
Κ Ρ Α Τ Ι Κ Ο  Θ Ε Α Τ Ρ Ο  Β Ο Ρ Ε Ι Ο Υ  Ε Λ Λ Α Δ Ο Σ
Θ Ε ΑΤ Ρ Ι Κ Η  Π Ε Ρ Ι Ο Δ Ο Σ  2 0 0 7 - 2 0 0 8

Πρώτες παραστάσεις:
Τετάρτη 9 Ιουλίου 2008, Θέατρο Δάσους, Θεσσαλονίκη

Παρασκευή 1 & Σάββατο 2 Αυγούστου 2008, Αρχαίο Θέατρο Επιδαύρου



Μετάφραση: Γιώργος Χειµωνάς
Σκηνοθεσία: Σλόµπονταν Ούνκοβσκι
Δραµατουργική επεξεργασία: Γκάγκα Ρόσιτς 
Σκηνικά: Μέτα Χότσεβαρ 
Κοστούµια: Αντζελίνα Άτλαγκιτς
Χορογραφία:  Δηµήτρης Σωτηρίου
Σύνθεση-Μουσική διδασκαλία: Νίκος Βουδούρης
Φωτισµοί: Αντώνης Παναγιωτόπουλος
Σχεδιασµός ηχοτοπίων: Χρήστος Γούσιος 
Βοηθός σκηνοθέτη: Τατιάνα Μύρκου
Βοηθός σκηνογράφου: Ανδρέας Παρασκευόπουλος
Βοηθός ενδυµατολόγου: Μαρία Kαραδελόγλου
Οργάνωση παραγωγής: Ηλίας Κοτόπουλος

Διανοµή (µε σειρά εµφάνισης):

Ηλέκτρα: Λυδία Φωτοπούλου
Τυνδάρεως: Γιάννης Κρανάς
Ορέστης: Λάζαρος Γεωργακόπουλος
Ελένη: Ναταλία Δραγούµη
Ερµιόνη: Εύη Σαρµή
Μενέλαος: Κίµων Ρηγόπουλος
Πυλάδης: Αλέκος Συσσοβίτης
Άγγελος: Φαίδων Καστρής
Φρύγας: Αγγελική Παπαθεµελή
Απόλλωνας: Βασίλης Μπισµπίκης

Χορός: Κωνσταντίνος Δαµάκης, Θύµιος Κούκιος, Κίµων Κουρής, Γιώργος Κωσταντινίδης, Νίκος Μήτσας, 
Κωνσταντίνος Μυλώνης,  Λεωνίδας Παπαδόπουλος, Μιχάλης Σιώνας, Μανώλης Τσίπος, Αργυρώ Ανανιάδου, 
Εύη Αστρίδου, Ρένα Βαµβακοπούλου, Μαρία Γεωργιάδου, Αναστασία Γκολέµα, Ανθή Ευστρατιάδου, 
Χρύσα Ζαφειριάδου, Σοφία Καραγιάννη, Πολυξένη Σπυροπούλου.

Συλλογή και επεξεργασία ήχων: Χρήστος Γούσιος, Γιώργος Κουλίδης, Δάφνη Ψαρρά.
Μουσικά δείγµατα: The Prefabricated Quartet.

ΕΥΡΙΠΙΔΗ



3



4

Λυδία Φωτοπούλου, Λάζαρος Γεωργακόπουλος

Λάζαρος Γεωργακόπουλος, Λυδία Φωτοπούλου



Λάζαρος Γεωργακόπουλος Αλέκος Συσσοβίτης



Λυδία Φωτοπούλου, Ναταλία Δραγούµη Ναταλία Δραγούµη, Βασίλης Μπισµπίκης



Γιάννης Κρανάς, Κίµων Ρηγόπουλος

Λάζαρος Γεωργακόπουλος, Γιάννης Κρανάς



 Λυδία Φωτοπούλου Εύη Σαρµή
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Χορός

Χορός, Φαίδων Καστρής



Αγγελική Παπαθεµελή Φαίδων Καστρής



Λάζαρος Γεωργακόπουλος, Αλέκος Συσσοβίτης



Λυδία Φωτοπούλου, Λάζαρος Γεωργακόπουλος

Λυδία Φωτοπούλου, Χορός



Αγγελική Παπαθεµελή, Λάζαρος Γεωργακόπουλος, Χορός

Εύη Σαρµή, Λυδία Φωτοπούλου



Ναταλία Δραγούµη

Κίµων Ρηγόπουλος



Βασίλης Μπισµπίκης Φαίδων Καστρής



τον τρόµο που όλοι έχουµε µέσα µας. και όλοι, από την αρχή –
τον έχουµε όλοι µας, δεχθεί: – καµωµένος 
κι αυτός από ψυχή, για καµιά ψυχή

– δεν είναι ξένος.

– δέξου κι εσύ,
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-οι Έλληνες αγαπούν τις φήµες
Και όχι την αλήθεια. Αλλάζεις λοιπόν τη φήµη σου, Ορέστη-
Από φήµη ενός γιου που έσφαξε τη µάνα του –σε φήµη
-του ήρωα, που τιµώρησε την Ελένη. την γυναίκα
Που αιµατοκύλησε την Ελλάδα

– Τότε.
που του σκότωσα εκείνο το Αγόρι

– εµένα



Τι δούλος κι άρχοντας  µου λες. Που είµαι 

– άνθρωπος, αυτό δεν φτάνει  για να ζήσω; – έτσι. µονάχα,
Για το φως. Να βλέπω κάθε µέρα να χαράζει. να λέω –

Χάραξε λοιπόν και σήµερα. υπάρχει ακόµα

– στον κόσµο  φως. – Δεν είναι λίγο. – Δεν είναι λίγο. 

να πλαταγίζουν
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Γκάγκα Ρόσιτς

Αργοπορηµένοι Θεοί και βιαστικοί Πολίτες

Ο θεµελιώδης παράγοντας ενός µεγάλου καλλιτεχνικού 
(εποµένως και θεατρικού) έργου που συνδέει τη 
στιγµή της σύλληψής του µε τη σύγχρονη εποχή, είναι 
αυτός που του εξασφαλίζει µια θέση στην παγκόσµια 
πολιτιστική κληρονοµιά. Εποµένως, µεγάλα καλλιτεχνικά 
και λογοτεχνικά έργα ανήκουν στο θησαυρό εκείνο 
που ξεπερνάει τα σύνορα της πηγής τους, ένα θησαυρό 
όπου ολόκληρη η ανθρωπότητα αποθηκεύει πολιτισµικά 
τιµαλφή.

Και βέβαια ανάµεσα σε αυτά τα τιµαλφή βρίσκεται το 
αρχαιοελληνικό δράµα που εξακολουθεί να στιγµατίζει 
τον πολιτισµό στο αδιάκοπο πέρασµα του χρόνου. Η 
ανθρώπινη Ιστορία επαναλαµβάνει το µύθο στον ίδιο 
βαθµό που ο µύθος αντανακλά τη ζωή. Αυτό µάλλον 
αποδεικνύει ότι το ανθρώπινο γένος επιβιώνει από θαύµα, 
παρά την αυτοκαταστροφική του τάση να µη διδάσκεται 
ούτε από την Ιστορία ούτε από το µύθο. 

Τα ανθρώπινα ελαττώµατα και οι ατέλειες περιορίζουν 
τη µεταφυσική διάσταση του ατόµου που, ανέκαθεν, 
ένιωθε την ανάγκη του αυτοπεριορισµού και της 
παράδοσης σε µια ανώτερη ουσία. Στο λυκόφως των 
θεών, ο άνθρωπος αναπαύεται στην αγκαλιά της Δύναµης 
και της Εξουσίας, των πιο ισχυρών θεοτήτων της δικής 
µας εποχής. Αναπαύεται ενώ αιµορραγεί. 

Ο Ορέστης του Ευριπίδη, λοιπόν. Ένα από τα 
θεατρικά έργα του «σύγχρονου» και «συνοµιλητή» µας, 
του προπάτορα αυτής της παράστασης, ο οποίος µας 
καθοδηγεί, µας στηρίζει, µας γνέφει, µας ταλαιπωρεί και 

µας αποτρέπει, µας συγχωρεί και µας καταδικάζει. Και 
µας µιλάει όπως µιλούσε τόσα χρόνια, τόσες εποχές και 
τόσους αιώνες. Και άλλους τόσους θα µιλάει. Πιο ισχυρός 
από εµάς, σε αυτήν την άνιση µάχη µε τα νοήµατα, που 
µας ξεπερνούν κατά πολύ, επειδή, αυτός ανήκει στην 
παγκόσµια κληρονοµιά, παντοτινά επίκαιρος, παντοτινά 
παρόν, ενώ εµείς, τρωτοί και εφήµεροι...

Ο Ορέστης του µύθου στον οποίο καθρεφτιζόµαστε, 
φοβούµενοι να αντιµετωπίσουµε το είδωλό µας. Θύτης και 
θύµα ταυτοχρόνως, εισχωρεί από το κάδρο του Ευριπίδη 
στην ωµή πραγµατικότητά µας. Μόνο έτσι µπορεί 
να επιβιώσει γεφυρώνοντας το χάσµα των εποχών. 
Διαφορετικά, οι ήρωες µένουν αιχµάλωτοι της µαθητικής 
και λογοτεχνικής τους υπόστασης, δίχως σάρκα και οστά, 
όµηροι της εποχής τους και των στείρων θεατρικών 
αναλύσεων. 

Είναι στη µοίρα των ανθρώπων να συµφιλιώνονται µε 
τη σκοτεινή και φωτεινή πλευρά της ύπαρξης και του 
χαρακτήρα τους. Αν ο Ορέστης δεν αγαπούσε τόσο πολύ 
το θύµα του, η απολογία του ενώπιον του τεράστιου όχλου 
µπορεί να είχε αίσιο τέλος. Τόσο παράδοξο! Επειδή έπηξε 
θρόµβος και για κείνον, την ώρα της σφαγής, δεν κατάφερε 
να βρει τη δύναµη για µια σωτήρια νηφαλιότητα. Ο ήρωας 
του Ευριπίδη ακροβατεί πάνω σε ένα τεντωµένο σχοινί 
ανάµεσα στην επιλογή του και την ξένη βούληση που του 
επιβάλλεται. Ο Άµλετ της αρχαιότητας, υπό την επιρροή 
της ανώτερης θεϊκής δύναµης και στηριζόµενος ή µάλλον 
ωθούµενος από τα πιο αγαπητά και οικεία του πρόσωπα 

Όλα τα αντέχει ο άνθρωπος. Θεοί
.
 µη µας λυπάστε!

Στείλτε µας περισσότερο κακό. Πιο αβάσταχτον, δώστε µας 
πόνο! Ρηµάξτε µας 

µε πιο µεγάλες συµφορές. Αντέχουµε

ακόµα. Ζούµε!
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(Ηλέκτρα και Πυλάδης), πράττει το αδιανόητο: σκοτώνει 
την ίδια του τη µητέρα. Από τότε, ένας άλλος θεός, ο θεός 
της συνείδησης, ο µοναδικός αληθινός κριτής των πράξεων 
οποιουδήποτε ανθρώπου, τον έχει υπό την εξουσία του. 
Μέχρι να µατώσει και να τον µοιρολογήσουν στο θάνατο 
πλαγιασµένο... όρθιοι οι νεκροί του. 

Από τη στιγµή που εκτελεί την ανείπωτη πράξη, 
ο Ορέστης πάλλεται ολόκληρος, πάλλεται και σείεται, 
σείεται και τραντάζεται όπως πάλλονται, σείονται και 
τραντάζονται τα πάντα γύρω του. Τον ποτίζει ο οίστρος 
της τρέλας, οπότε προσεύχεται απεγνωσµένα για την 
επιείκεια της τιµωρίας που θα αλλάξει το µίσος των θεών σε 
έλεος των ανθρώπων. Θάνατος!

Η εκτέλεση της θεϊκής εντολής δεν αποδείχτηκε 
σωτήρια αλλά παρέσυρε στην άβυσσο τους πάντες. Και 
περισσότερο από όλους τον Ορέστη και την Ηλέκτρα. 
Και οι θεοί; Οι εντολοδότες; Οι θεοί έχουν ένα κακό φυσικό: 
αργούν. Ακόµα και ο θεός της συνείδησης, ο οποίος δε 
σταµατάει το χέρι του φονιά. 

Οι θεοί του Ευριπίδη άργησαν. Θρόνος, σκήπτρα για 
τον Ορέστη, γάµος για την Ηλέκτρα, ακόµα και απέραντοι 
γαλαξίες για την Ωραία Ελένη, όλα αργά. Τα µατωµένα 
ίχνη είναι ανεξίτηλα για όσους τα βλέπουν. Οι θεοί ήρθαν 
κατόπιν εορτής. Όπως έγινε και στη Βοσνία. Και στη 
Ραµάλα. Οι Θεοί άργησαν στο Αφγανιστάν. Στο Κόσοβο 
επίσης... Από τον προπάτορα, τον Πέλοπα, µέχρι τον 
Ορέστη και την Ηλέκτρα, στάζει αδιάκοπα το αίµα των 
Ατρειδών. Στάζει και το δικό µας σαν να µας περισσεύει. 
Ποιος θεός µας τιµώρησε ώστε να µην µπορούµε να 
µάθουµε ούτε από το Μύθο ούτε από την Ιστορία; 

Όσο αργά κι αν εµφανίζονται, όταν µιλούν οι Θεοί, 
οι άνθρωποι σωπαίνουν. Οι θεοί του Ευριπίδη, όπως και 
οι δικοί µας θεοί της εξουσίας. Ο Ορέστης ξέρει πως 
οι αδιάφοροι και ανίσχυροι Αργείοι δεν µπορούν να 
σκοτώσουν τους θεούς, αλλά µπορούν τον ίδιο. Η Ηλέκτρα 

γνωρίζει πως οι θεοί ήταν εκείνοι που τους νίκησαν. 
Πρέπει οι άνθρωποι να σωπαίνουν; Ακόµα κι αν δεν 

µπορούν να σκοτώσουν τους Θεούς; Αν ναι, τότε:

Δικαιοσύνης σέβας στο έλεός σας!
– Βοηθείστε

.
 µας

τιµωρείστε µας. 
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Παναγιώτης Παπαναστασάτος 

Η τραγωδία Ορέστης του Ευριπίδη διδάχθηκε το 408 
π.Χ., ένα χρόνο µετά την πρώτη παράσταση του Φιλοκτήτη 
του Σοφοκλή, οι οµοιότητες µε τον οποίο είναι εµφανείς1, 
ένα χρόνο πριν την οριστική αναχώρηση του ποιητή για 
την αυλή του βασιλιά Αρχέλαου της Μακεδονίας και 
δύο χρόνια πριν το θάνατο τόσο του Ευριπίδη όσο και 
του Σοφοκλή το 406 π.Χ.. Ο Ορέστης ήταν η µία από 
τις τρεις τραγωδίες και το ένα σατυρικό δράµα που 
παρουσιάστηκαν στα Μεγάλα Διονύσια µπροστά σε ένα 
απαιτητικό κοινό που κυµαινόταν από 14.000 έως 17.000 
θεατές και περιελάµβανε από τον Σωκράτη2 έως τους 
χτίστες του Ερεχθείου (δες Willink C.W., 1986, Oxford, 
σελ. xxiv-xxv). Τα ονόµατα και οι υποθέσεις των άλλων 
δύο τραγωδιών και το εάν απονεµήθηκε στον Ευριπίδη το 
πρώτο βραβείο παραµένουν αβέβαια. Είναι πολύ πιθανό 
το σατυρικό δράµα που συνόδευε την τριλογία να ήταν ο 
Κύκλωπας3.

Ο Ορέστης αποτελεί εντυπωσιακό σκηνικό δείγµα της 
αρχαίας Ελληνικής δραµατικής ποίησης και είναι η τραγωδία 
µε τις περισσότερες καινοτοµίες παράστασης. Εκτός από 
την πιθανή χρήση εκκυκλήµατος στον πρόλογο πάνω στο 
οποίο κείτονταν ο µισοπεθαµένος Ορέστης (δες στ. 83 
και 201) ο Ευριπίδης χρησιµοποίησε στον Ορέστη µια σειρά 
από καινοφανείς θεατρικές τεχνικές. Τόσο η είσοδος της 
Ελένης πίσω από την πλάτη της Ηλέκτρας στο στίχο 72κε 
όσο και η πλούσια σκηνική αναπαράσταση θρηνητικών 
τελετουργιών στους στίχους 960-34 από το χορό δε 
µαρτυρούνται σε άλλη σωζόµενη τραγωδία. Οι θεατές του 
Ορέστη είδαν επίσης χορογραφηµένη διαίρεση του χορού 
σε δύο ηµιχόρια κατά τη διάρκεια ενός στασίµου (στ. 
1257κε), έναν αγγελιοφόρο να διηγείται την ιστορία του 
χορεύοντας και τραγουδώντας σε άστροφα µέτρα µε τη 
συνοδεία αυλού (στ. 1369κε), και κυρίως είδαν για πρώτη 

φορά µια τελική σκηνή σε τέσσερα επίπεδα: το χορό στην 
ορχήστρα, το Μενέλαο µε τους συνοδούς του στη σκηνή, 
τον Ορέστη, τον Πυλάδη και την Ερµιόνη στη στέγη της 
σκηνής και τον Απόλλωνα στη µηχανή.

Αν και ελάχιστοι ηθοποιοί, σκηνοθέτες και φιλόλογοι 
θα απένεµαν σήµερα στον Ορέστη τον τίτλο της καλύτερης 
τραγωδίας, µετά το θάνατο του Ευριπίδη ήταν σίγουρα 
το δηµοφιλέστερο έργο του 5ου αιώνα π.Χ.. Τµήµατά 
του παρωδούνται από την Παλαιά, τη Μέση και τη Νέα 
Κωµωδία και χρησιµοποιούνται από συγγραφείς όλων 
των περιόδων. Αποσπάσµατα και µια επιγραφή (IG II2 
2320)5 µαρτυρούν µία παράσταση του Ορέστη το 340 
π.Χ. και µία τον επόµενο αιώνα. Ένας Αλεξανδρινός 
λόγιος, αναλύοντας τα σχόλια του έργου, πολλές φορές 
αναφέρεται στο τι κάνουν «οι σηµερινοί ηθοποιοί». 
Επίσης, ο Διονύσιος ο Αλικαρνασσέας, σχολιάζοντας 
γενικά την ασυµφωνία µελωδίας και εκφοράς του λόγου 
(απ. 63) παραθέτει τους στίχους 140-2 του Ορέστη, τους 
πρώτους λυρικά απαγγελλόµενους του έργου, δείγµα 
του ότι ήταν εξαιρετικά οικείοι τόσο στον ίδιο όσο και 
στους αναγνώστες του αρκετούς αιώνες µετά την πρώτη 
παράσταση του έργου.

Εκτός από τις βασικές θεµατικές του Ορέστη όπως η 
φιλία, ο θυµός, η εκδίκηση και η λύτρωση, και από την 
διακειµενική σχέση του τόσο µε την Αισχύλεια Ορέστεια, 
50 χρόνια πριν τον Ορέστη, όσο και µε την Σοφόκλεια 
Ηλέκτρα, εξαιρετικά σηµαντικός παράγοντας για την 
κατανόηση του έργου αποτελεί το πολιτικό και ιδεολογικό 
πλαίσιο µέσα στο οποίο διδάχτηκε για πρώτη φορά. Η 
αφήγηση του Θουκυδίδη σταµατά το 411 π.Χ. και υπάρχει 
ένα κενό στα σωζόµενα έργα του Αριστοφάνη µεταξύ 
του 411 π.Χ. (Λυσιστράτη, Θεσµοφοριάζουσες) και του 405 
π.Χ. (Βάτραχοι). Άρα ο Ορέστης, γραµµένος ακριβώς στη 

Ευριπίδη Ορέστης



21

µέση αυτού του χάσµατος, µπορεί να διαβαστεί και ως 
ιστορικό ντοκουµέντο ή καλύτερα ως αντανάκλαση 
της έντασης και των εύθραυστων ισορροπιών της 
σύγχρονης Αθήνας. Το 408 π.Χ. η Αθηναϊκή δηµοκρατία 
δεν είχε συνέλθει απολύτως από τις αναταράξεις που 
προκάλεσε το ολιγαρχικό καθεστώς, γνωστό και ως 
κίνηση των τετρακοσίων, που πραξικοπηµατικά ανέλαβε 
τη διακυβέρνηση της πόλης το 411 π.Χ, πριν καταλυθεί 
τέσσερις µήνες αργότερα. Ο Λυσίας (20.7 και 25.25κε) 
γλαφυρά περιγράφει την αναρχία που ακολούθησε τις 
διώξεις, τις δίκες και τις πράξεις εκδικητικότητας εναντίον 
όσων συµµετείχαν στην κατάλυση της δηµοκρατίας.

