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Εισαγωγή

Με την παρούσα εργασία, στοχεύω να διερευνήσω το θεσμικό πλαίσιο και τους

τρόπους διδασκαλίας του σύγχρονου και του δημιουργικού χορού στο εκπαιδευτικό

σύστημα της Κύπρου. Αφορμή για την επιλογή του θέματος και την εκπόνηση της

έρευνας, αποτέλεσαν η ενασχόλησή μου με τον χορό από την παιδική μου ηλικία και η

βιωματική επαφή μου με τον σύγχρονο χορό, στη διάρκεια των σπουδών μου στο

Παιδαγωγικό Τμήμα Προσχολικής Εκπαίδευσης του Πανεπιστημίου Θεσσαλίας. Η

επιλογή του θέματος σχετίζεται επίσης, με την πρόθεσή μου να κατανοήσω τον χορό

μέσα από μια βιβλιογραφική ανασκόπηση και στη συνέχεια να διερευνήσω το πλαίσιο

της διδασκαλίας του χορού στην Κύπρο, όπου θα ήθελα να ασχοληθώ με την

εκπαιδευτική διαδικασία και πρακτική του χορού σε παιδιά προσχολικής ηλικίας, αλλά

και ευρύτερα.

Από την επαφή μου με τον σύγχρονο χορό στα μαθήματα του Τμήματος, την

ενεργό συμμετοχή μου σε πολιτιστικές εκδηλώσεις στην πόλη του Βόλου, καθώς και τη

μελέτη της συναφούς βιβλιογραφίας, συνειδητοποίησα ότι ο χορός είναι μια μορφή

διαχρονικής και διαπολιτισμικής έκφρασης. Η αλληλεπιδραστική σχέση που

αναπτύσσουν οι άνθρωποι μέσω της κίνησης του σώματος που αναπτύσσεται δυναμικά

στον χώρο και τον χρόνο, αποτελούν βασικό μέσον έκφρασης και αναδεικνύουν πολλές

και διαφορετικές απόψεις της ανθρώπινης εμπειρίας.

Με την εργασία μου ελπίζω να συνεισφέρω, στο βαθμό που είναι εφικτό, ώστε να

γίνει κατανοητή η ιστορία του χορού μέσω ιστορικών αναδρομών ανά τους αιώνες,

όπως και η αλληλένδετη σχέση του με τη δημιουργική και συναισθηματική έκφραση

των ανθρώπων.

Σύνοψη των κεφαλαίων

Η εργασία αποτελείται από δύο μέρη: το θεωρητικό και το βιωματικό. Το πρώτο μέρος

περιλαμβάνει τέσσερα κεφάλαια, στα οποία περιγράφεται η ανάπτυξη και εξέλιξη του

χορού σε διάφορες χρονικές περιόδους. Στο δεύτερο μέρος, το ερευνητικό, γίνεται

απόπειρα συλλογής πληροφορίων μέσω συνεντεύξεων για το πώς εντάσσεται ο χορός

στο εκπαιδευτικό σύστημα της Κύπρου, ταυτόχρονα ως διδακτική μέθοδος και ως

μέσον καλλιτεχνικής δημιουργίας.
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Το πρώτο κεφάλαιο πραγματεύεται την εξέλιξη του χορού σε διαφορετικές ιστορικές

περιόδους και ειδικότερα στους πρώιμους πολιτισμούς έως και την εποχή του

Μεσαίωνα.

Στο δεύτερο κεφάλαιο γίνεται αναφορά για τον χορό την περίοδο της

Αναγέννησης και αναλύονται βασικοί άξονες που σχετίζονται με τον κλασικό χορό ή

μπαλέτο, καθώς και πιο ειδικευμένα, παρατίθενται πληροφορίες σχετικά με το ρωσικό

μπαλέτο.

Στο τρίτο κεφάλαιο παρατίθενται στοιχεία για τον Μοντέρνο ή Σύγχρονο χορό

κατά τον 20ό αιώνα και κάποιοι από τους βασικούς εκπροσώπους του συγκεκριμένου

είδους χορού.

Στο τέταρτο κεφάλαιο εξετάζεται ο Μεταμοντέρνος χορός και οι ιδεολογικές και

αισθητικές αντιλήψεις γύρω από αυτόν, όπως και σημαντικοί του εκπρόσωποι.

Στο δεύτερο μέρος (το βιωματικό) και συγκεκριμένα στο πρώτο κεφάλαιο,

παρατίθεται η περιγραφή της μεθοδολογίας της έρευνας, της χρονικής διάρκειας, των

μέσων συλλογής δεδομένων και των χαρακτηριστικών των ατόμων που συμμετείχαν

στην έρευνα.

Στο δεύτερο κεφάλαιο, ακολουθούν οι συνεντεύξεις προσώπων που σχετίζονται

και διδάσκουν το χορό σε παιδιά και ενήλικες. Μας παραθέτουν τις προσωπικές τους

εμπειρίες, μεταφέροντάς μας το πνεύμα αγάπης και αφοσίωσης προς την τέχνη του

χορού.

Στο τρίτο κεφάλαιο του βιωματικού μέρους, γίνεται ερμηνευτική ανάλυση και

συζήτηση για τα αποτελέσματα της ερευνητικής διαδικασίας και παρατίθενται τα

γενικά συμπεράσματα.

Η εργασία ολοκληρώνεται με την παράθεση της Βιβλιογραφίας και του

Παραρτήματος, στο οποίο παρουσιάζεται φωτογραφικό υλικό από το αντιρατσιστικό

δρώμενο, που διοργάνωσε το Πανεπιστήμιο Θεσσαλίας με τη σύμπραξη της κ.

Τσουβαλά και του κ. Μάγου, Επίκουρων καθηγητών του Τμήματος Προσχολικής

Εκπαίδευσης, καθώς και ενδεικτικές φωτογραφίες από τις εκπαιδευτικές και

καλλιτεχνικές δράσεις των ατόμων που συμμετείχαν στην έρευνα.
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Κεφάλαιο 1: Ιστορική ανασκόπηση του χορού

Εισαγωγικά

Για να κατανοήσουμε πώς λειτουργούσε ο χορός στους διάφορους πολιτισμούς ανά

εποχή, αρχικά είναι αναγκαίο να κατανοήσουμε τι ονομάζουμε χορό. Από τη

βιβλιογραφική μελέτη διαπιστώνεται ότι ένας ορισμός της έννοιας του χορού δεν είναι

ούτε βοηθητικός, αλλά ούτε και είναι εύκολο να βρεθεί. Παρόλα αυτά, μπορούμε να

κατανοήσουμε την έννοια του χορού χωρίς να την ορίσουμε (για παράδειγμα, τον χρόνο

τον μετράμε, ενώ δυσκολευόμαστε να τον ορίσουμε), γιατί καθορίζουμε τις έννοιες

μέσα από συγκρίσεις, αντιθέσεις και παραδείγματα.

Σε γενικές γραμμές, ο χορός ως τέχνη, φαίνεται να έχει ενσωματωθεί στην

πολιτισμική διαδικασία και έκφραση πολλών οργανωμένων κοινωνιών σε πολλά μέρη

του κόσμου, αρκετές χιλιετίες π.Χ. Ωστόσο όσον αφορά την Ευρώπη, τα θεμέλια του

χορού φαίνεται να έθεσαν οι αρχαίοι πολιτισμοί της Ελλάδας και της Ρώμης.

Ο χορός είναι ένα είδος κίνησης που έχει αισθητική αξία και δεν εκπέμπει απλά

μια πληροφορία (τα κοστούμια και οι φωτισμοί δεν μας αποδεικνύουν απαραίτητα ότι

το θέαμα που βλέπουμε είναι χορός και όχι κάτι άλλο, όπως μια επίδειξη γυμναστικής),

αλλά είναι ένα μέσο έκφρασης, επικοινωνίας, ένας λόγος που βγαίνει από το σώμα.

Αυτό που διαφοροποιεί το χορό από τη γυμναστική, είναι το περιεχόμενο μέσα στο

οποίο οι δραστηριότητες εκτυλίσσονται και κατανοούνται και οι έννοιες που

χρησιμοποιούνται για την κριτική και κατανόηση αυτών των δραστηριοτήτων.

Η Ελευθερία Κουρούπη (1999: 67), έχει συνοψίσει τις ιδιότητες του χορού με τα εξής

λόγια:

«Ο χορός είναι το αποτέλεσμα μιας μοναδικής εσωτερικής κίνησης, μιας παρόρμησης,

ενός σκιρτήματος που, με τη συνεργασία του συναισθήματος και της σκέψης, οδηγεί σε

μια βαθιά σημασία. Αυτή η κίνηση μεταδίδει μια υποκειμενική αλήθεια, μια προσωπική

ανακάλυψη, μια θεμελιώδη ευτυχία. Απαραίτητες βέβαια συνιστώσες για την επίτευξη

αυτού είναι η ψυχοσωματική ενότητα και η αμοιβαιότητα».

Όσον αφορά το περιεχόμενο του χορού, ως μια μορφή τέχνης, οι συμμετέχοντες

είναι δεσμευμένοι με την καλλιτεχνική παράσταση όταν παρουσιάζουν χορό και
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παρατηρούν χορό για να τον εκτιμήσουν ως καλλιτεχνικό, αισθητικό και πολιτισμικό

φαινόμενο (Smith, 1994: 48).

Από τις παραπάνω συνοπτικές πληροφορίες, μπορούμε να αντιληφθούμε ότι ο

χορός δεν σημαίνει αποκλειστικά διασκέδαση, αλλά πρόκειται για μία σύμπραξη

σώματος και πνεύματος με στόχο την έκφραση. Για αυτό το λόγο, αποτελεί μία

πανάρχαια τέχνη που ενώνει λαούς και φανερώνει τον πολιτισμό τους. Ας ασπαστούμε

λοιπόν την άποψη του Κομφούκιου: «Δείξτε μου πώς χορεύει ένας λαός και θα σας πω

αν ο πολιτισμός του είναι άρρωστος ή υγιής» (Κομφούκιος στο Γκαρωντύ, 2008: 180).

1.1. Ο χορός στους πρώιμους πολιτισμούς

Στους πρώιμους πολιτισμούς, ο χορός αποτελούσε ένα σημαντικό μέσο έκφρασης για

τους λαούς. Κατά την πρώιμη εποχή, οι κοινωνίες δυσκολεύονταν να εξασφαλίσουν τα

αγαθά που θα κάλυπταν τις βασικές βιοτικές τους ανάγκες. Οι άνθρωποι μοχθούσαν για

να επιβιώσουν, έτσι γίνονταν γεωργοί  και κυνηγοί για να μπορούν να συντηρήσουν τις

ομάδες όπου ανήκαν. Γι΄ αυτούς τους λαούς ο χορός αποτελούσε αναπόσπαστο τμήμα

της καθημερινής τους ζωής, αλλά η χρήση του γινόταν για διαφορετικούς λόγους. Τον

ενσωμάτωναν σε διάφορες τελετές, στη διαδικασία της αναπαραγωγής, κατά την

επικοινωνία, όπως και για θεραπευτικούς λόγους. Βέβαια, πρέπει να αναφέρουμε, ότι

υπάρχει διαφοροποίηση μεταξύ των προγενέστερων λαών και των μεταγενέστερων

σχετικά με την απόδοση του χορού. Στους πρώιμους πολιτισμούς, η χορευτική

δραστηριότητα δεν συνδεόταν τόσο με την ψυχαγωγία, καθώς οι λαοί εκείνη την εποχή,

κόπιαζαν για να καλύψουν τόσο τις ατομικές όσο και τις οικογενειακές τους ανάγκες.

Επομένως, δεν υπήρχε ελεύθερος χρόνος για να αναπτυχθούν ψυχαγωγικές

δραστηριότητες. Όμως, πάντοτε, ο χορός συνόδευε τις λατρευτικές τελετές, καθώς και

τις θυσίες θρησκευτικού περιεχομένου.

Όσον αφορά την επικοινωνία των λαών της πρώιμης εποχής, γνωρίζουμε πως δεν

είχαν εξελίξει τον προφορικό τους λόγο, δηλαδή το επίπεδο της ομιλίας βρισκόταν σε

πρώιμο ακόμη στάδιο. Έτσι, ο χορός, ήταν αρωγός δύναμη στην επικοινωνία τους μέσω

χειρονομιών και σωματικών κινήσεων. Επιπλέον, αποτελούσε δίαυλο επικοινωνίας των

ανθρώπων με τις ανώτερες θεϊκές δυνάμεις στις οποίες πίστευαν. Με το νεύμα των

χεριών τους και τις αρμονικές χορευτικές κινήσεις του σώματός τους, απέδιδαν ικεσίες
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ή ευχαριστίες προς τον Θεό τους. Με την πάροδο των χρόνων, κάνουν τη εμφάνιση

τους οι λεγόμενοι σαμάνοι μάγοι, δηλαδή χορευτές που είχαν την ικανότητα να

βλέπουν οράματα και ο κόσμος τους είχε σε μεγάλη υπόληψη, γιατί πίστευαν ότι είχαν

την δυνατότητα να έρθουν κοντά σε πνεύματα  και να ακουστούν οι προσευχές τους.

Ποια ήταν όμως η πηγή έμπνευσης των χορευτών που ανήκαν στους πρώιμους

πολιτισμούς; Λέγεται πως ο πρωτόγονος άνθρωπος απέδιδε στα ζώα ανθρώπινες

ιδιότητες θεωρώντας ότι είναι ξεχωριστά όντα. Έτσι, εμπνεύστηκε από τις κινήσεις των

πουλιών και των ζώων γνωρίζοντας τις δυνατότητες του θηράματός του σαν κυνηγός

που ήταν. Για να παγιδεύσει το θήραμά του παρατηρούσε πρώτα τις κινήσεις του. Γι'

αυτό και είναι γνωστό, ότι οι πρώτες χορευτικές κινήσεις προήλθαν από την επαφή του

ανθρώπου με τα πουλιά. Στη συνέχεια, μελέτησε με λεπτομέρεια τα ζώα και τα

αναπαράστησε ζωγραφικά, χάραξε το ομοίωμά τους σε σπηλιές και δημιούργησε

ιστορίες σχετικά με αυτά. Φυσικά, υπάρχουν διαφορές ανάμεσα στους ανθρώπους και

τα ζώα, αφού οι άνθρωποι εντάσσουν στο χορό και τον συναισθηματικό παράγοντα,

που σχετίζεται με λύπες, χαρές και κυρίως αποδόσεις θρησκευτικής λατρείας. Η πίστη

αυτών των λαών στις υπέρτατες δυνάμεις ήταν τόσο ισχυρή, που επέλεγαν να θέσουν

τη ζωή τους σε κίνδυνο επιθυμώντας την πλήρη ένωσή τους με τις θεϊκές δυνάμεις.

Οι πρωτόγονοι χοροί παρουσιάζουν ενδιαφέρουσα θεματολογία, η οποία

περιλαμβάνει αναπαραστάσεις κινήσεων ζώων, πολέμου, ουράνιων σωμάτων και

άλλων στοιχείων της καθημερινότητας. Με την πάροδο των χρόνων, τέτοιου είδους

χοροί άρχισαν να χάνουν τα πρωταρχικά τους στοιχεία και την αυθεντικότητά τους. Σε

αρκετές χώρες, οι πρωτόγονοι χοροί τείνουν να εκλείψουν, εξαιτίας αυτού, γίνονται

προσπάθειες αναβίωσης και αναπαραγωγής τους στις σύγχρονες κοινωνίες,

στοχεύοντας στην διάδοσή τους και στη διατήρηση της πολιτιστικής κληρονομιάς των

λαών αυτών.

1.2. Ο χορός στην αρχαία Ελλάδα

Η τέχνη του χορού στη αρχαία Ελλάδα κατείχε πρωταρχική θέση και γνώριζε μεγάλο

σεβασμό. Αρκετοί φιλόσοφοι όπως ο Πλάτωνας, ο Αριστοτέλης, αναφέρουν στοιχεία

μέσα στα έργα τους για τη σχέση των αρχαίων Ελλήνων με το χορό, καθώς και πώς τον

ενσωμάτωναν στις περιστάσεις της καθημερινής τους ζωής.
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Πίστευαν οι αρχαίοι, ότι τα άστρα και οι πλανήτες του ουρανού εκτελούσαν κάποιου

είδους κοσμικό χορό. Οι αρχαίοι Έλληνες δεν αντιλαμβάνονταν το χορό σαν ξεχωριστή

υπόσταση. Αντί γι’ αυτό, ήταν στενά συνδεδεμένος με άλλα είδη εμπειριών. Έτσι η

λέξη «ορχείσθαι», που μεταφράζεται «χορεύω» είναι ρυθμικές κινήσεις από τα μέρη ή

και ολόκληρου του σώματος.. Επίσης η λέξη «Μουσική», η τέχνη των Μουσών

περιλάμβανε τη μουσική, την ποίηση και τον χορό που για τους Έλληνες εκείνης της

εποχής ήταν όλα μέρος του ίδιου πράγματος.

Οι πηγές για τον αρχαίο ελληνικό χορό είναι πολλές. Εκτός από τις φιλολογικές

πηγές, είναι τα λόγια από τα τραγούδια που γράφτηκαν για χορό, στίχοι ποίησης, όπως

για παράδειγμα τα Ομηρικά έπη, τα γραπτά των φιλοσόφων και μορφές γραπτού λόγου

από ιστορικούς διαφόρων χρονικών περιόδων. Οι αρχαιολογικές πηγές μας δίνουν

πληθώρα πληροφοριών όπου περιλαμβάνουν αγάλματα, ανάγλυφα, ξυλόγλυπτα,

τοιχογραφίες, πήλινα αγγεία, όπου απεικονίζονται χορευτικά στιγμιότυπα.

Όπως γράφει ο Werner Jaeger, στο έργο του Παιδεία, τo τραγούδι και ο χορός

χρησιμοποιούνταν στη μουσική εκπαίδευση της πρώιμης Ελλάδας. Αυτή τη λειτουργία

τους την έχασαν στον νέο, διανοητικό κόσμο, και επεβίωσαν (ιδιαίτερα στην Αθήνα)

μόνο ως υψηλά εκλεπτυσμένες μορφές τέχνης. Ωστόσο, όταν ο Πλάτων ασχολήθηκε με

τη διαμόρφωση του ήθους στη διάρκεια της πρώτης νεότητας, διαισθάνθηκε πως δεν

υπήρχε τίποτα στη σύγχρονη εκπαίδευση που μπορούσε να τα αντικαταστήσει. Στους

Νόμους του διακήρυξε ότι: «…ο χορός προέκυψε από τη φυσική επιθυμία των νεαρών

πλασμάτων να κινήσουν τα σώματά τους για να εκφράσουν διάφορα συναισθήματα και

ειδικά τη χαρά». Και συνεχίζει λέγοντας ότι «θα έπρεπε όλα τα παιδιά, αγόρια και

κορίτσια να είναι όμοια εκπαιδευμένα με ανώτερη μουσική και χορό».

Επίσης, ο Πλάτωνας στους Νόμους του αναφέρει ότι: «η αίσθηση της αρμονίας

και του ρυθμού που πράγματι συνθέτουν χορούς από τις φυσικές και ενστικτώδεις

κινήσεις, είναι χάρισμα των θεών και των Μουσών». Για τον Πλάτωνα, χορός και

μουσική ήταν μια ουσιαστική αλυσίδα κίνησης και ρυθμού, όπως η μελωδία υψώνεται

ή χαμηλώνει έτσι και το σώμα κινείται στο ρυθμό έχοντας μια υπέροχη αρμονία. Πιο

συγκεκριμένα, ο μεγάλος φιλόσοφος αναφέρει τα εξής: «Οφείλουμε να περάσουμε όλη

τη ζωή μας «παίζοντας» ορισμένα παιχνίδια -θυσία, τραγούδι και χορό- για να

κερδίσουμε την εύνοια των θεών, να προστατευτούμε από τους εχθρούς μας και να τους

νικήσουμε στη μάχη» (Burnet, 1900: 84).
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Με αυτόν τον τρόπο, ο Πλάτωνας επικεντρώνεται στα κύρια τελετουργικά καθήκοντα

του ευσεβούς πολίτη. Στην πραγματικότητα, η λέξη νόμος διαθέτει ένα μουσικό νόημα

(μελωδία) και ο Πλάτωνας αναφέρεται στη μουσική έννοια της λέξης σε σχέση με τον

κιθαρωδικό νόμο, που συνδέεται με τον Τέρπανδρο και τη δωρική Σπάρτη. Ας

σημειωθεί εδώ, ότι οι παραδοσιακές μουσικές συνθέσεις της Σπάρτης χρησίμευσαν ως

πρότυπα για την πόλη του Πλάτωνα. 'Όπως ο πολιτικός νόμος είναι βάση για την

κοινωνική τάξη, έτσι και ο μουσικός νόμος είναι η βάση του χορού και της ηθικής

τάξης στο πολιτικό σώμα.

Ο Πλάτωνας, ανάλογα με το χαρακτήρα του κάθε χορού, τους διαιρεί σε τρεις

κατηγορίες:

α) τους Πολεμικούς, β) τους Θρησκευτικούς, γ) τους Ειρηνικούς.

Οι πολεμικοί χοροί είχαν σκοπό την προπαρασκευή των ανδρών για τον πόλεμο

και τους αγώνες. Ο αρχαιότερος πολεμικός χορός είναι ο χορός των «Κουρητών». Ένας

επίσης από τους πιο σπουδαίους χορούς είναι ο «Πυρρίχιος», που κατά τον Πλάτωνα

είναι μια μίμηση του πολέμου, μια αναπαράσταση των φάσεων του με τη συνοδεία

αυλού ή λύρας και τραγουδιών. Η ονομασία του προέρχεται από τη λέξη «πυρ» και

σημαίνει τον κόκκινο χορό, καθώς, οι χορευτές χόρευαν πάνοπλοι. Πολλοί από τους

πολεμικούς χορούς μετατρέπονται σε θρησκευτικούς (π.χ. διονυσιακοί χοροί όπως ο

διθύραμβος). Για τους θρησκευτικούς χορούς επίσης υπάρχουν αρκετές πληροφορίες.

Σχεδόν όλοι αυτοί οι χοροί είχαν ιδιαίτερη μυστικιστική σημασία και προσπαθούσαν να

περάσουν μηνύματα στους ανθρώπους στο να μπορέσουν να δουν ότι αποτελούν και

αυτοί αναπόσπαστο κομμάτι της φύσης. Ο άνθρωπος μπορεί να χορεύει την εξέλιξη την

προσωπική, την εξέλιξη της ψυχής, την εξέλιξη του Σύμπαντος και η ιστορία μας

δείχνει κυκλικούς χορούς ή σπειροειδής μορφής. Ακόμα και σήμερα σε διάφορα μέρη

της Ελλάδας, χορεύεται ο χορός του Θησέα ή ο χορός του Λαβύρινθου. Παρενθετικά,

στους παραδοσιακούς δημοτικούς μας χορούς λέγεται ότι η παραλλαγή του είναι ο

χορός Γέρανος. Δεν υπάρχουν στην αρχαιότητα μυστήρια και θρησκευτικές τελετές που

να μη συνοδεύονται από χορευτικές κινήσεις.

Όσοι δε, θεμελίωσαν τέτοια μυστήρια, (όπως ο Ορφέας) ήταν απαραίτητο να

μυηθούν στο ρυθμό και στο χορό. Οι χοροί αυτοί εκτελούνται από πιστούς άνδρες και

γυναίκες γύρω από το βωμό της εκάστοτε θεότητας με συνοδεία από ειδικά τραγούδια

και ύμνους στους οποίους μάλιστα οφείλουν συχνά το όνομά τους. Κάποιοι από αυτούς
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είναι οι ακόλουθοι: ο Παιάν, που τον τραγουδούσαν και τον χόρευαν στην αρχή προς

τιμή του Απόλλωνα και ήταν μία δέηση ή μια προσευχή για την καταπολέμηση των

ασθενειών. Οι Διονυσιακοί χοροί που είχαν το οργιαστικό τυπικό προσπαθώντας να

φτάσουν όσο το δυνατό πιο πολύ τους Βάκχους και τις Μαινάδες. Ακόμη, υπάρχουν

πλήθος από χορούς που χόρευαν οι γυναίκες προς τιμή της εκάστοτε θεότητας, όπως τα

Άνθεα και τα Παρθένεια που ήταν αφιερωμένα στην Ήρα, ο χορός των Πεπλοφόρων

για τη Δήμητρα, κατά τη διάρκεια του οποίου, οι γυναίκες- χορεύτριες φορούσαν πέπλα

σε ανάμνηση της θεάς που καλυμμένη με πέπλο αναζητούσε την κόρη της.

Παρόλα αυτά, η σταδιακή αλλαγή του χορού στην ιστορική του διαδρομή, έχει

επηρεαστεί από πολλά γεγονότα. Για παράδειγμα, οι κατακτήσεις του Μεγάλου

Αλεξάνδρου στην ανατολή, εισήγαγαν ασιατικές επιρροές στον ελληνικό χορό. Ακόμη,

η πρόσμειξη διαφορετικών πολιτιστικών στοιχείων, λόγω της πολυπολιτισμικότητας

που επικρατούσε στη Ρώμη, αλλά και οι διαφορετικές γλώσσες που μιλούσαν οι

κάτοικοι διαφόρων περιοχών, τελικά ήταν ο λόγος που οδήγησε στην κατάργηση της

επικοινωνίας μέσω του λόγου. Ως εκ τούτου, δημιουργήθηκε παράλληλα, η τέχνη της

παντομίμας, μια οριακή τεχνική, στην οποία οι κινήσεις αντικαθιστούν λέξεις. Ο

χορευτής της παντομίμας είχε την ικανότητα να αναπαριστά με ποικίλες χειρονομίες,

κινήσεις και εκφράσεις του προσώπου μια ολόκληρη ιστορία σε μικρές πράξεις, χωρίς

τη χρήση του λόγου, παρά μόνο μέσω της εκφραστικότητας του σώματός του.

1.3. Ο χορός στην Αρχαία Ρώμη

Για τον Ρωμαϊκό πολιτισμό, ο χορός δεν ήταν τόσο σπουδαίος όσο για τον ελληνικό, αν

και δανείστηκε κάποια ελληνικά στοιχεία. Με τις ελληνικές επιρροές στον ρωμαϊκό

πολιτισμό, ευνοήθηκε ο χορός περισσότερο στον τομέα της παιδείας, γεγονός όμως που

άρχισε σταδιακά να αλλάζει με την πάροδο των χρόνων, καθιστώντας το θέατρο ως

κύρια πηγή έμπνευσης.

