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∆ΗΜΟΚΡΑΤΙΑ 

35 εικαστικές καταθέσεις 

 

του Τάκη Μαυρωτά 

 

 

Είναι εύκολο για µας τους Έλληνες που ζούµε δίπλα στη σκιά της Ακρόπολης και στα 

αριστουργήµατα του Φειδία και του Ικτίνου να συµπεραίνουµε ότι η τέχνη και η δηµοκρατία 

είναι αλληλένδετες. Η δηµοκρατία είναι το ιδανικό πολίτευµα για την ανάπτυξη της τέχνης 

υποστηρίζουν οι ανεπτυγµένες πολιτικοκοινωνικά πολιτείες. Ποια είναι όµως η σχέση του 

ανώνυµου καλλιτέχνη που σµίλευε τους πολεµιστές στο Χσιάν για να προστατεύουν αιώνια τον 

τάφο του πρώτου αυτοκράτορα της δυναστείας των Τσιν µε τη δηµοκρατία; Του τεχνίτη-γλύπτη 

που αγωνιζόταν στο Αµπού Σίµπελ να απαθανατίσει τη µορφή του ισόθεου Ραµσή του Β΄, του 

ζωγράφου του θρόνου του Τουταγχαµών, και των τάφων της δυναστείας του, του αρχιτέκτονα 

των ζιγκουράτ των Σουµερίων που τόλµησε να υψώσει ένα κτίριο για ν’ αγγίξει τον ουρανό 

στην αρχαία Ουρ; Όλοι αυτοί δεν γνώρισαν ποτέ τι σηµαίνει ελευθερία, ούτε φαντάστηκαν ποτέ 

τη δηµοκρατία. 

 

Ας ξεφύγουµε για µια στιγµή απ’ τη βαριά σκιά της Ακρόπολης κι ας φέρουµε στη µνήµη µας 

τον αρχιτέκτονα του ναού του Ολυµπίου ∆ιός στην τυραννία του Πεισίστρατου, τον ανώνυµο 

χρυσοχόο που σχεδίασε στο εργαστήρι του τα χρυσά ενώτια της Κλυταιµνήστρας, τον 

αρχιτέκτονα των ανακτόρων της Κνωσού, υπήκοοι βασιλέων που αντλούσαν την απόλυτη 

εξουσία τους απ’ τους Θεούς. Τι σχέση είχαν µε την ελευθερία, τι σχέση είχαν µε τη 

δηµοκρατία; 

 

Κι όµως, η τέχνη, στο µέτρο που είναι συνυφασµένη µε τη διαρκή επανάσταση στη µορφή, αν 

όχι και στο περιεχόµενο, σίγουρα χρειάζεται κάποια ανάσα ελευθερίας, για να µπορέσει να 

αναπτυχθεί και να δηµιουργήσει. Ο Σενεµούτ ασφαλώς υπολόγιζε στην ολόψυχη στήριξη της 

ερωµένης του, της Φαραώ Χατσεπσούτ, για να σχεδιάσει τον πιο επαναστατικό ναό της Αρχαίας 

Αιγύπτου, αφιερωµένο σ’ εκείνη, που ακόµα και σήµερα εντυπωσιάζει τους αρχιτέκτονες. Ο 

Ευριπίδης, διωγµένος απ’ τη δηµοκρατική Αθήνα, θα µπορούσε, άραγε, χωρίς την ανοχή του 

Βασιλιά Αρχέλαου της Μακεδονίας, να γράψει από την Πέλλα το οριακό του έργο, τις 

«Βάκχες», που παρουσιάζουν ολόγυµνο το ζοφερό, τιµωρό και αµείλικτο Θεό; Ο Σαίξπηρ, όταν 

έπλαθε το σατανικό Ριχάρδο τον Γ΄ ή την αδίστακτη λαίδη Μακµπέθ, σίγουρα είχε υπολογίσει 
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στην ανοχή, αν όχι στην ενθάρρυνση της Ελισάβετ της Α΄. Ο Μιχαήλ Άγγελος, µπορεί να µη 

φανταζόταν ότι ο Πάπας Ιούλιος ο Β΄ µόλις αντίκριζε τη ∆ευτέρα Παρουσία στην Καπέλα 

Σιστίνα θα έπεφτε στα γόνατα, κλαίγοντας, µπροστά στο τιτάνειο έργο, για να προσευχηθεί, 

ασφαλώς όµως θεωρούσε δεδοµένη τη στήριξη του φωτισµένου Ποντίφικα. 

 

Η καλλιτεχνική δηµιουργία αρκετές φορές εκφράζει την ανάγκη για πολιτική ή κοινωνική 

επανάσταση και ανατροπή των καθεστώτων. Ο ∆ιονύσιος Σολωµός και ο λόρδος Βύρων 

κάλεσαν µέσα απ’ τα ποιήµατά τους Έλληνες να αποτινάξουν τον οθωµανικό ζυγό. Ο 

Φρειδερίκος Σοπέν σύνθεσε την περίφηµη «επαναστατική» σπουδή µε το νου στα ερείπια της 

Βαρσοβίας µετά τη ρωσική εισβολή, κι ο Μαξίµ Γκόργκυ έγραψε το «Βυθό» σε µια κοινωνία 

έτοιµη να ανατρέψει τον τσάρο Νικόλαο τον Β΄ και την Αλεξάνδρα. Ο Εµίλ Ζολά κι ο Βίκτωρ 

Ουγκώ προκάλεσαν τους Γάλλους και ολόκληρη την ανθρωπότητα σε κοινωνική επανάσταση 

για να σταµατήσει η εξαθλίωση των κοινωνικά ασθενέστερων.  

 

Ο Ντµίτρι Σοστακόβιτς, από την άλλη πλευρά ζώντας στο σταλινικό καθεστώς περίπου 

διαπραγµατευόταν µε το δικτάτορα κάθε του Συµφωνία, περιµένοντας µε αγωνία την 

ετυµηγορία του Ιωσήφ Βησσαριόνοβιτς Στάλιν για να µάθει όχι µόνο αν θα συνεχίσει να 

συνθέτει, αλλά αν θα συνεχίσει να ζει. 

 

Είναι όµως αυτή η ελευθερία, η πολιτική, η ατοµική ελευθερία ο καθοριστικός παράγοντας για 

την καλλιτεχνική δηµιουργία; Αν ήταν έτσι, θα ήταν περίπου βέβαιο ότι ο Γιοχάννες Βερµέερ 

και ο Ρέµπραντ θα υπερτερούσαν σε δυνατότητες νεωτερισµών του Νικολά Πουσσέν και του 

∆ιέγο Βελάσκεθ. Οι καλλιτέχνες, από τα βάθη της ιστορίας, δεν είναι αποκοµµένοι απ’ το 

κοινωνικό γίγνεσθαι. Πέρα απ’ το συγκεκριµένο καθεστώς στο οποίο ζουν, είναι φορείς του 

συστήµατος αξιών του πολιτισµού τους. H µεγαλοφυΐα του Ρέµπραντ αναπτύχθηκε στο 

δηµοκρατικότερο από όλα σχεδόν τα ευρωπαϊκά καθεστώτα, της Ολλανδίας. Με το Ρέµπραντ 

φτάνει στο απόγειό της η επανάσταση που άρχισε ο Τζιόττο, δηλαδή η ανατροπή της 

απεικόνισης του σεπτού, του ιερού, του υπερφυσικού από την τέχνη. Μέχρι την αναγέννηση, ο 

καλλιτέχνης της χριστιανικής ανατολής ή δύσης αναζητούσε τις µορφές και τα σχήµατα που θα 

επέτρεπαν να υποτάξει την εικόνα, την ποίηση, τη µουσική, στην απόλυτη εξ αποκαλύψεως 

αλήθεια του πολιτισµού, στον οποίο ανήκε. Τους κανόνες, που θα έθεταν σε τάξη, σύµφωνα µε 

τη χριστιανική αλήθεια, τη σύγχυση των σχηµάτων και παραστάσεων της πραγµατικής ζωής. 

Γενιές και γενιές αγιογράφων, σε χιλιάδες εκκλησίες του Βυζαντίου, ζωγράφιζαν τα ίδια 

πρόσωπα µε τον ίδιο σχεδόν τρόπο, όπως υπαγόρευε η πίστη και η ιερή παράδοση, η κυρίαρχη 
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τότε ιδεολογία. Γενιές αυτοκρατορικών ζωγράφων και γλυπτών διακοσµούσαν για πάνω από 

είκοσι αιώνες τα ανάκτορα του Γιού του Ουρανού στο Πεκίνο, µε τα ίδια υπέροχα µπλε και 

σκούρα κόκκινα χρώµατα, τις χρυσές ξυλόγλυπτες επιφάνειες, τα ιδεογράµµατα του 

Κοµφούκιου και τους αγέρωχους δράκους, για την προστασία από τα κακά πνεύµατα, µέχρι τη 

διείσδυση των ∆υτικών και την επικράτηση του Μάο, που πίστευε ότι η τέχνη πρέπει να 

εξαλειφθεί, εκτός αν υπηρετούσε το καθεστώς του.  

 

Όταν ο Τζιόττο αισθάνθηκε ότι είχε αρκετή ελευθερία ώστε να µπορεί να διαβεί το κατώφλι και 

να περάσει στα αναγεννησιακά κοσµικά θέµατα, ο Χριστός έπαυσε να κυριαρχεί απόλυτα όχι 

µόνο στην τέχνη αλλά και στον κόσµο, γιατί η τέχνη έπαυσε να πραγµατεύεται µόνο 

θρησκευτικά ζητήµατα. Κι αυτό όχι από τις επιλογές του Τζιόττο, αλλά γιατί ο Ιταλός ζωγράφος 

εξέφραζε την εποχή του, την κυρίαρχη τάση, την Αναγέννηση που ερχόταν ακάθεκτη, 

προαναγγέλλοντας την ελευθερία και τη δηµοκρατία, που θα ακολουθούσαν πολύ αργότερα. 

Εκείνο που ίσως υποσυνείδητα αντιλαµβάνονταν οι πρώτοι Ιταλοί δάσκαλοι ήταν ότι µε την 

Αναγέννηση δεν περνάµε στην εποχή της παραστατικής ζωγραφικής, αλλά της ιδεαλιστικής. 

