WRZESIEN
SEPTEMBER
PAZDZIERNIK

OKTOBER
LISTOPAD
NOVEMBER
2014

Figury niemozliwe
Impossible Objects

Kosmos wzywa! Sztuka

i nauka w dtugich latach
sze$¢dziesigtych | Cosmos
Calling! Art and Science in
the Long Sixties

Sterownik czasu
rzeczywistego vol. Il | Real-
Time Controller vol. Il

Suzan Shutan. Stajac sie...
Suzan Shutan. Becoming . ..
Corpus | Corpus

Zbigniew Warpechowski. To
Zbigniew Warpechowski. It
Flo Kasearu | Flo Kasearu
Konrad Smolefiski.
Everything Was Forever,
Until It Was No More

— Prdba czasu | Konrad
Smolenski. Everything Was
Forever, Until It Was No More
— Time Test

Konferencja Kultura

i neuronauka | Culture and
Neuroscience Conference

Zbigniew Warpechowski, Dialog z rybg. Remis | The Dialogue
with a Fish. Draw, 1984, Kiinstlerhaus Stuttgart, dzieki
uprzejmosci artysty | courtesy of the artist
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Festiwal War<So>Vie
War<So>Vie Festival

W dniach 19-27 wrzeénia w Warszawie odbedzie
sie War<So>Vie — miedzynarodowy interdyscypli-
narny festiwal wspéitworzenia przestrzeni publicz-
nej. Tematem festiwalu jest potencjat performatywny
miasta, ktéry wylania sie ze wspdtdziatania oséb re-
prezentujacych takie dziedziny jak aktywizm miejski,
architektura, eksperymenty muzyczne, nowe media,
socjologia, sztuki wizualne, taniec wspétczesny, teatr
i urbanistyka. War<So>Vie to dziatania w przestrzeni
miejskiej, prezentacje teatralne, koncerty i wystawy
0 zyciu miasta przygotowane przez lokalnych artystow,
aktywistow i mieszkancéw przy udziale zaproszonych
twércéw, kuratoréw oraz gosci zagranicznych. Orga-
nizatorem festiwalu jest Instytut Sztuk Performatyw-
nych w Warszawie oraz Fundacja Warsaw Bauhaus.
www.festivalwarsovie.org eee
From 19 to 27 September, Warsaw is hosting War<So>Vie
— an international interdisciplinary festival of co-cre-
ating public space. The event is focusing on the per-
formative potential of the city generated in the process
of cooperation of urban activists, architects, music ex-
perimenters, creators of new media, sociologists, visual
artists, contemporary dancers, people of theatre and
city planners. War<So>Vie is about actions in the city
space, theatre presentations, concerts, and exhibitions
on life in the city arranged by local artists, activists and
residents with participation of invited creators, curators,
and foreign guests. The festival is organised by Insti-
tute of Performative Arts in Warsaw and the Warsaw
Bauhaus Foundation. www.festivalwarsovie.org eee

26-28.09
Zacheta podczas Warsaw Gallery

Weekend

Zacheta during the Warsaw Gallery Weekend

Tegoroczna edycja Warsaw Gallery Weekend odbedzie
sie dniach 26—28 wrzesnia. Zacheta réwniez przylacza
sie do tego wydarzenia. W piatek 26 wrzes$nia zapra-
szamy o godz. 19 na otwarcie wystawy Flo Kasearu
w Miejscu Projektéw Zachety przy ul. Galczynskiego
3, a od godz. 21 na placu Malachowskiego 3 wydarze-
nia towarzyszace wystawie Zbigniew Warpechowski. To:
performance artysty oraz koncert. eoe

This year’s Warsaw Gallery Weekend is taking place on
26-28 September. Zacheta will also join in the project.
On Friday , 26 September, we would like to invite eve-
rybody to the opening to the exhibition of Flo Kasearu
in Zacheta Project Room, Gatczynskiego Street 3, and
from 9.00 p.m. to Zacheta building at Matachowskiego
Square 3 to participate in the events accompanying the
exhibition Zbigniew Warpechowski. It: the artist’s per-
formances and a concert. eoe®
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Wyktady Antyspoteczna
modernizacja w ramach
projektu Meetings on
Architecture towarzyszacego
14. Miedzynarodowej Wystawie
Architektury w Wenegji

Anti-Social Modemisation lectures contributed
for the project Meetings on Architecture,
accompanying the 14th International
Architecture Exhibition in Venice

Donos na blok. Krytyka modernistycznej architektury
mieszkalnej. Wyklad z elementami opery

godz. 11-12.30, Arsenale, scena D, Wenecja

Tematem spotkania jest architektura mieszkalna i zwig-
zane z nig problemy widziane z perspektywy lokato-
row — materiat bazuje na przyktadach z Polski, ale nie
brak w nim miedzynarodowych odniesien. Wyktadowi
Agnieszki Sural beda towarzyszy¢ elementy performan-
ce’u, gltos mieszkancéw modernistycznego osiedla. Do-
pelnieniem catos$ci beda krotkie historie inicjowane przez
artystke multimedialng Karoline Bregute i improwizowa-
ne przez $piewaczke operowa Joanne Cortes.

Modernizm, wladza i Smier¢

godz. 1416, Arsenale, scena B, Wenecja

Spotkanie zorganizowane w zwigzku z wystawg w Pa-
wilonie Polskim jest poSwiecone relacjom pomiedzy mo-
dernizmem,wladzq i $miercig. Gtéwne tematy poruszane

podczas spotkania to wptyw nowoczesnej filozofii na

ksztaltowanie sie pojecia narodu w XIX i XX wieku, spo-
soby wyrazania wladzy w architekturze modernistycznej

oraz instrumentalne postugiwanie sie zbiorowa pamiecia
i motywem $mierci w budowaniu nowoczesnych tozsa-
mosci politycznych, a takze forma mauzoleum i jego rola

w okresie miedzywojennym.

Uczestnicy: David Crowley (Royal College of Art, Lon-
dyn), Dariusz Czaja (Uniwersytet Jagielloniski, Krakéw),
Jan Sowa (Uniwersytet Jagiellonski, Krakow), Michat

Wisniewski (Instytut Architektury, Krakow)

Doktryna szoku i architektura

godz. 16-19, Arsenale, scena B, Wenecja

Architektura w Polsce w latach osiemdziesigtych uwol-
niona od ideologicznych naciskéw i uwarunkowan mo-
gla wreszcie wyrazac tre$ci antykomunistyczne. Po
upadku rzadéw komunistycznych zatracita swdj spo-
teczny wymiar. Ten krytyczny moment rozpatrywany
w szerszym kontekscie politycznym i ekonomicznym to
gléwny przedmiot dyskusji, dla ktérej punktem odnie-
sienia bedzie ksigzka Naomi Klein Doktryna szoku: jak
wspotczesny kapitalizm wykorzystuje kleski zywiotowe
i kryzysy spoteczne.

Uczestnicy: Vanessa Miriam Carlow (COBE Berlin/
Technische Universitdt, Brunszwik), Ana Dzoki¢

(STEALTH.unlimited, Rotterdam/Belgrad), Marc Neelen
(STEALTH.unlimited, Rotterdam/Belgrad), Krzysztof
Nawratek (Plymouth University, Wielka Brytania), Kuba
Snopek (Strelka Institute, Moskwa)

Wyktlady zorganizowane i sfinansowane przez Zachete —
Narodowa Galerie Sztuki i Instytut Adama Mickiewicza
odbeda siew weneckim Arsenale. http:/www.labiennale.
org/en/architecture/exhibition/14iae/ eee®

Denouncing the Block. A Critique of Modernist Resi-
dential Architecture. Lecture with Elements of Opera
11 am—12:30 pm, Arsenale, Stage D, Venice

The meeting will be devoted to the issue of residential ar-
chitecture from the perspective of its user — based on the
example of Poland, with some reference to international
examples. Agnieszka Sural’s lecture will be accompa-
nied by performative elements, representing the voice
of the inhabitants of modernist housing estates. It will
be complemented with short stories introduced by art-
ist Karolina Breguta and developed by the opera singer
Joanna Cortes.

Modernism, Power and Death

2—-4 pm, Arsenale, Stage B, Venice

The meeting will be devoted to the relationship between
modernism, power and death and will directly relate to
the exhibition in the Polish Pavilion. It will focus on
links between modernist philosophy and the emergence
of nations in the 19th and 20th centuries, ways of ex-
pressing power in modern architecture, and the instru-
mental use of death and memory in creating modern
political identities, as well as how the forms and modes
of presentation of mausoleums from the interwar period
were shaped.

Participants: David Crowley (Royal College of Art, Lon-
don), Dariusz Czaja (Jagiellonian University, Krakow),
Jan Sowa (Jagiellonian University, Krakdw), Michat
Wisniewski (Institute of Architecture, Krakow)

Shock Doctrine and Architecture

4-7 pm, Arsenale, Stage B, Venice

In 1980s Poland, architecture rejected ideological domi-
nation and oppression, and became an expression of the
anti-communist opposition. After the fall of the commu-
nist regime, architecture lost its social touch and aware-
ness. The debate will focus on this turning point in the
broader political and economic context, using Naomi
Klein’s The Shock Doctrine: The Rise of Disaster Capital-
ism as a point of reference.

Participants: Vanessa Miriam Carlow (COBE Berlin/
Technische Universitdat Braunschweig), Ana Dzoki¢
(STEALTH.unlimited, Rotterdam/Belgrade), Marc
Neelen (STEALTH.unlimited, Rotterdam/Belgrade),
Krzysztof Nawratek (Plymouth University, UK), Kuba
Snopek (Strelka Institute, Moscow)

Meetings organised and financed by Zacheta— National
Gallery of Art, Warsaw and the Adam Mickiewicz In-
stitute, take place in the Arsenale in Venice. http:/www.
labiennale.org/en/architecture/exhibition/14iae/ eee®
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Ksiegarnia Artystyczna po wakacjach
The Art Bookstore after the Summer Break

Ksiegarnia Artystyczna to nie tylko ogromny wybér
ksiazek i udane zakupy. Juz od wrzes$nia mozecie od-
kry¢ jej nowe oblicze. Jesli macie czas w srody, zapra-
szamy do Dyskusyjnego Klubu Ksigzki W srode?, gdzie
raz w miesigcu bedziemy rozmawiac o innej ksiazce.
W przyjaznej atmosferze, przy kawie i ciastkach kazdy
moze wyrazi¢ swoja opinie, poglebi¢ wiedze, ale przede
wszystkim mito spedzi¢ czas. Po wakacjach rusza takze
Punkt Wymiany Ksiazek Buszujgc w szufladzie, gdzie
mozna zostawi¢ ksigzke (réwniez z dedykacja lub ko-
mentarzem) i wymienic ja na inng interesujaca pozycje.
Zachecamy do czytania i zabawy juz od 1 wrzeénia. eee
The Art Bookstore is more than just a huge selection and
successful shopping, as we’ll all see when it reveals its new
face as soon as September. If you’re free on Wednesdays,
pop over to the Discussion Book Club On Wednesday?
where once a month we plan to discuss a chosen publica-
tion. Over coffee and cake and in a friendly atmosphere,
we’ll be able to each express our opinions, learn a thing
or two but, most importantly, have a good time. Rummage
through the Drawers, on the other hand, is another post-
summer break initiative now starting — a Book Exchange
Point, where one can leave a book (possibly with a dedica-
tion or acomment) in exchange for another. Read and have
fun — join us from 1st September. eoe®

TOWARZYSTWO

ZACHETY SZTUK
_ U U\_ PIEKNYCH

W nowym sezonie... zostan
cztonkiem Towarzystwa Zachety

Sztuk Pieknych!
This Fall . . . Join the Society for the
Encouragement of Fine Arts

Zobacz i dowiedz sie wiecej podczas specjalnych opro-
wadzan kuratorskich dla cztonkéw Towarzystwa, wez
udzial w preview najwazniejszych wystaw. Na cztonkéw
TZSP czekaja tez atrakcyjne rabaty w bistro i Ksiegarni
Artystyczne;j.

Towarzystwo Zachety Sztuk Pieknych to grupa
mitosnikow sztuki, ktérzy chca aktywnie uczestniczyc
w programie galerii i ksztaltowac jej charakter. Zostajac
cztonkiem TZSP, masz bezposredni wptyw na réznorod-
nosc¢ oferty Zachety. W tym roku we wspotpracy z galerig
zorganizowalismy cykl szkolen dla nauczycieli — Alfa-
bet sztuki, czyli jak czyta¢ sztuke wspétczesng. Wspieramy
Zachete w realizowaniu projektu galerii otwartej, rozwi-
jajac system nauczania sztuki wspétczesnej w oparciu

o polityke otwartosci. Te dodatkowe przedsiewziecia nie
bylyby mozliwe bez pracy i zaangazowania cztonkéw
Towarzystwa.

Dotacz do nas, zobacz wiecej i miej wptyw na bo-
gactwo programu galerii. www.tzsp.art.pl eee
See more and learn more during special guided tours for
exclusively for Members, be the first the see the new ex-
hibitions during the exclusive preview. Also for Members
are the attractive discounts in the café and bookstore.

The Society for the Encouragement of Fine Arts
is a group of art lovers, who actively participate in the
gallery’s programme and want to contribute to its unique
character. By becoming a Member you too can make the
difference and influence the diversity of the gallery’s
offer. This year the Society was able to organise a study
visit for art teachers from all over Poland — The Art
Alphabet. How to Read Contemporary Art. We support
Zacheta in the process of building an open gallery, by
developing a way of educating on contemporary art with
regard to the policy of open resources. Those additional
activities of the gallery would not be possible without
the work, passion and involvement of the Members of
the Society.