Αρκετά τµήµατα του Ορέστη µπορούν να διαβαστούν 
και ως ηχώ της σύγχρονης Αθηναϊκής πραγµατικότητας: 
οι παρατηρήσεις του Μενέλαου στους στ. 696-703 για 
τα πλεονεκτήµατα της ψύχραιµης αντίδρασης είναι ένα 
από αυτά. Επίσης, οι αναφορές στη διαδικασία λήψης 
αποφάσεων στην Εκκλησία του δήµου των Αργείων 
(στ. 884κε) και κυρίως οι οµιλητές που περιγράφονται 
στους στ. 902κε και 917κε πιθανότατα αντιπροσωπεύουν 
αναγνωρίσιµους από το κοινό τύπους οµιλητών της 
Αθηναϊκής Εκκλησίας.  Δεν αποτελεί σύµπτωση το ότι στον 
Ορέστη µια εξαγριωµένη Εκκλησία καταδίκασε σε θάνατο 
νεαρούς αριστοκράτες (δες M.L. West, 1987, σελ. 36κε). 
Ένα από τα κυριότερα µέσα πολιτικής συσπείρωσης στην 
Αθήνα ήταν οι λεγόµενες εταιρείες, πολιτικοί όµιλοι, τα 
νεαρά µέλη των οποίων ορκίζονταν πίστη και αφοσίωση6. 
Πλήθος γλωσσικών, θεµατικών και οπτικών στοιχείων του 
έργου επιτρέπουν το συσχετισµό των τριών συνωµοτών, 
Ορέστη, Ηλέκτρας και Πυλάδη µε µια εταιρεία. Η 
αποµόνωση του Ορέστη και της Ηλέκτρας στον πρόλογο 
της τραγωδίας (στ. 39κε και 46κε) δυναµώνει τη σχέση 
τους µε τον Πυλάδη, η οποία εκφράζεται µε πολιτική 
γλώσσα (στ. 804 κτασθ’ εταίρους, στ. 1072 τί δέ ζην σης 
εταιρείας άτερ, στ. 1079 εταιρείαν σέβων) και συµβάλλει 

στην ταύτισή τους από το κοινό µε µια εταιρεία. Επιπλέον, 
οι σκηνές βίας (στ.1342κε και 1567-1671) και ο γρήγορος 
ρυθµός εκτέλεσης του σχεδίου µε τους αλλεπάλληλους 
φόνους θα µπορούσε να λειτουργήσει σαν υπενθύµιση 
στο κοινό της σύγχρονής του πολιτικής πραγµατικότητας.

1
 
Για παράδειγµα, είναι οι µόνες δύο σωζόµενες τραγωδίες όπου η άφιξη του από 

µηχανής θεού ανατρέπει σε τέτοιο βαθµό τα αποτελέσµατα των πράξεων των 
θνητών. Δες C.W. Willink, Euripides: Orestes, 1986, σελ. xxviii κε.
2
 
Σχετικά µε το ανέκδοτο που περιγράφει τον Σωκράτη να χειροκροτεί όρθιος 

κατά τη διάρκεια του προλόγου δες Webster T.B.L., 1967, The Tragedies of Euripides, 
London, σελ. 264κε.
3
 
Για πειστική επιχειρηµατολογία δες R. Seaford, JHS 1982, σελ. 161-72.

4
 
Παρόµοιες αλλά, όχι τόσο λεπτοµερείς, αναπαραστάσεις θρηνητικών 

τελετουργιών έχουµε στις ακόλουθες τραγωδίες: Τρωάδες (στ. 278-80, 794-5), 
Ανδροµάχη (στ. 825-6 και 1211), Χοηφόροι (στ. 423-8), Ικέτιδες (στ. 76-7), Ευριπίδη 
Ηλέκτρα (στ. 147-9), Εκάβη (στ. 651-5), Άιας (στ. 631-4) και Ελένη (στ. 372-4).
5
 
Δες TrGF 26 και 41. Για περισσότερες πληροφορίες σχετικά µε τη δηµοφιλία του 

Ορέστη δες West M.L., 1987, Euripides: Orestes, Warminster, σελ. 26-8.
6
 
Η. Ε. Hall (1993, “Political and Cosmic Turbulence in Euripides’ Orestes”, στο 

Tragedy, Comedy and the Polis, εκ. από A. Sommerstein, S. Halliwell, J. Henderson & 
B. Zimmermann, Bari, 263-85, σελ. 269κε) παραθέτει όλες τις πηγές και αναλύει τα 
χαρακτηριστικά των εταιρειών.

Ο Παναγιώτης Παπαναστασάτος είναι διδάκτορας του U.C.L. και 
διδάσκει Αρχαία Ελληνική Τραγωδία στο Τµήµα Θεατρικών Σπουδών 
του Πανεπιστηµίου Πατρών.
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Philip Vellacott

Ο Ορέστης παρουσιάστηκε στη σκηνή το 408 π.Χ.. 
Μέσα στην ίδια χρονιά, ο Ευριπίδης εγκατέλειψε την 
Αθήνα και εγκαταστάθηκε στη Μακεδονία. (…) Επτά 
χρόνια νωρίτερα, είχε παρουσιάσει την Ηλέκτρα, όπου είχε 
δώσει στον Ορέστη ρόλο εξίσου σηµαντικό µε αυτόν της 
αδελφής του. Το κύριο σηµείο συνάντησης των δύο έργων 
είναι οι τύψεις και τα αισθήµατα µίσους που κατακλύζουν 
τους δολοφόνους για τον εαυτό τους µετά την ολοκλήρωση 
της πράξης τους

.
 ο Ορέστης όµως δεν είναι συνέχεια της 

Ηλέκτρας. Στην Ηλέκτρα η ψυχολογία έχει τον πρώτο 
λόγο

.
 στον Ορέστη υπάρχει άφθονη ψυχολογία, αλλά πίσω 

από το έργο ως σύνολο βρίσκεται µια πρόθεση πολιτική. 
Την προηγούµενη χρονιά, το 407 π.Χ., οι Φοίνισσες είχαν 
παρουσιάσει τα λόγια και τις πράξεις ενός εµπόλεµου 
στρατού

.
 στον Ορέστη ο πόλεµος είναι απών, αλλά η 

δράση του έργου συµβολίζει την εσωτερική αρρώστια, 
εξωτερική έκφραση της οποίας αποτελεί η αιµατηρή βία. 
Το έργο χαρακτηρίζεται συνήθως µελόδραµα

.
 αν θέλουµε 

να το ονοµάσουµε τραγωδία, θα πρέπει να αποφασίσουµε 
τι σηµαίνει ο επίλογος, ποιο πρόσωπο είναι σχεδιασµένο 
έτσι ώστε η µοίρα του να µας δηµιουργήσει το αίσθηµα 
του ελέους και ποιο ηθικό σύµπαν προκρίνει ο ποιητής 
ως βάση για τη δραµατική του λογική – µε άλλα λόγια, 
πρέπει να αποφασίσουµε αν η µητροκτονία ήταν πράξη 
ενός ευσεβούς ατόµου σύµφωνη µε µια θεϊκή εντολή ή 
ήταν έγκληµα. Ο Κίττο παρατηρεί ότι η αντίθεση ανάµεσα 
στην ένθερµη στοργή που ενώνει τα δυο αδέλφια στον 
πρόλογο και την τρέλα τής µετέπειτα εγκληµατικής 
τους συµπεριφοράς «αποκτά τραγικό χαρακτήρα όταν 
συνδυαστεί µε µια ένδειξη που υπάρχει στο έργο, ότι τα δυο 
αδέλφια είναι οι τελευταίοι, µιαροί απόγονοι ενός µιαρού 
Οίκου». Αυτή η παρατήρηση αποτελεί ορθή αφετηρία για 
την ερµηνεία ολόκληρου του έργου. Μπορούµε, όµως, να 
προχωρήσουµε περισσότερο προς αυτή την κατεύθυνση: 
αν το πλαίσιο αναφοράς του έργου είναι πολιτικό, τότε, 

καθώς ξετυλίγεται η δράση, κάποιοι τουλάχιστον από 
τους Αθηναίους θεατές θα αναγνώριζαν τον εαυτό 
τους στο πρόσωπο του απεγνωσµένου, σαστισµένου, 
καταδικασµένου άνδρα που αντίκριζαν και θα τον ταύτιζαν 
µε την πόλη τους, βουτηγµένη στην αρρώστια και την 
παραφροσύνη εξαιτίας του µακροχρόνιου πολέµου. Γι’ 
αυτούς τουλάχιστον, το έργο δεν είναι µελόδραµα

.
 γίνεται 

τραγωδία και ενώνει κοινό και ηθοποιούς σε µια καθαρτική 
εµπειρία. (…)

Όταν η Ηλέκτρα εξιστορεί, στον πρόλογο του έργου, 
τα δεινά του Οίκου του Ταντάλου και τα αλλεπάλληλα 
εγκλήµατα των µελών του, δεν χρειάζεται και πολλή 
φαντασία για να δει κανείς σε αυτή την εικόνα της 
καταστροφής την παρακµή του αθηναϊκού µεγαλείου. 
Το 408 π.Χ., και ενώ υπολείπονταν ακόµα τέσσερα 
χρόνια για την ολοκληρωτική ήττα, η κατάσταση ήταν 
ήδη απελπιστική

.
 όµως, ακόµα κι εκείνοι οι θεατές που 

περίµεναν να ακούσουν από το συγκεκριµένο ποιητή την 
αλήθεια και όχι λόγια παρηγοριάς, πολύ δύσκολα θα ήταν 
προετοιµασµένοι για τους ανησυχητικούς στίχους που 
ανοίγουν το έργο: Όλα τα αντέχει ο άνθρωπος. Θεοί

.
 µη µας 

λυπάστε! / Στείλτε µας  περισσότερο κακό. Πιο αβάσταχτον, 
δώστε µας / πόνο. Ρηµάξτε µας / µε πιο µεγάλες συµφορές. 
Αντέχουµε / ακόµα

.
 ζούµε! 

(…) Το περιεχόµενο των λόγων ξεκαθαρίζει από όσα 
ακολουθούν: ένα πορτρέτο του Τάνταλου, γιου του Δία, που 
εξισώθηκε µε τους θεούς και τώρα τιµωρείται για ύβρη στον 
αιώνιο τρόµο του να ζει / το σκοτάδι του περιµένοντας λάµψη 
Άλλου θανάτου να το σκίσει / µε φως οργής να λύσει τον Βράχο 
από ήλιο νεκρό. Και το έπος των πρόγονων συνεχίζεται: 
εγγονοί του Τάνταλου ήταν ο Ατρέας και ο Θυέστης, που 
έχθρας πυκνής έπλεξε δίχτυ η θεά, ανάµεσα στους δυο τους. 
Η κατάρα πέρασε από τον Αγαµέµνονα στον Ορέστη, ο 
οποίος σκότωσε τη µητέρα του, εκτελεστής υπάκουος της 
εντολής του Απόλλωνα. (…)

Άρρωστη πόλη
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Στο πρώτο επεισόδιο βλέπουµε την παραφροσύνη 
του Ορέστη, ενεργοποιηµένη και τροφοδοτηµένη από 
την πράξη της αντεκδίκησης, να έρχεται σε αντιπαράθεση 
µε τη λογική του, την οποία διατηρεί ακόµη χάρη στα 
αισθήµατα στοργής και τρυφερότητας που τρέφει για την 
αδελφή του. Από εδώ και στο εξής, η παραφροσύνη του 
ενδυναµώνεται από τη βαθιά ριζωµένη τρέλα και δεν αφήνει 
ανεπηρέαστους ούτε την Ηλέκτρα ούτε το χορό. Προς 
το παρόν, η Ηλέκτρα εξηγεί ότι, το προηγούµενο βράδυ, 
έφτασε ο Μενέλαος στο λιµάνι και αναµένεται στην πόλη 
από στιγµή σε στιγµή. Έχει στείλει από πριν την Ελένη, 
κρυµµένη µέσα στη νύχτα, µην την δουν την ηµέρα όσοι 
Αργείοι, στην Ασία τα παλληκάρια τους χάσαν / και µε πέτρες 
κι αυτήν την ξεκάνουν. Η Ελένη θα εµφανιστεί στη σκηνή 
αµέσως µετά. (…) Βγαίνει από την πύλη του παλατιού και 
βλέπει µπροστά της την Ηλέκτρα, που συνέπραξε στο 
φόνο της αδελφής της. Η αγωνιώδης ερώτησή της: Πώς 
µπόρεσες να το κάνεις;, είναι αναµενόµενη και ταυτόχρονα 
γεµάτη συµπόνια, στον ίδιο τόνο µε τις ερωτήσεις της για 
την ακίνητη µορφή που ξαπλώνει στο κρεβάτι.

Η παραδοσιακή ερµηνεία της σκηνής αυτής, όµως, 
επιµένει να παρουσιάζει την Ελένη –εδώ, όπως και σε όλα τα 
άλλα έργα εκτός από το οµώνυµο– ποταπό και αντιπαθές 
πρόσωπο. (…) Ο ρόλος της Ελένης στο έργο δεν είναι 
σε καµία περίπτωση περιττή προσθήκη: βρίσκεται από 
την αρχή ως το τέλος στο κέντρο της δράσης – σαν την 
Άλκηστη, η οποία, αν και απούσα από το µισό έργο, είναι 
στο κέντρο της οµώνυµης τραγωδίας. Οι τρεις δολοφόνοι 
και ο χορός χαρακτηρίζονται όχι µόνο από τις πράξεις 
τους, αλλά και από όσα λένε για την Ελένη. Η στάση του 
Μενέλαου, όπως και του Φρύγα (που δεν πρέπει σε καµία 
περίπτωση να τον θεωρήσουµε αµελητέο πρόσωπο, 
αξιοθρήνητο ή µονοδιάστατα κωµικό), προσφέρουν µια 
διαφορετική θεώρηση αυτής της απροσδιόριστης µορφής. 
Έτσι, κοινό και αναγνώστες είναι ελεύθεροι να σχηµατίσουν 

γνώµη. (…) 
Στον Ορέστη οι δύο γυναίκες, η Ηλέκτρα και η Ελένη, 

τοποθετούνται δίπλα δίπλα ώστε να µπορούµε να 
συγκρίνουµε τα εγκλήµατά τους, τις δικαιολογίες τους και 
την εντύπωση που δίνουν όταν βρίσκονται στη σκηνή: 
ποια είναι η καλή και ποια η κακιά; Η Ηλέκτρα δεν έχει 
κανένα µυστήριο. Είναι όσο το δυνατόν πιο διαφορετική 
από την ανένδοτη ηρωίδα του Αισχύλου και του Σοφοκλή 
– αν και δείχνει την ίδια αφοσίωση στον αδελφό της. 
Σε αυτό το σηµείο του έργου είναι αλλόφρων από τις 
τύψεις και τις ενοχές, ενώ, αργότερα, θα καταληφθεί από 
δολοφονική µανία. Αυτό και µόνο θα πρέπει να µας κάνει 
επιφυλακτικούς απέναντι στις κρίσεις της για την Ελένη. Αν 
ο Ευριπίδης ήθελε να µας παρουσιάσει την Ελένη αχρεία, 
θα το είχε κάνει, µε τρόπο διακριτικό αλλά σίγουρο. Την 
παρουσιάζει, αντιθέτως, συνεσταλµένη, αποτραβηγµένη 
από τον κόσµο – ένα πρόσωπο που όλοι, άντρες και 
γυναίκες, το διαβάλλουν, αλλά η παρουσία του δε δίνει 
δικαίωµα για µια τέτοια αντιµετώπιση. 

Υπάρχει, όµως, και ένας ακόµη λόγος, πιο ουσιαστικός, 
για να απορρίψει κανείς την καθιερωµένη ερµηνεία για την 
Ελένη: η θετική λειτουργία της στο έργο. Η Ελένη είναι 
«λυδία λίθος», ένα πρόσωπο µε το οποίο σχετίζονται µε 
τη σειρά τους όλοι οι χαρακτήρες, µε µόνη εξαίρεση τον 
Άγγελο. Τρία είναι τα πρόσωπα των οποίων την κρίση σε 
ζητήµατα ηθικής µάς κάνει ο Ευριπίδης να σεβόµαστε: 
ο Μενέλαος, η Ερµιόνη και ο Φρύγας

.
 και τα τρία αυτά 

πρόσωπα αγαπούν και τιµούν την Ελένη. Τα υπόλοιπα 
τέσσερα, όπως και ο χορός στη µεταγενέστερη, ανήθικη 
φάση του, τη µισούν και την κακοµεταχειρίζονται. (…) 

Ας επιστρέψουµε τώρα στην είσοδο του χορού. (…) 
Αυτές οι γυναίκες από το Άργος επιτελούν µια σηµαντική 
δραµατική λειτουργία, που εν µέρει εξαρτάται από τη 
θετική εικόνα που έχουµε δηµιουργήσει για αυτές στην 
πάροδο, την οποία εικόνα και διατηρούν µέχρι τους 
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στίχους 1153-1154, όταν δίνουν ένα σηµάδι της δυσοίωνης 
αλλαγής τους. Στην πάροδο µιλούν στην Ηλέκτρα, που 
είναι σε υπερένταση, µε µειλίχια ανεκτικότητα και δείχνουν 
ενδιαφέρον και στοργή για τον κοιµισµένο Ορέστη. Όταν 
στο δεύτερο στάσιµο θα καταδικάσουν ρητά το φόνο και 
το χρησµό, τα λόγια τους θα απηχούν απλώς τα λόγια της 
Ηλέκτρας σε αυτή τη σκηνή.

Στη συνέχεια ξυπνά ο Ορέστης, µε σώας τας φρένας. 
Η κουβέντα ανάµεσα στα δύο αδέλφια είναι ρεαλιστική 
και συγκινητική. Όταν ο Ορέστης νιώσει αρκετά δυνατός 
ώστε να σταθεί στα πόδια του, το πρώτο πράγµα που 
του λέει η Ηλέκτρα είναι ότι επέστρεψε ο Μενέλαος και 
ύστερα προσθέτει πως έφερε µαζί του και την Ελένη. 
Έχοντας δει (στ. 130-131) τι αισθήµατα τρέφει η ίδια για 
την Ελένη, µπορούµε να δούµε, επίσης, πώς το µίσος στη 
φωνή της ξυπνά µίσος και στον Ορέστη (…) και κλονίζει 
πάραυτα την επισφαλή πνευµατική υγεία του. Για µερικά 
λεπτά η σκηνή γεµίζει µε τα βίαια ουρλιαχτά του. (…)

Στο πρώτο στάσιµο ο χορός µάλλον συµπονά τον 
Ορέστη παρά τον επικρίνει. Στο δεύτερο, όµως, στάσιµο 
θα υιοθετήσει πιο αυστηρή στάση και θα καταδικάσει, µε 
τρόπο αδιάλλακτο και σε τόνο επιτακτικό, τόσο το χρησµό 
του Απόλλωνα όσο και την υπακοή του Ορέστη, θέτοντας 
έτσι το ηθικό µέτρο σύµφωνα µε το οποίο θα πρέπει να 
κρίνονται όλες οι µεταγενέστερες εξελίξεις. (…)

Στη συνέχεια ο χορός στρέφεται προς το νεοφερµένο 
Μενέλαο. (…) Ο Μενέλαος δεν θέλει να προκαλέσει 
διενέξεις, θέλει να φτάσει σώος στο σπίτι του στη Σπάρτη 
µαζί µε τη γυναίκα του. (…) Κάνει ερωτήσεις στον Ορέστη 
και ακούει τις εξηγήσεις του µε προσοχή και χωρίς να τον 
επιτιµά. Διατυπώνει µόνο µία γνώµη, αλλά πρόκειται για 
βαρύνουσα γνώµη (στίχ. 416-420): 

ΟΡΈΣΤΗΣ: Ο Φοίβος. Εκείνος αποφάσισε
.
 κι εγώ – 

 πιστά Εκτέλεσα.

ΜΕΝΈΛΑΟΣ: Μα τι θεός είναι αυτός
.
 – 

 που παραµερίζει το καλό
 Που παραβιάζει το δίκαιο

.

ΟΡΈΣΤΗΣ: Δεν ξέρω τι είναι θεός
.
 

 ξέρω όµως, ότι όλοι γι’ αυτόν
 δουλεύουµε. Όποιος

.
 ό,τι 

 – και να είναι.
ΜΕΝΈΛΑΟΣ: Και ο Φοίβος, δεν έκανε
 ακόµη τίποτε
 – για να σε βοηθήσει; 

Ο Ορέστης εκλιπαρεί τον Μενέλαο να τον σώσει. Από 
τον τρόπο, όµως, που περιγράφει µόνος του την κατάσταση, 
γίνεται φανερό πως ο Μενέλαος δεν µπορεί να κάνει 
τίποτα

.
 τα πράγµατα έχουν φύγει από την αρµοδιότητά 

του και έχουν φτάσει στο απροχώρητο. Πριν προλάβει 
ο Μενέλαος να δώσει την απάντησή του, εµφανίζεται ο 
Τυνδάρεως, και η απόγνωση του Ορέστη γίνεται ακόµα 
πιο συγκινητική, καθώς θυµάται τα παιδικά του χρόνια και 
την καλοσύνη µε την οποία τον περιέβαλλαν οι παππούδες 
του. 

Ο Μενέλαος χρειάζεται χρόνο να σκεφτεί και ο 
Τυνδάρεως, που κάνει µια άκοµψη απόπειρα να αποφασίσει 
αυτός αντί για το γαµπρό του, προκαλεί την οργή του. 
Με αφορµή την απότοµη απάντηση του Μενέλαου, ο 
Τυνδάρεως εκθέτει το ηθικό πιστεύω του (στ. 500 κε.): 
– δεν θα έπρεπε ο αισχρός όσο κι εκείνο γυιος της, / όσια 
δικάζοντας το αίµα που αδικήθηκε – δεν έπρεπε / από τον Οίκο 
του να εκδιώξει  τέτοια γυναίκα; – / πύο! το σπέρµα µου που τη 
φύτευε. – Έτσι µονάχα / Σώφρονα θα έλεγαν τη συµφορά

.
 και 

Ευσεβή / απέναντι στον νόµο, εκείνον θα τιµούσαν. Όµως αυτός 
προτίµησε / να υπακούσει τον Δαίµονα που έδειχνε τον δρόµο / 
που είχε πάρει η µάνα.

(…) Προς απάντησή του ο Ορέστης βγάζει ένα λόγο, 
τρελό παραλήρηµα: υπερασπίζεται την πράξη του µε το 
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επιχείρηµα ότι, αν απαγορευτεί η αντεκδίκηση τέτοιων 
εγκληµάτων, η Ελλάδα [θα γίνει] έρµαιο στο θράσος των 
γυναικών, ν’ αρπάζουν το τσεκούρι και να σκοτώνουν τους 
άντρες τους. Αναιρώντας µια προηγούµενη κρίση του, 
υποστηρίζει πως αν είχε αµελήσει το καθήκον του, οι 
Ερινύες του πατέρα του θα τον καταδίωκαν. Ο λόγος αυτός 
επηρεάζει τον Τυνδάρεω τόσο που ξεχνά και ο ίδιος τις 
συνετές αρχές για τις οποίες είχε κάνει λόγο πρωτύτερα

.
 