Από την «Ταφή του Κόµητος Οργκάθ» του ∆οµίνικου Θεοτοκόπουλου µέχρι την 

αυτοπροσωπογραφία του Γκυστάβ Κουρµπέ, από τη «Σχολή των Αθηνών» του Ραφαήλ µέχρι 

την «Καταστροφή της Χίου» του Ντελακρουά, η ζωγραφική δεν εκφράζει πια το άφατο, αλλά το 

ιδεατό. Κι αυτό θα κυριαρχήσει µε τη µεγαλοφυή δηµιουργία τεσσάρων αιώνων, µε το παιχνίδι 

της σκιάς και του φωτός, που καµιά παραστατικότητα δεν έχει, αλλά έχει ιδεαλισµό, ωσότου 

έρθει σαν κεραυνός η «Ολυµπία» του Εντουάρ Μανέ, που θα καταργήσει δια µιας όχι µόνο το 

παιχνίδι αυτό, αλλά και την απεικόνιση ενός ιδεατού κόσµου, για να µας προσγειώσει απότοµα 

και αµετάκλητα στη σκληρή, αναπόφευκτη, πολλές φορές παράλογη πραγµατικότητα και να µας 

αναγγείλει ότι η τέχνη οδηγείται οριστικά στο άχρονο. 

 

Η τέχνη, εκφραστής της κυρίαρχης ιδεολογίας µέσα απ’ τις κρατούσες αισθητικές αντιλήψεις, 

φθάνει να κινείται σε ένα χώρο ελευθερίας που αυτή η ιδεολογία της προσδιορίζει. Όσο πιο 

απόλυτη, όσο λιγότερο ανεκτική είναι η ιδεολογία αυτή προς τις υπόλοιπες, προς την πολυφωνία 

δηλαδή, τόσο η πορεία της τέχνης στενεύει, χάνει κάτι από τη δυνατότητα νεωτερισµών στη 

µορφή αλλά – και προπάντων – στο περιεχόµενο. Η απόλυτη µοναρχία του Λουδοβίκου 14ου 

ήταν πιο δεσµευτική από τη φωτισµένη δεσποτεία του Φρειδερίκου του Μεγάλου, ή της Μαρίας 

Θηρεσίας, ή των µικρότερων Γερµανών ηγεµόνων. Γι’ αυτό και ο Λυλύ, ο Ραµώ, ακόµα και ο 

Φρανσουά Κουπερέν, προχωρούν µε διστακτικά βήµατα, σε σύγκριση µε τις κοσµογονικές 

αλλαγές που θα φέρει ο Γιόχαν Σεµπάστιαν Μπαχ µε το «καλώς συγκερασµένο 
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κλειδοκύµβαλο», ή ο Γιόζεφ Χάυδν, που θα εφεύρει τη συµφωνία, τη σονάτα και το κουαρτέτο, 

τα αρχιτεκτονικά θεµέλια της δυτικής κλασσικής µουσικής. Οι συνταγµατικές µοναρχίες της 

Ευρώπης είναι πιο ελεύθερες από τις φωτισµένες δεσποτείες και οι πρώτες δηµοκρατίες, φυσικά, 

ακόµα περισσότερο. Όσο µάλιστα η δηµοκρατία ωριµάζει, όσο διευρύνονται τα ατοµικά και 

πολιτικά δικαιώµατα, όσο συγκρούεται και εναλλάσσεται µε τα ολοκληρωτικά καθεστώτα στον 

εικοστό αιώνα, η διαφορά στην καλλιτεχνική δηµιουργία γίνεται ακόµα πιο αισθητή. Τα όρια 

διευρύνονται, καθώς διευρύνεται ο χώρος, όπου κινούνται οι καλλιτέχνες ταξιδεύοντας, 

ανταλλάσσοντας ιδέες, απολαµβάνοντας τη µεγαλύτερη ελευθερία και τους νεωτερισµούς που 

αυτή επιτρέπει να εκδηλωθούν. 

 

Ο ναζισµός δεν µπόρεσε να εµποδίσει αυτούς που αποκάλεσε «εκφυλισµένους καλλιτέχνες» τον 

Όττο Ντιξ, τον Ερνστ Κίχνερ, τον Πάουλ Κλέε, τον Εµίλ Νόλντε ή τον Όσκαρ Κοκόσκα, µεταξύ 

των άλλων, να εκφράσουν τις πρωτοποριακές αναζητήσεις τους, συµβάλλοντας άµεσα στην 

εξέλιξη της τέχνης. Η δηµοκρατική ιδεολογία καθίσταται σταδιακά κυρίαρχη στις ψυχές των 

ανθρώπων και, εποµένως, και των καλλιτεχνών. Κι αυτό συντέλεσε ώστε να διερευνηθούν όλες 

οι δυνατότητες της τέχνης, όλα τα όρια. Ο Μαξ Μπέκµαν στο µοντερνισµό, οι κυβιστές στην 

αποτύπωση των ιδιότυπων παραστάσεων του µυαλού µας, οι υπερρεαλιστές, µέσα από τον 

κόσµο των συµβόλων, στην ερµηνεία του παράλογου και του αντιφατικού κόσµου, ο Σάµιουελ 

Μπέκεττ στην τόσο καταλυτική έκφραση της µοναξιάς και της υπαρξιακής αγωνίας, οδηγώντας 

το θέατρο στην πιο οριακή µορφή του στις «Ευτυχισµένες µέρες» αλλά και στο «Όχι εγώ», όπου 

µόνο ένα στόµα εµφανίζεται στη σκοτεινή σκηνή, προσπαθώντας να αρθρώσει λέξεις και 

φράσεις καταληπτές από όλους. Ο Βασίλι Καντίνσκυ στην αναζήτηση της πνευµατικότητας στη 

ζωγραφική και ο Πιτ Μοντριάν στην κατάθεση της καινοτοµικής του πρότασης, πέρα από τα 

όποια όρια της ζωγραφικής.  

 

Η µεγάλη επανάσταση στην τέχνη, το άγγιγµα και το θρυµµάτισµα των ορίων της είναι πια 

γεγονός. Τα επιτρέπει η δηµοκρατία, τα επιβάλει η κοινωνική κατάσταση του σύγχρονου 

κόσµου. Οι καλλιτέχνες ακολουθούν δρόµους αναπάντεχους και ρηξικέλευθους που τους 

οδηγούν άλλες φορές σε αριστουργήµατα και άλλες σε αδιέξοδο. Από τη στρογγυλεµένη 

πλαστικότητα του Χένρυ Μουρ στην κινητική γλυπτική του Ζαν Τινγκελί. Από τα «Παιδιά του 

παραδείσου» του Μαρσέλ Καρνέ, την «Απληστία» του Έρικ φον Στροχάιµ και τη «Μητρόπολη» 

του Φριτς Λανγκ θα φτάσουµε στο «Γατόπαρδο» του Λουκίνο Βισκόντι, στην «Έβδοµη 

Σφραγίδα» του Ίνγκµαρ Μπέργκµαν και στο «Οκτώµιση» του Φεντερίκο Φελλίνι. Από τον 

Τζάκσον Πόλλοκ στη video art και το Λουκά Σαµαρά, από το Λουϊτζι Πιραντέλλο στη Σάρα 
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Κέιν, από το Ολιβιέ Μεσσιάν στον Γιόργκι Λίγκετι. Νέες µορφές τέχνης εµφανίζονται, 

συναιρούνται, αλλάζουν ραγδαία, παρακµάζουν, εµπορευµατοποιούνται. Αντιδράσεις 

γεννιώνται από τη µία σχολή στην άλλη, από τη µια ακραία αντίληψη στην άλλη, από τη µια 

χώρα στην άλλη. 

 

Στη σηµερινή δηµοκρατία η τέχνη είναι ελεύθερη για όλους, ή, τουλάχιστον, για όλο και 

περισσότερους. Αφορά κάθε κοινωνική και οικονοµική τάξη, κάθε καλλιτέχνη, είτε είναι 

αρεστός στην παράταξη που κυβερνά είτε όχι, είτε συµφωνεί µε την κρατούσα θρησκεία, είτε 

όχι, ακόµα κι όταν δεν συµφωνεί µε τη δηµοκρατία την ίδια. Όχι πάντα. Όχι χωρίς προσπάθειες 

και αµφισβητήσεις. Όχι χωρίς πόλεµο από συµφέροντα και κρατούσες αντιλήψεις. Τα έργα του 

∆ιέγκο Ριβέρα ήταν για πολλούς αµερικανούς επαναστατικά, κι όταν τον κάλεσαν στις ΗΠΑ του 

επέτρεψαν να ζωγραφίσει στο Σαν Φρανσίσκο και το Ντιτρόιτ, αφαίρεσαν όµως το έργο του από 

το Rockefeller Center της Νέας Υόρκης, γιατί απεικόνιζε το Λένιν. Στη δηµοκρατία η τέχνη 

είναι ελεύθερη. Ακόµα κι αν οι καλλιτέχνες προχωρούν µε έργα επαναστατικά πέρα από τις 

αισθητικές συµβάσεις της εποχής, γκρεµίζοντας καθιερωµένες µορφές έκφρασης, ακόµα κι αν 

θίγουν συγκεκριµένα πρόσωπα ή καταστάσεις, αντιλήψεις ή ιδεολογίες. 

 

Στη δηµοκρατία, η τέχνη δεν υπηρετεί την εξουσία. ∆εν άγεται απ’ αυτήν, δεν εξαρτάται απ’ 

αυτήν, δεν λογοδοτεί σ’ αυτήν. Κι αυτό, µε κόπους και µε θυσίες, µε συνεχείς προσπάθειες και 

αγώνες. Αλλά κάπως έτσι δεν κατακτάται η ανεξαρτησία; Αυτό δεν είναι το διαρκές τίµηµα της 

καλλιτεχνικής ελευθερίας, όπως και κάθε ελευθερίας; Αρκεί να µένουµε πάντοτε σε εγρήγορση 

για να µη χαθεί η ελευθερία αυτή. Και, πάντως, αν ποτέ κινδυνεύσει, η τέχνη θα είναι σίγουρα η 

πρώτη που θα κρούσει τον κώδωνα του κινδύνου και θα µας καλέσει σε επαγρύπνηση.  

