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Η τέχνη της  
performance

Η Marina Abramović αναπτύσσει 
τη θεωρία της για τις long dura-
tional performances και για τη 
φιλοσοφία της Mεθόδου της.

συνεντευξη

marina  
Abramović
«H Μέθοδος έχει φύγει  
πια από μένα και ανήκει  

στο κοινό».

συνεντευξη

δημητρησ 
δασκαλοπουλοσ
«Πιστεύω στους ανθρώπους, την 

όρεξή τους να αλλάξουν αυτόν 
τον τόπο».

παρουσιαση

Τα projects των 
καλλιτεχνών
Oι καλλιτέχνες μιλούν για την 

εμπειρία τους και την απήχηση 
του έργου τους στο κοινό. 

διευρυνοντασ  
το κοινο
Ο πρώτος μήνας του AS ONE ήταν μια αποκάλυψη για όλους. Για 
όσους επισκέφθηκαν την έκθεση, γι’ αυτούς που εργάστηκαν γι’ 
αυτήν, για όσους κατέγραψαν, γι’ αυτούς που τη συνέλαβαν και 
τη διοργάνωσαν. Για πρώτη φορά στην Αθήνα παρουσιάστηκε 
ένα πρόγραμμα αφιερωμένο στην performance με τόσους 
καλλιτέχνες, με τέτοια συμμετοχή κοινού, με τόση ενέργεια.
Κάποιοι το χαρακτήρισαν γεγονός της χρονιάς, πολλοί 
εντυπωσιάστηκαν, άλλοι ήρθαν κι έφυγαν σκεπτικοί. Το βέβαιο 
είναι ότι το AS ONE, οι performances, η Μέθοδος Abramović, οι 
συζητήσεις, εντυπωσίασαν, θετικά ή όχι, μίλησαν στην καρδιά του 
κοινού, έγιναν αποδεκτά ή απορρίφθηκαν. Αυτός είναι ο σκοπός 
του ΝΕΟΝ, να φέρει το κοινό σε επαφή με όλες τις μορφές της 
σύγχρονης τέχνης, να διευρύνει τις δυνατότητες, να κεντρίσει τις 
συνειδήσεις, να προσφέρει στον κόσμο την ευκαιρία να γευτεί την 
ενέργεια της σύγχρονης τέχνης. 
Στις πέντε εβδομάδες της έκθεσης μέχρι σήμερα, 30.000 
άνθρωποι επισκέφθηκαν το Μουσείο Μπενάκη, παρακινούμενοι 
από φίλους, από δημοσιεύματα, από περιέργεια, και οι 
περισσότεροι νέοι άνθρωποι, γεμάτοι ενέργεια και ενδιαφέρον 
για καινούργιες εμπειρίες.  Περισσότεροι από 9.000 άνθρωποι 
αισθάνθηκαν την ανάγκη να περιγράψουν τις εντυπώσεις τους 
στο χαρτί, να αποτυπώσουν αυτό που βίωσαν. Οι 29 καλλιτέχνες 
δοκιμάζουν τα όρια του σώματος και του νου και γίνονται 
αποδέκτες της ανταπόκρισης του κοινού επί 8 ώρες την ημέρα.
Το Μουσείο Μπενάκη γεμίζει καθημερινά από τον ενθουσιασμό 
των 121 ανθρώπων που δουλεύουν για την άρτια παρουσίαση 
του AS ONE. Μέχρι σήμερα 26 καλλιτέχνες και άνθρωποι από 
διάφορους τομείς της τέχνης πραγματοποίησαν 21 ομιλίες και 12 
εργαστήρια, συζητώντας για την performance, την ιστορία της και 
τη σχέση της με άλλες μορφές τέχνης.
Το AS ONE επιβεβαιώνει απόλυτα τον χαρακτηρισμό του ως ένα 
ζωντανό εργαστήριο τέχνης, που δημιουργήθηκε από το όραμα 
του ΝΕΟΝ και του ΜΑΙ να προάγουν την τέχνη της performance 
και να αναδείξουν τους έλληνες καλλιτέχνες του χώρου. Και δίνει 
τη δύναμη στον ΝΕΟΝ να συνεχίσει αυτό που με πάθος ξεκίνησε 
πριν από 3 χρόνια: να γνωρίσει τη σύγχρονη τέχνη στο ευρύ κοινό, 
με ελεύθερη πρόσβαση, σε όλη την πόλη, σε μουσεία και σε 
δημόσιους χώρους. 

Ελίνα Κουντούρη
Διευθύντρια ΝΕΟΝ



H performance είναι μια πολύ σημαντι-
κή και δυνατή μορφή τέχνης. Μια άυλη 
μορφή τέχνης, η οποία, ακριβώς επειδή 
είναι άυλη, δίνει ζωή σε αυτό το μέσο. 

Μπορεί να ακούσετε από φίλους για μια συγκε-
κριμένη performance ή να διαβάσετε γι’ αυτήν, 
αλλά δεν είναι το ίδιο. Το πραγματικό, το αληθινό, 
είναι να το δείτε από κοντά. 

Είναι σημαντική γιατί μας διδάσκει να βρισκό-
μαστε στο παρόν. Είναι σύνηθες να αναπολούμε το 
παρελθόν, να νιώθουμε μεταμέλεια γι’ αυτά που 
συνέβησαν στο παρελθόν ή να βρισκόμαστε νοερά 
στο μέλλον, αλλά για κάποιο λόγο δεν σκεφτόμα-
στε το παρόν. Για κάποιο λόγο το εδώ και το τώρα 
μας διαφεύγει, γιατί νοερά βρισκόμαστε συνεχώς 
κάπου αλλού. Μπορεί να βρίσκεστε εδώ, να με 
ακούτε, αλλά κάποια στιγμή μπορεί να κοιτάξετε 
το κινητό σας, να σκεφτείτε τι μηνύματα θέλετε 
να στείλετε και κάπως έτσι χάνετε το παρόν. Το 
παρόν είναι η μόνη πραγματικότητα, δεν έχουμε 
άλλη. Το παρόν, σε αυτόν εδώ τον χώρο, εγώ και 
εσείς, ακριβώς αυτή τη χρονική στιγμή, αυτή είναι 
η μόνη πραγματικότητα. Μια επερχόμενη στιγμή, 
μπορεί ένας αστεροειδής να χτυπήσει τη Γη και να 
εξαφανιστούμε. Αυτό είναι κάτι απρόβλεπτο, που 
δεν μπορούμε τώρα να γνωρίζουμε. 

Στα 70’s είχαμε το body art. Ένας αμερικα-
νός καλλιτέχνης έλεγε ότι το σώμα είναι το μέρος 
που «θα συμβεί». Έτσι λοιπόν οι καλλιτέχνες της 
performance χρησιμοποιούσαν το σώμα. Το πρώ-
το πράγμα που έκαναν ήταν να δουν πώς είναι το 
σώμα. Πού είναι ο πόνος; Πώς κόβω το σώμα μου; 
Το ξυράφι ήταν το υλικό, το αίμα ήταν το χρώμα. 
Έπειτα, στα 80’s οι τάσεις στην τέχνη άλλαξαν, 
καθώς ανέρχονταν οι γκαλερί και οι έμποροι τέ-

χνης. Η performance δεν μπορεί να πουληθεί και 
υπήρχε πίεση στους καλλιτέχνες να αφοσιωθούν 
στη ζωγραφική. Στα τέλη του ’80 είχαμε την εμ-
φάνιση του AIDS και πολλοί άνθρωποι πέθαναν. 
Ήρθε λοιπόν πάλι στο προσκήνιο η συνείδηση 
του σώματος. Επέστρεψε όμως με άλλους τρό-
πους, όπως με τον Leigh Bowery που δούλευε με 
ομοφυλόφιλους και διεμφυλικούς, προσδίδοντας 
μια άλλη αισθαντικότητα στις performances. Με-
τά περάσαμε στα βίντεο και μετά πάλι πίσω στις 
performances. Τώρα, με την οικονομική κρίση, 
επανερχόμαστε στις performances επειδή η υλι-
κή τέχνη είναι ακριβό αγαθό. 

Η λειτουργία  
του καλλιτέχνη 
Η performance ασχολείται με το παρόν και έχει 
ενδιαφέρον το πώς ένας καλλιτέχνης στο παρελ-
θόν εργαζόταν πάνω σε ένα έργο τέχνης. Δεν είναι 
μια απλή διαδικασία. Πρέπει να προετοιμαστεί. 
Πάρτε ως παράδειγμα τον Τσενίνο Τσενίνι, αναγεν-
νησιακό ζωγράφο και συγγραφέα, ο οποίος έδινε 
συμβουλή στους καλλιτέχνες της εποχής: αν έχετε 
να ζωγραφίσετε την Καπέλα Σιξτίνα ή να φτιάξε-
τε ένα σπουδαίο έργο τέχνης, πώς προετοιμάζε-
στε; Πρέπει πρώτα ο καλλιτέχνης να σταματήσει 
να πίνει κρασί για τρεις μήνες, για δύο μήνες δεν 
πρέπει να τρώει κρέας, για ένα μήνα πριν αρχίσει 
να δουλεύει πάνω στο έργο τέχνης δεν πρέπει να 
έχει ερωτικές επαφές, τρεις εβδομάδες πριν την 
έναρξη των εργασιών πρέπει να βάλει το χέρι του 
σε γύψο (το δεξί ή το αριστερό, ανάλογα αν είναι 
δεξιόχειρας ή αριστερόχειρας) και λίγο πριν ξεκι-
νήσει να εργάζεται πάνω στο έργο τέχνης, να σπά-
σει τον γύψο. Τότε μόνο είναι έτοιμος! Στην Ασία 

(Ιαπωνία, Ινδία, Κίνα) είχαν άλλες μεθόδους προ-
ετοιμασίας. Λένε ότι ο καλλιτέχνης πρέπει να πε-
ράσει μεγάλα διαστήματα απομόνωσης, σε μέρη 
κοντά σε καταρράκτες ή ιδιαίτερους σχηματισμούς 
βράχων, σε κορυφές βουνών, κοντά στη φύση και 
να βρίσκεται σε μια κατάσταση διαλογισμού για 
μεγάλα χρονικά διαστήματα, 
χωρίς να τρώει πολύ φαγητό 
ή να καταναλώνει πολύ νερό, 
και να αντιμετωπίσει αυτό που 
λέγεται «ενέργεια τσι» που 
υπάρχει στη φύση. Με αυτού 
του είδους την προετοιμασία 
θα βρεθεί στο στούντιό του και 
θα δημιουργήσει ένα πραγμα-
τικό έργο τέχνης. 

