassis 
Stegi. She is the editor of unthinking.photography, 
the online platform of The Photographers’ Gallery 
digital program, and a research associate at the 
Centre of New Media and Feminist Public Practices at 
the School of Architecture, University of Thessaly as 
well as at the Centre for the Study of the Networked 
Image, in London South Bank University. In 2020-
2021 she was also writer-in-residence at Onassis 
AiR-School of Infinite Rehearsals: Movement III.
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Ιωάννα Ζούλη (συνεπιμέλεια με Sam Mercer και Katrina Sluis), Hyperanalogue Geekender,  
The Photographers’ Gallery, Λονδίνο, 2017, φωτογραφία: Tim Bowditch /  
Ioanna Zouli (co-curation with Sam Mercer and Katrina Sluis), Hyperanalogue Geekender,  
The Photographers’ Gallery, London, 2017, photo: Tim Bowditch
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Αντί για τα παραπάνω πραγματοποιήθηκε μια συζήτηση με τη μορφή στρογγυλής τράπεζας στην οποία κληθήκαμε 
να τοποθετηθούμε ως μέντορες, απαντώντας σε ένα ερωτηματολόγιο που είχαν διαμορφώσει οι συμμετέχουσες του Προγράμ-
ματος στο πεδίο της Επιμέλειας. Έτσι, η απόφασή μας να πειραματιστούμε με τους δεδομένους ρόλους και τις ισορροπίες 
δεν αποτυπώθηκε στην τελευταία μας συνάντηση, κατά την οποία ακούστηκε η φωνή -μόνο- της κριτικής επιτροπής, γεγονός 
που μας προβλημάτισε, καθώς η διαδικασία απομακρύνθηκε από τις αρχικές προθέσεις και τους στόχους μας, άρα εξέφραζε 
ενδεχομένως και μια αποτυχία. Τα ζητήματα που αποτέλεσαν τις θεματικές της στρογγυλής τράπεζας άφησαν τελικά και εδώ 
το δικό τους απρόβλεπτο ίχνος σχετικά με τα όρια της διασυνδεσιμότητας, της ανταλλαγής, της διαγενεακότητας, τις ιεραρ-
χίες, τις φόρμες που υιοθετούμε, την πρόθεση μας να τις «πειράξουμε». 

Εν κατακλείδι, παρατηρώντας αυτό το ίχνος της συζήτησής μας με τις συμφωνίες, τις αποκλίσεις και τις αλληλοσυ-
μπληρώσεις του λόγου μας, πιστεύουμε ότι εξακολουθεί να αποτυπώνει μία συλλογική θεώρησή μας για το έργο της επιμέλειας 
στο εγχώριο πεδίο. Η θεώρηση αυτή καθρεφτίζει τη συμπύκνωση σκέψεων και συμπερασμάτων από τις εμπειρίες στις διακρι-
τές και παράλληλες διαδρομές μας, και μπορεί ενδεχομένως να ιδωθεί και ως η εναρκτήρια αφορμή για συλλογική δράση 
ανάμεσα σε εμάς και τις συμμετέχουσες του Προγράμματος στο πεδίο της Επιμέλειας.

Χάρις Κανελλοπούλου, Ελπίδα Καραμπά, Σταμάτης Σχιζάκης
[Στρογγυλή Τράπεζα, Εθνικό Μουσείο Σύγχρονης Τέχνης (ΕΜΣΤ),
Αθήνα, Τρίτη, 15 Μαρτίου 2022]
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Instead, we were invited to participate in a roundtable discussion in the course of which we were called on to give 
our opinions, as mentors, in response to a questionnaire developed by the Curatorial Fellows. As a result, our decision to 
experiment with set roles and dynamics was not reflected in our last meeting, during which the only voice heard was that of 
the selection committee. This was a matter of concern for us, as it resulted in the process drifting away from our initial inten-
tions and objectives, possibly also indicating its failure. The issues we had chosen to address in the roundtable discussions 
eventually left their own, unpredictable mark on the limits of interconnectivity, exchange, intergenerationality, hierarchies, the 
forms we adopt and our willingness to challenge them.

In conclusion, after observing this trace left behind by our discussion—our points of convergence or divergence, as 
well as the points where our individual discourses complemented one another—we believe that it still reflects our collective 
view of the curator’s role on a local level. This view brings together, in a condensed form, thoughts and conclusions arrived at 
in the course of our distinct and parallel trajectories, and could potentially trigger the launch of a series of activities undertaken 
jointly with the Program’s Curatorial Fellows. 

Charis Kanellopoulou, Elpida Karaba, Stamatis Schizakis 
[Roundtable discussion, National Museum of Contemporary Art Athens (EMST), 
Athens, Tuesday, March 15, 2022]

Η Βασιλεία Κάγκα είναι κουήρ, φεμινίστρια επιμελήτρια 
τέχνης, παραγωγός και περφόρμερ. Μέσω της 
πολυδιάστατης δουλειάς της αποπειράται να θέσει υπό 
αμφισβήτηση τους ετεροκανονικούς, κανονιστικούς, 
λευκούς, κυρίαρχους τρόπους σκέψης και δράσης που 
έχουν ενσωματωθεί στις σχέσεις μεταξύ τέχνης και 
δημόσιας σφαίρας. Μετά την αποφοίτησή της από 
το Τμήμα Επικοινωνίας, Μέσων και Πολιτισμού στο 
Πάντειο Πανεπιστήμιο, κατά τη διάρκεια του οποίου 
εξειδικεύτηκε στην Πολιτιστική Διαχείριση, εργάστηκε 
σε διάφορα αυτο-οργανωμένα στην πλειοψηφία τους, 
καλλιτεχνικά εγχειρήματα σε Ελλάδα, Γερμανία και 
Σουηδία, βασικός στόχος των οποίων ήταν να αναδείξουν 
παραγκωνισμένες καλλιτεχνικές οπτικές. To 2017 
ξεκίνησε να επιμελείται τη σειρά εκθέσεων Αye Mari, 
μια προσπάθεια εξερεύνησης της κουήρ επιμέλειας ως 
μια πρακτική που μπορεί να δώσει φωνή σε όσες/-ους/-@ 
έχουν παραλειφθεί από τις κύριες αφηγήσεις της τέχνης. 
Είναι ένα από τα ιδρυτικά μέλη της ομάδας Failing 
Femmes που αποσκοπεί στη δημιουργία ενός αυτόνομου 
δικτύου υποστήριξης LGBTQI+ δημιουργών. Η ανάγκη 
της Βασιλείας Κάγκα να επιμελείται εκθέσεις πηγάζει 
από μια ουτοπική επιθυμία, συνυφασμένη με την κουήρ 
ταυτότητα. Oυτοπία, εδώ, δε σημαίνει τίποτα άλλο παρά 
μια ανάγκη συλλογικής επούλωσης πληγών που έχουν 
προκληθεί από ένα κατ’ επίφαση λειτουργικό σύστημα.

Vassilia Kaga is a queer, feminist curator, producer 
and performer. Their multidimensional work attempts to 
challenge the normative, especially heteronormative, 
white dominant structures and mentalities incorporated 
into the network of art relations as well as the 
wider public sphere. They hold a BA Degree from 
the Department of Communication, Media and Culture 
with a specialization in cultural management from 
Panteion University of Social and Political Sciences 
in Athens. Ever since obtaining their degree, they 
have contributed to several artistic projects 
in Greece, Germany and Sweden, the majority of 
which were run by collectives and mainly aimed at 
highlighting marginalized artistic perspectives. In 
2017, they launched Aye Mari, an exhibition series 
exploring queer curating as a practice capable of 
lending a voice to those who have been excluded from 
the master narratives of art. They are one of the 
founding members of Failing Femmes, a group aspiring 
to create an autonomous support network for LGBTQI+ 
creators. Vassilia Kaga’s need to curate exhibitions 
originates from a utopian desire intertwining with 
their queer identity. In this context, however, utopia 
is nothing more than the need to heal collective 
traumas caused by an ostensibly functioning system.
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Βασιλεία Κάγκα, Stonewall 50: Days of Future Past, GlogauAIR, Βερολίνο, 2019 /  
Vassilia Kaga, Stonewall 50: Days of Future Past, GlogauAIR, Berlin, 2019
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Ιωάννα Ζούλη (Ι.Ζ.): Θα ήθελα να ξεκινήσουμε αυτή τη συζήτηση με αφορμή τη συμβολή σας στο Πρόγραμμα 
Υποστήριξης Καλλιτεχνών Ίδρυμα Σταύρος Νιάρχος (ΙΣΝ) της ARTWORKS 2020-2021. Ως μέντορες στον τομέα της Επιμέ-
λειας, δεν ακολουθήσατε το μοντέλο μεμονωμένων συναντήσεων με κάθε Fellow ξεχωριστά, αλλά στήσατε ένα «πειραματικό 
εργαστήριο επιμέλειας», μια πρωτοβουλία ομαδικών συναντήσεων. Γιατί λοιπόν επιλέξατε να δώσετε αυτήν τη δομή στην κα-
θοδήγηση (mentoring); Γιατί «πειραματικό», και γιατί «εργαστήριο»; 

Χάρις Κανελλοπούλου (Χ.Κ.): Καταρχάς, αποδεχθήκαμε την πρόσκληση αυτή, δίχως να επιθυμούμε να είμαστε μέ-
ντορες με την κλασική έννοια του όρου. Συνήθως, σε μια τέτοια διαδικασία καθοδήγησης (mentoring), κάποιος με περισσό-
τερη εμπειρία στον χώρο δίνει κατευθύνσεις προς νεότερους σχετικά με το πεδίο στο οποίο δραστηριοποιείται. Αποφασίσαμε 
να αποφύγουμε αυτήν την κατά κάποιον τρόπο μονόπλευρη δράση, καθώς θεωρήσαμε ότι και από τη δική μας πλευρά έχουμε 
να μάθουμε πολλά από την πορεία των Fellows. Παρατηρήσαμε ότι υπήρχαν ορισμένα κοινά πεδία σκέψης και δράσης στις 
επιμελητικές πρακτικές τους, που διέφεραν αρκετά από τη δική μας πορεία και τις δικές μας πρακτικές. Θεωρήσαμε, λοι-
πόν, ότι θα ήταν γόνιμο να δημιουργήσουμε μια διαλεκτική συνθήκη κατά την οποία μέντορες και Fellows συνδιαλέγονται με 
ίσους όρους, όπου ο ένας θα μαθαίνει από την πρακτική του άλλου. Η παρουσία της πανδημίας έκανε ακόμα πιο επιτακτική 
την ανάγκη για ομαδικές συναντήσεις. Ήμασταν «εκεί» μέσα από τις οθόνες μας και δημιουργούνταν πάντα η προσδοκία μιας 
επόμενης συνάντησης. 
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Ioanna Zouli (I.Z.): Let us then start this discussion, held on the occasion of your participation in the 2020-2021 
Stavros Niarchos Foundation (SNF) Artist Fellowship Program by ARTWORKS. As mentors in the field of Curating, you did 
not apply the usual model of holding individual meetings with each Fellow, but instead developed an "experimental curatorial 
workshop", an initiative of group meetings. Why did you choose to give this structure to mentoring? Why "experimental", and 
why "workshop"?