 

Το 2002, µε την ευκαιρία της παρουσίασης της έκθεσης «Τέχνη και ∆ηµοκρατία» στο Βυζαντινό 

Μουσείο, για την 27η επέτειο της αποκατάστασης της δηµοκρατίας στον τόπο µας, σηµείωνα 

στο κείµενό µου «∆ηµοκρατία, το ιδανικό περιβάλλον της τέχνης», για τον αντίστοιχο κατάλογο 

της έκθεσης: «Τέχνη και ∆ηµοκρατία. ∆ύο ύψιστα ιδανικά, τα οποία, όταν πραγµατώνονται, 

προσφέρουν η µεν δηµοκρατία το βέλτιστο περιβάλλον για την ανάπτυξη της προσωπικότητας 

του ατόµου και της κοινωνίας, η δε τέχνη το µέσον για την ανάταση της σκέψης και τη 

συµµετοχή στην αισθητική συγκίνηση σε ατοµικό και συλλογικό επίπεδο». 

 

Η δηµοκρατία «είναι η µόνη στοργική τροφός των µεγάλων πνευµάτων» σύµφωνα µε την 

αρχαία ρήση (Ανώνυµος ή ∆ιονύσιος Λογγίνος. Μέσα 1ου αιώνα µ.X.). Είναι το πεδίο για την 
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ανάπτυξη της πνευµατικής ελευθερίας, η οποία είναι ο τελικός σκοπός του ανθρώπου και της 

Πολιτείας. Η τέχνη είναι εκείνη που αποδίδει τη ζωή, όχι προς την κατεύθυνση του ρευστού, 

αλλά του διαρκούς, όχι του φθαρτού αλλά του ακατάλυτου. Η αξία της έγκειται στη ξεχωριστή 

διάσταση που παρέχει στην ανθρώπινη εµπειρία µέσα από την καλλιέργεια της αισθητικής 

συγκίνησης. Τα πρώτα δείγµατα τέχνης τα συναντάµε την εποχή των Παγετώνων. «Πρώτα 

ανθίζει η τέχνη και ύστερα η επιστήµη και η φιλοσοφία. Πρώτα καλλιεργείται το άλογο στον 

άνθρωπο και ύστερα ο λόγος» (Κωνσταντίνος Τσάτσος «Αφορισµοί και ∆ιαλογισµοί»). 

 

Το δηµοκρατικό πολίτευµα δηµιούργησε τις συνθήκες που επέτρεψαν τη µέθεξη όλων στην 

τέχνη. Αυτό διατρανώνει την ιδέα ότι η δηµοκρατία αποτελεί το ιδανικό περιβάλλον για την 

άνθιση της τέχνης. ∆εν υπηρετεί µε κανένα τρόπο την εξουσία. ∆εν άγεται απ’ αυτή, δεν 

εξαρτάται απ’ αυτή, δεν λογοδοτεί σ’ αυτή. 

 

Φέτος γιορτάζουµε την 35η επέτειο από την αποκατάσταση της δηµοκρατίας στον τόπο µας. Το 

πνεύµα της δηµοκρατίας, έµµεσα ή άµεσα, συνεχίζει να διαποτίζει το έργο των περισσοτέρων 

Ελλήνων καλλιτεχνών ενισχύοντας τις προϋποθέσεις για µια ουσιαστικότερη επαφή µε το 

κοινωνικό σύνολο αποκαλύπτοντας την αλήθεια του περιεχοµένου τους. Η καλλιτεχνική 

δηµιουργία δεν τρέφεται τις περισσότερες φορές από την ευζωία, την ευµάρεια, την ψυχική 

ηρεµία, την οµαλή και απρόσκοπτη εξέλιξη της ζωής. Βαθιές και αρκετές φορές επώδυνες 

διεργασίες, µετουσιώνουν στην ανθρώπινη ψυχή την αισθητική αντίληψη σε δηµιουργικό έργο. 

Η τέχνη καταγράφει το σήµερα µε την ανεπιφύλακτη συµβολή του πνεύµατος, ενώνοντας, 

πολλές φορές, το χθες µε το αύριο εν εξελίξει.  

 

Τα έργα που εκτίθενται στο Ζάππειο Μέγαρο, µε την ευκαιρία της 35ης επετείου της 

αποκατάστασης της δηµοκρατίας, των Γιάννη Μόραλη (Άρτα, 1916), Ναταλίας Μελά (Αθήνα, 

1923), Παναγιώτη Τέτση (Ύδρα, 1925), Βλάση, Κανιάρη (Αθήνα 1928), Βασίλη, Θεοχαράκη 

(Πειραιάς, 1930), Κώστα Τσόκλη (Αθήνα, 1930), Χρύσας (Αθήνα, 1933), ∆ηµήτρη Μυταρά 

(Χαλκίδα, 1934), Γιάννη Παρµακέλη (Ηράκλειο, Κρήτης 1934), Αλέκου Φασιανού (Αθήνα, 

1935), Σωτήρη Σόρογκα (Αθήνα, 1936), Ρένας Παπασπύρου (Αθήνα, 1938), Χρόνη 

Μπότσογλου (Θεσσαλονίκη, 1941), Γιάννη Μπουτέα (Καλαµάτα, 1941), Πλάτωνα Ριβέλλη 

(Αθήν,α 1945), Γιάννη Ψυχοπαίδη (Αθήνα ,1945), Βάνας Ξένου (Αθήνα, 1949), Γιώργου Λάππα 

(Κάιρο, 1950), Γιάννη Αδαµάκου (Πύργος Ηλείας, 1952), Χριστίνας Σαραντοπούλου (Αγρίνιο, 

1952), Μιχάλη Μανουσάκη (Χανιά, 1953), Μιχάλη Αρφαρά (Αθήνα, 1954), Μίλτου Παντελιά 

(Αθήνα, 1954), Γιάννη Λασηθιωτάκη (Ηράκλειο Κρήτης, 1956), Χρήστου Μποκόρου (Αγρίνιο, 
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1956), Εδουάρδου Σακαγιάν (Θεσσαλονίκη, 1957), Κατερίνας Ζαχαροπούλου (Αθήνα, 1958), 

Μαρίας Λοϊζίδου (Λεµεσός Κύπρου, 1958), Μιχάλη Μαδένη (Κοµοτηνή, 1960), Μανώλη 

Χάρου (Κύθηρα, 1960), Αλεξάνδρας Αθανασιάδη (Αθήνα, 1961), Νίκου Φραντζολά (Αθήνα, 

1962), Παντελή Χανδρή (Αθήνα, 1963), Νίκου Χαραλαµπίδη (Λεµεσός Κύπρου, 1967), Γιάννη 

Κόντου (Ιωάννινα, 1971), µέσα από την πολυφωνία των προσωπικών τους κατακτήσεων, 

µαρτυρούν το βαθύ σεβασµό τους προς το πνεύµα της δηµοκρατίας, την ιστορία και την 

αδιαπραγµάτευτη αξία της ζωής. 

 

Με το βλέµµα στραµµένο στην Αρχαία Ελλάδα 

 

Ο αρχαίος Ελληνικός πολιτισµός αποτελεί την ανεξάντλητη πηγή έµπνευσης της δηµιουργικής 

δράσης εκείνων των καλλιτεχνών που αναζητούν την αληθινή σχέση ανάµεσα στην ιστορία και 

στην πραγµατικότητα καθώς εκφράζουν τον οραµατικό τους κόσµο. Ο Γιάννης Μόραλης, τη 

δεκαετία του ’60, ζωγράφισε την «Κλασσική Αθήνα», αποδίδοντας µε το δικό του ιδίωµα 

µορφές και κτίρια ενός τόπου που θαρρείς ότι αντανακλά το ιδεώδες µιας πολιτείας που ακόµα 

και στις µέρες µας συνεχίζει να παραµένει πρότυπο της έννοιας της δηµοκρατίας, της ισονοµίας 

και της ευνοµίας. Η ζωγραφική του έχεις την αίσθηση ότι βρίσκεται σε κάποιο µυστικό διάλογο 

µε τις αρχαίες επιτύµβιες στήλες και το ψυχρό εύρος των χρωµάτων του ανιχνεύει την αξία της 

χρονικής στιγµής ανάµεσα στη ζωή και στο θάνατο. Έτσι εµφανίζεται ένας νέος τύπος 

ζωγραφικού µνηµείου που βασίζεται στη σχηµατική καθαρότητα των µορφών και στην 

απλότητα των χρωµάτων.  

 

Οι ηρωικές µορφές στοιχειώνουν το γλυπτικό κόσµο της Ναταλίας Μελά, ξορκίζουν το φόβο, 

και χαρίζουν στις ψυχές των θεατών µια αισιόδοξη διάθεση. Η ορειχάλκινη «Αθηνά» της Μελά, 

πλασµένη µε λεπτεπίλεπτο τρόπο, µε το γοργόνειο και την περικεφαλαία, το δόρυ και τη 

γλαύκα, µας παραπέµπει στο χάλκινο άγαλµα της Παλλάδας, του νεοαττικού ρυθµού. Η 

προστάτιδα, φύλακας της πόλης, όπου γεννήθηκε η δηµοκρατία, συνήθως περιγράφεται ως η 

θεά γλαυκώπις. Τα γλυπτά της Μελά αποτελούν καρπό επίµονης άσκησης και πειθαρχίας σε 

τεχνικές που δεν προδίδουν αισθητικά το νοηµατικό κόσµο των οραµάτων της. Ένας κόσµος 

συνυφασµένος µε τη µυθολογία, την ιστορία και τους λαϊκούς θρύλους. 

