
Έκθεση ENIGAMI ΚΜΣΤ - Νίκος Σεπετζόγλου
Συνέντευξη φοιτητών του Τμήματος Μουσικών Σπουδών του Α.Π.Θ.   

1) Πόσο θεωρείτε ότι η ακαδηµαϊκή σας εκπαίδευση οφέλησε την καλλιτεχνική σας 
δηµιουργία;  

Σπούδασα στην Ανωτάτη Σχολή Καλών Τεχνών της Αθήνας και πρόσφατα ολοκλήρωσα της 
µεταπτυχιακές µου σπουδές στην κατεύθυνση Σχεδιασµός Χώρος Πολιτισµός του 
τµήµατος της Αρχιτεκτονικής στο Εθνικό Μετσόβειο Πολυτεχνείο. Στο πανεπιστήµιο 
µπορεί κανείς να µάθει να οργανώνει τη σκέψη, τις εµπειρίες και τις επιθυµίες του, να 
αναµετράται µε τις ικανότητές του και να προσεγγίζει τα πράγµατα που τον ενδιαφέρουν. 
Η σχέση µε τους καθηγητές και τους συµφοιτητές ειναι επίσης πολύτιµη.     
  

2) Θεωρείτε σηµαντική την επιµόρφωση του κοινού σχετικά µε τα θεωρητικά - ιστορικά 
χαρακτηριστικά της συγκεκριµένης κι εν γένει της σύγχρονης τέχνης; Ή η πρωτόλεια 
ενατένιση τέτοιων έργων από το κοινό πρέπει να προσεγγίζει τη µέγιστη δυνατή 
"παιδική" αγνότητα - περιέργεια; (Η γνώση γύρω απ το αντικείµενο, αποτελεί 
τροχοπέδη για µια δηµιουργική - πρωτόλεια σκέψη του κοινού;)  

Η σχέση µεταξύ του έργου τέχνης και του θεατή είναι, και νοµίζω οφείλει να είναι, 
διαδραστική. Είναι σχέση ποµπού και δέκτη.  Είναι σηµαντικό να έχει κανείς µια εικόνα για
το γενικό πλαίσιο στο οποίο έχει πραγµατοποιηθεί ένα έργο και να µπορεί να το κρίνει 
µέσα στο πλαίσιο αυτό. Νοµίζω, όµως, πως είναι εξίσου σηµαντικό να αφήνεται ο θεατής 
και στο ίδιο το έργο µε ένα αίσθηµα πρωτόλειο, όπως λέτε, και να αναζητεί τη δική του 
σχέση µε αυτό. Όπως αντίστοιχα αφήνεται κανείς στη µουσική που, οµολογουµένως, 
"κερδίζει" πιο εύκολα ακόµη και τον πιο "απαίδευτο" ακροατή.    

3) Στη σύλληψη των έργων σας, είχατε µια αρχική ιδέα που αποτέλεσε το εφαλτήριο της
δηµιουργίας (αναφορικά µε fluxus και ευρύτερα την conceptual art); Ποια είναι η 
αρχική σύλληψη ως προς τη διαδικασία της δηµιουργίας σας, και ποιες οι αναφορές και
οι εµπνεύσεις σας από άλλους καλλιτέχνες / ρεύµατα από το παρελθόν;  

Η δουλειά µου βασίζεται αρκετά στον αυτοσχεδιασµό. Όχι όµως µε την αφηρηµένη 
έννοια αλλά βάση µιας συγκεκριµένης ιδέας-θεµατικής που επεξεργάζοµαι κάθε φορά. 
Γενικότερα µε απασχολεί ο ρόλος και η σηµασία του θραύσµατος (ή αποσπάσµατος), 
καθώς και έννοιες, όπως, ο χρόνος και η απώλεια, η φθορά και η αποκατάσταση, η 
καταστροφή και η ανασύνθεση. Ακολουθώ µια πρακτική κατά την οποία στο τελικό έργο 
συµπυκνώνονται η δηµιουργική διαδικασία, η αποδόµηση και η 
αναδόµησηανακατασκευή της εικόνας ή του αντικειµένου. Με λίγα λόγια στα έργα είναι 
εµφανή αρκετά layers "χρώµατος" και "συµπεριφορών". Παράλληλα, η επαγγελµατική 



