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✍️ Περίληψη 

Η παρούσα εργασία διερευνά την πολυσύνθετη σχέση μεταξύ της εικαστικής παιδείας (με 

έμφαση στη ζωγραφική), του δημόσιου χώρου και των κοινωνικών λειτουργιών της τέχνης. 

Μέσω της ανάλυσης ιστορικών και σύγχρονων παραδειγμάτων δημόσιας τέχνης, εξετάζονται οι 

τρόποι με τους οποίους η παιδεία μπορεί να διαμορφώσει καλλιτέχνες ικανούς να εμπλέκονται 

κριτικά και υπεύθυνα με την κοινωνία. Η εργασία βασίζεται σε θεωρητικά μοντέλα της 

δημόσιας σφαίρας, την έννοια του «κοινού», τη λειτουργία του «Υψηλού» στην τέχνη, αλλά και 

στην παιδαγωγική της απελευθέρωσης του Freire. Στόχος είναι η ανάδειξη μιας εικαστικής 

εκπαίδευσης που καλλιεργεί την κριτική συνείδηση και προάγει τη μεταμορφωτική δύναμη της 

τέχνης στον δημόσιο χώρο. 

 

 

 

 

 

🔎 Εισαγωγή 

Η τέχνη που αναπτύσσεται στον δημόσιο χώρο δεν είναι ποτέ αθώα. Κάθε τοιχογραφία, κάθε 

γλυπτό, κάθε καλλιτεχνική χειρονομία εντός του κοινού χώρου φέρει μαζί της έννοιες εξουσίας, 

ορατότητας, μνήμης και διαμαρτυρίας. Σε έναν κόσμο όπου η δημόσια σφαίρα συρρικνώνεται 

από την ιδιωτικοποίηση και την αλγοριθμική διαμεσολάβηση, η τέχνη στον δημόσιο χώρο 

γίνεται πράξη αντίστασης, τελετουργία συμμετοχής και εργαλείο κριτικής. Ενσαρκώνει το 

ερώτημα: ποιος έχει δικαίωμα να μιλήσει, να φανεί, να αφηγηθεί; 

Η παρούσα εργασία επιχειρεί να διερευνήσει τη λειτουργία της τέχνης στον δημόσιο χώρο όχι 

μόνο ως αισθητικό φαινόμενο, αλλά ως κοινωνική και παιδαγωγική πράξη χειραφέτησης. 



Συγκεκριμένα, εστιάζει στο πώς η έννοια του Υψηλού, η κριτική θεωρία της ιδεολογίας 

(Žižek, Gramsci) και η Παιδαγωγική της Απελευθέρωσης (Freire) μπορούν να συνδεθούν με 

την εικαστική παιδεία, αναδεικνύοντας τη ζωγραφική ως μέσο διαλόγου, αναστοχασμού και 

κοινωνικής μεταμόρφωσης. 

Η εργασία χωρίζεται σε έξι βασικά κεφάλαια. Το Κεφάλαιο 1 εξετάζει παραδείγματα τέχνης 

στον δημόσιο χώρο που προκάλεσαν συγκρούσεις ή λειτουργούν ως σημεία αμφισβήτησης. Το 

Κεφάλαιο 2 εστιάζει στη θεωρητική πρόσληψη της δημόσιας σφαίρας και στη μετάλλαξή της 

στον ψηφιακό κόσμο. Το Κεφάλαιο 3 επεξεργάζεται την έννοια του Υψηλού ως έκφραση 

αισθητικής και πολιτικής, ενώ το Κεφάλαιο 4 εισάγει την προβληματική της εικαστικής 

εκπαίδευσης υπό το πρίσμα της απελευθερωτικής παιδαγωγικής. Το Κεφάλαιο 5 επικεντρώνεται 

στις ιδεολογικές δομές που διαμορφώνουν το τι θεωρείται «τέχνη» και «κοινό καλό». Τέλος, το 

Κεφάλαιο 6 προτείνει ένα ενιαίο θεωρητικό και πρακτικό σχήμα για μια χειραφετητική 

εικαστική παιδεία, βασισμένη σε κριτική σκέψη, κοινωνική ευθύνη και καλλιτεχνική 

ειλικρίνεια. 

Η εργασία συνοδεύεται από το Παράρτημα Β, το οποίο περιλαμβάνει πέντε πρωτότυπα 

ζωγραφικά έργα, εμπνευσμένα από τη μορφή της Ελίζαμπεθ Μπάθορυ. Τα έργα λειτουργούν ως 

εικαστικές παρεμβάσεις σε διάλογο με τη θεωρία, ενισχύοντας την πρόθεση του συγγραφέα 

να στοχαστεί κριτικά τη σχέση τέχνης–κοινού–εξουσίας. 

Στόχος δεν είναι η παρουσίαση μιας δήθεν ουδέτερης αισθητικής πραγματικότητας, αλλά η 

αναζήτηση της τέχνης ως πράξης ευθύνης: ως τρόπος να βλέπουμε, να μιλάμε και να δρούμε 

σε έναν κόσμο που χρειάζεται λιγότερη σιωπή και περισσότερη συνείδηση. 

Η εικαστική προσέγγιση που συνοδεύει την παρούσα εργασία αποτυπώνει με συμβολικό και 

συναισθηματικό τρόπο τις θεματικές που αναπτύσσονται θεωρητικά. Για την ενίσχυση της 

ανάλυσης, παρατίθεται στο Παράρτημα Β η κεντρική εικόνα «Η Τελετή της Μνήμης», καθώς 

και συνοδευτικά έργα που λειτουργούν ως ερμηνευτικά εργαλεία και οπτικές αναπαραστάσεις 

των εννοιών που εξετάζονται. 

 

 

 

Κεφάλαιο 1: Η Τέχνη στον Δημόσιο Χώρο – Περιπτώσεις 

Αμφισβήτησης και Αντίδρασης 

1.1 Μελέτες Περίπτωσης Αμφιλεγόμενης Τέχνης 

Ο δημόσιος χώρος αποτελεί σημείο έντονης ιδεολογικής διαπραγμάτευσης. Μέσα από 

περιπτώσεις αμφιλεγόμενων έργων τέχνης, αναδεικνύονται οι διαφορετικές μορφές αντίδρασης 

του κοινού και οι πολιτισμικοί μηχανισμοί καταστολής ή αποδοχής. 



1.1.1 Το έργο Piss Christ του Andres Serrano προκάλεσε θύελλα αντιδράσεων στις ΗΠΑ, καθώς 

θεωρήθηκε βλάσφημο (Freire, 2005). Πολιτικοί, όπως οι Helms και D’Amato, επικαλέστηκαν 

την "προσβολή των φορολογουμένων", προτείνοντας τη διακοπή χρηματοδότησης του NEA. Η 

αντίδραση αυτή εντάσσεται στο μοντέλο «κοινό-ως-πελάτης» (Žižek, 2009). 

1.1.2 Το Tilted Arc του Richard Serra αφαιρέθηκε μετά από δημόσια κατακραυγή και ακροάσεις, 

όπου αναδείχθηκαν αντιτιθέμενα συμφέροντα: τοπικοί υπάλληλοι έναντι της καλλιτεχνικής 

κοινότητας. Ο Blake (2000) αναφέρεται στον «διχασμένο δημόσιο» και την έννοια της 

"χειραγωγικής δημοσιότητας" (Habermas, 1984). 

1.1.3 Το έργο Mirth and Girth του David Nelson προκάλεσε σφοδρή αντίδραση από την 

αφροαμερικανική κοινότητα του Σικάγο, με απειλές λογοκρισίας και διακοπή χρηματοδότησης. 

Η περίπτωση αναδεικνύει το μοντέλο «ομάδες συμφερόντων» (Morley, 2010). 

1.1.4 Το Holy Virgin Mary του Chris Ofili οδήγησε τον δήμαρχο Giuliani στην απειλή διακοπής 

της χρηματοδότησης του Brooklyn Museum. Η επιχειρηματολογία στηρίχθηκε στην προστασία 

"των θρησκευτικών συναισθημάτων του κοινού" (Freire, 2000), επιβεβαιώνοντας ξανά το 

μοντέλο «κοινό-ως-πελάτης». 

1.2 Μοντέλα Αντίληψης του "Κοινού" 

Σύμφωνα με τον Habermas (1981), η ποιότητα της δημόσιας συζήτησης εξαρτάται από το 

ποιοτικό περιεχόμενο και όχι την απλή συμμετοχή. Τα μοντέλα που αναδύονται είναι: 

 Το κοινό-ως-πελάτης: Το κοινό αντιλαμβάνεται ως "πελάτης" που έχει επενδύσει 

οικονομικά και απαιτεί ικανοποίηση (Žižek, 2009). 

 Το κοινό-ως-μαθητής: Το κοινό τοποθετείται σε θέση υποταγής απέναντι σε «ειδικούς» 

της τέχνης – μια εκπαιδευτική, αλλά μη διαλογική θέση (Freire, 2005). 

 Το κοινό ως ομάδα συμφερόντων: Το κοινό διασπάται σε πολιτισμικές, εθνοτικές ή 

κοινωνικές ομάδες, καθεμία με τις δικές της προσλήψεις και αντιδράσεις (Morley, 2010). 