τώρα βεβαιώνει ότι θα παροτρύνει τους Αργείους να 
επιβάλουν τη θανατική ποινή. Μόλις κοπάσει ο θυµός του 
Τυνδάρεου, ο Ορέστης απευθύνει ακόµα µια έκκληση 
στο Μενέλαο, καταφεύγοντας σε περίπλοκα επιχειρήµατα 
και χαµερπείς παρακλήσεις, κάνοντας µάλιστα και έναν 
ιδιαίτερα προσβλητικό υπαινιγµό για την αγαπηµένη 
σύζυγό του (στ. 662-672). Ο Μενέλαος θα είχε κάθε δίκαιο 
να του αρνηθεί κατηγορηµατικά τη βοήθειά του, όπως 
έκανε και ο Τυνδάρεως νωρίτερα

.
 η απάντησή του, όµως, 

είναι υπόδειγµα αµεροληψίας, εντιµότητας και ειλικρίνειας. 
Θα προσπαθήσει, λέει, να πείσει τον Τυνδάρεω και τους 
Αργείους να συγκρατήσουν την οργή τους. Ο Ορέστης 
τον ανταµείβει µε έναν καταιγισµό από προσβολές και ο 
Μενέλαος αποχωρεί. Η εκτεταµένη αυτή σκηνή λειτουργεί 
ως διάγραµµα που δείχνει τους διάφορους τρόπους µε 
τους οποίους τα πάθη που οξύνονται από µια αιµατηρή 
εκδίκηση καταστρέφουν τους νόµους, την παράδοση, 
τους οικογενειακούς δεσµούς αλλά και την κοινή λογική. 

Αλλά η σκηνή δεν έχει τελειώσει ακόµα. Τη στιγµή που 
βγαίνει ο Μενέλαος, µπαίνει από την ακριβώς αντίθετη 
κατεύθυνση ο Πυλάδης

.
 µια νέα φάση του έργου ξεκινά. 

Ο Πυλάδης επηρεάζει τον Ορέστη αµέσως, όπως και την 
Ηλέκτρα και το χορό λίγο αργότερα. Οι αρετές του είναι η 
αφοσίωσή του στον Ορέστη και η φιλία του για αυτόν, και 
οι αρετές αυτές δεν επηρεάζονται από ηθικές αναστολές. 
Πρόκειται για την ηθική που επιβάλλεται στους στρατιώτες: 
να στηρίζεις το συµµαχητή σου στον κίνδυνο, ασχέτως 

µε το χαρακτήρα της εκάστοτε επικίνδυνης αποστολής. 
Με κάθε νέα συµβολή του στη δράση, ο Πυλάδης κάνει 
φανερό ότι έχει έρθει εδώ ως ενσάρκωση του Άρη: 
διαθέτει ανεξάντλητη ενέργεια, δεν τον πτοεί τίποτα και 
γεννά συνεχώς σκέψεις καταστροφής. Χωρίς να χάσει 
καθόλου χρόνο, κατηγορεί τον Μενέλαο και την Ελένη. 
Ο Ορέστης, εµψυχωµένος από τη δυναµική στάση του 
φίλου του, αποφασίζει ξαφνικά να πάει στη Συνέλευση και 
να υπερασπιστεί τον εαυτό του. Ο Πυλάδης αναλαµβάνει 
να τον συνοδεύσει και να τον στηρίξει. Συµφωνούν να µην 
πουν τίποτε στην Ηλέκτρα (στ. 787-789). Ο Ορέστης, µε 
την παροιµία: συγγενής κανένας, κι ο πιο καλός / δεν αξίζει    
όσο αξίζει ο φίλος, ο ένας, απαξιώνει το χρέος του προς 
την αδελφή του. Οι δύο άνδρες αναχωρούν για τη δίκη 
και ο χορός αλλάζει σχηµατισµό για να τραγουδήσει το 
δεύτερο στάσιµο. (…)

Φτάνει ο Άγγελος και δίνει αναφορά για τη δίκη του 
Ορέστη στη Συνέλευση των Αργείων. (…) Όλα τα στοιχεία 
αυτής της ρήσης –τα σαθρά επιχειρήµατα που ακούστηκαν, 
οι παράλογες αντιδράσεις που προκάλεσε το κάθε 
επιχείρηµα, ο προκατειληµµένος τρόπος που ο Άγγελος 
περιγράφει τον κάθε οµιλητή– συνιστούν ειρωνικό σχόλιο 
στις δηµοκρατικές διαδικασίες απονοµής δικαιοσύνης και 
αποτελούν καλό παράδειγµα της ευριπίδειας µεθόδου. Στο 
τέλος όµως, εάν αγνοήθηκε η ευνοϊκότερη πρόταση, το ίδιο 
συνέβη και µε τη δυσµενέστερη. Και όταν αποφασίστηκε 
η ποινή (στ. 946-949): Ο άµοιρος Ορέστης, µόλις που πρόλαβε 
να µεταστρέψει / την ποινή   από λιθοβολισµό σε διπλή 
αυτοκτονία / και υποσχέθηκε, την ίδια µέρα και µε το ίδιο ξίφος 
/ να δώσετε τέλος στη ζωή σας. Η ποινή συνεπάγεται την 
καταδίκη όχι µόνο των δύο αδελφών, αλλά και ολόκληρου 
του Οίκου του Τάνταλου. (…)

Ο Ορέστης επιστρέφει από τη δίκη, σκυθρωπός και 
συµφιλιωµένος µε την ποινή του, ενώ δυσανασχετεί µε τη 
θλίψη της αδελφής του. Σύντοµα κάµπτεται, τα αδέλφια 
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αγκαλιάζονται και ετοιµάζονται να πεθάνουν µαζί. (…) Και 
αυτήν τη στιγµή σηµειώνεται µια απροσδόκητη εξέλιξη 
που δεν απαντά σε κανένα άλλο έργο του Ευριπίδη. (…) 
Όταν ο Ορέστης λέει δικές µας είναι οι γυναίκες του χορού 
(στ. 1104), εκείνες, γεµάτες ικανοποίηση, εισέρχονται 
απότοµα στον ανήθικο κύκλο της αφοσίωσης στο κακό, 
έτσι ώστε τα επόµενα λόγια του Πυλάδη (Θα τη σκοτώσουµε. 
/ Για τον Μενέλαο, υπάρχει λύπη πιο πικρή / από το να δει 
σφαγµένη την Ελένη –;), ξυπνώντας το µίσος και τη ζήλια 
που λανθάνει σε κάθε µια, τις καθηλώνουν και αλλάζουν 
ριζικά το χαρακτήρα τους. 

Στη Μήδεια και την Ανδροµάχη ο χορός εκφράζει 
την αντίθεσή του µε τους φόνους που προτείνουν οι 
πρωταγωνιστές

.
 στους Ηρακλείδες, τον Ιππόλυτο, τον 

Ίωνα και τις Φοίνισσες ο χορός αντιτίθεται σε παρόµοιες 
αχρειότητες. Κανένας από αυτούς τους χορούς δεν έχει 
εκστοµίσει πιο επίσηµες και έγκυρες κρίσεις για ηθικά 
ζητήµατα από αυτές που ακούµε στο δεύτερο στάσιµο 
του Ορέστη. Κι όµως, οι ίδιες αυτές γυναίκες του Άργους 
(…) που στους στίχους 831-833 αναθεµάτισαν την 
αιµατηρή αντεκδίκηση, τώρα την εγκρίνουν. Μπορούµε να 
υποθέσουµε ότι αυτό που έδιωξε τον ποιητή από την πόλη 
δεν ήταν µόνο το γεγονός ότι το κράτος είχε εκφυλιστεί 
και το δηµόσιο µεγαλείο είχε φθαρεί, αλλά και ότι ο µέσος 
άνθρωπος έχει αµαυρωθεί από το µίασµα της βίας. (…)

Εµφανίζεται η Ερµιόνη. Η Ηλέκτρα τής λέει ότι η ίδια 
και ο αδελφός της έχουν καταδικαστεί σε θάνατο και 
την εκλιπαρεί να µπει στο παλάτι και να πέσει στα πόδια 
της Ελένης ζητώντας της να εξασφαλίσει τη βοήθεια του 
Μενέλαου (στ. 1340-1345):

ΗΛΕΚΤΡΑ: Δεν µας λυπάσαι –;
 – Αδελφή µας, σε έχουµε

.
 η ίδια µάνα 

 – η µάνα µου, δεν µας έχει µεγαλώσει –; 
ΕΡΜΙΌΝΗ: Πηγαίνω αµέσως. Ηλέκτρα

.
 θα δεις.

  – θα κάνω ό,τι µπορώ
.

 και θα σας σώσω, θα το δεις εγώ. – 

Η Ερµιόνη µπαίνει στο παλάτι, όπου και την 
αιχµαλωτίζουν. Τα µέλη του χορού, µε ξέφρενο 
ενθουσιασµό, τρέχουν δεξιά και αριστερά φωνάζοντας, 
ώστε να καλύψουν τυχόν κραυγές διαµαρτυρίας της 
Ερµιόνης ή των δούλων

.
 γίνονται έτσι κι αυτές βλάσφηµες 

σαν τους φονιάδες. (…) 
Ακολουθεί (…) η απρόσµενη είσοδος του Φρύγα. (…) 

Ο Φρύγας είναι ένα από τα τρία πρόσωπα του έργου που ο 
ποιητής µάς επιτρέπει να θεωρήσουµε τίµιο και καλό. Είναι 
εξόριστος και σκλάβος, πιθανότατα ευνούχος. Αν και είναι 
κοινώς αποδεκτό πως η αιτία του πολέµου που κατέστρεψε 
το σπίτι και τη χώρα του είναι η Ελένη, η κακιά Ελένη, 
«δυσελένα» (στ. 1387), δεν την καταριέται

.
 την αποδέχεται, 

επειδή είναι όµορφη, έχει θεϊκή καταγωγή, ανθρώπινη 
αθωότητα και ευγένεια. (…) Ο τρόµος και η αποστροφή 
που νιώθει για τα συµβάντα (στ. 1445-1457) εκθέτουν όχι 
µόνο τους εγκληµατίες αλλά πολύ περισσότερο τις γυναίκες 
του χορού, που είναι συνένοχες, παρόλο που οι ίδιες –
τώρα πια διεφθαρµένες– τον αντιµετωπίζουν ως κωµικό 
πρόσωπο και τίποτα παραπάνω. Όταν ο Ορέστης ορµά 
στη σκηνή, εµφανώς διαταραγµένος και µε το σπαθί στο 
χέρι, (στ. 1505), τον ρωτά: Ήταν λοιπόν δίκαιο – να κόψω τον 
λαιµό της Λάκαινας κυράς σου; (στ. 1512). Αυτή η απειλητική 
και ενοχική ερώτηση επιτρέπει στην Ελένη να παραµείνει 
στο κέντρο του δράµατος. Ο Φρύγας δίνει στον «τρελό» 
την απάντηση που του αρµόζει – πράγµα που ο «τρελός» 
αναγνωρίζει (στ. 1514, 1516). Αυτή η συνοµιλία χωρίζει 
ξεκάθαρα αυτούς που αγαπούν και αυτούς που µισούν την 
Ελένη σε δύο αντίπαλα στρατόπεδα. (…)

Ο A. P. Burnett διατυπώνει µε σαφήνεια την απόφαση 
που πρέπει να πάρει ο µελετητής σχετικά µε το τέλος του 
έργου: 
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«Τι τέλος, λοιπόν, δίνει ο Ευριπίδης στο έργο του; 
Έχουν δίκαιο όσοι µελετητές υποστηρίζουν ότι ο 
ποιητής έχει εξεπιτούτου επινοήσει µια υπερφυσική 
λύση –µια άθλια παρωδία– και έχει αφήσει το έργο 
χωρίς τέλος, ακριβώς επειδή σκοπός του ήταν να δείξει 
την αναπόφευκτη επιστροφή της ανθρωπότητας σε 
κατάσταση ξέφρενης αγριότητας; Σε αδρές γραµµές, το 
ερώτηµα είναι: πόσο κακός παρουσιάζεται ο Ορέστης 
και πόσο καλός αποδεικνύεται ο Απόλλωνας; Με βάση τα 
στοιχεία που παρέχει το έργο, µπορούσε αυτός ο θεός, 
µε τις συγκεκριµένες µεθόδους, να θέσει οριστικό τέλος 
στην αλληλουχία των βιαιοπραγιών, µπορούσε να σώσει 
αυτή την οµάδα των θνητών;»

(…) Το τέλος του έργου είναι όντως παρωδία, µια 
άθλια παρωδία, που όµως δεν στερείται σοβαρότητας, 
καθώς δείχνει ότι υπάρχει ένα όριο που, αν ο άνθρωπος το 
περάσει, δεν µπορεί πια να ελπίζει ότι θα επιστρέψει ή θα 
σωθεί

.
 δείχνει επίσης πόσο λανθασµένο είναι –παρά την 

αυθεντία ορισµένων θεϊκών εντολών– το αχαλίνωτο κυνήγι 
της εκδίκησης που φτάνει ως το φόνο µεταξύ συγγενών. Ο 
ποιητής δεν «άφησε το έργο του χωρίς τέλος»

.
 διακήρυξε 

ότι, στο τέλος, η αιµοδιψής συµπεριφορά οδηγεί στην 
παραφροσύνη και την αυτοκτονία. Το γεγονός ότι µε το 
έργο αυτό µίλησε για τελευταία φορά στους συµπολίτες 
του και έβαλε τον αντι-ήρωά του σε θέση απολύτως 
ανάλογη µε τη θέση του κοινού του φανερώνει πως 
σκοπός του όταν έγραφε και ανέβαζε τον Ορέστη ήταν να 
διατρανώσει αυτήν την αλήθεια. 

Αποσπάσµατα από το
«The ironic method 2- Orestes», στο 

Ironic drama, A study of Euripides’ method and meaning, 
Cambridge University Press, 1975, σελ. 53-79.

Μετάφραση: Κατερίνα Κωνσταντινάκου, 
Παναγιώτα Κωνσταντινάκου 
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Εστιάζοντας στην επικαλούµενη «ηθική», οι µελετητές 
έχουν την τάση να υποβαθµίζουν το ρόλο της εξόδου 
στη συναισθηµατική ή µελοδραµατική κατασκευή του 
Ορέστη. Στην πραγµατικότητα, η έξοδος, συνιστά την 
ιδανική ολοκλήρωση αυτού του υπερβολικά ανήσυχου 
και καινοτόµου έργου, προσφέροντας την κατάλληλη 
κλιµάκωση στην αυξάνουσα απογοήτευση και οργή του 
Ορέστη, ενώ, ταυτοχρόνως, οικοδοµεί, σε µια παρεµφερή 
κρίση, την εικόνα ενός κόσµου που έχει παρεκκλίνει 
καταστροφικά και αµετάκλητα. Προδοµένος από όλες 
τις πλευρές, µε τις προσδοκίες του επανειληµµένως να 
µαταιώνονται από έναν κόσµο όπου οι παλιοί κανόνες δε 
φαίνεται να έχουν πια εφαρµογή, ο Ορέστης απειλεί µε την 
καταστροφή του προγονικού ανακτόρου και, µαζί µε αυτό, 
ολόκληρης της µυθολογικής παράδοσης που συνδέεται µε 
τον οίκο του Ατρέα. Αυτό το πλέον ανορθόδοξο έργο, 
βρίσκει ένα εύστοχο φινάλε στην υψηλή δεξιοτεχνία µιας 
σκηνής, όπου η ένταση αποδίδεται µε την κατάλληλη 
συναισθηµατική κλιµάκωση. Σε ένα µεγάλο βαθµό, ο 
θυµός και η απογοήτευση του ήρωα του Ευριπίδη, –η 
πικρή του αποξένωση από µια κοινωνία διεφθαρµένη 
από τον ατοµικισµό και τις πολιτικές φατρίες– προφανώς 
επικοινωνούσαν άµεσα µε τους σύγχρονους του ποιητή. 
Ο Απόλλωνας, πράγµατι, εµφανίζεται στο τέλος για να 
διευθετήσει τα πράγµατα, αλλά το κοινό αποχωρεί από 
τον Ορέστη όχι µε την αίσθηση µιας τελικής συµφιλίωσης 
αλλά µε συναισθήµατα απόγνωσης και θυµού απέναντι σε 
έναν κόσµο χάους.

John R. Porter
Studies in Euripides’ Orestes, επ. E.J. Brill, 

Leiden-N.Y.-Köln, 1994, σ. 289.
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Δεν ξέρω τι είναι θεός. ξέρω όµως, ότι όλοι γι’ αυτόν
δουλεύουµε. Όποιος. ό,τι 

– και να είναι.
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Ευριπίδης (Αθήνα, περ. 485 - Πέλλα, περ. 406 π.Χ.)

Τραγικός ποιητής, ο νεότερος από τους τρεις 
µεγάλους τραγικούς του 5ου π.Χ. αι. Ήταν γιος του 
Μνησάρχου ή Μνησαρχίδη και της Κλειτώς, από τον 
αττικό δήµο Φυλά (σηµ. Χαλάνδρι), οι οποίοι, σύµφωνα 
µε τον Φιλόχορο, ήταν ευκατάστατοι. Αρκετές, εξάλλου, 
από τις πληροφορίες για τη ζωή του ποιητή συνηγορούν 
για την καλή, κοινωνική και οικονοµική κατάσταση 
της οικογένειάς του. Κατά την αρχαία παράδοση, 
ήταν µαθητής του Αναξαγόρα, του Προδίκου και 
του Πρωταγόρα, και ο Σωκράτης ήταν ενθουσιώδης 
θαυµαστής των τραγωδιών του. Φανατικός βιβλιόφιλος, 
διέθετε µία από τις µεγαλύτερες βιβλιοθήκες της Αθήνας 
και περνούσε πολύ καιρό γράφοντας και διαβάζοντας, 
πιθανότατα σε πατρικό κτήµα, στη Σαλαµίνα. Γενικά 
ζούσε αποτραβηγµένος, χωρίς να συµµετέχει ενεργά 
στην κοινωνική και πολιτική ζωή της πόλης. Υπηρέτησε 
ως χορευτής και λαµπαδηφόρος του Ζωστήριου 
Απόλλωνα και µια φόρα πήγε στις Συρακούσες ως µέλος 
µιας πρεσβείας.

Ο Ευριπίδης πρωτοεµφανίστηκε στο κοινό το 
455 χωρίς επιτυχία (Γ΄ βραβείο

.
 ένα από τα έργα της 

τετραλογίας που παρουσίασε είχε τίτλο Πελιάδες). 
Συνολικά του δόθηκε «χορός» (χορηγία) για 22 
τετραλογίες, πήρε 4 πρώτα βραβεία (πρώτη φορά το 441) 
και ένα ακόµη µετά το θάνατό του (µε την Ιφιγένεια εν 
Αυλίδι). Το 407 ή το 406 πήγε, ύστερα από πρόσκληση 
του βασιλιά Αρχέλαου, στην Πέλλα της Μακεδονίας, 
όπου και πέθανε πιθανόν το 406, πριν από τα Μεγάλα 
Διονύσια. Τάφηκε στην Αρέθουσα, ενώ κενοτάφιό του 
υπήρχε στην Αθήνα. (...)

Τα σωζόµενα έργα του Ευριπίδη µε χρονολογική 
σειρά είναι τα εξής: Άλκηστις (438, Β΄ βραβείο, Δ΄ έργο 
τετραλογίας, σε θέση σατυρικού δράµατος), Μήδεια (431, 
Γ΄ βραβείο), Ιππόλυτος (Στεφανηφόρος ή Στεφανίας, 428, Α΄ 

βραβείο), Ηρακλείδαι (περ. 429), Εκάβη (περ. 425), Ικέτιδες 
(περ. 420), Ανδροµάχη (περ. 419, δεν ανέβηκε στην Αθήνα), 
Ηρακλής (περ. 416), Τρωάδες (415), Ηλέκτρα (πιθ. 413), Ελένη 
(412), Ιφιγένεια η εν Ταύροις (µεταξύ 413-408), Φοίνισσαι 
(πιθ. 409 ή 407), Ορέστης (408), Ιφιγένεια η εν Αυλίδι 
(ανέβηκε το 406 ή λίγο αργότερα, µετά το θάνατο 
του ποιητή), Βάκχαι (ανέβηκε το 406 ή λίγο αργότερα, 
µετά το θάνατο του ποιητή), Ρήσος (η γνησιότητά του 
αµφισβητείται

.
 για τη χρονολογία δεν υπάρχει συµφωνία) 

και Κύκλωψ (το µόνο σατυρικό δράµα που σώζεται 
ολόκληρο

.
 η χρονολογία του είναι άγνωστη). 