Οι αριστοκράτες της Ρώμης δανείζονταν πολλά στοιχεία από τους Έλληνες και

αυτό φαινόταν από το γεγονός ότι προσλάμβαναν Έλληνες δασκάλους, για την

εκμάθηση της ελληνικής γλώσσας. Με τον καιρό, η προσπάθεια για ενίσχυση της

δύναμης του κράτους και για επέκτασή του επέφερε λεηλασίες και αιχμαλωσίες και ως

φυσικό επακόλουθο, τη μείωση του ενδιαφέροντος των Ρωμαίων για την τέχνη. Τώρα
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οι Ρωμαίοι δεν συμμετέχουν ενεργά σε παραστάσεις, αλλά ψυχαγωγούνται από τους

σκλάβους άλλων εθνικοτήτων, κάνοντας το χορό από τη μια τόσο βάρβαρο και από την

άλλη τόσο λαμπερό.

Όπως έχει γράψει ο Ted Shawn: «…στην αυτοκρατορική Ρώμη συναντάμε

αρχικά το χορό με θεατρική μορφή, και στη συνέχεια με εμπορική και καθώς η

θρησκευτική ζωή της Ρώμης κατέρρεε και γινόταν οργιαστική, οι θρησκευτικοί χοροί

κατάντησαν ευκαιρίες για αχαλίνωτη ακολασία και αισθησιασμό…» (Shawn στο

Kraus, 1980: 72).

Άλλη κοινωνική περίσταση, όπου εκφράζεται ο ρόλος του χορού είναι τα

ρωμαϊκά συμπόσια που έμοιαζαν με αυτά των αρχαίων Ελλήνων. Όταν έπεφτε η νύχτα,

τόσο οι άνθρωποι της άρχουσας τάξης όσο και η φτωχολογιά οργάνωναν συμπόσια. Το

πρώτο μέρος του συμποσίου περιείχε φαγητό και κρασί. Το δεύτερο, όπως και για τους

αρχαίους Έλληνες, χαρακτήριζε το κατ’ εξοχήν συμπόσιο. Με οινοποσία ξεκινούσε το

γλέντι κι εκεί ο καθένας φανέρωνε τον πραγματικό του εαυτό. Οι συνδαιτυμόνες

φορούσαν καπέλα με άνθη που συμβόλιζαν την εορταστική διάθεση και αρωματίζονταν

με διάφορα έλαια. Όλη η νύχτα περνούσε μέσα στη χλιδή, τη λάμψη και φυσικά τον

έρωτα. Εκεί, κατά τη διάρκεια της νύχτας, ακούγονταν και διάφορες θεωρίες-

αποστάγματα ζωής με την απελευθερωτική επιρροή του οίνου. Την εορταστική έξαρση

των συμποσίων πλούτιζαν μισθωμένοι μουσικοί και θίασοι προκειμένου να μην λείπει η

μουσική και ο χορός.

Σε αυτό το σημείο, μπορούμε να αναφέρουμε τους γνωστούς Ρωμαίους χορευτές

Istriones, τα ενδύματα των οποίων, ήταν φτιαγμένα από δέρμα ζώων. Ο σκοπός τους

ήταν η μίμηση των θεών, ηρώων, ζώων σε παραστάσεις, όπου ο προφορικός λόγος

απουσίαζε αρκετά, όμως οι χειρονομίες και η κίνηση του σώματος μιλούσε από μόνη

της. Όλο αυτό ονομαζόταν παντομίμα.

Σταδιακά, ο χορός παίρνει υπόσταση στο σπίτι των ευγενών και έτσι, κάθε σπίτι

έχει χορογράφο για τα παιδιά του. Έφτασε όμως η στιγμή, όπου ο αυτοκράτορας

Σκιπίων ο Αφρικανός, τοποθέτησε λουκέτο σε όλες τις σχολές με την αιτιολόγηση ότι

«ο χορός φέρνει ελαστικότητα στα ήθη» (Kraus, 1980: 75-76).

Τελικά, στη Ρώμη η μοναδική μορφή τέχνης και ψυχαγωγίας που κατάφερε να

διατηρηθεί ήταν η παντομίμα, λόγω της διαφορετικής γλώσσας που κυριαρχούσε στο
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πολυπολιτισμικό και ανομοιογενές πλήθος που την απάρτιζε. Σιγά-σιγά όμως, ο χορός

και η παντομίμα υποβαθμίστηκαν. Οι Ρωμαίοι προτιμούσαν δημόσια βάναυσα

θεάματα, που παρουσίαζαν βασανισμούς και θανατώσεις χιλιάδων αιχμαλώτων και

δούλων, που είχαν αποκτηθεί από τις εκστρατείες (Kraus, 1980: 76-79).

1.4. Ο χορός στον Μεσαίωνα

Στον Μεσαίωνα η καθολική και δυτική Ευρώπη βρισκόταν στο επίκεντρο, όπου όλοι οι

χοροί ήταν υπό διωγμό εκτός των κυκλικών χορών που ήταν αποδεκτοί από την

εκκλησία. Η Ρώμη που είχε γίνει ένα δυνατό κράτος και επεκτάθηκε στο εμπόριο, είχε

αρχίσει να παρακμάζει. Η εκκλησία δυσαρεστημένη από τα κατορθώματα της

ρωμαϊκής αυτοκρατορίας, και με την εξουσία που είχε να επηρεάζει το λαό, τον

παρότρυνε να ζει με πολύ μεγάλη εγκράτεια και λιτότητα.

Οι εκκλησιαστικοί κύκλοι πίστευαν πως αν κάποιος ακολουθεί τον ασκητισμό και

δεν υποκύπτει στις αμαρτίες, τότε θα ανταμειφθεί στη μεταθανάτια ζωή. Μέχρι τότε, η

ψυχαγωγία μέσω της παντομίμας και του τσίρκου δεν επιτρεπόταν και με την σύνοδο

στην Elvira απαγορευόταν να βαπτιστούν όσοι έκαναν τέτοιες παραστάσεις, με

επακόλουθο τον κατήφορό τους. Ακολούθως, η εκκλησία δέχτηκε ο χορός να γίνεται σε

τελετές της εκκλησίας, όμως με τον όρο να είναι άξιος σεβασμού και πίστης. Ύμνος

του 160 μ.Χ., γίνεται η αναπαράσταση του μυστικού δείπνου, όπου ο Χριστός με τους

μαθητές του χορεύουν σε κύκλο πιασμένοι χέρι- χέρι.

Τα ισχυρά σύμβολα του Μεσαίωνα ήταν δύο, ο θάνατος και ο διάβολος. Ο

θάνατος έγινε σύμβολο, διότι εκείνη την εποχή υπήρχε σε κάθε οικογένεια. Η βασική

αιτία των θανάτων ήταν κατά κύριο λόγο οι κακές συνθήκες υγιεινής οι οποίες

επικρατούσαν, οπότε οι επιδημίες κυριαρχούσαν, αλλά και πολλοί άνθρωποι πέθαιναν,

επίσης, από έλλειψη τροφής. Ο διάβολος χρησιμοποιήθηκε ως μέσο εκφοβισμού των

ανθρώπων, ανεξάρτητα κοινωνικής τάξης, από την εκκλησία, η οποία ως γνωστόν το

μεσαίωνα ήταν παντοδύναμη. Το χαμηλό επίπεδο μόρφωσης των απλών ανθρώπων,

όπως και των κληρικών επηρέασε στην επιβολή του εκφοβισμού.

Ένα γνωστό και ιδιαίτερο είδος χορού που πρωταγωνιστούσε εκείνη την περίοδο,

ήταν ονομαζόμενος χορός του θανάτου. Επρόκειτο αρχικά, για ένα είδος θεατρικού

έργου, το οποίο πρωτοεμφανίστηκε στα μέσα του δέκατου τέταρτου αιώνα. Ως αιτία
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της εμφάνισής του θεωρούν οι μελετητές, τις επιδημίες, οι οποίες, όπως αναφέρουν,

ήταν τόσο συχνές και τόσο καταστρεπτικές, όπως η πανώλη ή, όπως ο κόσμος συνήθιζε

να την αποκαλεί ο «μαύρος θάνατος» (Black Death), με αποτέλεσμα ο θάνατος να έχει

γίνει ένα δημοφιλές θέμα το οποίο απασχόλησε τη φαντασία όλων των ανθρώπων που

έζησαν εκείνη τη χρονική περίοδο. Όταν η πανώλη εξαπλώθηκε στην Ευρώπη το 1373,

ο χορός του θανάτου απλώθηκε παντού και χορευόταν από άντρες, γυναίκες και παιδιά.

Την αρρώστια που αποδεκάτιζε ολόκληρες πόλεις, την ονόμαζαν «μαύρη πανούκλα»

και έγινε αφορμή δημιουργίας και ενός άλλου είδους μυστικιστικού χορού, εκτός από

το χορό του θανάτου, ο οποίος λεγόταν «Καρναβάλι της Απελπισίας». Με αυτούς τους

χορούς, οι απλοί άνθρωποι πίστευαν ότι εξιλεώνονταν και απέτρεπαν το κακό.

Στη συνέχεια, μια νέα καλλιτεχνική περίοδος και πρόοδος στο χορό ξεκινά με τον

ερχομό της Αναγέννησης.
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Κεφάλαιο 2: Η εξέλιξη του χορού την περίοδο της Αναγέννησης

2.1. Κλασικός χορός ή Μπαλέτο

Ο κλασικός χορός ή μπαλέτο γεννήθηκε και αναπτύχθηκε ως ξεχωριστό είδος χορού

στην Ιταλία. Η ονομασία του προέρχεται από την ιταλική λέξη ballare (ballet), που

σημαίνει «χορεύω».

Ο κλασικός χορός εμφανίστηκε για πρώτη φορά στα τέλη του 15ου αιώνα, στην

περίοδο της ιταλικής Αναγέννησης και αργότερα διαδόθηκε στη Γαλλία, όπου

εξελίχθηκε ως χορευτικό είδος. Τον 17ο αιώνα, στην εποχή του Λουδοβίκου XIV, το

μπαλέτο γνώρισε μεγάλη άνθιση, ως ψυχαγωγικό μέσο της Αυλής. Δεν είναι λοιπόν

παράξενο ότι οι πλειοψηφία της ορολογίας του χορού αποτελείται από γαλλικές λέξεις.

Όλοι οι ρόλοι ερμηνεύονταν από άνδρες χορευτές, οι οποίοι μεταμφιέζονταν σε

γυναίκες για την ενσάρκωση των γυναικείων ρόλων. Μετά το 1708, το μπαλέτο έγινε

προσιτό και στο ευρύτερο κοινό με παραστάσεις που δίνονταν σε θέατρα από άντρες

και γυναίκες χορευτές. Η «απελευθέρωση» του μπαλέτου από την Αυλή, σηματοδότησε

ριζικές αλλαγές στον χορό. Στο μπαλέτο, τα πόδια και τα χέρια αποτελούν μέσον για να

διαφυλάσσεται η ισορροπία του σώματος και να διατηρείται το κέντρο του κορμού

στον κάθετο άξονα (Denby, 1968: 12-13).

Καθιερώθηκαν οι πέντε κλασσικές θέσεις των πελμάτων, που θέτουν τα θεμέλια

για την στάση του σώματος και τις κινήσεις του χορευτή, καθώς και οι χορευτικές

στολές, οι οποίες μέχρι τότε ήταν υπερφορτωμένες με διακοσμήσεις, μακριές φούστες

και ψηλοτάκουνα παπούτσια, σχεδιάστηκαν από την αρχή, έτσι ώστε να επιτρέπουν

μεγαλύτερη ελευθερία κινήσεων. Οι άντρες άρχισαν να φορούν κολάν, ενώ οι γυναίκες

φορούσαν φούστες με μήκος κάτω από το γόνατο και κολάν. Τα ψηλοτάκουνα

παπούτσια αντικαταστάθηκαν από παπούτσια χωρίς τακούνι, που θα μπορούσαν να

χαρακτηριστούν ως τα πρώτα παπούτσια «μπαλαρίνες» (Chantrell, 2002: 42).

Τον 18ο αιώνα, τέθηκαν για πρώτη φορά οι βασικές αρχές του ballet d'action, από

τον Jean Georges Noverre. Έτσι οι παραστάσεις άρχισαν να θυμίζουν θεατρικά έργα, με

τους χορευτές να ερμηνεύουν ρόλους παρουσιάζοντας μία ιστορία (συνήθως από την

μυθολογία), με μουσική συνοδεία και σκηνικά (Denby, 1968: 99).
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Η χρονική περίοδος μεταξύ 1830 και 1870, είναι ταξινομημένη ως ρομαντική εποχή του

μπαλέτου. Η πιο γνωστή και δημοφιλής απόχρωση του μπαλέτου είναι αυτή που

αναπτύχθηκε τη συγκεκριμένη εποχή (το λεγόμενο Ballet blanc-λευκό μπαλέτο), κατά

την οποία το βάρος πίπτει στην κορυφαία του χορού (τη λεγόμενη πρίμα μπαλαρίνα),

που ως πρωταγωνιστικός ρόλος αποκλείει την ανάδειξη σχεδόν όλων των άλλων

καλείται να εκτελέσει δύσκολες τεχνικές, που περιλαμβάνουν κατακόρυφη κίνηση

στηριζόμενη στα δάκτυλα του ποδιού (en pointe), πιρουέτες και λοιπές ακροβατικές

κινήσεις δεξιοτεχνίας, ενώ έχει καθιερωθεί η ένδυσή της με τη λεγόμενη γαλλική

τουτού (κοντό φόρεμα από λευκό τούλι που αφήνει εκτεθειμένους τους μηρούς και

επιτρέπει έτσι την ελευθερία κινήσεων). Την περίοδο αυτή, διέπρεψαν κυρίως γυναίκες

χορεύτριες, ενώ οι άντρες αναλάμβαναν βοηθητικό ρόλο.

Οι περισσότερες μπαλαρίνες απεικόνιζαν πλάσματα όπως τα Wilis, οι συλφίδες

και οι νύμφες φορώντας μακριές άσπρες φούστες, αποκαλούμενες σήμερα ρομαντικά

tutus, που ελευθέρωναν ολόκληρα τα πόδια. Τα μυθολογικά θέματα αντικαταστάθηκαν

από ιστορίες αγάπης και παραμύθια, ενώ οι χορευτές άρχισαν να χορεύουν για πρώτη

φορά sur les pointes (στις μύτες), φορώντας ειδικά υποδήματα, τα ονομαζόμενα point

shoes (Peterson Royce, 2005: 189-190). Μετά το 1850, το μπαλέτο άρχισε να φθίνει με

τα κοστούμια και τις χορογραφίες να έχουν γίνει στερεότυπα και αδιάφορα.

Η αναγέννηση του μπαλέτου ξεκίνησε στην Ρωσία 25 χρόνια αργότερα, με την

παραγωγή αθάνατων θεατρικών παραστάσεων, όπως Η Λίμνη των Κύκνων και ο

Καρυοθραύστης και την εμφάνιση καινούριων ταλέντων. Σύντομα, το μπαλέτο

εξαπλώθηκε στην Αγγλία και στην Αμερική και σε άλλες χώρες, όπου εξελίχθηκε

περαιτέρω, με αποτέλεσμα να δημιουργηθούν οι οκτώ γνωστές σχολές ή μέθοδοι

τεχνικής του μπαλέτου.

2.2 Το ρωσικό μπαλέτο

Το μπαλέτο κατηγοριοποιείται σε διάφορες σχολές τεχνικής, ή αλλιώς εκπαιδευτικές

μεθόδους, οι οποίες αντιπροσωπεύουν την ιστορική εξέλιξη του. Υπάρχουν οχτώ στυλ

εκπαίδευσης στο κλασσικό μπαλέτο: το Ιταλικό (μέθοδος Cecchetti), το Ρωσικό

(μέθοδος Vaganova), το Γαλλικό, το Αγγλικό (Royal Academy of Dance και Royal

School of Ballet), το Δανέζικο (μέθοδος Bournonville), το Κουβανέζικο (μέθοδος της
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Alicia Alonso), και το Αμερικάνικο (μέθοδος Balanchine) (Kirstein & Stuart, 1952:

102-103).

Το Ρωσικό μπαλέτο, όπως φαίνεται και από την ονομασία, γεννήθηκε στην Ρωσία

και αρχικά εξυπηρετούσε ως ψυχαγωγικό μέσο στο παλάτι. Τον 19ο αιώνα, έγιναν οι

πρώτες παραστάσεις σε θέατρα, που ήταν ανοιχτές και στο κοινό. Στο θέατρο υπήρχε

ένα ειδικό τμήμα, το ονομαζόμενο rayok, ή «η γαλαρία του παραδείσου», που

αποτελούνταν από απλά ξύλινα παγκάκια. Με αυτόν τον τρόπο δινόταν η ευκαιρία και

σε φτωχούς ανθρώπους να έχουν πρόσβαση στις παραστάσεις μπαλέτου, καθώς τα

εισιτήρια για αυτό το τμήμα του θεάτρου δεν κόστιζαν ακριβά.

Το Ρωσικό μπαλέτο αποτελείται από πολλές διαφορετικές μεθόδους τεχνικής, η

πιο διαδεδομένη από τις οποίες είναι η μέθοδος Vaganova, η οποία πήρε το όνομά της

από την διάσημη χορεύτρια και δασκάλα, Agrippina Vaganova. Ως δασκάλα χορού, η

Vaganova ανέπτυξε την δική της εκπαιδευτική μέθοδο για το κλασικό μπαλέτο,

συνδυάζοντας στοιχεία από το Γαλλικό, το Ιταλικό, και άλλα είδη μπαλέτου με

επιρροές που δέχτηκε από άλλους Ρώσους δασκάλους και χορευτές. Η μέθοδός της

έγινε παγκοσμίως γνωστή ως «η μέθοδος Vaganova», καθιστώντας την διευθύντρια της

σχολής και δίνοντάς της την ευκαιρία να διδάξει μερικούς από τους πιο διάσημους

χορευτές (Gordon, 1984: 55).

Η μέθοδος Vaganova είναι απαιτητική σε θέματα τεχνικής και εξαιρετικά

εντυπωσιακή, με ένα ακριβές σύστημα διδασκαλίας. Μερικοί από τους πιο βασικούς

στόχους της μεθόδου είναι η πλαστικότητα των χεριών και η απαιτούμενη δύναμη,

ευλυγισία και αντοχή για το μπαλέτο. Οι χορευτές εκτελούν όλες τις κινήσεις με

ιδιαίτερη άνεση, η οποία πηγάζει από τις κινήσεις των χεριών που αντισταθμίζουν τις

δύσκολες κινήσεις των ποδιών. Οι κινήσεις των χεριών δίνουν στους χορευτές μια

αιθέρια αίσθηση, σαν να αψηφούν την βαρύτητα. Πολλές κινήσεις της μεθόδου

απαιτούν να παραμείνει ο χορευτής στον αέρα όσο το δυνατόν περισσότερο, για να

δημιουργηθεί η ψευδαίσθηση της αιώρησης, κάτι που απαιτεί ευλυγισία και έκταση της

κίνησης στον χώρο. Τα χέρια και τα πόδια φαίνονται μακρύτερα από το τέντωμα και τις

γραμμές που δημιουργεί η πόζα. Οι χορευτές καλούνται να ισορροπούν σε απαιτητικές

πόζες για μεγάλα χρονικά διαστήματα, οι στροφές μπορεί να διαρκέσουν για αρκετά

λεπτά και τα άλματα γίνονται πιο ψηλά από οποιαδήποτε άλλη μέθοδο. Μεγάλη
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έμφαση δίνεται στη δυνατότητα του χορευτή να παρουσιάσει ένα κλασσικό pas de

deux, και στις ικανότητες που χρειάζεται για να εκτελέσει ένα τέτοιο κομμάτι.

Οι παιδαγωγοί που χρησιμοποιούν αυτή τη μέθοδο διδασκαλίας, επικεντρώνουν

την προσοχή τους στην ακρίβεια της διδασκαλίας, ιδίως όσον αφορά στον χρόνο που

πρέπει ένας μαθητής να διδαχθεί κάτι, στην διάρκεια της διδασκαλίας, καθώς και σε

ποια ποσότητα θα πρέπει να το διδαχθεί. Η σχολή Vaganova χαρακτηρίζεται από

καθαρές και ακριβείς κινήσεις, που εκφράζουν όμορφες, καθαρές και απαλές γραμμές.

Στη σχολή Vaganova οι ασκήσεις κάθε επιπέδου δεν καθορίζονται με τον ίδιο

τρόπο που χρησιμοποιείται από την Βασιλική Ακαδημία Χορού ή από την σχολή

Cecchetti. Κάθε δάσκαλος χορογραφεί την τάξη του σύμφωνα με τις οδηγίες που του

έχουν δοθεί, και αυτήν την χορογραφία εκτελούν οι μαθητές στις εξετάσεις. Η

συγκεκριμένη μέθοδος, είναι ευρέως διαδεδομένη όχι μόνο στη Ρωσία, αλλά και στην

υπόλοιπη Ευρώπη.

Κάθε μέθοδος χρησιμοποιεί το δικό της σύστημα ονομασίας όσον αφορά στις

κινήσεις και τους ορισμούς. Παρ' όλα αυτά, όλες οι μέθοδοι ουσιαστικά

συμπεριλαμβάνουν το ίδιο βηματολόγιο, παρουσιάζοντας όμως διαφορές στον τρόπο

διδασκαλίας και στο στιλ. Οι περισσότερες σχολές μπαλέτου, ιδίως στο εξωτερικό,

στηρίζουν την διδασκαλία τους σε μία συγκεκριμένη σχολή τεχνικής μπαλέτου,

προκειμένου να διασφαλίσουν την σαφή και καθαρή χρήση τεχνικής από τους μαθητές,

καθώς και ομοιομορφία στις χορογραφίες.

Ολοκληρώνοντας αυτή την ενότητα, αξίζει να σημειωθεί ότι στην Ελλάδα,

διδάσκονται ευρέως η Γαλλική μέθοδος, το ρωσικό σύστημα της Vaganova, και η

μέθοδος Royal Academy of Dance (Αγγλία), ενώ οι υπόλοιπες μέθοδοι δεν

χρησιμοποιούνται. Οι τεχνικές που εντοπίζονται στο κλασσικό μπαλέτο δημιούργησαν

τις βάσεις για πολλά άλλα είδη χορού όπως είναι το μοντέρνο και το σύγχρονο

μπαλέτο, η jazz και ούτω καθεξής.
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Κεφάλαιο 3: Ο χορός στον 20ο αιώνα

3.1 Μοντέρνος ή Σύγχρονος Χορός

Ο Μοντέρνος και Σύγχρονος χορός είναι το νέο είδος του χορού που έπεται του

κλασικού. Στις αρχές του προηγούμενου αιώνα, η ανάγκη του ανθρώπου να εκφραστεί

καλλιτεχνικά, άρα και χορευτικά, με πιο αυθεντικό, φυσικό και λειτουργικό τρόπο τον

οδήγησε σε κινητικά πρότυπα πιο κοντά στην καθημερινή κι ελεύθερη κίνηση μακριά

από αυστηρές νόρμες και κανόνες.

Στις αρχές του 20ού αιώνα, οι καλλιτέχνες άρχισαν να αναζητούν έναν νέο τρόπο

έκφρασης, που βρισκόταν σε αντίθεση με τις αυστηρές δομές του μπαλέτου. Αυτή η

πρόθεση αλλαγής οδήγησε στη δημιουργία του μοντέρνου ή σύγχρονου χορού, που

ξεκίνησε ως αντίδραση ενάντια στους περιορισμούς και τις συμβάσεις που είχε

καθιερώσει το μπαλέτο, αλλά και της αλλαγής των στάσεων και νοοτροπιών της

κοινωνίας. Ένα βασικό γνώρισμα που χαρακτηρίζει τον 20ο αιώνα είναι η σύνδεση του

χορού με την ψυχοσύνθεση του ατόμου, καθώς οι άνθρωποι θεωρούσαν ότι ο χορός

είχε τη δύναμη να θεραπεύει σωματικά και ψυχικά νοσήματα. Έτσι, αποτέλεσε

μοναδικό και κύριο μέσο για την έκφραση της ελευθερίας και της ανάγκης για

διαφορετικότητα (Royce, 2005: 98-99).

Οι δημιουργοί του μοντέρνου χορού χρησιμοποίησαν φυσικές χορευτικές

κινήσεις με στόχο την έκφραση ιδεών και συναισθημάτων, που προέρχονταν από τη

διερεύνηση της κίνησης. Τα θέματά τους επηρεάστηκαν από διάφορα πεδία, όπως: τη

μυθολογία, την αρχαία και την σύγχρονη ποίηση, την καθημερινότητα, τις ανθρώπινες

σχέσεις. Σε αντίθεση με το μπαλέτο, στον μοντέρνο χορό το σώμα ήταν πιο ελεύθερο

και αέναο. Άλλη μια σημαντική διαφορά ανάμεσα στα δύο αυτά είδη χορού, είναι ότι,

ενώ στο μπαλέτο υπήρχε αυστηρή ιεραρχία στην κατανομή των ρόλων, στον μοντέρνο

χορό, οι χορευτές μοιάζει σαν να ενώνονται σε ένα κοινό σώμα με σχεδόν, μη διακριτές

ταυτότητες στους ρόλους.

Ασφαλώς, η πειθαρχία είναι παρούσα και στα δύο αυτά είδη, αφού, ας μην

ξεχνάμε ότι ο μοντέρνος χορός αποτελεί μετεξέλιξη του κλασικού μπαλέτου, όμως

διακατέχεται από μεγαλύτερη ελευθερία στην κίνηση και τη σκέψη.
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3.2 Πρωτοπόροι του μοντέρνου χορού

Η Isadora Duncan (1877 – 1927), θεωρείται από πολλούς σαν η μητέρα του σύγχρονου

χορού. Υπήρξε γνωστή και σαν «ξυπόλητη χορεύτρια» που έφερε την επανάσταση στην

Τέχνη». Η χορογραφία της είναι εμπνευσμένη από την αρχαία ελληνική χορογραφία.

