
Σημειώματα καταλόγου Κώστας Πράπογλου



Μαρία Γενιτσαρίου

Perperouna's walking, Installation, handmade Japanese paper – inks, 2026, 
approximate dimensions H140×W50×D30 cm.

Σύντομο Βιογραφικό
Η Μαρία Γενιτσαρίου διαμορφώνει δύο εγκαταστάσεις που εξερευνούν τη 

σχέση ανάμεσα στην ανομβρία, την ανάγκη για βροχή και την επιβίωση της 

κοινότητας μέσα από τελετουργικές διαδικασίες. Στην Περπερούνα

περπατεί… (2026), το σώμα συναντά το έθιμο. Το λευκό ένδυμα, τα φύλλα, τα 

κλαδιά και το χαρτί συναρθρώνουν μια παρουσία που μεταφέρει το συλλογικό 

αίτημα για βροχόπτωση. Η πορεία της Περπερούνας αναλαμβάνει το ρόλο 

μηχανισμού που ενεργοποιεί την προσδοκία της κοινότητας σε περιόδους 

έλλειψης. Στη δεύτερη εγκατάσταση, Η στέρνα (Γ. Σεφέρη) (2026) το 

αναρτώμενο τελάρο και το χειροποίητο χαρτί συνομιλούν με το ποίημα του 

Γιώργου Σεφέρη. Το καλλιγραφημένο απόσπασμα εμφανίζεται ως συνέχεια 

ενός στοχασμού που αφορά την αξία του νερού και τον τρόπο που αυτό 

απορροφάται στη μνήμη ενός τόπου. Με τα δύο αυτά έργα, η γη, η παράδοση 

και η προσδοκία για ευημερία αποκτούν μια ενιαία, συγκρατημένη φόρτιση.

Η Μαρία Γενιτσαρίου (γεννημένη το 1966 στον Πειραιά),  είναι εικαστικός και 

καλλιγράφος με έμφαση στην εξέλιξη της ελληνικής καλλιγραφίας. Σπούδασε 

γραφικές τέχνες, παλαιογραφία και ζωγραφική, ενώ πάντα αναζητούσε νέες 

εκφραστικές δυνατότητες μέσα από τη γραφή. Συλλέγει και ερευνά ελληνικές 

γραμματοσειρές και αναπαράγει τα εργαλεία γραφής και εικονογράφησης 

τους. Χρησιμοποιώντας τη γραφή ως κύριο μέσο της τέχνης, δημιουργεί έργα 

που ενσωματώνουν διάφορες γραμματοσειρές, μεταμορφώνοντας τις σε 

τέχνη. Έχει παρουσιάσει τα έργα της σε πολλές εκθέσεις, και διδάσκει 

καλλιγραφία σε σεμινάρια, 

Τα έργα της βρίσκονται σε ιδιωτικές συλλογές και συλλογές διεθνών 

ιδρυμάτων εντός και εκτός Ελλάδας, συμπεριλαμβανομένων Μουσείων στη 

Βιέννη και του Οικουμενικού Πατριαρχείου στην Κωνσταντινούπολη.

Διδάσκει καλλιγραφία σε σεμινάρια και έχει διατελέσει διδάσκουσα 

καλλιγραφίας στην ΑΣΚΤ. Από το 2021 συνεργάζεται με την ARC – Art

Revisited Collective. 

Πιστεύοντας στις ανεξάντλητες δυνατότητες της καλλιγραφίας, συμμετέχει σε 

προγράμματα προώθησής της σε Ελλάδα και εξωτερικό, ενώ συμπράττει με 

την Arc-Art Revisited Collective. Ζει και εργάζεται στην Ελλάδα..

Σημείωμα



Μαρία Γενιτσαρίου

The cistern (G. Seferis), Installation, suspended canvas; handmade Japanese and 
Mexican paper, handmade marbled paste, inks, 2026, H140 × W60 cm

Σύντομο Βιογραφικό
Η Μαρία Γενιτσαρίου διαμορφώνει δύο εγκαταστάσεις που εξερευνούν τη 

σχέση ανάμεσα στην ανομβρία, την ανάγκη για βροχή και την επιβίωση της 

κοινότητας μέσα από τελετουργικές διαδικασίες. Στην Περπερούνα

περπατεί… (2026), το σώμα συναντά το έθιμο. Το λευκό ένδυμα, τα φύλλα, τα 

κλαδιά και το χαρτί συναρθρώνουν μια παρουσία που μεταφέρει το συλλογικό 

αίτημα για βροχόπτωση. Η πορεία της Περπερούνας αναλαμβάνει το ρόλο 

μηχανισμού που ενεργοποιεί την προσδοκία της κοινότητας σε περιόδους 

έλλειψης. Στη δεύτερη εγκατάσταση, Η στέρνα (Γ. Σεφέρη) (2026) το 

αναρτώμενο τελάρο και το χειροποίητο χαρτί συνομιλούν με το ποίημα του 

Γιώργου Σεφέρη. Το καλλιγραφημένο απόσπασμα εμφανίζεται ως συνέχεια 

ενός στοχασμού που αφορά την αξία του νερού και τον τρόπο που αυτό 

απορροφάται στη μνήμη ενός τόπου. Με τα δύο αυτά έργα, η γη, η παράδοση 

και η προσδοκία για ευημερία αποκτούν μια ενιαία, συγκρατημένη φόρτιση.

Η Μαρία Γενιτσαρίου (γεννημένη το 1966 στον Πειραιά),  είναι εικαστικός και 

καλλιγράφος με έμφαση στην εξέλιξη της ελληνικής καλλιγραφίας. Σπούδασε 

γραφικές τέχνες, παλαιογραφία και ζωγραφική, ενώ πάντα αναζητούσε νέες 

εκφραστικές δυνατότητες μέσα από τη γραφή. Συλλέγει και ερευνά ελληνικές 

γραμματοσειρές και αναπαράγει τα εργαλεία γραφής και εικονογράφησης 

τους. Χρησιμοποιώντας τη γραφή ως κύριο μέσο της τέχνης, δημιουργεί έργα 

που ενσωματώνουν διάφορες γραμματοσειρές, μεταμορφώνοντας τις σε 

τέχνη. Έχει παρουσιάσει τα έργα της σε πολλές εκθέσεις, και διδάσκει 

καλλιγραφία σε σεμινάρια, 

Τα έργα της βρίσκονται σε ιδιωτικές συλλογές και συλλογές διεθνών 

ιδρυμάτων εντός και εκτός Ελλάδας, συμπεριλαμβανομένων Μουσείων στη 

Βιέννη και του Οικουμενικού Πατριαρχείου στην Κωνσταντινούπολη.