Join us today, see more and help build the diversity
of the gallery’s programme. www.tzsp.art.pl eee

W ksigzce pod przewrotnym tytutem Konserwatyzm awangardowy (Krakow 2014) Zbi-
gniew Warpechowski pisze: ,,zeby dokona¢ wytomu w myséleniu o sztuce, trzeba odej$¢
od sztuki, zapomnie¢ o niej. Zaglebic¢ sie we wlasne przezywanie $wiata”. To swoisty
apel, z ktérym artysta zwraca sie przede wszystkim do samego siebie, choc¢ jego sens jest
uniwersalny i dotyczy sztuki jako takiej. Wobec nas, odbiorcéw, kieruje wczesniej inne
»ostrzezenie”: ,,Jezyk sztuki nie jest definitywny, przemawia znakami o otwartej symboli-
ce[...]. Skazuje obserwatora, stuchacza, czytelnika na wspétudzial w procesie twérczym”.
Stowo ,,skazuje” brzmi nieco fatalistycznie, ale w rzeczywistosci wytraca widza z pozycji
biernego konsumenta, czyniac z niego aktywnego uczestnika sztuki.

Odwiedzajacym nas tej jesieni proponujemy wiec uczestnictwo w wydarzeniach,
w ktérych artysci (a takze kuratorzy, edukatorzy i zaproszeni przez nich goscie) zachecaja
nas do rozmowy na temat ciala, duszy i umystu. Do dialogu o warto$ciach, madrosci,
emocjach i intuicji.

Wystawa Zbigniewa Warpechowskiego to pierwsza duza monograficzna prezenta-
cja jednego z najwazniejszych dla sztuki polskiej artystow XX i XXI wieku. Towarzy-
sz jej miedzy innymi wystawa Corpus, osnuta na kanwie mysli filozoficznej Jean-Luca
Nancy’ego, gdzie temat ciata potraktowany jest bardzo szeroko, oraz kolejna odstona
ubiegtorocznego weneckiego projektu Konrada Smolenskiego, gdzie dzwiek, przestrzen,
czas mozemy przezywac bardzo fizycznie. Swoistym podsumowaniem moze by¢ paz-
dziernikowa konferencja Kultura i neuronauka, ktérej inicjatorka i kuratorka jest artystka
Karolina Wiktor. Naukowcy réznych specjalnosci, popularyzatorzy nauki i artysci spo-
tkaja sie, by rozmawia¢ o plastyce mézgu. W wymiarze praktycznym temat ten — we
wspotczesnym spoteczenstwie, w ktérym udary, wylewy i choroby neurodegeneracyjne
sg coraz powszechniejsze — dotyczy wielu z nas, w wymiarze teoretycznym moze by¢
fascynujacy dla wszystkich.

Zapraszamy do wspo6tudziatu w tym procesie tworczym.

Hanna Wréblewska
Dyrektorka Zachety — Narodowej Galerii Sztuki

In the provocatively titled book, Konserwatyzm awangardowy [Avant-Garde Conservatism]
(Krakéw, 2014), Zbigniew Warpechowski writes: ‘In order to make a breakthrough in thinking
about art, you have to go away from art, forget about it. In order to delve deeper into your own
experience of the world.” This rather specific appeal, which the artist addresses above all to
himself, is one, however, whose sense is universal and concerns the essence of art. As far as
we, the viewers, are concerned, the artist has an additional ‘warning’: “The language of art is
not definitive, it speaks through signs of an open symbolism . . . It condemns the viewer, the
listener, the reader, to a collaborative role in the creative process.” The word ‘condemns’ here
sounds somewhat fatalistic, but in reality it serves to knock the viewer out of his or her position
as a passive consumer, into that of an active participant in art.

We therefore propose to those visiting us this autumn participation in events in which
artists (and also curators, educators and invited guests) encourage us to discussions on the
themes of the body, soul and mind. To a dialogue about values, wisdom, emotions and intuitions.

The exhibition of the work of Zbigniew Warpechowski is the first large monographic
presentation of one of the most important Polish artists of the 20th and 21st centuries. This is
accompanied by Corpus, an exhibition responding to the philosophical thought of Jean-Luc
Nancy where the theme of the body is explored through a broad range of perspectives, and the
next installment of Konrad Smolenski’s Venice project, where sound, space and time can be
experienced in a very visceral way. The October conference Culture and Neuroscience, whose
initiator and curator is the artist Karolina Wiktor, represents something of a conclusion to
these themes. For at the conference, scientists of various disciplines, popularisers of science
and artists will meet to discuss the material form of the brain. From a practical perspective,
this theme, in a contemporary society in which strokes and other neurodegenerative diseases
are ever more widespread, concerns many of us; while from a theoretical perspective it can
be fascinating for all.

We therefore invite you to participate in the creative process.

Hanna Wréblewska
Director of Zacheta— National Gallery of Art



Konkurs na modernizacje placu

Matachowskiego rozstrzygniety
The Competition for the Modernisation of
Matachowskiego Square Has Been Concluded

Najlepiej oceniono projekt zespotu autorskiego w skia-
dzie: Grzegorz Stiasny, Jakub Waclawek, Jan Ba-
ginski, Filip Dzimwasha, Adam Kluczek, Karolina
Kuczynska. Zdobyl on druga nagrode ze wskazaniem
do realizacji, pod warunkiem wprowadzenia poprawek
zaleconych przez jury konkursu. Pierwszej nagrody nie
przyznano, poniewaz zdaniem sadu konkursowego zadna
znadestanych 49 prac nie spetnita wszystkich zawartych
w regulaminie oczekiwan. W sktad sadu weszli architek-
ci, urzednicy i przedstawiciele instytucji mieszczacych
sie wokot placu, ktére trzy lata temu zawigzaty koalicje
na rzecz jego modernizacji.

Oczekiwano ciekawych rozwigzan wzmacnia-
jacych funkcje integrujace spotecznie — artystyczne,
kulturalne, rekreacyjne — ktére pozwolityby uwolni¢
potencjat wyjatkowego sasiedztwa i przenikajacych sie
w tym miejscu §rodowisk. Wedlug zalozen ma to by¢
przestrzen publiczna realizujaca potrzeby mieszkancow,
instytucji, warszawiakéw i turystow.

Koncepcja, ktéra otrzymata najwieksza liczbe
glosow, proponuje realizacje ,,Promenady Muzeéw
z Kregiem Sztuki”, taczacej Panstwowe Muzeum Etno-
graficzne w Warszawie z Zacheta — Narodowa Galerig
Sztuki i przedpolem ko$ciota ewangelicko-augsburskiego
$w. Trojcy, prowadzacej do Ogrodu Saskiego. Polaczenie
placu z Ogrodem Saskim jury uznato za trafny pomyst,
ktéry pozwoli wpisaé plac w strukture Srédmiescia. Zwy-
cieska koncepcja wprowadza ,,piazzette” ul. Burschego

— dawnego dziedzifica honorowego kosciota ewangelic-
kiego, proponuje tez ,,archeologiczne” obnizenie terenu
w postaci trawiasto-kamiennych stopni schodzacych
w kierunku dolnego kosciota. To rozwigzanie nawia-
zuje do historii zboru ewangelickiego, ktéry pierwotnie
posadowiony byt na tace, a przed wszystkim pozwala
wlasciwie wyeksponowac jego architekture autorstwa
Szymona Bogumita Zuga, bedaca wybitnym dzietem
XVIII-wiecznego klasycyzmu. Stworzenie atrakcyjnej
przestrzeni sprzyjajacej gromadzeniu sie ludzi, niena-
ruszajacej sacrum wokot zboru, zostato docenione przez
jury, ktére podkreslato, ze przeksztatcenie placu musi
wydoby¢ jego spoteczny i kulturowy charakter. Zapro-
ponowanie wspotczesnej, prostej, ponadczasowej for-
muty dla ozywienia miejsca tak silnie zdefiniowanego
historycznie (otocznie zabytkowych budynkéw) i funk-

cjonalnie (skupienie funkcji religijnych i kulturalnych)
nie bylo tatwym zadaniem. Przyznat to przewodniczacy
sadu Andrzej M. Choldzynski: ,,Program oraz zadanie

konkursowe okazaly sie ambitne i bardzo wymagajace
dla wszystkich. Przestrzen publiczna placu wyznaczona
gmachami o nadzwyczajnej jakosci jest bowiem przed-
miotem [...] r6znorodnych nadziei i wymagan progra-
mowo-funkcjonalnych. Wielowatkowos¢é oczekiwan
organizatora, w tym koalicji instytucji, potaczona jest
zich poczuciem odpowiedzialnosci za jedna z najcenniej-
szych przestrzeni architektonicznych, urbanistycznych
i kulturowych stolicy”.

Plac Matachowskiego bedzie przeznaczony przede
wszystkim dla pieszych. Autorzy przewidzieli w projek-
cie zwolnienie ruchu kotowego na ulicach Kredytowej,
Mazowieckiej i Krélewskiej. Lokalne wyniesienia jezdni
pozwola swobodnie poruszac sie miedzy instytucjami
i wzmocnia powigzanie z Ogrodem Saskim. W planach
znalaz! sie takze punkt wynajmu roweréw miejskich
Veturilo.

Lacznie oceniono 49 prac nadestanych na konkurs.
Jury przyznato rowniez dwie nagrody rownorzedne za
IIT miejsce zespotowi autorskiemu w sktadzie: Marcin
Adamczewski, Karol Pasternak, Piotr Maciaszek, Adria-
na Bartniczuk, Diana Kwiatkowska, Tomasz Mikos$ oraz
zespolowi autorskiemu w sktadzie: Jerzy Porebskiemu,
Grzegorz Niwinski, we wspotpracy z Janem Gancarkiem
i Towarzystwem Projektowym s.c. i dwa wyréznienia

— architektowi Michalowi Bernasikowi oraz zespotowi
autorskiemu w sktadzie: Tomasz Walaszczyk, Barttomiej
Pyrzyk i Konrad Jamrozik.

Ze szczeg6towymi uzasadnieniami jury i zalece-
niami do realizacji dla nagrodzonego projektu mozna
zapoznac sie na stronie internetowej organizatora kon-
kursu — Zarzadu Terenéw Publicznych: www.ztp.waw.pl

Skiad sadu konkursowego

przewodniczacy: Andrzej M. Choldzynski, architekt;
zastepca przewodniczacego: Anna Stasiewicz, Zarzad
Terenéw Publicznych; sedziowie: Pawet Detko, archi-
tekt; Grzegorz Piatek, architekt; Mirostawa Morawska,
Zarzad Drog Miejskich; Wojciech Wagner, Wydziat
Estetyki BAiPP Urzedu m.st. Warszawy; Katarzyna
Rymsza-Zuk, Zesp6t ds. Zieleni i Porzadku Zarzadu
Terenéw Publicznych; Justyna Markiewicz, Zacheta —
Narodowa Galeria Sztuki; ks. Piotr Ga$, parafia kosciota
ewangelicko-augsburskiego sw. Trdjcy; Adam Czyzew-
ski, Panistwowe Muzeum Etnograficzne w Warszawie;
Piotr Stark, HOCHTIEF Development Sp. z 0.0.; Piotr
Krawczynski, Kulczyk Silverstein Properties eoe

The following team has been awarded the highest score

for their proposed design in the competition: Grzegorz
Stiasny, Jakub Waclawek, Jan Baginski, Filip Dzim-
washa, Adam Kluczek, Karolina Kuczynska. The sub-
mission has been awarded second place, and chosen for
implementation on the condition of introducing several
corrections recommended by the competition’s jury. No
first prize was awarded as, in the opinion of the compe-
tition panel, none of the 49 proposed designs exhausted
all the expectations provided for in the rules of the com-
petition. The jury was composed of architects, public
officers, and representatives of the institutions located
around the square, which had formed a coalition for the
site’s modernisation three years ago.

Interesting proposals strengthening the socially
integrating functions (artistic, cultural, and recreatio-
nal) were expected, making it possible to release the
potential of the unique neighbourhood and the mutually
permeating communities inhabiting the location. The
plan was to create a public space accommodating the
needs of the local residents and institutions, Varsovians
and tourists.

The concept to have received the highest score
included a ‘Promenade of Museums with an Art Ring’,
which would include the State Ethnographic Museum
in Warsaw with Zacheta — National Gallery of Art
and the space in front of the The Holy Trinity Evan-
gelical Church of the Augsburg Confession, leading
to Saxon Garden (Ogrod Saski). The jury decided that
the idea to join the square with the garden was very apt,
allowing for the square to become an integral part of
the entire structure of Srédmiescie (the Centre District
of Warsaw). The winning design includes a ‘piazzetta’
of Burschego Street — an old cour d’honneur of the
evangelical church. Furthermore, it proposes an ‘ar-
chaeological’ lowering of the terrain in the form of turf
and stone steps leading down to the lower church. The
idea is a reference to the history of the church, which
originally had been set on a meadow. The prime pur-

Nagrodzony projekt, materiaty organizatora konkursu

Award-winning design, materials of the competition organiser

pose, however, is to expose the prominent example of
this 18th-century classicistic architecture created by
Szymon Bogumit Zug. The newly created attractive
space will be user friendly and well suited for gathe-
rings but, at the same time, it will not violate the sacrum
of the church — a fact which has been well observed
by the jury, whose members have stressed that the
transformation of the square must bring out its social
and cultural character. The simple contemporary and
timeless formula aimed at invigorating a site which is
so heavily historically (the vicinity of historical buil-
dings) and functionally (a concentration of religious and
cultural functions) defined was by no means an easy
task. The opinion was confirmed by the chairperson
of the panel, Andrzej M. Chotdzynski, who said: ‘The
programme and the competition task have proved to
be ambitious and very challenging for all. The public
space of the square is determined by edifices of extra-
ordinary value . . . hence the multitude of hopes as well
as programme and functional requirements. The wide
spectrum of expectations presented by the organisers
[of the competition], including the coalition of institu-
tions, stems from their feeling of responsibility for one
of the most precious architectural, urban and cultural
spaces of the capital.’

Matachowskiego Square will, in its most part, be
restricted to pedestrian traffic. In the plans of the desi-
gners, vehicle traffic is to be slowed down in Kredytowa,
Mazowiecka and Krélewska streets. The local street ele-
vations will facilitate traffic in between the institutions,
tightening the connection with the Saxon Garden. A Ve-
turilo city bike rental station has also been included in
the plans.

The total of 49 proposals submitted to the com-
petition have been examined and evaluated. The jury
has also awarded two equal third places to the team of
Marcin Adamczewski, Karol Pasternak, Piotr Maciaszek,
Adriana Bartniczuk, Diana Kwiatkowska, Tomasz Mi-
ko$ and the team of Jerzy Porebski, Grzegorz Niwinski,
in collaboration with Jan Gancarek and Towarzystwo
Projektowe s.c. as well as two recognitions to — archi-
tect Michal Bernasik and team of Tomasz Walaszczyk,
Barttomiej Pyrzyk and Konrad Jamrozik.