Παρά την επιτυχία της σαν χορεύτρια στην Αμερική, ο αυστηρός τρόπος κίνησης

που απαιτούσε το μπαλέτο δεν την ευχαριστούσε. Ήθελε να δοκιμάσει νέες,

πρωτοποριακές χορευτικές κινήσεις. Κάτι τέτοιο στην Αμερική δεν ήταν αποδεκτό και

έτσι το 1900 μετακόμισε στο Λονδίνο. Εκεί σπούδασε μαζί με τον αδερφό της, Ρέιμοντ,

ελληνική μυθολογία και αρχιτεκτονική. Η επαφή της με τον αρχαίο ελληνικό πολιτισμό

ήταν καταλυτική. Η Isadora, όταν χόρευε ακολουθούσε τους δικούς της κανόνες. Οι

κινήσεις της ήταν ιδιαίτερα συναισθηματικές. Είχε την ικανότητα αυτό που ένιωθε να

το μεταδίδει με τον ανάλαφρο χορό της. Ο ελεύθερος χορός της ήταν απίστευτα

αρμονικός. Στις εμφανίσεις της άρχισε να ντύνεται με φορέματα αρχαιοελληνικού

τύπου και να χορεύει ξυπόλητη. Παθιάστηκε με τον ελεύθερο αρχαιοελληνικό χορό και

υιοθέτησε αρκετές από τις κινήσεις του. Ο διαφορετικός τρόπος προσέγγισης του χορού

από την Isadora αντιμετωπίστηκε πολύ θετικά από τους Ευρωπαίους θεατές. Με

επιρροές από την αρχαιοελληνική γλυπτική και την ιταλική Αναγέννηση, ντυμένη με

μανδύες και χορεύοντας πάντα ξυπόλητη εντυπωσίασε το κοινό που ερχόταν να την

παρακολουθήσει. Ξεκινώντας από τη Βουδαπέστη το 1902 μέχρι το 1907, ταξίδεψε σε

πολλές ευρωπαϊκές πόλεις, μεταξύ των οποίων και η Ελλάδα, όπου οι παραστάσεις της

γνώρισαν μεγάλη επιτυχία. Το πνεύμα της ήταν ανήσυχο και παράλληλα με τον χορό

ασχολήθηκε με τη φιλοσοφία, την ποίηση και τη ζωγραφική. Εκείνη περίπου την εποχή

διαμόρφωσε πλήρως και την εκκεντρική προσωπικότητά της.

Η ίδια έλεγε: «Δεν επινόησα τον χορό, υπήρχε πριν από εμένα. Κοιμόταν όμως,

και εγώ τον ξύπνησα!» (Τουλάτου, 2002).

Από μικρή ηλικία θωρούσε ότι το μπαλέτο περιόριζε την φυσικότητα του

σώματος και την ελευθερία του πνεύματος. Από τον χορό επιδίωκε ακριβώς αυτό. Την

ελευθερία της κίνησης που θα επέτρεπε το σώμα να ενωθεί με τη φύση και ελευθερία

του πνεύματος που θα αντιμετώπιζε τον χορό σαν κάτι παραπάνω από μηχανικές

κινήσεις. Για την αντισυμβατική χορεύτρια, ο χορός ήταν μια μορφή τέχνης, μια

ρομαντική απόδραση από την πραγματικότητα.
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Παράλληλα με τις πολλές περιοδείες που πραγματοποίησε, η Isadora Duncan ίδρυσε

και σχολές χορού σε αρκετές πόλεις της Ευρώπης που επισκέφτηκε. Η ελευθερία και η

κομψότητα του νέου χορού που δίδασκε άρεσε πολύ και πολλοί μαθητές της, ακόμη και

όταν οι σχολές παρήκμασαν και έκλεισαν συνέχισαν να διδάσκουν ακολουθώντας τα

δικά της πρότυπα. Η Duncan, θεωρήθηκε η πρωτοπόρος του μοντέρνου χορού και μια

από τις σπουδαιότερες χορεύτριες και χορογράφους του 20ού αιώνα. Το 1980 ο Δήμος

του Βύρωνα, ίδρυσε το «Κέντρο Μελέτης Χορού Ισιδώρας και Ραϋμόνδου Ντάνκαν»,

το οποίο στεγάζεται στο σπίτι που ζούσε το 1903 ο αδερφός της, Reymond Duncan.

Άλλος ένας σημαντικός εκπρόσωπος του σύγχρονου χορού, είναι ο χορευτής και

χορογράφος Ted Shawn, ο οποίος ονομάστηκε «πατέρας του μοντέρνου χορού». Ο

Shawn, αποτελεί την πρώτη ισχυρή ανδρική φωνή στην ιστορία του μοντέρνου χορού

και επηρέασε καταλυτικά την καθιέρωση του χορού ως ανδρική δραστηριότητα και

επάγγελμα. Για να το επιτύχει, εισήγαγε στο χορό του στοιχεία που ταυτίζονται

στερεοτυπικά με τους άνδρες και την αρρενωπότητα. Δημιούργησε ένα νέο κινητικό

λεξιλόγιο με αθλητικά και δυναμικά στοιχεία για να αυξήσει το ενδιαφέρον των ανδρών

για το χορό.

Μαζί με τη Ruth St Denis –σύζυγό του και καλλιτεχνική συνεργάτη του- ίδρυσαν

τη πρώτη σχολή με την ονομασία Denishawn, η οποία επηρέασε καταλυτικά την

εξέλιξη του μοντέρνου χορού. Ανάμεσα στους μαθητές της σχολής βρίσκονται

σημαντικές μορφές της μετέπειτα ιστορίας του χορού, όπως η Martha Graham, η Doris

Humphrey και ο Charles Weidman. Μετά το χωρισμό του από την St Denis,

δημιούργησε την πρώτη ομάδα αποκλειστικά με άνδρες χορευτές με τους οποίους για

επτά χρόνια έκαναν περιοδείες και παρουσίαζαν τα έργα τους σε σχολεία,

πανεπιστήμια, πλατείες και μικρά θέατρα, με στόχο να φέρουν το ευρύ κοινό σε επαφή

με το μοντέρνο ανδρικό χορό.

Η ομάδα διαλύθηκε το 1940, κυρίως λόγω της στρατολόγησης των νέων ανδρών

ενόψει του Β’ Παγκοσμίου Πολέμου. Επιπλέον, αποτελεί ιδρυτή του Jacob’s Pillow,

ενός από τα μεγαλύτερα και μακροβιότερα φεστιβάλ χορού στην Αμερική και χρίστηκε

ιππότης από το βασιλιά της Δανίας, για την προσφορά του στο Royal Danish Ballet.

Τέλος, είναι από τους πρώτους χορογράφους που άφησαν και μεγάλο συγγραφικό έργο,

αφού στη διάρκεια της καριέρας του έγραψε συνολικά εννιά βιβλία και πολυάριθμα

άρθρα με θεματικό άξονα το χορό.
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3.3 Δεύτερη γενιά καλλιτεχνών του Μοντέρνου χορού

Το 1998, το περιοδικό ΤΙΜΕ ανακηρύσσει τη Martha Graham «χορεύτρια του αιώνα»,

επτά χρόνια μετά το θάνατό της. Το αμερικανικό κράτος την είχε ήδη ανακηρύξει

«Εθνικό θησαυρό», τίτλο που για πρώτη φορά δόθηκε σε χορεύτρια και χορογράφο.

«Πως θέλετε να σας θυμούνται;» Την είχαν ρωτήσει. «Ως χορεύτρια ή ως χορογράφο;»

«Ως χορεύτρια», απάντησε.

Η Graham, αποφάσισε να γίνει χορεύτρια στα 17 της, όταν παρακολούθησε ένα

ρεσιτάλ χορού στο Λος Άντζελες. Πρωταγωνιστούσε μια πρωτοποριακή χορεύτρια της

εποχής, η Ruth St Denis, η οποία στάθηκε το δεύτερο πρόσωπο που την ενέπνευσε στη

ζωή. Το πρώτο πρόσωπο που την ενέπνευσε ήταν ο πατέρας της, George Graham, ένας

ψυχολόγος με έδρα μια μικρή πόλη έξω από το Πίτσμπουργκ της Πενσυλβανίας, το

Allegheny City. Ο πατέρας της Graham μελετούσε τη γλώσσα του ανθρώπινου

σώματος στις ψυχικές παθήσεις τις οποίες ερευνούσε και υποστήριζε ότι «Η κίνηση δεν

λέει ποτέ ψέματα», μία φράση που θα γινόταν μότο της Αμερικανίδας χορεύτριας και

χορογράφου.

Η γεννημένη το 1896 Μάρθα έζησε, όπως έλεγε η ίδια, σε ένα μέρος όπου όλα

σκεπάζονταν από την κάπνα των ανθρακοβιομηχανιών...«Ό,τι φορούσαμε σκεπαζόταν

από την κάπνα. Το να βγεις έξω ντυμένη με ένα φρεσκοπλυμένο λευκό φόρεμα σήμαινε

πως θα επέστρεφες ντυμένη στα μαύρα...», έλεγε αφηγούμενη τα παιδικά της χρόνια.

Ήταν μια έξοδος προς το φως, όταν αποφάσισε να πάρει τα πρώτα της μαθήματα χορού

στη Σχολή της Ruth St Denis. Πολύ γρήγορα, το ταλέντο της Martha Graham δεν

άργησε να ξεχωρίσει. Το 1923 φεύγει για τη Νέα Υόρκη και μόλις τρία χρόνια μετά

ιδρύει τη δική της Εταιρία και Σχολή Χορού όπου δίνει το όνομά της. Το 1926 ιδρύει τη

δική της ομάδα. Και προκειμένου να εξοικονομήσει χρήματα διδάσκει μαθήματα

κίνησης σε ηθοποιούς.

Για την Graham, ο χορός έμοιαζε με ιερή αποστολή: Ήθελε να αποτυπώσει μέσα

από την κίνηση, το γράφημα της ανθρώπινης καρδιάς. Έτσι άρχισε να διαμορφώνει ένα

σύστημα κίνησης, εντελώς στην αντίθετη κατεύθυνση από αυτή στην οποία βάδιζαν οι

δάσκαλοί της. Όταν όλοι εξερευνούσαν αυτό που συνέβαινε στις ξένες χώρες, Η ίδια

στράφηκε προς την ανθρώπινη ψυχή. Αυτό που την ενδιέφερε πρωτίστως, ήταν να

φωτίσει τα κίνητρα, τις εσωτερικές συγκρούσεις, τα ψυχικά πάθη, τις σκοτεινές

προθέσεις που καθορίζουν τις πράξεις των ανθρώπων. Με τα Πρωτόγονα Μυστήρια
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(1931), το πρώτο της αριστούργημα που κέρδισε την προσοχή κοινού και κριτικών σε

όλον τον κόσμο ­ η Martha Graham εστίασε στην ψυχολογική αξία των αρχέγονων

ιεροτελεστιών, θέμα που την απασχόλησε και στο Σκοτεινό Λιβάδι (1946).

Η ψυχολογική αξία των ηρώων ήταν αυτή που την οδήγησε να ασχοληθεί με τις

μεγάλες ηρωίδες του αρχαίου δράματος. Υπέγραψε έργα με πρωταγωνίστριες τη

Μήδεια, την Ιοκάστη, την Άλκηστη, τη Φαίδρα και την Αριάδνη. Ο πλούτος των

ψυχολογικών μεταπτώσεων αυτών των γυναικών, αισθήματα και πράξεις κορυφώθηκαν

και μετουσιώθηκαν σε κίνηση μέσα στο έργο της. Για να μεταδώσει τον ψυχολογικό

χαρακτήρα των θεμάτων που την απασχολούσαν, η Graham εισήγαγε κινήσεις ικανές

να κάνουν ορατό το «εσωτερικό τοπίο», ήταν η αρχή της περίφημης μεθόδου της. Οι

κινήσεις ήταν νέες, πρωτότυπες, δεν θύμιζαν καθόλου τις μαλακές κινήσεις της

διάσημης Isadora Duncan και της Ruth St Denis. Πολλοί έβρισκαν αυτό τον χορό βίαιο,

έως και άσχημο. Οι κινήσεις ήταν κοφτές και βίαιες, έσκιζαν τον αέρα με δύναμη. Αυτή

η δύναμη προερχόταν από έναν κόσμο εσωτερικό, πνευματικό, βαθύ, ερευνητικό, ικανό

να γοητεύσει τελικά το κοινό. «Η Graham πάντα απέφευγε να έχει ένα μοναδικό

λεξιλόγιο ή σύστημα χορευτικών κινήσεων. Έχει ορισμένες κύριες κινήσεις και

διαδοχικές τεχνικές για την ανάπτυξη του σώματος στο πλήρες φάσμα των

δυνατοτήτων του» (Kraus 1980: 254). Πολύ γρήγορα οι κριτικοί αναγνώρισαν στο ύφος

της, τη νεωτερικότητα που χρειαζόταν ο χορός για να ανανεωθεί, αλλά και την

ισορροπία ανάμεσα στη συγκίνηση που προκαλεί ένας χορευτής και την τεχνική του.

Η εξερεύνηση του πνεύματος είναι αναγνωρίσιμη σε όλα τα έργα της Graham:

στην εύθυμη Άνοιξη στα Απαλάχια (1944), τα λυρικά Παιχνίδια των αγγέλων (1948),

αλλά και στους πνευματώδεις Ακροβάτες των θεών (1960). Αυτή είναι ίσως η πιο

σημαντική στιγμή της καριέρας της. Η αρχή της έρευνας και της καθιέρωσης μιας νέας

γλώσσας στο χορό. Η τεχνική που διαμόρφωσε δεν ήταν η «ανακάλυψη του σύγχρονου

χορού», αλλά μια αναγνωρίσιμη γλώσσα ακόμα και σήμερα ακόμα και σε όσους δεν

έχουν δει ούτε ένα έργο της. Αυτό ήταν που απετέλεσε και το πρώτο υπολογίσιμο

«αντίπαλο δέος» στο κλασικό μπαλέτο. Το βεβαιώνει αυτό η τεράστια επίδρασή της

στους επόμενους χορογράφους, τον Merce Cunningham, τον Paul Taylor, την Twyla

Tharp , τον Mark Morris και πολλούς άλλους.

Λίγο αργότερα, η Graham, στα 96 της χρόνια, δημιουργική μέχρι το τέλος και

ενώ ετοιμάζει ένα νέο έργο με τίτλο The Eyes of the Goddess, πεθαίνει από πνευμονία
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στη Νέα Υόρκη. Η ομάδα της, η παλαιότερη ομάδα μοντέρνου χορού στην Αμερική, με

το όνομα Martha Graham Dance Company, που ιδρύθηκε το 1926, συμπληρώνει φέτος

90 χρόνια και συνεχίζει την θριαμβευτική της πορεία με παραστάσεις σε όλο τον κόσμο

και συνεργασίες με τους επιφανέστερους χορευτές και χορογράφους .Η τεχνική της

διδάχτηκε σε όλο τον κόσμο και έγινε η πιο γνωστή χορεύτρια της Αμερικής αλλά και

πρωτοπόρος του μοντέρνου χορού, της μοντέρνας κίνησης και του μοντέρνου θεάτρου

(Μπαρμπούση, 2004: 82, 86-89).

3.4 Ο Μοντέρνος ή Σύγχρονος χορός στην Ελλάδα1

Ο μοντέρνος ή σύγχρονος χορός στην Ελλάδα, αποτελεί το αποτέλεσμα των επιρροών

δύο κυρίαρχων πόλων της εποχής, που οι αρχές του, μεταλαμπαδεύτηκαν στην χώρα

αυτή: της Γερμανίας, και της Αμερικής. Πριν, και κατά την διάρκεια της εποχής του

Μεσοπολέμου, αυτά είναι τα δύο σημαντικά κέντρα, όπου ο «νέος» χορός ανθίζει.

Όμως, αυτό που φθάνει στην Ελλάδα, και από τα δύο αυτά κέντρα, είναι από την μεν

Γερμανία, η εκπαιδευτική μέθοδος προσέγγισης της κίνησης, η ρυθμική, κατά το

σύστημα του Dalcroze, και από την Αμερική το εγκαταλειμμένο περί ελληνικότητας

όραμα της Isadora Duncan.

Αυτές είναι οι δύο κατευθύνσεις που λειτούργησαν η πρώτη ως μέθοδος, και η

δεύτερη ως σκοπός, και επηρέασαν, για μεγάλο χρονικό διάστημα, την χορογραφική

«παραγωγή»  στην Ελλάδα. Η «επαναδραστηριοποίηση» και ερμηνεία των οραμάτων

της πρώτης δημιουργικής περιόδου της Isadora Duncan, οφείλεται επίσης σε μια

Αμερικανίδα, την πρώτη σύζυγο του Άγγελου Σικελιανού, την Eva Palmer. Οι ιδέες της

Ντάνκαν για τα Χορικά και το τραγούδισμά τους με βάση τη βυζαντινή μουσική, πήραν

στο έργο της Εύας Πάλμερ, μορφή και διάρκεια.

Η «ελληνικότητα», με τη βοήθεια της οποίας η τέχνη του χορού μπορούσε να

αποδείξει την χρησιμότητά της, θα μπορούσε να πει κανείς ότι ήταν ένα σύνολο

στοιχείων, τα οποία λειτούργησαν ως υπόδειγμα και μοντέλο επαλήθευσης των

χαρακτηριστικών της τέχνης αυτής ως «εθνικής». Η νοσταλγική ματιά στην αυθεντική

ελληνική πολυθεϊστική θρησκεία του δωδεκάθεου, έδωσε έναυσμα στην χρήση των

μύθων ως διαρκούς πηγής έμπνευσης.

1 Όλες οι πληροφορίες που παρατίθενται σε αυτή την ενότητα προέρχονται κυρίως από το άρθρο της
κριτικού του χορού Νατάσας Χασιώτη με τίτλο «Ο Σύγχρονος Χορός στην Ελλάδα», 2001.
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Ο θεατρικός χορός, ξεκίνησε την πορεία του στην Ελλάδα δυναμικά, σε μια χώρα, η

οποία δεν είχε την παραμικρή υποδομή ή προετοιμασία να τον δεχθεί, εκτός από την

μακρινή ανάμνηση των επισκέψεων της Duncan. Η ελληνοκεντρική, σχεδόν

«φιλελληνική» σκέψη της αστικής τάξης της εποχής, βοήθησε να μεταφερθεί εδώ ο

προοδευτικός, εν δυνάμει ανατρεπτικός μοντέρνος χορός, αντί του μπαλέτου. Ένα είδος

χορού, που είχε πρακτικά συνδεθεί με την μόδα του ελληνοκεντρισμού των αρχών του

αιώνα, και παρείχε πρόσφορο έδαφος, εξαιτίας των δομικών στοιχείων στην κίνηση, να

αποτελέσει το ιδεολογικό εργαλείο όσων αναζητούσαν την ελληνικότητα μέσα από τα

κατασκευασμένα φιλελληνικά οράματα των Γερμανών κυρίως, και των Αμερικανών

καλλιτεχνών (Μπαρμπούση, 2014 : 105).

Η ελληνικότητα όμως, αποτέλεσε ένα «ιδανικό» που μεταγράφηκε ιδιόμορφα

στην πολιτική και κοινωνική πραγματικότητα του Μεσοπολέμου. Ο ρυθμός και η

επανάληψη ως στοιχεία του χορού και της τελετουργίας, συνδέθηκαν τόσο με την

παράδοση του θεάτρου, που με τη σειρά του υπογράμμισε το φιλελληνικό όραμα της

ελληνικότητας, όσο και με την γενικότερη εκπαίδευση και πειθαρχία του σώματος. Η

εκπαίδευση και η πειθαρχία, έγιναν στις περισσότερες Ευρωπαϊκές χώρες του

Μεσοπολέμου μέρος του υλικού που βοήθησε στην εμπέδωση αυταρχικών πρακτικών,

στο πλαίσιο της επιβολής δικτατορικών καθεστώτων. Το σώμα και ο χορός, ως ένα

βαθμό, στις περισσότερες περιπτώσεις, τάχθηκαν στο πλευρό τους.

Η απομυθοποίηση που επήλθε από την αδιέξοδη εμπειρία του παρελθόντος,

έστρεψε σιγά-σιγά το ενδιαφέρον των πρωτεργατών του μοντέρνου χορού σε πιο

πραγματικούς στόχους καθώς τα χρόνια περνούσαν. Από τις μαθήτριες της Κούλας

Πράτσικα, άλλες αποσχίστηκαν, όπως η Ραλλού Μάνου, ή ακολούθησαν τον

προσωπικό τους δρόμο μελέτης και πειραματισμού με το αρχαίο δράμα, όπως η Μαρία

Χορς και η Ζουζού Νικολούδη. Η ίδια, συνέχισε να δίνει τεράστια σημασία στο

εκπαιδευτικό μέρος της δουλειάς της, τόσο στα χρόνια που η Σχολή έφερε το όνομά

της, όσο και αργότερα, όταν στις αρχές του ’70, έγινε η Κρατική Σχολή Ορχηστικής

Τέχνης (Χασιώτη, 2001).

Ακόμη κι όταν αργότερα, οι νεότερες γενιές στις δεκαετίες του ’40 και του ’50

στράφηκαν προς την Graham, γεγονός που οφείλεται στο ότι ο ελληνοκεντρισμός της

θεματολογίας της Αμερικανίδας χορογράφου, και μόνον, προσέδιδε κάποιου είδους

«νομιμότητα» στη συνέχιση του φιλελληνικού πνεύματος των καλλιτεχνών της εποχής.
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Πέρα από την θεματολογία και την μουσική, το τρίτο πολύ σημαντικό στοιχείο του

θεατρικού χορού που επηρεάστηκε από το κύμα αναβίωσης, νοσταλγίας και

αναζήτησης ελληνικών τρόπων έκφρασης, ήταν η μορφή, η φόρμα. Και εδώ, μπορεί να

πει κανείς ότι ο χορός καθυποτάχθηκε και αναλώθηκε στην υπηρεσία της ανασύστασης

των Χορικών του αρχαίου δράματος, γεγονός που είχε ευρύτερες επιπτώσεις.

Η μορφή που ονομάστηκε «Χοροθέατρο» στην Ελλάδα, περιλάμβανε τα τρία

στοιχεία της όρχησης, της θεωρούμενης ως ιδανικής συνθήκης του είδους αυτού: του

λόγου, της μουσικής και της κίνησης. Η χορογραφική παραγωγή στην Ελλάδα μέχρι τα

τέλη της δεκαετίας του ’70, μέσω των «επιγόνων» της Κούλας Πράτσικα, συνέχισε την

μελέτη, και εξέφρασε την άποψη σύμφωνα με την οποία, ο χορός αποτελεί μέρος της

δομής του αρχαίου δράματος.

Στην Ελλάδα, η πορεία του χορού, πέρασε μέσα από αρκετές αντιφάσεις. Μια απ’

αυτές, ήταν η εμμονή στη μέθοδο, την ρυθμική αγωγή για παράδειγμα, παρά στην

εμπέδωση σύγχρονων τεχνικών και της στροφής προς μια ανεξάρτητη χορογραφική

παραγωγή. Η δεύτερη είναι το ρίζωμα και η ακμή του μοντέρνου, ή σύγχρονου χορού,

παρά του μπαλέτου. Το ύφος αυτό του Χοροθεάτρου, με άθικτη την συμβολική

παρεμβολή του λόγου και της μουσικής, συνέχισε και συνεχίζει να επηρεάζει την

χορογραφική παραγωγή μέχρι σήμερα, αν και με φθίνουσα συχνότητα πλέον. Η

πρόσβαση και των Ελλήνων χορογράφων στην πληροφορία, τα ταξίδια και η καλύτερη

ενημέρωση βοήθησαν στην αλλαγή «πλεύσης», και την προσαρμογή εκείνης της

πρώτης ιδέας περί «σύμπραξης» του χορού με τον λόγο και τη μουσική, στην

αποδομητική, μη-κυριολεκτική ή ορθολογική χρήση και μίξη τους, κατά το σαρωτικό

παράδειγμα του Γερμανικού Χοροθεάτρου, και ειδικότερα της Pina Bausch.

Η γνώση διαφορετικών τεχνικών του σύγχρονου χορού, η έμφαση στην καλύτερη

και πληρέστερη παιδεία, η κρατική βοήθεια, καθώς και η μεγαλύτερη επιτρεπτικότητα

της ελληνικής κοινωνίας, απελευθέρωσαν τις νεότερες γενιές, που από τις αρχές του ’90

και μετά, επανέφεραν δυναμικά την τέχνη του χορού στο προσκήνιο. Οι χορογράφοι

αυτής της γενιάς, εξέθεσαν το σώμα σε τεχνικές, μουσική ή ηχητική συνοδεία,

ταχύτητες, δεξιοτεχνικές απαιτήσεις, στυλ και θεματολογικές προκλήσεις, που σε

τίποτα δεν θυμίζουν το μακρύ παρελθόν του σύγχρονου χορού στην Ελλάδα. Οι

περισσότεροι από τους χορογράφους που εμφανίστηκαν από τις αρχές της δεκαετίας
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του ’90 και βοήθησαν τον χορό να «ανθίσει», μέσα από το έργο τους, δείχνουν πως

έχουν απομακρυνθεί από τις μορφές που κυριάρχησαν στο παρελθόν.

Θα έλεγε κανείς ότι ανέκαθεν τα διάφορα καλλιτεχνικά ρεύματα μεταφέρονταν

με κάποια καθυστέρηση στον ελλαδικό χώρο. Αυτό ισχύει για τις ιδέες της Isadora

Duncan, για τον εκφραστικό χορό της Mary Wigman, αλλά και για την άλλη

Αμερικανίδα χορογράφο, την Martha Graham.

Συνδετικός κρίκος, και αιτία αναζήτησης της χορογραφικής έμπνευσης στα

μονοπάτια όπου κινήθηκε το βηματολόγιο και η σκέψη της Γκράχαμ, ήταν για άλλη μια

φορά η πίστη στην ανάγκη παραγωγής «ελληνικών έργων». Η Γκράχαμ, με τον

θεματικό κύκλο των ελληνικών μύθων, πρόσφερε νέα διέξοδο στην αναζήτηση και

έκφραση της ελληνικότητας, που συνέχισε να απασχολεί τις επιγόνους της Κούλας

Πράτσικα, στην μεταπολεμική Ελλάδα.

Η Ραλλού Μάνου έμεινε πιστή στην κυρίαρχη παράδοση της αναζήτησης της

ελληνικότητας, και της χρήσης και προβολής στοιχείων και εικόνων της Ελλάδας.

Έπαψε όμως να αναζητά αποκλειστικά την έμπνευση στην αρχαία Ελλάδα, και

στράφηκε στην άλλη διάσταση του οράματος της Πάλμερ, στην δημοτική και λαϊκή

τέχνη και παράδοση. Ακόμη και στις περιπτώσεις που τα θέματά της ήταν παρμένα από

την αρχαία Ελλάδα, τα έργα της, είχαν τον χαρακτήρα περισσότερο μιας ιστορικής

αναδρομής στην οποία το στοιχείο της κυριολεκτικής ανάπλασης της εποχής χρησίμευε

ως κάποιου είδους «σκηνικό», προκειμένου να παρουσιαστούν στον θεατή τα ίδια,

επαναλαμβανόμενα θέματα: η γοητεία της γυναίκας, ο έρωτας, η αντιζηλία, το μίσος. Η

προσκόλληση της Μάνου στην ελληνικότητα, η παλιομοδίτικη παρουσίαση των

γυναικείων κυρίως χαρακτήρων, η μη-ανανέωση ενός βηματολόγιου με ανάκατα

στοιχεία κλασικού και μοντέρνου χορού και η θεατρικού τύπου, κυριολεκτική

αφηγηματικότητα, συνέτειναν στο να γίνει το έργο της ανεπίκαιρο (Μπαρμπούση,

2014: 153-155).