µου δραστηριότητα στο πεδίο της έρευνας και της σχεδιαστικής αποκατάστασης 
προϊστορικών τοιχογραφιών, καθώς και η γενικότερη επαφή µου µε τις µεθόδους 
διάσωσης, αποκατάστασης και οργάνωσης του αρχαιολογικού θραύσµατος, έχει 
επιδράσει ουσιαστικά στο πως αντιλαµβάνοµαι το εικαστικό έργο. Δεν υπάρχει ευθεία 
αναφορά σε συγκεκριµένο κίνηµα ή καλλιτέχνη, αν και κινήµατα όπως το dada ή το fluxus 
που αναφέρατε, έχουν εφαρµόσει αντίστοιχες πρακτικές. Παλιότερα µε ενδιέφεραν 
αρκετά ο µοντερνισµός και ο γερµανικός εξπρεσιονισµός, καθώς και καλλιτέχνες όπως ο 
Francis Bacon, ο Anselm  Kiefer, o Robert Motherwell, ο Philip Guston, o Michel Basquiat, ο
Marin Kippenberger κ.α. Αυτές ενδεχοµένεως είναι οι επιρροές µου. Από εκεί και πέρα δεν
αναζητώ τη σχέση µου µε συγκεκριµένες πτυχές τις ιστορίας της τέχνης. Χρησιµοποιώ και 
εµπλουτίζω την εργαλειοθήκη που σας περιέγραψα µε στόχο να αναπτύξω µια θεµατική 
που θα αναφέρεται άµµεσα ή έµµεσα σε σύγχρονα κοινωνικοπολιτικά ζητήµατα που µε 
απασχολούν.   

4) Σε προσωπικό επίπεδο, κατά τη "βολτα" µε το "κράνος" ("On the shoulders of giants I 
have a diver down"): Πως βιώσατε την πρόσληψη απ το κοινό; Το έχετε επιχειρήσει 
ξανά; Και τι διαφορές εντοπίζετε µεταξύ αυτού του δρώµενου και µιας κανονικής 
έκθεσης ή µιας επίσκεψης σε ένα µουσείο;
  