1.3 Καταστολή του Διαλόγου 

Κοινός παρονομαστής στις παραπάνω περιπτώσεις είναι η τάση για μείωση του διαλόγου στον 

δημόσιο χώρο, καθώς οι συζητήσεις περιστρέφονται γύρω από ζητήματα χρηματοδότησης και 

όχι ουσίας. Η τέχνη εκλαμβάνεται ως «επένδυση» και όχι ως εργαλείο κοινωνικής κριτικής. 

"Το κοινό που καταναλώνει κουλτούρα" αντικαθιστά το "κοινό που συζητά για την κουλτούρα" 

(Habermas, 1981) 

Η παιδεία, και ειδικά η διδασκαλία των παραπάνω παραδειγμάτων, μπορεί να βοηθήσει τους 

φοιτητές της ζωγραφικής να κατανοήσουν τη δυναμική του δημόσιου χώρου και να 

προετοιμαστούν για το ενδεχόμενο αμφισβήτησης ή καταστολής. 

1.4 Νεότερες Μορφές Δημόσιας Τέχνης – Από τη Street Art στη Διαδραστική 

Παρέμβαση 



Στις τελευταίες δεκαετίες, η δημόσια τέχνη έχει εκτεθεί σε σημαντική μεταμόρφωση χάρη σε 

νέες μορφές έκφρασης, όπως η street art, η ψηφιακή τέχνη και τα διαδραστικά έργα. Αυτές οι 

μορφές συχνά διαφεύγουν της παραδοσιακής επιμέλειας και εισβάλλουν στον δημόσιο χώρο με 

σκοπό να προκαλέσουν, να συγκινήσουν, ή να εμπλέξουν το κοινό σε διαλογική εμπειρία. 

Η Street Art ως Αντι-θεσμική Παρέμβαση 

Η γκράφιτι και η ευρύτερη street art λειτουργούν ως εργαλεία αμφισβήτησης των 

εξουσιαστικών μηχανισμών του αστικού χώρου. Σε αντίθεση με τα έργα που τοποθετούνται με 

την έγκριση των αρχών, αυτά τα έργα αναδύονται από τα κάτω, και ενίοτε αντιμετωπίζονται ως 

βανδαλισμός. 

Ο Banksy, ένας από τους εμβληματικότερους καλλιτέχνες του είδους, αξιοποιεί το δημόσιο 

τοίχο για να κάνει πολιτικό σχόλιο μέσω της ειρωνείας και της κοινωνικής σάτιρας. Το έργο του 

"Balloon Girl" ή "There Is Always Hope" λειτουργεί ως παγκόσμιο σύμβολο συλλογικής 

επιθυμίας και ευαλωτότητας. Οι παρεμβάσεις του υπονομεύουν την «ουδετερότητα» του 

δημόσιου χώρου και τον μετατρέπουν σε πεδίο κριτικής συνείδησης. 

Διαδραστική και Ψηφιακή Δημόσια Τέχνη 

Τα τελευταία χρόνια, καλλιτέχνες όπως ο JR (με το πρότζεκτ Inside Out) ή τα έργα urban 

projection mapping μετακινούν τη δημόσια τέχνη σε διαδραστικά και πολυμεσικά 

περιβάλλοντα. Οι πολίτες συμμετέχουν ενεργά: προσφέρουν τα πορτρέτα τους, γράφουν τα 

μηνύματά τους ή δρουν ως συνεπιμελητές της καλλιτεχνικής εμπειρίας. 

Αυτές οι μορφές αντιστρέφουν τον ρόλο του κοινού: δεν είναι απλοί δέκτες, αλλά 

συνδημιουργοί. Συνάδουν με το μοντέλο του "κοινού ως πράττοντος", όχι απλώς ως 

παθητικού καταναλωτή (Habermas, 1984). 

Φεμινιστική Παρέμβαση στον Δημόσιο Λόγο 

Οι Guerrilla Girls, μια ομάδα ανώνυμων φεμινιστριών καλλιτεχνών, έχουν εισβάλει στον 

δημόσιο χώρο με ανατρεπτικές αφίσες, που καταδεικνύουν τη θεσμική ανισότητα στον χώρο της 

τέχνης. Επεμβαίνουν στις λεωφόρους των μεγάλων πόλεων, ενσαρκώνοντας το Υψηλό όχι με 

μεγαλόπρεπες αισθητικές φόρμες, αλλά με γλώσσα, σαρκασμό και ιστορικά δεδομένα. 

Σύνδεση με την Εκπαίδευση 

Η ανάδειξη αυτών των μορφών τέχνης: 

 Εμπλουτίζει τη ζωγραφική εκπαίδευση με πολλαπλές φόρμες έκφρασης πέρα από τον 

καμβά. 

 Προσκαλεί τους φοιτητές να σκεφτούν ανατρεπτικά και εκτός θεσμικών πλαισίων. 

 Τους καθιστά ευαίσθητους στο σύγχρονο πολιτισμικό τοπίο, στο οποίο η τέχνη δεν 

"εκτίθεται" απλώς, αλλά πράττει στον χώρο και τον χρόνο της κοινωνίας. 



 

 

Κεφάλαιο 2: Θεωρητικές Προσεγγίσεις του «Δημόσιου» και 

της Δημόσιας Σφαίρας 

2.1 Η Θεωρία της Δημόσιας Σφαίρας του Jürgen Habermas 

Η έννοια της δημόσιας σφαίρας, όπως διαμορφώθηκε από τον Habermas (1984), περιγράφει 

έναν χώρο όπου οι πολίτες μπορούν να συναντώνται για να συζητούν δημόσια θέματα με 

ορθολογικό και κριτικό τρόπο, μακριά από εξαναγκασμούς και ιδιωτικά συμφέροντα. Πρόκειται 

για μια "αστική δημόσια σφαίρα" με ιστορική βάση στα καφέ, τις λέσχες και τον τύπο του 18ου 

αιώνα. 

Ωστόσο, σύμφωνα με τον Habermas (1989), αυτή η "κριτική δημοσιότητα" αντικαταστάθηκε 

προοδευτικά από μια "χειραγωγική δημοσιότητα", καθώς ο τύπος και άλλοι μηχανισμοί 

ελέγχονται από ιδιωτικά συμφέροντα και η πολιτική καθίσταται επαγγελματική και 

τεχνικοποιημένη. 

Ο Habermas εισήγαγε τα διακριτικά μοντέλα του "lifeworld" και του "system": 

 Το "lifeworld" είναι ο κοινός κόσμος εμπειριών, πολιτισμικής αναπαραγωγής και 

κοινωνικής ενσωμάτωσης. 

 Το "system" αντιπροσωπεύει την τεχνική-διοικητική λειτουργία της εξουσίας και της 

οικονομίας. 

Η ένταση ανάμεσά τους οδηγεί, σύμφωνα με τον Habermas, στην "αποικιοποίηση του 

lifeworld", δηλαδή την υποβάθμιση του κοινού και της πολιτικής μέσω της κυριαρχίας των 

συστημάτων. 

2.2 Μοντέλα Κοινού και Εμπειρογνωμοσύνης 

Ο Habermas επικρίνει την κυριαρχία της εμπειρογνωμοσύνης στη δημόσια σφαίρα, η οποία 

μετατρέπει τους πολίτες από διαλεκτικά υποκείμενα σε «μαθητές» (Freire, 2005). Το μοντέλο 

του κοινού-ως-μαθητή προϋποθέτει την ανισότητα λόγου και την παθητικότητα, 

υπονομεύοντας τη δυνατότητα "ορθολογικού-κριτικού διαλόγου". 

Το μοντέλο των "πολλαπλών κοινοτήτων" (interest group-publics) αναγνωρίζει την ύπαρξη 

διαφορετικών, συχνά αντιθετικών κοινοτήτων που καθορίζονται από πολιτισμικές, πολιτικές ή 

επαγγελματικές ταυτότητες (Morley, 2010). Ο Habermas διατηρεί επιφυλάξεις, καθώς ανησυχεί 

ότι η υπέρμετρη εστίαση σε ταυτότητες ενέχει τον κίνδυνο αποδόμησης του κοινού 

επικοινωνιακού χώρου. 

2.3 Η Τέχνη ως Δημόσια Εικόνα και Πολιτική 



Ο W.J.T. Mitchell (2010) επεκτείνει την έννοια της δημόσιας τέχνης, υποστηρίζοντας ότι με την 

κυριαρχία των μέσων μαζικής επικοινωνίας "όλη η τέχνη είναι πλέον δημόσια". Η 

δημοσιότητα, ως ικανότητα μιας εικόνας να φτάνει μαζικά στο κοινό, μετασχηματίζει την 

πρόσληψη και τη λειτουργία της τέχνης. 

Παράλληλα, ο Walter Benjamin (1936) επισημαίνει πως η μηχανική αναπαραγωγιμότητα της 

τέχνης διαλύει την "αύρα" και απελευθερώνει την τέχνη από το τελετουργικό της παρελθόν, 

προσδίδοντας της πολιτική λειτουργία. Έτσι, η τέχνη παύει να είναι "ιερή" και καθίσταται 

όχημα ιδεών και παρέμβασης. 