Charis Kanellopoulou (C.K.): First of all, we accepted this invitation without wishing to be mentors in the standard 
sense of the term. Ordinarily, in the course of a mentoring process someone with more experience in the field gives younger 
people advice about this field he or she is already working in. We decided to avoid this somewhat one-sided approach, as we 
felt that we too have a lot to learn from the Fellows' trajectory. We noticed that there were some areas of thought and activity 
which were common in their curatorial perspectives, but differed quite significantly from our own paths and practices. We felt, 
therefore, that it would be fruitful to create a dialectical setting in which mentors and Fellows interact on equal terms, where 
each person learns from the practices of others. The pandemic rendered our need for group meetings even more urgent. We 
were "there", through our screens, and there was always the desire for a next meeting.

Η Κυβέλη Μαυροκορδοπούλου είναι ιστορικός τέχνης και 
επιμελήτρια. Τα ερευνητικά της ενδιαφέροντα εστιάζουν 
στη σχέση της τέχνης με την επιστήμη και ειδικότερα 
με την πυρηνική τεχνολογία. Ολοκλήρωσε το διδακτορικό 
της στην ιστορία της τέχνης στην École des Hautes 
Études en Sciences Sociales (EHESS, Παρίσι), με 
υποτροφία του Ιδρύματος Ωνάση όπου εκπόνησε διατριβή 
σχετικά με την τέχνη και την πυρηνική ενέργεια. Έχει 
επιμεληθεί εκθέσεις και σειρές προβολών για φορείς 
όπως το Sonic Acts, το Framer Framed (Άμστερνταμ) 
και η 7η Μπιενάλε της Μόσχας. Πρόσφατα, διετέλεσε 
προσκεκλημένη συντάκτρια του περιοδικού RESOLUTION 
Hot Pictures (2021) και του Kunstlicht Nuclear 
Aesthetics (Vrije Universiteit, 2019). Έχει διδάξει 
στη Βασιλική Ακαδημία Τέχνης στη Χάγη, στο Sandberg 
Instituut στο Άμστερνταμ, στην Esä στη Δουνκέρκη 
και στο Πανεπιστήμιο Κάρλτον στην Οτάβα. Το 2017, 
οργάνωσε το πρόγραμμα Nuclear Waste Weeks, μια σειρά 
προβολών, εργαστηρίων και επισκέψεων σε χώρους που 
συνδέονται με την πυρηνική ενέργεια στην Ολλανδία 
και το Βέλγιο. Ήταν επισκέπτρια ερευνήτρια στο 
Πανεπιστήμιο Κάρλτον στην Οτάβα και στο Κέντρο 
Περιβαλλοντικών Σπουδών του Vrije Universiteit στο 
Άμστερνταμ. Το έργο της έχει υποστηριχθεί από το 
Ίδρυμα Ωνάση, το Ίδρυμα Βασίλη και Ελίζας Γουλανδρή 
και το Εθνικό Συμβούλιο Έρευνας του Καναδά.

Kyveli Mavrokordopoulou is an art historian and 
curator working on nuclear technologies and the 
broader relationship between art and science. She 
completed her PhD in art history at the École 
des Hautes Études en Sciences Sociales, Paris 
(EHESS) with the support of an Onassis Foundation 
Scholarship, with a dissertation on art and nuclear 
technologies. She has programmed and curated projects 
for institutions including Sonic Acts, Framer 
Framed, and the 7th Moscow Biennial. Recently, she 
acted as guest editor of RESOLUTION Magazine Hot 
Pictures (2021) and Kunstlicht Nuclear Aesthetics 
(Vrije Universiteit, 2019). She has taught at the 
Royal Academy of the Arts, The Hague, Sandberg 
Instituut, Amsterdam, Esä Dunkirk and Carleton 
University, Ottawa. In 2017, she organized Nuclear 
Waste Weeks, a series of screenings, workshops and 
visits to nuclear sites in the Netherlands and 
Belgium. She was a fellow researcher at Carleton 
University, Ottawa and a visiting scholar at the 
Environmental Humanities Center, Vrije Universiteit 
Amsterdam. Her work has been supported by the Onassis 
Foundation, the Basil and Elise Goulandris Foundation 
and the National Research Council of Canada. 
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Κυβέλη Μαυροκορδοπούλου (συνεπιμέλεια με Ruby de Vos), Nuclear waste and/as heritage, τοξική περι-
ήγηση στο Covra, Κεντρικό Oργανισμό Αποθήκευσης Ραδιενεργών Αποβλήτων, Βλισίνγκεν, Ολλανδία, 2019 / 
Kyveli Mavrokordopoulou (co-curation with Ruby de Vos), Nuclear waste and/as heritage,  
toxic tour at Covra, Central Organisation for Radioactive Waste, Vlissingen, Netherlands, 2019
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Ελπίδα Καραμπά (Ε.Κ.): Βαριά λέξη το «μέντορας», την κρατάμε χάριν ευκολίας. Ίσως και να λέγαμε «συμβουλευτική 
ομάδα», έχει και κάτι το θεραπευτικό. Όπως είπε και η Χάρις, θέλαμε το εργαστήριο να λειτουργήσει ως χώρος στον οποίο 
μοιραζόμαστε εμπειρίες, γνώσεις και ιδέες, γεγονός που μας έκανε εξαρχής να συζητήσουμε για το θέμα των διαφορετικών 
γενεών αμφισβητώντας κάπως την ιδέα της γενιάς με αυστηρά χρονικούς, αριθμητικούς όρους, και εστιάζοντας στο διαφορε-
τικό σημείο της διαδρομής που βρίσκεται η καθεμιά και ο καθένας μας και της διαφορετικής προοπτικής που δίνει η εκάστοτε 
θέση. Αυτή η διαδικασία έγινε μέσα στο πλαίσιο της πρωτοφανούς συνθήκης της καραντίνας και καθώς όλες μας προσπαθού-
σαμε να προσαρμοστούμε σε αυτήν τη συνθήκη. Ερχόμενες αναγκαστικά σε μια θέση αναστοχασμού, αποφασίσαμε να οργα-
νώσουμε ομαδικά τις συναντήσεις μας και όχι κατά μόνας, σαν μια αντίσταση/αντίδραση στην απομόνωσή μας, και ταυτόχρονα 
να λειτουργήσουμε ως ένα εργαστήρι που επιχειρούσε να σκεφτεί στο «εδώ» και το «τώρα» της «τοποθετημένης» συνθήκης 
μας, των ιδιαίτερων χαρακτηριστικών της εντοπιότητάς μας, με όλα τα ριζώματα που ενέχει η εργασία μας όσον αφορά τον 
εξαρθρωμένο τρόπο. Για τους λόγους αυτούς δεν επιλέξαμε σε αυτήν την περίπτωση να δικτυωθούμε με άλλους συναδέλφους 
εντός και εκτός (η κούραση της υπερδικτύωσης της καραντίνας έπαιξε και αυτή τον ρόλο της), αλλά να ενσκύψουμε και να 
σκαλίσουμε πόρους που διαθέταμε η καθεμιά και ο καθένας από εμάς, διαδικασία στην οποία σε έναν βαθμό έπρεπε όλες 
να μπούμε μέσα στον πανδημικό εγκλεισμό μας. Το πιο σημαντικό για εμάς ήταν να μιλήσουμε για το τι συμβαίνει στο πεδίο, 
ιδωμένο όχι μέσα από τη σκοπιά μιας άλλης γενιάς επιμελητών που φέρει την εξουσία της εμπειρίας, αλλά μέσα από τις εκά-
στοτε πρακτικές και εμπειρίες που είχε το κάθε άτομο στο σημείο της πορείας του τη χρονική στιγμή της συνάντησής μας. 

Σταμάτης Σχιζάκης (Σ.Σ.): Να υπενθυμίσω και ότι το πρόγραμμα του mentoring ξεκίνησε λίγο μετά την πρώτη φάση 
της πανδημίας, οπότε όλοι θέλαμε πάρα πολύ να βρεθούμε, να ξεκινήσουμε να σκεφτόμαστε πιο πρακτικά για την επιμέλεια 
μέσα από χώρους-παραδείγματα που είχαμε επιλέξει για μια σειρά επιτόπιων επισκέψεων. Στη συνέχεια, τα πράγματα δεν εξε-
λίχθηκαν όπως τα είχαμε προγραμματίσει, και έτσι ξεκινήσαμε αντ’ αυτού μια σειρά συζητήσεων. Θέλαμε να ξεκινήσουμε μια 
διαδικασία διαλόγου και συζήτησης χωρίς τέτοια στεγανά.
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Elpida Karaba (E.K.): “Mentor” is a heavy word, let’s just keep it for the sake of convenience. Maybe we should say 
"group counseling", there is something therapeutic about all this. As Charis said, we envisaged the workshop as a space in 
which we would share experiences, knowledge and ideas. This means that, from the very beginning, we were discussing the 
question of different generations, somewhat challenging the notion of a generation perceived in strictly temporal, numerical 
terms, and focusing on the different points each one of us occupied along the way and the different perspective each position 
affords. This process took place within the unprecedented context of the lockdown, just as we were all trying to adapt to that 
situation. Forced into a reflective attitude, we decided to organize our meetings as a group rather than individually, in an effort 
to resist to/react against our isolation, and to instead run a workshop which would attempt to think in the "here" and "now" of 
our "situated" condition, within the specificity of our locality, with all the rhizomes that our work involves in its disarticulated 
reality. For all these reasons, in this case we chose not to network with other colleagues from Greece or from abroad (the 
fatigue of the over-networking during the quarantine also played its part), but to delve into resources available within each 
and every one of us —a process that, to some extent, we all had to engage in during the confinement of the pandemic. The 
most important thing for us was to talk about what was happening in the field, and to do so not through the lens of another 
generation of curators endowed with the authority of experience, but through the particular practices and experiences each 
one of us had accumulated at the specific point of our trajectory, at the specific time of our meeting.

Stamatis Schizakis (S.S.): Let us also remember that the mentoring program was launched shortly after the first 
phase of the pandemic, so were all very much craving to meet, to start thinking in more practical terms about curating with 
the help of the spaces/case studies we had selected for a series of site visits. Then things didn't quite work out as planned, 
so we resorted instead to a series of discussions. We wanted to trigger a process of dialogue and discussion that would be 
immune to barriers of this kind.