The detailed justification of the jury’s decision
and its recommendations for the design implementation
of the awarded submission are available at the website
of the competition’s organiser — Department of Public
Areas/Zarzad Terenéw Publicznych: www.ztp.waw.pl

The competition jury:

chairperson: Andrzej M. Chotdzynski, architect; deputy
chairperson: Anna Stasiewicz, Department of Public
Areas; jurors: Pawel Detko, architect; Grzegorz Piatek,
architect; Mirostawa Morawska, Department of Munici-
pal Roads; Wojciech Wagner, Department of Aesthetics
of the City of Warsaw; Katarzyna Rymsza-Zuk, Team
for Green Areas and Order of the Department of Public
Areas; Justyna Markiewicz, Zacheta — National Gal-
lery of Art; Rev. Piotr Gas, Parish of the Holy Trinity
Evangelical Church of the Augsburg Confession; Adam
Czyzewski, State Ethnographic Museum in Warsaw;
Piotr Stark, HOCHTIEF Development Sp. z o0.0.; Piotr
Krawczynski, Kulczyk Silverstein Properties eo®

Lato z Zachetq

Summer with Zacheta
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fot. | photo: Bartosz Gorka

fot. | photo: Malwina Toczek, NInA
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Pawilon Polski na 14. Miedzynarodowej Wystawie Architektury w Wenecji | The Polish Pavilion at the 14th International Architecture Exhibition — la Biennale di Venezia

Figury niemozliwe

Impossible Objects

komisarz Pawilonu Polskiego | Polish Pavilion commissioner: Hanna Wréblewska
zesp6t kuratorski | curatorial team: Instytut Architektury — Dorota Jedruch, Marta Karpiriska, Dorota Lesniak-Rychlak, Michat Wisniewski
koncepcja artystyczna | artistic concept: Jakub Woynarowski
asystent komisarza | assistant commissioner: Joanna Wasko
asystenci kuratoréw | curators’ assistants: Iza Watek, Agata Wisniewska

www.labiennale.art.pl

Best of the 14th Architecture Biennale

Poland — Impossible Objects

The reconstructed tomb within the pavilion is a very intriguing
answer to Rem Koolhaas' collective brief for Absorbing Modernity:
1914-2014. It is a very strong reminder of the many European
nation states that were or still are caught between strongly op-
posing sentiments: striving for modernity and holdng onto myths
of the past.
http://www.a10.eu/insider/a10_network/tom_van_malderen.html (dostep |
accessed 20.08.2014)

Architecture Know-How in Museum and Archive

The Polish Pavilion is likewise symbolically charged. When you
enter the bright hall a tomb catches the eye. Its roof seems to
hover as if ghosted aloft; the drawings on the wall have a mysti-
cal feel to them. The show goes by the name Impossible Objects.
Architecture, the curators suggest, has the power to overcome the
unattainable, to build myths and shroud reality. . . .

The curators have added a dab of Adolf Loos and Siegfried Giedion
to the tomb — on the meaning and purpose of monuments, and
have ensured the roof seems to float. While it appears to weigh
tons, it's actually made of plastic. A myth for modernism, and an
instrument of power.
http://www.stylepark.com/en/news/architecture-know-how-br-in-museum
-and-archive/352363 (dostep | accessed 20.08.2014)

Figury niemozliwe w Polskim Pawilonie

Pawilon Polski na tegorocznym Biennale w Wenecji moze zasko-
czy¢. Zamiast przetadowanej encyklopedii 100 lat modernizmu
prezentuje tylko jeden obiekt, w ktérym jak w soczewce skupiajg
sie problemy Europy Srodowej doby miedzywojennej — kiedy
nowo powstate parfistwa probowaty budowac swojg tozsamos¢
za pomocg nowoczesnej architektury. Nie spodziewajcie sie jednak
pozytywnego przestania. Wystawa to raczej niepokojacy nagrobek
wystawiony modernistycznej utopii.
http://architecturesnob.pl/figury-niemozliwe-w-polskim-pawilonie/ (dostep |
accessed 20.08.2014)

Impossible Objects

This years edition of Biennale was filled with pavilions which
seemed to have taken Rem Koolhaas’ statement a bit too literally.
Visiting the Giardini, every step we take, we encounter archives,
libraries or warehouses recording the 100 years of subsequent

LT i
i ~

na sasiedniej stronie u gory: wernisaz wystawy podczas

dni prasowych 5-6.06.2014; (od lewej) Hanna Wrdblewska,
Marta Karpiriska, Michat Wisniewski, Jakub Woynarowski, Dorota
Lesniak-Rychlak, Dorota Jedruch

opposite, top: exhibition inauguration during preview days
5-6.06.2014; (from left) Hanna Wroblewska, Marta Karpinska,
Michat Wisniewski, Jakub Woynarowski, Dorota Le$niak-Rychlak,
Dorota Jedruch

fot. | photo: Wojciech Wilczyk

fot. | photo: Wojciech Wilczyk

states ‘absorbing modernity’, overloading our brains with super-
fluous information.

In this light, the Polish Pavilion stands in the avant-garde. . . .

In the context of the state, politics and its propaganda, modernity
is impossible to achieve. Visions always fail, having passed the
quern of populism and mass taste. Compared to other pavilions,
boasting their one hundred of years of accomplishments in mod-
ernism, sometimes breathing a fresh air of optimist, the Polish
pavilion is a bold statement of the utopia accompanying each
endeavor to build modernity.
http://www.domusweb.it/en/architecture/2014/06/27 /impossible_objects.html
(dostep | accessed 20.08.2014)

Venice Architecture Biennale: The Top 10 Pavilions

Poland — Impossible Objects

A welcome respite from the barrage of information on display else-
where, the Polish Pavilion presents a stark marble tomb, looming
in the centre of the bright white space like some gothic fantasy.
http://www.theguardian.com/artanddesign/2014/jun/06/venice-architecture
-biennale-2014-best-pavilions (dostep | accessed 20.08.2014)

Highlights From the 2014 Venice Architecture Biennale
Poland, along with Germany, is one of the few countries inside the
Giardini to eschew the prevailing vogue for encyclopedic, data-
driven (read: overwhelming) exhibitions. Instead, the pavilion is
devoted to a single object — a full-scale replica of the canopy
over the grave of Polish interwar military and political leader Mar-
shal Jozef Pilsudski, designed by Adolf Szyszko-Bohusz in 1937.
http://www.blouinartinfo.com/news/story/1039595/highlights-from-the
-2014-venice-architecture-biennale (dostep | accessed 20.08.2014)

Building Nationhood: The Polish Pavilion Grapples with Politics
A detached slab of marble apparently hovers above six columns
in the centrepiece of the Polish Pavilion — a seemingly impos-
sible hallucination that recreates the Adolf Szyszko-Bohusz 1937
funereal monument. /mpossible Objects immerses you in the is-
sues of nationhood and its representation in architecture — and
modernism’s role. . . .

Here you feel the weight of history that bears on architecture as
a tool in determining notions of nationhood and identity, setting
off resonances with conflicts still playing out worldwide today.
http://www.architectural-review.com/reviews/building-nationhood-the-polish
-pavilion-grapples-with-politics/8664614.article (dostep | accessed 20.08.2014)
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Zacheta — Narodowa Galeria Sztuki | Zacheta — National Gallery of Art

Kosmos wzywa! Sztuka i nauka

w dtugich latach szescdziesigtych
Cosmos Calling! Art and Science in the Long Sixties

fot. | photo: Marek Krzyzanek
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fot. | photo: Marek Krzyzanek

fot. | photo: Marek Krzyzanek

kuratorzy | curators: Joanna Kordjak-Piotrowska, Stanis’fawl Welbel
wspdtpraca | collaboration: Magdalena Komornicka, Jacek Swidzifiski
projekt ekspozycji | exhibition design: Jan Strumitto

artysci | artists: Andrzej Bertrandt, Ewa
Borcza-Tomaszewska, Walerian Borowczyk,
Wtodzimierz Borowski, Barbara Braumann,
Wojciech Bruszewski, Chanéac, Jan Chwatczyk,
Emil Cieslar, Roman Cieslewicz, Viola Damiecka,
Wojciech Fangor, Jerzy Fedorowicz, Karol Ferster,
Stano Filko, Yona Friedmann, Jan Gtuszak,
Wanda Gotkowska, Krzysztof Gordon,

Jadwiga Grabowska-Hawrylak, Oskar Hansen,
Pascal Hausermann, Alfred Hirschmeier, Teresa
Jozefowicz, Zdzistaw Jurkiewicz, Stanistaw Kokesz,
Gottfried Kolditz, Julius Koller, Grzegorz Kowalski,
Janusz Kubik, Romuald Kutera, Pawet Kwiek,
Rafat Kwinto, Andrzej Latos, Benon Liberski,

Kurt Maetzig, Janusz Majewski, Andrzej Markowski,
Bohdan Mazurek, Viera Meckovd, Krzysztof
Meisner, Maria Michatowska, Alex Mlynarcik,
Jozef Mroszczak, Daniel Mrdz, Stefan Miiller,
Marek Nowicki, Andrzej Pawtowski, Krzysztof
Penderecki, Werner Pieske, Jindfich Poldk, Janusz
Potom, Ludmita Popiel, Julian Raczko, Anatol
Radzinowicz, Jozef Robakowski, Jerzy Rosotowicz,
Teodor Rotrekl, Eugeniusz Rudnik, Olgierd
Rutkowski, Andrzej Sadowski, Ryszard Semka,
Stanistaw Siemek, Janusz Star, Jerzy Stawicki,
Witold Surowiecki, Maria Syska, Pierre Székely,
Kaja Szymanska, Lech Tomaszewski, Kazimierz
Urbanski, Andrzej Wajda, Ryszard Wasko, Andrzej
Wiernicki, Ryszard Winiarski, Krzysztof Wodiczko,
Andrzej Jan Wréblewski, Stanistaw Zagorski,
Wojciech Zamecznik, Krzysztof Zanussi, Gustaw
Zemta, Jan Ziemski, grupa | group Miasto

fot. | photo:. Pawet Eibel
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Miejsce Projektow Zachety | Zacheta Project Room

Sterownik czasu rzeczywistego vol. Il
Real-Time Controller vol. |l

kuratorzy | curators: Galeria Silverado — Marta Hryniuk, Maciej Nowacki, Marta Weglifiska
wspdtpraca ze strony MPZ | collaboration on the part of ZPR: Karolina Bielawska

artysci | artists: Dariusz Bajda, Weronika Bet, Justyna Kisielewska, Zofia Nierodziriska

fot. | photo by Marek Krzyzanek

fot. | photo: Marek Krzyzaneki

Wystawa przygotowana przez Marte Weglinska, Ma-
cieja Nowackiego i Marte Hryniuk swoja pierwsza
odstone miata w Galerii Silverado mieszczacej sie przy
poznanskiej Akademii Sztuk Pieknych. W Miejscu Projek-
téw Zachety kuratorzy pokazujq inng wersje tego projektu,
stawiajac pytania o nature i szanse powtdrzenia zatozen
pierwowzoru. eee

Dariusz Bajda — ur. 1963, od 15 lat zwigzany ze szkotg przy
ul. Garncarskiej 7 w Poznaniu, przez 13 lat mieszkat na strychu tego
budynku. Pasjonuie sie elektronika, od niedawna zajmuje sie foto-
grafig eksperymentalng; fotografuje dziedziniec szkoty, ktdry uwaza
za kompletny mikroswiat zawierajacy nieskonczong ilo$¢ obrazéw.

Weronika Bet — ur. 1987, studia na Wydziale Malarstwa Akademii
Sztuk Pieknych w Gdansku i w Poznaniu, dyplom w pracowni prof.
Wojciecha tazarczyka.

Justyna Kisielewska — ur. 1986, studia na wydziale Malarstwa
na Akademii Sztuk Pieknych w Poznaniu. Wyréznienie w Konkursie
Gepperta (2011).

Zofia Nierodzifiska — ur. 1985, studia na Wydziale Malarstwa,
Interdyscyplinarne Studia Doktoranckie w Uniwersytecie Artystycz-
nym w Poznaniu, studia podyplomowe Kunst im Kontekst w UdK
w Berlinie.

Dariusz Bajda, sterownik CA80, jeden z pierwszych modeli
komputeréw, 1988

Justyna Kisielewska, Bez tytutu, 2014, Au 23,75 karata, 0,075
grama, hologram (ztota)

Zofia Nierodziriska, SIpi dobry obok ztego, 2013, film czarno-biaty
8 mm, transfer DVD

na sasiedniej stronie
gora: Weronika Bet, Dobry, 2012, olej, ptétno (z lewej); Vol. /I,
2014, plastelina (z prawej)

dot: Zofia Nierodziriska, Cicho drepczg, 2014, wideo HD

fot. | photo: Marek Krzyzaneki

fot. | photo: Marek Krzyzaneki
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The exhibition curated by Marta Weglinska, Maciej
Nowacki and Marta Hryniuk had its first unveiling at the
Silverado Gallery, located next to the Academy of Fine Arts
in Poznan. At Zacheta Project Room the curators decided
to display an altered version of the same project and thus
raise a question about nature and the ability to replicate the
primary concept of the original exhibition. eee

Dariusz Bajda — born 1963, for fifteen years now associated with
the school at 7 Garncarska Street in Poznan, where he lived in
the attic for thirteen years. Passionate about electronics, he has
recently taken up experimental photography; he pictures the school
courtyard which he considers as a complete micro-world containing
an infinity of images.

Weronika Bet — born 1987, studied painting at the Academy of
Fine Arts in Gdansk and Academy of Fine Arts in Poznan, graduating
in the atelier of Prof. Wojciech tazarczyk.

Justyna Kisielewska — born 1986, studied painting at the Aca-
demy of Fine Arts in Poznan. Winner of a honorary mention in the
Geppert Competition (2011).

Zofia Nierodzifiska — born 1985, studied painting, Interdisciplinary
Doctoral Studies at the Academy of Fine Arts in Poznar, and Art in
Context postgraduate studies at the UdK Berlin.