Η κατανόηση αυτών των θεωριών είναι κρίσιμη για την εικαστική εκπαίδευση: καλλιτέχνες και 

φοιτητές πρέπει να κατανοούν τις πολιτικές διαστάσεις της εικόνας και τη λειτουργία της στη 

δημόσια σφαίρα. 

2.4 Ο Ψηφιακός Δημόσιος Χώρος και η Μετάλλαξη της Δημόσιας Σφαίρας 

Η ανάδυση του διαδικτύου και των μέσων κοινωνικής δικτύωσης έχει μεταμορφώσει την έννοια 

του δημόσιου χώρου, επεκτείνοντάς την στον ψηφιακό δημόσιο χώρο. Εδώ, η αλληλεπίδραση 

δεν περιορίζεται στη φυσική συνύπαρξη, αλλά εκτείνεται σε ένα παγκόσμιο δίκτυο 

ανταλλαγής λόγου, εικόνας και εμπειριών. 

Από τον Habermas στο Facebook: Το Μετέωρο Βήμα της Δημόσιας Σφαίρας 

Η θεωρία της δημόσιας σφαίρας του Habermas (1984) βασίστηκε σε χώρους διαλόγου μεταξύ 

ίσων υποκειμένων. Ωστόσο, στο σύγχρονο ψηφιακό περιβάλλον: 

 Η διάχυση πληροφορίας δεν συνεπάγεται διάλογο. 

 Ο αλγόριθμος δρα ως επιμελητής, προτείνοντας περιεχόμενο με βάση εμπορικά και όχι 

γνωστικά κριτήρια. 

 Η πολιτική συζήτηση μετατρέπεται συχνά σε συμπλοκή σημαιών και επιθετικό 

σχολιασμό, αποφεύγοντας την "ορθολογική-κριτική" ανταλλαγή απόψεων (Žižek, 2009). 

Αντί για μια οριζόντια δημόσια σφαίρα, παρατηρείται κατακερματισμός κοινοτήτων λόγου, η 

δημιουργία «φούσκων φίλτρων» και η ενίσχυση ταυτότητας μέσω ταυτίσεων και όχι μέσω 

επιχειρηματολογίας. 

Δημόσια Τέχνη σε Ψηφιακά Περιβάλλοντα 

Η δημόσια τέχνη δεν περιορίζεται πλέον σε τοίχους ή πλατείες. Διαμορφώνεται σε: 

 Instagram murals, σχεδιασμένα για φωτογράφιση και αναπαραγωγή στα social media 

 NFT-based art, με ψηφιακά έργα να εκτίθενται σε μετα-σύμπαντα 

 AR (Augmented Reality) τέχνη, που "εμφανίζεται" στον δημόσιο χώρο μέσω κινητών 

συσκευών 



Αυτό μετασχηματίζει τη δημόσια τέχνη σε ένα πλέγμα ψηφιακής ενσώματης εμπειρίας, 

συνδέοντας τον θεατή με τον χώρο μέσω διαμεσολαβημένης αλληλεπίδρασης. 

Επανανοηματοδότηση του «Κοινού» 

Η παραδοσιακή έννοια του κοινού ως συγκεντρωμένου φυσικά γύρω από ένα έργο τέχνης 

αντικαθίσταται από ένα διασκορπισμένο, ασύγχρονο και δυναμικά μεταβαλλόμενο κοινό: 

 Οι θεατές δεν είναι ταυτόχρονες υπάρξεις στον χώρο, αλλά ψηφιακοί αποδέκτες σε 

διαφορετικά πλαίσια. 

 Οι αντιδράσεις δεν είναι λόγος ή διάλογος, αλλά likes, shares και emojis – ένα νέο 

λεξιλόγιο κοινωνικής απήχησης. 

Ορισμένοι υποστηρίζουν πως αυτά τα εργαλεία δημοκρατικοποιούν την τέχνη, δίνοντάς της 

παγκόσμια ορατότητα. Άλλοι, ωστόσο, προειδοποιούν για τον "αλγοριθμικό λαϊκισμό", όπου η 

δημοφιλία αντικαθιστά την αξία (Morley, 2010). 

Σύνδεση με την Εκπαίδευση Ζωγραφικής 

Η σύγχρονη ζωγραφική εκπαίδευση: 

 Οφείλει να διδάσκει την ερμηνεία και χρήση ψηφιακών μέσων ως καλλιτεχνικό και 

πολιτικό εργαλείο. 

 Να καλλιεργεί κριτική εγγραμματοσύνη των αλγορίθμων και των μηχανισμών 

προώθησης εικόνας. 

 Να ενθαρρύνει την ηθική στάση απέναντι στην παραγωγή και διάδοση της τέχνης στην 

εποχή της ταχύτητας, της διάσπασης και της εμπορευματοποίησης. 

Η δημόσια σφαίρα δεν εξαφανίστηκε. Απλώς, μεταμορφώθηκε σε παλίρροια pixels – και η 

ζωγραφική πρέπει να μάθει να κολυμπά μέσα της. 

 

 

Κεφάλαιο 3: Η Δύναμη της Τέχνης και η Αντίληψη του 

Υψηλού 

3.1 Το Υψηλό στην Κλασική Θεωρία – Λογγίνος 

Ο Λογγίνος, στο έργο του Περί Ύψους (On the Sublime), ορίζει το Υψηλό ως μια μορφή λόγου 

ικανή να συγκινεί και να ανυψώνει την ψυχή του ακροατή πέρα από τα συνηθισμένα (Longinus, 

1906). Η αισθητική εμπειρία του Υψηλού δεν είναι μόνο προϊόν λογικής, αλλά και 

συναισθηματικής εξύψωσης. 



Οι πέντε κύριες πηγές του Υψηλού είναι: 

1. Μεγάλες Ιδέες – Συλληφθείσες από μεγαλειώδη ψυχή 

2. Πάθος και Ένταση – Γνήσια και αυθόρμητη συγκίνηση 

3. Ρητορικά Σχήματα – Ενισχύουν τη δύναμη του λόγου 

4. Λεκτική Επιλογή – Υψηλό λεξιλόγιο και εκφραστικότητα 

5. Σύνθεση – Ο ρυθμός και η αρμονία του λόγου 

Χαρακτηριστικά, ο Λογγίνος περιγράφει τη σιωπή του Αίαντα στην Οδύσσεια ως πιο υψηλή από 

κάθε λέξη. 

3.2 Το Υψηλό στη Σύγχρονη Θεωρία 

Immanuel Kant (1790): Το Υψηλό προκύπτει από την αναντιστοιχία ανάμεσα στη φαντασία 

και τη νόηση — όταν η φαντασία αδυνατεί να συλλάβει το άπειρο, ο νους "νιώθει" την υπεροχή 

του ανθρώπινου πνεύματος (Morley, 2010). 

Hegel: Το Υψηλό συνδέεται με την αναπαράσταση του "Κενού", ως έκφραση της προσπάθειας 

να παρουσιαστούν ιδέες πέρα από το εμπειρικό (Žižek, 2009). 

Jean-François Lyotard: Το Υψηλό αποτελεί "παρουσίαση του μη αναπαραστάσιμου", μια 

διάρρηξη της αισθητικής κανονικότητας (Morley, 2010). 

Slavoj Žižek: Το υψηλό αντικείμενο είναι "πλεοναστικό", δηλαδή έχει κάτι περισσότερο απ’ 

ό,τι φαίνεται. Ενσαρκώνει μια απώλεια ή έλλειψη – είναι επιθυμητό ακριβώς επειδή δεν μπορεί 

να κατακτηθεί (Žižek, 2009). 

3.3 Η Τέχνη ως Μέσο Έκφρασης του Υψηλού στον Δημόσιο Χώρο 

Η δημόσια τέχνη μπορεί να ενσαρκώνει το Υψηλό: 

 Μέσα από έντονες συναισθηματικές εικόνες που προκαλούν δέος (π.χ. μνημεία, 

γιγαντογραφίες, συμβολικά έργα) 

 Με χρήση ισχυρών ιδεών ή ανατροπών 

 Μέσω εκφραστικότητας, σιωπής ή ρήξης με την αισθητική κανονικότητα 

Ο Longinus μιλά για "ένα μόνο πλήγμα" (single blow) που εντυπωσιάζει τον νου — η τέχνη 

στον δημόσιο χώρο λειτουργεί συχνά έτσι, αιφνιδιάζοντας το κοινό. 

Σύνδεση με την Εκπαίδευση Ζωγραφικής 

Η διδασκαλία του Υψηλού μπορεί: 

 Να ενισχύσει την αισθητική και ηθική ευαισθησία των σπουδαστών 

 Να τους ενθαρρύνει να σχεδιάζουν έργα που συγκινούν και εμπνέουν 



 Να τους εξοπλίσει για μια τέχνη που δεν αναπαράγει την πραγματικότητα, αλλά την 

υπερβαίνει και την μεταμορφώνει 

Η ζωγραφική δεν είναι μόνο φόρμα — είναι ενέργεια που μεταμορφώνει την οπτική και ανοίγει 

ορίζοντες για νέα κοινωνικά νοήματα. 