Η Κέλυ Τσιπνή-Κολαζά είναι ανεξάρτητη επιμελήτρια 
και ερευνήτρια με έδρα το Λονδίνο και την Αθήνα. 
Μεταξύ του 2012 και του 2015 κατείχε επιμελητικές 
θέσεις σε δημόσιους θεσμούς τέχνης στο Λονδίνο, 
συμπεριλαμβανομένων των Serpentine Galleries, The 
Architecture Foundation και Contemporary Art Society. 
Την περίοδο 2016-17, εργάστηκε ως βοηθός επιμέλειας 
στην documenta 14 στην Αθήνα και στο Κάσελ. Μεταξύ 
2018 και 2020, διετέλεσε υπεύθυνη εκθέσεων της 
εναρκτήριας έκδοσης της Μπιενάλε του Τορόντο, ενώ 
από το 2020 εργάζεται ως συνεργάτις επιμελήτρια 
της Νύχτας Τέχνης του Λονδίνου. Στα επιμελητικά 
της πρότζεκτ περιλαμβάνονται τα: Orange Trees that 
Talk, περφόρμανς των Cooking Sections που έλαβε 
χώρα στο Botkyrka Konsthall, Στοκχόλμη (2015), 
Sonic Revolutions: Vibrations from the Levant στο 
Haus der Kulturen der Welt, Βερολίνο (2016), Litany 
for Amplified Voices στο πλαίσιο του SKG Bridges 
Festival, Θεσσαλονίκη (2019). Το 2018 συνίδρυσε τη 
miss dialectic, έναν φορέα τέχνης που στοχεύει να 
υποστηρίξει την καλλιτεχνική και επιμελητική έρευνα 
με έντονη έμφαση στην εκπαίδευση και στην παραγωγή 
νέων έργων μέσω διεπιστημονικών συνεργασιών. Το 2015 
τιμήθηκε με το επιμελητικό βραβείο Forecast Platform.

Kelly Tsipni-Kolaza is an independent curator and 
producer based in London and Athens. Between 2012 
and 2015 she held curatorial positions in public 
art institutions in London such as the Serpentine 
Galleries, The Architecture Foundation and the 
Contemporary Art Society. In 2016-2017, Tsipni-Kolaza 
worked as a curatorial assistant for documenta 14 in 
Athens and Kassel. Between 2018 and 2020, she was the 
exhibition manager of the inaugural Toronto Biennial 
of Art. Since 2020, she is an  associate curator of 
Art Night in London. Curatorial projects include: 
Orange Trees that Talk, a mediated performance by 
Cooking Sections held at Botkyrka Konsthall, Stockholm 
(2015), Sonic Revolutions: Vibrations from the Levant 
at Haus der Kulturen der Welt, Berlin (2016), Litany 
for Amplified Voices in the context of SKG Bridges 
Festival, Thessaloniki (2019). In 2018, she co-
founded miss dialectic, an art operator that aims to 
support artistic and curatorial research with a strong 
focus on education and the production of new works 
through interdisciplinary collaborations. In 2015 she 
received the Forecast Platform curatorial award.
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Κέλυ Τσιπνή-Κολαζά, stones gods people, Joe Namy, άποψη περφόρμανς, 2016 /  
Kelly Tsipni Kolaza, stones gods people, Joe Namy, performance view, 2016
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(Ε.Κ.): Νομίζω όλοι το θέλαμε αυτό. Επίσης, μιας και οι επιτόπιες συναντήσεις δεν ήταν τελικά εφικτές, αρχίσαμε 
να φτιάχνουμε ένα κοινό αρχείο γύρω από συγκεκριμένες θεματικές που εμείς ως μέντορες θέσαμε ως εναρκτήρια σημεία, 
βασισμένοι σε ζητήματα που απασχολούσαν και τις Fellows του πεδίου της Επιμέλειας. 

(I.Z.): Σχετικά με το ζήτημα των γενεών, υπάρχει η ανθολογία Το έργο της επιμέλειας (AICA HELLAS, Κριτική και 
τέχνη #4, Νοέμβριος 2012), όπου και οι τρεις είχατε συμβάλει στην προσπάθεια χαρτογράφησης της επιμελητικής πρακτικής 
στον ελληνικό καλλιτεχνικό χώρο από το 1981 μέχρι το 2011. Πώς βλέπετε να διαμορφώνεται το πεδίο της επιμέλειας στην 
Ελλάδα μετά το 2011 με βάση την εμπειρία σας μέχρι τώρα; 

(Σ.Σ.): Αυτό που παρατηρώ εγώ τα τελευταία χρόνια είναι ότι έχει διαμορφωθεί μια κατάσταση από την οποία λεί-
πουν οι μεσαίου μεγέθους χώροι. Υπάρχουν δηλαδή τα πιο μεγάλα ιδρύματα, υπάρχουν αρκετά artist-run spaces ή άλλες πρω-
τοβουλίες μικρής κλίμακας, αλλά δεν υπάρχει χώρος ενδιάμεσων ιδρυμάτων, για παράδειγμα πινακοθήκες τοπικές ή δημοτικές 
που να δραστηριοποιούνται σταθερά και συστηματικά στον χώρο της σύγχρονης τέχνης. Αυτό νομίζω αποτελεί απουσία γιατί 
πρόκειται για μια ενδιαφέρουσα κλίμακα όπου μπορείς να έχεις κάποιες ελευθερίες μαζί με κάποιες δυνατότητες, που ίσως 
στα άκρα να μην υπάρχουν. 

Από τη δική μου την πλευρά, βλέπω ότι υπάρχει και μοναξιά όσον αφορά στη σταθερή θέση εργασίας και στην εργα-
σία σε ένα ίδρυμα. Από τη μία, υπάρχουν εργαζόμενοι σε μουσεία που δεν είναι επιμελητές ή ιστορικοί τέχνης, μπορεί να είναι 
οι περισσότεροι αρχαιολόγοι, μουσειολόγοι ή κάτι άλλο. Από την άλλη, οι περισσότεροι που δραστηριοποιούνται στον χώρο της 
επιμέλειας είναι ελεύθεροι επαγγελματίες και δεν έχουν ίσως το βάρος διαχείρισης της συλλογής ενός μουσείου, μεταξύ άλ-
λων θεμάτων. Τελικά, λοιπόν, ο χώρος ορίζεται όχι τόσο από την ελεύθερη σχέση εργασίας, αλλά από την επισφάλεια η οποία 
δημιουργεί ορισμένα προβλήματα στο πώς διαμορφώνεται ο επιμελητικός λόγος στην Ελλάδα τα τελευταία χρόνια. 
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(E.K.): We all wanted that, I think. Also, given that we were ultimately unable to materialize our on-site meeting 
schedule, we began building a common archive on a series of topics that we, as mentors, set as our initial agenda, but which 
were based on concerns expressed by the Fellows in the field of Curating.

(I.Z.): As concerns the generational issue, there is the anthology The work of curation (AICA HELLAS, Criticism 
and Art #4, November 2012), to which all three of you have contributed in an attempt to map curatorial practices in the Greek 
art world from 1981 to 2011. Based on your experience so far, how do you see the field of curating in post-2011 Greece?

(S.S.): One thing I have observed in recent years is that we are now facing a situation in which medium-sized 
spaces are lacking. That is, there are larger institutions, there are several artist-run spaces or other small-scale initiatives, but 
the space for medium-scale institutions—for example local or municipal galleries, which are consistently and systematically 
active in the field of contemporary art—has disappeared. I believe that this is an important absence. Spaces of this scale are 
interesting because they can offer a certain amount of freedom alongside facilities that may well be missing from either end 
of the spectrum. 

From my perspective, I see that there is also a sense of loneliness among those who are steadily employed or work 
in an institution. On the one hand, there are museum workers who are not curators or art historians, maybe most of them are 
archaeologists, museologists or something else. On the other hand, most people working as curators are freelancers and may 
not have the burden of managing a museum's collection, alongside other activities. Ultimately, then, the field is not so much 
determined by a working relationship one enters into freely, but by a prevailing condition of precarity —and this creates certain 
problems for the type of curatorial discourse articulated in Greece in recent years.

H Ειρήνη Φουντεδάκη είναι ανεξάρτητη επιμελήτρια 
και ερευνήτρια. Οι εκθέσεις και τα προγράμματα 
προβολών που έχει επιμεληθεί τοποθετούνται στο όριο 
μεταξύ των πεδίων του ήχου, των οπτικοακουστικών 
τεχνών και της κινούμενης εικόνας, εστιάζοντας σε 
κουήρ φεμινιστικές και συλλογικές καλλιτεχνικές 
πρακτικές. Έχει συμμετάσχει στο επιμελητικό 
εργαστήριο How now to gather στο πλαίσιο της 11ης 
Μπιενάλε του Βερολίνου, και στο πρόγραμμα ανταλλαγής 
επιμελητών του οργανισμού ΝΕΟΝ σε συνεργασία με την 
Whitechapel Gallery. Έχει επιμεληθεί προγράμματα για 
χώρους όπως το Sinema Transtopia (Βερολίνο) και το 
Φεστιβάλ Ταινιών Μικρού Μήκους του Λονδίνου (LSFF 
2020). Μεταξύ άλλων, έχει συνεπιμεληθεί τη σειρά 
προβολών-συναντήσεων Residing in the Borderlands 
στο SAVVY Contemporary-The Laboratory of Form-Ideas 
(Βερολίνο), και την έκθεση Letter from a Guarani 
Woman in Search of the Land Without Evil. Έχει επίσης 
συνεπιμεληθεί το βιβλίο How does the world breathe 
now? (SAVVY Contemporary, The Laboratory of Form-Ideas 
Books/Archive Books). Έχει σπουδάσει μουσικολογία 
στο Αριστοτέλειο Πανεπιστήμιο Θεσσαλονίκης και 
θεωρία σύγχρονης τέχνης στο Κολέγιο Goldsmiths 
του Πανεπιστημίου του Λονδίνου (ΜΑ, Τμήμα Οπτικού 
Πολιτισμού). Παράλληλα, έχει ολοκληρώσει σπουδές στο 
βιολί στο Κρατικό Ωδείο Θεσσαλονίκης. Είναι ένα από 
τα ιδρυτικά μέλη της κολεκτίβας Cruising Curators.