 

Τον ιερό βράχο της Ακρόπολης µε τον Παρθενώνα και τον περιβάλλοντα χώρο προσέγγισε ο 

Βασίλης Θεοχαράκης µε τη δύναµη της µνήµης και της φαντασίας. Εκείνο που συνειδητά τον 

απασχολεί, τα τελευταία πενήντα χρόνια, είναι κυρίως η ερµηνεία του φύσης, µέσα από το 
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γνώριµο ζωγραφικό του ύφος, αποφεύγοντας κάθε άµεση, σχολαστική αναγωγή σε 

συγκεκριµένους χώρους. Εξαιρέσεις αποτελούν οι γνώριµες ενότητες της δουλειάς του για το 

Άγιον Όρος και οι υδατογραφίες µε τα ελληνικά νησιά. Ο Κλαούντιο Στρινάτι, Γενικός Έφορος 

των Μουσείων της Ρώµης, µε την ευκαιρία της αναδροµικής έκθεσης του Θεοχαράκη στο 

Palazzo Venezia έγραψε: «στην τέχνη του συγκλίνουν πολυάριθµα στοιχεία: η φυσική 

κοµψότητα της γραµµής, το εκλεπτυσµένο γούστο των χρωµατικών αρµονιών, η αξιόλογη 

δυνατότητα σχεδιασµού, που τελειοποιήθηκε όλο και περισσότερο µε το πέρασµα του χρόνου, η 

φυσική ισορροπία της σύνθεσης, που του επιτρέπει να διαµορφώνει τους πίνακες µε αυθόρµητο 

µεγαλείο και µελετηµένη αντιστοιχία των µερών. Όλα αυτά τα στοιχεία µπορούν, ωστόσο, να 

συναχθούν στην Αρµονία που υπάρχει, βεβαίως, στη Φύση αλλά δεν γίνεται εύκολα αντιληπτή 

παρά µόνο µε το εργαλείο της Τέχνης».  

 

Ο Σωτήρης Σόρογκας, από την αρχή σχεδόν της καλλιτεχνικής του πορείας, έχει στραµµένη 

την προσοχή του στο µνηµειακό, παραδίδοντάς µας πίνακες µεγάλων διαστάσεων και 

αποφεύγοντας εκείνο το ατµοσφαιρικό φως, που θα δώσει πρόσκαιρη λάµψη στο χρώµα και 

φευγαλέους τόνους στις µορφές και στους χώρους. Τα έργα του έχουν το δικό τους φως, το 

σταθερό αλλά συνάµα απόκοσµο, το λευκό και ακτινοβόλο. Τα χρωµατικά του µέσα, απλά και 

λιτά, ενδυναµώνουν µέσα από τη σχεδιαστική οξύτητα την καθαρότητα της σύνθεσης. Στο έργο 

του λειτουργούν αναµνήσεις από την αρχαία ελληνική τέχνη απροσδιόριστες αλλά ταυτόχρονα  

ουσιαστικές, όπως το αιωρούµενο άλογο στην ασάλευτη λευκότητα του άρρηκτου και της 

ελευθερίας. 

 

Το άλογο ήταν ένα από τα πιο αγαπηµένα θέµατα των καλλιτεχνών της αρχαίας Ελλάδας. 

Ανεξίτηλες οι εικόνες από τα περίφηµα τέσσερα ηµίτονα άλογα τεθρίππου από ανάγλυφο, ίσως 

µετόπη, του Εκατοµπέδου της αρχαϊκής περιόδου (Μουσείο Ακροπόλεως), η κεφαλή του 

αλόγου από το άρµα της Σελήνης από το ανατολικό αέτωµα του Παρθενώνα (Βρετανικό 

Μουσείο) ή τα άλογα από τη ζωοφόρο του Παρθενώνα µε την αναπαράσταση της ποµπής των 

Παναθηναίων, µεταξύ των πολλών άλλων αριστουργηµάτων.  

 

Η ζωγραφική του ∆ηµήτρη Μυταρά δεν είναι µόνο το παιχνίδι σχηµάτων και χώρου, µορφής 

και χρώµατος, αλλά η ανάδειξη της πραγµατικότητας και ο αναπότρεπτος σχολιασµός της. 

Επανατοποθετεί τον προβληµατισµό του ρεαλισµού, όσον αφορά τον εσωτερικό κόσµο του 

ανθρώπου και τις αξίες του κοινωνικού περιβάλλοντος. Τα χρόνια της δικτατορίας 

σηµατοδοτούν µια αντιπροσωπευτική πτυχή της δουλειάς του µε έντονη καταγγελτική διάθεση. 
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Στο µνηµειακό πίνακα «Επιτύµβιο µε στόρια» του 1975, η καθιστή µορφή ενός άνδρα, ψυχρή, 

αµίλητη, σχεδόν άψυχη, χωρίς καµία προσδοκία, αδιάφορη στο πέρασµα του χρόνου, παραµένει 

σπαραχτικά µόνη, σαν να ατενίζει τον κορµό ενός ακρωτηριασµένου αγάλµατος. «Στις 

δικτατορικές καταστάσεις η αρχή µπορεί να µοιάζει εύκολη, όµως η τραγωδία περιµένει 

αναπότρεπτη, στο τέλος» είπε επιγραµµατικά ο Σεφέρης. Η τραγική υπόσταση της ύπαρξης και 

ο εφιάλτης του αδιέξοδου είναι έκδηλα, θυµίζοντάς µας ότι η πιο οδυνηρή στέρηση είναι της 

ελευθερίας.  

 

Ο Αλέκος Φασιανός, βυθισµένος στις ελληνικές αισθήσεις, τη µυθολογία και την ιστορία του 

τόπου µας, αναζητά σταθερά το ουσιώδες µέσα από τις εικόνες της καθηµερινότητας. Ποιος 

επιθυµεί οι νέοι να µην έχουν όνειρα; Ποιος τους πυροβολεί; Η ίδια ιστορία επαναλαµβάνεται 

εδώ και αιώνες, θαρρείς χωρίς να υπάρχει τέλος. Ο Φασιανός παρουσιάζει αγέρωχους νέους, µε 

τα µπλε κοστούµια τους, να αντιµετωπίζουν µε θάρρος τα προτεταµένα όπλα µορφών µε 

παραµορφωτική ζύµωση που καπηλεύονται τα όνειρα και την ελευθερία. Οι αισιόδοξοι νέοι του 

παραµένουν ακέραιοι στα πιστεύω και τα ιδανικά τους. Ο άνθρωπος για τον Φασιανό είναι θεός 

– δηµιουργός του Αγαθού και του Υψηλού. Οι µορφές στον πίνακα «Αγώνες προς την 

δηµοκρατία» φανερώνουν το διχασµό, την αιώνια σύγκρουση ανάµεσα στο καλό και το κακό. Η 

ορµή της ζωγραφικής του ζωντάνιας διεγείρει συναισθήµατα που νικούν το φόβο και εµφυσά 

δύναµη στους νέους µε το γαλάζιο του ουρανού και της θάλασσας. Ζωγραφίζει µε αδιαβάθµητα 

χρώµατα, δηµιουργώντας την αίσθηση του όγκου µε ένα καθαρό περίγραµµα, αποφεύγοντας τη 

φωτοσκίαση. Οι ελεύθερες καµπύλες του, που περικλείουν το µονοτονικό του χρώµα, αποδίδουν 

µε αµεσότητα την πυκνή µάζα του σώµατος.  

 

Ο Γιάννης Ψυχοπαίδης, εκφραστής της µεταπολεµικής γενιάς, µε το δικό του τρόπο έχει 

προσεγγίσει µε διεισδυτική υπευθυνότητα τα ταραγµένα χρόνια της δεκαετίας του ’60, τα 

δύσκολα χρόνια της δικτατορίας, την εξέγερση του Πολυτεχνείου, τη βία της εξουσίας, τη 

βάρβαρη τουρκική επέµβαση στην Κύπρο. Η ενότητα των έργων του «Πατριδογνωσία. Τέχνη, 

κοινωνία, πολιτική» (1964-2004) µαρτυρεί το βαθύ του προβληµατισµό πάνω σ’ αυτό το θέµα. 

Οξυδερκής και καταγγελτικός, δεν αρκείται στην απλή καταγραφή των γεγονότων, αλλά 

προχωρά στη στοχαστική ερµηνεία τους, ενώνοντας διαρκώς το σήµερα µε το χθες, τονίζοντας 

τις αντιθέσεις και τις οµοιογένειες, τους συσχετισµούς και τις ιστορικές τοµές σε µια βαθύτερη 

σχέση επεξεργασίας της ιστορίας. Έγραφα στον κατάλογο της έκθεσής του µε τίτλο «Νόστος» 

στο Μουσείο Κυκλαδικής Τέχνης του Ιδρύµατος Ν. Γουλανδρή το 2008: «Ο Ψυχοπαίδης 

συνεχώς δηµιουργεί κάτι νέο, άλλοτε στρέφοντας το βλέµµα του στις αιώνιες µορφές της τέχνης 
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του αρχαίου ελληνικού πολιτισµού και άλλοτε βυθιζόµενος στη σύγχρονη πραγµατικότητα 

σχολιάζοντας µε το δικό τρόπο τα πολιτικά γεγονότα και την καθηµερινότητα µας σαν 

αδιαίρετες όψεις του ίδιου νοµίσµατος.»  

 

Η Βάνα Ξένου από την αρχή της δεκαετίας του ’70 έχει επικεντρώσει την προσοχή της στον 

αρχαίο ελληνικό πολιτισµό, στα µνηµεία και στους τόπους του. Οι µεγάλες εξάλλου µνηµειακές 

θεµατικές της ενότητες «Ελευσίνια Μυστήρια», «Οι σφαγές της Χίου του Ντελακρουά» και οι 

«Άγγελοι» µαρτυρούν, µε τον πιο άµεσο και δηλωτικό τρόπο, την αδιαπραγµάτευτη σχέση της 

µε το αξεπέραστο παρελθόν µας. Ο πλατωνικός διάλογος του Μενέξενου αποτέλεσε αιτία και 

αφορµή της δηµιουργικής της δράσης, όπως για το έργο «Ιεροί Γάµοι» του 2000 όπου 

αποδίδονται, µε το προσωπικό ζωγραφικό της ιδίωµα, η Γαία, η Ρέα, η ∆ήµητρα ενώ στο επάνω 

µέρος της τεράστιας σε διαστάσεις σύνθεσης βλέπουµε τον Ουρανό, τον Κρόνο, τον Ποσειδώνα 

και τον ∆ία µε τη µορφή φιδιού. Η Ξένου υποστηρίζει «Η αυτοχθονία εξασφάλιζε την ισονοµία, 

την ισότητα των πολιτών και την ισογονία, την εξ ίσου γέννεσι, την ενότητα της Αθηναϊκής 

πόλης. Αυτή η πόλη όπου η ισότητα του Αθηναίου πολίτη την προίκιζε µε πνεύµα ελευθερίας, 

ταύτιζε την πατρίδα µε την µητέρα- γη και της απέδιδε εκτός από την καλή γέννηση και την 

παιδεία (γεννηθέντες και παιδευθέντες) ώστε η πόλη να κυβερνάται από τους αρίστους. Σ’ αυτή 

την πόλη οι εκλεγµένοι άριστοι από τους πολλούς, γέννησαν τη δηµοκρατία». 