Όσο όμως και αν αρνείται κανείς την επιρροή του έργου της Μάνου,

αντανακλάσεις του, μπορεί να δει στο έργο ακόμη και πολύ νέων Ελλήνων

χορογράφων, επικαλυμμένες από την ανανέωση του ύφους, του βηματολόγιου, της

θεματολογίας. Η Μάνου, κράτησε από το έργο της Γκράχαμ, όσα της ήταν απαραίτητα

για να μπορέσει να επιβιώσει καλλιτεχνικά μετά την αποχώρησή της από την Σχολή της

Πράτσικα. Ακούσια όμως ή εκούσια, πραγματοποίησε δύο μεγάλες τομές, ή μάλλον,
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εισήγαγε δύο μεγάλους νεωτερισμούς στο τοπίο του χορού στην Ελλάδα: ο πρώτος,

ήταν ότι ανεξαρτητοποίησε τον χορό από το αρχαίο δράμα, γεγονός που την κάνει να

μπορεί να διεκδικήσει για τον εαυτό της τον «τίτλο» της χορογράφου για πρώτη φορά

στη χώρα μας με τρόπο ανάλογο των Ευρωπαϊκών και Αμερικανικών προτύπων. Ο

δεύτερος νεωτερισμός, συνέπεια και του επαγγελματικού –πλέον- τρόπου χειρισμού της

ομάδας της, του «Ελληνικού Χοροδράματος», είναι η εισαγωγή και η υποχρεωτική

διδασκαλία μιας γνωστής τεχνικής, αυτής της Γκράχαμ, στους χορευτές της ώστε να

αποκτήσουν το απαραίτητο επίπεδο τεχνικών δεξιοτήτων.

Ίσως, το πιο σημαντικό από όλα είναι ότι ο χορός με την Ραλλού Μάνου, γίνεται

ανεξάρτητη τέχνη, και επαγγελματική ενασχόληση που ανοίγεται σε ένα ευρύτερο

πεδίο ανθρώπων (Χασιώτη, 2001).
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Κεφάλαιο 4: Μεταμοντέρνος χορός

4.1 Αισθητικές και ιδεολογικές αρχές του Μεταμοντέρνου χορού

Ο Μοντερνισμός και ο Μεταμοντερνισμός αποτελούν διαδοχικές τάσεις της τέχνης του

20ού αιώνα με βασικό αίτημα την ανατροπή των δεδομένων που ισχύουν μέχρι τη

στιγμή της εμφάνισής τους. Ο Μοντερνισμός, ανατίθεται σε κάθε μορφή κλασικής

παράδοσης: οι καλλιτέχνες επιθυμώντας να δημιουργήσουν μια τέχνη ανεξάρτητη

υποβαθμίζουν τη σημασία του θέματος του έργου τέχνης και ανακηρύσσουν τη μορφή

ως το κατεξοχήν χαρακτηριστικό της καλλιτεχνικής έκφρασης. Η τάση αυτή

κορυφώνεται με τον αφηρημένο Εξπρεσιονισμό, που οδηγεί την τέχνη στο δρόμο για τη

μεταμοντέρνα εποχή.

Αίτημα των μεταμοντέρνων καλλιτεχνών είναι η επανένταξη της τέχνης στη ζωή

με παράλληλη στροφή σε παραδοσιακές δομές. Χρησιμοποιούν την καλλιτεχνική

δημιουργία ως όχημα για κριτική προσέγγιση της πραγματικότητας, την οποία

αμφισβητούν και επανεξετάζουν. Ο Μεταμοντερνισμός, ο οποίος υιοθέτησε μια

σχετικιστική προσέγγιση της ιστορίας, της παράδοσης, της επιστήμης, της γλώσσας και

της τέχνης, θέλησε να αποδομήσει τα συστήματα αυτά και να τα ξαναχτίσει κάτω από

αυθαίρετες και μη συμβατές συνθήκες.

Πιο αναλυτικά, στη διάρκεια της δεκαετίας του 1960, μια περίοδο επαναστατικών

αλλαγών στις τέχνες, την κοινωνία και την πολιτική, οι καλλιτέχνες επιθυμώντας να

δώσουν μια νέα διάσταση στην έννοια του χορού, σηματοδοτούν την περίοδο του

μεταμοντέρνου κινήματος. Ο μεταμοντέρνος χορός εμφανίστηκε στη Νέα Υόρκη και

δημιουργήθηκε από μια ομάδα, γνωστή ως Judson Dance Theater, στην οποία

συμμετείχαν χορευτές και εικαστικοί καλλιτέχνες. Ειδικότερα, το 1961, ο Robert Ellis

Dunn δίδαξε ένα σεμινάριο σύνθεσης, στο οποίο συμμετείχαν η Simone Forti, ο Steve

Paxton, η Yvonne Rainer, η Trisha Brown, η Meredith Monk, η Lucinda Childs. Το

1962, οι καλλιτέχνες αυτοί παρουσίασαν στην Judson Memorial Church το έργο A

Concert of Dance, με το οποίο έθεσαν τις βάσεις της μεταμοντέρνας αισθητικής στον

χορό. Τα μαθήματα του Dunn, αποτελούσαν μια «εκρηκτική συνάντηση ιδεών από

διαφορετικά επίπεδα, η οποία άνοιγε νέους ορίζοντες και έθετε νέες παραμέτρους για το

τι θα μπορούσε να είναι χορός» (Μπαρμπούση, 2004: 168).
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Οι καλλιτέχνες, οι οποίοι επηρεάστηκαν από τη μεταμοντέρνα αντίληψη του Robert

Dunn για τον χορό, αφαίρεσαν από τις παραστάσεις τους φωτισμούς, τα κοστούμια, τα

σκηνικά, τη μουσική, στοιχεία που θεωρήθηκαν εικονικά και περιττά. Τα έργα τους

βασίστηκαν σε επαναλήψεις και αντιστροφές της κίνησης, σε γεωμετρικές φόρμες, σε

μαθηματικά συστήματα και κυρίως σε καθημερινές κινήσεις. Οι καλλιτέχνες που

συμμετείχαν ήταν αποφασισμένοι να αγνοήσουν τις παραδοσιακές πρακτικές και

μεθόδους διδασκαλίας και να δημιουργήσουν ένα εναλλακτικό είδος έκφρασης μέσα

από την αλληλοεπίδραση μουσικών, χορευτών, εικαστικών και συγγραφέων. Συνήθιζαν

να παρουσιάζουν τις παραστάσεις τους σε μέρη που μέχρι τότε κρίνονταν

«ακατάλληλα», όπως ταράτσες, δρόμους, πλατείες.

Έτσι ο μεταμοντέρνος χορός εγκαταλείπει τις ρομαντικές αφηγήσεις και την

αρμονία του μπαλέτου, ενώ ταυτόχρονα αμφισβητεί το στυλιζαρισμένο λεξιλόγιο και

τη θεατρικότητα του μοντέρνου χορού. Με τόλμη και πειραματισμούς, σπάει τους

υπάρχοντες κώδικες και απελευθερώνει το σώμα που πλέον, ως απόλυτο εκφραστικό

εργαλείο, μιλά για βαθύτερους φόβους και επιθυμίες. Στο νέο αυτό είδος χορού που

αναπτύχθηκε, παρατηρείται η διαμόρφωση μιας τάσης που δίνει έμφαση στην εκτέλεση

του χορού από ανθρώπους χωρίς ιδιαίτερη εκπαίδευση πάνω στο αντικείμενο. Ο χορός

πλέον αρχίζει να συνδέεται και με άλλες τέχνες, ενώ ταυτοχρόνως, ενστερνίζεται τα

προβλήματα και τις ανησυχίες της κοινωνίας ευρύτερα.

Το ρεύμα του μεταμοντέρνου χορού αποτύπωσε την πολιτική αναταραχή στην

Αμερική. Το σύνολο του χορευτικού δυναμικού, άρχισε να εκφράζει μέσα από τα έργα

του τα πολιτικά του πιστεύω. Στις παραστάσεις της πρώιμης περιόδου του

μεταμοντερνισμού,  μονοπωλούσαν το ενδιαφέρον των δημιουργών-χορογράφων τα

ακόλουθα θέματα: η λογοκρισία, ο πόλεμος, τα ανθρώπινα δικαιώματα, κυρίως

μειονοτικών ομάδων, και η διαφθορά, καθώς οι άνθρωποι που ασχολούνταν με το χορό

ήταν έντονα πολιτικοποιημένοι (Banes, 1980: 15). Τέτοιου είδους θέματα έθιξε και ο

Steve Paxton, ο δημιουργός του αυτοσχεδιασμού με επαφή (contact improvisation), ο

οποίος υποστήριζε ότι η κίνηση μπορούσε να δημιουργήσει ενδιαφέρον εικαστικό

αποτέλεσμα.

«Οι χορευτές μιλούσαν, τραγουδούσαν και διάβαζαν γραπτό κείμενο ή

πρόβαλλαν ταινίες και διαφάνειες, όταν ο χορός από μόνος του φαινόταν να μη μπορεί

να καλύψει τα πολιτικά, κοινωνικά, λογοτεχνικά και αυτοβιογραφικά θέματα που
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προσέλκυσαν τους δημιουργούς τους» (Jowitt, 2010: 56). Οι χορογραφίες

συνοδεύονταν από μουσική υπόκρουση, ενώ το σώμα στον μεταμοντέρνο χορό, ήταν

χαλαρό και αυτό ερχόταν σε αντιδιαστολή με τις μέχρι τότε δομές του μπαλέτου και

του μοντέρνου χορού. Βασική επιδίωξη των καλλιτεχνών αυτού του ρεύματος, ήταν να

απομακρυνθούν από τις δεξιοτεχνικές κινήσεις των προηγούμενων χρόνων, μέσω του

αυτοσχεδιασμού και του αυτοσχεδιασμού με επαφή. Επίσης, απέρριπταν την τεχνική

και προτιμούσαν τη φυσική, αυθόρμητη κίνηση και τις κινήσεις της καθημερινής

ανθρώπινης ή μη ζωής (Μπαρμπούση, 2004: 162).

Οι πρωτοπόροι χορευτές, συνθέτες και ζωγράφοι της δεκαετίας του 1960,

συγκρίθηκαν με τους Ντανταϊστές που έδρασαν στην Ελβετία, τη Γερμανία και το

Παρίσι την περίοδο του Πρώτου Παγκοσμίου Πολέμου. Στην πραγματικότητα, μερικές

παραστάσεις του Judson αντηχούσαν ακόμη τα πνευματώδη και θορυβώδη παιχνίδια

των ντανταϊστών, όπου ποιητές και ζωγράφοι διάβαζαν ταυτόχρονα, όπου ακατάληπτες

συλλαβές απαγγέλλονταν με σοβαρότητα, όπου μουσικοί χτυπούσαν τα όργανά τους

και όπου, σύμφωνα με τον Tristan Tzara, η πράξη του να απαιτεί κανείς το «δικαίωμα

να κατουράει σε διαφορετικά χρώματα και να το εκμεταλλεύεται εξελίσσοντάς το σε

δημόσια επίδειξη, θεωρείται παράσταση» (Goldberg, 1979: 41).

Η εξερεύνηση της καθημερινής κίνησης, η συμμετοχή μη εκπαιδευμένων

χορευτών, έργα δομημένα σαν καθημερινές ασχολίες ή ευφυή παιχνίδια, αντικείμενα

που χρησιμοποιούνται με την κυριολεκτική τους λειτουργία, η διαδικασία καθαυτή ως

πιθανό στοιχείο της παράστασης, η απουσία αφηγηματικότητας και συναισθήματος, η

αποφυγή της δεξιοτεχνίας και της όποιας πολυτέλειας για την παραπλάνηση του

κοινού, αυτά τα στοιχεία, προσέδωσαν σε πολλά έργα του 1960 μια αποφασιστική

καθαρότητα όμοια στην πρόθεση, αν όχι στο ύφος, με εκείνη των έργων του 1930. Και

η εικονοκλασία του 1960, όπως ακριβώς εκείνη του 1930, εγκαινίασε ακόμα έναν

κύκλο ανακαλύψεων, εξέλιξης, μίμησης και ενδεχόμενης στασιμότητας.

Πάντως, ούτε οι χορευτές του Judson, ούτε ο John Cage στα δημιουργικά

μαθήματα σύνθεσης που έδινε στη Νέα Υόρκη, υπήρξαν τόσο μηδενιστές. Σε μια εποχή

όπου η νεολαία αμφισβητούσε το πολιτικό και κοινωνικό κατεστημένο, αυτοί οι

καλλιτέχνες επιζητούσαν την ανεξαρτητοποίηση των τεχνών και ασχολούνταν με την

ιεραρχική οργάνωση των στοιχείων μιας σύνθεσης, το ελιτίστικο και ενδεχόμενο

ξερίζωμα της κληροδοτημένης ατομικότητας που αποτελούσε κληρονομιά σε πολλά
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ακαδημαϊκά συστήματα. Και κατ’ επέκτασιν, αν και σύμφωνα με τον Cage, κάθε ήχος

μπορεί να αποτελεί μέρος μιας μουσικής σύνθεσης, γιατί και η οποιαδήποτε κίνηση να

μην θεωρείται χορός (Livet, 1978: 67).

Ο αμερικάνικος σύγχρονος χορός ξεπρόβαλλε μέσα από τη δεκαετία του 1960 με

νέα μορφή. Διαφορετικά προσωπικά στυλ, που εξελίχθηκαν από χορογράφους όπως η

Trisha Brown, ο David Gordon, η Twyla Tharp, ο Steve Paxton και η Lucinda Childs,

μπολιάστηκαν εν μέρει από την καθημερινή συμπεριφορά, από τα βίαια αθλήματα, από

τις ασιατικές πολεμικές τεχνικές και από την ανέμελη διάθεση που πρότεινε η μουσική

rock and roll. Τα χαλαρά ντουέτα στο contact improvisation του Paxton, τα πολύπλοκα

παιχνίδια λέξεων του Gordon, τα ακριβή ρυθμικά μοτίβα της Childs που ταξιδεύουν

στο χώρο, τα ρευστά σώματα και οι εγκεφαλικές δομές που δημιούργησε η Brown, τα

αυστηρά πειράματα της Tharp, όσο δύσκολα και αν ήταν στην εκτέλεση, εστίασαν την

προσοχή των χορευτών περισσότερο στη διαδικασία της δημιουργίας, παρά στην

παρουσίαση-εκτέλεση (Goldberg, 1979: 49). Το 1976, η Τrisha Brown αναλύοντας τις

μεθόδους της, παρατήρησε: «Αν αρχίζω ν’ ακούγομαι σαν οικοδόμος με αίσθηση του

χιούμορ, τότε αρχίζετε να καταλαβαίνετε τη δουλειά μου» (Livet, 1978: 54).

Ακολουθώντας το παράδειγμα του Cunningham, και ίσως επίσης και του

Balanchine, ορισμένοι Αμερικάνοι χορογράφοι της δεκαετίας του 1970, εστίασαν

περισσότερο στην κίνηση και στη φόρμα, πιστεύοντας ότι αυτά καθ’ αυτά είναι

εκφραστικά. Ωστόσο, την ίδια στιγμή σε κάποιο άλλο σημείο, πρωτοπόροι χορογράφοι

δεν αγωνίζονταν να απελευθερώσουν το χορό από τα λογοτεχνικά και δραματικά του

στοιχεία: αυτοί, είχαν άλλες ζωτικές πηγές έμπνευσης. Το Butoh – αισθητική τάση και

καλλιτεχνικό κίνημα – εξελίχθηκε στην Ιαπωνία κατά τη διάρκεια του 1960 ως μέρος

της αντίδρασης που προέβαλαν σταδιακά όλες οι τέχνες ενάντια στην αυξανόμενη

δυτικοποίηση των μεταπολεμικών χρόνων. Η πρόθεση των δύο ανδρών που θεωρούνται

σήμερα οι ιδρυτές του Butoh, Tatsumi Hijikata και Kazuo Ohno, υπήρξε, όπως εκείνη

των Αμερικάνων του Judson Dance Theater, υπερβατική και αντισυμβατική στην

ουσία, αλλά πήρε μια διαφορετική, σκοτεινά δραματική μορφή. Όπως τα έργα των

σύγχρονων Ιαπώνων συγγραφέων, ζωγράφων και σκηνοθετών, το Butoh, δίνει έμφαση

στη λιτότητα των μέσων, στην αίσθηση της πικρίας και στις ακραίες φυσικές και

πνευματικές καταστάσεις. Οι χορευτές κινούνται βασανιστικά αργά.
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Παρ’ όλο που το νέο αυτό ύφος ίσως να έχει αναφορές τόσο στο παραδοσιακό

γιαπωνέζικο θέατρο και στις λαϊκές φόρμες, όσο και στον Εκφραστικό Χορό αυστηρά

μεταφυτευμένο από τη Γερμανία, κλόνισε ωστόσο όλες τις συμβάσεις παρουσιάζοντας

το σώμα με τις ατέλειές του υπερτονισμένες: ένα σώμα παραμορφωμένο από την

ένταση, με νευρικές συσπάσεις και γκριμάτσες, με τα δάχτυλα των ποδιών στραμμένα

προς τα μέσα και τα πόδια «τσακισμένα», ως εάν ο χορευτής να ξεγλιστράει μέσα απ’

το δέρμα του εμβρύου, το σακατεμένο και σπαστικό. Εικόνες βίας, ερωτισμού και

ανδρογυνισμού διαπερνούν το έργο αντισταθμίζοντας την ειρωνεία με τον

παραλογισμό. Βασικός στόχος του Butoh υπήρξε πάντα η επαφή με τον εσωτερικό

κόσμο: για τον Hijikata, αποτελούσε επίσης μια εξερεύνηση του ιαπωνικού σώματος σε

σχέση με το φυσικό τοπίο και τα έθιμα που το διαμορφώνουν. Αυτοί οι στόχοι, το

συνδέουν με τον εξπρεσιονισμό του πρώιμου μοντέρνου χορού, με την αντίληψη της

Wigman για την γερμανική ψυχή και με την αναζήτηση των Αμερικάνων χορογράφων

για αμερικανικές φόρμες και πνεύμα. Όπως αναφέρουν οι Viala and Sekine, (1988:

188):

«Το σώμα είναι ουσιαστικά χαώδες: το ιαπωνικό σώμα συγκεκριμένα, σε σύγκριση με το

συνεκτικό σώμα του δυτικού κόσμου (θρησκευτικά και πολιτιστικά), παραμένει

ανασφαλές. Οι Δυτικοί έχουν τα πόδια τους βαθιά ριζωμένα στο έδαφος, σχηματίζουν

μια πυραμίδα, ενώ οι Ιάπωνες φαίνεται να επιχειρούν ακροβατικούς άθλους σε

γυαλιστερό χαρτί. Επομένως, πρέπει να βρουν την ισορροπία τους πάνω σε ασταθή

πόδια».

Ο μεταμοντέρνος χορός, όπως και το ευρωπαϊκό χοροθέατρο, παρουσιάζουν

συχνά το χαρακτηριστικό μιας βίας που είναι περισσότερο ορμητική και πολύ λιγότερο

σαγηνευτική από την αντίστοιχή της στο μοντέρνο χορό ή στο σύγχρονο μπαλέτο.

Ανατρέχοντας στο σύγχρονο σκηνικό της τελευταίας δεκαετίας, συγκεντρώνει κανείς

εικόνες αγριότητας, ασταμάτητης ενέργειας (όπως στα έργα του Stephen Petronio) αλλά

και εικόνες περισσότερο άμεσες, από μπότες που χτυπούν, από ανθρώπους που σέρνουν

ο ένας τον άλλον με επώδυνους, ταπεινωτικούς τρόπους. Στο έργο του Jean-Claude

Gallota, Docteur Labus (1988, Emile Dubois Dance Company- Grenoble), ένας άντρας

σήκωσε μια γυναίκα χώνοντας τα δάχτυλά του στα αυτιά της ένας άλλος τραβούσε τον

παρτενέρ του έχοντας βάλει το χέρι του στο στόμα του (Viala & Sekine, 1988: 95).

Πολλά από τα στοιχεία που χαρακτηρίζουν το μεταμοντερνισμό στην τέχνη και

στην αρχιτεκτονική, εμφανίζονται και στις φόρμες του σύγχρονου χορού. Η έμφαση δεν



35

δίνεται, όπως παλιότερα, στην ανακάλυψη προσωπικού κινητικού λεξιλογίου ούτε στην

εκπαίδευση με ιδιοσυγκρασιακές τεχνικές. Ο εκλεκτισμός δεν αποτελεί πια έναν

υποτιμητικό όρο. Όπως ακριβώς οι διακοσμητές εσωτερικού χώρου «πάντρεψαν» τη

βασίλισσα Άννα με το ρεύμα του Bauhaus, οι χορογράφοι αισθάνονται ελεύθεροι να

δανειστούν στοιχεία από, ας πούμε, το μπαλέτο και το break dance για το ίδιο έργο.

Χορογράφοι όπως η Carole Armitage και ο Michael Clark έχουν αναμείξει το λεξιλόγιο

του μπαλέτου με ποπ εικόνες.

Ο William Forsythe, ένας κλασικός χορογράφος, που δούλευε μέσα στη δομή

ενός κρατικά επιχορηγούμενου θεάτρου, δημιούργησε το έργο Impressing the Czar

(1988), μια απόλυτα μεταμοντέρνα ανακατασκευή της ρωσικής τέχνης του τέλους του

αιώνα, ενώ ο μεταμοντέρνος χορογράφος Timothy Buckley, δημιούργησε το έργο A

Letter to Diaghilev (1993, ένα κωμικοτραγικό σόλο κι ένα ομαδικό κομμάτι) γύρω από

στοιχεία της ζωής και του ημερολογίου του μεγάλου κλασικού χορευτή Vaslav

Nijinsky.

Ο μεταμοντερνισμός του χορού συμπεριλαμβάνει επίσης δημιουργούς όπως ο

Mark Morris, o οποίος κατά κάποιον τρόπο ίσως να θεωρείται ότι μοιάζει στον

Balanchine, εξαιτίας της έμφασης που δίνει στη μουσική και τη μουσικότητα ή ότι

μοιάζει στον Paul Taylor, εξαιτίας της αισθητικής ταύτισης με τον κόσμο της

χαρούμενης αθωότητας και της σκοτεινής φαυλότητας που δημιούργησε. Τέτοιου

είδους πρακτικές, όπως η ανάμειξη εκστατικών συναισθημάτων με καθημερινούς

τρόπους, η προσέγγιση του πολιτισμού μέσω της μουσικής του και των κοινωνικών του

συμβάσεων και η υποτίμηση ή η αντιστροφή των παραδοσιακών φυλετικών ρόλων,

καθορίζουν τον Morris ως αναντίρρητα σύγχρονο. Αυτό αποδεικνύουν και οι αναφορές

του σε παλαιότερα στυλ. Όμως, η αναβίωση του βαλκανικού χορού, του πρώιμου

γερμανικού μοντέρνου χορού, των αναπαραστάσεων στις ελληνικές ζωφόρους, των

χορευτριών με τα μαντήλια ή του dirty-dancing δεν είναι απλά παραπομπές, αλλά

μεταμορφώσεις. Ο Morris, ως σύγχρονος κλασικιστής και ολίγον ουτοπιστής μπορεί να

μελετηθεί σε σχέση με τους ζωγράφους των νεοκλασικών τάσεων, όπως οι Milet

Andrejevic, Thomas Cornell και Lennart Anderson, τα έργα των οποίων αναπαριστούν

ανθρώπους με σύγχρονο ντύσιμο, τοποθετημένους σε λιβάδια ή αστικούς κήπους σαν

ανάλαφρους διονυσιακούς ακόλουθους, νύμφες ή θεούς στο χείλος μιας μυθικής

συνάντησης (Goldberg, 1979: 52).
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Εξαιτίας της εφήμερης φύσης του χορού, πολλά είδη χορού του παρελθόντος,

ανακυκλώνονται συνεχώς μ’ έναν τρόπο «υβριδικό». Κλασικοί χορογράφοι

ξαναδημιούργησαν τη Ρωσία του όψιμου 19ου αιώνα. Ασιάτες χορογράφοι αποτίνουν

φόρο τιμής στη Martha Graham. Σημαντικοί χορογράφοι, όπως ο Paul Taylor ο οποίος

είχε ήδη εξελίξει το ύφος του μέχρι τις αρχές του 1960, επανακμάζουν μέσα από

τρέχουσες τάσεις της χορογραφίας. Σ’ ένα ευρύτερο πλαίσιο, το «σύγχρονο» σκηνικό

είναι τόσο διαφορετικό, όσο και οι προσωπικές αντιλήψεις για την σύγχρονη εποχή.

Πάντως, ένα μεγάλο μέρος του υποτιθέμενου περιθωριακού χορού των δύο

τελευταίων δεκαετιών, μπορεί να χαρακτηριστεί από συχνές κοινωνικές, πολιτικές και

ιστορικές αναζητήσεις, από την ακόρεστη τάση για εκλεκτισμό, από το ενδιαφέρον του

για το κείμενο και την αφήγηση. Αυτά τα ενδιαφέροντα ίσως να διευρύνουν και να

εμβαθύνουν τον χορό καθαυτό ή, όπως μερικοί φοβούνται, να αποδυναμώνουν την

ανακάλυψη της κίνησης (Livet, 1978: 75).

Όταν οι χορογράφοι (όπως ο Lloyd Newson και η Susan Marshall) αρχίζουν να

γράφουν έργα, αυτό σημαίνει ότι ο χορός δεν εξυπηρετεί πλέον τις εκφραστικές τους

ανάγκες; Ποιοι καλλιτέχνες που θεωρούν τους εαυτούς τους «σύγχρονους»

ανταποκρίνονται άμεσα στη σύγχρονη ζωή και ποιοι απλώς διαμορφώνουν τις ιδέες

τους σύμφωνα με τις τρέχουσες τάσεις, είναι ένα ερώτημα το οποίο προφανώς δεν

μπορεί να απαντηθεί, μέχρι το πέρασμα του χρόνου να μας δώσει μια άλλη προοπτική.

Θα έπρεπε ωστόσο, να είμαστε ευγνώμονες που ο μοντέρνος χορός δεν παγιώθηκε σε

μια εξουσιαστική, μονολιθική οντότητα και που οι χορογράφοι μπορούν να παραμένουν

ευάλωτοι και ευαίσθητοι στα ερεθίσματα που έχουν από τον κόσμο γύρω τους, ικανοί

να σχεδιάζουν το παρόν, μερικές φορές ακόμα και το μέλλον, πάνω σε κινούμενα

σώματα.