Eirini Fountedaki is an independent curator and 
researcher. She has curated exhibitions and film 
series traversing the boundaries between sound, 
audiovisual arts and moving image, focusing on 
queer feminist and collective artistic practices. 
She has participated in the curatorial workshop 
How now to gather (11th Berlin Biennale) and in the 
curatorial exchange program ran jointly by the ΝΕΟΝ 
non-profit organization and Whitechapel Gallery. She 
has curated film programs for spaces such as Sinema 
Transtopia (Berlin) and London Short Film Festival 
2020. She has co-curated the film series Residing in 
the Borderlands at SAVVY Contemporary-The Laboratory 
of Form-Ideas, as well as the exhibition Letter from 
a Guarani Woman in Search of the Land Without Evil. 
She is the co-editor of the publication How does 
the world breathe now? (published jointly by SAVVY 
Contemporary-The Laboratory of Form-Ideas Books/
Archive Books). She has completed her studies in 
musicology (Aristotle University of Thessaloniki) and 
her MA studies in contemporary art theory (Goldsmiths, 
University of London, Visual Cultures Department) 
and has also completed her violin studies at the 
State Conservatory in Thessaloniki. She is one of the 
founding members of the collective Cruising Curators.
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Cruising Curators, A Gertrude Stein Support Group with Angélica Freitas, Tracing the 
Ephemera, σειρά επιτελεστικών αναγνώσεων, Hopscotch Reading Room, Βερολίνο, 2021 /  
Cruising Curators, A Gertrude Stein Support Group with Angélica Freitas, Tracing the 
Ephemera, series of performative readings, Hopscotch Reading Room, Berlin, 2021
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(Ι.Ζ.): Αυτό που αναφέρεις, Σταμάτη, είναι ένα θέμα που είχαμε συζητήσει αρκετά και κατά τη διάρκεια του εργαστη-
ρίου, η θέση της/του ανεξάρτητης/-ου επιμελήτριας/-τή σε θεσμικό, παρα-θεσμικό ή αντι-θεσμικό πλαίσιο.

(Χ.Κ.): Αξίζει να σημειωθεί ότι το συγκεκριμένο τεύχος του περιοδικού που αναφέρθηκε προηγουμένως το είχε επι-
μεληθεί ο Χριστόφορος Μαρίνος, ο οποίος ανήκει επίσης στη «γενιά» μας. Θα πούμε τη λέξη «γενιά» πολλές φορές, αν και η 
κατηγοριοποίηση με βάση τον διαχωρισμό ανά ηλικιακή ομάδα δε με βρίσκει πάντοτε σύμφωνη. Πιστεύω ότι η έκδοση αυτή 
υλοποιήθηκε σε μια στιγμή που παρουσιάστηκε ένα είδος πύκνωσης εργασίας στο πεδίο. Ήμασταν, δηλαδή, αρκετοί, είτε 
ανεξάρτητοι επιμελητές είτε επιμελητές εργαζόμενοι σε θεσμούς, που θέλαμε να προσδιορίσουμε τους όρους επαγγελματικής 
ενασχόλησης με την επιμέλεια σύμφωνα με τα δεδομένα της δικής μας εποχής, έχοντας δει στις προϋπάρχουσες συνθήκες και 
τάσεις σε αυτόν τον χώρο να υπάρχουν λιγοστοί κανόνες και πολλές εξαιρέσεις.

(E.K.): Σε αυτό το σημείο να αναφέρουμε δύο στιγμές-σταθμούς για το εγχώριο πεδίο. Όταν εμείς ξεκινήσαμε την 
πορεία μας, την περίοδο λίγο πριν από τους Ολυμπιακούς Αγώνες του 2004, υπήρχε όντως μια πύκνωση και μια αίσθηση ότι 
υπάρχουν συλλέκτες που αγοράζουν τέχνη. Υπήρχε μια ψευδαίσθηση ευφορίας, η οποία δεν είχε βέβαια μεγάλη διάρκεια. 
Αυτό συνδέεται με ένα γενικότερο ζήτημα στο πεδίο του περιορισμένου πολιτιστικού προγράμματος για τη σύγχρονη τέχνη. 
Μια άλλη σημαντική στιγμή ήταν όταν η Ελλάδα έγινε το par excellence παράδειγμα της κρίσης, επισκέψιμο για να το αφου-
γκραστούν ως ένα «εξωτικό παράδειγμα», οπότε από τότε υπήρξε μια άλλης μορφής κινητικότητα. Αυτά τα σημεία πύκνωσης 
όμως, λίγο έχουν συντελέσει ως προς τα επίμονα ζητήματα που αφορούν ένα πολιτισμικό πρόγραμμα και πρόταγμα για τη 
σύγχρονη τέχνη, τουλάχιστον σε θεσμικό επίπεδο, που εκ των πραγμάτων συμπαρασύρει και την υπόλοιπη δραστηριότητα.
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(I.Z.): What you are saying, Stamatis, is a topic we talked about a lot during the workshop, namely the position of 
the independent curator in an institutional, para-institutional or anti-institutional context.

(C.K.): It is worth noting that that specific issue of the journal you mentioned earlier was edited by Christoforos 
Marinos, who is also a member of our "generation". We will use the word "generation" often, even though I am not entirely in 
agreement with the practice of categorizing people based on the age group they belong to. I believe that this publication came 
out during a period characterized by a kind of densification of work in the field. That is, there were several of us, whether inde-
pendent curators or curators employed by institutions, who set out to define what are the terms of professional engagement 
in curating according to the standards of our own time, after witnessing previously existing situations and trends in our field 
which had resulted in very few rules and too many exceptions.

(E.K.): At this point, we should mention two moments which served as milestones for Greek curating. When we 
started out, in the period just before the 2004 Olympics, there was indeed a densification and a sense that there were col-
lectors buying art. There was an illusion of euphoria, which obviously didn’t last long. This is linked to a more general issue in 
the field, that of limited cultural programming for contemporary art. Another key moment was when Greece became the quin-
tessential example of the crisis, a destination for those who were on the lookout for voices representing an "exotic paradigm", 
so since then there has been a different kind of mobility. These points of densification, however, have contributed minimally 
to the persistent issues related to Greece’s cultural program and vision for contemporary art, at least on an institutional level, 
which de facto entrains the rest of the activity.

Η Κλέα Χαρίτου σπούδασε ελληνική φιλολογία στο 
Καποδιστριακό Πανεπιστήμιο Αθηνών και στη συνέχεια 
πραγματοποίησε μεταπτυχιακές σπουδές ιστορίας της 
τέχνης και επιμέλειας εκθέσεων στο Αριστοτέλειο 
Πανεπιστήμιο Θεσσαλονίκης και στο Πανεπιστήμιο Rennes 
II (Haute Bretagne) της Γαλλίας αντίστοιχα. Είναι 
κάτοχος διδακτορικού τίτλου στην Ιστορία της Τέχνης 
από την Ανωτάτη Σχολή Καλών Τεχνών (ΑΣΚΤ), με τίτλο 
διατριβής Η σχέση μεταξύ Λόγου και έργου τέχνης στην 
Ελλάδα τη δεκαετία του 1970. Έχει εργαστεί ως βοηθός 
επιμέλειας για την documenta 14 και υπάρξει μέλος της 
ομάδας επιμέλειας της Kunsthalle Athena. Επιλεγμένα 
πρότζεκτ στα οποία έχει συμμετάσχει: South as a State 
of Mind, περιοδική έκδοση τέχνης και πολιτισμού, 
σειρά περφόρμανς με τίτλο Political Speeches στο 
πλαίσιο της έκθεσης This is Not My Beautiful House 
(Kunsthalle Athena), Cady Noland (Πανεπιστήμιο Rennes 
II και FRAC Bretagne). Από το 2019 είναι συνιδρύτρια 
της επιμελητικής πρωτοβουλίας miss dialectic.

Klea Charitou is an art historian and curator based in 
Athens. After completing her BA in greek literature 
from the National and Kapodistrian University of 
Athens, she obtained an MA in history of art from 
Aristotle University of Thessaloniki and an MA in 
curating from the University of Rennes in France. 
She completed her PhD at the Athens School of Fine 
Arts (ASFA), titled The Relationship between Logos 
and Art in the Greek Art from the 1970s. She has 
worked as a curatorial assistant for documenta 14 
and was part of the curatorial team for Kunsthalle 
Athena. Other curatorial highlights include: 
South as a State of Mind magazine, This Is Not My 
Beautiful House (Kunsthalle Athena) and Cady Noland 
Unauthorized, (Rennes II University). In 2019, she 
co-founded miss dialectic, an art operator that aims 
to support artistic and curatorial research with a 
strong focus on education and the production of new 
work through interdisciplinary collaborations.
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Κλέα Χαρίτου και 3 137 (Πάκυ Βλασσοπούλου, Χρυσάνθη Κουμιανάκη, Κοσμάς Νικολάου), Μετά την 
έκρηξη ακούς ακόμα το φως, άποψη εγκατάστασης της αρχειακής συλλογής, 3 137, Αθήνα, 2016 /  
Klea Charitou and 3 137 (Paky Vlassopoulou, Chrysanthi Koumianaki, Kosmas Nikolaou), After the 
explosion you hear the light, installation view of the archival collection, 3 137, Athens, 2016
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Επίσης, αν κοιτάξουμε τι θα θέλαμε στην Ακαδημία, η απάντηση είναι: έναν πιο συστηματικό προσανατολισμό προς 
τη σύγχρονη τέχνη με σχετικά γνωστικά αντικείμενα στα πανεπιστήμια. Αν και η Χάρις μίλησε για μια μορφή πύκνωσης στον 
χώρο, κατά τη γνώμη μου αυτό έχει πολλά περιθώρια να ενισχυθεί προκειμένου να παράγεται συστηματικός λόγος με τεκμη-
ρίωση, πρωτογενή έρευνα, καταγραφή, κριτικά κείμενα, συνέδρια κ.λ.π, γύρω από τη σύγχρονη τέχνη στον ελληνικό χώρο. Τα 
ίχνη αυτά των πρακτικών χάνονται, όσο υπολείπονται οι πρωτογενείς μελέτες για το τι γίνεται στο πεδίο, ώστε να υπάρχει η 
δυνατότητα να παράγεται οργανωμένη γνώση την οποία μπορείς να αντιπαραθέσεις σε ένα άλλο παράδειγμα και να συνομιλή-
σεις με πιο ισότιμους όρους. Πράγματι, αυτή τη στιγμή μπορεί να έχουμε πολλούς ανεξάρτητους εκθεσιακούς χώρους (artist-
run spaces), η βιωσιμότητα των οποίων είναι αρκετά δύσκολη και δεν είναι σαφές ποιο είναι το πρόταγμα του καθενός. Στην 
πανδημία, είχε γίνει μια σημαντική προσπάθεια για πρώτη φορά να συναρθρωθούν οι επαγγελματίες του χώρου της τέχνης πιο 
συστηματικά. Εάν υπάρχει κάτι διαφορετικό στον χώρο της σύγχρονης τέχνης, ίσως αυτό να είναι μια διαφορετική επίγνωση 
της επισφάλειας και της σχέσης με τους θεσμούς. Δεν είμαι όμως σίγουρη σχετικά με το τι προτάγματα αυτή παράγει και τι 
συναρθρώσεις, αυτό μέλλει να φανεί και να διεκδικηθεί δυναμικά.
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Moreover, if we consider what we would like to see in the Academy, the answer is a more systematic orientation 
towards contemporary art with associated areas of knowledge being represented in universities. Charis talked about a form 
of densification in the field, but in my opinion, there is abundant room to push on even further in order to produce a discourse 
on contemporary art in Greece which will be systematic and involve documentation, primary research, cataloguing, produc-
tion of critical texts, conferences, etc. The traces of these practices are lost as long as primary studies of what is happening 
in the field fall short, as this is what would enable the production of organized knowledge which can be contrasted to other 
paradigms, triggering a discussion on more equal terms. Indeed, at the moment, we may have a lot of artist-run spaces, the 
viability of which is quite difficult and their imperative not always easy to discern. During the pandemic, we had the first impor-
tant attempt for art professionals to come together more systematically. If there is something different about the contemporary 
art world, perhaps it is this awareness of precarity and of art’s relationship with institutions. But I am not sure which are the 
imperatives and alliances that this produces —all this remains to be seen and asserted dynamically.
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Για μένα, όλα τα παραπάνω συνδέονται επίσης με το ζήτημα της θεσμικότητας (νομίζω το ίδιο λέω σε όλες τις 
εκδοχές όσων έχουν αναφέρθει). Όταν συγκροτείς ένα πεδίο, δεν το κάνεις μόνος σου, θέλει πρόγραμμα, θέλει πρόταγμα. 
Χωρίς ένα πρόγραμμα με σκοπό τη συστηματική συγκρότηση και λειτουργία εκθεσιακών αλλά και ενδιάμεσων χώρων, όπως 
είπε ο Σταμάτης, στους οποίους υπάρχει ένας βαθμός ισορροπίας μεταξύ ελευθερίας, ευελιξίας αλλά και θεσμικότητας ώστε 
να αποτελούν μια βιώσιμη διέξοδο για νέους καλλιτέχνες και επιμελητές στον χώρο, τότε διαιωνίζεται μια κατάσταση μετεω-
ρισμού. Αυτό δεν είναι απολύτως κακό, καθώς αφήνει περιθώρια αυτοσχεδιασμού και ενδεχομενικότητας, χρειάζεται όμως και 
συστηματοποίηση. Και οι θεσμοί με το διαφορετικό προφίλ τους οφείλουν να παίξουν δυναμικά τον ρόλο που τους αντιστοιχεί, 
να αναδειχθούν οι απαραίτητες «συμμαχίες» αλλά και οι ανταγωνισμοί, οι διαφορετικές διακριτές θέσεις δράσης, διεκδικήσεων 
κ.λπ. που λαμβάνει ο καθένας.