Διδάσκει καλλιγραφία σε σεμινάρια και έχει διατελέσει διδάσκουσα 

καλλιγραφίας στην ΑΣΚΤ. Από το 2021 συνεργάζεται με την ARC – Art

Revisited Collective. 

Πιστεύοντας στις ανεξάντλητες δυνατότητες της καλλιγραφίας, συμμετέχει σε 

προγράμματα προώθησής της σε Ελλάδα και εξωτερικό, ενώ συμπράττει με 

την Arc-Art Revisited Collective. Ζει και εργάζεται στην Ελλάδα.

Σημείωμα



Δημήτρης Γαλανάκης

The Silence of Sacred Water, Japan Series, ink on handmade Japanese 
paper, 2026, Η118XW90 

Σύντομο Βιογραφικό
Ο Δημήτρης Γαλανάκης αντιμετωπίζει το νερό ως πηγή σεβασμού και 

στοχαστικής εγρήγορσης. Στα έργα Η Σιωπή του Ιερού Νερού (2026) και 

Τελετή Αγνότητας στην Ιερή Πηγή (2026), το μελάνι πάνω σε χειροποίητο 

ιαπωνικό χαρτί διαμορφώνει μια πορεία μέσα από την οποία το αποτύπωμα 

προκύπτει ως ίχνος πειθαρχημένης προσέγγισης. Η τεχνική του stippling

παράγει πολλαπλές μικροπυκνότητες, οι οποίες συνθέτουν μια ευρύτερη ζώνη 

εστίασης. Το υδάτινο στοιχείο δρα ως κεντρικός άξονας και μετατοπίζει την 

προσοχή προς μια κατάσταση ηρεμίας. Η λιτή χειρονομία ενισχύει την 

υλικότητα του χαρτιού και μεταφέρει την αίσθηση ότι κάθε σταγόνα αποτελεί 

πράξη αφοσίωσης. Η αισθητική των έργων διέπεται από μια ατμόσφαιρα 

διαλογισμού· η σιωπή μετατρέπεται σε χώρο συστολής και η μνήμη αποκτά 

αντοχή.

Ο Δημήτρης Γαλανάκης (γεν. 1961, Αθήνα) είναι εικαστικός καλλιτέχνης με 

κύριο μέσο έκφρασης τη ζωγραφική και το σχέδιο, με έμφαση στην τεχνική 

του stippling (μελάνι σε χαρτί), η οποία αποτελεί βασικό χαρακτηριστικό της 

πρόσφατης δουλειάς του. Η εικαστική του γλώσσα κινείται ανάμεσα στον 

ρεαλισμό και τον υπερρεαλισμό, με έντονα παραστατικά και 

ανθρωποκεντρικά στοιχεία. Το έργο του αντλεί αναφορές από την κλασική 

ελληνική αρχαιότητα, καθώς και από την κινεζική και ιαπωνική εικαστική 

παράδοση, ενώ συχνά πραγματεύεται θέματα φύσης, νερού και εσωτερικής 

έντασης. Καθοριστική υπήρξε και η επαγγελματική του εμπειρία ως ρετουσέρ

τετραχρωμίας στις Εκδόσεις ΑΔΑΜ, όπου ήρθε σε άμεση επαφή με το έργο 

σημαντικών ζωγράφων, γεγονός που επηρέασε τη σχέση του με τη 

λεπτομέρεια, τη σύνθεση και τη σχεδιαστική ακρίβεια.

Έχει παρουσιάσει το έργο του σε δύο ατομικές εκθέσεις: Ακρόπολη – Μύθος –

Ιστορία, Μουσείο Ηλεκτρικών Σιδηροδρόμων, Πειραιάς (2019) και Ρεαλισμός 

– Σουρεαλισμός 1, Πνευματικό Κέντρο Νέας Φιλαδέλφειας, Αθήνα (1989).

Έχει συμμετάσχει σε πολλές ομαδικές εκθέσεις στην Ελλάδα, με ενδεικτικές 

συμμετοχές στις εκθέσεις Μελάνι σε χαρτί 10 (επιμέλεια Πάρης Καπράλος), 

Alma Mater, Αθήνα (2024), και Μεταβάσεις & Περάσματα, Luminous Eye

Gallery, Αθήνα (2024).

Έργα του ανήκουν σε ιδιωτικές συλλογές. Συμπράττει με τη συλλογικότητα 

εικαστικών καλλιτεχνών ARC – Art Revisited Collective από τον Μάιο 2023. 

Ζει και εργάζεται στην Ελλάδα
Σημείωμα



Δημήτρης Γαλανάκης

Ritual of Purity at the Sacred Spring, Japan series, ink on handmade 
Japanese paper, 2026, H118XW90

Σύντομο Βιογραφικό
Ο Δημήτρης Γαλανάκης αντιμετωπίζει το νερό ως πηγή σεβασμού και 

στοχαστικής εγρήγορσης. Στα έργα Η Σιωπή του Ιερού Νερού (2026) και 

Τελετή Αγνότητας στην Ιερή Πηγή (2026), το μελάνι πάνω σε χειροποίητο 

ιαπωνικό χαρτί διαμορφώνει μια πορεία μέσα από την οποία το αποτύπωμα 

προκύπτει ως ίχνος πειθαρχημένης προσέγγισης. Η τεχνική του stippling

παράγει πολλαπλές μικροπυκνότητες, οι οποίες συνθέτουν μια ευρύτερη ζώνη 

εστίασης. Το υδάτινο στοιχείο δρα ως κεντρικός άξονας και μετατοπίζει την 

προσοχή προς μια κατάσταση ηρεμίας. Η λιτή χειρονομία ενισχύει την 

υλικότητα του χαρτιού και μεταφέρει την αίσθηση ότι κάθε σταγόνα αποτελεί 

πράξη αφοσίωσης. Η αισθητική των έργων διέπεται από μια ατμόσφαιρα 

διαλογισμού· η σιωπή μετατρέπεται σε χώρο συστολής και η μνήμη αποκτά 

αντοχή.