4.2 Σημαντικοί εκπρόσωποι του Μεταμοντέρνου χορού

Η Trisha Brown σπούδασε χορό στο Mills College και εγκαταστάθηκε στη Νέα Υόρκη

όπου, τη δεκαετία του 1960, μαζί με τους Yvonne Rainer, Steve Paxton , Simone Forti

(χορός), αλλά και τον John Cage (μουσική) ή τον Robert Rauschenberg (εικαστικά),

άνοιξαν νέους δρόμους, αμφισβητώντας τα σύνορα ανάμεσα στις τέχνες.
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Ιδρυτικό μέλος της πρωτοποριακής ομάδας της Judson Church, ανέτρεψε ό,τι ίσχυε

στον σύγχρονο χορό με τους πειραματισμούς της. Στις πρώτες της χορογραφίες,

αναδείκνυε την απλή, καθημερινή κίνηση με παραστάσεις σε ασυνήθιστους χώρους,

όπως πάρκινγκ, ταράτσες, εξωτερικοί τοίχοι κτιρίων. Το 1970, ίδρυσε τη δική της

ομάδα με έδρα το Σόχο και συνεργάστηκε με την αφρόκρεμα της αμερικανικής

πρωτοπορίας: από το αυτοσχεδιαστικό Man walking down the side of a building, τη

δεκαετία του ’70, ως το Set and reset (1983), που την καθιέρωσε διεθνώς, πέρασε το

1986 στο χώρο της όπερας χορογραφώντας την Κάρμεν έπειτα από πρόσκληση της

Lina Wertmüller. Γοητευμένη από τον κόσμο της κλασικής μουσικής, εισήλθε σε έναν

νέο δημιουργικό κύκλο και το 1998, παρουσίασε στις Βρυξέλλες, σε παγκόσμια πρώτη,

τον Ορφέα του Monteverdi. Κατόπιν χορογράφησε με μεγάλη επιτυχία και άλλες

όπερες (Banes, 1980: 77).

«Η ιέρεια του μεταμοντέρνου χορού», όπως έχει χαρακτηριστεί, έχει λάβει

πολλούς τιμητικούς διδακτορικούς τίτλους και είναι επίτιμο μέλος της Αμερικανικής

Ακαδημίας Γραμμάτων και Τεχνών· έχει τιμηθεί με πολλά βραβεία, μεταξύ των οποίων

πέντε διακρίσεις από το National Endowment for the Arts, καθώς και δύο υποτροφίες

από το Ίδρυμα Γκούγκενχαϊμ, ενώ το 2004 της απονεμήθηκε το παράσημο του

Ταξιάρχη των Τεχνών και των Γραμμάτων από τη γαλλική κυβέρνηση.

Ο Steve Paxton, θεωρείται από πολλούς ο δημιουργός του contact improvisation

εξαιτίας της προσπάθειάς του να δουλέψει την φόρμα του ντουέτου. Βρισκότανε στο

κολέγιο Oberlin, όπου δούλευε με μια ομάδα αποτελούμενη από οκτώ άντρες. Η έρευνα

είχε επικεντρωθεί στην εξερεύνηση των βασικών παραμέτρων της μορφής του

ντουέτου: Τι συμβαίνει όταν οι παρτενέρ στηρίζουν ο ένας τον άλλο, χωρίζονται,

μεταφέρουνε ο ένας τον άλλο και παλεύουνε, εγκαταλείπονται στο έδαφος και στην

δύναμη της βαρύτητας; Όλα τα παραπάνω με έναν τρόπο ο οποίος αναιρεί την συνήθη

τάση των ανδρών προς την βία και τον φόβο της τρυφερότητας! (Banes, 1980: 56).

Αυτή η σωματική έρευνα εμφανίστηκε σε μια περίοδο κατά την όποια, στις

Ηνωμένες Πολιτείες δημιουργούνταν χορευτικές ομάδες ανδρών, με σκοπό να

ανταπαντήσουν στο φεμινιστικό κίνημα. Την ίδια χρονιά, το 1972, φοιτητές των

κολεγίων Bennington και Oberlin ενώθηκαν με τον Steve Paxton στην Νέα Υόρκη για

ένα «κοντσέρτο», το οποίο καθιέρωσε επισήμως τον αυτοσχεδιασμό με επαφή (Contact

Improvisation). Από εκείνη την στιγμή και έπειτα, ο χορός αυτός εξαπλώθηκε



38

αποκτώντας εκατοντάδες οπαδούς σε πάρα πολλά μέρη ανά τον κόσμο, τις Ηνωμένες

Πολιτείες της Αμερικής, τον Καναδά και την Αγγλία και στην συνέχεια εξαπλώθηκε σε

όλη την Ευρώπη και σε ολόκληρη την Αμερική.

Η Lucinda Childs αρχικά ήθελε να γίνει ηθοποιός, αλλά την κέρδισε οριστικά ο

χορός, όταν βρέθηκε αρχές της δεκαετίας του ’60 στο στούντιο του Merce

Cunningham. Ό,τι γνώριζε μέχρι τότε, φωτίστηκε αλλιώς, από τη σαφήνεια της κίνησης

και της έκφρασης που ζητούσε ο μεγάλος χορογράφος. Την εντυπωσίασε η πειθαρχία

των χορευτών του και ο τρόπος που μπορούσαν να χορεύουν πάνω μουσικές συνθέσεις

που άκουγαν για πρώτη φορά το βράδυ της πρεμιέρας. Αυτή την περίοδο, γνώρισε και

την Yvonne Rainer, η οποία την έφερε σε επαφή με την ομάδα Judson Dance Theater

το 1963. Εκεί μπόρεσε να πειραματιστεί και να δουλέψει τις πρώτες χορογραφίες της,

συνειδητοποιώντας ότι χορός εκτός από τεχνική σημαίνει να αναζητείς ιδέες, υλικά,

τρόπους έξω από το παραδοσιακό λεξιλόγιο του χορού και να εμπλουτίζεις τις σκηνικές

πράξεις με κείμενα και αντικείμενα. Η Lucinda Childs χορογράφησε 13 έργα στο

πλαίσιο των παραστάσεων του Judson Dance Theater τη διετία 1963-64 και χόρεψε σε

έργα των Paxton, Robert Morris και Yvonne Rainer.

Ειδικά η Yvonne Rainer, η οποία θεωρείται μια από τις σημαντικότερες

εκπροσώπους της πρώτης περιόδου του μεταμοντέρνου χορού, κυκλοφόρησε το 1965

το No Manifesto, δεκατρείς θέσεις αντίθεσης, με τις οποίες διατύπωνε μεταξύ άλλων τις

εξής απόψεις: «Όχι στο θέαμα, στη δεξιοτεχνία, στην αίγλη και στους σταρ, στον

ηρωισμό, στον αντι-ηρωισμό, στη σκηνογραφία των σκουπιδιών, στη συμμετοχή του

θεατή ή στην αποπλάνηση του από τον ερμηνευτή, στο στιλ, στην εκκεντρικότητα…»

Σε μια διάχυτη ατμόσφαιρα ενθουσιασμού για όλα αυτά που έμενε να

ανακαλυφθούν, η Childs τα επόμενα χρόνια επιδόθηκε σε κάθε λογής πειραματισμούς

και δοκιμές. Σε μια προσπάθεια να ακυρώσει τη διαφορά μεταξύ αυτού που εκτίθεται

και αυτού που παρακολουθεί, αυτού που παράγει τέχνη και αυτού που την υποδέχεται,

παρουσιάζει το 1964 το έργο Street Dance, το οποίο πραγματοποιείται σε εξωτερικό

χώρο. Οι θεατές παρακολουθούσαν από τα παράθυρο ενός λοφτ απέναντι. Αυτό που

επεδίωξε η χορογράφος, ήταν οι χορευτές να βρίσκονται σε άμεση ανταπόκριση με την

φυσική ζωή του δρόμου και της περιοχής, ενώ οι θεατές καλούνταν με τη βοήθεια ενός

ηχογραφημένου ‘οδηγού’ να δουν πέρα από το θέαμα, πέρα από τις αντιληπτικές

συνήθειες και ευκολίες τους, με όλες τις αισθήσεις τους σε εγρήγορση. Ήδη από τότε
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την απασχολούσε η διαλεκτική του χώρου, εν προκειμένω της αρχιτεκτονικής της

πόλης σε σχέση με την κίνηση και τη σκηνική αναπαράσταση. Τα επόμενα χρόνια και

μέχρι το 1973, ιδρύει την ομάδα της (Lucinda Childs Dance Company) και δουλεύει το

προσωπικό της ύφος και κώδικα, χορογραφώντας αρχικά χωρίς μουσική. Καταλήγει σε

ορισμένες σειρές κινήσεων, που περισσότερο ή λιγότερο διαφοροποιημένες (ως προς τη

σύνθεση της κίνησης, τις σχέσεις των χορευτών, την ταχύτητα, τη σχέση με

εξωτερικούς παράγοντες, για παράδειγμα τους φωτισμούς, κ.ά.), μπορούν να

επαναλαμβάνονται επ’ αόριστον.

Αυτό το λεξιλόγιο εφαρμόζει ως χορογράφος στην περίφημη όπερα με τέσσερις

πράξεις του Robert Wilson και σε μουσική του Philip Glass Einstein on the Beach

(1976), στην οποία ήταν και βασική περφόρμερ. Αυτή η παράσταση, από τις ελάχιστες

στην ιστορία των παραστατικών τεχνών που σηματοδότησαν μια νέα εποχή, υπήρξε

σταθμός στις αναζητήσεις και στην πορεία της τα επόμενα χρόνια. Κάτι άλλο ξεκινούσε

που κανείς δεν ήξερε πώς ακριβώς θα εξελιχθεί. Τότε ήταν που η Lucinda Childs

ανακάλυψε τη μινιμαλιστική μουσική. Καρπός των αναζητήσεων της αμερικανικής

πρωτοποριακής σκηνής της δεκαετίας του ’60 και του ’70, ο μινιμαλισμός οδηγεί τους

συνθέτες στα ουσιώδη στοιχεία της μουσικής γλώσσας, στην αρμονία που χρησιμοποιεί

μόνο σύμφωνες συγχορδίες και στην επανάληψη των ίδιων μουσικών φράσεων,

μοτίβων, κυττάρων (που, βεβαίως, μετασχηματίζονται μέσα στην χρονική εξέλιξη του

έργου με τον έναν ή τον άλλο τρόπο). Η μουσική σύνθεση που προκύπτει έχει σχεδόν

υπνωτιστική επίδραση –είναι μια εντελώς διαφορετική των συνηθισμένων ακροαματική

εμπειρία-, με «διαλογιστική» δυναμική, που ταίριαζε πολύ στις αναζητήσεις της

Lucinda Childs. Ο Philip Glass έγινε αγαπημένος συνεργάτης της και με το έργο της

Dance (1979), σε μουσική Glass, κερδίζει επάξια τον τίτλο της βασικής εκπροσώπου

του μινιμαλισμού στο χορό. Ο Lewitt, είχε κινηματογραφήσει την κίνηση των χορευτών

και την ώρα που οι πραγματικοί χορευτές χορεύουν στη σκηνή, εκ παραλλήλου

χορεύουν και τα είδωλα τους στην ταινία – σ’ αυτήν την σύλληψη, που έκτοτε πολλοί

αντέγραψαν, και στο οργανικό δέσιμο της μουσικής με την κίνηση και την εικόνα,

βασίζεται η επιτυχία του Dance (που αναβίωσε το 2009 σε διάφορα θέατρα των ΗΠΑ

και της Ευρώπης).

Η σχέση της Lucinda Childs με τη μουσική παρέμεινε πολύ ισχυρή από τότε μέχρι και

σήμερα, που η βασική της δουλειά είναι η σκηνοθεσία και η χορογραφία μεγάλων

παραστάσεων όπερας σε ευρωπαϊκά θέατρα.
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«Μελετάω τη μουσική, αυτοσχεδιάζω, μετά σιγά σιγά μεταφέρω τον αυτοσχεδιασμό σε

μια δομή χορού που να ταιριάζει με τη μουσική. Στη συνέχεια, αυτό το υλικό

προσαρμόζεται στους χορευτές» (Cohen-Stratyner, 1982: 102), αναφέρει η Childs για

τον τρόπο που δουλεύει –αν και χρονοβόρα η διαδικασία-, εξακολουθεί να τη γεμίζει

χαρά. Εντάσσεται, άλλωστε, φυσιολογικά στον τρόπο ζωής της χορεύτριας που

ακολουθεί ακόμη και σήμερα. Η ίδια όπως γράφει η Naomi Cohen-Stratyner (1982:

46), είπε:

«Η πρώτη έγνοια της μέρας, είναι να κάνω την άσκησή μου –είναι μια ρουτίνα που

μου προσφέρει τη βεβαιότητα ότι μπορώ να αντιμετωπίσω οτιδήποτε προκύψει στο

υπόλοιπο της μέρας. Επιπλέον έτσι μπορώ να κρατήσω το σώμα μου σε φόρμα ώστε

να είμαι σε θέση να δείχνω στους χορευτές μου τι ακριβώς θέλω.»

Σε γενικές γραμμές, όλα τα έργα της Lucinda Childs έχουν χαρακτηριστεί ως

μαγικές παραστάσεις «καθαρού» χορού. Η ομάδα της προσφέρει ένα είδος απόλαυσης

που δεν έχει διανοητικά βαρίδια, παρά μόνο την ομορφιά των σωμάτων (που δεν

αγγίζονται ποτέ, όμως), της κίνησης, των αρμονικών σχέσεων με τον χώρο και τη

μουσική.
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ΔΕΥΤΕΡΟ ΜΕΡΟΣ: ΕΡΕΥΝΗΤΙΚΟ

Κεφάλαιο 1ο: Μεθοδολογία

1.1. Σκοπός και ερευνητικά ερωτήματα

Σκοπός της παρούσας εργασίας είναι η μελέτη της ιστορικής εξέλιξης του χορού και η

αλληλεπίδρασή του με το εκάστοτε ιστορικό και πολιτισμικό πλαίσιο, μέσα από μια

διαλεκτική σχέση της θεωρίας με την πράξη και την αποτελεσματικότητα της

διδασκαλίας και μάθησης μέσω του χορού. Κύριος στόχος, είναι να εξετασθεί η

επιρροή του χορού στην ανάπτυξη της προσωπικότητας του ατόμου, μέσω της

βιωματικής διαδικασίας, αλλά και το πώς διαμορφώνεται ο χορός στο εκπαιδευτικό

σύστημα της Κύπρου.

Τα ερευνητικά ερωτήματα είναι τα εξής: (1) Τι είναι χορός; (2) Μπορεί ο χορός να

επηρεάσει την προσωπικότητα του ατόμου; (3) Πόσο σημαντική μπορεί να είναι η

συμβολή του χορού στην πνευματική και κοινωνική ανάπτυξη του ατόμου; 4) Έχει

επηρεαστεί η διδασκαλία και καλλιτεχνική δημιουργία στην Κύπρο από την εξέλιξη του

χορού σε παγκόσμιο επίπεδο; Και με ποιο τρόπο;

1.2 Επιλογή της ερευνητικής μεθόδου

Η εργασία βασίζεται στην ποιοτική έρευνα, η οποία θεωρείται πλέον κατάλληλη για το

συγκεκριμένο ερευνητικό ζήτημα. Σύμφωνα με βιβλιογραφικές πηγές, η επιλογή της

μεθοδολογίας μιας έρευνας καθορίζεται από το σκοπό και τη φύση του ερευνώμενου

θέματος και το θεωρητικό πλαίσιο στο οποίο βασίζεται η ερευνητική διαδικασία

(Cohen, Manion & Morrison, 2007: 75). Με βάση αυτούς τους δύο άξονες, ο ερευνητής

διαμορφώνει ένα συγκεκριμένο πλάνο δράσης και στρατηγικές, που δείχνουν και τη

φιλοσοφική του στάση ως προς την επιλογή της μεθοδολογίας.

Η επιλογή της ποιοτικής έρευνας στην προκειμένη περίπτωση, συνδέεται άμεσα

και με την εκπαιδευτική και καλλιτεχνική διάσταση του χορού. Σε αυτό το πλαίσιο, ο

ρόλος της ποιοτικής έρευνας συνδέεται με την πρόθεση του ερευνητή να κατανοήσει τις

ερμηνείες, τις συμπεριφορές ή και τις συνήθειες των καλλιτεχνών στο φυσικό τους

περιβάλλον. Επιπλέον, η ποιοτική έρευνα, ειδικότερα μέσα από ανοιχτές συνεντεύξεις,
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καταγράφει τα λεγόμενα των συμμετεχόντων, ώστε να ακολουθήσει η ερμηνεία των

δεδομένων.

1.3. Σχεδιασμός της έρευνας

Για την εκπόνηση της έρευνας, αρχικά, συγκέντρωσα τις σχετικές με το θέμα

βιβλιογραφικές πηγές, με τη μορφή βιβλίων και άρθρων. Ωστόσο, καθώς το κύριο

μέρος της βιβλιογραφίας ήταν στην αγγλική γλώσσα, υπήρχε δυσκολία στη μετάφραση.

Στο θεωρητικό μέρος της εργασίας, παρατίθενται κρίσιμα σημεία της ιστορίας του

χορού με στόχο να αναδειχθεί το πλαίσιο και το περιεχόμενό του διαχρονικά σε

διαφορετικές ιστορικές φάσεις. Στη συνέχεια, πραγματοποιείται μια προσπάθεια

σύνθεσης και παρουσίασης ενός κειμένου που αφορά το ερευνητικό αντικείμενο μέσα

από μια διαδικασία αντικειμενικής σκέψης και ανάλυσης των σχετικών πηγών. Με

κριτική στάση απέναντι στη βιβλιογραφία καθ’ όλη τη διάρκεια εκπόνησης της

εργασίας, σκιαγραφείται η εξέλιξη του χορού, όπως αυτή παρουσιάζεται από

θεωρητικούς και ερευνητές.

Το δεύτερο ερευνητικό μέρος της εργασίας βασίζεται κυρίως σε συνεντεύξεις που

πραγματοποιήθηκαν στην Κύπρο με εκπαιδευτικούς και καλλιτέχνες του χορού. Αυτή

ήταν μια προσωπική πρωτοβουλία, για να συγκεντρώσω υλικό, μέσα από το οποίο θα

μπορούσα να κατανοήσω καλύτερα τις συνθήκες της εκπαιδευτικής και καλλιτεχνικής

διαδικασίας του χορού στην Κύπρο.

1.4 Διάρκεια

Η βιβλιογραφική μελέτη για την εκπόνηση της εργασίας, ξεκίνησε τον Μάρτιο του

2016, ενώ συνεχίστηκε κατά τη θερινή περίοδο του 2016. Η συγγραφή της μελέτης,

ολοκληρώθηκε τον Αύγουστο της ίδιας χρονιάς.

1.5 Συμμετέχοντες

Στη διαμόρφωση του δεύτερου μέρους, του βιωματικού μέρους της εργασίας μου, όπως

έχω ήδη αναφέρει, συνέβαλαν οι συνεντεύξεις ατόμων που ασχολούνται επαγγελματικά

με την τέχνη του χορού στην Κύπρο. Αρχικά, οι συγκεκριμένοι επαγγελματίες,

περιέγραψαν τα πρώτα τους βήματα στο χορό, αλλά και το πώς διαμορφώθηκε η
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επαγγελματική τους σταδιοδρομία έως και σήμερα. Επίσης, αναφέρθηκαν στις

εμπειρίες τους με τη διδασκαλία του χορού σε παιδιά, αλλά και σε ανθρώπους

διαφορετικών ηλικιών, καθώς επίσης και στις δυσκολίες που αντιμετωπίζουν στην

επαγγελματική τους σταδιοδρομία, όλα στοιχεία που παρατίθενται στο επόμενο

κεφάλαιο. Τέλος, οι συνεντεύξεις πραγματοποιήθηκαν στη διάρκεια του 2016 και

απομαγνητοφωνήθηκαν την ίδια περίοδο.
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Κεφάλαιο 2ο : Συνεντεύξεις

2.1 Ο χορός στο εκπαιδευτικό σύστημα της Κύπρου

ΠΡΩΤΗ ΣΥΝΕΝΤΕΥΞΗ (3/3/2016)

Όνομα και επώνυμο: Αγαθή Γεωργίου

Ειδικότητα: Δασκάλα χορού

Πόλη: Πάφος, Λεμεσός

Επαγγελματική σταδιοδρομία: Σπουδές κλασικού χορού στην Κύπρο. Διδασκαλία στην

Αθήνα και επιστροφή στην Πάφο της Κύπρου, ως δασκάλα χορού.

Σπουδές χορού: Τα πρώτα βήματα στην Πάφο. Έπειτα συνέχιση της διδασκαλίας στην

Αθήνα, με τελικό σταθμό την Κύπρο, όπου πραγματοποιείται η διδασκαλία του χορού

σε παιδιά.

Εξωτερικό: Συμμετοχή σε διάφορα επιμορφωτικά σεμινάρια χορού, τουλάχιστον μία

φορά το χρόνο, όπως αυτά που διοργανώνει το Royal Academy of Dance, σε διάφορες

χώρες της Ευρώπης (Γερμανία, Ρωσία, Ιταλία).

Απόψεις της συνεντευξιαζόμενης, Αγαθής Γεωργίου

Ε: Αρχικά θα ήθελα να μου πεις σε ποια ηλικία ξεκίνησες την ενασχόλησή σου με τον

χορό και τι ήταν αυτό που σε ώθησε να επιλέξεις τον χορό;

«Ξεκίνησα γύρω στα 6, τυχαία είχα πάει με μια φίλη μου και μου άρεσε πάρα πολύ και

ήθελα να συνεχίσω.»

Ε: Θα ήθελα να μου μιλήσεις για τις σπουδές σου στον χορό. Συγκεκριμένα που

σπούδασες (χώρα, σχολή), αν συνέχισες μεταπτυχιακές σπουδές; (Αν σπούδασες

κάποιο άλλο αντικείμενο, εκτός του χορού;)

«Αρχικά, σπούδασα νηπιαγωγός στη Θεσσαλονίκη, και όταν επέστρεψα έκανα τη

διδασκαλία μου στην Αθήνα. Εκείνη την περίοδο πηγαινοερχόμουν και την πρακτική

μου την έκανα εδώ στη σχολή, στην Κύπρο, με τη δασκάλα μου (Κλέα Πιτσιλλίδου).»
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Ε: Τι είδους δυσκολίες αντιμετώπισες κατά τη διάρκεια των σπουδών σου (οικονομικές,

διαφορά γλώσσας, πολιτισμικές, κοινωνικές, φύλου);

«Όχι, δεν αντιμετώπισα κάποια ιδιαίτερη δυσκολία.»

Ε: Ποια είναι η επαγγελματική σου δραστηριότητα με τον χορό; Διδάσκεις και που;

(χορογραφείς; χορεύεις;)

«Διδάσκω, είμαι βοηθός της δασκάλας μου Κλέας Πιτσιλλίδου, σε σχολή χορού στην

Πάφο της Λεμεσού και χορεύω.»

Ε: Υπάρχει εξέλιξη στον τομέα των σπουδών χορού;

«Πάντα υπάρχει εξέλιξη, γιατί ο χορός δεν τελειώνει ποτέ και πουθενά. Δεν έχει

ημερομηνία λήξης, μοιάζει με έναν ζωντανό οργανισμό, ο οποίος πάντα

αναπτύσσεται.»

Ε: Συνεχίζεις την επιμόρφωσή σου στο χορό; Και με ποιο τρόπο;

«Ναι, όπως σου είπε και πριν η δασκάλα μου, με σεμινάρια που γίνονται τουλάχιστον

μια φορά το χρόνο, όσον αφορά την ύλη του ROYAL ACADEMY OF DANCE που

διδάσκονται τα παιδιά, αλλά και με χορευτικές παραστάσεις..»

Ε: Οι γνώσεις που αποκόμισες από τις σπουδές σου στο χορό μπορούν να βρουν

εφαρμογή στο εκπαιδευτικό σύστημα της Κύπρου και πώς; Υπάρχει δυνατότητα

επαγγελματικής αποκατάστασης για καλλιτέχνες του χορού;

«Όσον αφορά την εκπαίδευση στην Κύπρο σήμερα, δεν υπάρχει επαγγελματική

αποκατάσταση τη δεδομένη στιγμή. Σχετικά με τους δασκάλους μπαλέτου στο

εκπαιδευτικό σύστημα, δεν αναγνωρίζεται όσο έπρεπε πιστεύω. Θα μπορούσε να

βρεθεί κάποια λύση, αλλά αυτή τη στιγμή δυστυχώς, δεν δίνεται αυτή η ευκαιρία.»

Ε: Σήμερα η κοινωνία θεωρεί ότι οι σπουδές χορού μπορούν να οδηγήσουν σε

επαγγελματική αποκατάσταση ή αντίθετα ότι κάποιο άλλο γνωστικό αντικείμενο θα

ήταν περισσότερο κατάλληλο;

«Σίγουρα τη δεδομένη στιγμή υπάρχουν πάρα πολλές σχολές, πάρα πολλοί δάσκαλοι

μπαλέτου αν θέλεις. Όμως, θεωρώ ότι αν κάποιος έχει το χάρισμα και το βλέπεις και

λες « γεννήθηκε γι' αυτό » μπορεί να το κάνει. Η δική μου προσωπική μου άποψη είναι,
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καλύτερα να το κάνει παράλληλα με μια δεύτερη σπουδή, είτε πριν είτε μετά αν μπορεί.

Με αυτό τον τρόπο, θα νιώθει και ο ίδιος ότι μπορεί να εξασφαλίσει την επαγγελματική

του αποκατάσταση, είτε στον ένα τομέα είτε στον άλλο, είτε και στα δυο αν μπορεί να

τα συνδυάσει, επειδή, έτσι όπως είναι τα δεδομένα της κοινωνίας σήμερα, δυστυχώς η

ανεργία βρίσκεται στα ύψη.»

Ε: Η παγκόσμια οικονομική κρίση έχει επηρεάσει τον χορό και αν ναι με ποιο τρόπο;

«Βεβαίως, όπως σου είπα και προηγουμένως.»

Ε: Υπάρχει κάτι άλλο που θα ήθελες να συζητήσεις και δεν συμπεριλαμβάνεται στις

παραπάνω ερωτήσεις;

«Όχι, δε θα ήθελα να προσθέσω κάτι άλλο.»

ΔΕΥΤΕΡΗ ΣΥΝΕΝΤΕΥΞΗ (8/ 3/ 2016)

Όνομα και επώνυμο: Μαρία Παπαργυρού

Ειδικότητα: Ιδιοκτήτρια σχολής χορού

Πόλη: Λεμεσός, Κύπρος

Επαγγελματική σταδιοδρομία: Διδασκαλία χορογραφιών μοντέρνου τύπου, όπως

Freestyle, Belly dance, Latin μαζί με συνεργάτες του ίδιου είδους.

Σπουδές χορού: IDTA (International Dance Teachers Association) και WDC

(Παγκόσμιο Συμβούλιο Χορού) της Αγγλίας, πάνω στο Latin, Belly dance, σεμινάρια.