Dariusz Bajda, Controller CA80, his early computer, 1988

Justyna Kisielewska, Untitled, 2014, Au 23.75-carat, 0.075 gram,
hologram (of gold)

Zofia Nierodzinska, The Good Sleeping Next to the Bad, 2013, 8 mm
black-and-white film, DVD transfer

opposite
top: Weronika Bet, The Good One, 2012, oil on canvas (left); Vol. /I,
2014, plasticine (right)

bottom: Zofia Nierodzinska, Quietly Mincing, 2014, HD video



fot. | photo: Suzan Shutan

29.08—31.01.2015

Zacheta — Narodowa Galeria Sztuki | Zacheta — National Gallery of Art

Suzan Shutan. Stajac sie...

Suzan Shutan. Becoming . . .

kurator | curator: Jacek Malinowski

wspotpraca ze strony Zachety | collaboration on the part of Zacheta: Julia Leopold
partner | partner: Ambasada Stanéw Zjednoczonych Ameryki w Warszawie | US Embassy in Warsaw
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Dawno temu zrozumiano, ze kolorowa plama namalowa-
na na twarzy, linia narysowana weglem na wapiennym
sklepieniu czy kamyk czczony jak amulet moga ztagodzi¢
kazda traume, uczyni¢ zycie znoSnym, zamieni¢ nudng
wegetacje w ciagg nieustajacych przygod i zaskakujacych
wydarzen. Tre$ci i formy polaczono w nieroztaczne pary,
kodujace ludzka aktywno$¢ w ciagi przyczynowo skutko-
we. Czerwien powiazana z agresja, z6t¢ z ogniem, zielen
ze spokojem — wskazujq kierunki interpretacji, moduty
nazywania, szyfry znakéw i symboli.

Wszystkie prace amerykanskiej artystki Suzan Shutan
laczy wytyczanie linii w przestrzeni, kodowanie emocji za
pomoca koloru, uwypuklanie nieoczywistych i efemerycz-
nych cech kompozycji przy pomocy ruchomego cienia lub
ingerencji ogladajacego. Artystke inspirujg unoszone wia-
trem zarodniki roslin, stada lecacych ptakéw, ruchy podréz-
nych wysypujacych sie z wagonéw metra — wszystkie te
zjawiska organizuje w zbiory i systemy. W ich interpretacje
wpisany jest element niekonsekwencji, dezynwoltura drob-
nych niedoskonatosci, ktéra daje wrazenie swobody i spon-
taniczno$ci. Proces tworczy nie koriczy sie na wywazonej
i wyspekulowanej abstrakgji, ale jest prosta i dynamiczng
wizualizacjg ruchu, $wiatla i koloru, w ktérej wazna zasada
jest zdolnos$¢ komunikowania.

Stajqc sie... to instalacja ztozona z setek pomponéw
— niepozornych kolorowych punktéw zainstalowanych
w przestrzeni, w spontanicznej, cho¢ przemyslanej konfi-
guracji. Elastycznos$¢, mobilnos¢ i modutowos$¢ umieszczo-
nych na cienkich drutach ,,puszystych atoméw” — ktére
widz moze dotkna¢ i wprawi¢ w ruch — sklada sie na spek-
takularny aspekt performatywny tej kompozycji, uwalniajac
ja od pompatycznosci i konwencjonalnosci abstrakgji. A to
wprost prowadzi do procesu, w ktérym znany i wyprébo-
wany porzadek staje sie (becomes) czyms zupelnie nowym.

,,Kiedy wykorzystuje licencje artystyczna, by prze-
ksztakci¢ rzeczywistos$¢ i przetozy¢ realizm na abstrakcje,
moja instalacja odnosi sie do eterycznych aspektéw natu-
ry, podkresla ich przejsciowy charakter, a takze tymcza-
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fot. | photo: Bartek Kietbowicz

sowos$¢ procesu stawania sie (becoming) jako synonimu
procesu tworczego”, méwi artystka kilka dni przed przy-
stapieniem do pracy. eee

Jacek Malinowski

Suzan Shutan — amerykanska rzezbiarka i autorka instalagji,
mieszka i pracuje w New Haven (Connecticut). Absolwentka Rutgers
University (New Jersey) i California Institute of the Arts. Wyktada
rzezbe w Housatonic Community College (Connecticut) oraz prowa-
dzi konsultacje dla dyplomantéw w Transart Institute (Nowy Jork,
Berlin) i Vermont College of Norwich University.

Jej prace byty prezentowane w galeriach i muzeach amerykanskich,
m.in.: The Laguna Art Museum (California), The Contemporary Art
Center (Las Vegas), The Aldrich Museum (Connecticut), The Al-
ternative Museum (Nowy Jork). Brata udziat w wielu wystawach
zagranicznych, m.in.. Inventaire — Contemporary Art Internatio-
nal, Le Hang'Art, Grenoble (2012); Maniac Episode 3 International
Sonderausstellung, Hamburg Rathaus & Kiinstlerhaus Dosenfabrik,
Hamburg (2012); Antalya Museum (2011); Golden Parachutes, Berlin
(2011); Poliglota Gallery, Buenos Aires (2008); CSW Zamek Ujaz-
dowski, Warszawa (2003).

Suzan Shutan byta stypendystka: CEC Artslink, Art Matters, Berk-
shire Taconic Foundation, odbywata rezydencje artystyczne w ra-
mach programéw m.in.: Bemis Foundation, Yaddo, Proyecto Ace.
Jej prace znajduja sie w kilku prywatnych i publicznych kolekcjach,
m.in. The Villa Taverna Foundation, Swedish Archives in Bjaard.

It was understood a long time ago that a patch of colour ap-
plied to a face, a line drawn with charcoal on a limestone
vault or a stone worshiped as an amulet may alleviate any
trauma, make life bearable and convert a boring process
of vegetation into a string of inexhaustible adventures and
surprising events. Contents and forms were combined in
inseparable pairs, encoding any activity in sequences of
causes and effects. Red was associated with aggression,
yellow with fire and green with peace — indicating di-

1213

rections for interpretations, modes of naming or codes of
signs and symbols.

Common to all the work of the American artist Su-
zan Shutan is the act of marking out a line in space, of
encoding emotions through the use of colour, of highlight-
ing the uncommon and ephemeral characteristics of com-
position with the help of a moving shadow or a viewer’s
interference. The artist is inspired by the spores of plants
carried on the wind, by flocks of flying birds, by the move-
ment of travellers filing out of subway trains — which she
arranges into sets and systems. In the interpretation of
these phenomena, an element of inconsistency is includ-
ed — a disregard for minor imperfections that creates an
impression of freedom and spontaneity. Shutan’s practice
does not end up in balanced or speculative abstraction —
it becomes a true, simple and dynamic visualisation of
movement, light and colour in which the ability to com-
municate is an important founding principle.

Becoming . .. is an installation consisting of hundreds
of pompons — a set of inconspicuous coloured dots installed
in space in a spontaneous, but well thought through con-
figuration. The flexibility, mobility and modularity of the
wired ‘fluffy atoms’ — which viewers can touch and set in
motion — constitutes a spectacular performative aspect,
liberating the composition from abstraction’s pomposity
or conventionality. And this leads directly to a process in
which a known and proven order undergoes a transforma-
tion of becoming something completely new.

‘In using artistic freedom to transform reality and
transpose realism into abstraction, my installation be-
comes representative of the ethereal aspects of nature:
it underlines their transitional character, and also the
temporality of the process of becoming as a synonym of
the creative process’ — said the artist a few days before
getting down to work. eee

Jacek Malinowski

Suzan Shutan — American sculptor and installation artist, lives and
works in New Haven (Connecticut). She is a graduate of Rutgers
University (New Jersey) and California Institute of the Arts. She
teaches Sculpture at Housatonic Community College (Connecticut)
and is a mentor for MFA students at Transart Institute (New York
City & Berlin) and Vermont College of Norwich University.

Her work has been shown throughout the United States at The
Laguna Art Museum in California, The Contemporary Art Center
in Las Vegas (Nevada), The Aldrich Museum (Connecticut) and
The Alternative Museum (New York). Exhibitions abroad include:
Inventaire — Contemporary Art International, Le Hang'Art, Gre-
noble (2012); Maniac Episode 3 International Sonderausstellung,
Hamburg Rathaus & Kiinstlerhaus Dosenfabrik, Hamburg (2012);
Antayla Museum, Turkey (2011); Golden Parachutes, Berlin (2011);
Poliglota Gallery, Buenos Aires (2008); and CCA Ujazdowski Castle,
Warsaw (2003).

Shutan has been awarded grants from: CEC Artslink, Art Matters,
Berkshire Taconic Foundation and has attended artist residencies
at Bemis Foundation, Yaddo and Proyecto Ace. Her work can be
found in private and public collections, such as the Villa Taverna
Foundation and the Swedish Archives in Bjaard.

realizacja | exhibition production: Jacek Swidziriski,
Maria Cebula, Remigiusz Olszewski, Bartek Kiethowicz



fot. | photo: Jerzy Gtadykowski

2.09-19.10

Zacheta — Narodowa Galeria Sztuki | Zacheta — National Gallery of Art

Corpus
Corpus

kurator | curator: Maria Brewiriska
wspdtpraca | collaboration: Katarzyna Stupnicka

artysci | artists: Marina Abramovi¢, Samuel Beckett, Vanessa Beecroft, Valie Export, Barbara Hammer,
Birgit Jiirgenssen, Marek Konieczny, Dominik Lejman, Sigalit Landau, Zbigniew Libera, Klara Lidén,
Sarah Lucas, Jacek Malinowski, Ana Mendieta, Duane Michals, Magdalena Moskwa, Clifford Owens,
Friederike Pezold, Adam Rzepecki, Santiago Sierra, Alina Szapocznikow, Betty Tompkins, Hannah Wilke

Corpus to wystawa prac odnoszacych sie do ciata i cielesno-
Sci, zainspirowana ksigzkami Corpus (2002) oraz Corpus II.
Writings on Sexuality (2013) autorstwa Jean-Luca Nancy’ego,
jednego z najwazniejszych wspétczesnych filozoféw francu-
skich. Jego tworczo$¢ wykracza poza utrwalone paradygma-
ty myslenia filozoficznego — tak naprawde to filozoficzne
poematy dotykajace kwestii cielesnosci cztowieka. Nancy
podkreslarole, jaka ciato petni w religii, szczegélnie w chrze-
Scijanstwie, gdzie cialo Boga stanowi rzeczywisty element
obrzedu i wiary. Odnoszac sie do tradycji chrzescijanskiej,
przeciwstawia sie jednak idei rozdzielenia ciata i duszy. Dla
filozofa ciato i dusza sa nierozdzielnym corpusem.

Swiete ciala, nasze wlasne, boskie i nieboskie, cierpia-
ce, w agonii — w sztuce znajdujemy wiele ich reprezenta-
cji. Wystawe otwiera nawiazujaca do renesansowego obrazu
Andrei Mantegni Martwy Chrystus z 1466 roku praca Do-
minika Lejmana Status (godzina z timecodem): anonimowe
martwe ciato ukazane w skrécie perspektywicznym i czas
odmierzany praca kamery — jedno z wielu martwych ciat
bez szansy na powrdt, czyli zmartwychwstanie. U Hannah
Wilke w Tak mi dopoméz Hannah cialo artystki pokazane jest
w podobny sposéb, tyle ze z glowa na pierwszym planie. To
antycypacja choroby artystki, méwigc stowami Heideggera:
,bycia ku émierci”. Seria Slady ciala Any Mendiety reje-
struje przezywanie wiasnej cielesnosci, doSwiadczanie ciala,
po wizualizowanie jego formy, czesci, skory, krwiobiegu,
serca. Oszczedny formie w film Mendiety Znak krwi nr 2
to $lad po ciele, ktérego juz nie ma. Mamy tu do czynienia
z ontologia bytu, chociaz u Aliny Szapocznikow mozna juz
mowic o onkologii rzezby: wizerunku ciata chorego i pora-
nionego. Wazng role odgrywa przedstawienie skéry, ktérej
Nancy poswieca tak wiele uwagi: jest ona tym pierwszym
zewnetrzem, jakie postrzegamy, ktérego dotykamy i pozada-
my — w pracach Magdaleny Moskwy, Marka Koniecznego
czy Valie Export zmieniona chorobowo, pokryta sinncami lub
erotyzujacym tatuazem. Film Zbigniewa Libery Obrzedy in-
tymne jest wlasciwie traktatem filozoficznym o ciele i jego
Smiertelnosci. Z kolei szkielet to wewnetrzna konstrukcja
ciala, ktérej nie dostrzegamy, chyba ze na zdjeciach rent-
genowskich jak u Barbary Hammer (Sanctus), albo w pra-
cy Mariny Abramovi¢ Akt ze szkieletem — przejmujacym
zestawieniu nagiego ciata artystki ze szkieletem. Wreszcie
emancypacja nagosci — ,,zywa rzezba” Vanessy Beecroft

ztozona z nagich kobiet ubranych jedynie w przezroczyste
rajstopy, skonfrontowana z ,,dobrze ubrang” publicznoscia. ...

W ksiazce Corpus II Nancy stawia teze o centralnej
roli wiezi seksualnych jako zaczatku bycia ze soba. Stale
przypomina, ze ludzkie ciata charakteryzuje pte¢ — jesteSmy
ciatami seksualnymi. Stad obecno$¢ Betty Thompkins i jej
monochromatycznych obrazéw aktéw seksualnych i zblizen
organdw, ktére nie zawsze widzimy. U Nancy’ego ,, stowo
,,dotyk” wydaje sie najistotniejsze. To rados¢ i bol. Przyjem-
nosc¢ dotyku tego, co niedotykalne, bo to tylko dotkniecie
wlasnej odrebnosci.eee

Maria Brewiriska
Zobacz wiecej na www.zacheta.art.pl

Corpus is an exhibition of works relating to the body and
corporeality inspired by the books Corpus (2002) and Cor-
pus II. Writings on Sexuality (2013) by Jean-Luc Nancy, one
of the most important contemporary French philosophers.
His work extends well beyond the well-worn paradigms of
philosophical thought: really these books can be read as philo-
sophical poems on the theme of human corporeality. Nancy
underlines the role that the body plays in religion, especially
in Christianity, where the body of God becomes a real ele-
ment of the religion’s rites and faith. While making reference
to the Christian tradition, Nancy however opposes the idea
of a divide between body and soul. For the philosopher, the
body and the soul constitute an indivisible corpus.