Ο Δημήτρης Γαλανάκης (γεν. 1961, Αθήνα) είναι εικαστικός καλλιτέχνης με 

κύριο μέσο έκφρασης τη ζωγραφική και το σχέδιο, με έμφαση στην τεχνική 

του stippling (μελάνι σε χαρτί), η οποία αποτελεί βασικό χαρακτηριστικό της 

πρόσφατης δουλειάς του. Η εικαστική του γλώσσα κινείται ανάμεσα στον 

ρεαλισμό και τον υπερρεαλισμό, με έντονα παραστατικά και 

ανθρωποκεντρικά στοιχεία. Το έργο του αντλεί αναφορές από την κλασική 

ελληνική αρχαιότητα, καθώς και από την κινεζική και ιαπωνική εικαστική 

παράδοση, ενώ συχνά πραγματεύεται θέματα φύσης, νερού και εσωτερικής 

έντασης. Καθοριστική υπήρξε και η επαγγελματική του εμπειρία ως ρετουσέρ

τετραχρωμίας στις Εκδόσεις ΑΔΑΜ, όπου ήρθε σε άμεση επαφή με το έργο 

σημαντικών ζωγράφων, γεγονός που επηρέασε τη σχέση του με τη 

λεπτομέρεια, τη σύνθεση και τη σχεδιαστική ακρίβεια.

Έχει παρουσιάσει το έργο του σε δύο ατομικές εκθέσεις: Ακρόπολη – Μύθος –

Ιστορία, Μουσείο Ηλεκτρικών Σιδηροδρόμων, Πειραιάς (2019) και Ρεαλισμός 

– Σουρεαλισμός 1, Πνευματικό Κέντρο Νέας Φιλαδέλφειας, Αθήνα (1989).

Έχει συμμετάσχει σε πολλές ομαδικές εκθέσεις στην Ελλάδα, με ενδεικτικές 

συμμετοχές στις εκθέσεις Μελάνι σε χαρτί 10 (επιμέλεια Πάρης Καπράλος), 

Alma Mater, Αθήνα (2024), και Μεταβάσεις & Περάσματα, Luminous Eye

Gallery, Αθήνα (2024).

Έργα του ανήκουν σε ιδιωτικές συλλογές. Συμπράττει με τη συλλογικότητα 

εικαστικών καλλιτεχνών ARC – Art Revisited Collective από τον Μάιο 2023. 

Ζει και εργάζεται στην Ελλάδα.

. Σημείωμα



Foti Kllogjeri

Absence, oil on canvas, 2026, H120 x W80 cm

Σύντομο Βιογραφικό
Με τα έργα Απουσία (2026) και Έλλειψη (2026), ο Foti Kllogjeri συντάσσει μια 

ζωγραφική γλώσσα στην οποία το νερό παραμένει εκτός απεικόνισης και 

γίνεται υπόμνηση μιας ανεπάρκειας που έχει ήδη συντελεστεί. Οι επιφάνειες 

αρθρώνονται ως χώροι καταγραφής, με διαφάνειες και φθορές που 

αποδίδουν μια πραγματικότητα σε μεταβολή. Η ζωγραφική του εγκαθιστά μια 

ατμόσφαιρα στην οποία η ύλη μοιάζει να συγκρατεί τα κατάλοιπα μιας 

πορείας εξάντλησης. Κωδικοί, αριθμήσεις και θραυσματικές μορφές 

μεταφέρουν την αίσθηση ενός συστήματος που παρακολουθεί, μετρά και 

τελικά αποκαλύπτει τη συρρίκνωση του υδάτινου πόρου. Παρότι το τοπίο 

χαρακτηρίζεται από μια υφέρπουσα ψυχρότητα, η ανθρώπινη διάσταση 

παραμένει παρούσα μέσα από τις μικρές παραμορφώσεις και τις αδιόρατες 

επισημάνσεις που ενσωματώνονται στον καμβά. 

Ο Foti Kllogjeri (γεν. 1973, Αλβανία) είναι ζωγράφος και απόφοιτος 

ζωγραφικής και εφαρμοσμένων τεχνών από την Ανώτατη Σχολή Καλών 

Τεχνών των Τιράνων. Από το 1996 ζει και εργάζεται στη Θεσσαλονίκη, όπου 

αναπτύσσει ένα ιδιαίτερο εικαστικό έργο που συνδέει τη ζωγραφική λαδιού με 

την υδατογραφία, διερευνώντας την ατμόσφαιρα, την κίνηση και το ίχνος της 

αστικής εμπειρίας σε καμβά και χαρτί.

Έχει πραγματοποιήσει σημαντικές ατομικές εκθέσεις, μεταξύ των οποίων: Foti

Kllogjeri Pop Up Exhibition, Τελλόγλειο Ίδρυμα Τεχνών ΑΠΘ, Θεσσαλονίκη 

(2024), Ορίζοντες, Alma Mater, Αθήνα (2024), Η απόσταση ανάμεσά μας, 

Τεχνοχώρος, Αθήνα (2022) και Αστική Εντροπία, Τεχνοχώρος, Αθήνα (2020).

Έργα του έχουν παρουσιαστεί σε επιλεγμένες ομαδικές εκθέσεις στην Ελλάδα 

και στο εξωτερικό και έχει συμμετάσχει σε διεθνείς διοργανώσεις όπως 

London Art Biennale (Λονδίνο, 2023), Art Athina (Αθήνα, 2023) και Fabriano in 

Acquarello (Ιταλία, 2017–2025).