Ο καλλιτέχνης πρέπει να 
«κληθεί» και σκεφτόμουν 
τι μπορεί να σημαίνει αυτό. 
Νιώθω τον εαυτό μου σαν ένα 
ρήγμα. Γεννήθηκα στην πρώ-
ην Γιουγκοσλαβία, η οποία 
γεωγραφικά είναι ένα ρήγμα 
ανάμεσα στη Δύση και την 
Ανατολή, ένα ρήγμα ανάμεσα 
στη δυτική αντίληψη του χρό-
νου και στην ανατολική αντί-
ληψη του χρόνου. Ένιωθα ότι 
έπρεπε να πάω στην Ανατολή 
να πάρω και να επιστρέψω στη 
Δύση για να δώσω. Παρότι γεν-
νήθηκα στην πρώην Γιουγκο-
σλαβία, δεν ένιωσα ότι ανήκω 
εκεί σαν καλλιτέχνης. Έζησα 
στην Ολλανδία 30 χρόνια, αλλά 

δεν ένιωσα Ολλανδή. Νιώθω ότι όλος ο πλανήτης 
είναι το στούντιό μου. Πάντα δίνω συμβουλή στους 
νέους καλλιτέχνες: πρέπει να ταξιδέψεις, πρέπει 
να δεις τον κόσμο, να δεις ποικιλία, να δεις πώς 
είναι αυτός πλανήτης και να μάθεις από αυτό. 

Τα πρώτα ταξίδια που έκανα ήταν σε ερή-
μους. Για μένα οι έρημοι ήταν 
σημαντικές. Σκεφτόμουν ότι 
ο Ιησούς Χριστός πήγε στην 
έρημο, ο Μωυσής πήγε στην 
έρημο, ο Βούδας πήγε στην 
έρημο. Όλοι αυτοί πήγαν στην 
έρημο σαν τίποτα και επέ-
στρεψαν ως κάτι. Κάτι πρέπει 
να υπάρχει στην έρημο. Ακρι-
βώς επειδή δεν υπάρχει τίπο-
τα εκεί, έρχεσαι αντιμέτωπος 
με τον ίδιο σου τον νου. Και ο 
νους είναι ο μεγαλύτερος φί-
λος και ο μεγαλύτερος εχθρός 
μας την ίδια στιγμή. Είναι εύ-
κολο να ελέγχεις το σώμα, αλ-
λά πολύ δύσκολο να ελέγξεις 
τον νου. Η performance έχει 
να κάνει με την ισορροπία νου 
και σώματος. Θα ήθελα να 
αναφερθώ εδώ στην Μαρία 
Κάλλας, την οποία λατρεύω. 
Είχε πει πως, όταν βρίσκεσαι 
στη σκηνή, πρέπει να βεβαι-
ωθείς ότι το ένα μέρος του 
εγκεφάλου έχει τον απόλυτο 
έλεγχο, αλλά το άλλο μέρος 
του εγκεφάλου πρέπει να εί-
ναι χαλαρό και ελεύθερο. Αυτό 

ακριβώς είναι η performance. Απόλυτος έλεγχος, 
από τη μία μεριά, και απόλυτη ελευθερία, απ’ την 
άλλη. Όταν καταφέρνεις μια τέτοιου είδους ισορ-
ροπία, μπορείς να στείλεις το κοινό στο διάστημα. 
Τότε δεν σκέφτεσαι το παρελθόν ή το μέλλον. Βρί-
σκεσαι στο παρόν και ο χρόνος παύει να υπάρχει. 
Φυσικά και υπάρχουν κακές performances, που 
σε κάνουν να νιώθεις ότι έχασες χρόνο, όταν όμως 
δεις κάτι καλό και βαθυστόχαστο, νιώθεις ότι είναι 
μια εμπειρία που μπορεί να σου αλλάξει τη ζωή. 

Long durational  
performances
Ένα σημείο που συνειδητοποίησα στα 45 χρόνια 
της καριέρας μου, που πραγματικά σε αλλάζει, 
οι πιο έντονες συναισθηματικά στιγμές της ζωής 
μου, είναι οι long durational performances. Ακρι-
βώς επειδή η ζωή κινείται σε γρήγορους ρυθμούς 
και υπάρχει τόσο μεγάλη επιρροή της τεχνολογίας 
στη ζωή μας. Είμαστε εθισμένοι στην τεχνολογία. 
Παρότι η τεχνολογία εφευρίσκει πράγματα ώστε 
να έχουμε περισσότερο ελεύθερο χρόνο, τελικά η 
τεχνολογία καταλαμβάνει όλο τον χρόνο μας. Προ-
σωπικά πιστεύω ότι όσο λιγότερο χρόνο έχει κα-
νείς στην καθημερινή του ζωή τόσο περισσότερο 
χρόνο πρέπει να αφιερώνει στην τέχνη. 

Έτσι σκέφτηκα τις long durational perfor-
mances. Όταν μια performance διαρκεί 2-3 
ώρες, λίγες μέρες, τότε έχεις χρόνο να ανακτήσεις 
δυνάμεις. Όταν όμως διαρκεί 1, 2, 3 μήνες, δεν 
είναι απλά performance, είναι η ίδια η ζωή. Όταν 
παίζεις τόσο καιρό ένα ρόλο είναι κάτι εξαντλη-
τικό, δεν μπορείς να υποδύεσαι για τόσο μεγάλα 
διαστήματα. Είναι αυτό που αποκαλώ «πραγμα-
τικός εαυτός», έρχεσαι αντιμέτωπος με τον ίδιο 

σου τον εαυτό. Η μακράς διάρκειας τέχνη είναι 
βαθυστόχαστη τέχνη. Η μακρά διάρκεια δεν έχει 
να κάνει μόνο με την performance. Βρίσκεται στις 
επιστήμες, στη φύση. Παντού υπάρχουν έργα μα-
κράς διάρκειας. 

Αυτό που έχει μεγάλη σημασία στις perfor-
mances είναι το πώς μπορείς να μεταβείς σε αυτό 
που λέγεται «ανώτερος εαυτός». Όταν δημιουρ-
γείς κάτι, είναι σαν τη διαδικασία του τοκετού. Δί-
νεις όλη σου την ενέργεια καταβάλλοντας μεγάλη 
προσπάθεια για να δημιουργήσεις κάτι εξαίσιο. 
Όμως, όσο πιο ψηλά ανεβαίνεις ως δημιουργός 
τόσο πιο χαμηλά πέφτεις ως άνθρωπος. Αυτό εί-
ναι το μεγάλο πρόβλημα με το body drama. Το ίδιο 
συμβαίνει σε μια μεγάλη συναυλία, με εκατοντά-
δες χιλιάδες ανθρώπους σε ένα στάδιο. Ο μουσι-
κός δίνει μια μαγική συναυλία και νιώθει όλη την 
ενέργεια του κοινού να συσσωρεύεται μέσα του. 
Έπειτα η συναυλία τελειώνει, τα φώτα σβήνουν 
και ο μουσικός απομένει με όλη την ενέργεια του 
κοινού μέσα του... και δεν ξέρει τι να κάνει με τό-
ση ενέργεια. Η ενέργεια που τον ζωντανεύει κατά 
τη διάρκεια της συναυλίας τον σκοτώνει μετά το 
πέρας της. Βρίσκει λοιπόν διεξόδους στο ποτό ή 
στα ναρκωτικά, ώστε να μπορέσει να ηρεμήσει. 
Στον ανατολικό κόσμο έχουν διάφορα συστήματα. 
Πρακτικούς τρόπους ώστε να μπορέσει κανείς να 
διαχειριστεί αυτή την πλεονάζουσα ενέργεια και 
να δημιουργήσει κάτι θετικό.

Στους ανατολικούς πολιτισμούς, σε καταστάσεις 
διαλογισμού, όπως κάνουν οι θιβετιανοί μοναχοί, 
οι Ινδοί ή οι Σαμάνοι στη Βραζιλία, μπορούν να 
διαχειριστούν αυτή την ενέργεια. Οι θιβετιανοί 
μοναχοί μπορούν να καθίσουν έξω, γυμνοί στους 
-25 βαθμούς. Βάζουν τους μαθητές τους να τοπο-

θετήσουν βρεγμένες πετσέτες στους ώμους τους 
και κάνουν διαγωνισμό για το ποιος θα στεγνώσει 
περισσότερες πετσέτες και το κάνουν αυτό για δι-
ασκέδαση. Έχουν τη λεγόμενη «πρακτική τούμο», 
για την οποία εξασκούνται τέσσερα χρόνια, ώστε 
να μπορούν να ανεβάζουν κατά βούληση τη θερ-
μοκρασία του σώματός τους. Η νοερή απεικόνιση 
της φωτιάς μπορεί να αυξήσει τη θερμοκρασία του 
σώματος 10 με 20 βαθμούς. Είναι αδύνατο να κα-
τανοήσουμε πώς το καταφέρνουν, όμως πράγματι 
το καταφέρνουν και όντως στεγνώνουν πετσέτες! 
Ήταν από τους λόγους που ταξίδεψα στην Ανατολή. 
Είχα την περιέργεια να μάθω πώς ακριβώς δου-
λεύουν αυτά τα πράγματα και πώς μπορούν να με 
βοηθήσουν στις performances. 

Η «Μέθοδος  
Abramović»
Ένα μίγμα από τις παλαιότερες τεχνικές που έχω 
μάθει είναι η άσκηση καταμέτρησης κόκκων ρυ-
ζιού. Πρέπει πρώτα να αποφασίσετε πόση ποσό-
τητα θα καταμετρήσετε. Αν έχετε φακή και ρύζι 
μαζί σε ένα σωρό, θα πρέπει να αποφασίσετε αν 
θα καταμετρήσετε μόνο τη φακή ή μόνο το ρύζι, αν 
πρώτα θα διαχωρίσετε τη φακή απ’ το ρύζι ή αν θα 
καταμετρήσετε και τα δύο είδη κόκκων μαζί. Αν 
αποφασίσετε να τα κάνετε όλα μαζί θα πρέπει να 
έχετε τη δύναμη της θέλησης να φτάσετε μέχρι το 
τέλος. Διότι αν τα καταφέρετε με το ρύζι, τότε μπο-
ρείτε να τα καταφέρετε και στη ζωή. Ακριβώς αυτό 
είναι η δύναμη της θέλησης. Αν θεωρήσετε ότι η 
καταμέτρηση θα σας πάρει 5 ώρες, μην το κάνετε. 
Δοκιμάστε με μικρότερες ποσότητες. Δημιουργή-
στε εφικτούς στόχους και ολοκληρώστε τους. Η 
ιδέα της ολοκλήρωσης ενός στόχου είναι πολύ ση-

μαντική. Το ρύζι είναι ένα καλό παράδειγμα για το 
πώς δουλεύει ο νους. Αρχίζετε την καταμέτρηση 
και στα 5 λεπτά αρχίζετε να βαριέστε, να θεωρείτε 
τρελό αυτό που κάνετε, να θυμώνετε, να απογοη-
τεύεστε γιατί δεν είναι ορατή η ολοκλήρωση του 
στόχου. Αν όμως νιώσετε όλα αυτά τα συναισθή-
ματα και φτάσετε στο σημείο να πείτε: «θα το κά-
νω», τότε ένα απίστευτο συναίσθημα ευτυχίας σας 
κατακλύζει. Στη συνέχεια αλλάζει η αναπνοή και, 
όταν συμβαίνει αυτό, σημαίνει ότι όλα τα μόρια 
του σώματος έχουν την ίδια ποσότητα οξυγόνου 
και αυτό σταθεροποιεί τις διαδικασίες του νου και 
ειδικά της σκέψης. Τότε έρχεστε στον παροντικό 
χρόνο και δεν έχει σημασία πόσο χρόνο θα μεί-
νετε εκεί. Το ρύζι πλέον δεν έχει σημασία. Αυτό 
που έχει σημασία είναι η αίσθηση του παρόντος. 
Το ρύζι είναι απλά το μέσο που θα σας οδηγήσει 
σε αυτή την κατάσταση. 