 

Την µεγαλόπρεπη και ακτινοβόλα Ακρόπολη προσεγγίζει και αποδίδει µε τον χρωστήρα του ο 

Μανώλης Χάρος. Τον Παρθενώνα που προβάλλει την Αθήνα ως ηγέτιδα δύναµη ενώ 

παράλληλα τον αντιµετώπιζαν ως ζωντανό κύτταρο της δηµοκρατικής πολιτείας. Αυτό το 

οικουµενικό µνηµείο που υµνεί το µέτρο και την αρµονία. Ο Χάρος αντιµετωπίζει µε τη δική 

του ζωγραφική τον ιερό αυτό τόπο, που προγενέστερα απαθανάτισαν εκατοντάδες καλλιτέχνες 

από τον Τζόρτζιο Ντε Κίρικο και τον Κωνσταντίνο Παρθένη έως το Σπύρο Βασιλείου και τον 

Ηλία ∆εκουλάκο αποδίδοντας µέσα από µια λυρική ή ηδονική χρωµατική παλέτα την αιώνια 

πνοή του.  

 

Η Αλεξάνδρα Αθανασιάδη έχει δηµιουργήσει ένα πρωτόφαντο κόσµο γλυπτών, όπου το 

σήµερα ανταµώνει το µακρινό χθες. Οι έκδηλες, εξάλλου, ή κρυπτικές της διαπλοκές µε την 

αρχαία ελληνική τέχνη είναι εµφανείς. Πρόκειται για αδρές γλυπτικές µορφές ενός πραγµατικού 

κόσµου, ο οποίος αναζητά την αυτογνωσία του στην ιστορία και την κοινωνική πραγµατικότητα. 

Ο σιδερένιος «Θώρακας ΧVI» του 2005, µε την εκφραστική του λιτότητα, ηθεληµένα αφήνει το 

κενό στη φόρµα να λειτουργεί ως ενεργό πλαστικό στοιχείο. Το έργο της δεν αποσκοπεί στην 
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αναπαράσταση της οπτικής πραγµατικότητας ή της προσέγγισης του κάλλους, µε την όψιµη 

ελληνική ή αναγεννησιακή έννοια, αλλά στην προσέγγιση της τραγικής µοίρας του ανθρώπου, 

που είναι συνυφασµένη µε το θάνατο. Ο θώρακας – πανοπλία γίνεται ο φύλακας της ανθρώπινης 

ζωής και του πνεύµατος.  

 

Ο Μιχάλης Μαδένης, µε τη δύναµη του χρώµατος και τη βαθιά γνώση των αξιών της τέχνης, 

τολµά να αναµετρηθεί µε τη µεθυστική έκφραση της ζωγραφικής. Η ανθρώπινη µορφή, από την 

αρχή της εξελικτικής του πορείας µέχρι σήµερα, αποτελεί τη µόνιµη µούσα των οραµάτων του 

και την αποδίδει πάντα χωρίς ροµαντική ή λυρική διάθεση. Η ρεαλιστική αυτή βάση ίσως τον 

οδήγησε στη δηµιουργία του πίνακα µε το δηλωτικό τίτλο «Κώνειον» µε τη βίαια αποδοµένα 

µεγαλόσωµη φιγούρα να έρχεται αντιµέτωπη των ευθυνών της για µια δηµοκρατικότερη 

πολιτεία, όπου πραγµατικά ο ένας είναι υπεύθυνος απέναντι του άλλου. Και η Ακρόπολη 

προβάλλει λουσµένη σ’ ένα λαµπερό κίτρινο φως ενδυναµώνοντας εννοιολογικούς 

συµβολισµούς και συνειρµούς.  

 

Τα δύσκολα χρόνια της δικτατορίας στην Ελλάδα  

 

Απέναντι στη δικτατορία του ’67, η µεγάλη πλειοψηφία των πνευµατικών ανθρώπων διάλεξε 

είτε να σιωπήσει, είτε να εναντιωθεί. Ο Βλάσης Κανιάρης είναι ένας από τους πρωταγωνιστές 

αυτής της δεύτερης τάσης. Το έργο του παραµένει ο αληθινός καθρέφτης της πραγµατικότητας 

µιας εποχής. Η δικτατορία ήταν µία κατάσταση αναγκαστικής νάρκης, όπου όσες πνευµατικές 

αξίες κατόρθωσε ο τόπος να κρατήσει ζωντανές, όπως είπε ο Σεφέρης «πάνε κι αυτές να 

καταποντιστούν µέσα στα ελώδη στεκούµενα νερά.» Ο Κανιάρης καταφέρνει να διατηρεί την 

ευαισθησία του αιχµηρή και καθαρές τις ιδεολογικές του αρχές. Αναποδογυρίζει τα πάντα και 

αφυπνίζει εφησυχασµένες συνειδήσεις, τονίζοντας το πολύτιµο και εύθραυστο αγαθό της 

δηµοκρατίας. Η τέχνη του έτσι βγαίνει από το επίκεντρο της ζωής και τη δικαιώνει. Οι «Τοίχοι» 

του ’59, το «Ουρητήριο της Ιστορίας» του ’80, το «Χωρίς τίτλο» του ’70 (γνωστό ως «Κόκκινα 

γαρύφαλλα»), ο «Ζωστήρας» του ’70 έως το «Ό,τι θέλει ο λαός» µαρτυρούν τη βαθιά πολιτική 

διάσταση του έργου του και τη δηµοκρατική του ευαισθησία.  

 

Ο Χρόνης Μπότσογλου, µε τη διεισδυτική, κριτική του µατιά, σχολιάζει έντονα, µέσα από τα 

έργα, µικτής τεχνικής, «Κατάσταση πολιορκίας» και «Το τρίπτυχο της εξουσίας», την άνοµη βία 

των σφετεριστών της δηµοκρατίας. Οι αιχµηροί του συµβολισµοί καταγράφουν τη ζοφερή 

ατµόσφαιρα µιας εποχής που ο τρόµος πήρε τη θέση της ελευθερίας και οι εξουσιαστές 
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κατέλυσαν τα ανθρώπινα δικαιώµατα. Ο Μπότσογλου µετατρέπει τη ζωγραφική σε ιστορική 

αλήθεια. Βαθιά εξπρεσιονιστής ζωγράφος, επίµονα παραµένει αντιµέτωπος µε το πεπρωµένο της 

ανθρώπινης µορφής και την αξεπέραστη δύναµη του να αντιστέκεται σε ό,τι εξευτελίζει την 

ανθρώπινη προσωπικότητα. Η ζωγραφική του εδράζεται στέρεα σε ρεαλιστικά δεδοµένα, 

σηµατοδοτώντας την ιδεολογική του άποψη απέναντι στην ιστορία και την κοινωνία. Έτσι, κάθε 

του πίνακας εκπορεύεται από την ευαισθησία του και σ’ αυτή απευθύνεται σαν ένας ατέρµονος 

διάλογος για να αγγίζει και να κατακτήσει το ουσιώδες. Αξίζει, πιστεύω, να σταθούµε στο µικρό 

πορτραίτο του, µε στρατιωτική στολή αγγαρείας του ’67 και να θυµηθούµε ότι η 

αυτοπροσωπογραφία του σηµαίνει το διάλογο του ζωγράφου µε την ψυχή του.  

 

Ο Γιάννης Παρµακέλης, κατά τη διάρκεια της δικτατορίας, έπλασε τη µνηµειακή ενότητα των 

γλυπτών µε το δηλωτικό τίτλο «Μάρτυρες και Θύµατα». Το 1975 παρουσίασε την τεράστια 

εγκατάσταση «Σύνθεση» (1967–1974) στην Πανελλήνια Έκθεση στο Ζάππειο Μέγαρο µε τις 

δύο κυρίαρχες µπρούντζινες σπαραχτικές µορφές να δεσπόζουν στο χώρο µε τα σιδερένια 

κάγκελα και τα βέλη στο πάτωµα, ως φορείς παθών και προσφοράς στην ανοξείδωτη µνήµη της 

ανθρωπότητας. Πρόκειται για µορφές µε βαθιές τοµές ή γραµµές που ανατέµνουν τον εσωτερικό 

τους πλασµό, επιτυγχάνοντας, µε τις ευρηµατικές λειάνσεις των ακµών τους, µια συγκλονιστική 

παρουσία. Η γλυπτική του µαρτυρία, βασισµένη στην εικόνα του κατατρεγµένου ανθρώπου από 

τη βία της εξουσίας, µεταφέρει µε τον πιο άµεσο τρόπο την αγωνία, την πίστη και την 

προσήλωση του γλύπτη στο ανθρώπινο ιδεώδες. Η ενότητα των γλυπτών «Μάρτυρες και 

θύµατα», λίγο πριν την πτώση της δικτατορίας, κατακυρώθηκε στη συνείδηση του κοινού ως η 

κορυφαία έκφραση της καλλιτεχνικής του προσφοράς. Με την ευκαιρία των 35 χρόνων από την 

αποκατάσταση της δηµοκρατίας φιλοτέχνησε µια δραµατική ανθρωποκεντρική επίτοιχη 

σύνθεση, υιοθετώντας διόδους γραµµικής και γεωµετρικής επεξεργασίας. Μορφή και ύλη, 

χώρος και φως, πάντα σ’ ένα διάλογο δυναµικής έντασης, για την απόδοση των µορφικών του 

αναζητήσεων, δίνοντας προβάδισµα στην εννοιολογική δύναµη της ιστορίας της ανθρώπινης 

µορφής.  