Holy bodies, our own bodies, divine and secular bodies,
bodies suffering and those in death agonies: in art we find
many representations of all of these. The exhibition opens
with Dominik Lejman’s work Status (One Hour with Time-
code) that makes reference to Andrea Mantegna’s renaissance
work Dead Christ from 1466. In the work, an anonymous
dead body is shown in close-up and with time measured by
the work of the camera: thus, we are shown one of the multi-
tude of dead bodies without any chance of return, or in other
words of resurrection. In Hannah Wilke’s work, So Help Me
Hannah the body of the artist is shown in a similar way, only
with the head in the foreground. In this way the artist an-
ticipates her own illness, or in Heidegger’s words her ‘being
towards death’. Ana Mendieta’s series Body Tracks registers
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the experience of one’s own corporeality, the perception of it

through the visualisation of its forms, its parts, the skin, the
flow of blood, the heart. The minimalist form of Mendieta’s
film Blood Sign #2 is the traces of a body that no longer ex-
ists. What we are dealing here is an ontology of being, while
in Alina Szapocznikow works we might even term it an
oncology of sculpture: of the image of a sick and wounded
body. An important role is played by the presentation of
skin, to which Nancy devotes so much attention: this is the
first element of the outside that we perceive, that we touch
and desire. In the works of Magdalena Moskwa, Marek
Konieczny or Valie Export, it is transformed through illness,
covered in bruises or erotic tatoos. Zbigniew Libera’s film
Intimate Rites is really a philosophical treatise on the body
and its mortality. The skeleton, meanwhile, constitutes an
internal structure of the body which we do not see other
than in x-ray photos, as in the work of Barbara Hammer
(Sanctus), or Marina Abramovi¢ Nude with Skeleton — the
moving juxtaposition of the naked body of the artist with
a skeleton. Finally, we have the emancipation of nudity:
Vanessa Beecroft’s ‘live sculpture’ composed of a group of
naked women dressed only in transparent tights and con-
fronted with a ‘well dressed’ public . . .

In the book, Corpus II Nancy develops a thesis about
the central role of sexual relations as a beginning of being
with oneself. He continually reminds us that human bodies
are characterised by gender — we are sexual beings. This is
the reason for the presence of Betty Thompkins and her mono-
chromatic images of sexual acts and close-ups of organs which
we do not always see. In Nancy’s work, it is the word ‘touch’
that seems the most fundamental. It is joy and pain. The pleas-
ure of the touch of that which is untouchable, because this is
only the touch of one’s individual distinctness. e®®

Maria Brewiniska

See more on www.zacheta.art.pl
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Jean-Luc Nancy w rozmowie
z Marig Brewinska
Jean-Luc Nancy in Conversation with Maria Brewinska

Jestes jednym z tych nielicznych filozoféw dotykajacych bez-
posrednio problemu relacji sztuki i filozofii poprzez teksty,
eseje towarzyszace wystawom artystow, dla ktérych twoja
mysl filozoficzna jest wazna. Twoje ksigzki réwniez inspirujg
tworczo artystow i nie tylko ich. Jak sadzisz, czy filozofia po-
winna by¢ jednym z gtéwnych narzedzi w naszym — kryty-
kow czy kuratoréw — mysleniu o wspotczesnej sztuce dzisiaj?
Jak postrzegasz te relacje sztuki i filozofii dzisiaj, kiedy zaszto
tyle przetomowych zmian po jednej i drugiej stronie?

Wyjatkowosc¢ dzisiejszej relacji filozofii i sztuki wyni-
ka stad, ze zaréwno ta relacja, jak sama filozofia i sama
sztuka zdecydowanie ewoluowaty czy wrecz zupeknie sie
zmienily. Sztuka bardzo p6zno stata sie przedmiotem filo-
zoficznego namyshu, przez dhugi czas w ogdle nie istniata
jako pojecie. MieliSmy do czynienia z r6znymi sztukami,
z réznymi technikami, poprzez ktére mozna byto odnosié
sie do piekna, jednak bez refleksji nad zmystowymi modal-
nosciami tych technik. Im silniej filozofia konstytuowata

fot. | photo: Michael Brzezinski

|
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sie jako wiedza rozumowa, czy poprzez te wiedze (Bacon—
Kartezjusz), tym bardziej lekcewazono rejestr zmystowy
jako miejsce, przez ktére moze wkras¢ sie blad. Dlatego
westetyka” zrodzita sie w XVIII wieku jako ,,nizsza teoria
poznania” (Baumgarten). Jednak gdy racjonalna wiedza zu-
pelnie sie uniezaleznila, filozofia musiata przesuna¢ w inne
miejsce cala problematyke ,,zrédet i celéw”, czyli w grun-
cie rzeczy cala metafizyke. ,,Sztuka” jako postugiwanie sie
zmystowymi formami stata sie nowym obszarem refleksji
nad ,,sensem” w ogble — obszarem, ktérego gtéwna cecha
jest niedobér lub nadmiar znaczenia (jezykowego). Od tego
momentu nastepuje ozywcze przesuniecie i przeksztalcenie
samego zadania filozofii, jak gdyby filozof, wciaz pozosta-
jac w $cistym zwiazku z jezykiem, mégt mysle¢ tylko pod
warunkiem zachowania bliskiego kontaktu ze zmystowym
mysleniem sztuk (czyli dziedziny z istoty pluralistycznej,
niedajacej sie zunifikowac, bo przeciez nie sposéb muzyki,
malarstwa, tarica sprowadzi¢ do wspo6lnego mianownika—

cho¢ bylo to, a czasem bywa i teraz typowym marzeniem
,metafizyki” — w negatywnym znaczeniu tego stowa).

Powiedziatbym wiec, Ze nie tyle filozofia potrzebna
jest sztuce lub odwrotnie, ile Ze mamy do czynienia z gle-
bokim przeksztalceniem samego pytania o sens i prawde.
(Mozna by nawet doda¢, ze nauka uznawana za dziedzi-
ne Scisle racjonalng tez przesuwa sie czy przeksztalca
— w inny oczywiscie sposéb — tak ze dotykajac coraz
glebiej problemu techniki, stawia w niej jednoczesnie py-
tanie o zmystowos$¢). Méwiac o relacjach miedzy sztuka
a filozofig ulegamy pewnej iluzji — kazde z tych stow
dryfuje, odptywa daleko i chodzi nie tylko o jego wilasne
znaczenie, lecz takze o calo$¢ tego, co nazywamy sensem.
Z jednej strony, nie mozna widzie¢ mowy, dyskursu daja-
cego namys}, interpretacje itd., z drugiej za§ — dziet sztuki
w ich bezposredniej obecnosci. Wspétczesne dzieta sztuki
wciaz ze soba dyskutuja (robily to, rzecz jasna, zawsze,
lecz dzis jest to bardziej widoczne), zas$ filozofowie ciagle
dotykaja zmystowych i pozastownych granic myslenia.

Czy wspétczesna filozofia jest ksztattowaniem jakiejs wspot-
czesnej wizji Swiata? Chce tu odnies¢ sie do twojej ksigzki
Vérité de la Démocratie (2010) i zwigzkéw pomiedzy tym, co
dzieje sie dzisiaj, a wydarzeniami 1968 roku, ktérych bytes
Swiadkiem. Czy moze brakuje tej wizji i mamy do czynienia
z ,zawieszeniem” myslenia na ,tu i teraz”, ktére jednak an-
tycypuje jakas przysztosc, bo ,myslenie” jest zwiastunem
»(2egos” — chociaz poczatkowo nierozpoznawalnego? To
chyba pytanie o sens filozofowania dzisiaj...

Myslenie nie zawsze antycypuje przysztos¢, czyni to tylko
wtedy, gdy tworzy obraz $wiata i epoki wyposazony w pe-
wien kierunek i w mozliwo$¢ wiasnie antycypacji (prze-
widywania, programowania, wyrozumowania przysztosci).
Tymczasem nawet w najbanalniejszych okolicznosciach
— jest 11.30, za pottorej godziny zjem obiad z domowni-
kami — wiem tylko tyle, Ze niczego jeszcze nie ma, nic
nie jest dokonane. Kto§ moze tymczasem ulec powazne-
mu wypadkowi, albo po prostu obiad sie przypali, a moze
wiadomo$¢ podana przez telefon pokrzyzuje nam plany...
Warunkiem ,,antycypacji” jest wczesniejsze wystawienie
sie: wystawiamy sie na to, co zdarzy sie lub sie nie zdarzy.
Wystawiamy sie tez na to, ze co$ pojawia sie w taki, a nie
inny sposéb — i co czasami chcieliby$my skorygowac,
czemu chcieliby$Smy nada¢ inny kierunek (,,Ach, gdybym
wiedziat — méwit mi niedawno przyjaciel — co by bylo,
gdyby w 1952 roku zgodnie z zyczeniem Stalina stworzo-
no jedno neutralne panstwo niemieckie...” — mozemy
wymyslac sto hipotez, lecz nie zmienia to faktu, ze cos sie
nie wydarzylo i Ze ani przedtem, ani potem historig nie da
sie komenderowac). Mysle, ze wyszlismy z ,,historii” jako
procesu monologicznego, skierowanego w jedna strone.

Odkrywamy na nowo wypadek, wydarzenie, przypadko-
wos¢, los, pewnosc i niepewnosé.

A'to nie bierze sie ani z ,,wizji”, ani z ,,obrazu”. Swiat
nie ma ustalonego ksztaltu, cztowiek takze go nie ma.
Swiat i czlowiek, jeden w drugim i jeden przez drugiego
sa w procesie ciaglej transformacji. Sztuka jest Swiadkiem
tego wcigz na nowo rozpoczynanego przeksztatcania... Nie
znaczy to, ze moze w sobie miesci¢ tylko to, co bezksztalt-
ne i chaotyczne, lecz ze ksztalty wytwarzaja sie i deformu-
ja, tworzg na nowo i rozpuszczaja. ..

Marina Abramovic, Akt ze szkieletem, 2005, wideo © LIMA,
dzieki uprzejmosci artystki

Barbara Hammer, Sanctus, 1990, film © Barbara Hammer,
dzieki uprzejmosci artystki

na sasiedniej stronie: Birgit Jiirgenssen, Bez tytutu (z serii Taniec
Smierci z dziewczynq), 19791980, fotografie © Estate Birgit
Jiirgenssen, dzieki uprzejmosci Alison Jacques Gallery, Londyn,

i Galerie Hubert Winter, Wieden

s. 14: Alina Szapocznikow, Popiersie bez gtowy, 1968, poliester,
poliuretan, kol. Zacheta — Narodowa Galeria Sztuki

s. 15: Sarah Lucas, Panoramadrama, 2011, instalacja
© Sarah Lucas, dzieki uprzejmosci Sadie Coles HQ, Londyn

Marina Abramovi¢, Nude with Skeleton, 2005, video © LIMA,
courtesy of the artist

Barbara Hammer, Sanctus, 1990, film © Barbara Hammer,
courtesy of the artist

opposite:

Birgit Jirgenssen, Untitled (from the Death Dance with Maiden
series), 1979, photographs © Estate Birgit Jirgenssen, courtesy
Alison Jacques Gallery, London and Galerie Hubert Winter, Vienna

p. 14: Alina Szapocznikow, Headless Torso, 1968, polyester,
polyurethane, coll. Zacheta — National Gallery of Art

p. 15: Sarah Lucas, Panoramadrama, 2011, installation
© Sarah Lucas, courtesy Sadie Coles HQ, London

Jezyk wspétczesnej krytyki artystycznej raczej sie wyczerpat;
okazuje sie niewystarczajacy do opisu tego, co w sztuce dzieje
sie dzisiaj. Wiec jak pisac? Roland Barthes w Przyjemnosci tek-
stu pisze, ze neuroza jest ostatnig deskq ratunku — neuroza
broni nie od ,,zdrowia”, ale od ,,niemozliwego”. Z kolei Georges
Bataille: ,,neuroza to bojazliwe czepianie si¢ niemozliwego
gruntu”. Kiedy pisze, czepiam sie tych niemozliwosci. A moze
najwazniejsza jest ,przyjemnos$¢ tekstu”? Bo czy pisanie to
nie rodzaj ,spotkowania z tekstem” (jak twierdzi Barthes)?
Nerwica, szalefistwo, intuicja, inspiracja itd. to stowa dla
oznaczenia jednej rzeczy zwiazanej faktycznie z seksu-
alnym pozadaniem/seksualng przyjemnoscia, lecz rozu-
mianej jako swoj rewers, zwrécony w strone wszystkich,
podczas gdy seks zwraca sie ku jednej lub co najwyzej
kilku osobom. Wsp6lnym elementem jest tutaj sens poza-
jezykowy lub znajdujacy sie na marginesach jezyka, sens
nieinteligibilny (nieprzettumaczalny, jesli chcemy uzy¢
kategorii jezykowych). Wspdlnym elementem obu stron
— seksualnej i artystycznej — jest owo ,,poza”, wyjécie
z siebie — nie z matego siebie ,,ego”, lecz w ogoéle z po-
rzadku w-sobie-dla-siebie, ktéry jest porzadkiem celowo-
Sci, projektu-dziatania, percepcji, uzytecznosci, homoge-
nicznosci, o ktérej méwi Bataille. To relacja do zewnetrza,
do innego, obcego, ale tego zupehie obcego, tego, z kt6-
rym mamy relacje nieskoniczong (a zatem w pewnym sensie
bez punktu wspdlnego, bez wspélnej miary). Malowac to
pograzyc¢ sie w kolorze, w tym, co w nim z gruntu obce
wszelkiej praktyce zdobienia, wizualizacji, rézniczkowania
itd. Nie chodzi tu o barwe wyjetq z widma optycznego, lecz
o kolor (czy bedzie czerwony, z6lty, czy inny) w swojej
grubosci, w swojej materii — lepkiej, maczystej, gladkiej
lub ziarnistej itd. — w swoich odbiciach, kolor rozlewajacy
sie lub wybuchajacy; a takze o niemoznos¢ zatrzymania
jego wariacji, o nieskoficzono$¢ palety. Pisanie nie zaczyna
sie od sensu stéw, lecz od ich materii, brzmienia, melodii,
echa, rytmu itd.