Εξωτερικό: Σπουδές στην Αγγλία και παρακολούθηση σεμιναρίων σε διάφορες χώρες

του κόσμου.

Απόψεις της συνεντευξιαζόμενης, Μαρίας Παπαργυρού

Ε: Αρχικά θα ήθελα να μου πεις σε ποια ηλικία ξεκίνησες την ενασχόλησή σου με τον

χορό και τι ήταν αυτό που σε ώθησε να επιλέξεις τον χορό;

«Από την παιδική μου ηλικία, απλά αγαπούσα το χορό, αγαπούσα αυτό που έκανα και

έτσι ασχολήθηκα επαγγελματικά.»
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Ε: Θα ήθελα να μου μιλήσεις για τις σπουδές σου στον χορό. Συγκεκριμένα που

σπούδασες (χώρα, σχολή), αν συνέχισες μεταπτυχιακές σπουδές; (Αν σπούδασες

κάποιο άλλο αντικείμενο, εκτός του χορού;)

«Ξεκίνησα χορό σαν χόμπι, μετά ασχολήθηκα πιο επαγγελματικά. Έδωσα τα

διπλώματα IDTA (International Dance Teachers Association) και παράλληλα, το WDC

(Παγκόσμιο Συμβούλιο Χορού) της Αγγλίας, πάνω στο Latin, Belly dance. Επίσης,

παρακολούθησα και σχετικά σεμινάρια.»

E: Τι είδους δυσκολίες αντιμετώπισες κατά τη διάρκεια των σπουδών σου (οικονομικές,

διαφορά γλώσσας, πολιτισμικές, κοινωνικές, φύλου);

«Η αλήθεια είναι ότι δε συνάντησα ουσιαστικές δυσκολίες, διότι μιλούσα άπταιστα την

Αγγλική γλώσσα».

Ε: Ποια είναι η επαγγελματική σου δραστηριότητα με τον χορό; Διδάσκεις και που;

(χορογραφείς; χορεύεις;)

«Διδάσκω και χορογραφώ μοντέρνου τύπου χορούς, όπως Freestyle, Belly dance και

Latin μαζί με συνεργάτες που γνωρίζουν τα είδη αυτά.»

Ε: Υπάρχει εξέλιξη στον τομέα των σπουδών χορού;

«Υπάρχει εξέλιξη, υπαγόμαστε στο WDC και στο CDO (Κύπρος Οργάνωση Χορού),

στο οποίο τα παιδιά μας δίνουν εξετάσεις χορού. Ακόμη, διοργανώνονται αγώνες χορού

στη Κύπρο και στο εξωτερικό, οπότε η εξέλιξη είναι μεγάλη στον τομέα.»

Ε: Συνεχίζεις την επιμόρφωσή σου στο χορό; Και με ποιο τρόπο;

«Ο χορός δεν σταματά. Συνεχίζω την επιμόρφωση μου μέσω σεμιναρίων.»

Ε: Οι γνώσεις που αποκόμισες από τις σπουδές σου στο χορό μπορούν να βρουν

εφαρμογή στο εκπαιδευτικό σύστημα της Κύπρου και πώς; Υπάρχει δυνατότητα

επαγγελματικής αποκατάστασης για καλλιτέχνες του χορού;

«Μπορεί να ενταχθεί (κάποιο πρόγραμμα), αλλά δεν υπάρχει μέχρι τώρα. Εισήγαγαν

όμως, το επάγγελμα της δασκάλας χορού στο University of Nicosia (τριτοβάθμια

εκπαίδευση), το οποίο είναι αναγνωρισμένο από το Κυπριακό Συμβούλιο Αναγνώρισης

Τίτλων Σπουδών. Ελπίζω ότι στο μέλλον θα υπάρξει εφαρμογή στο εκπαιδευτικό
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σύστημα της Κύπρου. Οι τίτλοι χορού πάντοτε αποτελούσαν δίπλωμα και όχι πτυχίο,

όμως, τα τελευταία χρόνια αποτελούν πτυχίο και για αυτό το λόγο,  είμαι αισιόδοξη ότι

στα προσεχή χρόνια θα εφαρμοστεί στο κυπριακό εκπαιδευτικό σύστημα.»

Ε: Σήμερα η κοινωνία θεωρεί ότι οι σπουδές χορού μπορούν να οδηγήσουν σε

επαγγελματική αποκατάσταση ή αντίθετα ότι κάποιο άλλο γνωστικό αντικείμενο θα

ήταν περισσότερο κατάλληλο;

«Θα σου πω τι ακριβώς πιστεύω πάνω σε αυτό το θέμα. Ο γονιός, πρέπει να αφήσει το

παιδί του να κάνει αυτό που θέλει, δηλαδή, αν πραγματικά αγαπά το χορό να ασχοληθεί

με αυτόν και να μην κάνει κάτι που στη πορεία αν δεν το αγαπά, σίγουρα δεν θα έχει

ανάλογη επιτυχία. Αν κανείς αγαπά το χορό, τότε θα προχωρήσει.»

Ε: Η παγκόσμια οικονομική κρίση έχει επηρεάσει τον χορό και αν ναι με ποιο τρόπο;

«Σίγουρα τον έχει επηρεάσει, όχι όμως τόσο δραματικά. Απλώς, πλέον τα παιδιά δεν

μπορούν να κάνουν τρία ή τέσσερα χόμπι ταυτόχρονα, αντιθέτως, καλούνται να

διαλέξουν ένα. Πιστεύω όμως, πως αν αγαπούν το χορό, τότε σίγουρα θα έρθουν κοντά

του.»

Ε: Υπάρχει κάτι άλλο που θα ήθελες να συζητήσεις και δεν συμπεριλαμβάνεται στις

παραπάνω ερωτήσεις;

« Όχι, σε ευχαριστώ.»

ΤΡΙΤΗ ΣΥΝΕΝΤΕΥΞΗ (2/ 4/ 2016)

Όνομα και επώνυμο: Kλέα Πιτσιλλίδου

Ειδικότητα: Ιδιοκτήτρια σχολής χορού

Πόλη: Πάφος, Κύπρος

Επαγγελματική σταδιοδρομία: Μαθήματα χορού από μικρή ηλικία, σπουδές στο

εξωτερικό και διδασκαλία χορού στην Κύπρο.
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Σπουδές χορού: Στην Κύπρο τα πρώτα μαθήματα σε παιδική ηλικία. Διδασκαλία στη

δική της σχολή χορού στην Πάφο της Κύπρου. Πρόεδρος στον σύνδεσμο χορού στην

Κύπρο.

Εξωτερικό: Τριετής σπουδές στην Αγγλία, στο Hammond School. Συμμετοχή σε

σεμινάρια παγκοσμίου φήμης.

Απόψεις της συνεντευξιαζόμενης, Κλέας Πιτσιλλίδου

E: Αρχικά θα ήθελα να μου πεις σε ποια ηλικία ξεκίνησες την ενασχόλησή σου με τον

χορό και τι ήταν αυτό που σε ώθησε να επιλέξεις τον χορό;

«Ξεκίνησα γύρω στα 7 χρόνια μου. Προηγουμένως έκανα ρυθμική και επειδή μου

άρεσε πολύ συνέχισα με το μπαλέτο.»

Ε: Θα ήθελα να μου μιλήσεις για τις σπουδές σου στον χορό. Συγκεκριμένα που

σπούδασες (χώρα, σχολή), αν συνέχισες μεταπτυχιακές σπουδές; (Αν σπούδασες

κάποιο άλλο αντικείμενο, εκτός του χορού;)

«Σπούδασα στη Αγγλία στο The Hammond School, τελείωσα τα τρία χρόνια εκεί και

μετά συνέχισα σπουδάζοντας χορό. Εξακολουθείς να εκπαιδεύεσαι και δεν σταματάς

απλά στα τρία χρόνια που διαρκούν οι σπουδές, γιατί η συνεχής εκπαίδευση βοηθά στο

να εναρμονίζεσαι με βάση τις νέες τάσεις, αλλά και με τους νέους τρόπους

διδασκαλίας. Αυτό δηλαδή, που αποκαλούμε ασφάλεια, με κανόνες για σωστή

διδασκαλία (safety), οι οποίοι αλλάζουν κάθε τόσο και γίνονται καλύτεροι. Έτσι κι

αλλιώς, ο χορός αλλάζει συνεχώς και ανανεώνεται.»

Ε: Τι είδους δυσκολίες αντιμετώπισες κατά τη διάρκεια των σπουδών σου (οικονομικές,

διαφορά γλώσσας, πολιτισμικές, κοινωνικές, φύλου);

«Δεν θυμάμαι να είχα προβλήματα, δυσκολίες. Όχι,  αντιθέτως κατάφερα να δουλεύω

παράλληλα με τις σπουδές μου.»

Ε: Ποια είναι η επαγγελματική σου δραστηριότητα με τον χορό; Διδάσκεις και που;

(χορογραφείς; χορεύεις;)

«Ναι. Διδάσκω στη σχολή μου στην Πάφο και στη Λεμεσό. Στις αρχές, χόρευα για

αρκετά χρόνια, γιατί είχαμε και έχουμε ένα σύνδεσμο χορού στη Κύπρο, στον οποίο

ανήκουν όλες οι δασκάλες οι οποίες είναι διπλωματούχοι. Επίσης, παλαιότερα,
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διοργανώναμε κάθε δυο χρόνια μεγάλες παραστάσεις που λάμβαναν μέρος μαθήτριες

απ' όλες τις σχολές τις Κύπρου. Ακόμη, γίνονταν Παγκύπριες παραστάσεις σε Λεμεσό

και Λευκωσία και χόρευα σε αυτές. Μετά, έγινα ballet mistress, δηλαδή βοηθούσα τον

ξένο χορογράφο που φέρναμε από το εξωτερικό συνήθως, βρισκόμουν στο πλάι του για

να γίνονται οι πρόβες όλο το χρόνο. Τέλος,  μέχρι και σήμερα, ανήκω στο σύνδεσμο,

είμαι πρόεδρος του συνδέσμου χορού Κύπρου.»

Ε: Υπάρχει εξέλιξη στον τομέα των σπουδών χορού;

«Βεβαίως, υπάρχει εξέλιξη και αλλαγή στον τομέα των σπουδών χορού. Συγκριτικά  με

το εξωτερικό, υπάρχει μεγαλύτερη εξέλιξη στις χώρες εκτός Κύπρου. Αυτό γιατί, τα

τελευταία χρόνια υπερίσχυε ο δυτικός τρόπος διδασκαλίας, όμως, πλέον με την κάθοδο

καινούργιων χορογράφων από την ανατολική Ευρώπη, την Κίνα, την Ιαπωνία από το

Χονγκ – Κονγκ, άλλαξαν πολύ οι χορευτικές τάσεις»

Ε: Συνεχίζεις την επιμόρφωσή σου στο χορό; Και με ποιο τρόπο;

«Βεβαίως, παρακολουθώ σεμινάρια συνεχώς. Ιδίως εμείς που σχετιζόμαστε με το

σύστημα του Royal Academy of dance, μια φορά τον χρόνο τουλάχιστον, καλούμαστε

να παρακολουθήσουμε οπωσδήποτε κάποια σεμινάρια επιμόρφωσης. Ειδάλλως, δεν

έχεις τους απαραίτητους βαθμούς (credits) τον χρόνο, ώστε να μπορείς να συνεχίσεις να

είσαι δάσκαλος του Royal. Έτσι, οι επιμορφώσεις που σχετίζονται με τις νέες τάσεις

του χορού, είναι απαραίτητες.»

Ε: Οι γνώσεις που αποκόμισες από τις σπουδές σου στο χορό μπορούν να βρουν

εφαρμογή στο εκπαιδευτικό σύστημα της Κύπρου και πώς; Υπάρχει δυνατότητα

επαγγελματικής αποκατάστασης για καλλιτέχνες του χορού;

«Όσον αφορά το δικό μου χώρο ναι, με τα παιδιά που έχω ναι. Τώρα, αν μπορώ να το

εφαρμόσω στο Κυπριακό εκπαιδευτικό σύστημα, δηλαδή μέσα στα σχολεία, δυστυχώς

όχι. Δεν δίνεται ακόμη αυτή η ευκαιρία, για παράδειγμα, το μπαλέτο δεν έχει μπει ούτε

σαν μάθημα, ούτε σαν τέχνη στο εκπαιδευτικό σύστημα της Κύπρου. Δε διδάσκεται

άλλο μάθημα χορού εκτός από τους παραδοσιακούς χορούς. Δηλαδή, ένα παιδί που δε

μαθαίνει μπαλέτο σε ιδιωτική σχολή, δεν έχει την ευκαιρία να διδαχτεί το χορό αυτό,

τον έντεχνο χορό, ούτε στο δημόσια, ούτε στα ιδιωτικά σχολεία. Σχετικά με την

επαγγελματική αποκατάσταση, μέχρι στιγμής δεν διορίζονται στο εκπαιδευτικό

σύστημα δάσκαλοι χορού, γιατί αν διορίζονταν, τότε και τα παιδιά θα μπορούσαν να
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μαθαίνουν μπαλέτο στα σχολεία. Είναι το επόμενο που θα θέλαμε πολύ να γίνει, καθώς

σιγά – σιγά προσφέρονται άλλα μαθήματα, όπως τα μουσικά μαθήματα, ο αθλητισμός

και πολλά άλλα, όχι όμως ο κλασικός χορός.»

Ε: Σήμερα η κοινωνία θεωρεί ότι οι σπουδές χορού μπορούν να οδηγήσουν σε

επαγγελματική αποκατάσταση ή αντίθετα ότι κάποιο άλλο γνωστικό αντικείμενο θα

ήταν περισσότερο κατάλληλο;

«Επειδή εργάζομαι στη Λεμεσό και στη Πάφο, στην Πάφο διαπιστώνω ότι ο κόσμος

δεν πιστεύει ότι ο χορός μπορεί να προσφέρει κάτι περισσότερο, δηλαδή το παιδί του

εάν τελειώσει τούτο τον τομέα, δεν μπορεί να έχει επαγγελματική αποκατάσταση.

Κάποιοι βέβαια, τολμούν να ανοίξουν μία σχολή χορού, γνωρίζοντας ότι θα

προσελκύσουν σίγουρα κόσμο. Αντίθετα, στη Λεμεσό, βλέπω ότι δεν τους ενδιαφέρει

αυτό το κομμάτι τόσο πολύ, δηλαδή μπαίνουν και σε ομάδες χορού, ίσως επειδή στην

Πάφο δεν υπάρχουν. Παρόλο που δεν πληρώνονται από κάπου, λαμβάνουν κάποιες

χορηγίες από την κυβέρνηση με πολύ μικρά ποσά, για να μπορεί κάποιος να ζήσει

καλύπτοντας βασικές του ανάγκες. Επιπλέον, ο χορός στην Κύπρο δεν θα σου

προσφέρει περισσότερες δυνατότητες επαγγελματικά, εκτός αν έχεις μια σχολή η οποία

τυγχάνει και να δουλέψει.»

Ε: Η παγκόσμια οικονομική κρίση έχει επηρεάσει τον χορό και αν ναι με ποιο τρόπο;

«Έχει επηρεάσει το χορό στο γεγονός ότι δε δίνονται οι ίδιες χορηγίες που δίνονταν

παλαιότερα, δηλαδή δεν υπάρχει η ίδια οικονομική ευχέρεια. Αυτό φυσικά, δε σημαίνει

ότι έχουμε αλλάξει εμείς τον τρόπο που δουλεύουμε, δηλαδή δεν πρόκειται να κάνω

λιγότερες παραστάσεις, δεν πρόκειται ο σύνδεσμος να προσφέρει  λιγότερη δράση.

Ούτε  και σκοπεύουμε να στερήσουμε την ευκαιρία να μάθουν τα παιδιά νέα πράγματα

πάνω στο χορό, επειδή δεν υπάρχουν τόσα πολλά χρήματα. Όχι, αυτό δεν νομίζω να

έχει αλλάξει, ούτε το μεράκι των δασκάλων έχει αλλάξει, απλά θα είναι λίγο πιο

οικονομικά τα κουστούμια, και όλα τα μέσα που χρειάζονται σε μία παράσταση. Τώρα

σε παγκόσμιο επίπεδο, καθώς η οικονομική κρίση μαστίζει πολλές χώρες, φαντάζομαι

πως θα έχει επηρεάσει ανάλογα την τέχνη του χορού. Παρόλα αυτά, παραστάσεις

πραγματοποιούνται διεθνώς.»

Ε: Υπάρχει κάτι άλλο που θα ήθελες να συζητήσεις και δεν συμπεριλαμβάνεται στις

παραπάνω ερωτήσεις;
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«Πιστεύω ότι, οι παραπάνω ερωτήσεις μου έδωσαν την ευκαιρία να μιλήσω για ένα

μεγάλο φάσμα πραγμάτων που σχετίζονται με το χορό.»

ΤΕΤΑΡΤΗ ΣΥΝΕΝΤΕΥΞΗ (29/ 12/ 2015)

Όνομα και επώνυμο: Σόφη Χαμπιαουρίδου

Ειδικότητα: Ιδιοκτήτρια σχολής χορού

Πόλη: Πάφος, Κύπρος

Επαγγελματική σταδιοδρομία: Από πολύ μικρή ηλικία μαθαίνει χορό στην Πάφο. Εν

συνεχεία, σπουδές στην Ελλάδα και έπειτα επιστροφή στην Κύπρο ως ιδιοκτήτρια

σχολής χορού.

Σπουδές χορού: Από τριών χρονών μαθήματα μπαλέτου στην Κύπρο. Έπειτα, σπουδές

στην Αθήνα στη σχολή της Ραλλού Μάνου. Παρακολούθηση σεμιναρίων χορού σε

Ελλάδα και Κύπρο.

Εξωτερικό: Σεμινάρια στην Αθήνα.

Απόψεις της συνεντευξιαζόμενης, Σόφης Χαμπιαουρίδου

Ε: Αρχικά θα ήθελα να μου πεις σε ποια ηλικία ξεκίνησες την ενασχόλησή σου με τον

χορό και τι ήταν αυτό που σε ώθησε να επιλέξεις τον χορό;

«Ξεκίνησα να χορεύω από τότε που θυμάμαι τον εαυτό μου, δηλαδή τριών χρονών. Η

μητέρα μου είχε σχολή μπαλέτου στην Κύπρο, οπότε θυμάμαι να χορεύω από πολύ

μικρή ηλικία. Μου άρεσε πάρα πολύ και έτσι αποφάσισα ότι αυτό που ήθελα να

σπουδάσω ήταν ο χορός. Αποτελούσε τρόπο έκφρασης και εκτόνωσης για μένα, ήταν

αυτό που μου ταίριαζε.»

Ε: Θα ήθελα να μου μιλήσεις για τις σπουδές σου στον χορό. Συγκεκριμένα που

σπούδασες (χώρα, σχολή), αν συνέχισες μεταπτυχιακές σπουδές; (Αν σπούδασες

κάποιο άλλο αντικείμενο, εκτός του χορού;)

«Σπούδασα στην Ελλάδα, συγκεκριμένα στην Αθήνα, στον ελληνικό χορό δραματικής

τέχνης της σχολής Ραλλού Μάνου. Η ειδικότητά μου είναι ο σύγχρονος χορός με το
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σύστημα της Graham. Όταν τελείωσα τις σπουδές μου στα τέσσερα χρόνια, επέστρεψα

πίσω στην Κύπρο και ανέλαβα τη σχολή μας στην Πάφο.»

Ε: Τι είδους δυσκολίες αντιμετώπισες κατά τη διάρκεια των σπουδών σου (οικονομικές,

διαφορά γλώσσας, πολιτισμικές, κοινωνικές, φύλου);

«Οι βασικές δυσκολίες που αντιμετωπίζουμε οι χορευτές σε άλλες χώρες, είναι πρώτον

η προσαρμογή, γιατί η διδασκαλία είναι εντελώς διαφορετική, οι ώρες μαθημάτων ήταν

πολλές και δύσκολες. Στην Κύπρο, η ενασχόληση με τον χορό γίνεται δύο φορές την

εβδομάδα από μία ώρα και αυτό και αν εφόσον καταλαβαίνεις ότι έχεις να

αντιμετωπίσεις χορευτές που έχουν την ευκαιρία σε άλλες χώρες να κάνουν πολύωρα

μαθήματα, επιλέγοντας τις σχολές και τα μαθήματα που θέλουν να παρακολουθήσουν.

Φυσικά αυτό, δεν συμβαίνει στην Κύπρο, γεγονός που αποτελεί και την πιο βασική

δυσκολία.»

Ε: Ποια είναι η επαγγελματική σου δραστηριότητα με τον χορό; Διδάσκεις και που;

χορογραφείς; χορεύεις;

«Διδάσκω στη σχολή μου στο Κέντρο χορού και μπαλέτου. Βρίσκομαι στον σύνδεσμο

δασκάλων χορού, όπου δημιουργούμε βραδιές χορού, στις οποίες χορογραφούμε

ομάδες παιδιών από έντεκα σχολές χορού της Πάφου. Συνήθως, καλούμε τα σχολεία,

προπάντων Λύκεια όταν έχουν να λάβουν μέρος στο διαγωνισμό θεάτρου που

διοργανώνει το Υπουργείο Παιδείας με τον Θ.Ο.Κ. Έτσι, καλούμαι από τον σύνδεσμο

γονέων να βοηθήσω στις χορογραφίες. Περισσότερο αυτά που διδάσκω είναι

χοροδράματα, ανεβάζουμε τραγωδίες και αναλαμβάνω το χορευτικό μέρος και πολλές

φορές και την διδασκαλία της έκφρασης και του λόγου. Με τις διδασκαλίες μου στα

σχολεία για τρεις συνεχόμενες χρονιές έχουμε λάβει πρώτα Παγκύπρια βραβεία με το

1ο Λύκειο και το 2ο Λύκειο και παρουσιάσαμε τα έργα αυτά στο Στάδιο Ειρήνης και

Φιλίας στην αίθουσα Μελίνας Μερκούρη, με μεγάλες τιμητικές διακρίσεις.»

Ε: Υπάρχει εξέλιξη στον τομέα των σπουδών χορού;

«Ναι, νομίζω ότι πλέον υπάρχει. Όταν σπουδάζαμε εμείς τα πράγματα ήταν πολύ απλά,

δεν είχαμε πάρα πολλές επιλογές. Στις μέρες μας, τα παιδιά εκτός του ότι είναι πιο

προετοιμασμένα και πιο κατάλληλα καταρτισμένα, έχουν επιλογές, γιατί το διαδίκτυο

βοήθησε πάρα πολύ στο να βρίσκεται κανείς κοντά σε όλες τις χώρες του κόσμου και

σε όλες τις σχολές παγκόσμια. Υπάρχει μεγάλη εξέλιξη στον χορό, γι' αυτό



54

συμβουλεύουμε πάρα πολλές φορές τους χορευτές μας -τουλάχιστον τρεις χορεύτριες

που έχω εγώ ακολούθησαν επαγγελματικά το μπαλέτο και γενικότερα το χορό- να

μείνουν στο εξωτερικό σαν χορευτές σε ομάδες, να ζήσουν τη σκηνή, να ζήσουν τη

χορογραφία, να ζήσουν το χορό για όσο μπορούν τουλάχιστον, γιατί υπάρχει

ημερομηνία λήξεως για τους χορευτές. Έπειτα, να επιλέξουν μία σχολή χορού, όπου θα

τους δοθεί η ευκαιρία να μεταδώσουν τις γνώσεις τους στα παιδιά.»

Ε: Συνεχίζεις την επιμόρφωσή σου στο χορό; Και με ποιο τρόπο;

«Εγώ δεν σταματώ ποτέ να ενημερώνομαι για τον χορό. Πολύ συχνά βρίσκομαι στην

Αθήνα κοντά στους συναδέλφους μου, οι οποίοι έχουν περισσότερες ευκαιρίες

ενημέρωσης, καθώς ζουν από κοντά παραστάσεις, έχουν θέατρα, μπορούν να βλέπουν

παραστάσεις από το εξωτερικό που ανεβαίνουν στην Αθήνα. Στην Κύπρο, δυστυχώς,

γνωρίζεις πολύ καλά ότι δεν έχουμε αυτή την ευκαιρία, δεν έχουμε παραστάσεις, δεν

έχουμε μπαλέτα ή γενικότερα ομάδες χορού να έρθουν στην Κύπρο και να

παρουσιάσουν το έργο τους. Αυτό συμβαίνει γιατί, πρώτον δεν υπάρχει υποδομή, δεν

υπάρχουν θέατρα για να παρουσιάσουν μεγάλες παραστάσεις και δεύτερον, δυστυχώς η

νοοτροπία (mentality) ακόμη του κόσμου στην Κύπρο για το χορό είναι πίσω. Οι

περισσότεροι γονείς χρησιμοποιούν την εκμάθηση του χορού στα παιδιά τους ως μέσο

για να αδυνατίσουν, αν είναι ποτέ δυνατόν. Μαθαίνω λοιπόν, συνέχεια μελετώ, μου

αρέσει πολύ να εξελίσσομαι στο χορό, το ίδιο συμβουλεύω και τις μαθήτριές μου να

εξελίσσονται από μόνες τους, παρόλο που είναι μικρές. Το διαδίκτυο επαναλαμβάνω

ότι, έφερε το χορό μέσα στο σπίτι μας, οπότε μπορούν ανά πάσα στιγμή μέχρι και

μαθήματα να κάνουν μέσα στο σπίτι έχοντας μια άλλη δασκάλα μέσω διαδικτύου.»