 

Με το βλέµµα στραµµένο στην εποχή µας 

 

Το πορτραίτο του Κωνσταντίνου Καραµανλή από τον Παναγιώτη Τέτση, πέρα από τη σχεδόν 

νατουραλιστική του απόδοση µε την αυστηρή έκφραση των προσωπικών φυσιογνωµικών 

στοιχείων του απεικονιζόµενου, διακρίνεται για την κυρίαρχη δύναµη της µορφής και της 

πνευµατικότητας του προσώπου. Ίσως αυτή η έκφραση της πνευµατικής ενεργητικότητας, του 
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πάθους και της δύναµης, να τοποθετεί τον πίνακα ανάµεσα στα κορυφαία πορτραίτα της 

Νεοελληνικής τέχνης όπως του Καυταντζόγλου από το Νικηφόρο Λύτρα και του Ελύτη από το 

Μόραλη. Ο Τέτσης, ο µεγάλος δάσκαλος της αξεπέραστης ζωγραφικής, που βασίζεται σταθερά 

σε αρχές και αξίες έχει αφιερώσει πολλά χρόνια στην ιδιότυπη απόδοση µορφών που είτε είναι 

φίλοι του και τους συνδέει µια βαθιά βιωµατική σχέση είτε πρόκειται για άτοµα που έχει 

θαυµάσει για ό,τι κατάφεραν να προσφέρουν στο κοινωνικό σύνολο. Εκείνο που επίµονα τον 

απασχολεί είναι η σταθερή ουσία των πραγµάτων και η διαυγής τους διατύπωση. Το κάλλος για 

τον ίδιο ορίζεται από τις απαράβατες έννοιες της αρµονίας, της καθαρότητας και της 

τελειότητας. 

 

Η Χρύσα, η διακεκριµένη γλύπτρια της διασποράς, από τις αρχές της δεκαετίας του ’60 

ανακάλυψε και αξιοποίησε το «νέον» ως πλαστικό µέσο του γλυπτικού της κόσµου. Εµβάθυνε 

στα µυστικά του και, από κακόγουστο και πολυχρησιµοποιηµένο υλικό της καθηµερινότητας, 

κατάφερε να το «µεταµορφώσει» σε κυρίαρχο υλικό της γλυπτικής της. Μία από τις 

πολυσυζητηµένες διεθνώς ενότητες της δουλειάς της είναι τα «Τοπία Πόλεων» από το 1957 έως 

και το 1995. Τα επιτοίχια αυτά γλυπτά, συνήθως από αλουµίνιο και νέον προσεγγίζουν τις πιο 

ιδιότυπες εικόνες των σύγχρονων µεγαλουπόλεων. Το 1989 δηµιούργησε το «Αθηναϊκό τοπίο 

Νο2», το «Αθηναϊκό καφενείο» όπως η ίδια το αποκαλεί, µέσα από θραύσµατα κάποιων 

γραµµάτων ή από κάποιες νότες. Έργο που αντανακλά µια από τις σηµαντικότερες κατακτήσεις 

της αφαίρεσης στη µορφή και στο περιεχόµενο του. Ήδη είχαν προηγηθεί τα «Κυκλαδικά 

Βιβλία» (1954-1960) και τα «Κιονόκρανα», όπου διαφαίνεται ο ιδιοφυής τρόπος, µε τον οποίο 

προσεγγίζει την τέχνη, καθώς και η σχέση της µε την αρχαία ελληνική καλλιτεχνική δηµιουργία. 

Η Χρύσα έφυγε από την Ελλάδα στις αρχές της δεκαετίας του ’50 και, έπειτα από ένα σύντοµο 

πέρασµα από το Παρίσι και το Σαν Φρανσίσκο, εγκαταστάθηκε στη Νέα Υόρκη, κατακτώντας 

τη θέση της ανάµεσα στους µεγάλους εκφραστές της σύγχρονης τέχνης. Το «Αθηναϊκό 

καφενείο» φυλάει τις µνήµες της από την Ελλάδα που άφησε. Τα καφενεία ήταν και ακόµα 

παραµένουν χώρος αναψυχής ατόµων του λαού αλλά και πολιτικών συζητήσεων, ενώ, ορισµένες 

φορές, παλαιότερα είχαν χρησιµοποιηθεί και ως εκλογικά κέντρα. Η τέχνη της Χρύσας πάντα 

φανερώνει µια νέα στιγµή της πραγµατικότητας, µια τολµηρή πράξη επέµβασης στο σύγχρονο 

κόσµο.  

 

Το «Φυλακισµένο πουλί» του 1987, µια έγχρωµη µαγνητοσκοπηµένη προβολή πάνω σε 

ζωγραφισµένο πίνακα µε ακρυλικά χρώµατα, πρότεινε ο Κώστας Τσόκλης για την 35η επέτειο 

από την αποκατάσταση της δηµοκρατίας στον τόπο µας. Το αίτηµα της ελευθερίας και πάλι σε 
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πρώτο πλάνο και, συνάµα, µια νέα εικαστική πρόταση, η οποία µας συνδέει µε την ενότητα των 

έργων του, που ο ίδιος εύστοχα αποκαλεί «Ζωντανή ζωγραφική» και έχει την αφετηρία της στο 

πολυσυζητηµένο «Καµακωµένο ψάρι» του ’85. Και το ερώτηµα παραµένει: Πόσο ανάγκη έχει η 

«καθαρή» ζωγραφική την προβολή πάνω στην επιφάνεια της, µιας άλλης, έστω και 

συµπληρωµατικής φιλµικής εικόνας; Ο Τσόκλης, χωρίς περιστροφές και διλήµµατα, για ένα 

άλλο σηµαντικό του έργο το «Σταυρωµένο γεράκι» του ’93, διευκρινίζει: «Θεωρώ το έργο αυτό 

σηµαντικό στην πορεία του µέρους της δουλειάς µου, που ονοµάστηκε «ζωντανή ζωγραφική», 

γιατί, πέρα από όποια συγκίνηση παράγει, εντείνει στο maximum τη σχέση ζωγραφικής, 

φιλµικής εικόνας και χώρου, σε σηµείο που δεν µπορούµε να ξεχωρίσουµε αυτά τα στοιχεία, 

ισάξια και συνυπεύθυνα για τη δοµή του έργου. Εδώ, τα νοήµατα, που ήθελα να περάσω, ήταν, 

από τη µια µεριά καθαρά πλαστικά, κι από την άλλη, κοινωνικά και θρησκευτικά. Μα αυτό δεν 

επιδίωκε πάντα η τέχνη;» Ο Τσόκλης, οξυδερκής και ανήσυχος, σε όλη την καλλιτεχνική του 

διαδροµή αγωνίστηκε να κατακτήσει εκείνη τη νέα εικόνα, που µέσα από την εννοιολογική και 

πλαστική της αλήθεια, θα ταράξει τις αισθητικές αντιλήψεις του θεατή, επιχειρώντας να τον 

κάνει κοινωνό ή συνοδοιπόρο του δικού του µύθου.  

 

Ο Γιάννης Μπουτέας συνεχίζει την έρευνα του µε την αποκάλυψη κάθε φορά διαφορετικών 

προτάσεων ενσωµάτωσης του γνώριµου έργου του σε διαφορετικούς χώρους. Σαν µάγος 

καταφέρνει να µεταµορφώνει εσωτερικούς ή εξωτερικούς χώρους προσδίδοντάς τους µια άλλη 

υπόσταση, εκεί που η τέχνη προσφέρει απλόχερα µε τη µαγεία της την άλλη όψη του 

πραγµατικού. Χώρος και φόρµα σε µια ενιαία εικόνα, όπου µέσα από τους γυάλινους 

κυλίνδρους µε τις έντυπες επεξεργασµένες εικόνες προβάλλει άµεσα ή έµµεσα τα κρυµµένα 

µηνύµατα του οραµατικού του κόσµου.  

 

Η γλυπτική αντιµετωπίζεται από τον Γιώργο Λάππα ως δράση προς το υψηλό και το αγαθό. Τα 

τελευταία τριάντα περίπου χρόνια η γλυπτική του πορεύεται αδιαίρετα µε δύο αδιαπραγµάτευτες 

αξίες: την αλήθεια της πλαστικής έκφρασης και την αλήθεια του νοηµατικού κόσµου της 

δουλειάς του. Κάθε του έργο, µικρό ή µεγάλο, έχεις την αίσθηση ότι περικλείει µια συγκίνηση 

που άλλοτε γίνεται άµεσα αντιληπτή και άλλοτε απαιτεί µια διεισδυτικότερη µατιά για την 

αποκάλυψη της. Βαθιά ουµανιστής ο ίδιος, χειρίζεται µε ευκολία το απόθεµα της µνήµης 

φτιάχνοντας έναν κόσµο µορφών που έχει ιστορικούς δεσµούς µε την κοινωνική 

πραγµατικότητα. Ενώ, ταυτόχρονα κατακτά µια νέα πλαστική γλώσσα, µε εξαιρετικές 

δυνατότητες επινοήσεων, ανοιχτή και διαθέσιµη, σαν ελπίδα εξόδου από την υπαρκτή 

κατάσταση αγωνίας και απόγνωσης της εποχής µας. Ο Λάππας δηλώνει την εµπιστοσύνη του 
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στην ανθρωπότητα πέρα από τη συνειδητοποιηµένη του θέση για την αξεπέραστη δυστυχία και 

την αµφιλεγόµενη αλληλεγγύη της ανθρωπότητας. Εκείνο που βασανιστικά τον απασχολεί είναι 

η ηθική της δηµιουργίας, η ηθική µιας αιώνιας αθωότητας του κόσµου. ∆εν µιµείται ούτε 

αντιγράφει την πραγµατικότητα, την ερµηνεύει, την συνθέτει και συνήθως πορεύεται µε 

αναπάντεχες αντιθέσεις δίνοντας προτεραιότητα στην ελευθερία της έκφρασης. Έτσι στο γλυπτό 

του µε τίτλο «Ο πολίτης» απλώνει τα παρατεταγµένα χέρια µέσα στο χώρο σα να συµµετέχει σε 

µια παρέλαση προς το συνεχές γίγνεσθαι.  