Έχει λάβει διακρίσεις, μεταξύ των οποίων το 1ο βραβείο στο Plein Air Festival

& Exhibition της International Watercolor Society στην Ινδία (2023) και το 1ο 

βραβείο στον 4ο διεθνή διαγωνισμό της International Watercolor Society στην 

Ινδονησία (2022). Αντιπροσωπεύει την Ελλάδα ως Country Leader της 

International Watercolor Society και έχει διατελέσει Αντιπρόεδρος του ΣΚΕΤΒΕ 

(2019–2022). Από τον Μάιο του 2018 συμπράττει με τη συλλογικότητα 

εικαστικών καλλιτεχνών ARC – Art Revisited Collective. Έργα του ανήκουν σε 

δημόσιες και ιδιωτικές συλλογές. Ζει και εργάζεται στη Θεσσαλονίκη.
Σημείωμα



Foti Kllogjeri

Lack, oil on canvas, 2026, H145 x W79 cm

Σύντομο Βιογραφικό
Με τα έργα Απουσία (2026) και Έλλειψη (2026), ο Foti Kllogjeri συντάσσει μια 

ζωγραφική γλώσσα στην οποία το νερό παραμένει εκτός απεικόνισης και 

γίνεται υπόμνηση μιας ανεπάρκειας που έχει ήδη συντελεστεί. Οι επιφάνειες 

αρθρώνονται ως χώροι καταγραφής, με διαφάνειες και φθορές που 

αποδίδουν μια πραγματικότητα σε μεταβολή. Η ζωγραφική του εγκαθιστά μια 

ατμόσφαιρα στην οποία η ύλη μοιάζει να συγκρατεί τα κατάλοιπα μιας 

πορείας εξάντλησης. Κωδικοί, αριθμήσεις και θραυσματικές μορφές 

μεταφέρουν την αίσθηση ενός συστήματος που παρακολουθεί, μετρά και 

τελικά αποκαλύπτει τη συρρίκνωση του υδάτινου πόρου. Παρότι το τοπίο 

χαρακτηρίζεται από μια υφέρπουσα ψυχρότητα, η ανθρώπινη διάσταση 

παραμένει παρούσα μέσα από τις μικρές παραμορφώσεις και τις αδιόρατες 

επισημάνσεις που ενσωματώνονται στον καμβά. 

Ο Foti Kllogjeri (γεν. 1973, Αλβανία) είναι ζωγράφος και απόφοιτος 

ζωγραφικής και εφαρμοσμένων τεχνών από την Ανώτατη Σχολή Καλών 

Τεχνών των Τιράνων. Από το 1996 ζει και εργάζεται στη Θεσσαλονίκη, όπου 

αναπτύσσει ένα ιδιαίτερο εικαστικό έργο που συνδέει τη ζωγραφική λαδιού με 

την υδατογραφία, διερευνώντας την ατμόσφαιρα, την κίνηση και το ίχνος της 

αστικής εμπειρίας σε καμβά και χαρτί.

Έχει πραγματοποιήσει σημαντικές ατομικές εκθέσεις, μεταξύ των οποίων: Foti

Kllogjeri Pop Up Exhibition, Τελλόγλειο Ίδρυμα Τεχνών ΑΠΘ, Θεσσαλονίκη 

(2024), Ορίζοντες, Alma Mater, Αθήνα (2024), Η απόσταση ανάμεσά μας, 

Τεχνοχώρος, Αθήνα (2022) και Αστική Εντροπία, Τεχνοχώρος, Αθήνα (2020).

Έργα του έχουν παρουσιαστεί σε επιλεγμένες ομαδικές εκθέσεις στην Ελλάδα 

και στο εξωτερικό και έχει συμμετάσχει σε διεθνείς διοργανώσεις όπως 

London Art Biennale (Λονδίνο, 2023), Art Athina (Αθήνα, 2023) και Fabriano in 

Acquarello (Ιταλία, 2017–2025).

Έχει λάβει διακρίσεις, μεταξύ των οποίων το 1ο βραβείο στο Plein Air Festival

& Exhibition της International Watercolor Society στην Ινδία (2023) και το 1ο 

βραβείο στον 4ο διεθνή διαγωνισμό της International Watercolor Society στην 

Ινδονησία (2022). Αντιπροσωπεύει την Ελλάδα ως Country Leader της 

International Watercolor Society και έχει διατελέσει Αντιπρόεδρος του ΣΚΕΤΒΕ 

(2019–2022). Από τον Μάιο του 2018 συμπράττει με τη συλλογικότητα 

εικαστικών καλλιτεχνών ARC – Art Revisited Collective. Έργα του ανήκουν σε 

δημόσιες και ιδιωτικές συλλογές. Ζει και εργάζεται στη Θεσσαλονίκη.

. Σημείωμα



Όλγα Μπαρμάζη

Silent Water I, Installation, indian ink on fabric, wooden support and paper 
rope, 2026, H130 × W115 cm

Σύντομο Βιογραφικό
Η Όλγα Μπαρμάζη διαρθρώνει στο Αμίλητο νερό Ι & ΙΙ (2026) μια κατασκευή 

με το ύφασμα να παρέχει ένα πλαίσιο συλλογικής ανάμνησης. Η ινδική 

μελάνη διαχέεται και οργανώνει μια σειρά από ανεπαίσθητες εντάσεις, προϊόν 

συνεχούς χειρονομίας. Το ύφασμα, φθαρμένο και ανομοιόμορφο, φέρει ίχνη 

προηγούμενων χρήσεων και παραπέμπει σε αντικείμενο που παραμένει 

συνδεδεμένο με πρακτικές του παρελθόντος. Το ξύλινο υποστήριγμα από 

κλαδί ελιάς και καλάμι μεταφέρει το έργο σε μια περιοχή καλλιέργειας και 

παρατήρησης της γης, ενώ η αναφορά στη ραβδοσκοπία υποδηλώνει την 

αναζήτηση κρυμμένων υδάτινων διαδρομών. Το φυτικό σχοινί σταθεροποιεί 

τη διάταξη και επιτρέπει στο υλικό να εκδηλώσει τη δική του φόρτιση. Τα 

λάβαρα της Μπαρμάζη οργανώνουν έναν χώρο ήσυχης συμμετοχής, στον 

οποίο η συνείδηση συναντά μια ιερή άσκηση που κρατά τη μνήμη 

διαφορετικών κοινοτήτων.