Κάτι παρόμοιο συμβαίνει και όταν στέκεστε σε 
μια πλατφόρμα, μπροστά σε κοινό, με ακουστι-
κά που εμποδίζουν τους εξωτερικούς ήχους και 
κλειστά μάτια. Στέκεστε μόνος/η στην πλατφόρ-
μα, με τη δική σας ενέργεια, έχετε όμως αόρατη 
υποστήριξη από την ενέργεια του κοινού που σας 
παρακολουθεί. Είστε μόνος/η ακούγοντας τους 
χτύπους της καρδιάς σας, αλλά νιώθετε την πα-
ρουσία του κοινού. Από όλες τις τεχνικές που έχω 
μάθει όλα αυτά τα χρόνια, σκέφτηκα να δημιουρ-
γήσω κάτι χρηστικό. Δεν χρειάζεται να είστε απα-
ραίτητα καλλιτέχνης για να συμμετέχετε σε αυτή τη 
διαδικασία. Δεν έχει σημασία το επάγγελμά σας. Ο 
καθένας μπορεί να συμμετέχει σε αυτή τη διαδι-
κασία και να κερδίσει από αυτή. 

(Απόσπασμα από τη διάλεξη της Marina 
Abramović στο Μουσείο Μπενάκη, 19/3/2016)
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—Η τέχνη της performance
Η Marina Abramović αναπτύσσει τη θεωρία της για τις long durational per-
formances και για τη φιλοσοφία της Mεθόδου της� Γιάννης Ν. Μπασκόζος

«ο νους είναι 
ο μεγαλύτε-
ρος φίλος και 
ο μεγαλύτερος 
εχθρός μας 
την ίδια στιγμή. 
Είναι εύκολο 
να ελέγχεις 
το σώμα, αλλά 
πολύ δύσκολο 
να ελέγξεις 
τον νου»

❞



Κυρία Abramović πώς αισθάνεστε 
σήμερα που το πρόγραμμα AS ONE 
έχει διαγράψει πορεία ενός μη-
νός;   Είμαι στο Μουσείο Μπενάκη πίνοντας 
έναν διπλό γλυκό ελληνικό καφέ, έχοντας 
κλέψει λίγο χρόνο για να τον απολαύσω και 
γυρίζω πίσω στην παιδική μου ηλικία, όταν η 
γιαγιά μου έφτιαχνε καφέ και καθόμουν σε ένα 
μικρό τραπέζι κοιτώντας έξω από το παρά-
θυρο, χωρίς να κάνω τίποτα, σιωπηλή. Απλώς 
ήμουν εκεί, ζώντας τη στιγμή. Και μετά άλλαξα 
τον εαυτό μου, γύρισα τον κόσμο, κάνοντας 
κάθε τι απίθανο, και να ’μαι στο Μπενάκη, με 
ένα εντελώς διαφορετικό σκοπό, ως εκπαι-
δευτής ελλήνων performers, καλλιτεχνών της 
performance μακράς διάρκειας, πίνοντας ξανά 
αυτόν τον καφέ μακράς διάρκειας. 

Παρατήρησα ότι και στις ομιλίες 
σας ανατρέχετε συχνά στην παι-
δική σας ηλικία… Πράγματι, ανατρέχω 
συχνά στην παιδική μου ηλικία. Τότε είχα τις 
πρώτες μου ιδέες ως καλλιτέχνης, τα πρώτα 
μου όνειρα, τις πρώτες μου ελπίδες, ήταν πολύ 

σημαντικά αυτά τα αισθήματα. Πάντα γυρνάω 
σε αυτά και εμπνέομαι. Πέρασα χρόνια χωρίς 
να συνειδητοποιώ πόσο σημαντικές ήταν αυτές 
οι εμπειρίες, μέχρι να ωριμάσω, να περάσει ο 
χρόνος, σαν το καλό κρασί, και να αντιληφθώ 
τη σημασία τους.

Θα ήθελα να σας ζητήσω μια πρώτη 
εκτίμηση για ό,τι γίνεται εδώ στο 
AS ONE.  Το project AS ONE μού δημιούρ-
γησε ισχυρά αισθήματα, ήταν μια προσπάθεια 
που δεν γνώριζα πού θα βγει και πώς θα το 
δουν οι έλληνες καλλιτέχνες. Στην Ελλάδα 
υπάρχει ισχυρή παράδοση θεάτρου, χορού και 
ποίησης, αλλά υπήρχε και ισχυρό ενδιαφέρον 
των ελλήνων καλλιτεχνών. Έχοντας τώρα την 
εμπειρία τεσσάρων εβδομάδων, στο ήμισυ της 
διαδρομής, βλέπω τις αλλαγές στους καλλιτέ-
χνες, στη συμμετοχή του κοινού, είναι φαντα-
στικό το πώς λειτούργησε. Το Μουσείο Μπενά-
κη έγινε ένα κέντρο παραγωγής ενέργειας και 
δημιουργίας μιας καινούργιας συμμετοχικής 
διαδικασίας. Το βλέπω στις long durational 
performances, οι οποίες δεν έχουν ξεκάθαρη 

αρχή ή τέλος και ο κόσμος έρχεται και ξανάρ-
χεται για να τους στηρίξει, φέρνουν τα παιδιά 
και τους φίλους τους, δημιουργώντας κύκλους 
που παράγουν ενέργεια.

Τους θεατές και τους συμμετέχο-
ντες στην Μέθοδο πώς τους είδα-
τε; Αισθάνομαι πολύ κοντά με τους έλληνες 
θεατές. Είμαστε φτιαγμένοι από το ίδιο υλικό, 
είμαστε ορθόδοξοι, μαυροφόροι, συναισθη-
ματικοί, υπάρχει η αίσθηση του δράματος, 
της περηφάνιας και της αξιοπρέπειας. Έχετε 
τις ίδιες παραδοσιακές αξίες που έχουμε στο 
Μαυροβούνιο. Οι έλληνες θεατές, όταν κατα-
λάβουν ότι κάτι είναι πραγματικό, ανοίγουν την 
καρδιά τους. Αν και δεν είχε μεγάλες εμπειρί-
ες από performance, το ελληνικό κοινό είναι 
πολύ ανοικτό, έτοιμο να δεχτεί, να καταλάβει, 
να μάθει. Νομίζω οι Έλληνες υποδέχτηκαν 
τη Μέθοδό μου με ενθουσιασμό όπως και σε 
άλλες δυσκολότερες χώρες, π.χ. οι Άγγλοι με 
τον σαρκασμό τους. Παντού η Μέθοδος έγινε 
δεκτή, πλήθη κόσμου την παρακολούθησαν 
στην Αυστραλία, τη Νότια Αμερική και αλλού. 
Η Μέθοδος δεν έχει δημιουργηθεί μόνο για το 
κοινό που παρακολουθεί τις τέχνες αλλά για το 
πλατύ κοινό και για πολύ διαφορετικές κοινω-
νικές ομάδες, είτε είναι αγρότες είτε συγγρα-
φείς επιστημονικής φαντασίας είτε οτιδήποτε 
άλλο. Κάθε ένας μπορεί να φέρει τις δικές του 
εμπειρίες. Η Μέθοδος Abramović δεν είναι 
κάτι ελιτίστικο, αντίθετα, είναι μια πολύ δημο-
κρατική μέθοδος.

Και από τους έλληνες καλλιτέ-
χνες, είχατε κάποιες πρώτες  
αντιδράσεις; Όσον αφορά τους έλληνες 
καλλιτέχνες, αυτοί που ανήκουν στη γενιά μου 
δεν γνωρίζω τι ακριβώς σκέπτονται. Ίσως να 

με βλέπουν ως ανταγωνίστρια ή να εκτιμούν τις 
προτάσεις μου. Αλλά οι νεότεροι, νομίζω, κα-
ταλαβαίνουν τις προσπάθειές μου. Δυστυχώς, 
οι νέοι έλληνες καλλιτέχνες είναι αναγκασμέ-
νοι να λειτουργήσουν όπως εγώ, να φύγουν έξω 
για να δημιουργήσουν. Θέλω να τους δείξω την 
προοπτική που βρίσκεται μπροστά τους. 

Είναι δύσκολο να αξιολογήσω ακόμα τις 
long durational performances στο Μπενάκη. 
Πρώτα γιατί δεν έχουν τελειώσει ακόμα, είναι 
καλλιτέχνες που δοκιμάζονται σε αυτό πρώτη 
φορά και χρειάζονται στήριξη. Πάρτε υπόψη 
σας ότι μια performance μπορεί να αρχίζει 
υπέροχα και να κάνει κοιλιά στη μέση και να 
επανέρχεται αργότερα σε υψηλά επίπεδα ή να 
αργεί να αποκτήσει την ενέργεια που απαιτεί-
ται για να περάσει στο κοινό. Κάθε μία έχει τον 
δικό της χρόνο, είναι μια διαδικασία μάθησης. 

Εν κατακλείδι, είχε για σας κάτι 
διαφορετικό το AS ONE;  Ναι, είναι 
η πρώτη φορά που το ΜΑΙ λειτουργεί χωρίς 
εμένα, χωρίς δική μου καλλιτεχνική παρουσία, 
αλλά ως μηχανισμός εκπαίδευσης καλλιτεχνών 
στην τέχνη της performance. H Μέθοδος έχει 
φύγει πια από μένα και ανήκει στο κοινό.