Αρχικά να σας περιγράψω λίγο περισσότερο το σκεπτικό. Ο τίτλος On the shoulders of 
giants I have a diver down και η κεντρική ιδέα πίσω από το έργο αυτό, αποτελεί έναν 
αναστοχασµό της µεσαιωνικής ρήσης The Dwarf on Giant's Shoulders που αποδίδεται 
στον Βερνάρδο της Σαρτρ (12ος αιώνας µ.Χ.), ο οποίος συνήθιζε να συγκρίνει τους 
συγχρόνους του µε νάνους ανεβασµένους στους ώµους γιγάντων. Τονίζε µε αυτό τον 
τρόπο ότι ο σύγχρονός του άνθρωπος, έβλεπε καλύτερα και πιο µακριά από ότι οι 
πρόγονοί του, επειδή εκείνοι τον ανασηκώνουν στους γιγάντιους ώµους τους (βλέπε 
σχετικά: Calinescu, Matei, 2011, Πέντε όψεις της νεωτερικότητας, µτφ. Ανδρέας Παππάς, 
Αθήνα, Ανωτάτη Σχολή Καλλών Τεχνών, σελ. 47). Στο έργο, το σκάφανδρο λειτουργεί 
µεταφορικά ως διαµεσολαβητής ανάµεσα στο παρελθόν και το παρόν και συµβολίζει, 
τόσο την έννοια της ανάδυσης του παρελθόντος στο παρόν, όσο και την καταβύθιση του 
παρόντος σε αυτό. Η αναδιατύπωση της ρύσης σχολιάζει, µε την ευρύτερη έννοια, τη 
συχνά προβληµατική ανάγνωση και οικιοποίηση του παρελθόντος στο παρόν. Το 
υπέρµεγέθες σκάφανδρο λειτουργεί έτσι ως το κέλυφος-κάλλυµα ενός σύγχρονου 
νεωτερικού "φαντάσµατος" που, ενώ πορεύεται µε ταχύτητα στο µέλλον, στρέφεται 
εµµονικά στο παρελθόν και βυθίζεται σε αυτό δίχως να χτίζει µια ουσιαστικήδιαλεκτική 
σχέση µαζί του.   
Ως προς τη "βόλτα" ήταν αρκετά αυθόρµητη και ήταν η πρώτη φορά που επιχείρησα κάτι 
τέτοιο. Η αντιµετώπιση του κόσµου ήταν σε γενικές γραµµές αρκετά οµαλή. Κινήθηκε 
κάπου µεταξύ της συγκρατηµένης έκπληξης και της ψύχραιµης 
αποστασιοποίησηςαδιαφορίας. Υπήρξαν βέβαια και 2-3 πιο περίεργοι. Εκτός του 
εκθεσιακού χώρου το έργο απογυµνώνεται κατά κάποιο τρόπο. Αυτό ήταν µέρος της 
πρόθεσής µου, σαν πείραµα. Να δω τη λειτουργία του έργου σε ανοιχτό χώρο, το πως 
αυτό εντάσσεται µέσα στο πλήθος και να δηµιουργήσω παράλληλα συσχετισµούς µε 
συγκεκριµένα κτίρια που θα συναντούσα στην διαδροµή (Από το Βυζαντινό Μουσείο έως 



και λίγο µετά την πλατεία Οµονοίας). Δεν είναι όµως εύκολο να συγκροτείς νοήµατα όταν 
όλα γύρω κινούνται στο δικό τους ρυθµό. Αν ξαναδοκίµαζα µια τέτοια δράση θα έλεγα ότι 
χρειάζεται περισσότερος σχεδιασµός. Σε κάθε περίπτωση ήταν δυνατή εµπειρία και είµαι 
χαρούµενος µε το φωτογραφικό υλικό που προέκυψε (φώτο Σπύρος Στάβερης) που 
καλύπτει ένα µέρος των συσχετισµών που είχα αρχικά στο µυαλό µου και άλλους που 
προέκυψαν στην πορεία. 

  
5) Υπήρχε κάποια συγκεκριµένη έννοια στο σύµβολο του δύτη, που να διέπει και τα 
εκθέµατα στα οποία απεικονίζεται µε διαφορετικό τρόπο ("I have a diver down" / "Heil 
diver"); Πιστεύετε ότι πρέπει να τη µοιραστείτε ή να την αφήσετε ελεύθερη σε 
ερµηνεία, και γιατί;  

Ο δύτης παρουσιάζεται σε αυτή την ενότητα της δουλειάς µου µε διάφορους τρόπους και,
όπως είναι προφανές, αναφέρεται είτε αλληγορικά είτε κυριολεκτικά στην έννοια της 
ανάδυσης και της κατάδυσης. Άλλωτε υποδηλώνεται µε το σχήµα ενός σκαφάνδρου και 
άλλωτε "λεκτικά", µέσα από τη χρήση του αντίστοιχου χρωµατικού συµβόλου από τον 
ναυτικό κώδικα επικοινωνίας. Έναν συµβολισµό σας περιέγραψα παραπάνω (βλέπε 
ερώτηση 4). Σε άλλες περιπτώσεις λειτουργεί ως δοχείο "εσωστρέφειας" και η 
"κατάδυση" αναφέρεται σε µια αναζήτηση ψυχαναλυτικής φύσεως. Το έργο Heil diver 
υπαινίσσεται µε κωµικοτραγικό τρόπο την αναδυόµενη τάση του φασιστικού στοιχείου. 