Ε: Οι γνώσεις που αποκόμισες από τις σπουδές σου στο χορό μπορούν να βρουν

εφαρμογή στο εκπαιδευτικό σύστημα της Κύπρου και πώς; Υπάρχει δυνατότητα

επαγγελματικής αποκατάστασης για καλλιτέχνες του χορού;

«Είναι ένα πολύ ευαίσθητο θέμα, εάν μπορούν οι γνώσεις να εφαρμοστούν στο

εκπαιδευτικό σύστημα της Κύπρου. Δυστυχώς, εάν το μελετήσεις καλά θα δεις ότι

ακόμη και τη γυμναστική στα δημοτικά τη διδάσκουν οι δάσκαλοι. Τα τελευταία ίσως,

ένα-δύο χρόνια, βλέπω ότι πάει να αλλάξει αυτό το σύστημα και να διορίζονται

γυμναστές στα σχολεία. Είναι ανεπίτρεπτο να διδάσκουν γυμναστική οι δάσκαλοι, και

μάλιστα σε συνθήκες που είναι κατά των παιδιών και μιλώ για όλο το εκπαιδευτικό

σύστημα συνολικά από το δημοτικό μέχρι και το λύκειο. Οι συνθήκες στις οποίες
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καλούνται να γυμνάζονται πολλές φορές με τα ίδια ρούχα που πηγαίνουν στο σχολείο,

με τις στολές του σχολείου τους, να γυμνάζονται πάνω σε μπετόν ή στο τσιμέντο και να

έχουν την απαίτηση οι δάσκαλοι να βάζουν τα παιδιά να κάνουν δέκα γύρους του

γηπέδου. Τα έζησες και εσύ σαν μαθήτρια και ξέρεις. Πίστεψέ με είναι ακριβώς το ίδιο

πράμα, βέβαια υπάρχει μία τάση να αλλάξει λίγο το υπάρχον σύστημα. Εγώ

τουλάχιστον λέω στους μαθητές μου, ότι πρέπει να έχουν άποψη, όταν δηλαδή ο

δάσκαλος θα τους βάλει να κάνουν απαγορευτικές ασκήσεις απλά και μόνο γιατί αυτό

ξέρει και αυτό πράττει, να έχουν άποψη και να την τεκμηριώνουν κιόλας. Δεν είναι

σωστό τα παιδιά να ξαπλώνουν σε ακατάλληλους εξωτερικούς χώρους και να κάνουν ή

ραχιαίους ή κοιλιακούς, με αποτέλεσμα όλοι οι κραδασμοί που παίρνουν από το

δάπεδο, να χτυπούν στην πλάτη τους και έτσι να αποκτούν όλα τα γνωστά προβλήματα

στη σπονδυλική στήλη. Ακόμη, βλέπεις ότι και στα επιμορφωτικά μαθήματα Παιδείας,

που καλώς τα ενσωματώνουν στο εκπαιδευτικό σύστημα, δεν αντιλέγω είναι μια

βοήθεια για τον κόσμο, δεν δικαιούνται να λαμβάνουν μέρος μωρά του δημοτικού είναι

μόνο για ενήλικες νομίζω ή και για μαθητές Λυκείου. Στο σύστημα τούτο, των

επιμορφωτικών μαθημάτων, δεν υπάρχει πουθενά το κλασικό μπαλέτο, ούτε ο

σύγχρονος χορός, υπάρχουν τα βασικά, όπως οι ελληνικοί χοροί, οι μοντέρνοι χοροί και

τα λοιπά και αυτό γιατί έχεις να κάνεις με ενήλικες. Ζητήσαμε πάρα πολλές φορές να το

δουν αυτό το θέμα διότι, υπάρχουν άποροι μαθητές και βοήθεια χρειάζονται σαφώς όλα

τα παιδιά από το δημοτικό, γιατί δεν έχουν όλοι την πολυτέλεια να ασχοληθούν με το

χορό λόγω οικονομικών, και αυτό είναι έγκλημα. Εμείς στη σχολή μας προσφέρουμε

ένα τμήμα για παιδιά φτωχών οικογενειών, έχουμε υποτροφίες 15 παιδιών, διότι,

πιστεύω ακράδαντα, ότι τα παιδιά πρέπει να ασχολούνται με τον χορό, είναι η

μεγαλύτερη εκτόνωση και έκφραση. Από εκεί και πέρα, Λουκία, θα μπορούσαν να

διορίσουν δασκάλους χορού στα επιμορφωτικά τμήματα, αλλά και στα σχολεία.

Επίσης, θα ήταν καλό να διδάσκεται τουλάχιστον μία φορά τη βδομάδα, προπάντων σε

δημόσια νηπιαγωγεία και δημοτικά, κινησιολογία, ώστε να μπορούν τα παιδιά μέσα

από την μουσική μέσα από το παιχνίδι του χορού, να εκφράζουν τα συναισθήματα, να

μπορούν να βγάλουν από μέσα τους όλα αυτά που τα καταπιέζουν και να δουλέψουν το

μυαλό τους. Άλλωστε, ο χορός σχετίζεται πρώτα με την ανάπτυξη του μυαλού και μετά

του σώματος, πνευματική και σωματική ανάπτυξη, δυστυχώς ακόμη,  αυτό το πράγμα

δε συμβαίνει στην Κύπρο.»
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Ε: Σήμερα η κοινωνία θεωρεί ότι οι σπουδές χορού μπορούν να οδηγήσουν σε

επαγγελματική αποκατάσταση ή αντίθετα ότι κάποιο άλλο γνωστικό αντικείμενο θα

ήταν περισσότερο κατάλληλο;

«Δυστυχώς, δεν θεωρούν στην Κύπρο ότι οι σπουδές στον χορό μπορούν να

προσφέρουν επαγγελματική αποκατάσταση. Πιστεύουν ότι, ένα άλλο επάγγελμα θα

είναι κάτι σταθερό και κάτι σίγουρο για τη ζωή τους. Έχουν γίνει τόσο ρευστά τα

πράγματα γενικότερα, που  κανένα επάγγελμα δεν είναι ούτε σίγουρο ούτε σταθερό,

έτσι όπως είναι η τρέχουσα κατάσταση. Οι πτυχιούχοι κρατούν δέκα πτυχία στο ένα

χέρι και στο άλλο χέρι κρατούν ένα δίσκο και σερβίρουν καφέδες στις καφετέριες. Να

το ειδικεύσω τώρα στο θέμα του χορού, ο χορός έχει πολλές πτυχές, δεν σημαίνει ότι

μία γυναίκα ή ένας άντρας θα σπουδάσει χορό και αμέσως θα ανοίξει μια σχολή. Ο

αριθμός των σχολών έχει αυξηθεί, ο κόσμος είναι λίγος και εξαιτίας της οικονομικής

κρίσης, καταλαβαίνεις ότι δύσκολα επιβιώνουν, πάρα πολλές σχολές κλείνουν κιόλας.

Αν δεν είσαι σταθερός και πάρα πολλά χρόνια σ΄ αυτό το χώρο και αν δεν έχεις πείσει

τον κόσμο για την αξία της δουλειάς σου, είναι δύσκολο να επιβιώσεις. Μπορούν όμως

στο εξωτερικό, να σπουδάσουν χορό και να ενταχθούν σε ομάδες χορού, σε

οποιαδήποτε χώρα του κόσμου, δίνοντας παραστάσεις κανονικά, ως επαγγελματίες με

πληρωμή. Μετά υπάρχει η δυνατότητα να διδάξουν σε επαγγελματικές σχολές, ή σε

ακαδημίες. Δεν είναι ανάγκη με το που ακούμε ότι «θα σπουδάσω χορό» σημαίνει

κιόλας ότι τελειώνω στα τέσσερα χρόνια τις σπουδές μου και ανοίγω μια σχολή. Η

κοινωνία μας όμως, είναι λίγο πιο οπισθοδρομική σε σχέση με το συγκεκριμένο

ζήτημα. Ναι, δηλαδή το παιδί δεν θα το προωθήσουν σε αυτόν τον τομέα, θα επιλέξουν

οτιδήποτε άλλο ως κύρια δουλειά, θεωρώντας το χορό ως χόμπι. Ευτυχώς όμως, τους

καλούς μας χορευτές τους ξεχωρίζουμε και πείθουμε τους γονείς να τους αφήνουν να

ακολουθήσουν το χορό ως επάγγελμα.»

Ε: Η παγκόσμια οικονομική κρίση έχει επηρεάσει τον χορό και αν ναι με ποιο τρόπο;

«Σαφώς, γιατί πολύ απλά, όταν έχεις να αντιμετωπίσεις ένα οικονομικό πρόβλημα, όταν

είσαι άνεργος ή εσύ ή ο άντρας σου και δεν μπορείς να τα φέρεις  εις πέρας με τα

παιδιά σου, θα αρχίσεις να μειώνεις τα έξοδά σου. Τι θα κόψεις; Οτιδήποτε θεωρείς

είδος πολυτέλειας, δηλαδή το χορό. Θα κρατήσεις αυτά που θεωρείς σημαντικά και τα

σημαντικά στη Κύπρο είναι τα μαθήματα Αγγλικών και μετά η μόδα των τελευταίων

χρόνων με την οποία διαφωνώ κάθετα, τα φροντιστήρια ελληνικών, λογιστικής,
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μαθηματικών. Δεν καταλαβαίνω, γιατί τα παιδιά πάνε σχολείο πλέον, όταν πρέπει να

κάνουν όλα αυτά τα φροντιστήρια. Το πρώτο λοιπόν που επηρέασε η οικονομική κρίση,

ήταν τις καλές τέχνες, και δυστυχώς, βεβαίως αναγκαστικά, επειδή ζούμε στην Κύπρο,

η δεύτερη μητρική γλώσσα είναι τα αγγλικά, άρα τα παιδιά πρέπει να μάθουν αγγλικά.

Δυστυχώς, είναι αυτή η νοοτροπία (mentality) στην Κύπρο, όμως βλέπεις ότι η

απομάκρυνση των παιδιών από τις καλές τέχνες έχει φέρει άλλα προβλήματα, τα παιδιά

έχουν πλέον κλειστεί στον εαυτό τους, δεν εκφράζονται, είναι εσωστρεφή, δεν

κοινωνικοποιούνται εύκολα, δεν εντάσσονται σε ομάδες, γιατί ο χορός καλλιεργεί στα

παιδιά από πολύ μικρή ηλικία, την ένταξη στο κοινωνικό σύνολο, την αλληλεγγύη, την

άμιλλα μεταξύ των παιδιών, την ομαδική δουλειά και την έκφραση συναισθημάτων.

Όταν το παιδί δεν τα κάνει αυτά, μεγαλώνει μοναχικά. Το παιδί λοιπόν, θα βρει

τρόπους άμυνας, δηλαδή πώς να αμυνθεί, πώς να βρει τρόπους να ικανοποιήσει όλα

αυτά που έχει μέσα του, με αποτέλεσμα να κλείνονται στα δωμάτιά τους ακούγοντας

μουσική ή στη τηλεόραση όλα αυτά που βλέπουν και μαθαίνουν με λάθος τρόπο.

Αντιγράφουν την τηλεόραση, αντιγράφουν όλα αυτά τα τσίρκο και τα ακροβατικά που

βλέπουν που είναι δυστυχώς η μόδα του αιώνα μας, με κίνδυνο την υγεία τους βεβαίως,

την σωματική τους ακεραιότητα, αλλά αποτελούν τον μόνο τρόπο έκφρασης.

Μαθαίνουν λοιπόν, να αμύνονται μόνα τους, να επιβιώνουν μόνα τους με λάθος τρόπο

γιατί δεν μπορούν, δεν έχουν τη δυνατότητα να το κάνουν διαφορετικά. Είναι αυτό που

δεν μπορώ να καταλάβω, γιατί δηλαδή, η κυβέρνηση δεν έχει δημιουργήσει ένα

πρόγραμμα κοινωνικό, όπως ανήκουν το γραφείο Ευημερίας, τα κοινωνικά

παντοπωλεία κ.λπ., ούτως ώστε, οι άπορες οικογένειες να ωφελούνται, δηλαδή τα

παιδιά προσχολικής και δημοτικής εκπαίδευσης να μπορούν δωρεάν να παρακολουθούν

έστω και μια φορά την εβδομάδα ένα τέτοιο πρόγραμμα. Δυστυχώς, η οικονομική

κρίση έχει φέρει πάρα πολλά προβλήματα, οι ενήλικες λόγω της ανεργίας, λόγω των

ψυχολογικών προβλημάτων που αντιμετωπίζουν, γιατί θεωρούνται ανίκανοι πλέον για

την οικογένειά τους, μεταδίδουν και στα παιδιά τα ίδια συναισθήματα, με αποτέλεσμα

κατάθλιψη, απομάκρυνση και μοναχισμό.»

Ε: Υπάρχει κάτι άλλο που θα ήθελες να συζητήσεις και δεν συμπεριλαμβάνεται στις

παραπάνω ερωτήσεις;

«Ελπίζω ότι, οι νέοι σαν εσάς Λουκία, πριν επιστρέψετε πίσω, θα ψάξετε πάρα πολύ

καλά, δηλαδή ένα πράγμα που λέω και στους μαθητές μου, ό,τι μπορείτε να μάθετε, ό,τι

μπορείτε να αποκομίσετε σχετικά με το χορό, να το ολοκληρώσετε πριν έρθετε πίσω. Η
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Κύπρος δεν είναι ο τόπος που προσφέρει πολλές ευκαιρίες. Αλλά, αν θέλετε να

αποκτήσετε περισσότερες γνώσεις να το κάνετε και να εξελίσσεστε συνεχώς, θα είναι

ωφέλιμο για εσάς. Όσο είσαστε στο εξωτερικό μπορείτε να κάνετε τα πάντα, γιατί εκεί

υπάρχουν όλες οι ευκαιρίες. Από τη στιγμή που σε ενδιαφέρει το επάγγελμα της

νηπιαγωγού και παράλληλα ο χορός, μην αφήσεις παράσταση που δεν θα την δεις, μην

αφήσεις σεμινάριο που δεν θα παρακολουθήσεις, το τελευταίο είναι σοβαρό πρόβλημα

στη Κύπρο. Δεν υπάρχουν σεμινάρια στη χώρα μας. Εγώ επιμένω πάρα πολύ, ότι ο

δάσκαλος δεν τελειώνει τις σπουδές του ποτέ. Ο χορός εξελίσσεται, υπάρχουν νέες

μέθοδοι, όπως συμβαίνει και σε άλλους τομείς. Πρέπει να επιμορφωθείς. Δυστυχώς, δεν

προσφέρονται σεμινάρια στην Κύπρο και εγώ προσωπικά, παρακολουθώ προγράμματα

επιμόρφωσης στο εξωτερικό. Έτσι πηγαίνω στην Αθήνα και παρακολουθώ σεμινάρια.

Όταν λοιπόν είμαστε άνθρωποι οι οποίοι ψάχνουμε και ενδιαφερόμαστε για τούτο το

πράγμα που τόσο αγαπάμε, κάτι παραπάνω θα κερδίσουμε. Ίσως η ίδια η κοινωνία μάς

πνίγει και πάρα πολλοί ναι εφησυχάζονται, δεν έχουν λόγο να το ψάξουν περισσότερο,

απογοητεύονται. Σκέφτονται «γιατί να πάω τώρα στο εξωτερικό για να κάνω ένα

σεμινάριο;» Εσείς όμως, βρίσκεστε στο εξωτερικό, ξεζουμίστε λοιπόν, τον τομέα σας,

μάθετε ό,τι μπορείτε και από εκεί και πέρα αφομοιώστε, φέρτε όλες τις νέες γνώσεις

στα  δικό σας μέτρα και αρχίστε να δημιουργείτε δικού σας τρόπους διδασκαλίας και

προσέγγισης. Σχετίζεστε με μωρά, που είναι ότι καλύτερο υπάρχει σ΄ αυτή τη ζωή,

οπότε να μην επαναπαύεστε, να ανακαλύπτετε καινούριους δρόμους. Η Ελλάδα

αποτελεί την καλύτερη ευκαιρία για να μάθεις, έχεις την πολυτέλεια της γλώσσας και

της μετακίνησης, οπότε μην τα παρατάς, εξακολούθησε να εξελίσσεις τις γνώσεις σου.»

ΠΕΜΠΤΗ ΣΥΝΕΝΤΕΥΞΗ (3/ 5/ 2016)

Όνομα και επώνυμο: Έλενα Χριστοδουλίδου

Ειδικότητα: Εκπαιδευτικός χορού, χορογράφος, καλλιτεχνική διευθύντρια (Εγκώμιο

πολιτιστικό κέντρο), Έγκωμη, Λευκωσία

Πόλη: Λευκωσία, Κύπρος

Επαγγελματική σταδιοδρομία: Εκπαίδευση παιδιών πάνω στο χορό στην Κύπρο,

συμμετοχή σε καλλιτεχνικά δρώμενα στην Κύπρο και στο εξωτερικό. Διδασκαλία σε
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πανεπιστημιακά ιδρύματα και καλλιτεχνική διευθύντρια του Εγκωμίου Πολιτιστικού

Κέντρου.

Σπουδές χορού: Σχολή Martha Graham, Νέα Υόρκη, σχολή Ραλλού Μάνου και στο

Trinity Laban Conservatory for music and dance. Επίσης, μεταπτυχιακές σπουδές στο

Laban και στο Goldsmith University, στον τομέα του Arts Administration and Culture

Policy.

Εξωτερικό: Σπουδές σε Ελλάδα, Νέα Υόρκη και παρακολούθηση σεμιναρίων

επιμόρφωσης.

Απόψεις της συνεντευξιαζόμενης, Χριστοδουλίδου Έλενας

Ε: Αρχικά θα ήθελα να μου πεις σε ποια ηλικία ξεκίνησες την ενασχόλησή σου με τον

χορό και τι ήταν αυτό που σε ώθησε να επιλέξεις τον χορό;

«Στην ηλικία των επτά ετών μέσω του αθλητισμού, συγκεκριμένα της ενόργανης

γυμναστικής. Για τις ανάγκες των ασκήσεων εδάφους και δοκού παρακολουθούσα

μαθήματα μπαλέτου και σύγχρονου χορού.»

Ε: Θα ήθελα να μου μιλήσεις για τις σπουδές σου στον χορό. Συγκεκριμένα που

σπούδασες (χώρα, σχολή), αν συνέχισες μεταπτυχιακές σπουδές; (Αν σπούδασες

κάποιο άλλο αντικείμενο, εκτός του χορού;)

«Σπούδασα στη σχολή Martha Graham στη Νέα Υόρκη, στην επαγγελματική σχολή

χορού της Ραλλού Μάνου και στο Trinity Laban Conservatory for music and dance.

Επίσης, έκανα μεταπτυχιακές σπουδές στο Laban, αλλά και στο Goldsmith University,

στον τομέα του Arts Administration and Cultural Policy (Πολιτιστική πολιτική και

Διοίκηση στον τομέα των τεχνών).»

Ε: Τι είδους δυσκολίες αντιμετώπισες κατά τη διάρκεια των σπουδών σου (οικονομικές,

διαφορά γλώσσας, πολιτισμικές, κοινωνικές, φύλου);

«Δεν αντιμετώπισα δυσκολίες κατά τη διάρκεια των σπουδών μου, αφού δίδασκα σε

ομάδες παιδιών στην Αμερική, στην Ελλάδα και στην Αγγλία. Πάντοτε ήθελα να

μαθαίνω και να συνυπάρχω με άτομα που έχουν διαφορετικές κουλτούρες και οι

απαιτήσεις των χορευτικών ομάδων ήταν τόσο μεγάλες που λάμβαναν το μεγαλύτερο

μέρος της τότε ζωής μου.»
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Ε: Ποια είναι η επαγγελματική σου δραστηριότητα με τον χορό; Διδάσκεις και που;

(χορογραφείς; χορεύεις;)

«Διδάσκω εδώ και είκοσι έξι χρόνια. Δημιούργησα την ομάδα Αμφίδρομο Χοροθέατρο,

διδάσκοντας στο πανεπιστήμιο Κύπρου και σε άλλα ανάλογα ιδρύματα από το 1994

μέχρι το 2013. Το 2013, ανέλαβα την καλλιτεχνική διεύθυνση του Εγκωμίου

Πολιτιστικού Κέντρου. Παράλληλα, χορογραφώ την ομάδα μου και διδάσκω.»

Ε: Υπάρχει εξέλιξη στον τομέα των σπουδών χορού;

«Σίγουρα υπάρχει εξέλιξη. Ειδικά στις μέρες μας, ο τομέας του χορού δίνει την

ευκαιρία σε νέους χορευτές να αναπτύξουν τη γνώση και τις δυνατότητές τους, τόσο σε

καλλιτεχνικό, όσο και σε επιστημονικό επίπεδο.»

Ε: Συνεχίζεις την επιμόρφωσή σου στο χορό; Και με ποιο τρόπο;

«Παρακολουθώ συνεχώς σεμινάρια και λαμβάνω πληροφορίες που μπορούν να μου

δώσουν τη δυνατότητα να εκπαιδεύσω τους δικούς μου μαθητές με ασφαλή τρόπο στη

χορευτική τους παιδεία. Τα τελευταία χρόνια παρακολουθούσα τη μέθοδο Feldenkrais,

την οποία εφαρμόζω στα μαθήματα σύγχρονου χορού. Επίσης, λαμβάνω μέρος σε

πολλά φεστιβάλ, ημερίδες και συνέδρια στον τομέα του δημιουργικού χορού για την

προδημοτική και δημοτική εκπαίδευση.»

Ε: Οι γνώσεις που αποκόμισες από τις σπουδές σου στο χορό μπορούν να βρουν

εφαρμογή στο εκπαιδευτικό σύστημα της Κύπρου και πώς; Υπάρχει δυνατότητα

επαγγελματικής αποκατάστασης για καλλιτέχνες του χορού;

«Ο χορός δεν υπάρχει στο εκπαιδευτικό σύστημα της Κύπρου. Όμως, ως ακαδημαϊκός

απασχολήθηκα στο τμήμα Επιστημών της Αγωγής του Πανεπιστημίου Κύπρου,

δημιουργώντας το μάθημα Ο χορός στην προδημοτική και δημοτική εκπαίδευση. Αυτό

το μάθημα δεν υπήρχε στο πρόγραμμα του Πανεπιστημίου έως το 2010. Γινόταν

εισαγωγή βασικών στοιχείων της κίνησης μέσω του μαθήματος της μουσικής σε

συνδιδασκαλία πάντοτε με την καθηγήτρια μουσικής και περιοριζόταν μόνο στη

ρυθμοκινητική αγωγή και στο πώς μπορεί να εφαρμοστεί στο αναλυτικό πρόγραμμα

του νηπιαγωγείου ή δημοτικού σχολείου μέσω διασταυρούμενης ύλης (άλλων

μαθημάτων). Δεν υπάρχει δομημένο πρόγραμμα ή σχεδιασμός για την τέχνη του χορού,

παρά μόνο σε περιστασιακό και ετήσιο προϋπολογισμό που παρέχεται κάθε χρόνο από
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το Υπουργείο Οικονομικών. Υπάρχει επανάληψη θεσμών, όσον αφορά τα φεστιβάλ

χορού, όμως ένας χορογράφος, δε μπορεί να ωριμάσει και να εξελιχθεί ως καλλιτέχνης

δημιουργώντας μία φορά το χρόνο ένα δεκαπεντάλεπτο έργο σε έναν ή δύο θεσμούς,

όπως η πλατφόρμα χορού ή το καλοκαιρινό φεστιβάλ χορού της Νέας Κίνησης.»

Ε: Σήμερα η κοινωνία θεωρεί ότι οι σπουδές χορού μπορούν να οδηγήσουν σε

επαγγελματική αποκατάσταση ή αντίθετα ότι κάποιο άλλο γνωστικό αντικείμενο θα

ήταν περισσότερο κατάλληλο;

«Τελειώνοντας μια επαγγελματική σχολή χορού, η οποία δίνει πρακτική εμπειρία και

αναπτύσσει στο μάξιμουμ τις κινητικές δεξιότητες των σπουδαστών σίγουρα δε μπορείς

να κατέχεις σημαντικά στοιχεία που είναι χρήσιμα για τη διδασκαλία μικρών ηλικιών ή

ακόμη και το πώς αντιμετωπίζουμε μεγαλύτερα παιδιά. Ο χορός, (ανάλογα και με τις

εμπειρίες που έχει ο κάθε χορευτής / δάσκαλος) δίνει την ευκαιρία σίγουρα για την

ενεργή συμμετοχή στην κοινωνία. Βέβαια, ανασταλτικοί παράγοντες σε αυτό

αποτελούν η σοβαρότητα που διακατέχει τον καθένα, η προοδευτική ματιά και το πώς ο

ίδιος αντιλαμβάνεται τον χορό και τη θέση της τέχνης του χορού στην κοινωνία.»

Ε: Η παγκόσμια οικονομική κρίση έχει επηρεάσει τον χορό και αν ναι με ποιο τρόπο;

«Ο χορός, όπως και όλες οι τέχνες, είναι μέρος της κοινωνίας και της ανάπτυξης μίας

κοινωνίας. Η κρίση επηρεάζει όλους μας δίχως εξαιρέσεις.»

Ε: Υπάρχει κάτι άλλο που θα ήθελες να συζητήσεις και δεν συμπεριλαμβάνεται στις

παραπάνω ερωτήσεις;

«Όχι. Ελπίζω, να συνέβαλα γόνιμα στη συγκεκριμένη έρευνα που σχετίζεται με το χορό

και να σου φανούν χρήσιμες οι απαντήσεις μου.»

2.2 Μία προσωπική κατάθεση για τον χορό

Από μικρή ασχολήθηκα με το μπαλέτο, συγκεκριμένα μαθήτευσα στη σχολή της Σόφης

Χαμπιαουρίδου, από την τρίτη δημοτικού μέχρι την πρώτη Λυκείου. Κάθε χρόνο η

σχολή μου πραγματοποιούσε δυο παραστάσεις, μια την περίοδο των Χριστουγέννων

και μια στο τέλος κάθε χρονιάς. Στη τελική παράσταση, ανεβάζαμε κάποιο φημισμένο

έργο του μπαλέτου, όπως «Η λίμνη των κύκνων», «Ρωμαίος και Ιουλιέτα», και αλλά.

Οι χρονιές περνούσαν και η αγάπη μου για τον κλασικό χορό όλο και μεγάλωνε.
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Καθώς με το πέρασμα του χρόνου, οι γνώσεις μας στον χορό αυξάνονταν, ως

αποτέλεσμα λαμβάναμε μέρος σε κάποιες εξετάσεις και μας δινόταν μια βεβαίωση για

την επίδοσή μας από το CID (Conseil International De La Danse). Στα διάφορα επίπεδα

που εξεταζόμαστε είχαμε και το αυτοσχεδιαστικό μέρος, όπου εκεί με άγγιξε

διαφορετικά το θέμα χορός. Δηλαδή, όταν άκουγα τη μουσική αισθανόμουν ελεύθερη

και ταξίδευα μόνη μου μέσω των αέναων κινήσεων του σώματος. Αυτό μου έδωσε την

ώθηση να δοκιμάσω και άλλα είδη χορού, όπως Σύγχρονο χορό και Belly dance και να

μην περιοριστώ στα πλαίσια του μπαλέτου που αγαπώ, αλλά να δοκιμάσω τις δυνάμεις

μου σε κάτι διαφορετικό.

Στο λύκειο, αποφάσισα να αφήσω το μπαλέτο και γενικά το χορό, όχι γιατί το

ήθελα, αλλά αναγκαστικά, διότι οι υποχρεώσεις του σχολείου αυξήθηκαν. Ξεκίνησα τα

απαραίτητα φροντιστήρια και ήταν δύσκολο για την οικογένειά μου να ανταπεξέλθει

οικονομικά. Έπρεπε λοιπόν να επιλέξω, δίνοντας βάση στο σχολείο και στις προσεχείς

εξετάσεις για εισαγωγή σε τμήματα της τριτοβάθμιας εκπαίδευσης.