—H Μέθοδος 
έχει φύγει πια 
από μένα και 
ανήκει στο 
κοινό

«οι νέοι έλ-
ληνες καλλι-
τέχνες είναι 
αναγκασμέ-
νοι να λει-
τουργήσουν 
όπως εγώ, να 
φύγουν έξω 
για να δημι-
ουργήσουν. 
Θέλω να τους 
δείξω την 
προοπτική 
που βρίσκε-
ται μπροστά 
τους»

❞

Μια συνομιλία της Marina Abramović με τον Γιάννη Μπασκόζο 
κι ένας πρώτος απολογισμός

ΑΠΡΙΛΙΟΣ 2016 2 TEYXOΣ

Μιλώντας με τον Δημήτρη Δασκαλόπουλο, ιδρυτή 
του Οργανισμού ΝΕΟΝ,  καταλαβαίνεις ότι υπηρετεί 
μια στρατηγική πολιτισμού. Ποια είναι αυτή;  «Ο 
ΝΕΟΝ έχει πολιτιστική δραστηριότητα εδώ και 
τρία χρόνια. Περιμένω μακροπρόθεσμα όλη αυτή 
η προσπάθεια να συνεισφέρει στον πολιτιστικό 
ορίζοντα της χώρας. Να αφήσουμε κάτι στην ψυχή 
του καθένα.
Οι πολιτιστικές μας προτάσεις με ενδιαφέρει να 
είναι ελκυστικές και να απευθύνονται σε πολύ 
κόσμο, γι’ αυτό και τις διοργανώνουμε σε ανοικτούς 
ή μεγάλους χώρους. Θέλουμε να έρχεται ο κόσμος 
και να πλουτίζει τις εμπειρίες του. Το project AS 
ONE, που πραγματοποιήσαμε με το ΜΑΙ, είναι 
πολύ κεντρικό στη φιλοσοφία και τη στρατηγική 
του ΝΕΟΝ. Πιστεύω ότι σε αυτή τη χώρα, με 
όλη την κρίση και τη δυστοκία στην εξεύρεση 
λύσεων, αξίζουμε πολύ περισσότερα από αυτά που 
παίρνουμε από το πολιτικό σύστημα.
Νομίζω πως με το project AS ONE δώσαμε 
μια ισχυρή ώθηση στους νέους καλλιτέχνες 
που συμμετέχουν, τους βοηθήσαμε να γίνουν 
περισσότερο ορατοί στο 
καλλιτεχνικό στερέωμα και 
να συνεχίσουν, ίσως και 
πάλι μαζί μας».

Υπάρχει ένα συμπέρασμα 
από το project στο 
Μπενάκη;  «Πιστεύω 
στους ανθρώπους, τη 
ζωντάνια τους, τα εφόδιά 
τους, την όρεξή τους να 
αλλάξουν αυτόν τον τόπο 
και να προοδεύσουν, όπως 
πιστεύω ότι και μέσα από 
την επαφή με τη σύγχρονη 
τέχνη βαθμιαία –δεν 
είμαι της άποψης ότι θα 
αλλάξουμε τον κόσμο με τις δικές μας δράσεις– θα 
ενισχύσουμε αυτά τα εφόδια, την περιέργεια του 
Έλληνα, τη ζωντάνια και τη δημιουργικότητά του, 
έτσι ώστε τα παιδιά μας να μην ξαναδούν τέτοια 
κρίση.
Έχω ένα μεγάλο όνειρο: να βλέπω ουρές έξω από 
τα καλλιτεχνικά γεγονότα –και υπήρξαν κι εδώ. 
Αλλά το σημαντικό δεν είναι μόνον ο αριθμός 
των επισκεπτών αλλά η επαναληπτικότητα της 
επίσκεψης και ο χρόνος που αφιερώνει ο καθένας 
εδώ. Σε ένα μουσείο θα δουν 30 πίνακες σε 
δεκαπέντε λεπτά και θα φύγουν. Εδώ μένουν πολλή 
ώρα, γιατί τους περισσότερους τους αγγίζει κάτι 
βαθιά μέσα τους. Εδώ έχουν την ευκαιρία να έρθουν 
σε επαφή με τον εαυτό τους, να συγκεντρωθούν 
στις σκέψεις τους. Πρόκειται για μια αποκαλυπτική 
εμπειρία για πολλούς από τους επισκέπτες. 
Βλέπω όλους αυτούς που βγαίνουν από το Μπενάκη 
σαν να έχουν ένα φωτάκι μέσα τους, πιο δυνατά 
αναμμένο. Και δεν είναι από αυτά που σβήνουν 
μόλις ξαναγυρίσουν στην κανονική τους ζωή».

Πιστεύω 
στους 
ανθρώπους, 
την όρεξή 
τους να 
αλλάξουν 
αυτόν τον 
τόπο,

❞

—Δημήτρης 
Δασκαλόπουλος

Σε στενή συνεργασία με τοv ΝΕΟΝ και το MAI, 
το γραφείο μας ανέλαβε τον σχεδιασμό και την υλο-
ποίηση όλων των χώρων και εμπειριών μέσα στο 
Μουσείο Μπενάκη για το AS ONE.

Το ισόγειο είναι αφιερωμένο στη Μέθοδο 
Abramoviċ: χωρίς συγκεκριμένες προδιαγραφές 
για τον χώρο και τα αντικείμενα, μιας και πρόκειται 
για δημιουργία εμπειριών που φιλοξενούνται σε δι-
αφορετικά σημεία σε όλο τον κόσμο, ο σχεδιασμός 
καλείται κάθε φορά να προσαρμοστεί στα χαρακτη-
ριστικά του χώρου και της ομάδας συνεργασίας και 
έτσι να συμβάλει στη μοναδικότητα κάθε εμπει-
ρίας.Έχοντας αυτήν την αρχή σαν άξονα του σχε-
διασμού, σε συνεργασία με την Lynsey Peisinger, 
δημιουργήσαμε ένα περιβάλλον ευέλικτο και ικανό 
να μεταλλάσσεται σύμφωνα με τον παλμό και την 
ενέργεια που δημιουργείται καθημερινά κατά τη 
διάρκεια της έκθεσης.

Ο χώρος, απαλλαγμένος από φυσικό φως, έχει 
μείνει ενιαίος, με ομοιόμορφο φωτισμό, ανοιχτούς 
χρωματισμούς και ξανθό ξύλο, προσπαθώντας να 
δώσει την αίσθηση ενός αέναου και γαλήνιου τε-
χνητού τοπίου. Όλα τα αντικείμενα –τραπέζια, πλατ-
φόρμες, διαχωριστικά πανιά και χωρίσματα– έχουν 
επιλεγεί ή σχεδιαστεί αποκλειστικά για τη συγκε-

κριμένη έκθεση. Ο ενιαίος χώρος του 1ου ορόφου 
έχει διαχωριστεί σε τρία τμήματα, με διαφορετική 
διαχείριση φωτισμού και εξοπλισμού στο καθένα: 
τον χώρο συγκέντρωσης των διευκολυντών της Με-
θόδου, τον χώρο εργασίας της ομάδας ΝΕΟΝ+ΜΑΙ 
και το τμήμα του workshop/learning center, όπου 
το κοινό μπορεί να διαβάσει και να παρακολουθή-
σει προβολές και διαλέξεις. Η διαδικασία σχεδια-
σμού στους χώρους των performances στο αίθριο 
και τον 2ο όροφο ήταν δυναμική: δουλεύοντας 
εντατικά, καθημερινά, με την Paula Garcia, τον 
Serge Le Borgne και τον κάθε καλλιτέχνη ξεχωρι-
στά, προσεγγίσαμε το αντικείμενό του, με στόχο να 
μεταφράσουμε κάθε διαφορετική δράση σε χώρο 
απαλλαγμένο από περιττές λεπτομέρειες, δημι-
ουργώντας ταυτόχρονα μία ενιαία σύνθεση που να 
ενθαρρύνει την κίνηση του επισκέπτη και τη δημι-
ουργία εικόνων που μπορεί κανείς να ανακαλεί.

Ο σχεδιασμός του AS ONE συνεχίζει να εξελίσ-
σεται μέσα από την εναλλαγή των καλλιτεχνών, γεγο-
νός που τον καθιστά οργανική ενότητα της έκθεσης. 
Με την αρχιτεκτονική να καλείται να μεταφράσει την 
τέχνη σε χώρο εμπειριών, ο σχεδιασμός αποκτά ένα 
διακριτικό, υποστηρικτικό και εναγκαλιστικό ρόλο.
� AK-A/Κατερίνα Αποστόλου, Μίννα Κολάκη 

Ο Θάνος Αργυρόπουλος, διευθυντής του ΜΑΙ, μιλώντας 
στη δημοσιογράφο Κατερίνα Ανέστη, σκιαγράφησε τη σχέση 
οικονομίας και πολιτισμού διακρίνοντας τις τέσσερις βασικές 
κατηγορίες αυτής της σχέσης που είναι η πολιτιστική κληρο-
νομιά, τα media και οι εκδόσεις, η τέχνη και η βιομηχανία 
της πληροφορίας. Ο κ. Αργυρόπουλος τόνισε τη σημασία των 
άμεσων  και έμμεσων πολιτιστικών επενδύσεων. Εκτίμησε ότι 
η Αθήνα απέτυχε να λύσει το ζήτημα της χρήσης γης που θα 
βοηθούσε να αναπτυχθεί μια οικιστική έκρηξη ικανή να προ-
σελκύσει πολιτιστικές επενδύσεις. Το δεύτερο θέμα που θα 
μπορούσε να αξιοποιηθεί περαιτέρω είναι η σχέση τουρισμού 
με τον πολιτισμό, με κίνητρα που θα ανέπτυσσαν τον πολιτιστι-
κό τουρισμό. Όσον αφορά την τέχνη αναφέρθηκε κυρίως στις 
δυνατότητες του κινηματογράφου και τα κίνητρα που πρέπει να 
δοθούν σε αυτόν. Μιλώντας τέλος για το στόχο του ΜΑΙ, επι-
κεντρώθηκε κυρίως στον εκπαιδευτικό του ρόλο όσον αφορά 
τους νέους performers και εκτίμησε θετικά την πρωτοβουλία 
του να βρεθεί στην Αθήνα για ένα τόσο μεγάλο διάστημα. 

—Οικονομία και πολιτισμός

—οι αφανεισ 
δημιουργοι

Το αναμενόμενο θα ήταν να γρά-
ψουμε για αυτό για το οποίο μας ζη-
τούν τη γνώμη μας: για το πώς φαί-
νεται η έκθεση μέσα από τον φακό, 
τι πιάνει η μηχανή που δεν βλέπει το 
γυμνό μάτι, τι αλλάζει όταν είναι πα-
ρούσα η κάμερα.