Η Όλγα Μπαρμάζη είναι ζωγράφος και εικονογράφος παιδικών βιβλίων. 

Σπούδασε στη Σχολή Εικαστικών και Διακοσμητικών Εφαρμογών Κατερίνας 

Ρώτα και στη Σχολή Εικαστικού Κοσμήματος Vortex. Είναι πτυχιούχος 

Πολιτικών Επιστημών της Νομικής Σχολής του ΕΚΠΑ και τελειόφοιτη του 

Κοινού Μεταπτυχιακού Προγράμματος Δημιουργικής Γραφής. Παράλληλα με 

την καλλιτεχνική της δραστηριότητα έχει εργαστεί για πολλά χρόνια ως 

επιμελήτρια, διορθώτρια και μεταφράστρια εκδοτικών κειμένων.

Από το 1997 έχει παρουσιάσει τη δουλειά της σε πέντε ατομικές εκθέσεις, 

μεταξύ των οποίων Στην Εποχή της Περσεφόνης, Alma Mater, Αθήνα (2025), 

Ελληνικό καλοκαίρι, Kunstaustellung, Στουτγκάρδη, Γερμανία (2018), Inner

Vision, Agora Gallery, Νέα Υόρκη (2000), καθώς και σημαντικές παρουσιάσεις 

στην Ελλάδα (Δημοτική Πινακοθήκη Μυκόνου και Ξενοδοχείο Μεγάλη 

Βρετάνια, Αθήνα, 1999).

Έχει συμμετάσχει σε πολλές ομαδικές εκθέσεις στην Ελλάδα και στο 

εξωτερικό, ενώ έργα της έχουν βραβευτεί σε διεθνείς διαγωνισμούς και 

διοργανώσεις. Διδάσκει ζωγραφική από το 2007 και το 2012 ίδρυσε την 

Αποθήκη Τεχνών ΑΜΚΕ, προσφέροντας εργαστήρια για παιδιά και ενήλικες. 

Από το 2017 διδάσκει στο Καλογεροπούλειο Ίδρυμα Τεχνών και Πολιτισμού 

στην Κόρινθο. Από τον Δεκέμβριο του 2023 συμπράττει με τη συλλογικότητα 

εικαστικών καλλιτεχνών ARC – Art Revisited Collective.

Έχει σχεδιάσει σκηνικά για παραστάσεις θεάτρου και χορού, έχει 

δημιουργήσει σειρές εικαστικών κοσμημάτων που εκτέθηκαν στην Ελλάδα και 

τις ΗΠΑ και έχει εικονογραφήσει έξι παιδικά βιβλία. Τα έργα της ανήκουν σε 

ιδιωτικές συλλογές. Ζει και εργάζεται στην Κόρινθο.

Σημείωμα



Όλγα Μπαρμάζη

Silent Water II, Installation, indian ink on , wooden support and paper rope, 
2026, H130 × W115 cm

Σύντομο Βιογραφικό
Η Όλγα Μπαρμάζη διαρθρώνει στο Αμίλητο νερό Ι & ΙΙ (2026) μια κατασκευή 

με το ύφασμα να παρέχει ένα πλαίσιο συλλογικής ανάμνησης. Η ινδική 

μελάνη διαχέεται και οργανώνει μια σειρά από ανεπαίσθητες εντάσεις, προϊόν 

συνεχούς χειρονομίας. Το ύφασμα, φθαρμένο και ανομοιόμορφο, φέρει ίχνη 

προηγούμενων χρήσεων και παραπέμπει σε αντικείμενο που παραμένει 

συνδεδεμένο με πρακτικές του παρελθόντος. Το ξύλινο υποστήριγμα από 

κλαδί ελιάς και καλάμι μεταφέρει το έργο σε μια περιοχή καλλιέργειας και 

παρατήρησης της γης, ενώ η αναφορά στη ραβδοσκοπία υποδηλώνει την 

αναζήτηση κρυμμένων υδάτινων διαδρομών. Το φυτικό σχοινί σταθεροποιεί 

τη διάταξη και επιτρέπει στο υλικό να εκδηλώσει τη δική του φόρτιση. Τα 

λάβαρα της Μπαρμάζη οργανώνουν έναν χώρο ήσυχης συμμετοχής, στον 

οποίο η συνείδηση συναντά μια ιερή άσκηση που κρατά τη μνήμη 

διαφορετικών κοινοτήτων.

Η Όλγα Μπαρμάζη είναι ζωγράφος και εικονογράφος παιδικών βιβλίων. 

Σπούδασε στη Σχολή Εικαστικών και Διακοσμητικών Εφαρμογών Κατερίνας 

Ρώτα και στη Σχολή Εικαστικού Κοσμήματος Vortex. Είναι πτυχιούχος 

Πολιτικών Επιστημών της Νομικής Σχολής του ΕΚΠΑ και τελειόφοιτη του 

Κοινού Μεταπτυχιακού Προγράμματος Δημιουργικής Γραφής. Παράλληλα με 

την καλλιτεχνική της δραστηριότητα έχει εργαστεί για πολλά χρόνια ως 

επιμελήτρια, διορθώτρια και μεταφράστρια εκδοτικών κειμένων.

Από το 1997 έχει παρουσιάσει τη δουλειά της σε πέντε ατομικές εκθέσεις, 

μεταξύ των οποίων Στην Εποχή της Περσεφόνης, Alma Mater, Αθήνα (2025), 

Ελληνικό καλοκαίρι, Kunstaustellung, Στουτγκάρδη, Γερμανία (2018), Inner

Vision, Agora Gallery, Νέα Υόρκη (2000), καθώς και σημαντικές παρουσιάσεις 

στην Ελλάδα (Δημοτική Πινακοθήκη Μυκόνου και Ξενοδοχείο Μεγάλη 

Βρετάνια, Αθήνα, 1999).