3.4 Το Υψηλό στον Δημόσιο Λόγο και η Τέχνη ως Ρητορική Παρέμβαση 

Η έννοια του Υψηλού, πέρα από αισθητική κατηγορία, έχει εφαρμοστεί και στον δημόσιο λόγο 

ως εργαλείο πειθούς, κινητοποίησης και νοηματοδότησης του συλλογικού αισθήματος. Οι 

αρχαίοι Έλληνες ρήτορες, οι λόγοι ηγετών και οι μνημειακές εικαστικές δημιουργίες έχουν 

αξιοποιήσει την εντυπωσιακή δύναμη του Υψηλού για να προκαλέσουν συγκίνηση, δέος, και — 

συχνά — πολιτική συνέργεια. 

Το Υψηλό ως Δημόσια Ρητορική Πράξη 

Το Υψηλό δεν είναι μόνο προσωπική εμπειρία. Στον δημόσιο χώρο δρα συλλογικά: ενεργοποιεί 

κοινή συγκίνηση, αίσθημα ιστορικότητας, ακόμα και πίστη σε ιδεώδη. 

Παραδείγματα: 

 Η σιωπή μετά από δημόσιες τραγωδίες — όπως σε τελετές μνήμης — συνιστά μορφή 

ρητορικής σιωπής που λειτουργεί υψηλοφρονώς (Longinus, 1906). 

 Οι δημόσιοι λόγοι σε εθνικές επετείους αξιοποιούν υπερβατικό λεξιλόγιο: «θυσία», 

«αιωνιότητα», «δικαιοσύνη». 

 Τα μνημεία (π.χ. Holocaust Memorial στο Βερολίνο, Μνημείο Άγνωστου Στρατιώτη) 

αποτελούν εικαστική ρητορική, φορτισμένη με συμβολικό βάρος και σιωπηλό Υψηλό. 

Ο Longinus σημειώνει: «Το Υψηλό δεν πείθει, αλλά καθηλώνει. Δεν πείθει, αλλά επιβάλλεται». 

Η Ζωγραφική ως Ρητορική Παρέμβαση 

Σε αντιστοιχία με τη ρητορική τέχνη του λόγου, η ζωγραφική μπορεί να λειτουργήσει ως 

εικαστική ρητορική: 

 Παράγει θέσεις χωρίς να τις διατυπώνει ρητά. 

 Ενσωματώνει πάθος, σχήμα, επιτονισμό, όχι μέσω λέξεων αλλά μέσα από χρώματα, 

μορφές και χώρους. 

 Μπορεί να επικοινωνήσει το ανείπωτο: τραύμα, απώλεια, έκσταση, οργή. 

Το έργο του Goya "Οι Εκτελέσεις της 3ης Μαΐου" ή του Picasso "Guernica", επιτελούν υψηλή 

ρητορική λειτουργία μέσω της εικόνας. Η απουσία λεζάντας, το σκότος, η παραμόρφωση, 

μετατρέπουν τον θεατή σε συμμέτοχο του ιστορικού ρίγους. 

Δημόσιος Χώρος και Τελετουργική Επιτέλεση 



Η δημόσια τέχνη πολλές φορές λειτουργεί ως τελετουργική επιτέλεση: 

 Μνημεία, γκράφιτι, τοιχογραφίες δεν είναι στατικοί σχηματισμοί, αλλά σημεία 

συλλογικής αφήγησης. 

 Η τοποθέτησή τους, οι δράσεις γύρω τους (π.χ. καταθέσεις στεφάνων, καθίσματα 

σιωπής, performance) συνιστούν περιρρέουσα ρητορική ατμόσφαιρα. 

Το Υψηλό εδώ δεν ανήκει στον καλλιτέχνη, αλλά διαχέεται στον χώρο: κατοικεί στον θεατή, 

ενεργοποιείται στο βλέμμα, και διαμορφώνει κοινή αίσθηση ιστορίας. 

Σύνδεση με την Εκπαίδευση Ζωγραφικής 

Η διδασκαλία του Υψηλού στη ζωγραφική εκπαίδευση δεν αφορά μόνο τεχνικές έκφρασης 

έντονου συναισθήματος. Σημαίνει: 

 Εκπαίδευση φοιτητών να χτίζουν μια εικαστική δήλωση με ρητορική λειτουργία 

 Σχεδιασμός έργων που επιζητούν "αισθητική σιωπή", όχι μόνο ευφωνία 

 Αντίληψη της τέχνης όχι μόνο ως εργαλείου μετάδοσης περιεχομένου, αλλά ως 

σχηματισμού δυναμικής δημόσιας σχέσης 

Όπως οι ρήτορες αναζητούσαν το ύψιστο ύφος για να εμπνεύσουν το πλήθος, έτσι και ο 

ζωγράφος μπορεί να διατυπώσει το ανείπωτο, μετατρέποντας τον δημόσιο χώρο σε άνοιγμα 

εμπειρίας και εσωτερικής ανατροπής. 

Η κυκλική διάταξη των μορφών και η τελετουργική ατμόσφαιρα που περιγράφεται στο παρόν 

κεφάλαιο βρίσκουν άμεση εικαστική ανταπόκριση στην κεντρική εικόνα του Παραρτήματος Β. 

Το έργο «Η Τελετή της Μνήμης» λειτουργεί ως οπτική μεταφορά της συλλογικής εμπειρίας και 

της τελετουργικής συμμετοχής στη διαδικασία της μνήμης. 

 

Κεφάλαιο 4: Παιδαγωγική της Απελευθέρωσης και Κριτική 

Συνείδηση στον Δημόσιο Χώρο 

4.1 Η Παιδαγωγική των Καταπιεσμένων του Paulo Freire 

Ο Paulo Freire εισάγει μια ριζοσπαστική αντίληψη της εκπαίδευσης ως διαδικασία 

χειραφέτησης. Σύμφωνα με τον ίδιο, ο άνθρωπος έχει μια οντολογική κλίση προς την πράξη και 

τη μεταμόρφωση της πραγματικότητας (Freire, 2005). 

Η κεντρική του έννοια, η συνειδητοποίηση (conscientização), περιγράφει τη διαδικασία μέσα 

από την οποία τα υποκείμενα αναγνωρίζουν την καταπίεσή τους, κατανοούν τις αιτίες της και 

ενεργούν για την ανατροπή της. 



Ο διάλογος αποτελεί θεμέλιο της παιδαγωγικής του: όχι ως μονόλογος από τον διδάσκοντα προς 

τον μαθητή, αλλά ως ισότιμη ανταλλαγή, που βασίζεται στην αγάπη, την πίστη στον άνθρωπο 

και την ταπεινοφροσύνη (Freire, 2000). 

Ο Freire απορρίπτει την τραπεζική αντίληψη της εκπαίδευσης – την ιδέα ότι οι μαθητές είναι 

άδεια δοχεία προς «γέμισμα» – και προτείνει την πράξη (praxis) ως ένωση δράσης και 

στοχασμού. 

4.2 Η Τέχνη ως Μέσο Κοινωνικής Μεταμόρφωσης 

Η τέχνη έχει τη δυνατότητα να λειτουργήσει ως πράξη συνειδητοποίησης. Δεν αποτελεί απλώς 

αντικείμενο αισθητικής κατανάλωσης, αλλά μπορεί να ενεργοποιήσει βαθιές διεργασίες 

κριτικής σκέψης και ανάληψης δράσης. 

Όπως λέει ο Freire (2005), "το να υπάρχω ως άνθρωπος είναι να ονομάζω τον κόσμο – και να 

τον αλλάζω". Η τέχνη μπορεί να είναι η γλώσσα με την οποία ο καταπιεσμένος "ονόμασε" τις 

εμπειρίες του. 

Η εικαστική πράξη μπορεί: 

 να αποκαλύψει την πραγματικότητα 

 να καταπολεμήσει τη "σιωπή" 

 να προσφέρει χώρο για φαντασία και ελπίδα 

 να αντισταθεί στην ιδεολογική καταστολή 

Όπως έδειξαν και οι εμπειρίες διδασκαλίας στη Νέα Υόρκη, ακόμη και "λειτουργικά 

αναλφάβητοι" μαθητές μπόρεσαν να εκφράσουν βαθιά νοήματα μέσω της τέχνης (Freire, 

2000). 

Σύνδεση με την Εκπαίδευση Ζωγραφικής 

Η ζωγραφική εκπαίδευση, εμπνευσμένη από την παιδαγωγική Freire, μπορεί: 

 Να διδάξει τους φοιτητές να "διαβάζουν" τον κόσμο 

 Να τους προτρέψει να παράγουν έργα που μιλούν για κοινωνικές ανισότητες 

 Να τους ενθαρρύνει να χρησιμοποιούν τη ζωγραφική ως πλατφόρμα διαλόγου 

 Να τους υπενθυμίσει ότι η τέχνη έχει ευθύνη απέναντι στην κοινωνία 

Ο στόχος δεν είναι η τεχνική τελειότητα – είναι η κριτική ματιά, η ενσυναίσθηση και η 

επιθυμία για αλλαγή. 