(Σ.Σ.): Από τη δική μου εμπειρία με το ελληνικό τμήμα της AICA αλλά και ως ιδρυτικό μέλος του σωματείου του 
ΕΜΣΤ, μια συλλογικότητα που περιλαμβάνει και άλλες επαγγελματικές ειδικότητες, κατάλαβα πολλά για το πώς οι ίδιοι οι 
επιμελητές συντηρούν αυτές τις ιδέες. Ενώ η επιμέλεια είναι ένα επάγγελμα με συγκεκριμένο στόχο και λειτουργία, οι ίδιοι οι 
επιμελητές διατηρούν έναν δημόσιο λόγο γεμάτο ασάφειες για το αντικείμενό τους, συχνά περιλαμβάνοντας όρους ευθιξίας, 
υπερηφάνειας και αγάπης. Υπάρχει μεγάλη ανάγκη αναγνώρισης της επιμέλειας ως επάγγελμα με συγκεκριμένα καθήκοντα, 
παραδοτέα, δεοντολογία και καθορισμένες απολαβές, αλλιώς θα συνεχίσει να ασκείται σχεδόν αποκλειστικά από άτομα με 
λυμένα τα βιοποριστικά ζητήματα, με τις ακόλουθες συνέπειες. 
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For me, all this is also linked to the question of institutionalism (I think everything I’ve mentioned so far are different 
versions of the same thing). When you put together a field, you don't do it alone; you need a program, you need an imperative. 
Without a systematic program aimed at promoting the establishment and operation of exhibition spaces as well as of medi-
um-scale spaces, as Stamatis said, in which there is a certain balance between freedom, flexibility and institutional involve-
ment capable of providing a viable outlet for young artists and curators in the field, then things are left permanently in suspen-
sion. This is not entirely a bad thing, as it leaves room for improvisation and contingency, but it also needs to be approached 
more systematically. The institutions, with their different profiles, must carry through their respective roles dynamically, so that 
the necessary "alliances" and competitions may emerge, together with the various, distinct positions of action, demands, etc.

(S.S.): From my own experience with AICA Hellas, but also as a founding member of the EMST association, a 
collective also including other professional disciplines, I have seen in practice how curators themselves sustain these ideas. 
While curating is a profession with a specific purpose and function, when curators express themselves publicly their dis-
course is often full of ambiguities about their work and contains allusions to terms like sensibility, pride and love. There is a 
great need to recognize curating as a profession with specific tasks, deliverables, ethics and specific remuneration standards, 
otherwise it will continue to be practiced almost exclusively by people who do not depend on it to generate income, with all 
the consequences that this entails.
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(Χ.Κ.): Προσωπικά θεωρώ προβληματική τη συνθήκη κατά την οποία θεωρείται δεδομένο ότι η έλλειψη επαγγελ-
ματικών όρων για την άσκηση της εργασίας μπορεί να διορθωθεί απλώς από την αγάπη γι’ αυτήν. Επί της ουσίας, όταν σε μία 
συνεργασία προκύπτει η μη πληρωμή διαφορετικών εργασιών που περιλαμβάνονται στην επιμέλεια, αυτό υποδεικνύει ότι η 
εργασία γίνεται με ερασιτεχνικούς όρους. Πολλοί από εμάς, άλλοι δραστηριοποιούμενοι εδώ και άλλοι επιστρέφοντας έπειτα 
από κάποιον καιρό στο εξωτερικό, θεωρήσαμε ότι υπήρχε δυνατότητα για αλλαγή των συνθηκών στο πεδίο. Έπειτα από αρκετά 
χρόνια όμως,  βλέπουμε σε γενικές γραμμές στην ελεύθερη αγορά παρόμοιες συνθήκες ως προς την έλλειψη κατοχύρωσης 
των επαγγελματικών δικαιωμάτων του επιμελητή. 

(Ε.Κ.): Πάντως σχετικά με αυτό που είπες για την επιστροφή, για να μιλήσω για τον εαυτό μου, εγώ επέστρεψα πολύ 
συνειδητά στην Ελλάδα, θέλοντας να αποστασιοποιηθώ από το πιο εταιρικά επιταχυνόμενο μοντέλο του Λονδίνου. Εξάλλου, 
και σε άλλες γεωγραφίες όπου τα πράγματα είναι πιο συστηματικά, υπάρχει σκληρή ταξικότητα, μιας και η πλειοψηφία όσων 
εργάζονται σε υψηλές θέσεις στον χώρο της τέχνης αποτελείται σχεδόν αποκλειστικά από προνομιούχους ταξικά, φυλετικά 
κ.λπ. Απ’ την άλλη, εδώ υπάρχει μεγαλύτερη δυνατότητα να διαμορφώσει κανείς το πεδίο, καθώς πολλοί τομείς βρίσκονται 
ακόμη υπό διαμόρφωση και αυτό έχει, όπως είπαμε και πριν, κάτι το απολαυστικά μαχητικό.

(Ι.Ζ.): Θα ήθελα να κατευθύνω τη συζήτηση προς μια άλλη θεματική που συζητήθηκε στις συναντήσεις μας, τις 
διαφορετικές ταχύτητες της επιμέλειας. Σε τι ταχύτητα κάνουμε μια έκθεση ή πώς μπορούμε να δουλέψουμε συνεργατικά; 
Επίσης, κατά πόσο χρειάζεται να σκεφτόμαστε το κοινό όταν επιμελούμαστε; Υπάρχει επιμέλεια χωρίς κοινό;

2045+1 επιμελητικές θέσεις — Από το ψηφιακό εργαστήριο στη στρογγυλή τράπεζα



(E.K.): I personally find it problematic how there is this idea, often taken for granted, that the lack of professional 
conditions for undertaking curatorial work may be remedied by simply loving the job. In actual fact, when, in the course of a 
collaboration, someone fails to pay for different tasks involved in curatorial work, this is an indication of amateurism. Many of 
us, some working in Greece and others returning after some time abroad, felt that there was potential for changing things in 
our field. However, several years onwards, we notice that the conditions in the free market have not shifted much in terms of 
protecting the professional rights of the curator.

(E.K.): Picking up on what you said about returning from abroad, as far as I am concerned I can say it was a very 
conscious decision to come back to Greece, as I wanted to distance myself from the more corporate, fast-tracking London 
model. After all, even in other geographies where things function in a more organized way, classism is very prevalent, as the 
majority of people working in high positions in the arts come almost exclusively from privileged social groups in terms of class, 
race, etc. On the other hand, in Greece there is more opportunity to help shape the field, as many areas are still being formed 
—and there is something delightfully militant about that, as we said before.

(I.Z.): I would now like to direct our conversation towards another topic we also touched upon during our meetings: 
the different speeds of curating. How quickly do we do an exhibition or how can we work collaboratively? Also, how much do 
we need to think about the audience when undertaking curatorial work? Is there curating without an audience?
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(Σ.Σ.): Εγώ θα έλεγα ότι υπάρχει, γιατί δε θα μπορούσαμε ποτέ να νοήσουμε ως κοινό την ελίτ που επισκεπτόταν τα 
μουσεία του 17ου αιώνα, ήταν οι επισκέπτες που έβλεπαν κάτι ιδιωτικό και κλειστό. Και σήμερα επιβιώνει μια λογική επιμέλειας 
ιδιωτικών συλλογών σε ιδιωτικούς χώρους. Το μεγαλύτερο πρόβλημα όμως σήμερα νομίζω είναι η τάση εξειδίκευσης ενός κοινού 
με την αντίστοιχη γλώσσα, π.χ.: καλλιτέχνες, επιμελητές, συλλέκτες. Προφανώς και είναι χρήσιμη η εξειδίκευση σε κάποιες περι-
πτώσεις, αλλά αν μας ενδιαφέρει να αποτελέσει η τέχνη ένα σημαντικό και ενεργό κομμάτι της κοινωνίας που θα την επηρεάσει 
και θα την αλλάξει, νομίζω θα πρέπει να απευθυνόμαστε σε ένα ευρύτερο φάσμα ανθρώπων. 