 

Το ανθρώπινο πλήθος απασχόλησε και απασχολεί τέσσερις από τους καλλιτέχνες, που µετέχουν 

στην έκθεση αυτή, δίνοντας, καθένα µε το δικό του εκφραστικό τρόπο, τη συνέχεια στην 

πλούσια ανθρωποκεντρική µας παράδοση. Ποιο είναι, άραγε, το κοινό σηµείο ανάµεσα στην 

εντυπωσιακή ανθρωποκεντρική εγκατάσταση της Ρένας Παπασπύρου και τις «Μορφές» του 

Γιάννη Αδαµάκου; Ίσως, ότι είναι δουλεµένα µε µεγάλο αίσθηµα ευθύνης, προσφέροντας τη 

δυνατότητα στο βλέµµα µας, όχι µόνο να ανιχνεύει τη ζωή, αλλά και τα συναισθήµατα των 

ανθρώπων που τα έζησαν. «Η απόλυτη ορατότητα µε τυφλώνει», υποστηρίζει η Παπασπύρου, 

και συνειδητά µας οδηγεί ανάµεσα σε εκατοντάδες άγνωστες µορφές, σαν να αρχίζει το πιο 

προκλητικό παιχνίδι γνωριµίας µαζί τους. Ένας χάρτινος τοίχος είναι η εγκατάστασή της, που 

συντίθεται από φωτοτυπηµένα µικροσκοπικά κεφάλια, συνήθως 2 έως 8 εκ., το ένα ασφυκτικά 

δίπλα στο άλλο, ολοκληρώνοντας την πιο οικεία εικόνα ενός άγνωστου πλήθους.  

 

Ο Αδαµάκος το 2003 παρουσίασε την ενότητα “Handle with Care” δίνοντας µια διαφορετική 

συνέχεια στις εξπρεσιονιστικές και αφηρηµένες διατυπώσεις του. Εκείνο που επίµονα τον 

απασχολεί είναι η δηµιουργία ενός κόσµου εικόνων χωρίς επαναλήψεις δίνοντας προβάδισµα 

στη ζωγραφική έκφραση και στην υπαινικτική συµβολιστική τους υπόσταση. Ο γραφίτης, 

εξάλλου τον έχει απασχολήσει από το 1990 όταν ζωγράφισε τις «Νύχτες από γραφίτη», που 

είχες την αίσθηση ότι δεν έχουν τέλος στις ψυχές των ανθρώπων. Και τώρα πάλι µέσα από τη 

λιτότητα της γραµµής του µολυβιού, µ’ όλες τις απρόσµενες κατευθύνσεις της, το λύγισµα της 

καµπύλης και το στρογγύλεµα του όγκου, προσεγγίζει εκείνες τις απρόσµενες φιγούρες ενός 

φαινοµενικά οικείου κόσµου µα συνάµα µε απρόσµενο αύριο.  

 

Οι «Θεατές» του Σακαγιάν προβάλλουν τη συγκινησιακή τους πειθώ άλλοτε µέσα από την 

έκφραση µιας συγκρατηµένης θλίψης και άλλοτε ενός βαθιού προβληµατισµού. Ο Σακαγιάν, 

βαθιά ουµανιστής ζωγράφος, τολµά σε κάθε έργο του να δραπετεύει από της εύκολες 

προσεγγίσεις του ορατού προσεγγίζοντας µε στοχαστικότητα τη δύναµη της ψυχής των 
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ανθρώπων, τους φόβους, τις αγωνίες και τις ελπίδες τους. Με συνειδητή οικονοµία χρωµάτων, 

στους «Θεατές» κερδίζει την αρµονία της στέρεας ανθρωποκεντρικής σύνθεσης, «παίζοντας» 

ανάµεσα στο άτοµο και τη συλλογική ευθύνη έτσι ώστε, το πλήθος των µορφών του να 

αντανακλά το «εγώ» µέσα από το «εµείς». 

 

Οι «Φοιτητές» του Γιάννη Λασηθιωτάκη ατενίζουν το άγνωστο αύριο, κουβαλώντας την 

αγωνία ανάµεσα στο όνειρο και στην πραγµατικότητα. Παθιασµένος και ανήσυχος εκφραστής 

µιας ιδιότυπης παραστατικής ζωγραφικής εµµένει στην αναζήτηση εκείνων των ποιοτικών αξιών 

της τέχνης που σε οδηγούν σε µια νέα εικόνα, η οποία εµφορείται από την αλήθεια του 

περιεχοµένου της. Οι µορφές του είναι καθαρές, παραπέµποντας άµεσα στο απτό και στο 

συγκεκριµένο. 

 

Ο Χρήστος Μποκόρος αξιοποιεί, µε εξαιρετικά λεπτούς σχεδιαστικούς και χρωµατικούς 

χειρισµούς, τους κλασικούς κανόνες που διέπουν τη ζωγραφική διατυπώνοντας µια ξεχωριστή 

ιδεαλιστική ατµόσφαιρα που αγγίζει τη βαθύτερη πνευµατικότητα της ζωής. Ένα κλαδί ελιάς, 

µια φλόγα, ένας άρτος του αρκούν για να ζωγραφίσει έναν ολόκληρο ευφάνταστο κόσµο 

περισυλλογής και γαλήνης. Ο χρόνος στο έργο του αποκτά µια άλλη διάσταση δίνοντας αξία στη 

χρονική στιγµή, στην ουσία αυτού που υπάρχει και αυτού που βλέπουµε. Ο ίδιος εξάλλου 

διευκρινίζει «χρόνια ζωγράφιζα για να µάθω το πως, µα όλο και πιο πολύ βεβαιώνοµαι ότι δεν 

υπάρχει άλλος τρόπος από το ν’ αγαπήσεις και να δεις. Ύστερα ό,τι είναι να κάνεις θα κάνεις κι 

ό,τι είναι να φανεί θα φανεί.» Ο Μποκόρος τον Ιούλιο του 2009 ολοκλήρωσε τη µνηµειακή 

επίτοιχη ζωγραφική του σύνθεση µε την ελληνική σηµαία, από ύλη και πνεύµα, εµφυσώντας της 

την ψυχή της Ελλάδας.  

 

Μια τεράστια φόρµα που είναι φτιαγµένη από δακτυλικά αποτυπώµατα και µας παραπέµπει σ’ 

ένα αγγείο ή σ’ ένα πιθάρι είναι η πρόταση της Χριστίνας Σαραντοπούλου για την τωρινή 

έκθεση. Στοχαστικά η γλύπτρια συνεχίζει να πειραµατίζεται µε τις κενές και τις γεµάτες 

επιφάνειες επιδιώκοντας να κατακτήσει εκείνη τη διαφάνεια, η οποία δηµιουργεί µια άλλη 

γλυπτική πρόταση ανάµεσα στην εσώβλεπτη και στην περίβλεπτη παρουσία της. Οι συνειρµικές 

παραποµπές από τη θέαση του έργου είναι πολλές όπως και τα ερωτήµατα που προκαλεί. Όσο 

για τη διαφάνεια ίσως να συµπορεύεται µε τη σκέψη του Οδυσσέα Ελύτη «Όταν µιλώ τόσο 

συχνά για διαφάνεια, υπονοώ ακριβώς αυτό, τη δυνατότητα να βλέπεις µέσα από το αθώο το 

ένοχο και µέσα από το λευκό το µαύρο». Εάν είναι η διαφάνεια κυρίαρχο αίτηµα ή αποτύπωµα 

της δηµοκρατίας τότε ίσως αυτή µπορεί να γίνει κοινό αγαθό της οικουµένης.  
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Ο Μιχάλης Μανουσάκης παρουσιάζει τον «Κορµό» του 2009 ως φόρο τιµής στην ιδέα της 

δηµοκρατίας. Το δέντρο, πηγή ζωής και σύµβολο δηµιουργίας, του δίνει το πρόσχηµα για να 

εκφράσει συµβολικά την αγωνία του για το µέλλον της δηµοκρατίας. Το λευκό χρώµα 

παραπέµπει στον ασβέστη, µε τον οποίο οι καλλιεργητές προστατεύουν τα δέντρα, ενώ οι βαθιές 

τσεκουριές τους κινδύνους ανατροπής της σιγουριάς, που µας προσφέρει η δηµοκρατία. 

 

Ο Μιχάλης Αρφαράς, έµπειρος χαράκτης µε διεθνή αναγνώριση, µας παραδίδει τη δική του 

«Εικόνα της δηµοκρατίας», αφήνοντας µια γοργόνα να αγκαλιάζει τον κόσµο και να ταξιδεύει 

στο σύµπαν, ενώ τη συντροφεύει η µορφή του Περικλή. Αινιγµατικός και µε αίσθηση χιούµορ, ο 

Αρφαράς, γι’ άλλη µια φορά, µας οδηγεί σ’ ένα παράξενο κόσµο εικόνων, όπου η 

πραγµατικότητα συνδιαλέγεται µε το όνειρο προικίζοντας τη τέχνη του µε τη χάρη ενός 

παιχνιδιού αισθήσεων και πνεύµατος. 

 

Ο εκλεκτικός και λεπτουργός Μίλτος Παντελιάς χρησιµοποιεί σαν πρόσχηµα το ρεαλισµό για 

να εκφράσει µέσα από το όνειρο και τη φαντασία ένα ποιητικό κόσµο εικόνων. Ο αινιγµατικός 

χαρακτήρας του έργου του «∆ηµοκρατία κέκληται» µας παραπέµπει στο αβέβαιο και πολλές 

φορές άγνωστο µέλλον της δηµοκρατίας. Ο Παντελιάς µε το δικό του τρόπο θέτει το ερώτηµα 

«είναι η δηµοκρατία µια σταθερή πραγµατικότητα ή µια άπιαστη ιδέα;».Ο ίδιος αντιµετώπιζε 

και αντιµετωπίζει τη ζωγραφική προς την κατεύθυνση του διαρκούς και όχι του ρευστού, του 

ακατάλυτου και όχι του φθαρτού. 