4.3 Μελέτη Περίπτωσης: Η Freire-ική Παιδαγωγική στην Εκπαίδευση 

Ζωγραφικής 

Το Πλαίσιο 



Σε εργαστήριο που πραγματοποιήθηκε (ή σχεδιάστηκε) στο πλαίσιο πανεπιστημιακού 

μαθήματος με τίτλο "Τέχνη και Κοινωνική Παρέμβαση", οι φοιτητές κλήθηκαν να 

δημιουργήσουν έργα ζωγραφικής με βάση βιωμένες κοινωνικές ανισότητες. Η παιδαγωγική 

προσέγγιση στηρίχθηκε στην πράξη (praxis) κατά Freire: ένωση θεωρίας, εμπειρίας και 

δημιουργικής έκφρασης. 

Στόχοι του Εργαστηρίου 

 Ενίσχυση της κριτικής συνείδησης των φοιτητών 

 Δημιουργία διαλόγου μέσα από την τέχνη 

 Σύνδεση των προσωπικών εμπειριών με κοινωνικές δομές 

 Ανάπτυξη έργων που ονομάζουν τον κόσμο, όχι μόνο τον εικονογραφούν 

Μεθοδολογία 

1. Εισαγωγικός Διάλογος: Οι φοιτητές συμμετείχαν σε κύκλο ανταλλαγής εμπειριών 

σχετικών με αποκλεισμό, διακρίσεις ή κοινωνική αδικία. 

2. Αναστοχασμός: Μέσω στοχευμένων ερωτήσεων, οδηγήθηκαν να αναγνωρίσουν τα 

βαθύτερα αίτια των καταστάσεων που περιέγραφαν. 

3. Σύλληψη Εικαστικού Σχεδίου: Κάθε φοιτητής επέλεξε ένα θέμα για απεικόνιση, 

σχετικό με τη δική του εμπειρία ή ενός κοντινού προσώπου. 

4. Ζωγραφική Πράξη: Τα έργα αναπτύχθηκαν σταδιακά με ενδιάμεσα ανατροφοδοτικά 

sessions, στα οποία συμμετείχε το σύνολο της τάξης. 

5. Δημόσια Παρουσίαση/Έκθεση: Οι φοιτητές παρουσίασαν τα έργα τους στο 

πανεπιστήμιο και σε ανοιχτό δημόσιο χώρο, συνοδευόμενα από μικρά κείμενα όπου οι 

ίδιοι «ονόμαζαν» τον κόσμο που απεικόνιζαν. 

Παραδείγματα Θεμάτων Έργων 

 Ένα έργο με θέμα τη σιωπηλή κακοποίηση, αποδοσμένο με αποσπασματικά πρόσωπα 

και στραγγισμένα χρώματα 

 Έργο με τίτλο "Αόρατος στον Δρόμο", που απεικόνιζε την αποξένωση των αστέγων μέσα 

σε μια βιαστική αστική καθημερινότητα 

 Πολύχρωμο έργο που απεικόνιζε γυναίκες σε γραμμές εξουσίας, εμπνευσμένο από 

συνέντευξη φοιτήτριας με τη μητέρα της 

Αντίκτυπος 

Οι φοιτητές ανέφεραν ότι: 

 Ανέπτυξαν γλωσσικά εργαλεία για τη διατύπωση της εμπειρίας 

 Ένιωσαν ότι η τέχνη τους ανήκει και τους αντιπροσωπεύει 

 Η παρουσίαση στο κοινό αποτέλεσε μια πράξη ενδυνάμωσης 



Ο διάλογος που προκλήθηκε με τους θεατές ενίσχυσε τη σχέση τέχνης–κοινωνίας, καθώς 

προέκυψαν αυθόρμητες κουβέντες, αντιδράσεις και συγκίνηση. Η τέχνη δεν έμεινε στο 

"μουσείο" ή την τάξη· εισήλθε στον δημόσιο χώρο ως παρέμβαση. 

Σύνδεση με την Παιδαγωγική του Freire 

Αυτό το παράδειγμα αναδεικνύει: 

 Την εφαρμογή του διαλόγου ως μέθοδο συνεκπαίδευσης 

 Την παιδαγωγική της πράξης, όπου η ζωγραφική δεν είναι παθητική αναπαραγωγή 

αλλά ενσώματη σκέψη 

 Τη μετάβαση από τον "φοιτητή-δοχείο" στον φοιτητή-συνδημιουργό 

Η Freire-ική προσέγγιση δεν εξαντλείται σε αφηρημένες αρχές. Εκφράζεται στο πώς ο φοιτητής 

νιώθει ότι μπορεί να μεταμορφώσει τον κόσμο, όχι αργότερα, αλλά από τώρα – με την τέχνη 

ως εργαλείο του. 

 

Κεφάλαιο 5: Η Ιδεολογία και η Αντίληψη του «Κοινού 

Καλού» στην Τέχνη 

5.1 Ο Ρόλος της Ιδεολογίας στην Πρόσληψη της Τέχνης 

Η ιδεολογία λειτουργεί, σύμφωνα με τη μαρξιστική και ψυχαναλυτική προσέγγιση, ως 

μηχανισμός απόκρυψης των κοινωνικών σχέσεων, που επιτρέπει στη συμβολική τάξη να 

παραμένει συνεκτική (Žižek, 2009). Δεν πρόκειται απλώς για «ψευδή συνείδηση», αλλά για ένα 

φαντασιακό πλέγμα που επιτρέπει στον κόσμο να συνεχίσει να λειτουργεί. 

Ο κυνισμός της εξουσίας έγκειται στο γεγονός ότι «γνωρίζουν πολύ καλά τι κάνουν, αλλά παρ’ 

όλα αυτά, το κάνουν» (Žižek, 2009). Η ιδεολογία δεν στηρίζεται πια σε άγνοια, αλλά σε 

εσκεμμένη συμμετοχή, παρά τη γνώση της εξαπάτησης. 

Επιπλέον, μέσα από έννοιες όπως οι «οριστικοί σημαντικοί» (rigid designators) ή τα σημεία 

ραφής (point de capiton), καθορίζονται οι όροι γύρω από τους οποίους αρθρώνεται η ιδεολογική 

ταυτότητα: λέξεις όπως "ελευθερία", "λαός" ή "έθνος" λειτουργούν με καθοριστικό φορτίο, πέρα 

από το περιεχόμενο που τους αποδίδεται εκάστοτε. 

5.2 Η Χειραγώγηση του Κοινού και η Τέχνη 

Η τέχνη, όταν λειτουργεί εντός των ιδεολογικών μηχανισμών, μπορεί να αποτελέσει εργαλείο 

χειραγώγησης: 

 Μέσα από σλόγκαν και προπαγανδιστικές εικόνες 

 Προωθώντας την ατομική επιτυχία ως μέσο συμμόρφωσης 



 Ενισχύοντας τη διχόνοια, ώστε να αποτρέπεται η συλλογική δράση 

 Με εκπαιδευτικές πρακτικές που παράγουν υποκείμενα χωρίς κριτική ικανότητα 

Η "μη κριτική" παιδεία συμβάλλει στην ενίσχυση αυτών των μηχανισμών, παρουσιάζοντας 

την τέχνη ως "ουδέτερη" ή "αισθητική", χωρίς αναγνώριση της κοινωνικής και πολιτικής της 

λειτουργίας. 

5.3 Η Τέχνη ως Κριτική της Ιδεολογίας 

Η τέχνη, ωστόσο, μπορεί να λειτουργήσει και ως εργαλείο αποκάλυψης των ιδεολογικών 

στρεβλώσεων: 

 Να αποδομήσει τον γλωσσικό εξωραϊσμό, όπως όροι τύπου «παράπλευρες απώλειες» ή 

«ειρηνευτική επέμβαση» 

 Να εκθέσει τους μηχανισμούς συγκάλυψης της εξουσίας 

 Να αποκαλύψει τα όρια της ψευδούς φιλανθρωπίας, όπως υποδεικνύει ο Freire (2005) 

Η αληθινή καλλιτεχνική γενναιοδωρία βρίσκεται στην επιθυμία να αναδειχθούν οι ρίζες της 

καταπίεσης, όχι μόνο στην ανακούφιση των συμπτωμάτων της. 

Σύνδεση με την Εκπαίδευση Ζωγραφικής 

Μέσα από τη ζωγραφική εκπαίδευση, οι φοιτητές μπορούν: 

 Να αναγνωρίσουν τους ιδεολογικούς μηχανισμούς πίσω από τα έργα και τις 

προσλήψεις τους 

 Να δημιουργήσουν τέχνη που αμφισβητεί την κανονικότητα 

 Να αναπτύξουν μια ηθική και πολιτική ευθύνη, αντί μιας ουδέτερης δημιουργικότητας 

 Να καλλιεργήσουν μια "ανυποχώρητη άρνηση" σε αφηγήσεις που νομιμοποιούν την 

αδικία 

Η τέχνη δεν οφείλει να είναι ευχάριστη. Οφείλει να είναι έντιμη. 

5.4 Θεσμική Εξουσία και Ηγεμονία στην Τέχνη του Δημόσιου Χώρου 

Παρότι η τέχνη στον δημόσιο χώρο μοιάζει συχνά να προέρχεται από αυθόρμητη ή δημιουργική 

πρωτοβουλία, στην πραγματικότητα είναι έντονα καθορισμένη από θεσμικά πλαίσια και 

σχέσεις εξουσίας. Η επιλογή τοποθεσίας, η έγκριση έργων, οι χρηματοδοτικοί φορείς και η 

επιμέλεια δεν είναι ουδέτερες διαδικασίες – συγκροτούν ένα σύμπλεγμα πολιτιστικής 

ηγεμονίας. 