Ο Ευριπίδης έζησε σε µια εποχή που σφραγίστηκε 
από τη σοφιστική κίνηση και τον Πελοποννησιακό 
πόλεµο. Παράλληλα µε τη βαθµιαία πτώση της αθηναϊκής 
ηγεµονίας, είδε να αµφισβητούνται και να ανατρέπονται 
καθιερωµένες αξίες και πεποιθήσεις που για αιώνες 
αποτελούσαν το θεµέλιο της ελληνικής κοινωνίας.  
Ανήσυχο πνεύµα ο ίδιος δεν έπαψε ούτε στιγµή να 
προβληµατίζεται, να πειραµατίζεται και να ασκεί κριτική, 
πράγµα που δίνει στο έργο του µοναδική πρισµατικότητα 
και ποικιλία. Θα ήταν εποµένως λάθος να αποµονωθεί 
ένα γνώρισµά του και µε βάση αυτό να χαρακτηριστεί 
συνολικά, όπως συχνά έγινε στο παρελθόν. Ευτυχώς 
τα τελευταία χρόνια υπάρχει η τάση ο Ευριπίδης να 
εξετάζεται περισσότερο ως ποιητής και λιγότερο σαν 
ο, από σκηνής, φιλόσοφος ή ο µαθητής των σοφιστών 
κτλ. Σχεδόν όλα τα έργα του Ευριπίδη αρχίζουν µε 
αφηγηµατικό πρόλογο, στον οποίο ένας θεός ή θνητός 
εκθέτουν την προϊστορία της δράσης και συχνά 
προαναγγέλλουν την εξέλιξή της. Τα περισσότερα έργα 
τελειώνουν µε τον «από µηχανής θεό», ο οποίος δίνει 
συνήθως λύση στο αδιέξοδο που έχουν προκαλέσει οι 
ανθρώπινοι χαρακτήρες. Μολονότι σε ορισµένα έργα 
τα χορικά εκ πρώτης όψεως δεν φαίνονται τόσο στενά 
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δεµένα µε τη δράση, πρόσφατες έρευνες φέρνουν 
συνεχώς στην επιφάνεια τη βαθύτερη σχέση ανάµεσά 
τους. Η µουσική που τα συνόδευε ακολούθησε τη 
«νέα σχολή», που απέβλεπε κυρίως στο να εκφράσει 
συναισθηµατική ένταση, χωρίς να παίρνει πολύ υπόψη 
τους τυπικούς κανόνες της συµµετρίας. Σε αντίθεση µε 
τον όλο και µεγαλύτερο γλωσσικό φόρτο των χορικών, 
των µονωδιών και των λυρικών διαλόγων, η γλώσσα στα 
διαλογικά µέρη πλησίαζε την καθοµιλουµένη, στην οποία 
ο Ευριπίδης έδωσε µεγάλη εκφραστική δύναµη.

Ο Ευριπίδης χειρίστηκε µε µεγάλη ελευθερία τους 
µύθους, από τους οποίους πήρε τις υποθέσεις των έργων 
του. Η πλοκή, για παράδειγµα, της Ελένης, του Ίωνα, 
της Ιφιγένειας της εν Ταύροις, του Ορέστη είναι κατά το 
µεγαλύτερο µέρος δική του επινόηση. Στα πρώτα χρόνια 
του Πελοποννησιακού πολέµου ο Ευριπίδης έγραψε έργα 
τα οποία, χωρίς να τους λείπει η κριτική διάθεση, µπορούν 
να χαρακτηριστούν πατριωτικά, όπως οι Ηρακλείδαι και οι 
Ικέτιδες. Από την άλλη µεριά πολλά έργα του διέπονται 
από πνεύµα αντιπολεµικό. Στις τρεις τραγωδίες µε 
θέµα τις αιχµάλωτες Τρωαδίτισσες (Ανδροµάχη, Εκάβη, 
Τρωάδες) ο ποιητής διεκτραγωδεί τις συµφορές του 
πολέµου, όπως τις ζουν οι υποδουλωµένες γυναίκες, ενώ 
η Ελένη θα µπορούσε να χαρακτηριστεί ως ένα από τα 
πιο αντιπολεµικά έργα όλων των εποχών. Συνεπής µε την 
κριτική του στάση ο Ευριπίδης «αποµυθοποιεί» τους 
παραδοσιακούς ήρωες και τους παρουσιάζει ρεαλιστικά, 
χωρίς να παραλείπει να ανυψώνει ταπεινά πρόσωπα, 
όπως δούλους, βαρβάρους κτλ. Για πρώτη φορά στην 
ιστορία του δράµατος οι χαρακτήρες είναι έρµαια των 
παθών τους και ειδικότερα του έρωτα, που ισχυρότερος 
από τη λογική παρασύρει στην καταστροφή (Μήδεια, 
Ιππόλυτος). Συχνά τα πάθη εκφράζονται και µε λογοµαχίες, 
(«αγώνες λόγων»), οι οποίες για πολύ καιρό έγιναν αιτία 

να υπερτιµηθεί η επίδραση της ρητορικής στο έργο του 
Ευριπίδη. Άλλη χαρακτηριστική εκδήλωση των παθών, τα 
οποία κατέχουν τους ήρωες ή καλύτερα τις ηρωίδες του 
Ευριπίδη, είναι η εσωτερική πάλη που τους προκαλούν. Η 
Μήδεια παλεύει ανάµεσα στην αγάπη για τα παιδιά της 
και στην επιθυµία να εκδικηθεί, η Φαίδρα θέλει και δεν 
θέλει να φανερώσει τον έρωτά της κτλ.

Απέναντι στις γυναικείες µορφές που είναι 
κυριευµένες από τα πάθη τους (Μήδεια, Φαίδρα) ή που 
είναι εξαθλιωµένα θύµατα ανθρώπινης ή θεϊκής βίας 
(Εκάβη, Ανδροµάχη, Ηλέκτρα, Κρέουσα κ.ά.) οι άνδρες 
παρουσιάζονται συνήθως συµφεροντολόγοι, εγωιστές, 
φαύλοι: π.χ. ο Άδµητος και ο Φέρης στην Άλκηστη, ο 
Μενέλαος στην Ανδροµάχη, ο Αγαµέµνων και ο Μενέλαος 
στην Ιφιγένεια την εν Αυλίδι, ο Ιάσων στη Μήδεια. Ανάµεσα 
στους χαρακτήρες του Ευριπίδη ξεχωρίζουν µερικά νέα 
άτοµα που µε τον εθελοντικό τους θάνατο διασώζουν ό,τι 
εξιδανικευµένο και ηρωικό υπάρχει ακόµη στα έργα του 
ποιητή: η Μακαρία στους Ηρακλείδες, η Πολυξένη στην 
Εκάβη, η Ιφιγένεια στην Ιφιγένεια την εν Αυλίδι, η Άλκηστις 
στην οµώνυµη τραγωδία, και ο Μενοικεύς (ο µοναδικός 
νέος) στις Φοίνισσες.

Το ίδιο κριτικά µε τους ήρωες ο ποιητής αντι-
µετωπίζει και τους θεούς: χωρίς να αποκλείονται 
εκδηλώσεις πραγµατικής ευσέβειας, αρκετές φορές 
οι θεοί παρουσιάζονται µε ανθρώπινες αδυναµίες (για 
παράδειγµα ο Απόλλων στον Ίωνα), άλλοτε τα πρόσωπα 
των έργων αµφιβάλλουν ή αρνούνται την ύπαρξη θεών 
ή υποκαθιστούν τους θεούς µε φυσικούς νόµους ή το 
λογικό. Γενικά, εκτός από την αρχή και το τέλος των 
έργων, όπου οι θεοί παίζουν συνήθως κάποιο ρόλο, 
η δράση καθορίζεται σχεδόν αποκλειστικά από τους 
ανθρώπινους χαρακτήρες. Παρόλα αυτά ο άνθρωπος 
δεν είναι κύριος της µοίρας του. Η Τύχη παίζει σπουδαίο 
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ρόλο ιδιαίτερα σε ορισµένα όψιµα έργα (Ίων, Ιφιγένεια η 
εν Ταύροις και Ελένη), τα οποία µε την περιπετειώδη πλοκή 
και το αίσιο τέλος τους βρίσκονται στα όρια του τραγικού 
είδους, που ποτέ, ωστόσο, δεν ξεπέρασε ο ποιητής.

Από τον 4ο αι. π.Χ. ο Ευριπίδης έγινε ο δηµοφιλέστερος 
τραγικός και η επίδρασή του στην ελληνική και ρωµαϊκή 
λογοτεχνία διατηρήθηκε για αιώνες. Ως δηµιουργός του 
ερωτικού δράµατος υπήρξε το υπόδειγµα της Νέας 
Κωµωδίας, η οποία έµαθε πολλά από την τεχνική, 
το ύφος και την ψυχολογική του διεισδυτικότητα. 
Γενικότερα τα γνωρίσµατα που πρώτος αυτός έδωσε στο 
δράµα αποτελούν και σήµερα ουσιαστικά γνωρίσµατα 
σύγχρονων λογοτεχνικών έργων. 

Κατερίνα Συνοδινού-Παπά,
Παγκόσµιο Βιογραφικό Λεξικό, Εκδοτική Αθηνών. Εκδοτική ΑθηνώνΕκδοτική Αθηνών
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Ο Ορέστης στην ελληνική σκηνή *

Όµιλος Αρχαίας Τραγωδίας Κωστή Λειβαδέα
Πρώτη παράσταση: 1 Ιουλίου 1956, Αλσύλιο της Κολώνας (Αίγινα)
Μετάφραση: Στράτος Αλεξίου. Σκηνοθεσία: Κωστής Λειβαδέας. Κοστούµια: Γιώργος Βακαλό. 
Ηλέκτρα: Μαλαίνα Ανουσάκη. Ορέστης: Κωστής Λειβαδέας. Ελένη: Αλίκη Κιτσίκη. Ερµιόνη: Φραντσέσκα 
Αλεξάνδρου. Μενέλαος: Νίκος Δενδρινός. Τυνδάρεως: Δηµήτρης Κούκης. Πυλάδης: Λάµπρος Κοτσίρης. 
Άγγελος: Σπύρος Κωνσταντόπουλος. Φρύγας: Ντίνος Σιδερίδης. Απόλλωνας:  Βασίλης Μαυροµάτης. 
Χορός: Μπέµπη Μωραϊτοπούλου (κορυφαία), Κατερίνα Γιουλάκη, Σούλα Αθανασιάδου, Γιάννα Ολυµπίου, 
Μαρία Ζαφειράκη, Κική Ζάκκα, Μαρία Λήδα.

«Θυµελικός Θίασος» Λίνου Καρζή 
Πρώτη παράσταση: 22 Μαΐου 1964, Ωδείο Ηρώδου Αττικού 
Μετάφραση-σκηνοθεσία-χορογραφία: Λίνος Καρζής. Σκηνικά: Λέανδρος Τσιµένης. Κοστούµια: Φραγκίσκος 
Κάππος. Μουσική: Γιώργος Γεωργιάδης. Διδασκαλία χορογραφίας-βοηθός χορογράφου: Έλλη Παυλακέλη. 
Μάσκες: Λέανδρος Τσιµένης-Φραγκίσκος Κάππος. Ενδυµατολογική επιµέλεια: Φραγκίσκος Κάππος. Μουσική 
διδασκαλία: Έλια Βουτσαρά.
Ηλέκτρα: Φρόσω Κοκόλα. Ορέστης: Ιορδάνης Μαρίνος. Ελένη: Κυβέλη Μυράτ-Μαρίνου. Μενέλαος: Γιώργος 
Χαραλαµπίδης. Τυνδάρεως: Λίνος Καρζής. Πυλάδης/Απόλλωνας: Γιάννης Κανδήλας. 
Άγγελος/Φρύγας: Δηµήτρης Ψαράκης. 
Χορός: Ελένη Μαρίνου (κορυφαία), Νίνα Χαλκιαδάκη (κορυφαία), Λήδα Μολφέση (κορυφαία), Τζένη Τσαµπήρα, 
Λέλα Κόκκορη, Ρίτα Κέντρου, Τούλα Πέτρου, Αφροδίτη Σορώτου, Άννη Βουτσαρά, Νίκη Παπαδηµητρίου, 
Άννη Δακογλου, Νέλλη Κλινάκη, Εύα Καπετανοπούλου, Χριστίνα Νεονάκη, Σόφη Παπαδηµητρίου. 
Αυλήτρια: Έλια Βουτσαρά.

Θίασος Θεάτρου Νέας Ιωνίας
Πρώτη παράσταση: 23 Οκτωβρίου 1966, Θέατρο Νέας Ιωνίας
Μετάφραση-σκηνοθεσία: Γιώργος Μιχαηλίδης. Σκηνικά-κοστούµια: Κώστας Κλουβάτος. 
Ηλέκτρα: Αναστασία Πανταζοπούλου. Ορέστης: Τάσος Υφαντής. Ελένη: Μαίρη Γκότση. Ερµιόνη: Μπέλλα 
Μπερδούση. Μενέλαος: Λάζος Τερζάς. Τυνδάρεως: Περικλής Κοροβέσης. Πυλάδης: Δηµήτρης Τζέλλας. Άγγελος: 
Θανάσης Σκαρλίγκος. Φρύγας: Κώστας Τσιάνος. Απόλλωνας: Κώστας Στυλιάρης. 
Χορός: Μαρίκα Τζιραλίδου, Κατερίνα Πατρώνη, Καίτη Παντελιά, Γιώτα Οικονοµίδου, Στέλλα Ρενιέρη. 

*Αναφέρονται οι παραστάσεις ελληνικών επαγγελµατικών θιάσων. Η πρώτη παράσταση του Ορέστη στα νεότερα χρόνια 
δόθηκε από ερασιτεχνικό θίασο, τη θεατρική οµάδα των Εκπαιδευτηρίων «Φωτοπούλου», στις 11 Απριλίου 1940 στο θέατρο 
«Ολύµπια». Η µετάφραση ήταν του Γιάννη Ζερβού, η σκηνοθεσία του Θάνου Τράγκα, η µουσική υπόκρουση και η διεύθυνση 
ορχήστρας του Αλέκου Αλµπέρτη. Συµµετείχαν οι µαθητές του σχολείου.
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Εθνικό Θέατρο
Πρώτη παράσταση: 11 Ιουλίου 1971, Αρχαίο Θέατρο Επιδαύρου 

Μετάφραση: Άγγελος Τερζάκης. Σκηνοθεσία: Αλέξης Σολοµός. Σκηνικά: 
Κλεόβουλος Κλώνης. Κοστούµια: Ιωάννα Παπαντωνίου. Μουσική: 
Μιχάλης Αδάµης. Χορογραφία: Ραλλού Μάνου. Βοηθός σκηνοθέτη: 
Στέλιος Παπαδάκης. Μουσική διδασκαλία: Στέφανος Βασιλειάδης.
Ηλέκτρα: Ελένη Χατζηαργύρη. Ορέστης: Νίκος Κούρκουλος/
Δηµήτρης Μαλαβέτας. Ελένη: Έλλη Βοζικιάδου. Ερµιόνη: Φωτεινή 
Μανέτα/Άρτεµις Τσάρµη. Μενέλαος: Βασίλης Κανάκης. Τυνδάρεως: 
Νίκος Παπακωνσταντίνου. Πυλάδης: Δηµήτρης Μαλαβέτας. Άγγελος: 
Θεόδωρος Μορίδης. Φρύγας: Στέλιος Βόκοβιτς. Απόλλωνας:  Τάκης 
Βουλαλάς/Θεόδωρος Δηµητριέφ. 
Χορός: Πίτσα Καπιτσινέα (κορυφαία), Χρυσούλα Καριώρη (κορυφαία), 
Ελένη Ρήγα (κορυφαία), Ζέτα Κονδύλη (κορυφαία), Ρίκα Σηφάκη 
(κορυφαία), Δήµητρα Βολωνίνη, Νίνα Σγουρίδου, Βεατρίκη Δεληγιάννη, 
Φλώρα Κωστοπούλου, Λόισκα Αβαγιανού, Ράνια Οικονοµίδου, 
Αλεξάνδρα Διαµαντοπούλου, Μίκα Φλωρά, Ελίζα Σένκε, Ηλέκτρα 

 Κωνσταντίνου, Νίκη Βορέα, Άρτεµις Τσάρµη. 

Παρουσιάστηκε σε επανάληψη τον Αύγουστο του 1973 µε τις εξής αλλαγές: Ορέστης: Δηµήτρης Μαλαβέτας, Πυλάδης: Τάκης Βουλαλάς, 
Ερµιόνη: Φωτεινή Μανέτα, Απόλλωνας: Θεόδωρος Δηµητριέφ. Χορός: Πίτσα Καπιτσινέα (κορυφαία), Ελένη Ρήγα (κορυφαία), 
Ζέτα Κονδύλη(κορυφαία), Δήµητρα Βολωνίνη, Βεατρίκη Δεληγιάννη, Φλώρα Κωστοπούλου, 
Λόισκα Αβαγιανού, Ράνια Οικονοµίδου, Αλεξάνδρα Διαµαντοπούλου, Μίκα Φλωρά, Μαρίνα Πεφάνη, Μαρία Τριπόδη, Θάλεια Αργυρίου, 
Μαρία Παπαδοπούλου, Ειρήνη Κακαβούλη, Τζέση Παπουτσή, Ιωάννα Κοροµπίλη, 
Τζένη Καλιαροπούλου, Αθηνά Σπανού.

Το 1974 η παράσταση παρουσιάστηκε στην Ιαπωνία.

«Λαϊκό Πειραµατικό Θέατρο» Λεωνίδα Τριβιζά 
Πρώτη παράσταση: 24 Αυγούστου 1979, Θέατρο Λυκαβητού
Μετάφραση: Άγγελος Τερζάκης. Σκηνοθεσία: Λεωνίδας Τριβιζάς. Σκηνικά-κοστούµια: Γιώργος Πάτσας. Μουσική: 
Θάνος Μικρούτσικος. Χορογραφία: Έρση Πήττα. 
Ηλέκτρα: Εύα Κοταµανίδου. Ορέστης: Νίκος Μητρογιαννόπουλος. Ελένη: Χριστίνα Σιµοπούλου. Ερµιόνη: Άννα 
Ανδριανού. Μενέλαος: Δηµήτρης Πετράτος. Τυνδάρεως: Νίκος Σκιαδάς. Πυλάδης: Νίκος Καµτσής. Άγγελος: 
Αντώνης Αντωνίου. Φρύγας: Κώστας Αθανασόπουλος. Απόλλωνας: Γιώργος Κέντρος.
Χορός: Εύη Αρνάκη, Χριστίνα Αυλιανού, Μαριέτα Σγουρδαίου, Αλίνα Αρβανίτη, Κούλα Ατταλιώτου, Νατάσα 
Ζαρκάδα, Ανδρούλα Ηρακλέους, Πίτσα Κουλούρη, Χρύσα-Γεωργία Κουλουφάκου, Κατερίνα Νικολοπούλου, 
Μαρίνα Ξένου, Αθηνά Σαρδέλη, Σίβη Σιδέρη, Μυρσίνη Τσακίρη.

Νίκος Κούρκουλος
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Εθνικό Θέατρο
Πρώτη παράσταση: 14 Αυγούστου 1982, Αρχαίο Θέατρο Επιδαύρου 

Μετάφραση-σκηνοθεσία: Γιώργος Σεβαστίκογλου. 
Σκηνικά-κοστούµια: Σάββας Χαρατσίδης. 
Μουσική: Γιώργος Κουρουπός. Κίνηση: Νέλλη Καρρά. 
Βοηθός σκηνοθέτη: Στέλιος Παπαδάκης. 
Μουσική διδασκαλία: Έλλη Νικολαΐδη.
Πρόλογος: Μιράντα Ζαφειροπούλου. Ηλέκτρα: 
Μαρία Σκούντζου. Ορέστης: Νικήτας Τσακίρογλου. 
Ελένη: Άννυ Πασπάτη. Ερµιόνη: Σοφία Κακαλερίδου. 
Μενέλαος: Τάκης Βουλαλάς. Τυνδάρεως: Άγγελος 
Γιαννούλης. Πυλάδης: Τάσος Χαλκιάς. Χωρικός: 
Ιάκωβος Ψαρράς. Φρύγας: Θεόδωρος Συριώτης. 
Χορός: Νίτα Παγώνη, Νεφέλη Ορφανού, 
Ελένη Ρήγα, Τζένη Μιχαηλίδου, Χλόη Λιάσκου, 
Κάρµεν Ρουγγέρη, Αµαλία Γκίζα, Ρενάτα Παπακώστα, 
Έφη Τσαµποδήµου, Ελένη Κίσκυρα, 
Σοφία Κακαλερίδου, 
Δήµητρα Τσέλιου-Κουπαρούσου, 
Κατερίνα Διδασκάλου. 

Παρουσιάστηκε σε επανάληψη τον Ιούλιο του 1983 µε τις εξής 
αλλαγές: Ερµιόνη: Πένυ Παπουτσή. Χορός: Ανθή Ανδρεοπούλου, 
Κατερίνα Μπούρλου, Πέµυ Ζούνη, Νίτα Παγώνη, Νεφέλη 
Ορφανού, Πένυ Παπουτσή, Μίκα Φλωρά, Χλόη Λιάσκου, Αθηνά 
Τσιλύρα, Κάρµεν Ρουγγέρη, Βάννα Ζάκκα, Ρενάτα Παπακώστα, 
Έφη Τσαµποδήµου, Ελένη Κίσκυρα, Νανά Κακαβά, Τόνια Μάνεση, 
Σοφία-Μαρία Πυρουνάκη, Μαρία Ζάχαρη, Κόννη Σοφιάδου, 
Δήµητρα Τσέλιου-Κουπαρούσου. 
Το 1984 η παράσταση παρουσιάστηκε στη Ρωσία.