 

 

Ο Νίκος Φραντζολάς µε δυνατούς ήχους χρωµατικών εντάσεων και σχεδιαστικών κορυφώσεων 

ολοκληρώνει τη σύνθεση του µε τίτλο «Εξέγερση», όπου συνυπάρχουν στρατιώτες µε 

σύγχρονες στολές και όπλα, ενώ άλλοι κρατούν δόρατα και παντιέρες, που µπερδεύουν 

συνειδητά την αίσθηση του συγκεκριµένου χρόνου. Ο ζωγράφος καταφέρνει µέσα από µια 

θεατρική αντίληψη να ισορροπήσει µε καθαρότητα τη δοµή της σύνθεσης του. Φως και σκοτάδι 

ορίζουν τη δραµατικότητά τους µε έµφαση στις καθαρά ψυχογραφικές αποδόσεις των 

προσώπων. Πυρήνας της δηµιουργικής του δράσης παραµένει η ζωή που συντάσσεται και 

ισορροπεί σε χρόνο και χώρο, σε σχέδιο και χρώµα, σε κίνηση και στάση. 

 

Εικόνα και λέξεις, λέξεις και εικόνα. Μια αδιαίρετη σχέση για πολλούς δηµιουργούς που 

αναζητούν την κορύφωση της νοηµατικής υπόστασης του έργου τους ή την αµφισβήτηση αυτής 



 18 

της ίδιας της δύναµης της πραγµατικότητας της εικόνας ανάµεσα στο οµοίωµα και στο 

παροµοίωµά της. Η Κατερίνα Ζαχαροπούλου µέσα από αποφθεγµατικές φράσεις καταθέτει την 

άποψη της για τη δηµοκρατία µέσα από µια ιδιότυπη καλλιγραφική εικονογραφία. ∆ουλεύει µε 

χρώµατα τέµπερας και σινική µελάνη πάνω σε διάφανο χαρτί ονοµάζοντάς το «Ονειροκρίτη» 

και δίνει συνέχεια στους προβληµατισµούς της οµότιτλης γνώριµης δουλειάς της που 

παρουσίασε στη Γκαλερί Bernier το 2000. Και χωρίς περιστροφές θέτει τα δικά της ερωτήµατα. 

Τι είναι αυτό που µας συµβαίνει; Τι φοβόµαστε; Τι ελπίζουµε; Αφηγείται έτσι τα όνειρα µε 

λέξεις και εικόνες προσεγγίζοντας µε ποιητική διάθεση την άλλη όψη του πραγµατικού.  

 

H Μαρία Λοϊζίδου, µε τη γνώριµη λεπτεπίλεπτη δουλειά της, συνεχίζει την ουµανιστική 

απόδοση του οραµατικού της κόσµου, δίνοντας προτεραιότητα στην κατάκτηση µιας νέας 

πλαστικής έκφρασης. Πρόκειται για ευαίσθητες και εύθραυστες τρισδιάστατες κατασκευές ως 

προς τα υλικά τους, που µε την παρουσία τους χαρτογραφούν την ανθρώπινη ύπαρξη µέσα από 

υπαινικτικούς µονολόγους ή διαλόγους. Οι µορφές αυτές, όπως η Λοϊζίδου υποστηρίζει, 

«δανείζονται στοιχεία µιας σύγχρονης µυθοπλασίας, για να οικειοποιηθούν µεθόδους 

µυθοπλασιών, όπως αυτής του Μεσαίωνα, όπου τα τέρατα συµβάλλουν στο κάλλος του 

συνόλου, για να εξυπηρετήσουν ένα σκοπό, π.χ. µορφή του Σκιάποδου (µε ένα και µοναδικό 

πόδι, µε το οποίο τρέχει ταχύτατα και, όταν ξαπλώνει, το σηκώνει, για να απολαµβάνει τη σκιά 

του µοναδικού και υπερφυσικού του ποδιού). Έτσι, κάθε φιγούρα βρίσκεται στο ενδιάµεσο των 

πραγµάτων για µια µετά-εφήµερη εγκατάσταση». Τη διάφανη και εύθραυστη εγκατάσταση 

"Situation idèale, tendeuse des cordes", από µεταξωτό χαρτί, φιλοτέχνησε για τη δηµοκρατία, 

αφήνοντας το νήµα στα χέρια δύο µορφών, υπεύθυνων για την αρχή και το τέλος, 

αποφεύγοντας, µε αυτό τον τρόπο, το χαοτικό σκοτάδι του λαβύρινθου. 

 

Ο Νίκος Χαραλαµπίδης, µε µαχόµενη πολιτικοκοινωνική στάση, φωτίζει, µε το δικό του 

εκφραστικό τρόπο, κυρίως στιγµές από την ιστορία του γενέθλιου τόπου του, της Κύπρου. «Η 

επανάσταση είµαστε εµείς» είναι ο τίτλος του έργου, µικτής τεχνικής, του 2004, όπου µια 

ξαπλωµένη γυναίκα, ντυµένη µε τα ρούχα της Βασίλισσας Ελισάβετ, χαιρετάει το κοινό της. Με 

δηκτική ειρωνεία και σαρκασµό, ο Χαραλαµπίδης σχολιάζει την κοινωνική µας 

πραγµατικότητα, ενώ ακριβώς δίπλα προβληµατίζει και συγκινεί η προβολή (video art), που 

απεικονίζει τα τραγικά γεγονότα που βίωσε η Μεγαλόνησος, τα βασανιστήρια επί 

Αγγλοκρατίας, τις διαβουλεύσεις για την ίδρυση της δηµοκρατίας, τη βάρβαρη εισβολή του 

Αττίλα, την προδοσία των συνταγµαταρχών, τα µατωµένα χρόνια του ξεριζωµού των 

προσφύγων, το άλυτο θέµα της Κύπρου, που θέτει υπό αµφισβήτηση το διεθνές αίσθηµα περί 
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δικαίου εδώ και 35 χρόνια. Αυτή η προβολή, που το 2006 παρουσιάστηκε στην Turner Gallery 

του Λονδίνου, αισθητικά χωρίζεται σε δύο µέρη: στο ασπρόµαυρο, µε τα τραγικά ιστορικά 

ντοκουµέντα, και στο έγχρωµο, µε την ποιητική αποτίµηση της σύγχρονης ζωής, 

αντιµετωπίζοντας το χρόνο ως αιτία αυτογνωσίας για το αύριο.  

 

Στάση αναµονής και συνάµα στάση περισυλλογής. Τι προσδοκούν και τι ατενίζουν οι µορφές 

του Παντελή Χανδρή; Ο ίδιος γνωρίζει τα µυστικά της άφθαρτης γλυπτικής και καταφέρνει µε 

αµεσότητα να εµφυσήσει εκείνη τη µοναδική πνοή της αιωνιότητας στο έργο του.  

 

Την πικρή αίσθηση της φθοράς και τη ρέµβη του θανάτου συναντούµε στην ασπρόµαυρη 

φωτογραφία µε το γκρεµισµένο σπίτι του Πλάτωνα Ριβέλλη στην πράσινη γραµµή της Κύπρου. 

Χαλάσµατα, σκόνη και αδιαφορία. Εικόνα ανεξίτηλης µνήµης που µας θυµίζει ότι η ζωή είναι 

µια εµπειρία. Οι φωτογραφίες του Ριβέλλη αποπνέουν την ευκρίνεια και την αλήθεια του 

περιεχοµένου τους σα να αναζητούν την αθωότητα ή την ξεχασµένη αγιοσύνη της 

καθηµερινότητας. Στο θεωρητικό του κείµενο «Η φωτογραφία σαν εργαλείο µνήµης» ο ίδιος 

επισηµαίνει: «Έξω από το νου µας η µνήµη µας υπάρχει καταγεγραµµένη σε λόγια και εικόνες. 

Αυτά είναι άλλωστε και τα εργαλεία που χρησιµοποιεί κατά κύριο λόγο και η ιστορική έρευνα 

για την καταγραφή της συλλογικής µνήµης. Μαρτυρίες και αποτυπώσεις.»  

 

Η αξιοπρέπεια που πορεύεται µαζί µε τα βάσανα προκαλεί το βλέµµα του Γιάννη Κόντου. 

Ρεαλιστής και ευαίσθητος αντιµετωπίζει τη ζωή στη ρεαλιστική της έκφραση ανάµεσα στο 

δίκαιο και στο άδικο, στο λογικό και στο παράλογο. Με την κάµερά του συλλαµβάνει µια 

στιγµή, µια στιγµή της ζωής που κουβαλάει θαρρείς την πιο ανθρώπινη εικόνα του κόσµου µας.  

 

Τα έργα των 35 καταξιωµένων καλλιτεχνών για την 35η επέτειο από την αποκατάσταση της 

δηµοκρατίας έχεις την αίσθηση ότι µας κοιτάζουν µε τη δική τους όραση, διαβεβαιώνοντάς µας, 

µέσα από τη δύναµη του περιεχοµένου τους, ότι η δηµοκρατία στη συνείδηση του κόσµου 

κερδίζει την αιωνιότητα.  

 

Θερµές ευχαριστίες εκφράζω στο Ινστιτούτο ∆ηµοκρατίας Κωνσταντίνος Καραµανλής, στον 

αεικίνητο Πρόεδρο του κ. Ιωάννη Βαρβιτσιώτη, στον πάντα δυναµικό Γενικό του ∆ιευθυντή 

Καθηγητή, Κωνσταντίνο Αρβανιτόπουλο, στις άξιες συνεργάτιδές του Μάρη Αργυροπούλου και 

Αντιγόνη Κουβίδη για την πραγµατοποίηση της πολυπρόσωπης και πολυφωνικής έκθεσης «35 

εικαστικοί καλλιτέχνες για τη ∆ηµοκρατία» στο Ζάππειο Μέγαρο. Επίσης στην κυρία Μαριάννα 
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Λάτση και στον κύριο Σταύρο Μιχαλαριά για το δανεισµό έργων από τις συλλογές τους καθώς 

και στον κύριο Κωνσταντίνο Βαρβιτσιώτη για την αισθητική εκδοτική του τελειοθηρία. Τέλος 

στους 35 καλλιτέχνες για την πολύτιµη συνεργασία µας και την εµπιστοσύνη τους όλα αυτά τα 

χρόνια.  
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