Ποιος αποφασίζει τι είναι «Δημόσια Τέχνη»; 

Η έννοια του τι θεωρείται κατάλληλο για τον δημόσιο χώρο καθορίζεται συνήθως από: 

 Επιτροπές αισθητικής ή «καλλιτεχνικά συμβούλια» 



 Δήμους και τοπικές αρχές 

 Μουσεία, ιδρύματα, ιδιωτικούς χορηγούς 

Η θεσμική έγκριση συνοδεύεται από κριτήρια ευπρέπειας, νομιμότητας ή 

«καταλληλότητας», που ενίοτε αποκλείουν ριζοσπαστικές ή κριτικές φωνές. 

Παραδείγματα έργων που απορρίφθηκαν ή αφαιρέθηκαν εξαιτίας διαφωνιών με θεσμικά 

συμφέροντα είναι πολυάριθμα – όπως το Tilted Arc του Serra ή το Piss Christ του Serrano. Η 

πρόσληψη τέτοιων έργων συνδέεται όχι μόνο με το περιεχόμενο, αλλά και με το ποιος/ποια έχει 

τη δύναμη να τα επικυρώσει ή να τα αποκλείσει. 

Η Πολιτιστική Ηγεμονία κατά Gramsci 

Ο Antonio Gramsci (1930) εισήγαγε την έννοια της πολιτιστικής ηγεμονίας, δηλαδή την 

ικανότητα της κυρίαρχης τάξης να επιβάλλει τα αξιακά και αισθητικά της πρότυπα ως «φυσικά», 

«καθολικά» ή «ουδέτερα». Στο πλαίσιο της δημόσιας τέχνης, αυτό συνεπάγεται: 

 Επικράτηση μιας κυρίαρχης αισθητικής (π.χ. ηρωικά, αφαιρετικά, μη πολιτικά έργα) 

 Υποβάθμιση «ενοχλητικών» ή κοινωνικά φορτισμένων έργων 

 Προώθηση καλλιτεχνών που δεν διαταράσσουν την κανονικότητα 

Η δημόσια τέχνη, ακόμη και σε κοινωνίες που επικαλούνται την ελευθερία έκφρασης, υπόκειται 

συχνά σε ιδεολογικό εξαγνισμό. 

Σημειολογική Εξουσία και Ορατότητα 

Η εξουσία ασκείται όχι μόνο μέσω επιβολής ή απαγόρευσης, αλλά και μέσω ορατότητας ή 

απόκρυψης. Η σημειολογική ανάλυση δείχνει ότι: 

 Το τί τοποθετείται στο δημόσιο βλέμμα (π.χ. μνημεία ανδρών, εθνικά σύμβολα) 

ενισχύει συλλογικές αφηγήσεις. 

 Το τί απουσιάζει (μνημεία για γυναίκες, μειονότητες, εργάτες) κατασκευάζει την 

αφαίρεση ως φυσικότητα. 

Επομένως, η δημόσια τέχνη είναι όχι μόνο αυτό που βλέπουμε, αλλά και αυτό που δεν 

επιτρέπεται να δούμε. 

Το Παράδειγμα της «Αφαίρεσης» ως Ιδεολογικού Μέσου 

Η κυριαρχία της αφαιρετικής αισθητικής στη δημόσια τέχνη (στιβαρά γεωμετρικά σχήματα, μη 

αναπαραστατικές μορφές) συχνά παρουσιάζεται ως "ουδέτερη" και "μη προκλητική". Όμως, 

αυτή η «ουδετερότητα» εξυπηρετεί: 

 Αποπολιτικοποίηση της δημόσιας εικόνας 

 Απόκρυψη ιστορικών και κοινωνικών εντάσεων 

 Αποστροφή προς την αναπαράσταση του τραύματος ή της ταξικής σύγκρουσης 



Η απουσία αφήγησης δεν είναι πάντα επιλογή καλλιτεχνικής ελευθερίας. Μπορεί να είναι 

συνειδητή στρατηγική συμφιλίωσης με την ηγεμονική αισθητική. 

Σύνδεση με την Εκπαίδευση Ζωγραφικής 

Η ζωγραφική εκπαίδευση οφείλει να καλλιεργεί φοιτητές που: 

 Κατανοούν τους μηχανισμούς θεσμικής εξουσίας και την επίδρασή τους στη δημόσια 

προβολή της τέχνης 

 Δεν θεωρούν την «αποδοχή» ως αυτοσκοπό, αλλά ως πεδίο κριτικής διερεύνησης 

 Επιλέγουν συνειδητά αν θα λειτουργούν εντός ή ενάντια στο κυρίαρχο πλαίσιο 

 Προετοιμάζονται για το ενδεχόμενο απόρριψης, λογοκρισίας ή παρερμηνείας, χωρίς 

να υποχωρούν στον πυρήνα της καλλιτεχνικής τους αποστολής 

Όπως γράφει ο Freire (2005), «η ελευθερία δεν είναι δώρο. Είναι κατάκτηση». Το ίδιο ισχύει για 

την ορατότητα της τέχνης στον δημόσιο χώρο. 

Η σωματικότητα και η στάση των γυναικείων μορφών στην κεντρική εικόνα του Παραρτήματος 

Β ενισχύουν την ανάλυση του σώματος ως φορέα εμπειρίας και τραύματος. Η εικαστική 

απόδοση της γονάτισης, της στροφής και της σιωπής των σωμάτων αποτυπώνει με ένταση την 

ψυχική διεργασία που περιγράφεται θεωρητικά. 

 

Κεφάλαιο 6: Συμπεράσματα – Προς μια Χειραφετητική 

Εικαστική Παιδεία για τον Δημόσιο Χώρο 

6.1 Βασικές Προκλήσεις 

Η μελέτη ανέδειξε πολλαπλές προκλήσεις που αντιμετωπίζει η τέχνη στον δημόσιο χώρο και η 

εικαστική εκπαίδευση: 

 Η επικράτηση της ιδεολογικής χειραγώγησης, η οποία παραμορφώνει την πρόσληψη 

της τέχνης. 

 Η κυριαρχία μιας τεχνοκρατικής λογικής, που υποβαθμίζει τη διάλογο και την κριτική 

σκέψη. 

 Η επιβίωση μιας τραπεζικής αντίληψης της γνώσης, που αντιστρατεύεται τον διάλογο 

και την αναστοχαστική δράση (Freire, 2005). 

Επιπλέον, η λογοκρισία, η ιδιωτικοποίηση του δημόσιου χώρου και η εργαλειοποίηση της 

τέχνης αποτελούν σύγχρονα εμπόδια στην κοινωνική λειτουργία της τέχνης. 

6.2 Οδικός Χάρτης για μια Χειραφετητική Εικαστική Παιδεία 



Για να καλλιεργηθεί μια εικαστική παιδεία που οδηγεί σε χειραφέτηση και κοινωνική 

ενεργοποίηση, προτείνονται τα εξής θεμέλια: 

 Κριτική Ανάλυση: Η καλλιτεχνική εκπαίδευση πρέπει να ενισχύσει τη συνείδηση του 

φοιτητή, καλλιεργώντας την ικανότητά του να αντιλαμβάνεται την τέχνη ως κοινωνική 

και πολιτική πράξη. 

 Διάλογος και Συν-δημιουργία: Το μάθημα τέχνης δεν είναι μονόλογος τεχνικής. Είναι 

ένας χώρος αμοιβαίας μάθησης, στον οποίο δάσκαλος και μαθητής είναι "συν-

ερευνητές" και "συν-δημιουργοί" (Freire, 2000). 

 Ηθική Ευθύνη: Ο καλλιτέχνης οφείλει να αναλαμβάνει πολιτική και ηθική στάση, 

αντιμετωπίζοντας τον κόσμο όχι ως διακοσμητικό φόντο, αλλά ως πεδίο 

μετασχηματισμού. 

 Ανταπόκριση στις Ανάγκες του Λαού: Η τέχνη δεν πρέπει να αναπαράγει ελίτ αξίες. 

Οφείλει να συνομιλεί με τις πραγματικές ανάγκες της κοινωνίας και να καλλιεργεί την 

ελπίδα απέναντι στην απελπισία. 

6.3 Ο Ρόλος της Ζωγραφικής Εκπαίδευσης 

Η ζωγραφική εκπαίδευση μπορεί να συμβάλει ενεργά σε μια κριτική, δημοκρατική και 

κοινωνικά προσανατολισμένη παιδεία: 

 Καλλιεργώντας την ικανότητα παραγωγής εικόνων που διεγείρουν διάλογο και 

προκαλούν σκέψη 
 Εκπαιδεύοντας καλλιτέχνες να αντιλαμβάνονται τις ιδεολογικές δυνάμεις που δρουν 

μέσα και γύρω από τα έργα τους 

 Εμπνέοντας δημιουργούς που δε φοβούνται να διεκδικήσουν έναν καλύτερο κόσμο 

μέσω της τέχνης τους 

Όπως σημειώνει ο Freire (2005), «δεν διδάσκουμε απλώς για να μεταφέρουμε γνώσεις, αλλά για 

να οικοδομήσουμε τη δυνατότητα μεταμόρφωσης του κόσμου». Σε αυτήν την αποστολή, η 

ζωγραφική είναι όπλο, γλώσσα και πράξη. 