(E.K.): Το ζήτημα του κοινού είναι πολύ κρίσιμο και πρέπει να σκεφτόμαστε συστηματικά τους όρους με τους οποίους 
συγκροτείται. Υπάρχει η περίπτωση να έχεις περιορισμένο κοινό γιατί δουλεύεις με διαφορετικούς τρόπους που δεν είναι πολύ 
οικείοι για να καλλιεργηθεί ένας άλλος τρόπος θέασης, καθώς το κοινό σε ένα βαθμό βλέπει με τον τρόπο που ορίζουν τα 
μεγάλα μουσεία ή η αγορά της τέχνης. Εδώ απαιτείται περισσότερος χρόνος και πίστη στην καλλιέργεια αυτών των «άλλων» 
μηχανισμών και στη μακροπρόθεσμη ανταπόδοσή τους. Μια τέτοια προσέγγιση δεν είναι απαραίτητα ελιτίστικη, έχει διαφο-
ρετική στόχευση.

(I.Z.): Σε αυτό το σημείο, θα ήθελα να μιλήσουμε για τη σχέση μεταξύ επιμελητή και καλλιτέχνη, ιδωμένη μέσα από 
το πρίσμα της πρακτικής της φροντίδας και κατά πόσο αυτή υπάρχει ή μπορεί να υπάρξει (και) μέσα στο θεσμικό πλαίσιο. 

(E.K.): Νομίζω πως έχει πλέον επιτευχθεί μια σχέση πιο διαλεκτική με τους καλλιτέχνες, λιγότερο πατριαρχική και πατερναλι-
στική σε σχέση με παλαιότερα σχεσιακά μοντέλα. Ωστόσο, μέσα από την εμπειρία μου ως παιδαγωγός στο πεδίο της τέχνης, παρατηρώ 
ότι εξακολουθούν να υπάρχουν διάφορα αφηγήματα που παρουσιάζουν τον επιμελητή ανταγωνιστικό προς τον καλλιτέχνη και τη θεωρία  
ή τη διατύπωση λόγου γύρω από την τέχνη  απειλητική για την «ουσία» του έργου και την «ουσία» της εμπειρίας του θεατή. 

2065+1 επιμελητικές θέσεις — Από το ψηφιακό εργαστήριο στη στρογγυλή τράπεζα



(S.S.): I would say that there is, because we could never conceive of the elite who visited museums in the 17th 
century as an audience, just as visitors who saw something private and exclusive. Even today, a certain notion of curating pri-
vate collections in private spaces still persists. But I think the biggest problem today is this trend towards specialization which 
affects certain groups, for example artists, curators and collectors, and goes hand in hand with a corresponding language. 
Obviously, specialization is useful in some cases, but if we are interested in making art an important and active part of society 
that will influence it and help push forward changes, I think we need to appeal to a wider spectrum of people.

(E.K.): The question of the audience is key and we need to think systematically about how it is constituted. It is pos-
sible to have a limited audience because your methods are different and unfamiliar precisely in order to cultivate an alternative 
way of seeing —since the public, to a certain extent, only adopts the way of seeing dictated by big museums or the art market. 
What is needed here is more time and faith in the development of these “other” mechanisms and in the results that can be 
reaped in the long term. Such an approach is not necessarily elitist, the targeting is different.

(I.Z.): Let us now talk about the relationship between curator and artist, as seen through the prism of the practice 
of care and whether this exists or can (also) exist within an institutional framework.

(E.K.): I think a more dialectical relationship with artists has now been established, less patriarchal and paternal-
istic, compared to earlier models. However, in my experience as an educator in the art field, I observe that there are still 
various discourses that present the curator as antagonistic to the artist and the theory of art discourse as threatening to 
the "essence" of the work and the "essence" of the viewer's experience.
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(Χ.K.): Συμφωνώ με όσα αναφέρει η Ελπίδα. Όλα αυτά μπορούν εύκολα να αποφευχθούν όταν υπάρχουν καλοί όροι 
συνεργασίας και όταν προσεγγίζουμε με ανοιχτό πνεύμα την αρχική ιδέα που θέλουμε να υλοποιήσουμε. Ο Σταμάτης είχε 
προτείνει έναν εύστοχο τίτλο σε αυτήν τη θεματική για το εργαστήριο της ARTWORKS: Πολυτεχνίτης και Ερημοσπίτης. Ως 
ελεύθεροι επαγγελματίες, οι επιμελητές καλούνται πολλές φορές να είναι «πολυτεχνίτες», χρειάζεται όμως να σημειωθεί ότι η 
συνεχής ή η τακτική αναζήτηση καινούργιας «εστίας» είναι μέσα στις προκλήσεις του ελεύθερου επαγγέλματος.

(Ε.Κ.): Δεν θα έπρεπε όμως αυτό να ενδύεται μόνο με θετικό πρόσημο και να εσωτερικεύουμε την επισφαλή μας 
συνθήκη ως αναγκαία και ικανή να μας «εξελίξει».

(Σ.Σ.): Εγώ θα ήθελα να προσθέσω ότι δυστυχώς υπάρχουν και άτομα που δρουν στον χώρο μας με τον τίτλο του 
επιμελητή κάνοντας ακριβώς αυτό που εμείς θεωρούμε προβληματικό. Προσπαθούν, δηλαδή, να εικονογραφήσουν μια δικιά 
τους ιδέα μέσα από έργα καλλιτεχνών. Είναι ένα παράδειγμα το οποίο συναντάται συχνά και ένας από τους βασικούς λόγους 
που εγείρονται ζητήματα αδόκιμης και ανταγωνιστικής ερμηνείας.

(Χ.K.): Όντως και, αν και προβληματικό, είναι ένα μοντέλο που για όσους το επιλέγουν φαίνεται πως λειτουργεί 
ικανοποιητικά.

(Σ.Σ.): Οικονομικά. Άρα κάπου μπορούμε να βρούμε την πηγή της αντίληψης αυτής του επιμελητή. Απ’ τη δικιά μου 
πλευρά, ο όρος αυτός του φροντιστή δεν έχει να κάνει τόσο πολύ με τον ίδιο τον καλλιτέχνη και τη διαδικασία της παραγωγής, 
αλλά περισσότερο με τη διαδικασία της συλλογής. Η φροντίδα δηλαδή είναι συνδεδεμένη και με τον παραδοσιακό ρόλο του 
επιμελητή ως φροντιστή μιας συλλογής. Έχει να κάνει επομένως και με το πώς μπορούν να συλλεχθούν όλες οι πληροφορίες 
που θα επιβεβαιώσουν και θα διαφυλάξουν τη διατήρηση του υλικού και άυλου πλαισίου του έργου. Το πώς μπορεί, δηλαδή, να 
παραμένει ένα αντικείμενο ενεργό ως έργο τέχνης.

2085+1 επιμελητικές θέσεις — Από το ψηφιακό εργαστήριο στη στρογγυλή τράπεζα



(C.K.): I agree with Elpida. All this is easy to avoid through good collaboration terms and when we approach the ini-
tial idea we seek to implement with an open mind. Stamatis had suggested an apt title for the ARTWORKS workshop dealing 
with this topic: Jack of all trades, master of none. As freelancers, curators are often called upon to be jacks of all trades, but 
one needs to take into account that the constant or regular search for a new "home" is part of the challenges of freelancing.

(Ε.Κ.): We should not, however, see this only under a positive light and internalize our precarious condition as some-
thing necessary and sufficient for our "development". 

(S.S.): I would like to add that, unfortunately, there are also people in our field who call themselves curators and 
yet do exactly what we consider problematic. That is, they try to illustrate their own ideas through the works of artists. It is an 
example encountered frequently and one of the main reasons accounting for undue and antagonistic interpretations.

(C.K.): That’s true and, even though the model is problematic, it seems to work well for those who implement it.
(S.S.): Work well financially. It is, then, possible to trace the source of this curatorial perception. In my view, this term 

of caretaker has less to do with the artist himself and the process of production and more to do with the process of collecting. 
In other words, care is also connected to the traditional role of the curator as the caretaker of a collection. It is, therefore, also 
linked to collecting all the information that will confirm and safeguard the continuation of the material and intangible context 
of the work; will ensure, that is, that an object can remain active as a work of art.
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(Ε.Κ.): Νομίζω ότι ο Σταμάτης έκανε την πιο φεμινιστική τοποθέτηση, προτείνοντας την έννοια της φροντίδας με 
έναν άλλο τρόπο. Εδώ σκεφτόμουν όχι τόσο το αντικείμενο, αλλά κατ’ αρχάς  εμάς τις ίδιες. Εννοώ τη φροντίδα εκατέρωθεν 
επιμελητών-καλλιτεχνών, η οποία λειτουργεί επίσης εκατέρωθεν ενδυναμωτικά. Αυτό το αντανακλαστικό το κατανοώ ως μια 
σημαντική φεμινιστική μου παρακαταθήκη και με έχει φροντίσει, ωφελήσει και εξελίξει και μένα προσωπικά η φροντιστική σχέση 
και από τις δύο πλευρές. 

(Ι.Ζ.): Σε αυτό το σημείο θα ήθελα να κλείσουμε με μια ερώτηση σχετικά με το αρχείο εκκινώντας από μια φράση 
που είχατε πει σε μια από τις συναντήσεις μας, ότι «υπάρχει μια ιστορική αυτογνωσία που εκκρεμεί». Γιατί απουσιάζει μια συ-
γκεκριμένη μεθοδολογία προσέγγισης του αρχείου από της επιμελητικές σπουδές και πώς συνδέεται αυτή η απουσία με την 
ιστορική αυτογνωσία; Γράφεται ιστορία της τέχνης, εάν αυτή δεν αρχειοθετείται;

2105+1 επιμελητικές θέσεις — Από το ψηφιακό εργαστήριο στη στρογγυλή τράπεζα



(Ε.Κ.): I think that Stamatis’ stance is the most feminist one, as he suggested a different way of understanding the 
notion of care. In this case, I was thinking not so much about the object, but first of all about ourselves. I mean the care of both 
curators and artists, which is also mutually empowering. I understand this reflex as a key part of my feminist legacy and this 
caring relationship relying on both sides has made me feel cared for, aside from benefiting and helping me develop personally. 