Έχει συμμετάσχει σε πολλές ομαδικές εκθέσεις στην Ελλάδα και στο 

εξωτερικό, ενώ έργα της έχουν βραβευτεί σε διεθνείς διαγωνισμούς και 

διοργανώσεις. Διδάσκει ζωγραφική από το 2007 και το 2012 ίδρυσε την 

Αποθήκη Τεχνών ΑΜΚΕ, προσφέροντας εργαστήρια για παιδιά και ενήλικες. 

Από το 2017 διδάσκει στο Καλογεροπούλειο Ίδρυμα Τεχνών και Πολιτισμού 

στην Κόρινθο. Από τον Δεκέμβριο του 2023 συμπράττει με τη συλλογικότητα 

εικαστικών καλλιτεχνών ARC – Art Revisited Collective.

Έχει σχεδιάσει σκηνικά για παραστάσεις θεάτρου και χορού, έχει 

δημιουργήσει σειρές εικαστικών κοσμημάτων που εκτέθηκαν στην Ελλάδα και 

τις ΗΠΑ και έχει εικονογραφήσει έξι παιδικά βιβλία. Τα έργα της ανήκουν σε 

ιδιωτικές συλλογές. Ζει και εργάζεται στην Κόρινθο.

Σημείωμα



Όλγα Μπαρμάζη

Silent Water I & II, Installation, indian ink on fabric, wooden support and 
paper rope, 2026, H130 × W230 cm

Σύντομο Βιογραφικό
Η Όλγα Μπαρμάζη διαρθρώνει στο Αμίλητο νερό Ι & ΙΙ (2026) μια κατασκευή 

με το ύφασμα να παρέχει ένα πλαίσιο συλλογικής ανάμνησης. Η ινδική 

μελάνη διαχέεται και οργανώνει μια σειρά από ανεπαίσθητες εντάσεις, προϊόν 

συνεχούς χειρονομίας. Το ύφασμα, φθαρμένο και ανομοιόμορφο, φέρει ίχνη 

προηγούμενων χρήσεων και παραπέμπει σε αντικείμενο που παραμένει 

συνδεδεμένο με πρακτικές του παρελθόντος. Το ξύλινο υποστήριγμα από 

κλαδί ελιάς και καλάμι μεταφέρει το έργο σε μια περιοχή καλλιέργειας και 

παρατήρησης της γης, ενώ η αναφορά στη ραβδοσκοπία υποδηλώνει την 

αναζήτηση κρυμμένων υδάτινων διαδρομών. Το φυτικό σχοινί σταθεροποιεί 

τη διάταξη και επιτρέπει στο υλικό να εκδηλώσει τη δική του φόρτιση. Τα 

λάβαρα της Μπαρμάζη οργανώνουν έναν χώρο ήσυχης συμμετοχής, στον 

οποίο η συνείδηση συναντά μια ιερή άσκηση που κρατά τη μνήμη 

διαφορετικών κοινοτήτων.

Η Όλγα Μπαρμάζη είναι ζωγράφος και εικονογράφος παιδικών βιβλίων. 

Σπούδασε στη Σχολή Εικαστικών και Διακοσμητικών Εφαρμογών Κατερίνας 

Ρώτα και στη Σχολή Εικαστικού Κοσμήματος Vortex. Είναι πτυχιούχος 

Πολιτικών Επιστημών της Νομικής Σχολής του ΕΚΠΑ και τελειόφοιτη του 

Κοινού Μεταπτυχιακού Προγράμματος Δημιουργικής Γραφής. Παράλληλα με 

την καλλιτεχνική της δραστηριότητα έχει εργαστεί για πολλά χρόνια ως 

επιμελήτρια, διορθώτρια και μεταφράστρια εκδοτικών κειμένων.

Από το 1997 έχει παρουσιάσει τη δουλειά της σε πέντε ατομικές εκθέσεις, 

μεταξύ των οποίων Στην Εποχή της Περσεφόνης, Alma Mater, Αθήνα (2025), 

Ελληνικό καλοκαίρι, Kunstaustellung, Στουτγκάρδη, Γερμανία (2018), Inner

Vision, Agora Gallery, Νέα Υόρκη (2000), καθώς και σημαντικές παρουσιάσεις 

στην Ελλάδα (Δημοτική Πινακοθήκη Μυκόνου και Ξενοδοχείο Μεγάλη 

Βρετάνια, Αθήνα, 1999).

Έχει συμμετάσχει σε πολλές ομαδικές εκθέσεις στην Ελλάδα και στο 

εξωτερικό, ενώ έργα της έχουν βραβευτεί σε διεθνείς διαγωνισμούς και 

διοργανώσεις. Διδάσκει ζωγραφική από το 2007 και το 2012 ίδρυσε την 

Αποθήκη Τεχνών ΑΜΚΕ, προσφέροντας εργαστήρια για παιδιά και ενήλικες. 

Από το 2017 διδάσκει στο Καλογεροπούλειο Ίδρυμα Τεχνών και Πολιτισμού 

στην Κόρινθο. Από τον Δεκέμβριο του 2023 συμπράττει με τη συλλογικότητα 

εικαστικών καλλιτεχνών ARC – Art Revisited Collective.

Έχει σχεδιάσει σκηνικά για παραστάσεις θεάτρου και χορού, έχει 

δημιουργήσει σειρές εικαστικών κοσμημάτων που εκτέθηκαν στην Ελλάδα και 

τις ΗΠΑ και έχει εικονογραφήσει έξι παιδικά βιβλία. Τα έργα της ανήκουν σε 

ιδιωτικές συλλογές. Ζει και εργάζεται στην Κόρινθο.