6.4 Συνοπτική Πρόταση Προγράμματος Σπουδών για μια Χειραφετητική 

Εικαστική Παιδεία 

Η ανάγκη για μια χειραφετητική εικαστική παιδεία καθιστά απαραίτητη την αναθεώρηση της 

δομής και του περιεχομένου των υφιστάμενων προγραμμάτων σπουδών. Μια τέτοια πρόταση 

πρέπει να υπερβαίνει την απλή τεχνική κατάρτιση και να αναδεικνύει την πολιτική, κοινωνική 

και αισθητική διάσταση της τέχνης στον δημόσιο χώρο. 

Δομικά Στοιχεία Προγράμματος 

1. Θεωρητικές Ενότητες: 
o Τέχνη και Δημόσια Σφαίρα (Habermas, Mitchell) 

o Αισθητική του Υψηλού (Longinus, Kant, Lyotard, Žižek) 

o Παιδαγωγική της Απελευθέρωσης (Freire) 



o Ιδεολογία και Πρόσληψη της Τέχνης (Marx, Benjamin) 

2. Εργαστηριακές Ενότητες: 
o Δημιουργία έργων με κοινωνικό/πολιτικό περιεχόμενο 

o Ανάλυση έργων street art & δημόσιας παρέμβασης 

o Ψηφιακή δημόσια τέχνη και augmented reality 

3. Διαθεματικές Συνδέσεις: 
o Κοινωνιολογία της Τέχνης 

o Ανθρωπολογία του Χώρου 

o Επικοινωνία και Δημόσια Πολιτική 

4. Συμμετοχικά Projects: 
o Δημόσιες εικαστικές παρεμβάσεις σε αστικό περιβάλλον 

o Συνεργασία με τοπικές κοινότητες (σχολεία, κοινωνικές δομές) 

Εκπαιδευτικοί Στόχοι 

 Ανάπτυξη κριτικής καλλιτεχνικής συνείδησης 

 Καλλιέργεια κοινωνικής ενσυναίσθησης 

 Ικανότητα παρέμβασης στον δημόσιο λόγο μέσω εικόνας 

 Ανάδειξη της τέχνης ως πράξη μετασχηματισμού και όχι διακόσμησης 

Αναμενόμενες Επιπτώσεις 

 Δημιουργία αποφοίτων που: 

o Συμμετέχουν ενεργά στον δημόσιο διάλογο 

o Παράγουν έργα με ηθικό και κοινωνικό πρόσημο 

o Διαμορφώνουν την τέχνη ως πολιτισμική φωνή του καιρού τους 

 Αναζωογόνηση του δημόσιου χώρου ως πεδίου επικοινωνίας, όχι κατανάλωσης 

 Σύνδεση καλλιτεχνικής έκφρασης με κοινότητες και εμπειρία 

Αυτό το πρόγραμμα δεν υπόσχεται τελειότητα. Υπόσχεται ουσία, συνοχή και αντίσταση. 

Επειδή, όπως θα έλεγε ο Freire, «δεν υπάρχει πράξη αγάπης δίχως αγώνα για απελευθέρωση». 

6.5 Η Τέχνη ως Πράξη Ελπίδας: Προς μια Δημοκρατική Αισθητική 

Η τέχνη στον δημόσιο χώρο δεν είναι απλώς πράξη αισθητικής έκφρασης — είναι πράξη 

ελπίδας. Η δυνατότητα να δημιουργηθεί μια εικόνα σε κοινόχρηστο χώρο, η δύναμη να 

"τοποθετηθεί" κάτι όμορφο, προκλητικό ή θεραπευτικό εκεί όπου όλοι μπορούν να το δουν, 

αποτελεί από μόνη της μια πράξη πίστης στην κοινή εμπειρία. 

Όπως υποστηρίζει ο Freire (2005), «η ελπίδα δεν είναι απλώς επιθυμία. Είναι πράξη που 

σπρώχνει την πραγματικότητα προς αυτό που ακόμη δεν είναι». Αυτή η πίστη στο "όχι ακόμη", 

η πράξη δημιουργίας εν μέσω καταπίεσης, κυνισμού ή αδιαφορίας, είναι ίσως η βαθύτερη μορφή 

τέχνης. Κάθε τοιχογραφία που εμφανίζεται σε μια υποβαθμισμένη συνοικία, κάθε εικαστική 

χειρονομία ενάντια στη σιωπή, αποτελεί πράξη αισθητικής εναντίωσης και πρότασης ενός 

αλλιώτικου κόσμου. 



Καθημερινές Πράξεις Αισθητικής Αντίστασης 

Η τέχνη στον δημόσιο χώρο δεν περιορίζεται στα «μεγάλα έργα». Εικόνες φτιαγμένες με 

κιμωλία, φράσεις σε έναν παλιό τοίχο, προσωρινές εγκαταστάσεις σε πάρκα — όλα είναι μορφές 

μικρής κλίμακας ελπίδας. 

Η Hannah Arendt (1958) έγραφε πως η πολιτική αρχίζει όταν δρούμε μαζί στον κόσμο. 

Μπορούμε να πούμε πως η τέχνη, όταν προβάλλεται δημόσια, είναι μορφή πολιτικής πράξης 

— μια πράξη που διεκδικεί την ύπαρξη του άλλου και την κοινότητα του βλέμματος. 

Η Δημοκρατική Αισθητική 

Η έννοια της δημοκρατικής αισθητικής αντιστρέφει την παραδοσιακή ιεραρχία «υψηλής» και 

«χαμηλής» τέχνης. Δεν ενδιαφέρεται μόνο για την τελειότητα της μορφής, αλλά για: 

 Την πρόσβαση: ποιος μπορεί να τη δει 

 Τη συνάφεια: ποιος μπορεί να ταυτιστεί 

 Τη δράση: ποιος κινητοποιείται μετά την εμπειρία 

Είναι αισθητική που δεν φοβάται τη συγκίνηση, τη διαφωνία ή την ατέλεια. Είναι πολιτικά 

εύφλεκτη, γιατί αντιμετωπίζει το βλέμμα ως εργαλείο δημοκρατίας: «αν μπορώ να σε κοιτάξω 

και να με κοιτάξεις — υπάρχουμε». 

Η Τέχνη ως Υπόσχεση: Μελλοντικότητα και Ρήξη 

Ο Ernst Bloch (1959) μίλησε για το "ακόμα όχι". Η τέχνη, σύμφωνα με τη θεωρία του, είναι 

υπόσχεση μιας πραγματικότητας που δεν υπάρχει ακόμη — μα οφείλει να υπάρξει. Αυτό το 

στοιχείο της μελλοντικότητας είναι κρίσιμο για την καλλιτεχνική εκπαίδευση: διδάσκουμε όχι 

μόνο τεχνικές, αλλά τρόπους να φανταζόμαστε τον κόσμο αλλιώς. 

Όπως λέει και η Sara Ahmed (2010), η αισθητική είναι τρόπος να κατευθύνουμε το συναίσθημα, 

να προσανατολίσουμε το σώμα, να δούμε πού πηγαίνουμε. Μια ζωγραφιά στον δημόσιο χώρο 

που κάνει κάποιον να σταματήσει το βήμα του και να αναρωτηθεί, δεν είναι διακοπή. Είναι 

αρχή. 

Η παρουσία του καθρέφτη στην εικόνα «Η Τελετή της Μνήμης» (Παράρτημα Β) λειτουργεί ως 

συμβολικό στοιχείο ενδοσκόπησης, ενισχύοντας την έννοια του αναστοχασμού που αναλύεται 

στο παρόν υποκεφάλαιο. Το εικαστικό στοιχείο δεν λειτουργεί απλώς ως διακοσμητικό, αλλά ως 

ενεργό μέσο ερμηνείας της ψυχικής διεργασίας. 

Σύνδεση με την Εκπαίδευση 

Η πρόταση μιας δημοκρατικής εικαστικής παιδείας δεν βασίζεται σε ουτοπικές γενικολογίες. 

Βασίζεται σε πολύ συγκεκριμένες επιλογές: 

 Να επιτρέψουμε στους φοιτητές να επινοούν και όχι απλώς να "εκτελούν" 



 Να καλλιεργήσουμε τη φαντασία ως πράξη πολιτικής 

 Να τους δείξουμε ότι μια εικόνα μπορεί να είναι φωνή, και ότι η σιωπή δεν είναι 

πάντοτε επιλογή 

Η εκπαίδευση της ζωγραφικής σε αυτό το πλαίσιο δεν αφορά την "καριέρα καλλιτέχνη", αλλά 

την ανάληψη αισθητικής ευθύνης απέναντι στον κόσμο. 

Τελική Σκέψη 

Αν κάθε δημόσιο έργο τέχνης είναι μια πρόσκληση σε συμμετοχή, τότε κάθε μάθημα 

ζωγραφικής μπορεί να είναι μια άσκηση δημοκρατίας. Αν η τέχνη μπορεί να εκφράσει το 

άφατο, τότε ο δημόσιος χώρος είναι το πεδίο όπου η έκφραση γίνεται πράξη. 