Μαρία Σκούντζου, Νικήτας Τσακίρογλου
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Θεατρικός Οργανισµός Κύπρου
Πρώτη παράσταση: 19 Ιουνίου 1987, Αµφιθέατρο Μακαρίου Γ́  Λευκωσία 
Αρχαίο θέατρο Επιδαύρου: 4 Σεπτέµβρη 1987 
Μετάφραση: Τάσος Ρούσσος. Σκηνοθεσία: Γιώργος Θεοδοσιάδης. Σκηνικά-κοστούµια: Ανδρέας 
Χαραλαµπίδης. Μουσική: Βάσος Αργυρίδης. Χορογραφία: Πωλίνα Θρασυβουλίδου. Βοηθοί σκηνοθέτες: 
Δέσποινα Μπεµπεδέλη, Τάσος Αναστασίου. 
Ηλέκτρα: Αννίτα Σαντοριναίου. Ορέστης: Δηµήτρης Ποταµίτης. Ελένη: Τζένη Γαϊτανοπούλου. Ερµιόνη: Μήδεια 
Χάννα. Μενέλαος: Κώστας Δηµητρίου. Τυνδάρεως: Σπύρος Σταυρινίδης. Πυλάδης: Βαρνάβας Κυριαζής. 
Άγγελος: Φαίδρος Στασινός. Φρύγας: Στέλιος Καυκαρίδης. Απόλλωνας: Γιώργος Μουαΐµης.
Χορός: Δέσποινα Μπεµπεδέλη (κορυφαία), Λένια Σορόκου, Ελένη Παναγιώτου, Άλκηστης Παυλίδου, Μαριάννα 
Καυκαρίδου, Ανδρούλα Ηρακλέους, Μαρίνα Μαλένη-Κυριαζή, Λένια Κονναρή, Ανδριαννή Μαλένη, Αργυρώ 
Τουµάζου, Άντζελα Χήτον, Βικτώρια-Ανδρούλα Αγαπίου, Λιάνα Τουµάζου, Έλενα Παπαδοπούλου, Έλλη 
Κυριακίδου. Δούλοι: Τάσος Αναστασίου, Φίλιππος Φιλίππου.

Θεατρικό Τµήµα Οµηρείου Πνευµατικού Κέντρου Δήµου Χίου
Πρώτη παράσταση: 24 Ιουλίου 1992, Θέατρο Λατοµείο, Χίος
Μετάφραση: Άγγελος Τερζάκης. Σκηνοθεσία: Νίκος Σακαλίδης. Σκηνικά-κοστούµια: Αφροδίτη Κουτσουδάκη. 
Μουσική: Μιχάλης Αδάµης. Κίνηση: Αναστασία Στογιάννη. Φωτισµοί: Παναγιώτης Λούρος. Μουσική 
διδασκαλία: Δήµητρα Ακογιούνογλου. 
Ηλέκτρα: Άννα Καµπά. Ορέστης: Κωνσταντίνος Ε. Μάριος. Ελένη: Στεφανία Μουτσάτσου. Ερµιόνη: Μαρκέλλα 
Γεωργαλά. Μενέλαος: Δηµήτρης Αυγουστίδης. Τυνδάρεως/Φρύγας: Νίκος Χατζόπουλος. Πυλάδης: Γιάννης 
Καλογεράς. Άγγελος: Γιώργος Παυλιδάκης. Απόλλωνας: Στρατής Αµπανούδης. 
Χορός: Ελένη Αµπανούδη (κορυφαία), Ευτυχία Βαριά (κορυφαία), Άρτζυ Αγγελοπούλου (κορυφαία), Δήµητρα 
Ακογιούνογλου, Λίλα Κασάπα, Μαίρη Φράγκου, Στεφανία Μουτσάτσου, Μαρκέλλα Γεωργαλά, Δίνα Αµπανούδη.

Θίασος Κ. Καρρά-Δ. Χατούπη-Σ. Πέππα-Σ. Κακαβά-Π. Τρικαλιώτη
Πρώτη παράσταση: 26 Αυγούστου 1992, Ωδείο Ηρώδου Αττικού 
Μετάφραση: Τάσος Ρούσσος. Σκηνοθεσία: Κώστας Μπάκας. Σκηνικά-κοστούµια: Ανδρέας Σαραντόπουλος. 
Μουσική: Περικλής Κούκος. Χορογραφία: Σοφία Σπυράτου, Μαρία Κυνηγού-Φλάµπουρα. 
Ηλέκτρα: Δήµητρα Χατούπη. Ορέστης: Κώστας Καρράς. Ελένη: Ελένη Κίσκυρα. Ερµιόνη: Πέγκυ Τρικαλιώτη. 
Μενέλαος: Σοφοκλής Πέππας. Τυνδάρεως: Νίκος Γαλιάτσος. Πυλάδης: Στάθης Κακαβάς. Άγγελος: Βασίλης 

,
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Κολοβός. Φρύγας: Θεόδωρος Μπογιατζής. Απόλλωνας: Θεώδορος Σκούρτας. 
Χορός: Χριστίνα Τσάφου (κορυφαία), Δέσποινα Δρεπανιά (κορυφαία), Τζίνα Κουλαρµάνη, Μαρία 
Δρακοπούλου, Μαρία Ματσούκα-Baker, Ελένη Καλαρά, Ερωφίλη Λέκκα, Γιώτα Φωτοπούλου, Ελένη Ζαµαριά, 
Γιόλα Χατζή, Φωτεινή Παπαδαµάκη, Διονυσία Διακάτου. 

Θέατρο Τέχνης Κάρολου Κουν
Πρώτη παράσταση: 24 Ιουλίου 1998, Θέατρο Λυκαβητού
Μετάφραση: Γιώργος Χειµωνάς. Σκηνοθεσία: Μίµης Κουγιουµτζής. Σκηνικά-κοστούµια: Δηµήτρης Μυταράς-
Διονύσης Φωτόπουλος. Μουσική: Θάνος Μικρούτσικος. Χορογραφία: Κωνσταντίνος Ρήγος. Φωτισµοί: 
Μίµης Κουγιουµτζής-Κωστής Καπελώνης. Βοηθός σκηνοθέτη: Κωστής Καπελώνης. Βοηθός σκηνογράφου-
ενδυµατολόγου: Μαρία Μαραγκουδάκη. Μουσική διδασκαλία: Φίλιππος Τσαλαχούρης.
Ηλέκτρα: Ρένη Πιττακή. Ορέστης: Γιώργος Κιµούλης. Ελένη: Μιράντα Ζαφειροπούλου. Ερµιόνη: Άννα 
Κουτσαφτίκη. Μενέλαος: Περικλής Καρακωνσταντόγλου. Τυνδάρεως: Γιάννης Δεγαΐτης. Πυλάδης: Ιερώνυµος 
Καλετσάνος. Άγγελος: Παντελής Παπαδόπουλος. Φρύγας: Ευριπίδης Λασκαρίδης. Απόλλωνας: Τάσος 
Αποστόλου. Δούλοι Τυνδάρεου: Οδυσσέας Παπασπηλιόπουλος, Χρύσανθος Παύλου. 
Χορός: Μαρία Συριανού, Στέλλα Νικολοθανάση, Κάτια Νικολαΐδου, Εβελίνα Αραπίδου, Τζούλι Σούµα, Κατερίνα 
Παπαδάκη, Ραλλού Μιχαλοπούλου, Νένα Μεϊµάρογλου, Άνδρη Θεοδότου, Άννα Κουτσαφτίκη, Αλεξάνδρα 
Καρακατσάνη, Φανή Γέµτου, Αθηνά Χιλιοπούλου, Μάγδα Πένσου, Σάννυ Χατζηαργύρη, Γεωργία Μαυρογιώργη, 
Μαρκέλλα Δουζενάκη, Μαριάνθη Φωτάκη.

Θίασος Εταιρεία Θεάτρου «Ιυττός» 
Πρώτη παράσταση: 19 Ιανουαρίου 2001, Χώρος Τέχνης «Ιυττός», Αθήνα
Μετάφραση: Γιάννης Τσαρούχης. Σκηνοθεσία: Νίκος Σακαλίδης. Σκηνικά-κοστούµια: Αφροδίτη Κουτσουδάκη. 
Μουσική: Μιχάλης Γκαρτζόπουλος. Φωτισµοί: Σταµάτης Μπεκιάρης. 
Ηλέκτρα: Ελένη Κωνσταντινίδου. Ορέστης: Αντώνης Ντουράκης. Ελένη/Απόλλωνας: Σωτηρία Λεονάρδου. 
Ερµιόνη: Βίκυ Θαλασσινού. Μενέλαος: Γιώργος Ψάλτου. Τυνδάρεως: Τάκης Ασηµακόπουλος. Πυλάδης: Ορφέας 
Ζαφειρόπουλος. Άγγελος: Χρυσόστοµος Μακαβέλος. Φρύγας: Γιώργος Βουζουρίδης. 
Χορός: Κωνσταντίνα Βαρσάµη, Βούλα Τσαπακίδου.



44

ΔΗ.ΠΕ.ΘΕ. Καλαµάτας
Πρώτη παράταση: 11 Ιουλίου 2002, Θέατρο Βράχων, Βύρωνας

Μετάφραση: Κ.Χ. Μύρης. Σκηνοθεσία-κίνηση: Σταύρος 
Τσακίρης. Σκηνικά-κοστούµια: Γιάννης Μετζικώφ. Μουσική: 
Νίκος Κυπουργός. Φωτισµοί: Τάσος Ράτζος. Βοηθός 
σκηνοθέτη: Γιώργος Κορµανός. Ηλέκτρα: Αγλαΐα Παπά. 
Ορέστης: Γιάννης Βούρος. Ελένη: Τζένη Δριβάλα. Ερµιόνη: 
Ερατώ Πίσση. Μενέλαος: Πέτρος Πετράκης. Τυνδάρεως: 
Νίκος Σαρρόπουλος. Πυλάδης: Χρίστος Λύγκας. 
Άγγελος: Γιώργος Τσαπόγας/Ανδρέας Κοτσουρέλης. 
Φρύγας: Γιώργος Κορµανός. 
Φωνή Απόλλωνα: Διονύσης Σαββόπουλος. 
Χορός: Γιώτα Μιλίτση, Έλενα Καµηλάρη, Ειρήνη 
Σπανουδάκη, Αλεξία Κόκκαλη.

International Company Project
Πρώτη παράσταση: 24 Ιουνίου 2004, Εθνικό Θέατρο, «Άδειος Χώρος» 
Μετάφραση-σκηνοθεσία: Ευγενία Τζιρτζιλάκη-Πέπη Δανιήλ-Μαρία Φακίνου. Σκηνικά-κοστούµια: Μυρτώ Σταµπούλου. 
Μουσική: Νίνα Τσακλαγκάνου-Κώστας Κωνσταντόπουλος. Βοηθός σκηνοθέτη: Αλεξία Κόκκαλη. 
Βοηθός σκηνογράφου: Αντρέας Μητρόπουλος.
Ηλέκτρα: Βίκυ Χατζοπούλου. Ορέστης: Γιάννης Τρουµπούκης. Ελένη: Ελένη Οικονόµου. Ερµιόνη: Μαρία Φακίνου. 
Μενέλαος: Παναγιώτης Μαρίνος. Τυνδάρεως: Δηµήτρης Βέργαδος. Άγγελος: Πέτρος Σπυρόπουλος. 
Πυλάδης: Δηµήτρης Παπαδάτος. Φρύγας: Λευτέρης Παπαδόπουλος. Απόλλωνας: Απόστολος Πελεκάνος. 
Χορός: Ντόρα Ζαχαροπούλου, Αντιγόνη Πανταζή, Μαρίνα Πολυµέρη, Σπυριδούλα Καρανικολάου, Όλγα Σπυράκη, 
Καλλιόπη Τατάκη, Ερµιόνη Δόβα. 

Αγλαία Παππά, Γιάννης Βούρος
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Καλλιτεχνικός οργανισµός «Θεατρική Διαδροµή»
Πρώτη παράσταση: 24 Ιουνίου 2005, Αρχαίο Θέατρο Επιδαύρου

Μετάφραση: Γιώργος Χειµωνάς. Σκηνοθεσία: Σταµάτης 
Φασουλής. Σκηνικά: Γιώργος Γαβαλάς. Κοστούµια: Κατερίνα 
Παπανικολάου. Μουσική: Βασίλης Δηµητρίου. Χορογραφία: 
Φώτης Νικολάου-Βάλια Παπαχρήστου. Φωτισµοί: 
Λευτέρης Παυλόπουλος. Βοηθοί σκηνοθέτη: Νικολέτα 
Φιλόσογλου, Μανουέλα Παυλίδου. Βοηθός ενδυµατολόγου: 
Μαργαρίτα Χατζηιωάννου. Μουσική διδασκαλία: Νανά 
Θρασυβουλίδου.
Ηλέκτρα: Καριοφυλλιά Καραµπέτη. Ορέστης: Αργύρης 
Ξάφης. Ελένη: Μάντυ Λάµπου. Ερµιόνη: Δάφνη Καµµένου. 
Μενέλαος: Στέλιος Μάινας. Τυνδάρεως /Απόλλωνας: Γιάννης 
Νταλιάνης. Πυλάδης: Χρήστος Πλαΐνης. Άγγελος: Γιάννης 
Θωµάς. Φρύγας: Θεόδωρος Κατσαφάδος. 
Χορός: Ελένη Τζώρτζη, Αρετή Δηµήτσα, Κατερίνα 
Παυλάκη, Κλαίρη Μανιάτη, Παναγιώτα Κότσιρα, Νικολέτα 
Φιλόσογλου, Σοφία Καραγιάννη, Μάγδα Πένσου, Μάντυ 
Λάµπου, Μαρούσκα Παναγιωτοπούλου, Ειρήνη Χέλιου, 
Ιωάννα Μπιλίρη, Αγορίτσα Οικονόµου, Δάφνη Καµµένου.

Πηγές:
1. Κέντρο Μελέτης και Έρευνας 

του Ελληνικού Θεάτρου (Θεατρικό Μουσείο)
2. Αρχείο Θεατρικού Οργανισµού Κύπρου

3. Προσωπικό αρχείο Νίκου Σακαλίδη

Αργύρης Ξάφης, Καριοφυλλιά Καραµπέτη



Βιογραφικά σηµειώµατα

ΑΡΓΥΡΩ ΑΝΑΝΙΑΔΟΥ (ηθοποιός)
Σπουδές: Δραµατική Σχολή Κ.Θ.Β.Ε. (2007), 
Νοµική Α.Π.Θ., Εργαστήριο Θεατρικής 
Τέχνης (Κέντρο Θεατρικής Έρευνας 
Θεσσαλονίκης). Μεταπτυχιακή φοιτήτρια 
στο Τµήµα Θεάτρου του Α.Π.Θ., µαθήµατα 
πιάνου και µουσικής στο Θερµαϊκό Ωδείο 
Θεσσαλονίκης. Έχει παρακολουθήσει σε-
µινάρια yoga, butoh και physical theatre. 
Συµµετείχε στο φεστιβάλ δραµατικών 
σχολών του Piccolo Theatro di Milano 
(Μάρτιος 2007) µε την παράσταση Safe 
Distance (σκην. Κ. Γεράρδος). Συµµετείχε 
στις παραστάσεις: Οδύσσεια (σκην. 
Κ. Ρουγγέρη), Μινέττι (σκην. Π. Ζηβανός), 
Ελεύθεροι Πολιορκηµένοι (σκην. Κ. Ρήγος). 

ΑΝΤΖΕΛΙΝΑ ΑΤΛΑΓΚΙΤΣ 
(ενδυµατολόγος)
Σπουδές: Απόφοιτος του Τµήµατος 
Ενδυµατολογίας της Ακαδηµίας Εφαρµοσ-
µένων Τεχνών του Βελιγραδίου. Από το 1999 
διδάσκει σκηνογραφία και ενδυµατολογία 
στην Ακαδηµία Δραµατικών Τεχνών του 
Τσετίνιε, στο Μαυροβούνιο. Έχει κάνει 
σκηνικά και κοστούµια για παραστάσεις 
θεάτρου, µπαλέτου, όπερας και κουκλο-
θεάτρου: Ρωσία (Θέατρο Μπολσόι, Στούντιο 
Fomenko), Ελλάδα (Εθνικό Θέατρο), Ισπανία 
(Compania Nacional de Danza, Centro 
Dramatiko Nacional, Centro Cultural de la 
Villa), Ιταλία (CSS Teatro Stabile), Σουηδία 
(Intercult), Σλοβενία (Εθνικό Θέατρο), 
F.Y.R.O.M. (Εθνικό Θέατρο, Δραµατικό 
Θέατρο Σκοπίων). Συµµετείχε σε εκθέσεις 
στην Τσεχία, την Ιαπωνία, το Ισραήλ και 
τις Η.Π.Α.. Έχει δώσει σειρά διαλέξεων σε 
διάφορα πανεπιστήµια των Η.Π.Α.. Έχει 
τιµηθεί µε πολλές διακρίσεις και βραβεία. 

ΕΥΗ  ΑΣΤΡΙΔΟΥ (ηθοποιός)
Σπουδές: Νοµική Σχολή Αθηνών. Δραµατική 
Σχολή «Αρχή» της Ν. Καρρά.
Παρακολούθησε σεµινάρια µε 
την Α. Μπρούσκου και την οµάδα 
«Fzperformance» (devised theatre). 
Συµµετείχε στο Θεατρικό Εργαστήρι 
του Κ.Θ.Β.Ε. στο πλαίσιο του οποίου 
παρακολούθησε σεµινάρια και masterclasses 
µε τις Ν. Κοντούρη, Μ. Μάντακα, Σ. 
Μιχοπούλου κ.ά. Συµµετείχε στις 
παρουσιάσεις: Η φιλονικία του Μαριβώ 
Καθαροί, πια της Σ. Κέιν: µια παράλληλη 
ανάγνωση (σκην. Γ. Παρασκευόπουλος), 
Ο Υµπύ στο σχολείο: ο Ζαρρύ και τα αµερικάνικα 
καρτούν (σκην. Ε. Λυγίζος) και Φαίδρας και 
Ιππολύτου πάθη (σκην. Ν. Σακαλίδης). 

ΡΕΝΑ ΒΑΜΒΑΚΟΠΟΥΛΟΥ (ηθοποιός)
Σπουδές: Δραµατική Σχολή Αθηνών 
(Γ. Θεοδοσιάδη). Κλασικό τραγούδι και 
Ανώτερα θεωρητικά (Ωδείο Αθηνών). 
Συνεργάστηκε µε τον Λ. Λαζόπουλο στο 
θέατρο και την τηλεόραση, τον 
Σ. Κραουνάκη (Οµάδα «Σπείρα-Σπείρα») 
στο Μέγαρο Μουσικής Αθηνών, το 
Εθνικό Θέατρο στις παραστάσεις 
Θεσµοφοριάζουσες και Ματωµένος γάµος 
(σκηνοθεσία Σ. Χατζάκη), τη Σ. Σπυράτου 
και τον Α. Ιωαννίδη στην µουσικοχορευτική 
παράσταση Αθύρ (περιοδεία στην Ελλάδα 
και τη Ρωσία) και το Κ.Θ.Β.Ε. στο Γιατί 
η Μαντόνα κι όχι εγώ. Έχει παίξει στην 
τηλεόραση και τον κινηµατογράφο σε 
σκηνοθεσίες των Γ. Σµαραγδή, 
Χρ. Παπαγιανόπουλου, Κ. Κεκεµένη, 
Ο. Μαλέα, Μ. Παπαοικονόµου κ.ά..



ΝΙΚΟΣ ΒΟΥΔΟΥΡΗΣ 
(µουσική διδασκαλία)
Σπουδές: Κρατικό Ωδείο Θεσσαλονίκης. 
Συνεργάστηκε µε το «Αέναον 
Χοροθέατρο» του Κ.Θ.Β.Ε. ως πιανίστας 
και ως µουσικός σύµβουλος. Έχει 
γράψει, προσαρµόσει και διασκευάσει 
περισσότερα από 300 κοµµάτια πιάνου για 
την άσκηση των χορευτικών της οµάδας. 
Συνεργάστηκε µε το Κ.Θ.Β.Ε. ως µουσικός 
δάσκαλος, συνθέτης ή πιανίστας στα έργα: 
Μεταµορφώσεις, Αιχµές, Χαµάµ, Στίχοι, 
Ματωµένος γάµος, Ρωµαίος και Ιουλιέτα επί 
δύο, Πλούτος, Καραγκιόζης ο Μέγας, Σαµία, Οι 
αλλοπαρµένοι, Εκάβη-Κύκλωπας, Το Κατερινάκι 
από το Χαϊλµπρόν, Αντιγόνη, Βάτραχοι, Το 
πένθος ταιριάζει στην Ηλέκτρα, Η µοιρασιά 
του διαβόλου, Τραχίνιες, Ο Αρχοντοχωριάτης, 
Ειρήνη, Οπερέτα, Machinal κ.ά., καθώς και ως 
σκηνοθέτης στα εκπαιδευτικά προγράµµατα 
Σερφάροντας στο Κ.Θ.Β.Ε. και Ιλιάδος Ίχνευσις. 
Διδάσκει µουσική στη Δραµατική Σχολή 
του Κ.Θ.Β.Ε..

ΛΑΖΑΡΟΣ  ΓΕΩΡΓΑΚΟΠΟΥΛΟΣ 
(ηθοποιός)
Σπουδές: Δραµατική Σχολή Θεάτρου 
Τέχνης. Συνεργάστηκε µε τα θέατρα: 
Τέχνης, Εθνικό, «Αµόρε», κ.ά.. Έχει 
πρωταγωνιστήσει µεταξύ άλλων στις 
παραστάσεις: Τρωίλος και Χρυσηίδα 
(Τρωίλος), Σαλώµη (Ηρώδης), Μακµπέθ 
(Μακµπέθ), Φάουστ (Μεφιστοφελής), 
Ταρτούφος (Ταρτούφος), Δον Ζουάν (Δον 
Ζουάν), Έγκληµα και τιµωρία (Ρασκόλνικοφ), 
Ιβάνοφ (Ιβάνοφ), Μήδεια (Ιάσων), Βάκχες 
(Διόνυσος), κ.ά..Συµµετείχε σε τηλεοπτικές 
σειρές και ταινίες. Τιµητικές διακρίσεις: 
Βραβείο Β΄ ανδρικού ρόλου για την 
ταινία Αριθµηµένοι, Α΄ Βραβείο κοινού 
Αθηνοράµατος για την ερµηνεία του στον 
ρόλο του Πατέρα στο Έξι πρόσωπα ζητούν 

συγγραφέα. Σκηνοθέτησε το Γράµµα στον 
Ορέστη του Ι. Καµπανέλλη. Είναι ιδρυτικό 
µέλος του «Θεάτρου 9 και κάτι» όπου 
έπαιξε και σκηνοθέτησε το Γαϊτανάκι του 
έρωτα και το Other side.  