Σημείωμα



Σοφία Σκούρτη

Vessels of fragility: water, Installation, newspaper and magazine paper, 
2026, H51 × W100 × D65 cm

Σύντομο Βιογραφικό
Η Σοφία Σκούρτη, στο έργο  Δοχεία ευθραυστότητας: το νερό (2026), 

επεξεργάζεται τη μορφή του δοχείου ως ίχνος μιας πράξης που συνδέεται 

βαθιά με τη συλλογή και τη μεταφορά του πολύτιμου υδάτινου πόρου. Το 

χαρτί, υλικό με περιορισμένη αντοχή, μεταφέρει τη φθαρτότητα τόσο της 

κατασκευής όσο και της ανθρώπινης σχέσης με το νερό. Συσσωρεύει 

αποκόμματα και λέξεις, δημιουργώντας ένα σώμα που διατηρεί μνήμες 

χρήσης και τεκμηρίωσης. Η Σκούρτη αναζητά τη δυναμική που φορτίζει το 

κάθε σκεύος με περιεχόμενο και εμπειρία ενώ ζητά από τον θεατή να 

αναλογιστεί τον τρόπο με τον οποίο η κοινωνία διαχειρίζεται την παρουσία 

του νερού. Το έργο αναδεικνύει την εύθραυστη σχέση με έναν φυσικό πόρο 

απαιτώντας συνεχή επίγνωση και υπευθυνότητα.

Η Σοφία Σκούρτη γεννήθηκε στην Κόρινθο και ζει και εργάζεται στην Αθήνα. 

Είναι απόφοιτος της Ανώτατης Σχολής Καλών Τεχνών της Αθήνας (πενταετής 

φοίτηση), όπου σπούδασε ζωγραφική υπό την καθοδήγηση του Δημήτρη 

Μυταρά και της Ρένας Παπασπύρου. Οι σπουδές της συνέβαλαν καθοριστικά 

στη συγκρότηση της εικαστικής της γλώσσας και στην ανάπτυξη μιας 

ζωγραφικής πρακτικής που προσεγγίζει το έργο τέχνης ως πεδίο έρευνας, 

προσωπικής έκφρασης και θεωρητικού στοχασμού.

Παράλληλα με την καλλιτεχνική της δραστηριότητα, εργάστηκε επί σειρά ετών 

στη δημόσια εκπαίδευση ως εκπαιδευτικός Εικαστικών Τεχνών. Η 

παιδαγωγική της εμπειρία και η συστηματική ενασχόληση με τη μαθησιακή 

διαδικασία επηρέασαν το έργο της, ενισχύοντας τη διασύνδεση της εικαστικής 

πρακτικής με ζητήματα ανθρώπινης εμπειρίας, ψυχικών διεργασιών και 

συλλογικής μνήμης.

Έχει συμμετάσχει σε πολυάριθμες ομαδικές εκθέσεις ζωγραφικής σε 

θεσμικούς και πολιτιστικούς χώρους στην Ελλάδα, όπως η Εθνική 

Πινακοθήκη, το Πολιτιστικό Κέντρο του Πανεπιστημίου Αθηνών και το 

Πολιτιστικό Κέντρο Νομού Κορινθίας. Έργα της περιλαμβάνονται σε ιδιωτικές 

και δημόσιες συλλογές στην Ελλάδα και στο εξωτερικό.

Είναι μέλος του Καλλιτεχνικού Επιμελητηρίου Ελλάδας. Παράλληλα, έχει 

ολοκληρώσει επιμορφωτικά προγράμματα στην οργάνωση και διοίκηση της 

εκπαίδευσης και στην ανάπτυξη προγραμμάτων αγωγής υγείας στο Εθνικό 

και Καποδιστριακό Πανεπιστήμιο Αθηνών, ενώ έχει παρακολουθήσει 

συνέδρια ψυχολογίας και παιδοψυχιατρικής. Η συστηματική ενασχόλησή της 

με τη θεωρία και την τεχνική της αγιογραφίας συμπληρώνει το θεωρητικό και 

εικαστικό της υπόβαθρο.

Σημείωμα



Ελευθερία Γεραρή

Ramfako…watch your back!, mixed materials: realized on old book [Legend 
10001-15000, State Legal Council, ed.1946], watercolors, 2010, 

H35 x W30 x D30 cm

Σύντομο Βιογραφικό
Η Ελευθερία Γεραρή προσεγγίζει το νερό ως δύναμη που επηρεάζει άμεσα την 

πορεία των υλικών και την ανάπτυξη της εικόνας. Το αξιοποιεί ως μέθοδο, 

επιτρέποντας στην ιδιότητά του να καθορίσει την ένταση, το ρυθμό και τη 

συνολική οργάνωση των έργων. Στις Ιεροπραξίες για βροχή (2026), ιερά 

κείμενα σε πολλαπλές γλώσσες αιωρούνται σε κατακόρυφη διάταξη. Το 

ημιδιάφανο χαρτί συγκρατεί το φως και δημιουργεί μια ατμόσφαιρα αναμονής 

που εκτείνεται σε όλη την εγκατάσταση. Στο Ραμφάκο… πρόσεχε τα νώτα 

σου! (2010), το παλαιό βιβλίο μετατρέπεται σε τρισδιάστατη δομή, ενώ η 

νερομπογιά απλώνεται πάνω στο χαρτί και δημιουργεί μικρές διαβαθμίσεις 

που επηρεάζουν τον όγκο και την υφή. Οι πτυχώσεις, οι χαράξεις και τα ίχνη 

του χρόνου διατηρούνται ενεργά μέσα στη σύνθεση. Η Γεραρή δημιουργεί 

έναν τόπο μέσα στον οποίο η ύλη και η γραφή συνυπάρχουν σε μια σταθερή 

τελετουργική κίνηση, προσδίδοντας στα έργα εσωτερική διαύγεια.

Η Ελευθερία Γεραρή είναι αυτοδίδακτη καλλιτέχνιδα του χαρτιού. Η εικαστική 

της πορεία ξεκίνησε με την ενασχόληση με την τέχνη του μπατίκ, μέσα από 

ιαβανέζικες τεχνικές, μια περίοδος που επηρέασε καθοριστικά την ευαισθησία 

και τη μετέπειτα καλλιτεχνική της γλώσσα. Το χαρτί αποτελεί τον βασικό 

άξονα της πρακτικής της, το οποίο προσεγγίζει ως υλικό και ως φορέα 

νοήματος, διερευνώντας τις εκφραστικές του δυνατότητες μέσα από τεχνικές 

όπως το οριγκάμι, το book folding, το collage και το εικαστικό κόσμημα.