Εντούτοις, το πιο χαρακτηριστικό 
στοιχείο αυτής της έκθεσης, για εμάς 
που την καταγράφουμε, είναι οι χι-
λιάδες επισκέπτες, που εκατοντάδες 
καθημερινά περνούν μπροστά από 
τον φακό μας ζητώντας «συγγνώμη», 
άλλοι πιστεύουν για λίγα λεπτά ότι 
είμαστε μέρος της performance που 
παρακολουθούν, κάποιοι ποζάρουν 
ελαφρώς φιλάρεσκα και ορισμένοι 
μας αποφεύγουν διακριτικά. Κά-
ποιοι άλλοι υποπτεύονται ότι υπάρχει 
κάτι κοινό ανάμεσα σε αυτούς και 
στους καλλιτέχνες που κάνουν τις 
performances. Αυτό ξεχωρίσαμε μέ-
σα από το φακό και την εξής ιστορία 
με μηχανές θυμηθήκαμε:

Το 1885 οι αδερφοί Λουί και Ογκίστ 
Λιμιέρ γύρισαν μια μικρού μήκους 
ταινία, την πρώτη ταινία στην ιστορία 
του κινηματογράφου, που προβλή-
θηκε για πολύ λίγους φίλους. Στις 
28 Δεκεμβρίου, οι αδερφοί Λιμιέρ 
την έδειξαν στο κοινό, μαζί με άλλες 
εννέα μικρού μήκους ταινίες που 
έκαναν εν τω μεταξύ, που όλες τους 
αποτύπωναν απλές στιγμές της κα-
θημερινότητας, όπως έναν κηπουρό 
που ποτίζει τον κήπο, την άφιξη ενός 
τρένου κλπ. Ανάμεσα στους θεατές 
εκείνης της παράστασης ήταν και ο 
Ζορζ Μελιέ. Ο Μελιέ είδε κάτι κοινό 
ανάμεσα σε αυτόν και τις ταινίες των 
αδελφών Λιμιέρ και ενθουσιασμένος 
ζήτησε να αγοράσει την κινηματογρα-
φική τους μηχανή. 

Βέβαια η μηχανή δεν ήταν προς 
πώληση, οπότε αναγκάστηκε να 
εφεύρει τη δική του.� Tokomburu
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Αλέξανδρος Μιχαήλ: Στο έργο «Η Αιώνια Φωτιά που μέσα τους καίει και τους φωτίζει» με-
τέφερα σάκους άμμου από τη μία μεριά του χώρου στην άλλη. Μια μάταιη, κοπιαστική και επα-
ναλαμβανόμενη δράση, που δοκίμαζε τα όρια του σώματος, της αντοχής και της θέλησής μου. 
Στην αρχή το πήρα πολύ ηρωικά. Αλλά σύντομα το ίδιο μου το σώμα άρχισε να με εγκαταλείπει. 
Πάλευα με τον θυμό και την αποδοχή. Όταν κατέρρευσα τελείως, είχα πλέον ηττηθεί. Το βάρος 
με ανάγκαζε να συμφιλιωθώ με την πραγματικότητα. Βρήκα γαλήνη. Το κοινό συνέπασχε. Πολ-
λοί ήθελαν να με βοηθήσουν. Η πάλη ενάντια στη βαρύτητα μας είναι πολύ οικεία.

Στο έργο «Medea: Im-
pulse & Ear» ο επισκέ-
πτης και η performer Ma-
ria Herranz εμπλέκονται 
σε μια συμβιωτική σχέση 
που καταλήγει σε μια πα-
ρορμητική επιλογή κειμέ-
νων από τη «Μήδεια» του 
Σενέκα. Καθώς, στη διάρ-
κεια της ημέρας, οι μονό-
λογοι της Μήδειας επα-
ναλαμβάνονται σε διαρ-
κώς μεταβαλλόμενα σε-
νάρια, ακολουθώντας την 
εναλλαγή της επικοινωνί-
ας μεταξύ επισκέπτη και 
performer, μορφοποιείται 
και η φύση της τραγωδίας 
της Μήδειας, ξένη σε μια 
ξένη χώρα.
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Δημήτρης Χειμώνας: Ενώ άρχισα γιορτάζοντας τα γενέθλιά μου κατ’ επανάληψη, σιγά-σιγά 
τα ακύρωσα. Η πράξη μετάβασης από μια ηλικία σε μια άλλη μεταμορφώθηκε σε πράξη ταξι-
νόμησης και διαμερισμού του πραγματικού χρόνου στο μουσείο. Η κάθε στιγμή έγινε μια ανα-
γέννηση, μια νέα εξόρμηση στο άγνωστο του χρόνου που μας φθείρει και ξεγελά με μάταιους 
εορτασμούς. Ο κόσμος έπαιξε το παιχνίδι των γενεθλίων μαζί μου, τραγούδησε, φόρεσε καπε-
λάκια, έφερε δώρα, μου μίλησε για τον χρόνο που χάνουμε και κερδίζουμε. Ό,τι μένει από την 
performance είναι το δέος της διαπίστωσης πως κάποτε όλοι μας υπήρξαμε παιδιά. «Γενέθλια»

Γιάννης Καρούνης: Για πρώτη φορά 
υπέβαλα ένα έργο μου και τον εαυτό μου 
σε long durational performance και εξε-
πλάγην θετικά με τις αντοχές και τα όρια 
του ανθρώπινου σώματος και πώς αυτά 
μπορούν να διευρυνθούν, αλλά και να 
ξεπεραστούν, κατά τη διάρκεια της πα-
ράστασης. Με σιγουριά μπορώ να πω ότι 
έχει ξεκλειδώσει μέσα μου ένα κομμάτι 
του εαυτού μου που είναι γεμάτο εργα-
λεία και μηχανισμούς για την κατανόηση 
της κατάστασης του παρόντος και τη ση-
μαντικότητα της στιγμής που βιώνονται τα 
γεγονότα. Ήταν απαραίτητο να κατανοήσω 
τη συμπεριφορά των θεατών, αλλά και τη 
σχέση μας που διαδραματιζόταν στο τώ-
ρα, όπου το παρελθόν και το μέλλον χο-
ρεύουν αγκαλιά με την πραγματικότητα. 
«Orbital»

PASHIAS: Έχοντας ως μόνη συνθήκη 
τη συνεχόμενη επαφή της γυμνής κοιλια-
κής χώρας με τέσσερις τεντωμένες πετο-
νιές από τοίχο σε τοίχο, ξεκίνησα το έργο 
μου, αντιμέτωπος με τις πρώτες 8 ώρες, 
σαν αθλητής ο οποίος καλείται να εκτελέ-
σει μία άσκηση. Η πρώτη μέρα αποτέλεσε 
αναγκαίο πρόλογο της performance. Αντι-
μετωπίζοντας το «άγνωστο» πεδίο της αρ-
χής, μπήκα πλέον τη δεύτερη μέρα στην 
παλαίστρα ως εικαστικός καλλιτέχνης, κα-
ταφέρνοντας να μετατρέψω τη χειρονομία 
αυτή σε αναγκαία προσπάθεια εύρεσης 
των ορίων του σώματός μου. Ταυτοχρόνως, 
το σώμα σπρώχνει το πλαίσιο δράσης προς 
τα έξω, προς το κοινό που παρακολουθεί 
από μία απόσταση, την οποία προσπαθώ 
να εκμηδενίσω ενεργειακά. «Diagrama - 
Training for Performance #6»

Για οκτώ ώρες, η Ιρλανδή καλλιτέχνης Amanda Coogan περιδιαβαίνει το μουσείο, μεταφέρο-
ντας ορισμένα αντικείμενα και κάνει αισθητή την παρουσία της: τρεις σκάλες και 25 μέτρα ύφα-
σμα. Χρησιμοποιώντας τις σκάλες, το ύφασμα, το σώμα της και τον χρόνο, η Coogan επιχειρεί να 
εξερευνήσει το παράδοξο μέσα στην κανονικότητα. Οι σκάλες, για την ίδια, είναι ένα μέσο για να 
αλλάξουμε τη θέση μας, να μας μεταφέρει σε ένα διαφορετικό μέρος. Περπατά, κουβαλώντας 
αυτή τη δυνατότητα, την αδέξια, βαριά και επικίνδυνη δυνατότητα. Το ύφασμα που κρατά, τυλίγει 
και καλύπτει άπειρες αλληγορίες. Ο χρόνος και η διάρκεια επιδρούν δραστικά στην performance, 
προσκαλώντας το χάος, το άγνωστο, την αποτυχία ή και στιγμές απερίγραπτης ομορφιάς. Η Coogan 
παίζει με την ποιητική διάσταση των υλικών που χρησιμοποιεί. Αυτό το έργο νέας ανάθεσης απευ-
θύνεται στη συνείδηση του κοινού, ο καθένας το αντιλαμβάνεται σύμφωνα με τις προσωπικές του 
εμπειρίες. «Don’t Push the River»

Γιάννης Παππάς: Η performance «Ημιβαρής δόξα» (Demi Gloire), εμπεριέχοντας μια παρεμ-
βατική πρακτική, έφερε τους επισκέπτες αντιμέτωπους να ακολουθούν, από τον έξω χώρο του 
μουσείου, την επεκτατική ανάρτηση μιας λευκής σημαίας, στον εσωτερικό μεταβαλλόμενο χώρο 
του μουσείου σε εργαστήριο, απ’ όπου παράχθηκε η όλη δράση. Τόσο η καθημερινή και πολύωρη 
διαδικασία παραγωγής εντός του μουσείου όσο και η «επικοινωνία» των επισκεπτών, που ανα-
κάλυπταν τη σχέση προορισμού και πηγής, δημιούργησε την εντύπωση ενός καλέσματος για μια 
παγκόσμια εκεχειρία μέσω μιας συμβολικής παρέλασης, η οποία τελικά κατευθύνθηκε προς το 
κέντρο της Αθήνας, την Ομόνοια.

Nikolaos: Η performance με τίτλο «Ημιβαρής δόξα» ήταν για μια ακόμα φορά ένα πείραμα και 
παράλληλα ένα μάθημα για μένα. Έβαλα τον εαυτό μου σε μια κατάσταση πρωτόγνωρη, την οποία 
για να κατανοήσω έπρεπε να συγκεντρωθώ και να ελευθερωθώ ταυτόχρονα από τα πρέπει, για να 
βγει ο αληθινός μου εαυτός, όπως και έγινε στο τέλος πολύ φυσικά. Ο κόσμος έδειξε να καταλα-
βαίνει πότε είχα την επιθυμία να μείνω κλειστός σε μένα και πότε ανοιχτός για αλληλεπίδραση, και 
υπήρξαν πολύ συγκινητικές στιγμές και πολλές όμορφες αντιδράσεις, όπως και απόψεις για την 
performance αυτή. Ήταν δυνατή και διδακτική εμπειρία.