    
6) Ποια η γνώµη σας για τη µουσική παρέµβαση στην εικαστική αυτή έκθεση; [γενικά, 
αλλά και συγκεκριµένα για το project που ονοµάζεται "The diver drowned drawing 
drones" (https://noisemuse.wordpress.com/2016/05/27/the-diverdrowned-drawing-
drones/)]. Γενικότερα, πόσο πολυεπίπεδη µπορεί να γίνει η ανάγνωση τέτοιων 
εκθεµάτων?  

Αρχικά χαίροµαι που η ίδια η έκθεση αποτέλεσε αφορµή για µια τέτοια παρέµβαση. 
Βρίσκω ιδιαίτερα ενδιαφέρον και πετυχηµένο το εγχείρηµά σας, τόσο ώς πρόθεση, όσο 
και ως αποτέλεσµα. Μέσω αυτής της συνύπαρξης δίνεται µια άλλη διάσταση στο χώρο 
του µουσείου και στα εκθέµατα. Δυστυχώς δεν έχω καταφέρει να παρακολουθήσω από 
κοντά τις δράσεις σας και έχω ακούσει µόνο ένα µικρό δείγµα από τη δουλειά σας (µέσω 
του blog). Βρίσκω όµως πως τα ηχητικά τοπία που δηµιουργείτε εντάσσονται πολύ καλά 
και είναι σε πολύ καλό διάλογο µε το γενικότερο κλίµα και τη θεµατική της έκθεσης. Ο 
τίτλος  "The diver drowned drawing drones" είναι εξαιρετικός και θα ήθελα πολύ να 
ακούσω το αποτέλεσµα αυτού του project.   



7) Ποια πιστεύετε ότι "πρέπει" ή θα µπορούσε να είναι η σχέση µεταξύ των εκθεµάτων 
και της µουσικής σε αντίστοιχες περιπτώσεις (πχ. "ερµηνεία" των πρώτων και 
µετενσάρκωση τους σε µουσική / ενστικτώδης δηµιουργία - αυτοσχεδιασµός µε 
εφαλτήριο τα συναισθήµατα που γεννούν τα εκθέµατα στον ερµηνευτή); Πως βλέπετε 
γενικά τέτοια εγχειρήµατα "επικοινωνίας" δύο ή περισσότερων τεχνών;  

Η συνύπαρξη και η επικοινωνία µεταξύ των τεχνών έχει µακρύ παρελθόν και θα έχει 
σίγουρα και µέλλον. Από το µοντερνισµό και µετά οι εικαστικές τέχνες διασπάστηκαν 
σταδιακά σε πολλά µικρά τµήµατα, έχασαν σε κάποιο βαθµό τη λειτουργικότητά τους και 
αποµονώθηκαν. Προφανώς ο κινηµατογράφος και το θέατρο, εντάσσουν συχνά στο σώµα 
τους πολλά διαφορετικά στοιχεία από όλες τις µορφές τέχνης, κάτι που είναι στη φύση 
τους. Νοµίζω ότι µέσα από προσπάθειες σαν αυτή που επιχειρείτε (ακόµη και µε πιο 
ενεργητική συµµετοχή από πλευράς των εικαστικών, όπως περιγράφετε) η εικόνα και ο 
ήχος µπορούν να συνδεθούν σε µια µορφή συνολικής εµπειρίας. Κάτι τέτοιο θα είχε 
εξαιρετικό ενδιαφέρον. Για να το πω πιο απλά, νοµίζω ότι πρέπει να συνεχίσετε αυτό που 
κάνετε.   