Podobnie jak seks, ktéry wychodzi, umyka, wznosi
sie, a nawet zatraca, gest estetyczny umyka w dotykalnos¢,

wrazliwos$¢, w zmystowe obszary, ktére wyodrebnia, ktére
obrabia, uprawia, rozwija, przyciska i wyzyskuje bez gra-
nic. Lecz seks nie tworzy dziela — zatraca si¢ po nic, lub
w zatracie innego, lub dla jeszcze innej istoty (dziecka),
ktoéra kiedys takze sie zatraci, za$ gest estetyczny tworzy
je, idzielo to zwraca sie ku innym, bez granic, z propozycja
powtérzenia go, podjecia na nowo...

Wystawa Corpus powstata z inspiracji twoimi ksigzkami o cie-
le (Corpus, wyd. polskie 2002 oraz Corpus II. Writings on
Sexuality, 2013). Od czego sie zaczat twéj dyskurs na temat
ciata?

Poczatek mojego zainteresowania tematem ciata to kon-
ferencja na temat ciala, w ktoérej uczestniczytem chyba
w roku 1985 w Ameryce. To znaczy, temat ten wiasnie
zaczynat istnie¢ na scenie filozoficznej (w sensie szerokim
— jesli tak moge powiedzie¢, bo wczesniej pojawiat sie
u Nietzschego i Merleau-Ponty’ego, co najmniej). Miatem
juz wtedy w sobie pewna wrazliwo$¢ na te kwestie, wypty-
wajaca, jak sadze, z poczucia bezwzglednej koniecznosci
bezposredniego, otwartego przemyslenia tego, co moze
znaczy¢ ,,ciato”, gdy nie jest przeciwstawione ,,duszy”. To
wilasnie istota rzeczy: nie przeciwstawiac, a jeszcze lepiej
— nawet ich nie ,,spaja¢” w stylu jakichs teorii ,,psychoso-
matycznych”. Nie oznacza to zresztg zaprzeczania istnienia




dualnosci i zewnetrzno$ci — lecz jako konstytutywnych
dla naszej egzystencjalnej jednosci. Jednos¢ ta umyka
sobie samej, z istoty zwraca sie na zewnatrz. Cialo jest
zewnetrzem pewnego ,,wnetrza”, ktérego nie ma nigdzie,
ktore jest tylko tym zwracaniem-sie-na-zewnatrz zwanym
»Cialem”. Wszystkie zaleznosci miedzy systemem nerwo-
wym a stanami czy aktami mysli, emocjami, poznaniem
nie sq ,,zalezno$ciami”, tak jak nie oznaczajq zadnej przy-
czynowosSci w tym czy innym sensie (mo6zg czy gruczoty
Lwytwarzajace” taka czy inng operacje, lub na odwro6t).
Nie ma tu przyczynowosci, jest bycie-wystawione, bycie-z,
zawsze z innymi byciami (lub bytami, lub istnieniami),
ktére takze s ciatami, ozywionymi lub nie.

W tym sensie mégtbym powiedziec, ze to praca my-
$li doprowadzita mnie do ciata; ze mysl stworzona jest
przez moc zmystowych, fizycznych wrazen. Wezmy Kanta:
oto cztowiek, ktory zyl w stanie szczegdlnego napiecia,
w leku, Ze moze w $wiecie, ktéry w tamtej epoce przestano
widzie¢ jako stworzony przez madra Opatrznos¢, brakuje
fadu. Oczywistego faktu, ze Kant byt genialnym, jedynym
w swoim rodzaju myslicielem, nie da sie odtaczy¢ od tego
leku, od tej obsesji znalezienia mozliwosci porzadku, po-
myslenia ,,celowosci bez celu” — skoro cele boskie zostaty
wymazane. Za kazda filozofig kryje sie jakie$ ciato, jaki$
temperament, jaka$ — jak ongi§ méwiono — kompleksja.

Dusza—tyle o niej piszesz, jest materialna, bo zwigzana z cia-
tem, ale i niematerialna; umyka nam; jest wszechobecna, ale
niedostrzegalna. Ja jej nie dostrzegam, nie czuje. Ciato czuje...
Dusza nie jest ,,w” ciele — powiedziat to juz Kartezjusz.
Jest ,forma ciata”, méwi Arystoteles, za$ dla Kartezjusza
jest specjalng materia, bardzo subtelna, rozposScierajaca sie
we wszystkich czesciach ciata. WyraZzmy to w nowocze-
$niejszych pojeciach: dusza jest sposobem, w jaki istota Zy-
jaca istnieje, w jaki on/ona odnosi sie do $wiata, do siebie,
do innych, w jaki do$wiadcza, pojmuje, wyobraza sobie,
cierpi i doznaje rozkoszy. Dusza nie jest ,,gdzies” — to sto-
WO 0znaczajace, ze ciato jest zywe (mozna méwic o duszy
rolinnej, zwierzecej) i méwiaco-myslace. Oczywiscie, nie
czujemy duszy tak samo, jak czujemy palec czy zZotadek —
bo to wlasnie dusza czuje wszystko, co sie da czu¢, a $cislej
rzecz ujmujac, dusza jest nazwa czucia: doznania, uczucia,
inteligibilnego sensu.

By zobaczy¢ to jasniej, musimy jeszcze oddzieli¢
dusze od ducha. ,,Duch” jest nazwa ,,siebie”, bycia soba
jako bycia dla siebie, nie w relacji do $wiata. Duch nie jest
odczuwalny, ani nie odczuwa, jest punktem — bez wymia-
réw jak to punkt — w ktérym ,,sobo$¢” odnosi sie do siebie
i staje sie ,,tym oto”, ,,ta oto” (na przyklad Maria Brewin-
ska). Lecz punktu tego, wlasnie dlatego, ze jest punktem,
nigdzie nie ma. Istnieje tylko jako przeciecie wszystkich
linii, krzywych, prostych, z ktérych sktada sie zmieniajaca
sie nieustannie forma ciata (a zatem dusza). To znikajacy
punkt: odniesienie do siebie samego niknie zawsze gdzie$
w nieskonczonej dali. Gdy méwie o ,,duchu Pollocka” czy
,,duchu Berio”, wiadomo, ze chodzi mi o co$ absolutnie
niepowtarzalnego i wyjatkowego, co staramy sie zaryso-
wac, scharakteryzowag, lecz co nieuchronnie nam umyka.
To ,,Pollock” czy ,,Berio”, to gest, klimat, intensywnosc¢. ..

$mieré — Martin Heidegger w ksigzce Bycie i czas uswia-
damia nam, ze zycie jest ,,byciem ku $mierci”. Taki jest stan
rzeczy, naszych ciat.

Oto jedyne znaczenie, jakie mozemy nada¢ $mierci (poza religiami, proponujacymi nam
rézne fikcje, sprowadzajace sie w gruncie rzeczy do jednego znaczenia): sens istnienia
zwiazany jest z jego skonczonoscia. Gdyby istnienie nie mialo kresu, nie réznitoby sie
od wciaz odnawiajacego sie trwania; byloby ,,zta nieskoniczonoscia”, niemozliwos$cia
zakonczenia, rodzajem piekta... Umierajac, istota Zywa osiaga petnie swoich mozliwosci
(to, czym byla, majac 10, 20 czy 100 lat). Ta pelnia mozliwosci jawi sie jako niemoznos¢,
bowiem dla $mierci — gdy jej wtasna mozliwo$¢ nagle sie zrealizowata, catkowicie i nie-
odwotalnie — nic juz nie jest mozliwe. Nie zmienia to faktu, Ze sie boimy, ze nie pragniemy
(lub rzadko pragniemy) korca. Nieskoniczonos$¢ jest w nas. Lecz nie zdotamy wyobrazi¢
sobie nieskonczonego sensu skonczonego zycia, to wlasnie kres naszej wyobrazni.
Nie moge wiecej powiedzie¢ na ten temat, trwatoby to zbyt dhugo!

Kiedy spotkaliSmy sie w Strasburgu, powiedziates, ze teraz interesujesz si¢ seksem. To bardzo
przyjemne — seks. Przyjemno$¢ stad ptynaca. Stereotypowe stowo, juz nie tak bezwstydne jak
kiedys, ale dzisiaj bywa puste, wypowiadane bez emocji, do znudzenia... Dlaczego wiasnie seks?
,»Seks” moze zdawac sie dzi$ ,,pustym stowem”. To zdarza sie zawsze, gdy na scenie
konsumpcji pojawia sie co§ nowego. Nie zmienia to faktu, Ze ta konsumpcja niszczy
sama siebie, gdyz doswiadczenie seksu jest rzadkie, delikatne, nawet przykre, a przede
wszystkim przeciazone wyobrazeniami, myslami i uczuciami, fantazmatami i zakazami.
Dlaczego tak sie dzieje? Wlasnie dlatego, ze seks w samej swej istocie ma wymiar od-
niesienia do zewnetrza, do innego. Jest to doswiadczenie przenikniecia do innej osoby
i dos$wiadczenie tego, ze inny mnie przenika — do$wiadczenie bycia na granicy ,,siebie
samego”, przytrafiajace sie kazdemu/kazdej na skrajnie rézne i skomplikowane sposoby.

Prawda seksu zaczyna sie w jego niezdeterminowaniu: kazdy/kazda miesci w sobie
wiele seksualnych mozliwo$ci — ,,meski”, ,,kobiecy”, ,transseksualny” — stowa te sa
zresztg bardzo relatywnym wskazZnikiem. Wsp6lnym horyzontem wszystkich seksualnych
potencjalnosci jest mieszanina, przemieszanie form, przesuniecie czy rozprzezenie ciat
w chwili, gdy ,,ja” nie jestem juz tutaj, lecz poza mng — w sobie poza soba...

Ten watek takze dhugo by mozna rozwijac! eee

Ttumaczenie z jezyka francuskiego: Anastazja Dwulit

Jean-Luc Nancy — (ur. 1940 w Bordeaux), filozof francuski, autor ponad 30 ksigzek i 300 artykutw,
emerytowany profesor filozofii na Université Marc Bloch w Strasburgu. Studiowat biologie i filozofie na
Sorbonie. Wyktadat filozofie w Colmar, Berlinie, Irvine, San Diego oraz w Berkeley. W 1995 roku zostat
odznaczony Orderem Kawalerskim w uznaniu za zastugi dla kultury francuskiej. W swojej twérczosci
odnosi sie czesto do filozofii Jacques'a Derridy, wraz z nim wspdttworzyt nurt dekonstrukgji w filozofii.
Derrida napisat o nim ksigzke Le Toucher, Jean-Luc Nancy (On Touching — Jean-Luc Nancy, 2005).
Nancy tworzy tez prace analityczne, komentujac takich klasykéw jak Hegel. Do nieco innej kategorii jego
tworczosci nalezg dzieta Corpus czy Corpus Il, majace charakter filozoficznych poematéw, w ktérych
Nancy skupia sie na ludzkiej cielesnosci i jej sensie.

Santiago Sierra, 250-centymetrowa linia wytatuowana na szesciu optaconych osobach, 1999, wideo
© Santiago Sierra, dzieki uprzejmosci artysty

Valie Export, Body Sign Action, 1970, fotografia © Valie Export, dzigki uprzejmosci Charim Galerie, Wieden
Sigalit Landau, Kolczaste hula-hop, 2000, wideo, dzieki uprzejmosci artystki

Ana Mendieta, Slady ciata (Znak krwi nr 2), 1974, wideo © The Estate of Ana Mendieta Collection, dzieki
uprzejmosci Galerie Lelong, Nowy Jork i Paryz, i Alison Jacques Gallery, Londyn

na sasiedniej stronie: Marek Konieczny, Sepia — Aprés ski, 1992, fotografia, dzieki uprzejmosci artysty
Santiago Sierra, 250 cm Line Tattooed on Six Paid Peaple, 1999, video © Santiago Sierra, courtesy of the artist
Valie Export, Body Sign Action, 1970, photograph © Valie Export, courtesy Charim Galerie, Vienna

Sigalit Landau, Barbed Hula, 2000, video, courtesy of the artist

Ana Mendieta, Body Tracks (Blood Sign #2), 1974, video © The Estate of Ana Mendieta Collection,
courtesy Galerie Lelong, New York and Paris, and Alison Jacques Gallery, London

opposite: Marek Konieczny, Sepia — Aprés Ski, 1992, photograph, courtesy of the artist
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Duane Michals, Najpiekniejsza czes¢ ciata kobiety, 1986, fotografia © Duane Michals, dzieki uprzejmosci
Max Estrella, Madryt

Duane Michals, Najpiekniejsza czes¢ ciata mezczyzny, 1986, fotografia © Duane Michals, dzieki
uprzejmosci Max Estrella, Madryt

Duane Michals, The Most Beautiful Part of a Woman'’s Body, 1986, photograph © Duane Michals,

courtesy Max Estrella, Madrid

Duane Michals, The Most Beautiful Part of a Man’s Body, 1986, photograph © Duane Michals,

courtesy Max Estrella, Madrid

You are one of the few philosophers who deals directly with the problem of the relations be-
tween art and philosophy, through your texts and essays written for the exhibitions of artists
for whom your philosophical thought is important. Your books are also a creative inspiration for
artists, and not just for them. What do you think: should philosophy be one of the main tools
of our — that is of art critics’ and curators’ — thinking about contemporary art today? How
do you perceive the relation between art and philosophy today, when so many fundamental
changes have occurred on both sides?