Σεραφίτα Γρηγοριάδου: Το δικό μου project είχε σαν βασικό μοτίβο ένα τραγούδι, το οποίο επανα-
λάμβανα 8 ώρες επί 5 μέρες. Μετά την πρώτη μέρα, το τραγούδι αποδομήθηκε μέσα μου... η μελωδία, 
ύστερα από ώρες αυτοσχεδιασμών κατά τη διάρκεια της performance, χάθηκε και τη διαδέχονταν 
άλλες, καινούργιες μελωδίες... οι στίχοι έγιναν σπαράγματα λέξεων, απόηχοι κομματιασμένων φωνη-
μάτων... έχοντας πάντα ως άξονα το αρχικό τραγούδι, όπως συναντούσα τα μάτια των ανθρώπων και 
βίωνα μαζί τους μια κοινή στιγμή, το τραγούδι γινόταν πάντα κάτι άλλο. Ο μάρτυρας μιας στιγμιαίας 
κοινής μνήμης. Κι εγώ δεν ήμουν πια εγώ... δεν είχα ταυτότητα... ήμουν ο μεσάζοντας του βιώματος 
μιας κοινής μνήμης που το τραγούδι μαρτυρούσε την ύπαρξη της. «Το τραγούδι που δεν τελειώνει»

Θωμάς Διάφας: Μετά τις πρώτες τρεις μέρες της performance, όπου ήρθα σε επαφή και συζήτησα 
με πάνω από 100 επισκέπτες την ημέρα, διέκρινα μια ρευστότητα στη σχέση κοινού και καλλιτέχνη-έργο 
τέχνης. Μιας και δεν υπήρχε κάποιο υλικό να εκτεθεί ή κάποια συνθήκη να παρακολουθηθεί που να τους 
υπενθυμίζει τα όσα ορίζουν ως τέχνη, ειπώθηκαν οι φράσεις «αυτό δεν είναι μια performance» και «εσύ 
δεν είσαι ένας performer». Τι θα γινόταν αν όλα τα έργα ήταν ένας πραγματικός διάλογος με το κοινό; Δυο 
κυρίες μου εκμυστηρεύτηκαν ότι παρακολουθούν τέχνη για να αλλάξουν τις ζωές τους. Έχει ο καλλιτέ-
χνης ευθύνη όταν απευθύνεται; Έχει ο άνθρωπος ευθύνη στην κοινωνία που επηρεάζει και επηρεάζεται; 
Ανυπομονώ να έρθει η δεύτερη φάση της performance, στις 19, 20, 21 του Απρίλη. «Χόρεψε μαζί μου»

Η μοναξιά και η επανάληψη, η άγρια φύση και η ηρεμία διατρέχουν το έργο «Δικαιώνω την 
ύπαρξή μου» του Σπύρου Χαραλαμπόπουλου. Ο μόχθος παλεύει με τη φύση, το περιβάλλον ως 
έννοια και ως υλικό επιδρά στη μοναξιά του ατόμου, προκαλώντας κινήσεις βίαιες και ανάγκη για 
επαφή. Ο καλλιτέχνης, επί 8 ώρες, μοχθεί με όγκους ξύλου, παλεύει να τους σμιλέψει με ανθρώ-
πινα εργαλεία, να τους φέρει στα μέτρα του, να τους μετασχηματίσει. Ήχοι και κινήσεις επαναλαμ-
βάνονται, σε αντίθεση με τις διαστάσεις και τα σχήματα που αλλάζουν συνεχώς.

AS ONE eiδικη εκδοση του NEON και MAI | απριλιοσ 2016 | αρχισυντακτησ: γιαννησ ν. μπασκοζοσ | art dirεctor: χρηστοσ τζοβαρασ | φωτογραφιεσ: ναταλια τσουκαλα, πανοσ κοκκινιασ |  
διορθωση: σπυροσ κακουριωτησ | παραγωγη: προσχεδιο



1. The artist is present. Τι είδος παρουσίας 
απαιτεί το θέατρο και τι η performance;  

Στο θέατρο έχουμε ήδη ένα ολοκληρωμένο έργο 
ή/και κείμενο πριν ξεκινήσει η παράσταση. Ο 
ηθοποιός εκφέρει τον λόγο κάποιου άλλου, μιλά 
ως Άλλος. Περαιτέρω, αυτό ισχύει και σε σωμα-
τικό επίπεδο, δεδομένου ότι οι κινήσεις του κα-
θορίζονται από την αισθητική κάποιου άλλου, δη-
λαδή του σκηνοθέτη. Ακόμη και στο θέατρο-ντο-
κουμέντο, όπου οι συμμετέχοντες παρουσιάζονται 
ως ο εαυτός τους, ο λόγος και οι κινήσεις τους 
δεν είναι παροντικά, είναι προβαρισμένα. Στο 
μεταδραματικό θέατρο το κείμενο υπάρχει, αλλά 
πολλές φορές αναχαιτίζεται από τη διαδικασία 
εκφοράς του. Επί σκηνής εκτίθεται το σώμα και οι 
λειτουργίες του (σάλια, κλάμα, ιδρώτας) και, στην 
προσπάθειά του ν’ αρθρώσει λόγο, ο ηθοποιός 
αποκαλύπτει το επίπονο της διαδικασίας. 
Το σώμα που πάλλεται και υποφέρει είναι πο-
λύ κοντά στην παρουσία που απαιτείται στην 
performance art, μόνο που εκεί τίποτα δεν είναι 
προβαρισμένο. Ο performer βρίσκεται μπροστά 
μας ως σώμα έτοιμο να υποφέρει, έκθετο στις 
ορέξεις του κοινού, έρμαιο της στιγμής και του 
πόνου. 
Στο «Nothingtoοdoο» (2011), ο performer Ter-
ence Κoh ήταν παρών δοκιμάζοντας και το σώμα 
του και τις πνευματικές του αντοχές. Πρόβαλλε 
σαν μια ασκητική φιγούρα που υπερβαίνει τον 
χρόνο και φτάνει στην αχρονία. Η αγωνία του βρί-
σκεται σε συνεχή δυσαρμονία με την ηρεμία του 
χώρου. Η παρουσία του γίνεται ένα βουβό ουρλι-
αχτό.
Στην performance η διαφοροποίηση μετα-
ξύ απόλαυσης και πόνου παύει να υπάρχει. Η 
performance γίνεται ένα αντικείμενο το οποίο 
παράγει ο/η performer και καταναλώνεται από 
τον θεατή ως προϊόν. Στο τέλος της performance 
το σώμα είναι εκεί, αλλά δεν ανήκει πλέον στον/
στην performer, έχει γίνει ένα αντικείμενο. Παρα-
μένει η ανάμνηση μιας παρουσίας.

2. Ποιος είναι ο ρόλος του θεατή; Στο θέατρο 
ο θεατής είναι εκεί για να βλέπει, να βιώνει 

μια εμπειρία μέσα απ’ τον λόγο και το σώμα του 
Άλλου και μέσα απ’ τη χρονικότητα του Άλλου. 
Ο ρόλος του θεατή στο θέατρο γίνεται άμεσα αντι-
ληπτός από τη διάταξη του χώρου στον οποίο το-
ποθετείται. Στην Επίδαυρο ο θεατής αλληλο-θεά-
ται. Βρίσκεται εκεί ως αποδέκτης της παράστα-
σης και θέαμα για τους υπόλοιπους θεατές. Στην 
ιταλική σκηνή ο θεατής μένει αθέατος, στην πιο 
παθητική του μορφή. Είναι εκεί –απομονωμένος 
ανάμεσα σε άλλους– για να εξαφανιστεί μόλις 
σβήσουν τα φώτα και ενίοτε να ταυτιστεί με τους 
χαρακτήρες και τη δράση που παρουσιάζεται επί 
σκηνής. 
Υπάρχουν όμως και παραστάσεις οι οποίες 
πραγματοποιούνται χωρίς σκηνή, όπου ο θεατής 
παρ-ακολουθεί, όπως στο «Insenso» του Δημή-
τρη Δημητριάδη, σε σκηνοθεσία Μιχαήλ Μαρμα-
ρινού, που παρουσιάστηκε στο Ελληνικό Φεστι-
βάλ. Εκεί, ο χρόνος και το είδος της συμμετοχής 
του θεατή επιλέγεται και ελέγχεται από τους δη-
μιουργούς της παράστασης. 
Οδηγίες ακολουθήθηκαν και κατά τη διάρκεια 
της performance «Rhythm 0» όπου η Abramović 
παρείχε 72 αντικείμενα στους θεατές για να τα 
χρησιμοποιήσουν κατά το δοκούν επάνω της. 
Ανάμεσά τους κι ένα γεμάτο περίστροφο. Εδώ, ο 
θεατής γίνεται το υποκείμενο της performance, 
αυτός που συνθέτει την αφήγηση. Αυτός αποφα-
σίζει τι θα ακολουθήσει, για πόσο χρόνο, με ποιον 
τρόπο. Η performer γίνεται το αντικείμενο, δεν 
παράγει Λόγο. 
Υπάρχουν όμως και περιπτώσεις που ο θεατής 
γίνεται αντικείμενο θέασης από τον performer, 
αλλά και από τους άλλους θεατές. Αγνοώντας τη 
συμμετοχή του στην performance, αποτελεί και 
ο ίδιος μέρος του θεάματος. «Η παθητική δι-
αθεσιμότητα των performer αντιπαραβάλλεται 
με την ενεργά ηδονοβλεπτική συμπεριφορά των 
θεατών», όπως σημειώνει και η Λήδα Παπακων-
σταντίνου. 
Περαιτέρω, αλλού ο performer δημιουργεί τις 
προϋποθέσεις για μια κοινή εμπειρία (communal 
experience) των συμμετεχόντων/θεατών της 
performance. Το σώμα του θεατή βιώνει την 
εμπειρία σαν δικιά του, την ενσωματώνει, μοιρά-
ζεται τον χρόνο με τον performer, γιατί ο χρόνος 
του θεατή είναι ο ίδιος μ’ αυτόν του performer, 
το παρόν. 