ΜΑΡΙΑ  ΓΕΩΡΓΙΑΔΟΥ (ηθοποιός)
Σπουδές: Δραµατική Σχολή Θεάτρου 
Τέχνης Κ. Κουν (2006). Τµήµα Επικοινωνίας 
και ΜΜΕ του Πανεπιστηµίου Αθηνών και 
Μεταπτυχιακές σπουδές στο ίδιο Τµήµα µε 
κατεύθυνση «Πολιτισµικές Σπουδές». Jazz, 
τραγούδι και πιάνο στο Ωδείο Athenaku. 
Συµµετείχε στις παραστάσεις: Μισός αιώνας 
Αριστοφάνης (Θέατρο Τέχνης, σκην. 
Γ. Λαζάνης), Εκκλησιάζουσες (Θέατρο 
Τέχνης, σκην. Δ. Χρονόπουλος), Όρνιθες
(ΔΗ.ΠΕ.ΘΕ. Πάτρας, σκην. Θ. Μουµουλίδης), 
Τίτος Ανδρόνικος (Θέατρο Τέχνης, σκην. 
Α. Σωτηρίου), Οξυγόνο (Φεστιβάλ Αθηνών, 
Λ. Παπαδόπουλου). Συµµετείχε στο 
Θεατρικό Εργαστήρι του Κ.Θ.Β.Ε. όπου 
συνεργάστηκε σε τρεις παραστάσεις µε 
τους Γ. Παρασκευόπουλο, Ε. Λυγίζο, 
Γ. Σακαλίδη.

AΝΑΣΤΑΣΙΑ ΓΚΟΛΕΜΑ (ηθοποιός)
Σπουδές: Κ.Θ.Β.Ε., Διεθνής Σχολή Μιµικής 
Θεάτρου «Jacques Lecoq». Μέλος του 
«Αngel Exit Theater» µε έδρα το Δουβλίνο 
και ιδρυτικό µέλος της οµάδας «ΣΕΛΑΝΑ», 
Αθήνα. Έχει διδάξει στη Βαρκελώνη (La 
riereta-Victor Hernando), στην Ταϊπέι 
(Shakespeare’s Wild Sisters Company), 
στο Δουβλίνο (Trinity College Players 
Theater), στη Νάξο (Πύργος Μπαζαίου), 
στην Αθήνα (Μagma) και στη Θεσσαλονίκη 
(Σχολή Διαµαντόπουλου). Έχει παίξει 
και σκηνοθετήσει στην Ελλάδα και το 
εξωτερικό. Έχει συνεργαστεί µε ιδιωτικούς 
θιάσους, µε το Εθνικό Θέατρο και το 
Κ.Θ.Β.Ε. Εµφανίστηκε στη σειρά Γιαννάκη 



Οµορφόπαιδο (Κ. Κιµούλη) και στις ταινίες 
Πάµε πάλι (Δ. Γιαµλόγλου) και 
Φτάσαµε (Σ. Τσιώλη).

ΧΡΗΣΤΟΣ ΓΟΥΣΙΟΣ 
(σχεδιασµός ηχοτοπίων)
Σπουδές: Πολυτεχνική Σχολή του Α.Π.Θ., 
Τµήµα Ηλεκτρολόγων Μηχανικών. Διδακτο-
ρική διατριβή στο Τµήµα Αρχιτεκτονικής 
µε αντικείµενο την Ακουστική των Αρχαίων 
Ωδείων. Το 1998 ξεκίνησε η ενασχόλησή 
του µε τον ήχο. Με το µουσικό σχήµα Τhe 
Prefabricated Quartet, όπου παίζει κιθάρα, 
έχει γράψει µουσική για αρκετές ταινίες 
µικρού µήκους -για κάποιες από τις οποίες 
εργάστηκε και για τον ηχητικό σχεδιασµό- 
και για τη µεγάλου µήκους 3 Στιγµές του 
Π. Σεβαστίκογλου (2008). Είναι λέκτορας 
στο Τµήµα Κινηµατογράφου της Α.Σ.Κ.Τ. 
του Α.Π.Θ. µε αντικείµενο τον ήχο και τη 
µουσική στον κινηµατογράφο.

ΚΩΝΣΤΑΝΤΙΝΟΣ ΔΑΜΑΚΗΣ 
(ηθοποιός)
Σπουδές: Δραµατική Σχολή Κ.Θ.Β.Ε.. Έχει 
παρακολουθήσει σεµινάρια θεάτρου µε 
τους: Α. Βουτσινά (Πειραµατική Σκηνή της 
«Τέχνης») και F. M. Dermond («Αµόρε»). 
Έχει συνεργαστεί µε το Εθνικό Θέατρο 
στις  παραστάσεις Όρνιθες (σκην. Κ. 
Τσιάνου) και Όνειρο Καλοκαιρινής Νύχτας 
(σκην. Ν. Χατζηπαπά), την Πειραµατική 
Σκηνή της «Τέχνης» (Δωδέκατη Νύχτα, 
σκην. Ν. Χουρµουζιάδη), το «Αµόρε» 
(7 Μιµίαµβοι, σκην. Α. Καφετζόπουλου), 
τη Μικρή Πόρτα (Μια ιστορία µε ιστορίες, 
σκην. Θ. Μοσχόπουλου) και το «Από 
µηχανής» Θέατρο (Νησί των σκλάβων, 
σκην. Σ. Λιβαθινού). Έχει δουλέψει µε τους 
σκηνοθέτες: Β. Παπαβασιλείου, Γ. Κακλέα, Γ. 
Χουβαρδά, Ν. Μιλιβόγιεβιτς, Ν. Αρµάο, Ν. 
Τσακίρογλου.

ΝΑΤΑΛΙΑ  ΔΡΑΓΟΥΜΗ (ηθοποιός)
Σπουδές: Δραµατική Σχολή Εθνικού 
Θεάτρου, Θεατρικό Ατελιέ του 
Α. Βουτσινά στο Παρίσι. Στο θέατρο έχει 
συνεργαστεί µε τους σκηνοθέτες: Κ. Μπάκα, 
Γ. Χουβαρδά, Ν. Κοντούρη, Κ. Αρβανιτάκη,
Β. Μαυροµάτη, Στ. Λιβαθινό, Ε. Πέγκα, 
Θ. Μοσχόπουλο, Ν. Μαστοράκη, 
Ε. Σαπουντζή, Α. Καλογρίδη, Κ. Ρήγο, Ε. 
Παπακωνσταντίνου, Μ. Κάλµπαρη, A. Hirche, 
N. Μιλιβόγιεβιτς, M. Von Hening.
Συµµετείχε σε πολλές κινηµατογραφικές 
ταινίες και πολλές τηλεοπτικές σειρές. Στον 
κινηµατογράφο συνεργάστηκε µε τους Ν. 
Παναγιωτόπουλο, Ο. Μαλέα,  Δ. Γιατσουλάκη, 
Β. Μπουτάρη, Γ. Πανουσόπουλο κ.ά.. Στην 
τηλεόραση συνεργάστηκε µε τους Γ. 
Σοφιανόπουλο, 
Π. Κοκκινόπουλο, Γ. Καραντινάκη, Ρ. Εσκε-
νάζη, Μ. Παπαοικονόµου, Στ. Μαρκίδη κ.ά..

ΑΝΘΗ ΕΥΣΤΡΑΤΙΑΔΟΥ (ηθοποιός)
Σπουδές: Τµήµα Θεάτρου (Σχολή Καλών 
Τεχνών Α.Π.Θ.). Έχει συνεργαστεί: µε το 
Κ.Θ.Β.Ε. (Όνειρο του Δωδεκάµερου, σκην. 
Τ. Ράτζος), το Studio Vis Motrix (Fading in 
fading out, σκην. Κ. Βασιλειάδου), την οµάδα 
«Κανιγκούντα» (Η βοσκοπούλα, 
σκην. Γ. Λεοντάρης).

ΧΡΥΣΑ ΖΑΦΕΙΡΙΑΔΟΥ (ηθοποιός)
Σπουδές: Σχολή Βεάκη. Συµµετείχε στην 
παράσταση Καπνοκράτωρ (σκην. Α. Στάικου) 
και στην παρουσίαση χοροθεατρικού 
αυτοσχεδιασµού στο πανεπιστήµιο 
του Μάντσεστερ (σκην. Μ. Bogaerts). 
Τηλεόραση: Κόκκινο δωµάτιο (MEGA). 
Συνεργάζεται για πρώτη φορά µε το 
Κ.Θ.Β.Ε..



ΣΟΦΙΑ ΚΑΡΑΓΙΑΝΝΗ (ηθοποιός)
Σπουδές: Δραµατική Σχολή Βεάκη. 
Συµµετείχε στις παραστάσεις:  Όνειρο του 
Δωδεκάµερου (σκην. Τ. Ράτζος), Καλιφόρνια 
Ντρίµιν (σκην. Τ. Τζαµαργιά), Μήδεια, Ορέστη 
(σκην. Σ. Φασουλής), Έχω στόχο κύριε 
πρόεδρε (σκην. Γ. Νάκου), Το τραγούδι της 
Εύας (σκην. Γ. Λαζάνης), Τρωάδες (σκην. 
Δ. Χρονόπουλος), Μαντζουράνα στο κατώφλι, 
γάιδαρος στα κεραµίδια (σκην. Γ. Αρµένης),
Ανδροµάχη (σκην. Γ. Μαργαρίτης), Η Πεντά-
µορφη και το τέρας (σκην. Ε. Δηµητρο-
πούλου), Ζητούνται νέοι και νέες 
(σκην. Π. Παναγόπουλος), Μόγλης (σκην. 
Δ. Βασιλειάδου). Έχει συνεργαστεί µε την 
οµάδα «Κοινή Θέα» στις παραστάσεις: Το 
παιχνίδι της µέρας, Το θαλασσινό τοπίο, Ξένοι 
τόποι (σκην. Γ. Γκικαπέππα). 
Τηλεόραση: Ίχνη (Mega).

ΦΑΙΔΩΝ ΚΑΣΤΡΗΣ  (ηθοποιός)
Σπουδές: Δραµατική Σχολή του Εθνικού 
Θεάτρου, Τµήµα Θεολογίας Πανεπιστηµίου 
Αθηνών. Συνεργάστηκε µε τα θέατρα: 
Εθνικό στις παραστάσεις Οιδίποδας επί 
Κολωνό, Αντιγόνη, Ίων (Αγγελιοφόρος), 
Πέρσες (Α΄ Κορυφαίος, Αγγελιοφόρος), 
Θεατρικό Οργανισµό «Εστία» του Γ. Ρήγα, 
Θέατρο «Στοά» του 
Θ. Παπαγεωργίου, Θέατρο «Χώρα», 
ΔΗ.ΠΕ.ΘΕ. Πάτρας Το τέλος του παιχνιδιού 
(Χαµ) κ.ά..  Μέλος της οµάδας «Θέαµα», 
του Γ. Κακλέα (1990-1994 στο Παγοποιείο 
Φιξ). Το 2002 έγραψε το θεατρικό έργο 
Χώµα στη µπανιέρα που ήταν υποψήφιο για 
το Βραβείο Κάρολος Κουν (2002).

ΕΥΘΥΜΙΟΣ ΚΟΥΚΙΟΣ (ηθοποιός)
Σπουδές: Δραµατική Σχολή Εθνικού 
Θεάτρου (2001, αριστούχος). Σεµινάρια 
υποκριτικής, κίνησης και λόγου µε τους 
Α. Παπαδοπούλου, Σ. Μιχοπούλου, 
Ηοllandia, Ν. Κουντούρη, Μ. Νέστορα, Β. 
Παπαβασιλείου, Ε. Βαροπούλου, 
Δ. Δηµητριάδη. Συνεργάστηκε µε τους 
σκηνοθέτες: Κ. Τσιάνο, Β. Θεοδωρόπουλο, 
Γ. Παρασκευόπουλο, Θ. Μουµουλίδη, 
Ε. Λυγίζο, Κ. Ρουγγέρη κ.ά. σε έργα των 
Αριστοφάνη, Μπρεχτ, Σαίξπηρ, Ζαρρύ, Κέιν, 
κ.ά. Έχει λάβει µέρος σε παραγωγές στην 
τηλεόραση και τον κινηµατογράφο.

ΚΙΜΩΝ ΚΟΥΡΗΣ (ηθοποιός)
Σπουδές: Δραµατική Σχολή Κ.Θ.Β.Ε. µε 
καθηγητές τους: Α. Βουτσινά, Δ. Βάγια, 
Ν. Τσακίρογλου, Λ. Λαµπράκη, Π. Μιχαηλίδη, 
Β. Σεϊµένη, Κ. Χρονοπούλου, Α. Χάβα, 
Ν. Βουδούρη, Α. Θεοφανίδου, Κ. Γεράρδο.
Συµµετείχε στις παραστάσεις: Ελεύθεροι 
Πολιορκηµένοι (σκην. Κ. Ρήγος), Το κορµί 
(Ε. Δηµητροπούλου), Όνειρο του 
Δωδεκάµερου (σκην. Τ. Ράτζος) .
Κινηµατογράφος: Τέλος χρόνου (ταινία 
µικρού µήκους, σκην. Θ. Τότσικας).

ΓΙΑΝΝΗΣ ΚΡΑΝΑΣ (ηθοποιός)
Σπουδές: Ανώτατη Σχολή Καλών Τεχνών, 
Δραµατική Σχολή του Θεάτρου Tέχνης.
Συνεργάστηκε µε το Θέατρο Τέχνης, 
το Αµφιθέατρο, το Θέατρο Προσκήνιο, 
το Θέατρο Εξαρχείων, τα ΔΗ.ΠΕ.ΘΕ.: 
Λάρισας, Κρήτης, Αγρινίου, Κέρκυρας, 
Ιωαννίνων, Πάτρας, το Εθνικό Θέατρο, τη 
Λυρική Σκηνή, το Μέγαρο Μουσικής σε 
έργα κλασικού και σύγχρονου ρεπερτορίου 
µε διάφορους σκηνοθέτες. Εργάζεται στο 
θέατρο ως επαγγελµατίας ηθοποιός 30 
χρόνια. Με το Κ.Θ.Β.Ε. συνεργάζεται για 
πρώτη φορά.



ΓΙΩΡΓΟΣ  ΚΩΝΣΤΑΝΤΙΝΙΔΗΣ  
(ηθοποιός)
Σπουδές: Δραµατική Σχολή Κ.Θ.Β.Ε.. 
Διεύθυνση φωτογραφίας.
Συµµετείχε στις παραστάσεις: Όνειρο του 
Δωδεκάµερου (σκην. Τ .Ράτζος), Οι τρεις 
σωµατοφύλακες (σκην. Κ. Ρουγγέρη), Εκατό 
(σκην. Ε. Δηµητροπούλου), Λυσιστράτη (σκην. 
Γ. Ιορδανίδης), Nona (Vis Mοtrix). Συµµετείχε 
σε 7 κινηµατογραφικές ταινίες µικρού 
µήκους. Έχει επιµεληθεί ραδιοφωνικές 
εκποµπές ενώ τα τελευταία χρόνια διδάσκει 
θεατρικό παιχνίδι σε άτοµα µε ειδικές 
ανάγκες. 

ΝΙΚΟΣ ΜΗΤΣΑΣ (ηθοποιός)
Σπουδές: Δραµατική Σχολή Γ. Θεοδοσιάδη. 
Συµµετείχε στις παραστάσεις: Προσεχώς 
(σκην. Ν. Καραγέωργος), Η µαριχουάνα της 
µαµάς είναι πιο γλυκιά (σκην. Σ. Μαβίδης, 
ΔΗ.ΠΕ.ΘΕ. Βόλου), Σολοµώντεια λύση 
(σκην. Γ. Καλαϊτζή, ΔΗ.ΠΕ.ΘΕ. Καβάλας), 
Κοριολανός (σκην. Μ. Κακογιάννης), Ο αγα-
πητικός της βοσκοπούλας (σκην. Α. Αζάς, 
θέατρο «Επί Κολωνώ» και «Σχολείο»-
Φεστιβάλ Αθηνών), Ο άνθρωπος, το κτήνος 
και η αρετή (σκην. Ν. Αρµάος, ΔΗ.ΠΕ.ΘΕ. 
Καβάλας), Η Πεντάµορφη και το τέρας (σκην. 
Γλ. Καλαϊτζή, Κ.Θ.Β.Ε.). Συµµετείχε, επίσης, 
στο video art αµερικανικής παραγωγής Η 
αρπαγή των Σαβίνων (σκην. E. Sussman), στην 
ταινία µικρού µήκους 45 υπό σκιάν (σκην. 
Α. Βαλσάρη), καθώς και στις τηλεοπτικές 
σειρές Ίχνη (σκην. Β. Τσελεµέγκος, Mega) και 
Αληθινοί έρωτες (σκην. Μπ. Σπανός, Alpha). 

ΒΑΣΙΛΗΣ ΜΠΙΣΜΠΙΚΗΣ (ηθοποιός)
Σπουδές: Δραµατική Σχολή Μ. Βογιατζή-
Τράγκα. Σεµινάρια υποκριτικής µε τους 
Δ. Καταλειφό και Γ. Νταλιάνη. Συµµετείχε 
στις παραστάσεις: Βαβυλωνία (Θέατρο Μέλι), 
Φιλάργυρος (Μοντέρνο Θέατρο), Διάλογος 

Μηλίων Αθηναίων (Δηµοτικό Θέατρο 
Λευκωσίας), Ηuman beans (Πειραµατική 
Σκηνή Εθνικού Θεάτρου), Μνήµες πολιτισµού 
(Ηρώδειο), Ευµενίδες (Αρχαίο Θέατρο 
Επιδαύρου), Σε στενό οικογενειακό κύκλο 
(Θέατρο Μεταξουργείο), Θεσµοφοριάζουσες 
( Έναστρον), Βρωµιά (Βar Theatre), Το αηδόνι 
του αυτοκράτορα (ΔΙΑΝΑ), Η Πεντάµορφη 
και το τέρας (Θέατρο Γκλόρια), Λεωφορείο 
ο Πόθος (Κ.Θ.Β.Ε.). Συνεργάστηκε µε τους 
σκηνοθέτες: Γ. Μόρτζο, Α. Συνοδινού, 
Μ. Ζάιµπελ, Β. Ρίτσο, Ν. Ρεµούνδο, 
Γ. Μεσσάλα, Κ. Κωνσταντόπουλο, Μ. Βενιέρη. 
Κινηµατογράφος: Μην περνάς ανάβει κόκκινο 
(σκην. Ι. Μαυράκη, Ντ. Κατσουρίδης). 
Τηλεόραση: Γητευτής (σκην. Γκικαπέππας), Το 
10 (σκην. Π. Δηµητρακοπούλου).

ΚΩΝΣΤΑΝΤΙΝΟΣ ΜΥΛΩΝΗΣ 
Σπουδές: Δραµατική Σχολή Γ. Κιµούλη. 
Κ.Σ.Ο.Τ.. Παρακολούθησε σειρά µαθηµάτων 
ως υπότροφος του ελληνικού φεστιβάλ µε 
τους LeCoq, Claudio de Maggio και 
Γ. Ζαµπουλάκη. Έπαιξε στις παραστάσεις: 
Μπέρντι, Νεφέλες, Όρνιθες, Υπηρέτης δυο 
αφεντάδων, Το ασχηµόπαπο, Το χρυσό κλειδί, 
Ο Αρλεκίνος, Σφήκες, Βίκτωρ-Βικτώρια, Le 
Avventure di Pinocchio, Όνειρο καλοκαιρινής 
νύχτας, Εγώ η Αντιγόνη, Ντόλλυ!, Δον Κάρλος, 
Λυσιστράτη. Συµµετείχε ως ηθοποιός στο 
εκπαιδευτικό πρόγραµµα Είσαι Ξεχωριστός. 
Έχει συνεργαστεί, επίσης, µε το Εθνικό 
Θέατρο, τα ΔΗ.ΠΕ.ΘΕ. Πάτρας και 
Ιωαννίνων, το Θέατρο Έρευνα, την Εθνική 
Λυρική Σκηνή και τις οµάδες χορού των 
Φ. Ευαγγελινού, Κ. Μαρτίνη, Α. Λύρα και 
Ε. Πήττα. Συνεργάστηκε µε τους 
σκηνοθέτες: Δ. Ποταµίτη, Ν. Κούνδουρο, 
Θ. Καρακατσάνη, Ε. Καποκάκη, Τ. Χρυσι-
κάκο, Χ. Χριστοφή, Γ. Ιορδανίδη, Θ. Μου-
µουλίδη, Θ. Δερµάτη, Δ. Γιαννακόπουλο, 
G. Gregory, Κ. Αρβανιτάκη, Π. Σέξτου.



ΤΑΤΙΑΝΑ ΜΥΡΚΟΥ (βοηθός σκηνοθέτη)
Σπουδές: Ανώτερη Επαγγελµατική 
Σχολή Χορού Δ. Σταυρούπολης. 
Μακεδονικό Ωδείο Θεσσαλονίκης. 
Arnhem Dance-Academie. Είναι ιδρυτικό 
µέλος της οµάδας χορού «Ine¼tia». 
Συµµετείχε στην 11η και 12η Biennale Νέων 
Καλλιτεχνών. Συνεργάστηκε µε την Όπερα 
Θεσσαλονίκης στις παραστάσεις: Η Έξυπνη 
(ως σκηνοθέτις), Un ballo in masquera (ως 
χορεύτρια) και La Bohéme (ως βοηθός 
σκηνοθέτη). Με το Κ.Θ.Β.Ε. συνεργάστηκε 
στις παραστάσεις: Η ωραία Ταϊλάνδη, 
Ιφιγένεια η εν Ταύροις και Λυσιστράτη (βοηθός 
χορογράφου), Πρώτος έρωτας και Ο πει-
ρασµός (βοηθός σκηνοθέτη) και Όνειρο 
καλοκαιρινής νύχτας, Ο σοβαρός Ερνέστος, 
Λεωφορείο ο Πόθος και Μια παρτίδα σκάκι 
(χορογράφος). Συνεργάστηκε µε τους 
σκηνοθέτες: Γ. Ιορδανίδη, Γ. Μιχαηλίδη, 
Π. Μιχαηλίδη, Ε. Γαβριηλίδη, Τ. Ράτζο, 
Γ. Καραχισαρίδη, Α. Καλογρίδη, 
Α. Καφετζόπουλο, Ε. Δηµητροπούλου κ.ά..