If today there is a particular situation of the relations between philosophy and art, it is
because both the relation and each of its terms have undergone considerable evolution, or
even decisive transformation. For a long time art was not an object for philosophy, because
it did not even exist as a concept. There were arts, practices carried out in certain techniques
on the subject of which one could refer to beauty, but without stopping to reflect on the
sensual modalities of these techniques. The ever stronger the orientation of philosophy
towards rational knowledge — the Bacon—Descartes turn — the more it looked down on
the register of the senses, seen as a place in which error can intrude. This is why ‘aesthetics’
was born in the 18th century as a ‘lower science of cognition’ (Baumgarten). But when
rational cognition became completely autonomous, philosophy had to transfer the whole
questioning of ‘principles and ends’ — in fact, of metaphysics, onto another ground. The
deployment of sensual forms has become, under the particular name of ‘art’, a new domain
for reflection on ‘sense’ in general. But a domain in which the major characteristic is an
incompleteness or excess of (linguistic) signification. Since then, it has not ceased produc-
ing an ever-renewed displacement and transformation of the exercise of philosophy itself:
as if, although remaining in strict solidarity with language, the philosopher could only think
in contact or proximity with the sensual thought of the arts (which implies a domain that
is in itself plural and impossible to unify, as music, painting, dance, etc., cannot melt into
a unity, even though such a projection has been, and sometimes even still is, a typically
‘metaphysical’ desire, in the negative sense of such a term).

I would not therefore say that art has a need for philosophy or vice-versa: but that
there is a profound reconfiguration of all the whole question of sense and truth. (It could
even be added that the supposedly strictly rational domain of science is also in the pro-
cess of being displaced or of being transformed, in another manner certainly, but which
involving every increasing levels of what is termed technology also opens up the question
of the sensual.) There is always a certain illusion in speaking of the relations between art
and philosophy: each of these words is carried in a large current which is not only that
of its own sense, but that of the whole field of what one can call ‘sense’. Likewise, one
should not simply envisage, on the one hand, a discourse which gives rise to reflection,
interpretation, etc., and on the other, works which are directly present. The works of today
discourse unceasingly (they have, of course, always done so, but today this discourse be-
comes more explicit), just as philosophers unceasingly deal with the sensual and unspoken
edge of thought . . .

Does contemporary philosophy provide us with a contemporary vision of the world? Here | want
to make reference to your book Vérité de la Démocratie (2010) and the relations between what
is happening today and the events of 1968 that you were a witness of. Perhaps today such
a vision is lacking and what we are dealing with is a ‘suspension’ of thought on the ‘here and
now’, which itself however already anticipates something because ‘thought’ is always a herald
‘of something’ — even though initially unrecognisable? | guess this is a question about the
sense of philosophising today . . .

Thought does not always anticipate a future: it only does so if it constructs an image of the
world and of time characterised by a particular orientation and a capacity, precisely, to antici-
pate (to foresee, to programme, to project the future). But even when I am in the most basic
situation — it is 11:30, and in one and a half hours I will go to have dinner with the other
people in my house — all I can know is that there is nothing there yet, that nothing is yet
accomplished. There could be a serious accident, or the dinner could burn in the oven, or an
emergency could erupt by phone, etc. The condition of ‘anticipation’ is firstly a condition of
exposition: we are exposed to what can happen or not happen. In the same way, we are exposed
to what has happened in a certain way and not differently — and which sometimes we would
like to correct, or reorient (‘Ah! If only I’d known . . . >— a friend said to me recently, ‘What
would have happened if, in 1952, according to the wish formulated by Stalin, we had created
aneutral Germany?’ — we can come up with a hundred hypotheses, but the fact remains that
this did not happen and that neither before nor after is ‘history’ subject to command). I think that
we have emerged from ‘history’ as a monological and oriented process. We are rediscovering
accident, event, contingency, chance, the certitude of uncertainty.

z lewej:
Betty Tompkins, Sex Painting #4, 2013, akryl, ptétno, dzieki
uprzejmosci Galerie Rodolphe Janssen, Bruksela

Friederike Pezold, Brustwerk, 1973, fotografia, dzieki uprzejmosci
Bank Austria Art Collection, Wieden

Z prawej:
Klara Lidén, Sparalizowana, 2003, wideo, dzieki uprzejmosci
artystki i Galerie NEU, Berlin

Jacek Malinowski, HalfAWoman, 2000, wideo, kol. Zacheta —
Narodowa Galeria Sztuki

na sasiedniej stronie, dot: Samuel Beckett, Quad / + /I, 1981,
wideo © SWR, dzieki uprzejmosci SWR i Suhrkamp Verlag

right:
Betty Tompkins, Sex Painting #4, 2013, acrylic on canvas, courtesy
Galerie Rodolphe Janssen, Brussels

Friederike Pezold, Brustwerk, 1973, photograph, courtesy Bank
Austria Art Collection, Vienna

right:
Klara Lidén, Paralysed, 2003, video, courtesy of the artist and Galerie
NEU, Berlin

Jacek Malinowski, HalfAWoman, 2000, video, coll. Zacheta —
National Gallery of Art

opposite, bottom: Samuel Beckett, Quad | + /I, 1981, video © SWR,
courtesy of SWR and Suhrkamp Verlag

This precisely has its roots in neither ‘vision’ nor ‘an
image’. The world has no constituted figure — neither does
a human. The world and a human, one in the other and the
one by the other are in a process of incessant trans-formation.
Art acts exactly as the witness of this always recommenced
transformation . . . This does not mean that there can only be
formlessness and chaos, but rather that forms emerge and then
deform, reform, dissolve . . .

The language of contemporary art criticism seems to have run
dry; it is inadequate for describing what is happening in art to-
day. In this case, how to write? Roland Barthes in The Pleasure
of the Text writes that neurosis is a last resort: neurosis keeps
us not from ‘health’, but from the ‘impossible’. Georges Bataille
in his turn writes, ‘neurosis is a timid clinging on to an impos-
sible ground’. When | write I cling on to such impossibilities. Or
perhaps the most important thing is the ‘pleasure of the text?
For isn’t writing a certain sort of ‘intercourse with the text’ (as
Barthes asserts)?

Neurosis, madness, intuition, inspiration, etc., are words used
in substitution for a single thing, which is indeed linked to
desire/sexual pleasure, but rather as its reverse in that it is
turned towards everyone, whereas sex is turned towards one
or at the very most a few people. What they have in com-
mon is to make sense outside language or on the fringes of
language, to make non-intelligible sense (or untranslatable, if
you want to put it in terms of language). What is common to
the two sides of the coin (sexual and artistic) is the ‘outside’,
the act of going outside oneself — not of the little ‘self’ of
the ‘ego’, but of the order of the in-itself-for-itself that is the
order of finality, of a project, of action, of perception, of use,
of the homogeneous as Bataille says. It is the relationship with
an outside, an other, a stranger, but an absolute stranger with
whom the relationship is infinite (and thus in a sense without
relation, without common measure). Painting is to delve into
colour in what it has that is indelibly alien to any practice of
decoration, visualisation, differentiation, etc. It is not colour
taken according to the spectrum, but colour (whether it be
red, yellow, etc.) in its density, in its materiality — viscous,
powdery, smooth or grainy, etc. — in its reflections, in its
seeping out or its spurt, and also in the impossibility of stop-
ping its interminable variations and tints. Writing is not first
and foremost the sense of words, but their texture, their sound,
their song, their echoes, their rhymes, etc.

In the same way that sex essentially is a movement
outwards, it escapes, erupts or loses itself, so also does the
aesthetic gesture go out into the sensual, in a region of the
sensual that it isolates and that it works, cultivates, intensifies,
presses and exploits without limits. But sex is without work
— it loses itself in nothing, or in the loss of the other, or still
again in another individual (the child) who in his or her turn
will lose themselves — while the aesthetic gesture makes
a work and this work turns it towards all the others, without
limit, in a proposition of remaking, of recommencing. ..

The exhibition Corpus emerged as a result of the inspiration
of your books about the body (Corpus published in Polish in
2002, and Corpus II. Writings on Sexuality, 2013). How did your
discourse on the theme of the body begin?

The body became a theme for me starting from a request for
a conference on the body in America, in about 1985 I think.
Which indicates that the theme was in the process of ap-
pearing on the philosophical scene (in a more sustained way,

if I can put it like that, since it was already present in at least

Nietzsche and Merleau-Ponty). At the same time, I already
had a certain sensibility for the theme: it came, I think, from
a feeling of the imperious necessity to think openly, directly,
what ‘body’ can mean if you do not oppose it to ‘soul’. The
whole challenge is there: to not oppose, or better still, not to
even ‘weld’ them together in some sort of ‘psychosomatic’
mode. Which is not to deny that there is a duality and an exte-
riority: but to say that they are constitutive of our existen-
tial unity. Each unity escapes from itself, it turns outwards,
constitutively. The body is the outside of an ‘inside’ which is
nowhere, which is only the turning-itself-outwards that we
call the ‘body’. All correspondences between the nervous
system and states or acts of thought, emotion, or cognition are
not ‘correspondences’, no more than they indicate a causality
in one direction or another (the body or glands ‘producing’;
such and such operation, or vice-versa). There is no causal-
ity, there is a being-exposed, a being-with, necessarily with
other beings (or entities, or existences) which are also bodies,
animated or not.

In this sense, I could say that it is the work of thought
that led me to the body: it is the force of the sensual and physi-
cal impressions from which thought is made. Take Kant: this
is someone who exists in a quite particular tension, an anxiety
in the face of a possible disorder of this world which at that
time was losing the image of a world created according to the
will of a wise Providence. That Kant was a great, exceptional
thinker, is beyond doubt, but that cannot be disassociated
with this anxiety, this obsession to render an order possi-
ble, to think a ‘finality without end’ since divine ends have
been withdrawn. Each philosophy is a body, a temperament,
a complexion as they used to say . . .

The Soul — you write about it so much, that it is material, be-
cause connected with the body, but also immaterial; it eludes
us; it is ubiquitous, but imperceptible. I cannot detect it, | don’t
feel it. My body, | feel . ..

The soul is not ‘in’ the body, this is something that Descartes
had already said. It is ‘the form of the body’ says Aristotle,
and for Descartes it is a special, very subtle material dis-
persed evenly throughout all the parts of the body. Or to put
it in more modern terms: the soul is the manner in which



an existence exists, through which he/she relates to the world, to themselves, to others,
through which he/she experiences, understands, imagines, suffers, finds pleasure. The soul
is not ‘something’, it is the name that is given to the fact that a body is alive (we can speak
of a vegetable or an animal soul) and speaking/thinking. Clearly, we cannot feel the soul in
the same way as we can feel a finger or a stomach — precisely because it is the soul that is
the name for feeling: sensation, sentiment, intelligible sense.

To put it more clearly we should additionally distinguish the soul from the spirit. The ‘spirit’
is the name of ‘self’, the being-self considered strictly in its relationship with itself, and not
in its relation with the world. The spirit is not sensual or sentient: it is the point — without
dimensions, like any point — where the self relates to oneself and constitutes ‘this person’
or ‘that person’ (for example, Maria Brewinska). But this point, precisely because it is
a point, is nowhere. It exists as the intersection of all the lines, curved and straight, from
which is composed the always moving form of a body (and thus of a soul). It is a point of
flight: the relationship with self always takes flight towards infinity. If I speak of ‘the spirit
of Pollock’ or ‘the spirit of Berio’, it is clear that I am talking about an absolutely unique
singularity, that we can try to frame, or characterise, but which will always elude us. It is
‘Pollock’ or ‘Berio’, it is a gesture, a climate, an intensity.

Death. Martin Heidegger in the book Being and Time (Sein und Zeit) makes me aware that life
is ‘being toward death’. This is the way things are, the truth of our bodies.
The only signification that we can give to death — outside that of religions (which them-
selves only propose fictions in essence destined to illustrate the same signification) — is the
following: the sense of an existence is connected to its finitude. If an existence was without
end, its sense would merge into this always recommenced perpetuity, and it would be a ‘bad
infinity’, an impossibility to end and a sort of hell . . .

When an existence dies, in one stroke it attains the totality of its possibilities (whether
it be in 10, 20 or 100 years). This totality of possibility is given as an impossible: because
nothing more is possible for the dead person, his or her own possibility is suddenly there,

00:00:01:01

entire and infinite. This does not prevent fear: we do not
desire (or rarely) to finish. We have infinity in us. But we
cannot represent to ourselves the infinite sense of a finite
life, because precisely this is the end of our possibility of
representation.

I cannot say more about this here: it would be too
long!

When we met in Strasbourg, you said that now you are inter-
ested in sex. Sex — that sounds very pleasurable. The pleasure
stemming from sex. A stereotypical word, not as shameless
now as it once was, but today empty, spoken without emotion,
ad nauseam . . . So why sex?
‘Sex’ can seem today an ‘empty word’. This is what hap-
pens each time something new appears on the scene of con-
sumption. But this does not stop this consumption from
self-destructing, because the experience of sex remains
a rare, delicate experience, a difficult one even and above
all overloaded with representations, thoughts and affects,
phantasms and interdictions. But why? Precisely because
there is in sex an essential dimension of the relation to the
outside, to the other. The experience of passing into the other
and the other passes into me — the experience of being at
the limit of ‘my-self’, and that in extremely diverse and
complex ways for each of us.

The truth of sex begins in its indeterminability: there
is in each of us a number of sexual possibilities — ‘mascu-
line’, ‘feminine’, ‘trans-sexual’, each of these words is just

a very relative indication. The common horizon of all these
virtual sexualities, is the mixture, the confusion of forms,
the dislocation and disorganisation of the body in a moment
when ‘I’ am no longer there but outside myself — in myself
and outside myself . . .

Here too, so many developments would be needed!
(XX}

Translated from French by Benjamin Cope

Jean-Luc Nancy — (born 1940 in Bordeausx), is a French philosopher
and author of over 30 books and 300 articles. Nancy is Professor
Emeritus at the Université Marc Bloch in Strasburg. He studied biology
and philosophy at the Sorbonne. He has also taught philosophy in
Colmar, Berlin, Irvine, San Diego and Berkeley. In 1995, he was awarded
a Chevalier Order in recognition of his services to French culture. Nancy
makes frequent reference in his work to the philosophy of Jacques Der-
rida, with whom he was a co-creator of the deconstruction movement
in philosophy. Derrida, in turn, wrote the book Le Toucher, Jean-Luc
Nancy (On Touching — Jean-Luc Nancy, 2005) about Nancy. Nancy
is also the author of analytical works on such classics as Hegel. The
books Corpus or Corpus I belong to a rather different category, as they
have the character of poetic philosophical reflections in which Nancy
focuses on human corporality and its sense.