Έχει πραγματοποιήσει ατομικές εκθέσεις στην Ελλάδα, μεταξύ των οποίων 

Pelias – Life in Balance, Καρδιανή, Τήνος (2019, 2018), Πολιτιστικό Κέντρο 

Πανορμος, Πύργος, Τήνος (2017) και Athos Gallery, Μύκονος (2013).

Έχει συμμετάσχει σε πολλές ομαδικές εκθέσεις στην Ελλάδα και στο 

εξωτερικό. Ενδεικτικά αναφέρονται οι συμμετοχές της στις εκθέσεις Invisible

Hopes, Alma Mater, Αθήνα (2025), Thalia Artspace, Άλιμος (2023), Clio

Galerie d’ Art – E-shop Gallery, Γαλλία (2023), Richmond Art Gallery, Καναδάς 

(2023), PAPER, Ευρωπαϊκό Κέντρο Αρχιτεκτονικής και Σχεδιασμού, Αθήνα 

(2023), Myro Gallery, Θεσσαλονίκη (2022) και Athens School of Fine Arts –

Contemporary Artists’ Books II (2018).

Παράλληλα οργανώνει εργαστήρια χαρτιού με στόχο τη δημιουργική 

ενθάρρυνση και την ανάπτυξη της προσωπικής έκφρασης. Η μακρόχρονη 

ενασχόλησή της με πανάρχαιες πρακτικές της κινεζικής μεταφυσικής, όπως το 

BaZi και το Yi Jing, λειτουργεί ως εργαλείο ενδοσκόπησης και καλλιτεχνικής 

απεικόνισης, μέσα από τη δημιουργία ιδιαίτερων πορτραίτων και 

προσωπικών αναγνώσεων βάσει του χάρτη γέννησης.

.

.

Σημείωμα



Ελευθερία Γεραρή

Rituals Acts for Rain, Mixed materials: ink, decoupage paper, 
2026, H250 × W70 cm

Σύντομο Βιογραφικό
Η Ελευθερία Γεραρή προσεγγίζει το νερό ως δύναμη που επηρεάζει άμεσα την 

πορεία των υλικών και την ανάπτυξη της εικόνας. Το αξιοποιεί ως μέθοδο, 

επιτρέποντας στην ιδιότητά του να καθορίσει την ένταση, το ρυθμό και τη 

συνολική οργάνωση των έργων. Στις Ιεροπραξίες για βροχή (2026), ιερά 

κείμενα σε πολλαπλές γλώσσες αιωρούνται σε κατακόρυφη διάταξη. Το 

ημιδιάφανο χαρτί συγκρατεί το φως και δημιουργεί μια ατμόσφαιρα αναμονής 

που εκτείνεται σε όλη την εγκατάσταση. Στο Ραμφάκο… πρόσεχε τα νώτα 

σου! (2010), το παλαιό βιβλίο μετατρέπεται σε τρισδιάστατη δομή, ενώ η 

νερομπογιά απλώνεται πάνω στο χαρτί και δημιουργεί μικρές διαβαθμίσεις 

που επηρεάζουν τον όγκο και την υφή. Οι πτυχώσεις, οι χαράξεις και τα ίχνη 

του χρόνου διατηρούνται ενεργά μέσα στη σύνθεση. Η Γεραρή δημιουργεί 

έναν τόπο μέσα στον οποίο η ύλη και η γραφή συνυπάρχουν σε μια σταθερή 

τελετουργική κίνηση, προσδίδοντας στα έργα εσωτερική διαύγεια.

Η Ελευθερία Γεραρή είναι αυτοδίδακτη καλλιτέχνιδα του χαρτιού. Η εικαστική 

της πορεία ξεκίνησε με την ενασχόληση με την τέχνη του μπατίκ, μέσα από 

ιαβανέζικες τεχνικές, μια περίοδος που επηρέασε καθοριστικά την ευαισθησία 

και τη μετέπειτα καλλιτεχνική της γλώσσα. Το χαρτί αποτελεί τον βασικό 

άξονα της πρακτικής της, το οποίο προσεγγίζει ως υλικό και ως φορέα 

νοήματος, διερευνώντας τις εκφραστικές του δυνατότητες μέσα από τεχνικές 

όπως το οριγκάμι, το book folding, το collage και το εικαστικό κόσμημα.

Έχει πραγματοποιήσει ατομικές εκθέσεις στην Ελλάδα, μεταξύ των οποίων 

Pelias – Life in Balance, Καρδιανή, Τήνος (2019, 2018), Πολιτιστικό Κέντρο 

Πανορμος, Πύργος, Τήνος (2017) και Athos Gallery, Μύκονος (2013).

Έχει συμμετάσχει σε πολλές ομαδικές εκθέσεις στην Ελλάδα και στο 

εξωτερικό. Ενδεικτικά αναφέρονται οι συμμετοχές της στις εκθέσεις Invisible

Hopes, Alma Mater, Αθήνα (2025), Thalia Artspace, Άλιμος (2023), Clio

Galerie d’ Art – E-shop Gallery, Γαλλία (2023), Richmond Art Gallery, Καναδάς 

(2023), PAPER, Ευρωπαϊκό Κέντρο Αρχιτεκτονικής και Σχεδιασμού, Αθήνα 

(2023), Myro Gallery, Θεσσαλονίκη (2022) και Athens School of Fine Arts –

Contemporary Artists’ Books II (2018).

Παράλληλα οργανώνει εργαστήρια χαρτιού με στόχο τη δημιουργική 

ενθάρρυνση και την ανάπτυξη της προσωπικής έκφρασης. Η μακρόχρονη 

ενασχόλησή της με πανάρχαιες πρακτικές της κινεζικής μεταφυσικής, όπως το 

BaZi και το Yi Jing, λειτουργεί ως εργαλείο ενδοσκόπησης και καλλιτεχνικής 

απεικόνισης, μέσα από τη δημιουργία ιδιαίτερων πορτραίτων και 

προσωπικών αναγνώσεων βάσει του χάρτη γέννησης.
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