ΣΛΟΜΠΟΝΤΑΝ ΟΥΝΚΟΒΣΚΙ 
(σκηνοθέτης)
Διδάσκει σκηνοθεσία θεάτρου και 
υποκριτική στην Ακαδηµία Θεατρικών 
Τεχνών των Σκοπίων. Είναι επισκέπτης 
καθηγητής στο Brooklyn College, το 
City University της Νέας Υόρκης και 
το Χάρβαρντ. Είχε την εποπτεία ενός 
δίµηνου εργαστηρίου για νέους ηθοποιούς 
και σκηνοθέτες, που πραγµατοποίησε 
το Εθνικό Θέατρο της Ελλάδας. Στην 
ελληνική γλώσσα έχει σκηνοθετήσει δύο 
έργα στο Εθνικό Θέατρο, την Τέταρτη 
αδελφή του Γκλοβάτσκι και το Βασιλιά Ληρ 
του Σαίξπηρ. Η δουλειά του περιλαµβάνει 
έργα κλασικού ρεπερτορίου και πάνω 
από τριάντα σύγχρονου, πολλά από τα 
οποία σε παγκόσµια πρώτη. Εκτός από τη 

συνεργασία του µε θέατρα των χωρών της 
πρώην Γιουγκοσλαβίας έχει σκηνοθετήσει 
στις Η.Π.Α. (τέσσερις παραστάσεις), τη 
Ρωσία, την Ιταλία, τη Σουηδία, τη Γερµανία 
κ.α.. Παραστάσεις του έχουν περιοδεύσει 
σε πολλά ευρωπαϊκά φεστιβάλ και έχει 
τιµηθεί µε πολλά βραβεία. 

ΑΝΤΩΝΗΣ  ΠΑΝΑΓΙΩΤΟΠΟΥΛΟΣ 
(φωτιστής)
Σπούδασε εικονοληψία. Συµµετείχε, ως 
οπερατέρ, σε ταινίες µικρού και µεγάλου 
µήκους. Από 1982 στράφηκε στο θεατρικό 
φωτισµό. Έχει συµµετάσχει σε µεγάλες 
πολιτιστικές διοργανώσεις και έχει 
υπογράψει το σχεδιασµό των φωτισµών 
σε περισσότερες από εκατό θεατρικές 
και µουσικές παραστάσεις στην Ελλάδα, 
την Ευρώπη και την Αµερική. Από 1991 έως 
σήµερα είναι υπεύθυνος καλλιτεχνικού 
φωτισµού στο Μέγαρο Μουσικής Αθηνών. 
Έχει συνεργαστεί µεταξύ άλλων µε τους 
σκηνοθέτες: Σ. Ούνκοβσκι (Η τέταρτη 
αδελφή, Βασιλιάς Ληρ), Β. Παπαβασιλείου 
(Οιδίπους Τύραννος, Ελένη, Κατά λάθος 
πρόβες), Μ. Ζάιµπελ (Ορέστεια), Ε. Σκότη 
(Αγαπητή Έλενα), Σ. Χατζάκη (Φόνισσα, 
Ντιµπούκ, Θεσµοφοριάζουσες, Ματωµένος 
γάµος, Ιφιγένεια εν Αυλίδι). 

ΛΕΩΝΙΔΑΣ  ΠΑΠΑΔΟΠΟΥΛΟΣ 
(ηθοποιός)
Σπουδές: Δραµατική Σχολή Τέχνης 
Γ. Κιµούλη. Αριστούχος Τµήµατος 
Θεατρικών Σπουδών του Πανεπιστηµίου 
Αθηνών. Συµµετείχε στις παραστάσεις: 
Δρόµοι παλιοί, σκην. Α. Αποστολίδης, 
Ο Μυλωνάς και οι καλικάντζαροι, σκην. 
Δ. Καραθανάση, Ιερές Μουσικές - Δρόµοι 
της Μεσογείου, σκην. Ν. Κούνδουρος, 
Κοριολανός, σκην. Ρ. Σταυράκη (ΔΗ.ΠΕ.ΘΕ 
Πάτρας), II Corsaro, σκην. Τζ. Κόπλεϊ 



(ΟΜΜΑ), Θεσσαλονίκη του ρεµπέτικου, σκην. 
Στ. Σιδεράς, Στη χώρα του Πήτερ Παν, σκην. 
Κώστας Καζάκος, Το δρώµενο της θόλου, 
σκην. Ο. Ποζέλη, Κοριολανός, σκην. Μ. 
Κακογιάννης. Με το ΔΗ.ΠΕ.ΘΕ. Κοζάνης 
στα έργα Πήτερ Παν (σκην. Ν. Νικολάου), 
Αν σου ήµουν εγώ, (σκην. Ι. Μιχαλοκοπούλου)  
και µε το Εθνικό Θέατρο Δον Ζουάν (σκην. 
Ν. Μιλιβόγιεβιτς) και Βασιλιάς Ληρ (σκην. 
Σ. Ούνκοβσκι). 
Τηλεόραση: Επαφή (Mega), Ερατώ (ANT1).

ΑΓΓΕΛΙΚΗ  ΠΑΠΑΘΕΜΕΛΗ (ηθοποιός)
Σπουδές: Δραµατική Σχολή Θεάτρου 
«Εµπρός», Τµήµα Θεατρικών Σπουδών 
Πανεπιστηµίου Αθηνών. Συµµετείχε στις 
παραστάσεις: Ο γυάλινος κόσµος του 
Τ. Ουίλλιαµς, σκην. Δ. Μαυρίκιος (Λώρα), 
Ηλέκτρα του Σοφοκλή, σκην. Δ. Μαυρίκιος 
(Χορός), Φρεναπάτη του T. Κούσνερ, σκην. 
Σ. Λιβαθινός (Μελιµπέα, Ιζαµπέλ, Ιππολύτη), 
Το έβδοµο ρούχο της Ευγ. Φακίνου, σκην. 
Δ. Μαυρίκιος (Ρούλα), Γλάρος του 
Α. Τσέχοφ, σκην. Ν. Μαστοράκης (Νίνα), 
Λαχταρώ της Σ. Κέιν σκην. Λ. Βογιατζής (C),
Βρικόλακες του Ίψεν, σκην. Α. Αντύπας 
(Ρεγγίνε), Ιβάνοφ του Α. Τσέχοφ, σκην. 
Ν. Μαστοράκης (Σάσα), Φέστεν των 
Τ. Βίντερµπεργκ και Ντ. Έλντριτζ, σκην. 
Α. Δανέζη-Knutsen (Ελένε). 
Κινηµατογράφος: Ακροπόλ του 
Π. Βούλγαρη, Θεατρίνες του Π. 
Πορτοκαλάκη, Μεταµφιεσµένη γυναίκα του 
Κ. Αριστόπουλου, Ώρες κοινής ησυχίας της 
Κ. Ευαγγελάκου.

ΚΙΜΩΝ ΡΗΓΟΠΟΥΛΟΣ (ηθοποιός)
Σπουδές: Νοµική Σχολή του Α.Π.Θ.. 
Θέατρο στις σχολές Θεοδοσιάδη και 
Χατζίκου. Έχει παίξει σε παραστάσεις 
έργων αρχαίου δράµατος, κλασικού και 
σύγχρονου ρεπερτορίου. Συνεργάστηκε 

µε τους σκηνοθέτες: Βολανάκη, Δαµιανό, 
Τσαρούχη, Χαραλάµπους, Γλυκοφρύδη, 
Βαφέα, Ιωάννου, Διαµαντή, Τσιάνο, 
Τσακίρη, Ανδρεάδη, Λαµπρούλη, 
Βασιλικιώτη, Μπάκα κ.ά. Έχει παίξει στην 
τηλεόραση σε σειρές που σκηνοθέτησαν 
οι Αριστόπουλος, Τέµπος, Μανουσάκης, 
Τσελεµέγκος, Μαρκίδης, Λυχναράς κ.ά.. 
Στον κινηµατογράφο έπαιξε σε ταινίες 
των Παναγιωτάτου, Ζερβού και Μανιάτη. 
Έγραψε το θεατρικό έργο 7000 λέξεις 
ακριβώς, που ανέβηκε στο θέατρο 
«Εµπρός» από τον θίασο Εργαστήριο, 
σε σκηνοθεσία Ά. Μακράκη, την περίοδο 
2004-2005. Σκηνοθέτησε τον Κύκλωπα του 
Ευριπίδη. Διασκεύασε και σκηνοθέτησε την 
Αινιγµατική αυτοκτονία του Ντοστογιέφσκι 
και τον Μοσκώβ Σελήµ του Βιζυηνού. Έπαιξε 
στο Ταξίδι στην έρηµο (Κ.Θ.Β.Ε., 2008).

ΓΚΑΓΚΑ ΡΟΣΙΤΣ 
(δραµατουργική επεξεργασία)
Γεννήθηκε στη Σερβία. Σπούδασε 
συγκριτική λογοτεχνία, ξένες γλώσσες 
και θέατρο στο Βελιγράδι, το Παρίσι και 
το Λονδίνο. Έχει εκπονήσει διδακτορική 
διατριβή µε θέµα “Το Αρχαίο Ελληνικό 
Θέατρο στη σύγχρονή σκηνή”. Έχει 
µεταφράσει πάνω από 60 τίτλους 
σύγχρονης λογοτεχνίας από τα σερβικά στα 
ελληνικά και αντίστροφα. Το 2007 ανεβαίνει 
στο Εθνικό Θέατρο του Βελιγραδίου 
ο Οιδίπους Τύραννος του Σοφοκλή σε 
µετάφρασή της. Το 2004 βραβεύτηκε µε 
το Κρατικό Βραβείο Μετάφρασης για τη 
µετάφραση στα σερβικά των ποιηµάτων 
της Κ. Δηµουλά. Για την προσφορά και τη 
συµβολή της στην ανάπτυξη πολιτιστικών 
δεσµών µεταξύ Ελλάδας και Σερβίας, η 
χώρα της τής έχει απονείµει τον τίτλο της 
Επίτιµης Πρέσβειρας των Γραµµάτων.     



ΕΥΗ ΣΑΡΜΗ (ηθοποιός)
Σπουδές: Μουσικό Σχολείο Θεσσαλονίκης. 
Μουσική και τραγούδι (9 χρόνια πιάνο και 5 
χρόνια κιθάρα). Δραµατική Σχολή Κ.Θ.Β.Ε..  
Συµµετείχε στις παραστάσεις του Κ.Θ.Β.Ε.: 
Ρωµαίος και Ιουλιέτα... σαν το σκύλο µε τη 
γάτα (σκην. Γ. Καλατζόπουλος) και Machinal 
(σκην. Ν. Κοντούρη), Ο γλάρος (σκην. 
Π. Ζηβανός). Έχει συνεργαστεί, επίσης, 
µε το Τελλόγλειο Ίδρυµα σε θεατρικές 
εκδηλώσεις.

ΜΙΧΑΛΗΣ ΣΙΩΝΑΣ (ηθοποιός)
Σπουδές: Δραµατική Σχολή Κ.Θ.Β.Ε.. 
Ωδείο Σαµαρά (κοντραµπάσο και 
ηλεκτρικό µπάσο. Έχει συνεργαστεί ως 
ηθοποιός µε τα θεατρικά σχήµατα: Νέες 
Μορφές, Θέατρο Σοφούλη, Νέο Θέατρο 
Θεσσαλονίκης, Θέατρο Εγνατία και το 
χοροθέατρο Δρώσα Μάζα. Συµµετείχε στο 
σήριαλ 504 χλµ. Bόρεια της Αθήνας (σκην. Αλ. 
Πανταζούδης) και στις κινηµατογραφικές 
ταινίες Δε κατ (σκην. Β. Κεχαγιάς), Μονή 
σειρά µαργαριτάρια (σκην. Β. Κεχαγιάς), Black 
Tie (σκην. Π. Πατσουρίδης). Σκηνοθεσία: 
Αποβάθρα (ταινία µικρού µήκους). Από το 
2007 είναι ιδρυτικό µέλος του µουσικού 
συνόλου The Prefabricated Quartet. 
Την ίδια χρονιά εξέδωσε την πρώτη του 
ποιητική συλλογή µε τίτλο Έγγειος.

ΠΟΛΥΞΕΝΗ  ΣΠΥΡΟΠΟΥΛΟΥ 
(ηθοποιός)
Σπουδές: Δραµατική Σχολή του Κ.Θ.Β.Ε. 
(αριστούχος). Φιλοσοφική Σχολή Α.Π.Θ.. 
Απόφοιτος του εργαστηρίου του Κέντρου 
Έρευνας Θεσσαλονίκης. Έχει συνεργαστεί 
µε: το Κ.Θ.Β.Ε. (Όνειρο του Δωδεκάµερου, 
Λυσιστράτη), το ΔΗ.ΠΕ.ΘΕ. Καβάλας (Ο 
σκούφος του Μάαρ), το Studio Vis Motrix 
(Νona), το Δηµοτικό Θέατρο Ευόσµου 
(Επικίνδυνο παιχνίδι), την οµάδα «Σφαίρα» 

(Γουρουνάκια Κουµπαράδες), το Τελλόγλειο 
Ίδρυµα Τεχνών (Από κοστούµι σε κοστούµι). 
Συνεργάστηκε µε τους σκηνοθέτες: 
Γ. Εµµανουήλ, Τ. Ράτζο, Κ. Γεράρδο, Γ. 
Ιορδανίδη, Χ. Χατζηβασιλείου. Συµµετείχε 
σε ταινίες µικρού µήκους. Διδασκαλία: 
Θεατροπαιδαγωγός και καθηγήτρια 
φιλολογικών µαθηµάτων.

ΑΛΕΚΟΣ ΣΥΣΣΟΒΙΤΗΣ (ηθοποιός)
Θέατρο: Μπελβεντέρε (Καρλ), Τούκο-τούκο 
/ η πριγκίπισσα του φεγγαριού της σαύρας, Η 
κυρία µε τις καµέλιες (Αρµάνδρος), 
Ο εραστής, Τα καινούργια ρούχα του 
Αυτοκράτορα, Το τέλος µιας σχέσης (Μωρίς 
Μπέντριξ), Όλα σε µια νύχτα (Τρέβορ), 
Χείλη κλειστά (Τζων), Δον Κάρλος (Ροντρίγκο 
Πόσα), Ο χρόνος έρχεται πάντα στην ώρα του. 
Τηλεόραση: Η αίθουσα του θρόνου, Είσαι το 
ταίρι µου, Χορεύοντας στη σιωπή, Είσαι πολύ 
αλήτης τελικά, Πες µου ναι, Δέκατη εντολή, 
Ζωή ξανά, Κόκκινος κύκλος. Κινηµατογράφος: 
Ελεύθερη κατάδυση, Προστάτης οικογενείας, 
Θηλυκή εταιρεία, Η αγάπη είναι ελέφαντας, 
Σώσε µε, Το κυνήγι του λαγού, Deep End.

ΔΗΜΗΤΡΗΣ ΣΩΤΗΡΙΟΥ (χορογράφος)
Σπουδές: Νοµική στο Α.Π.Θ.. Χορός στην 
Κ.Σ.Ο.Τ. και στην Ά. Φούτση. Για δέκα 
χρόνια συνεργάστηκε µε την Ζ. Νικολούδη 
στα ΧΟΡΙΚΑ. Επίσης έχει συνεργαστεί µε 
τον Σ. Χατζάκη στη Νύχτα του Τράγου, τον 
Δ. Μπασλάµ στον Γαργαλιστή, τον Δ. Αβδε-
λιώτη στο Άσµα Ασµάτων, τον Δ. Παπαϊω-
άννου στα Τραγούδια της Αµαρτίας και 
τη Δ. Γαλάνη στο Να µείνουν µόνο τα 
τραγούδια. Συνεργάστηκε µε το Εθνικό 
Θέατρο (Βάκχες, Προµηθέας Δεσµώτης), το 
Θεσσαλικό (Ιφιγένεια εν Αυλίδι), το Εθνικό 
Θέατρο της Βουλγαρίας (Οιδίπους Τύραννος), 
το Κ.Θ.Β.Ε. (Υποµέλας τόπος). Χορεύει και 
χορογραφεί από το 1992, έτος ίδρυσης 



της οµάδας «sinequanon», που το 2006 
παρουσίασε το Μυστικό δείπνο στο πλαίσιο 
της Θεατρικής Άνοιξης. 

ΜΑΝΩΛΗΣ ΤΣΙΠΟΣ (ηθοποιός)
Σπουδές: Υποκριτική (Δραµατική Σχολή 
Αγ. Βαρβάρας, 2006) και Περιβαλλοντικές 
σπουδές (Πανεπιστήµιο Αιγαίου, 2002). 
Έχει παρακολουθήσει το Θεατρικό 
Εργαστήρι του Κ.Θ.Β.Ε., και έχει 
συµµετάσχει στις παραστάσεις του σε 
κείµενα των Ρακίνα, Ευριπίδη, Α. Ζαρρύ, Σ. 
Κέιν, Μαριβώ, κ.ά.. Είναι ιδρυτικό µέλος της 
θεατρικής οµάδας «Nova Melancholia» 
και έχει συµµετάσχει σε παραγωγές της. 
Εκπροσώπησε την Ελλάδα σε διεθνή 
φεστιβάλ θεατρικών συγγραφέων και έχει 
βραβευθεί για κινηµατογραφικά σενάρια 
από το ΕΚΕΒΙ. Τον Μάιο του 2008 θα 
συµµετάσχει στην 13η BIENNALE Νέων 
Δηµιουργών Ευρώπης και Μεσογείου ως 
θεατρικός συγγραφέας.

ΛΥΔΙΑ ΦΩΤΟΠΟΥΛΟΥ (ηθοποιός)
Σπουδές: Δραµατική Σχολή Κρατικού 
Ωδείου Θεσσαλονίκης. Από 1978 έως 
το 1991 συνεργάστηκε µε το Κ.Θ.Β.Ε., 
όπου ερµήνευσε ρόλους, κυρίως, του 
κλασικού ρεπερτορίου. Το 1992 άρχισε η 
συνεργασία της µε το Θέατρο «Αµόρε», 
την Πειραµατική Σκηνή της «Τέχνης» και 
το Εθνικό Θέατρο σε έργα κλασικού και 
σύγχρονου ρεπερτορίου. Τηλεόραση: 
Ψάθινα καπέλα της Μ. Λυµπεράκη και 
Το 10 του Καραγάτση. Για την ερµηνεία 
της στη Νόρα του Ίψεν τιµήθηκε µε το 
Βραβείο Κοτοπούλη και µε την ερµηνεία 
της στην παράσταση Έξι πρόσωπα ζητούν 
συγγραφέα του Πιραντέλλο µε το βραβείο 
κοινού Αθηνοράµατος. Είναι ιδρυτικό µέλος 
του «Θεάτρου 9 και κάτι» (2004).

ΜΕΤΑ ΧΟΤΣΕΒΑΡ (σκηνογράφος)
Εργάζεται ως σκηνογράφος, σκηνοθέτις 
και αρχιτέκτονας. Έχει σκηνογραφήσει για 
πολλά και διαφορετικού τύπου θέατρα σε 
πολλές χώρες (Η.Π.Α., Αυστρία, Γερµανία, 
Ρωσία και Ιταλία). Ως σκηνοθέτις και 
σκηνογράφος δούλεψε για το φεστιβάλ 
Vienna Festwochen. Παραστάσεις της 
έχουν ταξιδέψει σε διάφορα φεστιβάλ 
της Ευρώπης (Αντιγόνη του Γιοβάνοβιτς, 
Hanjo-Visite του Μισίµα, Τρεις αδελφές του 
Τσέχοφ). Έχει λάβει πολλά βραβεία για το 
σκηνογραφικό της έργο και το 2005 το 
σκηνικό της για την παράσταση Η τέταρτη 
αδελφή του Γκλοβάτσκι στο Εθνικό Θέατρο 
της Ελλάδας τιµήθηκε µε το βραβείο 
καλύτερης σκηνογραφίας. Είναι καθηγήτρια 
στην Ακαδηµία Θεάτρου, Κινηµατογράφου 
και Τηλεόρασης της Λιουµπλιάνα της 
Σλοβενίας όπου ζει και εργάζεται.

ΓΙΩΡΓΟΣ ΧΕΙΜΩΝΑΣ (µετάφραση)  
Ο Γιώργος Χειµωνάς γεννήθηκε στην 
Καβάλα (1936) και µεγάλωσε στη 
Θεσσαλονίκη. Εκεί έζησε και τελείωσε 
την Ιατρική. Αργότερα, µετά τον στρατό, 
έφυγε στο Παρίσι. Στη Γαλλία ειδικεύτηκε 
στην Ψυχιατρική και τη Νευροψυχολογία. 
Έπειτα, γύρισε µόνιµα στην Αθήνα όπου 
εργάστηκε στο «Αιγινήτειο Νοσοκοµείο». 
Έχει εκδώσει εννέα πεζογραφήµατα: 
Πεισίστρατος (1960), Η εκδροµή (1964), Το 
µυθιστόρηµα (1966), Ο γιατρός Ινεότης (1971), 
Ο γάµος (1975), Ο αδελφός (1976), Οι χτίστες 
(1979), Τα ταξίδια µου (1984) και Ο εχθρός 
του ποιητή (1990). Επίσης, έχει εκδώσει 
επτά βιβλία-δοκίµια πάνω στον Λόγο, και 
µεταφράσεις έργων των: Σαίξπηρ, Σοφοκλή, 
Ευριπίδη. Έφυγε στις 27 Φεβρουαρίου 2000 
στο Παρίσι. 