(I.Z.): At this point, I would like to close our discussion with a question about the archive, taking as my starting point 
something you said during one of our meetings: "there is a historical self-awareness that is pending". Why are curatorial stud-
ies lacking a specific methodology for approaching the archive and how is this absence connected to historical self-aware-
ness? Can art history be written if it is not archived?
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(Ε.Κ.): Σε διάφορες περιπτώσεις όλες έχουμε έρθει αντιμέτωπες με αυτή την έλλειψη. Ειδικά στην εκπαιδευτική 
διαδικασία, την οποία θεωρώ θεμελιώδη για την εξέλιξη ενός πεδίου. Μας λείπουν εγχειρίδια, οργανωμένη γνώση, καταγραφή 
αρχείων που θα παρείχαν τη διευκόλυνση έμμεσης και άμεσης πρόσβασης που είναι απαραίτητη σε πολλές περιπτώσεις. Όταν 
π.χ. ετοιμάζεις ένα μάθημα ή ένα εγχειρίδιο και δεν έχεις άπλετο ή τουλάχιστον επαρκή χρόνο για να εκπονήσεις εκτενή πρω-
τογενή έρευνα. Αυτό ήταν κάτι που αντιμετώπισα πολύ πρόσφατα σε ένα εγχειρίδιο στο οποίο για τέτοιους λόγους δεν συμπε-
ριέλαβα το ελληνικό παράδειγμα. Αυτό έχει διάφορες επιπτώσεις. Νέοι (και όχι μόνο) καλλιτέχνες, επιμελητές και θεωρητικοί 
πολλές φορές επικαλούμαστε περιπτώσεις από άλλες ισχυρές, κυρίαρχες (δυτικές) γεωγραφίες και έτσι δεν καλλιεργείται και 
μια κουλτούρα που να μας στρέφει στις ιδιαίτερες, τοποθετημένες παραμέτρους μας. Τέτοια ζητήματα «τοποθέτησης» είναι 
κεντρικά στην υπόθεση του αρχείου. Στην Προσωρινή Ακαδημία Τεχνών το θέμα της συστηματοποίησης της αφήγησης, των 
εργαλείων, των apparati και των μεθοδολογιών που τη συγκροτούν μας απασχολεί διαρκώς.

(Χ.K.): Σε αυτή τη συζήτηση, που είχαμε κάνει στην τελευταία συνάντησή μας και αφορούσε το αρχείο, με ενδιέφερε 
να μάθω εάν νεότερες/-οι επιμελήτριες/-τές εντάσσουν στα ενδιαφέροντά τους την αρχειακή πρακτική, την ιστορία. Σε εμάς 
τους τρεις, αλλά και σε άλλους επιμελητές της «γενιάς» μας, καταγράφηκε έντονα αυτή η τάση ενασχόλησης με το αρχείο.

(Ε.Κ.): Ήταν μια κατεύθυνση που είχε να κάνει βέβαια με το ιστορικό momentum. Με την κατάρρευση του πρώην 
ανατολικού μπλοκ, με το τέλος της (παλαιο-)αποικιοκρατικής συνθήκης, όταν καταλάβαμε ότι το να διεκδικείς τα αρχεία σου 
και την ιστορία σου είναι πολιτικής σημασίας. Προφανώς αυτό έπαιξε πάρα πολύ σημαντικό ρόλο και στο δικό μας πεδίο. 
Σκέφτομαι, για παράδειγμα, πόσο σημαντικά έχουν υπάρξει σε πολλαπλά επίπεδα τα μετα-σοσιαλιστικά, φεμινιστικά, μετα-α-
ποικιακά, κουήρ ή κινηματικά αρχεία. 

2125+1 επιμελητικές θέσεις — Από το ψηφιακό εργαστήριο στη στρογγυλή τράπεζα



(Ε.Κ.): On occasion, we have all been confronted with this lack. Especially in the educational process, which I con-
sider key for the development of any discipline. We lack manuals, organized knowledge, a process of archiving which would 
render our access—whether indirect or direct—to the material so much easier. This is often necessary: for example, when 
you are preparing a course or a textbook and you do not have ample or at least sufficient time to conduct extensive primary 
research. I recently encountered this problem while compiling a textbook, in which precisely for these reasons I did not include 
the Greek example. The implications of this are significant: for instance, young (and not only) artists, curators and theorists 
often invoke cases from other strong, dominant (Western) geographies, and this is far from conducive to the development of 
a culture that will direct our attention towards our specific, situated parameters. Such issues of “positioning” are paramount 
when considering the hypothesis of the archive. At the Temporary Academy of Arts, the issue of the systematization of narra-
tives, and of the tools, apparati and methodologies that constitute them, is one of our principal concerns.

(C.K.): In the course of this discussion about the archive, which we had during our last meeting, I was interested to 
know if younger curators are currently interested in archival practice and history. Judging from the three of us, and from other 
curators of our "generation", a tendency to engage with the archive is strongly registered.

(Ε.Κ.): Clearly, this tendency was linked to a certain historical momentum. Following the collapse of the former East-
ern bloc, with the end of the (paleo-)colonial treaty, we understood that claiming your archives and your history has a political 
significance. This has had a great impact on our field as well. Consider, for example, how significant the archives put together 
by post-socialist, feminist, post-colonial, queer and other social movements have been on multiple levels. 
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(Χ.K.): Πιστεύω ότι ως επιμελητές ή ιστορικοί και θεωρητικοί της τέχνης που ενηλικιωνόμασταν, αντιληφθήκαμε 
ότι πίσω μας -όχι σε μεγάλο βάθος χρόνου- είχε συσσωρευτεί ένας όγκος γνώσης προς αρχειοθέτηση και μελέτη. Οι λέ-
ξεις-κλειδιά, τα ζητήματα που χρειάζεται να αντιμετωπίσουμε είναι η αποσπασματικότητα της καταγραφής και η ανάγκη συ-
στηματοποίησής της. Καταλάβαμε ότι μπορούμε να «αγγίξουμε» αυτό το υλικό γνωρίζοντας μεγαλύτερους, ως προς την ηλικία, 
καλλιτέχνες και επαγγελματίες της τέχνης που είχαν διάθεση να μοιραστούν, έτσι ώστε να συγκεντρώσουμε ύλη ιστορίας πριν 
αυτή γίνει επίσημα «ιστορία».

(Σ.Σ.): Πολλές φορές, επίσης, έπρεπε να δουλέψουμε για κάποιον καλλιτέχνη για τον οποίο δεν υπήρχαν αρκετές 
βιβλιογραφικές αναφορές σε καταλόγους ή σε πιο ακαδημαϊκά κείμενα. Έπρεπε εμείς να κάνουμε πρωτογενή έρευνα. Από την 
άλλη, πάντα με συγκινούσαν οι προσπάθειες των ίδιων των καλλιτεχνών να κρατήσουν το δικό τους αρχείο, το οποίο φαντάζομαι 
προέκυπτε και από την έλλειψη άλλων αρχείων που θα μπορούσε κάποιος να χρησιμοποιήσει. Ωστόσο, πάντα αναρωτιόμουν 
ποιος είναι τελικά αυτός ο χώρος και ο τρόπος με τον οποίο θα διοχετευτεί όλη αυτή η αρχειακή έρευνα που γίνεται ή υπάρχει, 
αλλά που για κάποιο λόγο «δεν έχει έρθει ακόμα η ώρα» να φτάσει στο κοινό ή στην Ακαδημία.

(Ε.Κ.): Το οποίο, επίσης, να πούμε ότι, είναι αρκετά διαφορετικό από την προσέγγιση των πιο οργανωμένων πολιτιστι-
κών βιομηχανιών, οι οποίες φροντίζουν να καταγράφονται όσα γίνονται πιο συστηματικά, και η παραγωγή τους να έχει ισχυρό 
ίχνος. Τέτοιου είδους βιομηχανίες φροντίζουν να γίνεται πρωτογενής έρευνα. Έχουν συνείδηση ποια είναι η σημασία του να 
«φτιάχνει» κανείς συστηματικά την ιστορία του, ότι είναι μια διαδικασία που βασίζεται στην καταγραφή και την αρχειοθέτηση σε 
πρώτη φάση, και μετά βεβαίως σταχυολογούνται τα πράγματα αναλόγως ή αναπτύσσουν μια δυναμική την οποία δεν μπορούμε 
απαραίτητα -και ευτυχώς- να προβλέψουμε. 

2145+1 επιμελητικές θέσεις — Από το ψηφιακό εργαστήριο στη στρογγυλή τράπεζα



(C.K.): I think that, as curators or art historians and theorists who were just coming of age, we realized that a body 
of knowledge had been amassed behind us—dating from the not-too-distant past—which was in need of being archived and 
studied. The keywords, the issues we need to address are the fragmentary nature of the record, as well as the need to sys-
tematize it. We realized that, through meeting older artists and art professionals who were open to sharing their experiences 
with us, we could indeed "touch" this material and gather historical sources before they actually became official "history".

(S.S.): Aside from that, we often had to work on an artist for whom there were not enough references either in cat-
alogues or in more academic texts. It fell on us to do primary research. On the other hand, I have always felt moved by artists' 
efforts to keep their own archives, which I imagine also originate from the lack of access to other archives they could use. 
However, I do consistently wonder where and how all this archival research that is being carried out now —or has already been 
completed but for some reason "the time is still not ripe” to be shared with the public or the Academy—will be channeled.

(Ε.Κ.): Which again, it should be noted, is quite different from the approach adopted by more developed cultural 
industries, which make sure that everything is recorded systematically and that their production leaves a strong trace behind 
it. Such industries also facilitate primary research. They are fully aware of the importance of systematically “making” one's own 
history, and of the fact that this is a process which, in the first instance, begins with recording and archiving and then leads to 
either cataloguing things accordingly or to developing a dynamic which we cannot—fortunately so—always anticipate. 
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Η Χάρις Κανελλοπούλου είναι ιστορικός τέχνης, επιστημονική υπεύθυνη και επιμελήτρια της Συλλογής Έργων Τέχνης 
της Τράπεζας της Ελλάδος. Είναι διδάκτωρ Ιστορίας της Τέχνης από τη Φιλοσοφική Σχολή του Πανεπιστημίου Αθηνών. Διδάσκει 
ιστορία της τέχνης στο Ανοικτό Πανεπιστήμιο Κύπρου και στο Ελληνικό Ανοικτό Πανεπιστήμιο. Τα ερευνητικά ενδιαφέροντά 
της επικεντρώνονται στη μοντέρνα και σύγχρονη τέχνη, στην τέχνη στον δημόσιο χώρο, στον κοινωνικό χαρακτήρα της τέχνης 
και στη σχέση τέχνης και αρχείου. Έχει επιμεληθεί τους συλλογικούς τόμους: Κριτική+Τέχνη Νο6. Σύγχρονη Τέχνη και Αρχείο: 
αρχειακές συλλογές, καλλιτεχνικές πρακτικές, προβληματισμοί (AICA Hellas, 2015), Αρχαίος κόσμος και νεότερη τέχνη (Κέντρο 
Πολιτισμού, Έρευνας και Τεκμηρίωσης Τράπεζας της Ελλάδος, 2021), 10 χρόνια Ινστιτούτο Σύγχρονης Ελληνικής Τέχνης (ΙΣΕΤ, 
2021). Οι πιο πρόσφατες δημοσιεύσεις της περιλαμβάνουν άρθρα για τη νεότερη και τη σύγχρονη γλυπτική. Είναι μέλος του 
Ελληνικού Τμήματος της Διεθνούς Ένωσης Κριτικών Τέχνης AICA Hellas και της Εταιρείας Ελλήνων Ιστορικών Τέχνης.