8) Ποια πιστεύετε ότι είναι η επίδραση της επαναληπτικότητας στην καλλιτεχνική 
δηµιουργία και θεωρείτε ότι όλοι οι καλλιτέχνες µέχρι να πεθάνουν θα φτιάχνουν το 
ίδιο έργο - έκθεµα; (µε βάση την επαναληπτικότητα των σπασµένων και βαµµένων 
ξύλων)  

Η επεναληπτικότητα στην καλλιτεχνική διαδικασία είναι νοµίζω φαινοµενική και οφείλετε 
συχνά στα εργαλεία και τα υλικά που επιλέγει κανείς να χρησιµοποιεί. Όπως για 
παράδειγµα ο µουσικός επιλέγει κάποιο όργανο. Δεν σηµαίνει όµως ότι διαπραγµατεύται 
και το ίδιο έργο. Το ξύλο, είτε σπασµένο, είτε ολόκληρο, είναι ένα υλικό που µου είναι πιο 
οικείο και µέσω του οποίου µπορώ να επεξεργαστώ καλύτερα τις ιδέες µου. Δεν νοµίζω 
ότι θα µπορούσα µε την ίδια ευκολία να δουλέψω σε µάρµαρο ή σε µέταλο για 
παράδειγµα. Επίσης, µη ξεχνάτε ότι το βαµµένο ή ζωγραφισµένο ξύλο δεν είναι πια, ξύλο. 
Είναι η µορφή και το νόηµα που του έχεις δώσει. Πάντως, ακόµη και αν κάποιος 
επεξεργάζεται εµµονικά την ίδια µορφή ή το ίδιο µοτίβο, όσο και αν µοιάζει αυτιστική 
αυτή η διαδικασία, υπάρχει συνήθως συγκεκριµένος λόγος και εξυπηρετείτε κάποιος 
σκοπός. Δείτε για παράδειγµα τον Warhol. Υπαινίχθηκε πολλά πράγµατα για την εποχή 
του επαναλαµβάνοντας και παραλλάσοντας την εικόνα της Marilyn Monroe.   



9) Πως εντάσεται το έργο µε τίτλο "Προγονικό" στη φιλοσοφία που κρύβει η γενικότερη 
έννοια της έκθεσης και ειδικότερα η ανατροπή που αναφέρεται; Τα χρώµατα µπλε και 
κόκκινο που αχνοφαίνονται σε δύο σηµεία του πίνακα είναι τυχαια ή ενέχουν κάποιο 
συµβολισµό - αναφορά;  

Χαίροµαι που ρωτάτε για το συγκεκριµένο έργο, καθώς είναι και το παλαιότερο δείγµα 
της δουλειάς µου στην έκθεση (από την ενότητα της πτυχιακής µου εργασίας στην ΑΣΚΤ το
2005). Θεωρώ ότι αποτελεί σηµείο εκκίνησης για τον γενικότερο προβληµατισµό που 
ανέπτυξα από εκεί και µετά. Ο τίτλος "Προγονικό" είναι αλληγορικός και σχετίζεται µε τη 
θεµατολογία που αναπτύσσεται στο έργο. Συγκεκριµένα υπάρχει µια αντιστροφή στην 
"γραµµική" πορεία της εξέλιξης. Η πιθηκόµορφη µορφή (δεξιά) κινείται προς το µέλλον 
και η ανθρωπόµορφη (αριστερά) στρέφεται προς το παρελθόν. Όσο για τα χρώµατα που 
αχνοφαίνονται είναι ίχνη από προηγούµενες φάσεις του έργου. Δεν υπάρχει 
συγκεκριµένη σκοπιµότητα πίσω από αυτά αλλά προδίδουν τη γενικότερη "φιλοσοφία" 
της δουλειάς, όπως σας την περιέγραψα παραπάνω (βλέπε ερώτηση 3).   

Σας ευχαριστώ για τη συνέντευξη.  Συγχαρητήρια για την προσπάθεια που κάνετε στο
πλαίσιο της έκθεσης.  Εύχοµαι καλή συνέχεια σε ότι κάνετε! 

03/06/2016  

Νίκος Σεπετζόγλου 