Όταν πέτυχα στις εισαγωγικές εξετάσεις και ξεκίνησα τις σπουδές μου στο

Πανεπιστήμιο Θεσσαλίας, δεν σκέφτηκα καθόλου ότι μπορεί να έρθω και πάλι σε

επαφή με το χορό. Ωστόσο προσφερόταν, στη σχολή ένα μάθημα που σχετιζόταν με τον

τομέα αυτό, της καθηγήτριας κ. Τσουβαλά. Στην αρχή, ήμουν «κλειστή» σε σχέση με

το νέο περιβάλλον, μη γνωρίζοντας και φοβούμενη για το τι θα αντιμετωπίσω. Όμως, εξ

αρχής, η καθηγήτρια μάς βοήθησε να νιώσουμε σαν οικογένεια.

Το μάθημα ήταν αρκετά ελεύθερο και ως εκ τούτου δεν φοβόμαστε ότι μπορεί να

κάνουμε λάθη, για παράδειγμα στην τεχνική εκτέλεση των κινήσεων ή και στην

αυτοσχεδιαστική τους προσέγγιση. Εξ ίσου σημαντικό ήταν ότι μας δόθηκε η ευκαιρία

να πάρουμε μέρος σε κάποιες δράσεις έξω από την σχολή συνάπτοντας συνεργασία με

ανήλικους νέους, αιτούντες άσυλο, που φιλοξενούνται στον ξενώνα της οργάνωσης

«Άρσις» στην Μακρινίτσα Πηλίου, στο Βόλο. Αυτό ήταν κάτι που πρώτη φορά με

έκανε να σκεφτώ και να συνειδητοποιήσω τι συμβαίνει στους συνανθρώπους μας, έξω

από τον μικρόκοσμό μας. Ενώ εμείς παραπονιόμαστε για ασήμαντα προβλήματα χωρίς

ουσία, αυτά τα παιδιά πέρασαν πολλά για να βρίσκονται στην Ελλάδα και

εξακολουθούν να βασανίζονται στερούμενα τις οικογένειές τους. Απλώς ζητούν ένα

καλύτερο μέλλον, όπως άλλωστε αξίζουν όλα τα παιδιά του κόσμου. Αυτές τις

εμπειρίες, δηλαδή του να γνωρίζεις άλλους πολιτισμούς, ανθρώπους με διαφορετική
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κουλτούρα, γλώσσα, θρησκευτικές πεποιθήσεις και να έρχεσαι σε επαφή με άτομα που

έχουν πραγματική ανάγκη, δεν θα τις ξεχάσω ποτέ. Τα τέσσερα χρόνια των σπουδών

μου στο Πανεπιστήμιο, ήταν ένα μεγάλο σχολείο ζωής για μένα, όχι μόνο γιατί

ανέπτυξα τις γνώσεις μου, αλλά επειδή, πάνω από όλα, όπως τουλάχιστον αισθάνομαι,

εξελίχθηκα σε μια ύπαρξη με συναισθηματική νοημοσύνη.

Τέλος, από τη βιωματική μου συμμετοχή τόσο στα μαθήματα χορού όσο και στις

πολιτισμικές δράσεις στην πόλη του Βόλου, συνειδητοποίησα ότι ο χορός είναι ένα

σημαντικό μέσον της εκπαίδευσης, γιατί δίνει τη δυνατότητα ανάπτυξης της

δημιουργικότητας, της δημιουργίας σχέσεων με τους άλλους και την καλλιέργεια της

αναστοχαστικής ή και κριτικής σκέψης. Όλα αυτά συμβάλλουν στην απόκτηση μιας

θετικής αυτο-εικόνας η οποία επιτυγχάνεται μέσω της ενσώματης μάθησης.



64

Κεφάλαιο 3ο: Αποτελέσματα- Συμπεράσματα

3.1 Συζήτηση των αποτελεσμάτων

Η εργασία μου βασίστηκε στη θεωρητική εξέταση της διαχρονικής εξέλιξης του χορού

ανά τους αιώνες, με βάση βιβλιογραφικές πηγές που σχετίζονται με το αντικείμενο της

μελέτης. Στο δεύτερο μέρος της εργασίας, παρατέθηκαν βιώματα και εμπειρίες

αναφορικά με τον χορό, τις οποίες συγκέντρωσα μέσω συνεντεύξεων με

εκπαιδευτικούς και καλλιτέχνες του χορού στην Κύπρο.

Από τη μελέτη της βιβλιογραφίας, αντιλήφθηκα ότι, ο τομέας του χορού,

αποτελεί αντικείμενο μελέτης πολλών ερευνητών, οι οποίοι συνδέουν τις εργασίες τους

διεπιστημονικά με άλλους θεωρητικούς τομείς. Η έρευνα για τον χορό βασίζεται πλέον

σε διεπιστημονικές μελέτες με ευρύ φάσμα πληροφοριών που λαμβάνουν υπόψη την

ανθρωπολογία, τη φαινομενολογία, τις φεμινιστικές μελέτες, τη θεωρία της

διακειμενικότητας, τις μουσικοκινητικές παιδαγωγικές προσεγγίσεις. Ωστόσο, στην

Κύπρο, αντίστοιχες μελέτες είναι περιορισμένες. Αυτό, ίσως, οφείλεται στο γεγονός ότι

οι σπουδές χορού δεν έχουν ενταχθεί ακόμα στο εκπαιδευτικό σύστημα της Κύπρου,

ούτε σε πολλά Πανεπιστήμιά της. Εξαιτίας της ισχύουσας κατάστασης, οι καθηγητές

χορού και οι μελετητές που σχετίζονται με τον συγκεκριμένο τομέα, δε μπορούν να

συγγράψουν μελέτες, οι οποίες γενικότερα, θα προάγουν την επιστήμη και την έρευνα.

Επιπλέον, απουσιάζουν και βιβλιογραφικές πηγές σχετικά με την διερεύνηση της

τέχνης του χορού ως εκδήλωσης κοινωνικής συνείδησης και ανάπτυξης γέφυρας

επικοινωνίας με άλλους ανθρώπους.

Σκοπός της παρούσας έρευνας ήταν να δοθούν απαντήσεις στα ερωτήματα: (1) Τι

είναι χορός; (2) Αν μπορεί ο χορός να διαμορφώσει συμπεριφορές και στάσεις ζωής; (3)

Πόσο σημαντική είναι η συμβολή του στην πνευματική και κοινωνική ανάπτυξη του

ατόμου; (4) Έχει επηρεαστεί η διδασκαλία και καλλιτεχνική δημιουργία στην Κύπρο

από την εξέλιξη του χορού σε παγκόσμιο επίπεδο; Και με ποιο τρόπο;

Τα τελευταία τρία ερωτήματα θα απαντηθούν μέσα από τις προσωπικές εμπειρίες

ανθρώπων που σχετίζονται επαγγελματικά με τον χορό στην Κύπρο, οι οποίες

καταγράφονται σε εκτενείς συνεντεύξεις των ίδιων. Η εργασία στο σύνολό της,

προσεγγίζεται ερμηνευτικά, καθώς η ερμηνευτική προσέγγιση αποτελεί βασικό μέσον

ανάλυσης των δεδομένων σε μια ποιοτική έρευνα (Cohen & Manion, 1994).
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Ο τομέας του χορού αποτελεί ένα ανοιχτό πεδίο έρευνας, με ποικίλες διακυμάνσεις και

εκφάνσεις. Προσωπικά, θα ήθελα να προτείνω τη διερεύνηση του χορού σε διάφορα

πανεπιστήμια στην Ελλάδα και την Κύπρο. Ειδικά στην Κύπρο, πιστεύω ότι, οι

καθηγητές που διδάσκουν χορό, κυρίως οι ακαδημαϊκοί, πρέπει να προτρέπουν τους

φοιτητές να επιδίδονται σε εργασίες που έχουν ως αντικείμενο τον χορό, έτσι ώστε να

προσφέρεται ποιοτικό υλικό έρευνας. Φυσικά, η πρόταση αυτή δεν εξαντλείται, καθώς

η ίδια μελέτη μπορεί να εφαρμοστεί σε τάξεις παιδιών προσχολικής ηλικίας, με την

κατάλληλη καθοδήγηση των δασκάλων, στοχεύοντας στον ουσιαστικό ρόλο του χορού

στη ζωή των νηπίων.

Ορισμός του χορού

Το πρώτο ερώτημα «τι είναι χορός;», ενδεχομένως, απαντάται με τη βοήθεια των

βιβλιογραφικών πηγών. Στην πραγματικότητα, ο ακριβής ορισμός του χορού, αποτελεί

δύσκολο εγχείρημα, διότι συνιστά ένα ποιοτικό φαινόμενο, που αλλάζει δυναμικά στα

εκάστοτε ιστορικά, πολιτισμικά και κοινωνικοπολιτικά πλαίσια. Καθορίζεται από αυτά

ή και προσπαθεί να συμβάλλει στην αλλαγή τους (Peterson Royce, 2005: 92). Η έννοια

χορός, αν και διαφοροποιείται στην ιστορία του ανθρώπινου πολιτισμού, εξακολουθεί

να έχει μια αφηρημένη υπόσταση, καθώς επηρεάζεται από διαφορετικές τάσεις και

ρεύματα ανανέωσης ανά τους αιώνες. Ουσιαστικά, αυτό που επιτυγχάνεται από έναν

ορισμό είναι περισσότερο η περιγραφή του χορού και όχι τόσο η επεξήγησή του (Kraus,

1980: 25).

Στον 20ο αιώνα, ο χορός ήταν αλληλένδετος με την έκφραση και την ελευθερία

του σώματος και της πνεύματος. Στον μεταμοντέρνο χορό, η έκφραση απελευθερώνεται

ακόμη περισσότερο και η κάθε κίνηση εκπέμπει κοινωνικά μηνύματα, αν δημιουργεί

στο θεατή ιδέες και συναισθήματα. Είναι φυσικό λοιπόν, ο χορός να επηρεάζεται από

το ευρύτερο κοινωνικό, πολιτικό και οικονομικό πλαίσιο μιας κοινωνίας, με

αποτέλεσμα, να αποτυπώνει μέσω των σωματικών κινήσεων, ζητήματα που

απασχολούν την εκάστοτε κοινωνία. Άλλωστε είναι γνωστό, ότι αν θέλει κανείς να

συλλέξει πληροφορίες για μια κοινωνία, μπορεί ή και είναι απαραίτητο να στραφεί προς

τις τέχνες, εκεί που βρίσκονται απαντήσεις, γιατί είναι άρρηκτα συνδεδεμένες με το

κοινωνικό και πολιτισμικό γίγνεσθαι.
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Από την προσωπική μου εμπειρία με τον χορό, συνειδητοποίησα ότι περισσότερο από

κάθε άλλη τέχνη, μάς βοηθά να εκφραστούμε ελεύθερα, χωρίς δεσμά και συμβάσεις. Ο

χορός, ως μορφή έκφρασης, συνιστά βασικό μέσον γνωριμίας με τον εαυτό μας, μάς

βοηθά να εκφράσουμε τα πιο ενδόμυχα συναισθήματά μας όπως, την ελπίδα, το φόβο,

την επιθυμία, την αγάπη, ακόμη και το θυμό μας. Επίσης, μάς συνδέει με την υπόλοιπη

κοινωνία, μάς κάνει πιο κοινωνικά όντα. Επομένως, καταλαβαίνουμε πως, το ερώτημα

«τι είναι χορός;» παραμένει ασαφές, πράγμα που είναι απολύτως λογικό, καθώς

πρόκειται για μία τέχνη που ανανεώνεται συνεχώς μέσα στον χρόνο, μετρώντας τους

σφυγμούς της ανθρώπινης κοινωνίας. Δεν είναι λοιπόν δυνατόν να προσδιοριστεί με

ακρίβεια η εφήμερη φύση του φαινομένου του χορού, ειδικά στο συνοπτικό πλαίσιο

εκπόνησης της συγκεκριμένης εργασίας. Ίσως, καταφέρουμε να περιγράψουμε έναν

χορό, να τον εκφράσουμε, να τον αναπαραστήσουμε, να τον διδάξουμε, αλλά όχι να

αποδώσουμε τον ακριβή ορισμό του.

Η συμβολή του χορού στην κοινωνικοπνευματική ανάπτυξη του ατόμου

Οι συνεντεύξεις που παρατέθηκαν στο δεύτερο κεφάλαιο του βιωματικού μέρους της

παρούσας εργασίας, βοήθησαν στην εξαγωγή σημαντικών συμπερασμάτων σχετικά με

τη συμβολή του χορού στη διαμόρφωση του χαρακτήρα ενός ατόμου και στην

κοινωνικοπνευματική του ανάπτυξή.

Τα πέντε άτομα που μου παρέθεσαν τις προσωπικές τους συνεντεύξεις, τόνισαν

τη σημαντικότητα της τέχνης του χορού στη διαμόρφωση της προσωπικότητας του

παιδιού και του ατόμου γενικότερα. Καθώς ασχολούνται με τη διδασκαλία του χορού

σε μικρά παιδιά, έχουν καθοριστικό ρόλο στην ανάπτυξη της ποιότητας της

προσωπικότητάς τους. Σύμφωνα με τα λεγόμενά τους, ο χορός από μικρή ηλικία, βοηθά

το άτομο να κοινωνικοποιηθεί, δηλαδή να δημιουργήσει δεσμούς και διαπροσωπικές

σχέσεις με τον περίγυρό του. Επίσης, διαδραματίζει σημαντικό ρόλο στην έκφραση των

συναισθημάτων, δηλαδή στην καλή ψυχολογία των παιδιών.

Σε αυτό το σημείο, πρέπει να αναφέρω πως το θέμα της ψυχολογίας θίχτηκε από

τις περισσότερες συνεντευξιαζόμενες, αφού γνωρίζουμε καλά ότι η οικονομική κρίση,

αποτελεί καθοριστικό παράγοντα για κακή συναισθηματική κατάσταση και μελαγχολία.

Τέλος, η ενασχόληση των ατόμων από μικρή ηλικία, με κάποια τέχνη, όπως είναι ο

χορός, προάγει την πνευματική ανάπτυξή τους. Με αυτόν τον τρόπο, ξεδιπλώνονται τα
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ταλέντα και οι δεξιότητες των παιδιών, τα οποία, μέσω του χορού,  έρχονται σε επαφή

με τον πνευματισμό και τον πολιτισμό τόσο της χώρας τους, όσο και των άλλων λαών,

γνωρίζοντας διαφορετικές κουλτούρες και πολιτισμούς.

Η επιρροή της εξέλιξης του χορού στην διδασκαλία και καλλιτεχνική δημιουργία της

Κύπρου

Η εξέλιξη της τέχνης του χορού παγκοσμίως είναι λογικό να έχει επηρεάσει και την

διδασκαλία και καλλιτεχνική δημιουργία στην Κύπρο.

Οι απαντήσεις που διατυπώθηκαν και στις πέντε συνεντεύξεις, αναδεικνύουν τη

σημαντικότητα της προόδου, καθώς και της ανανέωσης στον τομέα του χορού. Οι

επαγγελματίες χορεύτριες, ανέφεραν σχετικά με την εκπαίδευσή τους, ότι συνεχώς

παρακολουθούν μαθήματα και σεμινάρια εκτός Κύπρου, σε χώρες του εξωτερικού,

ώστε να εμπλουτίζουν τις γνώσεις τους. Το γεγονός αυτό, τις βοηθά να εξελίσσουν την

καλλιτεχνική τους δημιουργία και τη διδασκαλία τους, αφού στη χώρα τους, την

Κύπρο, ο χορός κινείται μέσα σε στενά πλαίσια, μη επιτρέποντας στους επαγγελματίες

του είδους να ανανεώσουν την εκπαίδευσή τους.

Άλλωστε, όπως ανέφεραν οι ίδιες οι συνεντευξιαζόμενες, ο τομέας του χορού

εξελίσσεται εμφανώς με ραγδαίο τρόπο. Οι επιρροές από ξένες χώρες είναι αδιάλειπτες

και τόσες πολλές σε πλήθος, ώστε επιβάλλουν στους δασκάλους χορού να

παρακολουθούν συνεχώς τις μεταβολές και τις εξελίξεις εγχώρια, αλλά και σε

παγκόσμιο επίπεδο. Αν οι χορευτές δεν ακολουθούν τις νέες τάσεις, τότε οι γνώσεις

τους θα παραμένουν ελλιπείς, μη καταφέρνοντας να τις μεταλαμπαδεύσουν στους

μαθητές τους επιτυχώς.

3.2. Συμπεράσματα

Ολότητα σώματος-νου στον χορό

Ένα πρώτο συμπέρασμα που προκύπτει από την έρευνα, είναι ότι στον χορό το σώμα

και η σκέψη αποτελούν μια ολότητα. Η κίνηση του σώματος γίνεται πιο συνειδητή και

αποτελεί μέσον έκφρασης συναισθηματικών και νοητικών εμπειριών του ατόμου.

Επιτρέπει την επικοινωνία με τον άλλον, μέσω ομαδικών χορευτικών εκδηλώσεων,

συνδέει το άτομο με το ευρύτερο κοινωνικό περιβάλλον σε παρόντα χρόνο, ενώ οι
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κινήσεις του σώματος λειτουργούν συμβολικά και υποδηλώνουν πάντοτε κάποιο

βαθύτερο μήνυμα.

Ο χορός είναι μια μορφή τέχνης που βασίζεται στην κίνηση του σώματος, ενώ

ταυτόχρονα εμπλέκει όλες τις αισθήσεις στη διαδικασία μάθησης. Όλες οι αισθήσεις,

που βρίσκονται στο σώμα μας, η όραση, η ακοή, η όσφρηση, αποτελούν μέσα

πρόσληψης των πληροφοριών, που στη συνέχεια θα μετατραπούν σε χορευτικές

κινήσεις Άλλωστε, ο Laban, υποστήριζε ότι το σώμα είναι σε θέση να αποκαλύπτει

αλήθειες (Μπαρμπούση, 2004: 57). Η αποτύπωση των σωματικών χορευτικών

κινήσεων προκαλούν έκφραση συναισθημάτων, εμπλέκοντας με αυτό τον τρόπο, το

θυμικό κομμάτι της ψυχής μας.

Ο χορός στο εκπαιδευτικό σύστημα της Κύπρου

Στην παρούσα εργασία, γίνεται φανερός ο ρόλος του χορού στο Κυπριακό εκπαιδευτικό

σύστημα μέσα από τις συνεντεύξεις επαγγελματιών του χορού.

Τα λεγόμενα των ατόμων, τα οποία έλαβαν μέρος στη συνέντευξη, δείχνουν

φανερά ότι ο χορός στην Κύπρο, τουλάχιστον έως σήμερα, δεν έχει ενταχθεί στο

εκπαιδευτικό της σύστημα. Αν και υπάρχουν εξειδικευμένοι δάσκαλοι χορού, με

σπουδές στην Κύπρο, αλλά και σε χώρες του εξωτερικού, παρόλα αυτά, ο κλασικός

χορός ή και ο σύγχρονος χορός δεν έχει ακόμα ενταχθεί στο ημερήσιο σχολικό

πρόγραμμα. Το γεγονός αυτό, όπως και οι ατελείς υποδομές που επικρατούν στη χώρα,

δημιουργεί μία εμφανή απογοήτευση στους επαγγελματίες του είδους, διότι πιστεύουν

πως δεν δίνεται ευκαιρία στην τέχνη του χορού, αλλά και στα άτομα που ασχολούνται

με αυτή να εξελιχθούν όσο θα μπορούσαν.

Οι παραπάνω λόγοι, ώθησαν όλα τα άτομα που πήραν μέρος στις συνεντεύξεις να

ασχοληθούν με τον ιδιωτικό χώρο, διδάσκοντας χορό σε διάφορες σχολές χορού, είτε

ως εργαζόμενοι, είτε ως ιδιοκτήτες. Όμως, η παρούσα οικονομική δυσχέρεια που

επικρατεί στην Κύπρο, όπως και στην πλειονότητα των χωρών της Ευρώπης, καθιστούν

την ενασχόληση με τον ιδιωτικό τομέα αρκετά δύσκολη. Χωρίς προσωπικό αγώνα και

κυρίως χωρίς αγάπη για τον χορό, δεν μπορεί κάποιος να πετύχει στον συγκεκριμένο

χώρο, ειδικά στη σημερινή εποχή, που επικρατεί τεράστιος ανταγωνισμός.



69

Παρόλα αυτά, σύμφωνα με όσα δήλωσαν τα πρόσωπα που έλαβαν μέρος στις

συνεντεύξεις, αν κάποιο παιδί αξίζει και διακρίνεται από αληθινό ταλέντο στο χορό,

τότε η οικογένειά του και οι δάσκαλοί του πρέπει να το βοηθήσουν να κυνηγήσει το

όνειρό του. Άλλωστε, στο εξωτερικό δίνονται περισσότερες ευκαιρίες πάνω σε αυτό το

επάγγελμα, που δεν σταματά ποτέ να εξελίσσεται και να ανανεώνεται. Διαρκής

ενημέρωση λοιπόν, συμμετοχή σε σεμινάρια, χορευτικές εκδηλώσεις, εκμάθηση νέων

χορευτικών τάσεων, ώστε να επιτευχθεί ο πολυπόθητος στόχος. Άλλωστε και η Σόφη

Χαμπιαουρίδου πιστεύει ότι τα παιδιά είναι σημαντικό να ασχοληθούν με τον χορό:

«...επειδή θα μάθουν πώς και πάντα να εκφράζουν τα συναισθήματά τους....επειδή θα

μάθουν πώς και πάντα να αγαπούν....επειδή θα μάθουν πώς και πάντα να ανοίγουν τα

φτερά τους και να πετούν προς την ελευθερία.....».

Αποτίμηση της καλλιτεχνικής δημιουργίας στη Κύπρο

Ένα ακόμη συμπέρασμα είναι πως η πρόοδος του χορού σε παγκόσμιο επίπεδο, μόνο

θετικά μπορεί να επηρεάσει την καλλιτεχνική δημιουργία και διδασκαλία στην Κύπρο.

Σύμφωνα με τα λεγόμενα των συνεντευξιαζόμενων, η επαγγελματική ενασχόληση με

τον χορό αν και προσφέρει πρακτική εμπειρία, δεν αρκεί από μόνη της για να εξελίξει

κανείς τις γνώσεις του. Καθοριστικό παράγοντα αποτελεί η επαφή με το καλλιτεχνικό

σύστημα στο εξωτερικό, με τα χορευτικά δρώμενα που λαμβάνουν χώρα εκεί, πράγμα

που θα τους προσφέρει περαιτέρω εξειδίκευση στον τομέα της εργασίας τους, αλλά και

θα τους βοηθήσει να γίνουν πιο ολοκληρωμένοι καλλιτέχνες.

3.3 Προτάσεις για περαιτέρω έρευνα

Από τη δική μου πλευρά, θα ήθελα να σημειώσω ότι ήταν αρκετά δύσκολο να έρθω σε

επαφή με περισσότερους επαγγελματίες χορευτές, να συζητήσω μαζί τους τα

ερευνητικά μου ερωτήματα, αλλά και να παρακολουθήσω μαθήματα και παραστάσεις

που θα μου έδιναν τη δυνατότητα να εμβαθύνω τη μελέτη ακόμα περισσότερό μέσα

από την προσωπική μου εμπειρία. Για αυτόν το λόγο, ευελπιστώ ότι, μια μελλοντική

έρευνα, η οποία θα λάβει περισσότερη έκταση και χρόνο, θα μπορούσε να διευρύνει το

πεδίο που πραγματεύεται την τέχνη του χορού ειδικότερα στο εκπαιδευτικό και

καλλιτεχνικό σύστημα της Κύπρου και να δώσει απάντηση σε νέα ερευνητικά

ερωτήματα που θα τεθούν.
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3.4 Επίλογος

Την τελευταία περίοδο, βιώνουμε μία τεράστια και επίπονη προσφυγική κρίση.

Άνθρωποι από εμπόλεμες περιοχές, αναγκάζονται να εγκαταλείψουν τον τόπο τους, τις

περιουσίες τους, τους δικούς τους ανθρώπους, εξαιτίας της δίνης του πολέμου.

Ερχόμενοι σε Ευρωπαϊκές χώρες, ελπίζουν ότι τα προβλήματά τους θα λυθούν και

ατενίζουν ένα πιο αισιόδοξο μέλλον για τους ίδιους και τα παιδιά τους.

Στην εργασία μου, κατέβαλα προσπάθεια να πλησιάσω το θέμα «χορός», σε

θεωρητικό και βιωματικό επίπεδο. Όπως προανέφερα, τα μαθήματα χορού στο

Πανεπιστήμιο Θεσσαλίας, μου έδωσαν την ευκαιρία να συσχετιστώ με ανθρώπους με

διαφορετικές καταβολές από εμάς. Στον ξενώνα «Άρσις», στην Μακρινίτσα Πηλίου,

είχα την ευκαιρία να συμμετέχω ενεργά σε δράσεις που διοργάνωνε το Τμήμα. Τα

μαθήματα χορού, που πραγματοποιήθηκαν στον συγκεκριμένο ξενώνα, προσέφεραν

μεγάλες δόσεις αισιοδοξίας και χαράς σε όλους τους συμμετέχοντες. Η επαφή των

ανηλίκων παιδιών, χωρίς άσυλο, με τον χορό, επιβεβαίωσε θετικά, για ακόμη μία φορά,

τα πιστεύω μου σχετικά με την τέχνη του χορού. Τα παιδιά, μέσω των χορευτικών

κινήσεων εξέφρασαν τα πιο ενδόμυχα συναισθήματά τους, ένιωσαν ελευθερία και μία

εσωτερική δύναμη, που μόνο ο χορός μπορεί να προκαλέσει. Ελευθερία σώματος και

ψυχής, ύλης και πνεύματος, τα οποία αποτυπώνονται στις διάφορες σωματικές

κινήσεις.

Είναι φανερό λοιπόν, ότι ο χορός αποτελεί γέφυρα επικοινωνίας μεταξύ των

ανθρώπων. Ενεργοποιεί, ελευθερώνει, ψυχαγωγεί, συγκινεί, κοινωνικοποιεί, αλλά το

πιο σημαντικό από όλα: ενώνει λαούς με διαφορετικό πολιτισμό και κουλτούρα.

Παρόλα αυτά, στις μέρες μας, τα φαινόμενα του ρατσισμού απέναντι σε ανθρώπους με

διαφορετικά θρησκευτικά πιστεύω και πολιτισμό, διογκώνονται συνεχώς. Σύμφωνα με

τη δική μου προσωπική γνώμη, ο χορός μπορεί να μας φέρει κοντά, ώστε να θυμηθούμε

αυτό που έχουμε ξεχάσει: «Θα βρεις νόημα σ’ αυτή τη ζωή μόνο αν το δημιουργήσεις

εσύ. Είναι ένα ποίημα που θα συνθέσουμε, ένα τραγούδι που θα τραγουδήσουμε, ένας

χορός που θα χορέψουμε» (Όσσο, Μπαγκουάν Σρι Ραζνίς, Ινδός γκουρού).
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