3. Πώς χρηματοδοτείται το θέατρο και πώς 
η performance; Στην ιστορία του θεάτρου 

έχουμε δύο κύριες τάσεις ως προς τη χρηματο-
δότηση των παραστάσεων: από τη μια έχουμε την 
επιχορήγηση (δημόσια ή ιδιωτική), με απώτερο 
στόχο τη χρησιμοποίηση του θεάτρου για την ενί-
σχυση του γοήτρου του χορηγού (είτε του κράτους 
είτε του ιδιώτη) και, από την άλλη, τα εισιτήρια 
των θεατών, δηλαδή το πάσης φύσεως εμπορικό 
θέατρο. Αυτός ο τρόπος χρηματοδότησης κάνει 
τους καλλιτέχνες εξαρτώμενους εν πολλοίς από 
τα γούστα των θεατών/«χρηματοδοτών» τους, με 
πιο περιορισμένη τη δυνατότητα πειραματισμού. 
Πολύ ενδιαφέρον σύγχρονο παράδειγμα επιχο-
ρηγούμενου θεάτρου είναι οι παραστάσεις των 
Vegard Vinge και Ida Müller, που επιχορηγήθη-
καν με περίπου δύο εκατομμύρια δολάρια από το 
Norwegian Arts Council για να ανεβάσουν έργα 
του Ίψεν.
Η performance ξεκινά ως εκδήλωση χωρίς έσο-
δα, όπως για παράδειγμα η ιστορική performance 

«Το κουτί» της Λήδας Παπακωνσταντίνου (1981). 
Στο εξωτερικό κάποιοι πολύ γνωστοί performers, 
όπως ο Acconci, πουλούσαν τα αισθητικά επιφαι-
νόμενα των performances τους ήδη από τη δεκα-
ετία του 1970. Αντικείμενα που είχαν χρησιμοποι-
ηθεί σε performances, οδηγίες του καλλιτέχνη, 
φωτογραφίες ή και βίντεο αγοράζονταν ως υλικές 
αποδείξεις ενός άυλου έργου τέχνης. 
Πλέον πωλείται και το άυλο μέρος του έργου. Το 
2008, ο Tino Sehgal κατάφερε να πουλήσει στο 
MoMA το έργο του «The Kiss», performance που 
είχε δημιουργήσει το 2003, 
έναντι 70.000 δολαρίων, 
ενώ πρέπει να σημειωθεί 
ότι και το Guggenheim έχει 
αποκτήσει τουλάχιστον 7 
performances από το 2010 
και μετά. 
Η χρηματοδότηση των 
performers μπορεί να επι-
τευχθεί και με άλλους τρό-
πους, όπως είναι οι άμεσες 
αναθέσεις από οργανι-
σμούς, γκαλερί και μουσεία. 
Υπάρχει επίσης πληθώρα 
χορηγιών από ιδιώτες, αλ-
λά και υποτροφιών, κρα-
τικών επιχορηγήσεων και 
residencies για καλλιτέχνες 
που θέλουν να εξελίξουν το 
έργο τους. 
Τέλος, δεν πρέπει κανείς 
να ξεχνά το παράδειγμα της 
Abramović, η οποία επανέ-
φερε την performance art 
στο προσκήνιο και με το 
κατάλληλο μάρκετινγκ μπό-
ρεσε να κλείσει συνεργασί-
ες με μεγάλες εταιρείες, όπως η Adidas το 2014 
(για τη χρηματοδότηση του Marina Abramović 
Institute) ή ο οίκος μόδας Givenchy, ανάμεσα σε 
άλλους. 

4. Ποιος είναι ο στόχος του θεάτρου και 
ποιος της performance;  Οπωσδήποτε, 

ένας κύριος στόχος είναι ο βιοπορισμός των καλ-
λιτεχνών. 
Στην performance έχουμε καλλιτέχνες-ακτι-
βιστές που στόχο έχουν να καταρρίψουν διά-
φορα ταμπού και προκαταλήψεις. Κάποιες/οι 
performers ανήκουν σε ομάδες που βρίσκονται 
στο περιθώριο (όπως οι γυναίκες που εξακολου-
θούν να είναι παραγκωνισμένες και στο θέατρο 
και στις εικαστικές τέχνες) και χρησιμοποιούν την 
τέχνη για να στείλουν ένα πολιτικό μήνυμα, με την 
ευρεία έννοια. Υπάρχουν όμως και αυτές/οί που 
έχουν στόχο την εσωτερική αλλαγή του θεατή, που 
θα προκύψει από τη συγκίνηση και τη συνάντηση. 
Σε οποιαδήποτε περίπτωση πάντως, στόχος της 
performance είναι πρωτίστως η αλλαγή του ίδιου 
του καλλιτέχνη και η προσωπική του εξέλιξη. 
Στο θέατρο η βαρύτητα μετατοπίζεται στην αλλαγή 
του θεατή. Στόχος του θεάτρου είναι είτε να σε μά-
θει κάτι είτε να σου χαρίσει αισθητική απόλαυση 
και να σε διασκεδάσει. Η παράσταση δημιουργεί-
ται για να συγκινήσει, αλλά και να προβληματίσει 
τον θεατή, έτσι ώστε να σκεφτεί και εντέλει να 
εξελιχθεί. 

5. Πού τοποθετούνται το θέατρο και η 
performance σε σχέση με την πραγματι-

κότητα;  H πραγματικότητα επανέρχεται και στα 
δύο, στο θέατρο τη μεταμφιέζουμε, ενώ στην 
performance την εκθέτουμε, την υπερτονίζου-
με, τη φτάνουμε στα άκρα, την υπερβάλλουμε. 
Και στις δύο περιπτώσεις παρουσιάζεται το οι-
κείο αλλιώς. Δημιουργούνται με αυτόν τον τρό-
πο οι προϋποθέσεις για μια απο-οικειοποίηση 
(defamiliarization) της πραγματικότητας.
Στο θέατρο υψώνουμε έναν καθρέφτη απέναντι 

από τον θεατή, όπου κανείς 
μπορεί να δει το οικείο στο 
Άλλο. Στην performance, η 
καθημερινότητα ανάγεται σε 
τέχνη. Όλα πρέπει να είναι 
αληθινά και να εξυπηρετούν 
τον πραγματικό τους στόχο. 
Κανένα θεατρικό στοιχείο.

6. Ποια είναι η σχέση 
του θεάτρου και της 

performance με τη θρη-
σκεία; Η σχέση του θεά-
τρου με τη διονυσιακή λα-
τρεία στην αρχαιότητα είναι 
αναμφισβήτητη. Έχει ενδι-
αφέρον ότι οι Βάκχες του 
Ευριπίδη, η τελευταία σω-
ζόμενη τραγωδία, έχει ως 
κεντρικό θέμα την εισαγωγή 
της διονυσιακής λατρείας 
στην πόλη της Θήβας από 
τον ίδιο τον θεό Διόνυσο, με 
το θρησκευτικό στοιχείο να 
«θριαμβεύει» στο τέλος.
Δεν είναι λίγες οι φορές, 
στο σύγχρονο θέατρο, που 

ο καλλιτέχνης καλείται να δημιουργήσει ένα νέο 
–δικό του– αφήγημα χρησιμοποιώντας θρησκευ-
τικά σύμβολα: οι DV8 στο έργο τους Strange Fish 
χρησιμοποιούν τη Σταύρωση (με γυναικείο σώμα 
στη θέση του σώματος του Χριστού) για να μιλή-
σουν για την αγάπη που αποτελεί κεντρική ιδέα 
του χριστιανισμού και την αναζήτηση μιας οποια-
δήποτε πίστης. Εντούτοις, εδώ η αγάπη προκύ-
πτει μόνο από την ερωτική σχέση με τον άλλο. 
Σε αναζήτηση της πνευματικότητας και της κα-
θαρότητας πολλές φορές οι performers βρήκαν 
διέξοδο σε θρησκευτικές τελετουργίες. Ο ίδιος ο 
performer-μάρτυρας αποζητά πολλές φορές μια 
μεσσιανική ιδιότητα, προσφέροντας το σώμα και 
το αίμα του ως αντίδωρο για τη σωτηρία του θεα-
τή. Δεν είναι λίγες οι αναφορές σε συγκεκριμένες 
θρησκευτικές παραδόσεις και σύμβολα. 

7. Έχει ξεπεραστεί η performance; Το θέ-
ατρο;  Φυσικά και όχι, ούτε το ένα ούτε το 

άλλο. Τρανταχτό παράδειγμα η «Αθήνα πόλη των 
1.542 παραστάσεων», σύμφωνα με πρόσφατο 
άρθρο του Αθηνοράματος (10/3/2016) και οι 370 
αιτήσεις από performers που δέχτηκε το ΝΕΟΝ. 
Ναι, αλλά η performance αφορά τον σύγχρονο 
θεατή; Μήπως έχει παλιώσει; Μήπως πρέπει 
να βρει νέους τρόπους; Αρκετοί performers 
δραστηριοποιούνται πλέον και στο Ίντερνετ. Πα-
ράδειγμα αποτελεί η performance Cookies του 
Man Bartlett. Το ερώτημα που θέτουν οι νεότε-
ρες γενιές performers είναι αν είναι απαραίτητη 
η φυσική παρουσία για την πραγματοποίηση μιας 
performance.
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Παρακάτω έχουν τεθεί επτά (7) ερωτήματα για το θέατρο 
και την performance. Ο κάθε αναγνώστης μπορεί να 
κινηθεί στο κείμενο κατά βούληση. Ο τίτλος: το θέατρο 
και η performance δεν αποτελούν πόλους οποιουδήποτε 
δίπολου· η σχέση τους δεν  είναι γραμμική. Ούτε η 
performance αποτελεί εξέλιξη του θεάτρου ούτε το 
θέατρο τοποθετείται ιστορικά στο παρελθόν. Το κείμενο: 
λειτουργεί ως ανάμνηση· μπορεί να λειτουργήσει και ως 
σκίαστρο για τον ήλιο. Ή ως κάθισμα. Παραμένει στη 
διακριτική σας ευχέρεια.
�
Άννα Σταυρακοπούλου, Όλγα Σπυροπούλου

(!)ΠΡΟΣΟΧΗ: Oι perfor-
mance studies καλύπτουν 
μια πολύ ευρεία γκάμα αντι-
κειμένων, από τη μελωδική 
εκφορά των ομηρικών επών, 
τις τελετουργίες, το θέατρο 
μέχρι και τα selfies. Εμείς 
εδώ, όταν χρησιμοποιούμε 
τον όρο performance, εν-
νοούμε performance art, 
δηλαδή τα έργα που οι ίδιοι 
οι καλλιτέχνες που τα δημι-
ούργησαν τα έχουν χαρακτη-
ρίσει με αυτό τον όρο.