Οδηγός σκηνής    
Χριστίνα Ζαχαροπούλου

Μηχανικοί σκηνής    
Κωνσταντίνος Παπαλεξανδρίδης
Νίκος Τσίγκος 

Χειριστής κονσόλας φωτισµών  
Σταύρος Στρατίδης

Ηλεκτρολόγος σκηνής   
Δηµήτρης Μαντζούκας

Χειριστές κονσόλας ήχου   
Δηµοσθένης Παπαδήµος 
Νίκος Δρακόπουλος 

Φροντιστής     
Νίκος Συµεωνίδης

Ενδύτρια     
Σµαρώ Κατσαντώνη

Κατασκευή σκηνικών & κοστουµιών
Εργαστήρια Κ.Θ.Β.Ε.

Υπεύθυνος περιοδείας
Κωνσταντίνος Κλειδέρης

Τµήµα Περιοδειών, Παραχωρήσεων και Εξωτερικών Δραστηριοτήτων
Παύλος Παλάκας
Παναγιώτης Φανταγµάς
Περικλής Τράιος
Διονύσης Καλαϊτζής
Νικολέττα Κλειδέρη

Υπεύθυνοι παράστασης
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Translation: Yorgos Himonas
Direction: Slobodan Unkovski
Dramaturgy Consultant: Gaga Rositch
Set Design: Meta Hocevar 
Costume Design: Angelina Atlagic
Formation-Music Instruction: Nikos Voudouris
Choreography: Dimitris Sotiriou
Lighting Design: Antonis Panayotopoulos
Soundscape Design: Christos Gousios
Assistant director: Tatiana Myrkou
Assistant set designer: Andreas Paraskevopoulos
Assistant costume designer: Maria Karadeloglou
Production co-ordinator: Elias Kotopoulos

Cast (in order of appearance):

Electra: Lydia Fotopoulou
Tyndareos: Yannis Kranas
Orestes: Lazaros Georgakopoulos
Helen: Natalia Dragoumi
Ermione: Evi Sarmi
Menelaus: Kimon Rigopoulos
Pylades: Alekos Sissovitis
Messanger: Phaidon Kastris
Phrygas: Aggeliki Papathemeli
Apollon: Vassilis Bisbikis

Chorus: Konstantinos Damakis, Thimios Koukios, Kimon Kouris, Yorgos Konstantinidis, 
Nikos Mitsas, Konstantinos Milonis, Leonidas Papadopoulos, Manolis Tsipos, Mihalis Sionas, 
Argyro Ananiadou, Evi Astridou, Rena Vamvakopoulou, Maria Georgiadou, Anastasia Golema, 
Anthi Efstratiadou, Chrysa Zafiriadou, Sofia Karayanni, Polyxeni Spyropoulou.

Sound collection and editing: Christos Gousios, Yorgos Koulidis, Dafni Psara.
Music samples: The Prefabricated Quartet.

by EURIPIDES
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Gaga Rositch

Belated Gods and rush Citizens

The fundamental rule of any great work of art 

(including a theatre play) that brings together the 

moment of its conception and our contemporary 

times is the one that secures a place for it in the world 

cultural heritage. As a result, great works of arts and 

letters belong to a kind of treasure which crosses the 

borders of their source culture, a chest where mankind 

keeps its precious jewels.

Among them lies ancient Greek drama, forever 

branding our civilization in the course of time. Human 

history repeats the Myth in the same way that the 

Myth reflects life. This fact rather proves that it is a 

miracle the human race still survives against its self-

destructive drive, as we are taught neither by History 

nor by the Myth.

Human flaws and imperfections limit man’s 

metaphysical dimension, that’s why man has always felt 

the need to put limitations upon himself and surrender 

to a superior being. In the twilight of the Gods, man 

rests in the arms of the powerful gods of our times. He 

rests and bleeds.

Orestis by Euripides, then. A theatre play by our 

“contemporary interlocutor”. The forefather of this 

performance who leads and supports us, winks at us, 

troubles and deters us, forgives and condemns us. And 

he is talking to us now just like he has always been 

for centuries. Just like he always will for many others. 

He has been standing there more powerful than we 

are in this unequal battle with meanings which by far 

surpasses us, because he belongs to the world heritage, 

forever contemporary and forever present, while we 

are only vulnerable and ephemeral…

This is Orestis of the Myth where we see 

our own reflection afraid to face our image. Both a 

victimizer and a victim, he escapes from Euripides frame 

and enters our reality. Only in this way can he survive 

by bridging the time gap. Otherwise the heroes stand 

lifeless, imprisoned in their mathematical and literary 

dimension. Hostage to their era and sterile theatre 

reviews.

It is man’s fate to reconcile himself with the 

dark and bright side of his being. If Orestis did not love 

Man can take it all.  Gods, show no mercy on us!

Send us more evil.  Give us pain, all the more unbearable!  

Crush us down with mighty disasters. 

 We can still take it.  

We are still alive!
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his victim so much, then his plea before a huge crowd 

might have had a happy ending. Here is the paradox! 

Because he gasped for breath as well at the time of the 

slaughter, he couldn’t find the strength to keep calm, 

which might save him.  Euripides’ hero balances on a 

tight rope between his own choice and a foreign will 

imposed on him. Under the influence of a superior 

godly power and counting on the support or rather 

urged by his most beloved and familiar people (Electra 

and Pylades), this Hamlet of ancient times commits the 

unthinkable: he kills his own mother. Since that moment 

another god, the god of conscience, the only true judge 

of man’s acts, controls him. Until he bleeds and in death 

lying… his dead mourn him standing.

From the moment he commits the unspeakable 

act, Orestis shivers all over, trembles and shakes like 

everything around him. The web of madness suspends 

above him, so he desperately pleads forebearance in a 

punishment that will change god’s hatred into man’s mercy. 

Death!’

Carrying out god’s orders offered no salvation 

but swept them all into the abyss.  More than anyone, 

Orestis and Electra. And what about the gods? The 

mandators?  Gods have a natural vice: they are late. Even 

the god of conscience who stops the hand of the 

killer.

Euripides’ gods were late. The crown for Orestis, 

a marriage for Electra, even the endless galaxies for Fair 

Helen, all came late. The traces of blood are indelible 

for those who can see them. Gods arrived after the 

party was over. Like they did in Bosnia. And Ramala. 

Gods were late in Afganistan. And in Kossovo… From 

ancestor Pelopas to Orestis and Electra, Atreides’ 

blood has been dripping down for centuries. So has our 

own blood, as if we can afford it.  Which God punished 

us so hard so as to make us turn a blind eye to Myth 

and History?

No matter how late they arrive, when Gods 

speak, people fall silent. Euripides’ Gods are today’s 

Gods of power. Orestis knows that the indifferent 

and powerless citizens of Argos cannot kill their Gods, 

but can kill him instead. Electra knows that they were 

defeated by the Gods.

Must people fall silent? Even if they cannot kill 

the Gods? If so, then:

Translation: Peny Fylaktaki

Justice pays respect to your mercy
-Help us

Punish us.
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Philip Vellacott

Orestes was produced in 408 B.C.; later in the 

same year Euripides left Athens for Macedon.  (…) 

Seven years earlier Euripides had produced Electra, 

with Orestes playing a part equal in importance to 

his sister’s. The chief point of connection between the 

two plays is the remorse and self-abhorrence which 

fills both murderers when their act is accomplished; 

but Orestes is not a sequel. In Electra the psychological 

interest is paramount; in Orestes there is psychological 

interest in abundance, but the intention underlying the 

whole drama is political. In the previous year, 409, The 

Phoenician Women had shown the words and deeds of 

soldiers fighting a war; Orestes contains no fighting, 

but its drama symbolizes the inward sickness of which 

bloodthirsty violence is the outward expression. It is 

usual to call this play a melodrama; if we are to call it a 

tragedy we shall need to decide what the significance 

of the epilogue is, and whose fate is meant to move 

us to pity, and what sort of moral world the poet is 

adopting as a basis for its dramatic thought – that 

is to say, whether the matricide was an act of pious 

obedience or a crime. Kitto notes that the contrast 

between the loyal affection which in the opening scene 

unites brother and sister, and the folly and criminality 

of their later behaviour, “derives a tragic quality from 

one suggestion in the play, that these two are the last 

tainted offspring of a tainted house”. This, (…) makes 

a sound starting point for the interpretation of the 

play. We can however go further and say, that if the 

reference of the drama is political, then as the action 

progresses at least a few Athenians in the audience 

will have identified themselves and their city, sick and 

insane from a generation of war, with the desperate, 

floundering, condemned man they are watching. For 

them at least this makes the peace not a melodrama, 

but tragedy uniting audience with actors in one 

purgative experience. (…) So it needed no stretch of 

imagination, when Electra in the prologue of the play 

recounted the successive crimes and disasters of the 

House of Tantalus, to see in her picture of doom the 

decline of the Athenian greatness. (…)

In the first episode of Orestes we see insanity, 

roused and fed by reciprocal revenges, in contrast with 

the sanity still preserved in him [Orestes] by affection 

and loyalty; thereafter ingrained folly strengthens 

insanity, which soon affects both Electra and the 

chorus. For the present, Electra explains that Menelaus 

reached the harbour last night and is expected at the 

palace today; and that he sent Helen on ahead under 

cover of darkness, knowing that, if she came by day, she 

would be stoned by those whose sons were killed at Troy. 

Helen will be on stage in a moment; (…) She comes 

A Tainted City
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out of the palace door and sees before Electra, who 

took what part a woman could in killing her sister. Her 

cry, How could you do it is both natural and sympathetic. 

(…) The orthodox view of this scene, however, insists 

that Helen is here (and everywhere else except in 

Helen) an unpleasant and despicable character. (…) The 

role of Helen in Orestes, so far from being irrelevantly 

dragged in, is from beginning to end at the centre of the 

drama – just as Alcestis, though absent for fully half of 

the action, is at the centre of hers. The three murderers 

and the chorus characterize themselves by what they 

say of Helen as well as by their acts; the attitude of the 

Phrygian (who is by no means to be dismissed as an 

abject, merely comic, or insignificant person) and that 

of Menelaus give a different view of the elusive figure; 

the audience of reader has to exercise free judgment. 

(…)

In Orestes the two women are set side by side so 

that we may compare their crimes. Their excuses, and 

the impression of good or evil which each gives when 

on the stage. There is no mystery about Electra. She 

is as different as possible from the steadfast heroine 

of Aeschylus or Sophocles; though she shows the 

same devoted loyalty to her brother. At this point she 

is distracted with remorse and guilt; later in the play 

she is a homicidal maniac. This alone should guide us 

in assessing her judgement of Helen. If Euripides had 

wished to show Helen as worthless, he would have 

done so subtly, but unmistakably. He presents her 

as withdrawn, veiled; as one whom men and women 

unite in vilifying, but whose presence gives no ground 

whatever for this attitude.  

But there is also a more positive reason for 

rejecting the usually accepted image of Helen; a 

more positive aspect of her role in Orestes. Helen is a 

touchstone, a person to whom each character in turn 

establishes his or her relationship. The only character 

who has no connection with her is the Messenger. 

There are three characters whose moral judgement 

the poet allows us to respect: Menelaus, Hermione, 

and the Phrygian; and all three love and honour Helen. 

The other four characters, and the chorus in their later, 

corrupt, phase, abuse and hate her. 

We now return to the entry of the chorus. (…) 

These women from Argos have an important dramatic 

function which depends partly on the sympathetic 

character established by them in the parodos and 

maintained until in 1153-4 they give a sign of their 

sinister change. In the present scene their dialogue 

with Electra shows their gentle forbearance towards 

the overwrought princess, their affection and concern 

for the unconscious Orestes. Their condemnation of 
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the matricide and of the oracle, clearly stated in the 

second stasimon, only echoes what Electra herself says 

in this scene. (…)

The attitude [of the chorus in the first stasimon] is 

one of pity rather than condemnation; a move towards 

sterness will be felt when in the second stasimon they 

adopt an authoritative tone which uncompromisingly 

condemns both Apollo’s command and Orestes’ 

obedience, and which establishes the moral standpoint 

from which every subsequent development is to be 

viewed. (…)

Now the chorus turn to greet a newcomer, 

[Menelaus]. (…) Menelaus desires not to provoke a 

quarrel, but to get safe home to Sparta with his wife. 

(…) Orestes begs Menelaus to save him; but his own 

account of the position shows that there is nothing 

whatever that Menelaus can do. Matters have gone 

beyond competence, and it is too late. Before Menelaus 

has time to reply, Tyndareos approaches, and Orestes’ 

hopelessness is made more poignant by his remorseful 

memories of boyhood and the kindness he received 

from his grandparents. Menelaus, needing time to think 

things out, is nettled by Tyndareos’ tactless attempt to 

make up his mind for him, and retorts sharply. Tyndareos 

then analyses the whole moral position (500ff.): Orestes’ 

duty was to take/ Lawful proceedings, prosecute for murder, 

and/ Expel his mother from the palace. In that way/ From his 

misfortune he would have won a name for wise/ Behaviour, 

would have preserved both law and piety. / But now his life 

bears the same curse his mother bore. (…)

In reply Orestes makes a speech of insane folly, 

defending his matricide on the ground that, if such 

reprisal is forbidden, husband murder will become a sport. 

He contradicts his earlier judgement by saying that, if 

he had neglected his duty, his fathers’ Furies would have 

haunted him. The effect of this speech on Tyndareos is 

to make him too forget the “sound principles” he spoke 

of, and promise instead to urge the Argive Assemply to 

pass a death-sentence. (…)

As Pylades arrives a new phase of the story 

begins. Pylades has an immediate effect on Orestes, as 

later on Electra and the chorus. His positive qualities 

are his friendship and loyalty to Orestes; and these 

are unaffected by any moral consideration. (…) It is 

the ethic imposed on the soldier, of comradeship in 

danger, regardless of the enterprise in which the danger 

is incurred. With each new contribution to the action 

Pylades makes it clearer that he enters as the human 

embodiment of Ares, inexhaustible in energy, deterred 

by nothing, fertile in thoughts of destruction. His 

venomous allusions to Helen are as habitual to him as 

expletives are to his modern counterpart. He wastes 
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no time in blaming Menelaus. Orestes inspired by his 

friend’s positive attitude, suddenly decides to go and 

speak in his own defence before the Assembly; Pylades 

undertakes to go with him and support him. (…)

The Messenger arrives to report the trial of 

Orestes by the Argive Assembly. (…) All the features 

of this narrative –the unsound arguments used, 

the irrational responses each argument evoked, the 

Messenger’s prejudiced description of each speaker– 

form an ironic comment on democratic processes of 

justice, and well illustrate Euripides’ method. But in the 

end, if the best proposal was ignored, so was the worst; 

and when sentence was passed (946-9), Orestes barely 

gained this favour for you both, / To escape stoning; and he 

promised that his own hand/ Would this day make an end of 

his life and of yours. The sentence announces the doom 

not merely of the brother and sister, but of the House 

of Tantalus. (…)

Orestes returns, sullenly resigned, impatient of his 

sister’s distress. He relents, they embrace, and are ready 

to meet death; (…) at this point comes an unexpected 

development not paralleled in any other play of 

Euripides. (…) The emotion of this scene intensified 

by the prospect of death, takes on a false authority 

which is too much for the moral stability of ordinary 

people. The women of Argos have listened spellbound; 

and when Orestes says (1104) These women are all our 

friends, the grow of gratification draws them suddenly 

into the corrupt ring of loyalty to evil, so that the next 

line (Pylades: Let’s kill Helen. That will break Menelaus’ 

heart) transfixes and transforms them, gripping them by 

the jealous hatred latent in each. 

In Medea and in Andromache the chorus protest 

against proposed murder; in The Children of Heracles, 

Hippolytus, Ion, The Phoenician Women, choruses 

protest against other forms of wickedness. None of 

those choruses has pronounced more solemn and 

authoritative moral judgments than we heard in the 

second stasimon of Orestes. Yet these same women of 

Argos (…) in 831-3 execrated the bloody reprisal which 

they now approve. We may surmise that what drives 

the poet from his city is not only the degeneracy of the 

state, the vanishing of public glory, but the corruption 

of ordinary people by the miasma of violence. (…)

Hermione arrives. Electra tells her that she and 

Orestes are condemned, and begs her to go in and 

kneel before Helen and ask her to secure Menelaus’ 

help. (…) Hermione goes in, and is held prisoner. The 

chorus, crazy with excitement, rush about shouting, to 

cover any outcry Hermione or the servants may raise; 

and they add their blasphemy to that of the murderers 

(1361-2): How justly divine vengeance / has fallen upon 
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Helen! They await the satisfaction of seeing with their 

own eyes the dead body of Helen bleeding on the palace 

floor; and then the sardonic, mocking line to introduce 

the totally unexpected Phrygian (1359): Until we hear an 

account from one of the servants. (…)

The Phrygian is one of the three persons in the 

play whom the poet allows us to think of as honest 

and good. He is an exile and a slave, probably a eunuch. 

Helen is the accepted cause of the war which destroyed 

his home and country, she is “Hell-Helen”, dyselena 

(1387); but he does not curse her, he accepts her for 

her beauty, her divine descent, her human innocence 

and gentleness. (…) His horror and revulsion (1455-7) 

at what was done shame not only the criminals, but 

still more the ladies of the chorus for their complicity 

– though for their now corrupted perception he is a 

comic and nothing else. When Orestes bursts in, sword 

in hand and recognizable unbalanced (1505), he asks the 

Phrygian, was Helen justly or unjustly killed? (1512). With 

this guilty and menacing question he keeps Helen at the 

centre of the drama. The Phrygian answers a madman in 

his own terms. (…)

The question to be decided by the critic at this 

point is well put by A.P. Burnett: 

“How then does Euripides end the play? Are those 

critics right who belive that the poet has purposely 

found a miraculous solution that is an ugly mockery 

and left his play without and end because he meant 

to announce man’s inevidable return to an abandoned 

and ferocious savagery? Put crudely the question is this: 

How bad has Orestes been shown to be, and how good 

has Apollo been proven? Could this god by these means 

put a permanent stop to this sequence of violent acts 

and could he save this group of mortals, according to 

the play’s own evidence?(…)”

We must conclude that the end of the play is 

indeed a mockery; it may be an ugly mockery, but it is 

none the less serious in its declaration that there is a 

point beyond which men cannot hope for redemption 

or recovery; that the reckless pursuit of revenge to 

the point of kin-murder is wrong, despite all authority 

of religion. The poet has not “left his play without and 

end ; he has declared that the end of bloodthirstiness 

is insanity and suicide. And his purpose in writing and 

directing a play to assert this truth is illuminated by 

the fact that this was the last time he spoke to his 

fellow-citizens, and that the position of his anti-hero 

was closely analogous to that of the city which formed 

his audience.   

Philip Vellacott, “The ironic method 2 – Orestes” 
in Ironic drama, A study of Euripides’ method and meaning, 

Cambridge University Press, 1975, p. 53-79 (abstracts).
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In focusing on an alleged “moral”, scholars have 

tended to discount the role of the exodus in the 

emotional melodramatic structure of Orestes. But in fact 

the exodus fittingly concludes this exceedingly agitated 

and innovative play, providing an appropriate climax to 

Orestes’ growing frustration and outrage, while building 

to a similar crisis the sense of a world that has gone 

disastrously and irrevocably awry. Betrayed on all sides, his 

expectations repeatedly frustrated by a world where the 

old rules no longer seem to apply, Orestes threatens the 

destruction of his ancestral palace and, with it, the entire 

mythical tradition associated with the house of Atreus. 

This most unorthodox of plays finds a fitting finale in the 

sheer bravoura of the scene, whose intensity presents a 

suitable emotional climax. To a large degree the anger and 

frustration of Euripides’ protagonist –his bitter alienation 

from a society corrupted by self interest and political 

factionalism– must have spoken directly to the poet’s 

contemporaries. Apollo, it is true, appears at the end to set 

things right, but the audience departs from Orestes with 

the sense, not of a final reconciliation, but of a resentful 

and angry grievance against a world in chaos.

John R. Porter

Studies in Euripides’ Orestes,

 ed. E.J. Brill, Leiden-N.Y.-Köln, 1994, p. 289.

and angry grievance against a world in chaos.and angry grievance against a world in chaos.
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Euripides (484 - 406 B.C.)

Euripides is said to have written ninety - two plays, of which there survive sixteen tragedies, one satyr 

- drama (the Cyclops), and a large number of fragments, testimony to his later popularity.

The extant tragedies are: Medea (431), Hippolytus (428), Children of Heracles (? also 428), Hecuba 

(426), Trojan Women (415), Iphigenia in Tauris (?414), Helen (412), Phoenician Women (411), Orestes (408), and, of 

unknown date, the Madness of Heracles, the Suppliant Women, Ion and Electra. The Bacchae and Iphigenia in 

Aulis were both produced posthumously. One other play, Alcestis (438), though usually classed among the 

tragedies, was entered for competition at the festival in place of the customary satyr - drama and contains 

pronounced satiric elements. The Rhesus, a curious play with several puzzling features, is thought by some 

to be by Euripides and by others to be a fourth century imitation of his style.

Euripides’ unpopularity with his contemporaries appears to have affected his career. He won only five 

victories compared to Sophocles’ eighteen and in 408 he left Athens, perhaps not entirely of his own free 

will to visit the Court of Archelaus, King of Macedonia, where he died.

Phyllis Hartnoll (ed.), The Oxford Companion to the Theatre,

 Oxford University Press, 1993.
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