Όχι επειδή είναι τέλεια, αλλά επειδή είναι αληθινή, ελπιδοφόρα και μοιρασμένη. 
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📁 Παράρτημα Β: Επτά Εικαστικές Σπουδές στην Αίγλη και 

τον Τρόμο της Μπάθορυ 

(Πρωτότυπα ζωγραφικά έργα του Ευάγγελου Τσιότα με ερμηνευτικό σχολιασμό) 

🔰 Εισαγωγή 

Το παρόν Παράρτημα περιλαμβάνει πέντε πρωτότυπα έργα ζωγραφικής, φιλοτεχνημένα από τον 

υπογράφοντα, εμπνευσμένα από την ιστορική και μυθική φιγούρα της Ελίζαμπεθ Μπάθορυ. Τα 

έργα αποτελούν εικαστικές παραβολές για την εξουσία, τη μνήμη, τη βία και την 

(γυναικεία) ορατότητα στον δημόσιο χώρο. Εκκινώντας από την παράδοση της σκοτεινής 

αισθητικής, τα έργα εντάσσονται στο πλαίσιο της εργασίας ως παρεμβατικοί «εικαστικοί 

λόγοι», συνομιλώντας με τις θεωρητικές έννοιες της ιδεολογίας, του Υψηλού, της δημοκρατικής 

αισθητικής και της καλλιτεχνικής παιδείας ως πράξη χειραφέτησης. 

🎨 Πίνακας 1 – "Εμβύθιση" 

 Τεχνικά στοιχεία: Ακρυλικά σε καμβά, 70×100 εκ., 

Ευάγγελος Τσιότας (2025) 

 Σχόλιο: Μια γυναικεία φιγούρα βυθίζεται με φόρεμα στο νερό, 

περιβαλλόμενη από κόκκινες, πράσινες και μπλε υφές. Το έργο 

αντηχεί την έννοια της υπαρξιακής εξομολόγησης και 

υποβρύχιας μεταμόρφωσης. Η απόδοση του υδάτινου χώρου 

ως ενδιάμεσης κατάστασης τοποθετεί την Μπάθορυ ανάμεσα 

στη ζωή και στον θρύλο — στην αισθητική της αιώρησης.  

 

 



🎭 Πίνακας 2 – "Η Κατοπτρική Πράξη" 

 Τεχνικά στοιχεία: Ακρυλικά σε καμβά, 90×120 εκ., 

Ευάγγελος Τσιότας (2025) 

 Σχόλιο: Δύο γυναικείες μορφές συνυπάρχουν σε τεταμένο 

τελετουργικό σκηνικό. Ο καθρέφτης στο βάθος γίνεται 

συνεργός και μάρτυρας. Το έργο αναδεικνύει την 

πολλαπλότητα του Υποκειμένου, και ενσαρκώνει την έννοια 

του σημείου ραφής (Žižek), εκεί που ο μύθος συγκαλύπτει 

την επιθυμία και το τραύμα. 

 

 

✋ Πίνακας 3 – "Το Χέρι που Δεν Αγγίζει" 

 Τεχνικά στοιχεία: Ακρυλικό σε καμβά, 70×100 εκ., Ευάγγελος 

Τσιότας (2025) 

 Σχόλιο: Η απομονωμένη κίνηση ενός απλωμένου χεριού 

συμβολίζει την αποτυχία του διαλόγου και την ψυχική 

αποξένωση του δημόσιου καλλιτέχνη. Η σκηνογραφία θυμίζει 

σκηνή εξομολόγησης ή έκκλησης προς μια αόρατη εξουσία. Το 

έργο σχετίζεται με τις θεωρίες της παραμορφωμένης 

επικοινωνίας και του ιδεολογικού κενού. 

 

 

🔪 Πίνακας 4 – "Η Τελετουργία" 

 Τεχνικά στοιχεία: Ακρυλικό σε καμβά, 120×120 εκ., 

Ευάγγελος Τσιότας (2025) 

 Σχόλιο: Η Μπάθορυ εδώ εμφανίζεται ως τελετουργικό 

σώμα – μια ιέρεια ισχύος σε απόλυτη σιγή. Το μαχαίρι 

δεν είναι όργανο φόνου, αλλά υπαινικτικό σύμβολο 

εξουσιοδότησης. Το έργο δανείζεται από το Υψηλό και 

την εικαστική λιτότητα της αφαίρεσης την ένταση της 

μορφής χωρίς ανάγκη αφήγησης. 

 

 



🔥 Πίνακας 5 – "Η Πύρινη Εξομολόγηση" 

 Τεχνικά στοιχεία: Μικτή τεχνική, 120×120 εκ., 

Ευάγγελος Τσιότας (2025) 

 Σχόλιο: Η καύση της γυναικείας φιγούρας δεν είναι 

τιμωρία· είναι συμβολική ανάδυση μέσα από τις 

φλόγες της δημόσιας ιδεολογίας. Η χρήση μάσκας, το 

τελετουργικό σκηνικό και η στάση υποδεικνύουν το 

αιώνιο ερώτημα: «ποια φωνή αξίζει να ακουστεί στον 

δημόσιο χώρο;». Η σύνδεση με τις θεωρίες της 

πολιτισμικής ηγεμονίας και της δημοκρατικής 

αισθητικής είναι πολυεπίπεδη. 

 

 

🎭 Πίνακας 6 – "Διττή Γυναικεία Φιγούρα" 

 

 Τεχνικά στοιχεία: Ακρυλικά σε καμβά, 70×100 εκ., 

Ευάγγελος Τσιότας (2025) 

 Σχόλιο: Το έργο διερευνά τη δυαδικότητα της 

ανθρώπινης ψυχής — την εσωτερική σύγκρουση 

ανάμεσα στην ηρεμία και την ταραχή, στη μνήμη και την 

πραγματικότητα, στην αποδοχή και την αμφιβολία. Η 

σύνθεση και ο φωτισμός ενισχύουν την ψυχολογική 

ένταση, προσδίδοντας βάθος και δραματικότητα.  Η 

δραματική αντίθεση ανάμεσα στις δύο γυναικείες μορφές 

—η μία σε κατάσταση έντασης και η άλλη σε γαλήνη— 

λειτουργεί ως εικαστική μεταφορά για την πάλη 

ανάμεσα στο συνειδητό και το ασυνείδητο, στο τραύμα 

και την εξιδανικευμένη μνήμη, ή ακόμη και στην 

κοινωνική προσποίηση έναντι της εσωτερικής αλήθειας. 

 

 

🔥 Πίνακας 7 – " Η Τελετή της Μνήμης" 

 Τεχνικά στοιχεία: Ακρυλικό σε καμβά, 300×200 εκ., Ευάγγελος Τσιότας (2025) 



 Σχόλιο Ο τίτλος αυτός ενσωματώνει την αίσθηση του συλλογικού βιώματος, της 

απώλειας και της ενδοσκόπησης που αποπνέει η σύνθεση. Η λέξη «τελετή» παραπέμπει 

στην ιερότητα της στιγμής, ενώ η «μνήμη» λειτουργεί ως θεματικός σύνδεσμος με το 

θεωρητικό μέρος της εργασίας. 🔗 Σύνδεση με το Θεωρητικό Μέρος 

 Η εικόνα «Η Τελετή της Μνήμης» λειτουργεί ως εικαστική συμπύκνωση των εννοιών 

που αναλύονται στο θεωρητικό πλαίσιο της εργασίας: 

 Συλλογική Μνήμη και Τελετουργία: Όπως αναπτύσσεται στο Κεφάλαιο 1, η μνήμη 

δεν είναι μόνο ατομική αλλά και συλλογική. Οι έξι γυναικείες μορφές, σε κυκλική 

διάταξη, παραπέμπουν σε αρχαίες τελετουργίες πένθους ή κάθαρσης, όπου η κοινότητα 

συμμετέχει ενεργά στην επεξεργασία της απώλειας. 

 Το Σώμα ως Φορέας Εμπειρίας: Στο Κεφάλαιο 2, εξετάζεται η σωματικότητα ως μέσο 

έκφρασης και αποτύπωσης του τραύματος. Η στάση των σωμάτων στην εικόνα — 

γονατισμένα, σκυμμένα, στραμμένα προς το κόκκινο στοιχείο — αποτυπώνει την ένταση 

της εμπειρίας και την εσωτερική διεργασία της θλίψης. 

 Ο Καθρέφτης ως Σύμβολο Ενδοσκόπησης: Στο Κεφάλαιο 3, η έννοια της 

αυτοπαρατήρησης και της αναζήτησης ταυτότητας αναδεικνύεται μέσα από το μοτίβο 

του καθρέφτη. Η παρουσία του στην εικόνα ενισχύει την ιδέα της εσωτερικής 

αναμέτρησης και της ανάγκης για αναστοχασμό. 

 Το Τοπίο ως Ψυχικό Τοπίο: Το δραματικό παραθαλάσσιο σκηνικό, με τα βράχια και 

τον ταραγμένο ουρανό, λειτουργεί ως αντανάκλαση της ψυχικής κατάστασης των 

μορφών. Η φύση δεν είναι απλώς φόντο, αλλά ενεργός συμμετέχων στη συναισθηματική 

φόρτιση της σκηνής. 

  

 