(!!) Το παρόν αποτελεί συ-
ντομευμένη παρουσίαση της 
συζήτησης που έγινε στις 2 
Απριλίου 2016 στο Μουσείο 
Μπενάκη.

Λήδα Παπακωνσταντίνου, The Box
Gallery 3, Aθήνα (1981)

Άννα Σταυρακοπούλου και Όλγα Σπυροπούλου

—Από το  
θέατρο  
στην  
performance

Insenso του Δημήτρη Δημητριάδη 
σε σκηνοθεσία Μιχαήλ Μαρμαρινού 

Ελληνικό Φεστιβάλ (2012)

Η κυρίαρχη λειτουργία του γυναικείου σώ-
ματος στην ιστορία της τέχνης συναρτάται με 
την οπτική απόλαυση, διαπιστώνει η Συραγώ 
Τσιάρα, διευθύντρια του Κέντρου Σύγχρονης 
Τέχνης του Κρατικού Μουσείου Σύγχρονης 
Τέχνης Θεσσαλονίκης. Χαρακτηριστική περί-
πτωση ο οριενταλιστικός εικαστικός λόγος του 
19ου αιώνα. Στη συνέχεια αναλύει το πώς  η 
φεμινιστική κριτική προσέγγιση ανέτρεψε την 
παράδοση, αποκαλύπτοντας τους έμφυλους 
ρόλους στην παραγωγή της οπτικής απόλαυ-
σης. Από τα τέλη της δεκαετίας του ’60, με την 
ανάδυση της τέχνης της performance, οι καλ-
λιτέχνες, στην προσπάθειά τους να επινοήσουν 
νέους εκφραστικούς τρόπους, επιτέθηκαν στις 
συμβάσεις του έμφυλου βλέμματος. Σημαντικό 
γεγονός είναι ο ιστορικός ρόλος των γυναικών 
καλλιτεχνών στη γέννηση της performance 
και την αποδόμηση των κυρίαρχων αντιλήψεων 
για τον ρόλο του γυναικείου σώματος ως πα-
θητικού αποδέκτη του ενεργητικού ανδρικού 

βλέμματος. Η Συραγώ Τσιάρα επικεντρώνει στα 
χαρακτηριστικά της σύγχρονης γενιάς εικαστι-
κών καλλιτεχνών που αναθεωρούν για άλλη μια 
φορά τα στερεότυπα του φύλου, τις απόλυτες 
διχοτομικές διακρίσεις μεταξύ αρσενικού και 
θηλυκού, και εκθέτουν με ανατρεπτικό τρόπο 
τις λειτουργίες του σώματος στο δημόσιο βλέμ-
μα μέσα από την επιτελεστική δράση. Τέλος η 
θεωρία του κινηματογράφου, οι ψυχαναλυτικές 
και πολιτισμικές προσεγγίσεις για τις κοινω-
νικές ιεραρχήσεις και τους μηχανισμούς της 
εξουσίας, καθώς και οι σύγχρονες παραδοχές 
για την ταυτότητα και τη ρευστότητα του έμφυ-
λου προσδιορισμού, αποτελούν τα εργαλεία 
ανάλυσης και κατανόησης των επιτελεστικών 
πρακτικών.

—Αναταραχή 
σώματος στην 
τέχνη της 
performance
Η Συραγώ Τσιάρα για τη σχέση του γυναικείου 
σώματος στην ιστορία της τέχνης

Ο Αλέξανδρος 
Πλωμαρίτης 

ανατρέχει στο 
παρελθόν, αναζητά 

τα στοιχεία που 
συνθέτουν την 
παραδοσιακή 

αντίληψη για την 
ανδρική ταυτότητα 

του νεοέλληνα 
και επιχειρεί 
μια κριτική 

αποδόμηση με τη 
χρήση του γυμνού 

σώματος.

Οι Suka Off δουλεύουν συστηματικά πάνω στη διερεύνηση της 
ρευστότητας της έμφυλης ταυτότητας. Στις επιτελέσεις τους, 
οι σαφείς διακρίσεις ανάμεσα στο αρσενικό και το θηλυκό 

καταργούνται, καθώς τα σώματά τους ενώνονται, ανταλλάσσουν 
ενέργεια και ο ένας μπαίνει στον ρόλο και την εικόνα του άλλου, 

θέτοντας το κοινό αντιμέτωπο με τις δικές του βεβαιότητες.

η Άννα Σταυρακοπούλου ειναι 
θεατρολόγος και αναπληρώτρια 
καθηγήτρια στο Τμήμα Θεάτρου 
του ΑΠΘ και η Όλγα Σπυροπούλου 
ειναι σκηνοθετησ



Είμαι σοκαρισμένη από την πρώτη 
στιγμή. Με το που με έπιασε ο μεσο-
λαβητής περπατώντας αργά, ένιωσα 
σαν να είμαι  ενός έτους. Το χέρι της 
μαμάς μου στα πρώτα μου βηματα. 
Αμέσως μόλις με βάζει σε μια καρέ-
κλα νιώθω σαν ηλικιωμένος άνθρω-
πος. όπως βάζουμε τη γιαγιά μας να 
καθίσει αναπαυτικά αγγίζοντας την 
στους ώμους για να νιώθει ασφάλεια. 
Σοφία

Ηρεμία, ωραίος 
ύπνος και πάλι ηρε-
μία, σκέψεις είχα 
όπως στην καθημε-
ρινότητα μου αλλά 
με ήρεμο τρόπο. 
Θεατρική ομάδα Κωφών «Τρελά χρώ-
ματα» 

Δεν ξέρω αν είχε πιο πολλές 
φακές Ή κόκκους ρύζι, Μα 
ξέρω πώς η έκθεση 
Ετούτη ΄δω αξίζει!
Λίλιαν

Βρέθηκα να περπατάω με κάποιον 
που δεν γνώριζα αλλά ένιωθα σιγουριά 
και ασφάλεια. Ο ένας καθοδηγούσε 
τον άλλον χωρίς να βλέπει κανείς 
τίποτα. Στο τέλος με χαιρέτησε κάνο-
ντας μου μια αγκαλιά.
με άγγιξε η κοπέλα και με οδήγησε 
στην έδρα και έκλεισα τα μάτια. ένιω-
σα να φτάνω βαθιά μέσα μου…

Αν συνηθίσουμε να ακουμπάμε τους 
άλλους και να είμαστε δεκτικοί στο 
άγγιγμα τους, τότε όλα θα ήταν πιο 
φωτεινά, πιο ξεκάθαρα.

Οι ρυθμοί μας, οι σκέψεις μας, 
όλα ξεκινούν τη στιγμή που 
βρίσκουμε τον εαυτό μας. 
Έκλεισα τα αυτιά μου, άκουσα 
τους χτύπους της καρδιάς μου. 
Κάποιος με κράτησε από το 
χέρι και με καθοδήγησε.
Μιχαέλα Ζ.

Συνειδητοποίησα ότι 
με μια κίνηση, άγ-
γιγμα Ή χρώμα, με-
ταφερόμουν κάπου, 
κάθε στιγμή και σε 
διαφορετικό σημείο 
και χρονική στιγμή 
που έχω υπάρξει στο 
παρελθόν. 
Νατάσα Κορέντη

Βρίσκω πάντα πολύ ενδιαφέρουσα 
την ανθρώπινη επαφή -πράγμα που 
λείπει από την εποχή μας- και αυτό 
ήταν μια ωραία ευκαιρία να βρεθούμε 
πιο ουσιαστικά μαζί.

Μπήκα κάπως απο-
στασιοποιημένη και 
με σκεπτικισμό και 
βγήκα αλλιώς. Επι-
δραστικό, δυνατό. Με 
άγγιξε.
Πέννυ Κούτρα

Το σφίξιμο των χεριών καθημερινή 
χειρονομία και όμως πόσα μπορείς να 
δείξεις και μέσα από αυτό. Έσφιγγα το 
χέρι του συνοδηγού μου, τόσο από ευ-
γνωμοσύνη, όσο και από ανασφάλεια…
Σοφία- Θεσσαλονίκη

Σήμερα συνάντησα τον εαυτό 
μου…Ευχαριστώ
Μαρία Κ.

Ένιωσα να σταματά ο χρόνος κάποια 
στιγμή, να μεταδίδω ενέργεια και να 
μου μεταδίδουν άλλες, να κυκλοφορεί 
το αίμα και κάποια στιγμή να μουδιάζω…
Νίκος

Ένα ταξίδι στο βυθό της ματιάς, της 
επαφής, του ήχου, της κίνησης. Η συ-
ντροφικότητα δίπλα στη μοναξιά. Η 
μοναξιά μeσα στην ομάδα. Η ένταση 
της συντροφιάς του εαυτού μας απέ-
ναντι στον τοίχο..
Ισιδώρα Τ.

Η τόση απλότητα που 
σε οδηγεί στο άπειρο, 
η μη παρέμβαση, το 
άφημα της στιγμής 
και το να ακολουθείς 
αυτό που λέει η καρ-
διά σου είναι αυτό που 
σε ξεκουράζει…μια 
από τις μεγαλύτερες 
θεραπείες που μου 
έχουν συμβεί σ΄αυτή 
τη ζωή.
Έλενα Γαβρά

Είχα χρόνια να αισθανθώ έτσι. Από 
τότε που με έβαζε για ύπνο η μητέρα 
μου, με σκέπαζε, με φρόντιζε, μου 
έδινε στοργή και αγάπη.
Άννα

Η εμπειρία ήταν υπέροχη. Μια όαση 
στη δύσκολη καθημερινότητα που 
βιώνουμε όλοι μας!
Ένας εκπαιδευτικός

Είναι πραγματικά 
σπουδαίο και ανε-
κτίμητο η επαφή με 
την αναπνοή  και τη 
σιωπή μας.
Ζυράννα Ζατέλη

Οι άνθρωποι είμαστε το βλέμμα μας. 
Τίποτα παραπάνω, τίποτα λιγότερο.
Φ.

Πρόγραμμα ΝΕΟΝ-ΜΑΙ AS ONE. 10 Μαρτίου – 24 Απριλίου 2016. Μουσείο Μπενάκη, Πειραιώς 138 & Ανδρονίκου, Αθήνα. Ώρες λειτουργίας: Τρίτη – Τετάρτη – Πέμπτη – Σάββατο: 12.00 – 20.00, 
Παρασκευή: 12.00 – 22.00, Κυριακή: 11.00-19.00, Δευτέρα Κλειστά. Είσοδος δωρεάν. Η Μέθοδος Abramović απευθύνεται σε ηλικίες από 15 ετών. Η είσοδος στη Μέθοδο έως και 45 λεπτά πριν 
το κλείσιμο του Μουσείου.

—testimonials
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