Η Ελπίδα Καραμπά είναι θεωρητικός τέχνης και ανεξάρτητη επιμελήτρια εκθέσεων. Εργάζεται στο σταυροδρόμι μεταξύ 
της δημόσιας τέχνης, της κριτικής θεωρίας και των αναδυόμενων πολιτικών εκδηλώσεων και διαμεσολαβήσεων στη δημόσια 
σφαίρα, ειδικά στις πολιτιστικές και παιδαγωγικές/γνωσιακές τους εκφράσεις. Πρόσφατα εκλέχτηκε αναπληρώτρια καθηγήτρια 
στο Τμήμα Πολιτισμού Δημιουργικών Μέσων και Βιομηχανιών του Πανεπιστημίου Θεσσαλίας. Είναι επικεφαλής του Κέντρου Νέων 
Μέσων και Φεμινιστικών Πρακτικών στον Δημόσιο Χώρο. Το 2014 ίδρυσε την Προσωρινή Ακαδημία Τεχνών (ΠΑΤ), έναν παρα-
θεσμικό οργανισμό, υβρίδιο καλλιτεχνικής, επιμελητικής και εκπαιδευτικής πρακτικής.

Ο Σταμάτης Σχιζάκης είναι ιστορικός τέχνης και επιμελητής φωτογραφίας και νέων μέσων στο Εθνικό Μουσείο 
Σύγχρονης Τέχνης (ΕΜΣΤ). Σπούδασε ιστορία και θεωρία τέχνης και φωτογραφίας στο Πανεπιστήμιο του Ντέρμπυ και ιστορία 
της τέχνης στο Goldsmiths του Πανεπιστημίου του Λονδίνου, ενώ ολοκλήρωσε τη διδακτορική του διατριβή πάνω στην εισαγωγή 
των νέων τεχνολογιών στην τέχνη στην Ελλάδα στο Πανεπιστήμιο του Σάντερλαντ. Μεταξύ άλλων έχει επιμεληθεί τις εκθέσεις: 
Μπία Ντάβου, Αναδρομική, (2008) (συνεπιμέλεια με την Τίνα Πανδή), Γιώργος Δρίβας, (un)documented (2009), Μαριάννα 
Στραπατσάκη, Άδηλοι τόποι-Απέραντο Λευκό (2011), Ρένα Παπασπύρου, Φωτοτυπίες απευθείας απ’ την ύλη, 1980-1981 
(2011), Άγγελος Πλέσσας, Σχολή Μουσικής Ιδρύματος Άντζελο (2011), Γιώργος Ξένος, Πορεία Νο163 & Χίλιες εικόνες (2012), 
Φοίβη Γιαννίση, ΤΕΤΤΙΞ (2012), Δημήτρης Αληθεινός. Αναδρομική (2013, συνεπιμέλεια με την Τίνα Πανδή), PLEXUS Πέτρος 
Μώρης-Μπία Ντάβου-Έφη Σπύρου (2015, συνεπιμέλεια με την Τίνα Πανδή), τα προγράμματα προβολών WonderWomen (2010), 
Secret Journeys (2011) στο Εθνικό Μουσείο Σύγχρονης Τέχνης (ΕΜΣΤ) καθώς και το πρόγραμμα Terrhistories-Greece στο 
πλαίσιο του 26ου Φεστιβάλ Instants Video στη Μασσαλία. Από το 2017 πραγματοποιεί την Πρώτη, Τελευταία και Παντοτινή 
Μπιενάλε του Ψηλορείτη. 
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Charis Kanellopoulou is an art historian, scientific advisor and curator of the Bank of Greece Art Collection. She 
holds a PhD in art history from the School of Philosophy of the University of Athens. She teaches art history at the Open Uni-
versity of Cyprus and the Hellenic Open University. Her interests focus on modern and contemporary art; public art; the social 
character of art and on the relationship between artistic creation and archives. She is the editor of the collective volumes: 
Kritiki+Techni (Criticism+Art) Vol. 6. Contemporary Art and the Archive: Archival Collections, Artistic Practices, Reflections 
(AICA Hellas, 2015); Ancient World and Modern Art (Centre for Culture, Research and Documentation of the Bank of Greece);  
10 years Contemporary Greek Art Institute (ISET, 2021). Her recent publications include articles on contemporary and modern 
sculpture. She is a member of AICA Hellas (Greek section of the International Association of Art Critics) and the Association of 
Greek Art Historians. 

Elpida Karaba is an art theorist and independent curator. She is working at the crossroads of contemporary art, critical 
theory and emergent political manifestations in the public realm, especially in their cultural, paedagogical/cognitive restitutions. 
She has been recently elected associate professor at the University of Thessaly in the Department of Culture, Creative Media 
and Industries. She is Head of Research at the Centre of New Media and Feminist Public Practices. In 2014, she has initiated 
the Temporary Academy of Arts (PAT), a para-institution, an experiment of art, curating and pedagogy.

Stamatis Schizakis is an art historian and curator of photography and new media at the National Museum of Con-
temporary Art Athens (EMST). He studied history and theory of art and photography at the University of Derby and art history 
at Goldsmiths College. He completed his PhD at the University of Sunderland on the introduction of new technologies in art 
in Greece. He has curated the exhibitions: Bia Davou, Retrospective (2008, co-curated with Tina Pandi); George Drivas, (un)
documented (2009); Angelo Plessas, The Angelo Foundation: School of Music (2011); Marianne Strapatsakis, Invisible Places 
– The Vast White (2011); Rena Papaspyrou, Photocopies straight through matter (2011); Georgios Xenos, Procession No163 
& Thousand Images (2012); Phoebe Giannisi, TETTIX (2012); Dimitris Alithinos, A Retrospective (2013, co-curated with Tina 
Pandi); PLEXUS Petros Moris – Bia Davou – Efi Spyrou (2015, co-curated with Tina Pandi) as well as the screening programs 
Wonder Women (2010), Secret Journeys (2011) at EMST and Terrhistories-Greece as part of the 26th Festival Instants Video 
in Marseille (2013). Since 2017, he organizes the First and Last and Always Psiloritis Biennale. 
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Θα θέλαμε να ευχαριστήσουμε το Ίδρυμα Σταύρος Νιάρχος 
(ΙΣΝ) για τη γενναιοδωρία και τη στήριξή του. 

Ευχαριστούμε επίσης θερμά τις συνιδρύτριες της 
ARTWORKS, Μαρίλη Κωνσταντινοπούλου και Δήμητρα 
Νικολού για την εμπιστοσύνη τους καθ’ όλη τη διαδικασία 
συγγραφής  και επιμέλειας της παρούσας έκδοσης, καθώς 
και όλη την ομάδα της ARTWORKS για την υποστήριξή της. 
Ευχαριστούμε επίσης τους γραφίστες Joshua Olsthoorn και 
Κώστα Βλαχάκη (Typical. Organization for standards & order) 
για τη γραφιστική δουλειά τους και την άψογη συνεργασία 
που είχαμε στο πλαίσιο της έκδοσης. Ευχαριστούμε 
ιδιαιτέρως όσες και όσους δέχτηκαν την πρόσκλησή μας να 
συνεισφέρουν στα κείμενα της έκδοσης: τη Λουκία Αλαβάνου 
για τη συνέντευξη που μας έδωσε στο πλαίσιο του κειμένου 
του πεδίου των Εικαστικών Τεχνών, την Εύα Στεφανή για το 
κείμενο του πεδίου της Κινούμενης Εικόνας, τη Στεριανή 
Τσιντζιλώνη για το κείμενο του πεδίου του Χορού, την 
Ελπίδα Καραμπά, τη Χάρις Κανελλοπούλου και τον Σταμάτη 
Σχιζάκη για το κείμενο του πεδίου της Επιμέλειας Εικαστικών 
Εκθέσεων. Η συμβολή τους ήταν καθοριστική, και ελπίζουμε τα 

κείμενα αυτά να αποτελέσουν γόνιμο έδαφος για περαιτέρω 
συζητήσεις στον εκάστοτε τομέα. Ευχαριστούμε επίσης τη 
Χριστίνα Πετκοπούλου για τη γλωσσική επιμέλεια, καθώς 
και τη Νατάσα Σίδερη για τις μεταφράσεις των κειμένων  
στα αγγλικά.

Ευχαριστίες σε όλες/-ους τις/τους συνεργάτιδες/-ες 
του Προγράμματος της χρονιάς 2020-2021 που στελέχωσαν 
τις επιτροπές και σε όλες/-ους τις/τους ομιλήτριες/-ές 
που μοιράστηκαν γνώσεις, εμπειρία, και ιδέες με τις/τους 
Fellows. Τέλος, εκφράζουμε τις μεγαλύτερες ευχαριστίες 
μας στις/στους καλλιτέχνιδες/-ες και στις επιμελήτριες του 
Προγράμματος για τη συμβολή τους στην παρούσα έκδοση 
και τη συνεισφορά τους στο Πρόγραμμα Υποστήριξης 
Καλλιτεχνών Ίδρυμα Σταύρος Νιάρχος (ΙΣΝ) της ARTWORKS 
2020-2021 συνολικά.
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Ειρήνη Φουντεδάκη
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Το αρχικό περιεχόμενο των βιογραφικών σημειωμάτων δόθηκε από τους συμμετέχοντες στην επιμελητική 
ομάδα της έκδοσης και αντιστοιχεί στη χρονική στιγμή υλοποίησης του 3ου κύκλου του Προγράμματος.
Η παρούσα έκδοση τυπώθηκε στην Αθήνα το 2023.



We would like to extend a special thanks to the Stavros 
Niarchos Foundation (SNF) for its generosity and support.

Our sincere thanks to Marily Konstantinopoulou and 
Dimitra Nikolou, co-founders of ARTWORKS, for the trust 
they showed us during the writing and editing process of this 
edition, as well as to the rest of the ARTWORKS team for  
their support.

We would also like to thank our graphic design 
team, Joshua Olsthoorn and Kostas Vlachakis (Typical. 
Organization for standards & order), for the excellent work 
and for the seamless collaboration. Moreover, we would like to 
extend our warmest gratitude to everyone who accepted our 
invitation to contribute a text to the edition: Loukia Alavanou 
for the interview conducted for the Visual Arts text, Eva Stefani 
for her Moving Image text contribution, Steriani Tsintziloni for 
the text she wrote for Dance and to Elpida Karaba, Charis 

Kanellopoulou and Stamatis Schizakis for their text on Curating.  
Many thanks, also, to Christina Petkopoulou for editing the 
Greek texts which appear in the edition and to Natassa Sideri 
for the English translations. 

We thank all the 2020-2021 program partners 
who staffed the committees and all the invited speakers 
who shared their knowledge, experience, and ideas with the 
Fellows. Finally, we extend our deepest thanks to the artists 
and curators of the Program for their contribution to this 
edition and for their overall input to the 2020-2021 SNF Artist 
Fellowship Program by ARTWORKS.
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