Vanessa Beecroft, /B55, 2005, wideo © Vanessa Beecroft, dzieki
uprzejmosci artystki

na sasiedniej stronie
z lewej: Zbigniew Libera, Obrzedy intymne, 1984, wideo,
kol. Zacheta — Narodowa Galeria Sztuki

Magdalena Moskwa, Bez tytutu, nr 79, 2014, relief © Magdalena
Moskwa, dzieki uprzejmosci artystki

z prawej: Hannah Wilke, Tak mi dopomdz Hannah, 1978, fotografia
© Donald i Helen Goddard, dzieki uprzejmosci Alison Jacques
Gallery, Londyn, i Hannah Wilke Collection & Archive, Los Angeles

Dominik Lejman, Status (Godzina z timecodem), 2005, akryl,
ptétno, wideo, Kolekcja £ddzkiego Towarzystwa Zachety Sztuk
Pieknych, Muzeum Sztuki w todzi, dzieki uprzejmosci artysty

Vanessa Beecroft, VVB55, 2005, video © Vanessa Beecroft, courtesy
of the artist

opposite
left: Zbigniew Libera, Intimate Rites, 1984, video, coll. Zacheta —
National Gallery of Art

Magdalena Moskwa, Untitled, No. 79, 2014, relief © Magdalena
Moskwa, courtesy of the artist

right: Hannah Wilke, So Help Me Hannah, 1978, photograph
© Donald and Helen Goddard, courtesy Alison Jacques Gallery,
London, and Hannah Wilke Collection & Archive, Los Angeles

Dominik Lejman, Status (One hour with timecode), 2005, acrylic on
canvas, video, Collection of the £6dZ Association of Encouragement
of Fine Arts, Muzeum Sztuki +6dz, courtesy of the artist
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Ze Zbigniewem Warpechowskim

rozmawia Dominik Kurytek
Zbigniew Warpechowski talks
to Dominik Kurytek

Czas europejski — czas azjatycki, 1990,
Galerie Lydia Mergert, Berno

European Time — Asian Time, 1990,
Galerie Lydia Mergert, Bern

Skad wziat sie tytut To?

Zloszcza i Smiesza mnie poetyckie tytuly, ktére nijak sie maja
do wystawy. W moim wypadku jakie$ generalne okreslenie
tego, co robie, tez nie ma sensu. Szukanie metafory poetyc-
kiej bytoby wrecz mylace. To — to jest to, co mam. Prosze
bardzo, to zrobilem. Jest wiec w tym tytule jadro mys$lenia
konceptualnego, a jednoczesnie krétka i weztowata wypo-
wiedZ. Przede wszystkim jednak ten tytul wynika z tego, ze
nie chce zamykac sie w zadnej formule, kiedy zajmuje sie
sztuka, a nawet wtedy, kiedy zajmuje sie filozofia.

Co pocigga pana w filozofii?

Interesuja mnie gtéwnie ksiazki z pogranicza filozofii i re-
ligii. Plotyn czy Epiktet to filozofia jeszcze bez religii. Ale
w tle jest tam cos, co jest odpowiednikiem tego, co my
nazywamy Bogiem, tylko w ujeciu jeszcze nieokreslonym.
Mierze sie wiec z tym ,,olbrzymem?”, z ktérego wielkosci

nie zdajemy sobie sprawy. Kiedy czytamy $w. Hieronima,
$w. Augustyna czy nawet Kartezjusza, mozemy zobaczyc¢
tam dazenie do zblizenia sie do tego ,,ono”. Jaspers pisat,
ze filozofia bez Boga jest pusta. Ja sie z tym zgadzam.

Czym dla pana w zwigzku z tym jest sztuka?

Sztuka jest dazeniem do Boga. Mozna ja opanowac, by¢
w czyms$ mistrzem. Ale jest takze tym czyms, co mnie tworzy.
Sztuka jest wiec nieustajagcym dazeniem. Cata droga twor-
cza jest dzielem sztuki, nigdy nieukoriczonym. Ten wiasnie
wariant mnie pocigga. Oczywiscie, nie potepiam mistrzow,
ktérzy opanowali do perfekcji pewne rzeczy i popisuja sie
przed publicznoscia, ale dla mnie bardziej interesujace jest to
dazenie. Nie chodzi mi o to, aby siebie wyedukowa¢, wazne
jest nieustajace dazenie do tego, co jest wieksze i doskonalsze
ode mnie. Sztuka jest wspanialym sposobem uczenia sie po-
kory. Biorac sie za cokolwiek, pisanie wiersza, performance,
zawsze mam okres$lony cel, ale nigdy nie osiggam go w pelni.
Zawsze ponosze porazke. Nie lubie oglada¢ swoich perfor-
mance’6w na wideo, bo zawsze bym co$ zmienit.

W latach siedemdziesiatych postawit pan w centrum swojego
zainteresowania ,Nic”. Czy dazenie do ,Nic” byto takze da-
zeniem do Boga?

Ten rozdzial w moim zyciu zaczat sie przypadkiem, w Edyn-
burgu w 1972 roku. To ,Nic” lapalo mnie w swoje sidla
i zaczelo mnie kusi¢ na rézne sposoby — jak je uchwycié,
pokazac? Zaczatem sie interesowac literatura na ten temat,
z tego sie wzielo m.in. zainteresowanie filozofig hinduska,
taoizmem, tekstami $w. Jana od Krzyza, Kantem, Holder-
linem, Heideggerem. Wielu dobijato sie do tej Sciany. Ale
oczywiscie $ciana pozostata Sciana. Nasze usitowania sg do-
sy¢ zatosne. Bo ,,Nic” ciagle pozostaje tym ,,Nic” wiasnie.
Mistrz Eckhart pisat w swoich kazaniach, ze jezeli to, co jest,
okreslamy jako wszystko, to Bog jest ,,Nic”. Czyli jest catko-
witg odwrotnoscia rzeczywistosci, jaka widzimy, poznajemy,
i jakiej jesteSmy w stanie doswiadczy¢. Mozna to tak ustawic,
Ze to ,,Nic” jest Bogiem. Bog nie ma zadnego odpowiednika
w rzeczywisto$ci. Nie ma dowodu ani antydowodu na jego
istnienie, zadnych sladéw. Natomiast kiedy cztowiek idzie
w strone Boga, dostrzega jego dzialanie w rzeczywistosci.
Nawet w zwyklych chwastach, ktére teraz kwitng, mozna
kontemplowac jego doskonatos$¢. Czesto zarzuca sie mi, ze
zbyt czesto odnosze sie do Boga, ale co zrobic...

Przygladajac sie pana performance’om pod katem pana re-
fleksji filozoficznej, mozna stwierdzi¢, ze radykalnos¢ dziatan
w sztuce wynika z dazenia do metafizycznej granicy mozli-
wosci poznania tego, co niepoznawalne. Pana performance
wynika z poetyckich doswiadczen. Dlaczego zdecydowat sie
pan w pewnym momencie wyj$¢ poza kartke papieru?

Samo pisanie poezji nigdy mi nie wystarczato, moze z po-
wodu nieznajomosci tajnikéw warsztatu poetyckiego, ale
uwazam tez, Ze poezja to co$ wiecej niz zwykly wierszyk.
Dlatego obecnie robie performance’y pt. Poematki. Zeby
pokaza¢ poezje blizej, wychodzac poza to, co jest napisane
na papierze. Poeci najczesciej odwotujq sie do wyobrazni wi-
dza, ktéry czytajac, powinien odtworzy¢ przekazana mu przez
wiersz poetyckos¢. Ja natomiast chee te poetycko$¢ wskazac¢
palcem. Nie da sie wskazac fizycznie miejsca, gdzie ona jest,
mozna jednak zwréci¢ uwage, ze poezja jest tym, czego nie
ma. Nie ma jej, a nieustajaco jest pociagajaca, jest pieknem,
doskonatoscia. Im bardziej sie do niej zblizamy, tym bardziej

jest odlegla. To ciag znaczen, do ktérych nie mamy narze-
dzi poznawczych. Kiedy zdecydowatem sie na realizacje
pierwszej poetyckiej improwizacji w 1967 roku, wynikato to
z irytacji forma wieczorkéw poetyckich. To nie byta dla mnie
poezja. W poezji trzeba co$ dac z siebie, trzeba zaryzykowac.
Chciatem wiec pokazac co$, czego nie mozna pokazac.

Wynikiem urzeczywistniania poezji, wskazywania jej palcem,
dazeniem do zmiany pola gry miedzy artysta i odbiorca byta
takze instalacja Talerzowanie, ktérej rekonstrukcje przygoto-
wat pan na wystawe w Zachecie. Czy chciat pan odtworzy¢
realizacje z 1971 roku?

Nie rekonstruowatem doktadnie swojej pracy. Na nowo
myslalem o talerzu i o porcjowaniu rzeczywistosci. W ka-
talogu wystawy w Krzysztoforach napisatem, ze ,,Talerzo-
wanie jest porcjowaniem rzeczywistosci materialnej, po-
jeciowej i artystycznej”. Wtedy i dzisiaj chciatem zwigzaé
z talerzami co$ konkretnego. Ciekaw jestem, jaka bedzie
reakcja publicznosci. W 1971 roku w Krakowie to byt szok.
W Kirzysztoforach prezentowano tylko malarstwo i rzezbe.
Nie zdawatem sobie wtedy sprawy, jak gwattowna bedzie
reakcja. Talerzowanie nie spotkalo sie ze zrozumieniem.
W prasie ukazat sie peten niecheci artykut Olgierda Ter-
leckiego, przez ktéry nieomal doszto do zamkniecia wy-
stawy. Tadeusz Kantor jednak wybronit moja prezentacje.
Powiedziat ,,Nie! Ma zosta¢” i wystawa zostata. Teraz lu-
dzie oswoili sie z takimi pracami. Zobaczymy, jak bedzie
ona odczytana dzisiaj.

Pana praktyka artystyczna jest bardzo rozlegta. Jest pan poeta,
performerem, tworzy pan instalacje, zajmuje sie pan filozofig.
Nie kazdy jednak wie, Zze pan maluje. Dlaczego pan to robi?
Maluje caty czas od lat szesc¢dziesiatych. Bardzo dhugo nie
uwazalem siebie za malarza. To, ze docenili moje prace
Tadeusz Kantor i Ryszard Stanistawski, bylo dla mnie zu-
pelnie niespodziewane. W 1970 roku poszedlem w strone
sztuki konceptualnej, poniewaz pociagala mnie zwigzana
z tym kierunkiem wolnos$¢. Malujac, czego$ takiego bym
nie do$wiadczyt. Teraz maluje ze ztosci. Bo ja lubie robi¢ na
ztos¢. Czesto malowatem dla dowcipu. Niektére moje obrazy
mozna traktowac jako malarski zart. W przypadku tej ostat-
niej serii chodzi jednak o co$ innego. W pewnym momencie
zaczat do mnie dociera¢ banat wspétczesnego malarstwa.
Pomyslatem, ze wréce do Sredniowiecza, nie bede uzywac
modeli, bede malowac¢ jak Giotto czy Massacio. Maluje tak,
jak pozwalaja mi umiejetnosci, i tak, jak chce. Nie maluje
rzeczywistosci, chce jednak w obrazach pokaza¢ co$ wspot-
czesnego. Uwazam, ze podejmowane przeze mnie tematy sa
bardzo aktualne. Widze na przyklad, ze mezczyzni sg teraz
fajttapami, bardziej dynamiczne sq kobiety, to one biorg sie za
bary z zZyciem. Zreszta za komuny réwniez to kobiety wyka-
zaty wiecej inicjatywy. Mezowie niczego nie mogli zatatwic,
zarabiali psie pieniadze, to szli do knajpy i sie pocieszali.
O tym jest na przyklad obraz Judyta z glowq Holofernesa.

W swojej ostatniej ksigzce Konserwatyzm awangardowy pisze
pan, ze filozofowie zatracili zdoIno$¢ mowienia ludziom, co
znaczy by¢ cztowiekiem. Czy maluje pan, bo chce ta droga
przekazac ludziom pewne wazne sprawy?

Malujac, w ogoéle nie mysle o ludziach. Sprawdzam swoje
umiejetnoéci — to, co potrafie i przy okazji zawsze wy-
chodzi to, czego nie potrafie. Mam $wiadomos¢, czego mi
brakuje. Ale przynajmniej nikt nie moze mi zarzucic, ze
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kogo$ nasladuje lub oszukuje. Nie maluje jednak tylko
i wylacznie dla siebie. Ja przez siebie sprawdzam swoje
malarstwo. Nie obmysélam strategii. Nie zastanawiam sie
nad tym, jak ludzie zareaguja. Uwazam, ze moim obowigz-
kiem jest zrobi¢ co$ najlepiej, jak potrafie. Nie udaje, nie
blaznuje, nie oszukuje. Nie podlizuje sie, nie kokietuje,
traktuje ludzi powaznie. Niczego nie utatwiam. Daje jednak
z siebie maksimum. Wczesniej czy p6zniej ktos to oceni.
Moja sztuke zobaczg ludzie madrzy i ghipi, wtajemniczeni
i niewtajemniczeni. Uwazam, Ze to uczciwe podejscie...
Tak stawiatem sprawe zawsze, zar6wno w poezji, sztuce
performance, jak i w malarstwie. eo®

Where did the title /f come from?

I find poetic titles that have nothing to do with the exhibition
irritating and ludicrous. In my particular case, any attempt to
generally define what I do simply does not make any sense. It
would even be misleading to seek a poetic metaphor. It — is
what I have. Here you are, this is what I have done. The title,
therefore, contains the core of conceptual thinking and, at the
same time, it is a short and concise statement. But most of all,
the title stems from the fact that I do not wish to be closed in
any kind of a formula whenever I am occupied with art, or
even when I am occupied with philosophy.

What do you find alluring in philosophy?

I am particularly interested in books from the intersection of
philosophy and religion. Plotinus or Epictetus — philosophy
but yet without religion. In the back of it, however, there is
something there that we call God, only it has not yet been
defined. And so I try to grapple with this ‘colossus’, the mag-
nitude of whom we are not aware. When one reads St Hiero-
nymus, St Augustin, or even Descartes, one can see in these
writing the striving to come closer to this ‘something’. Jaspers
claimed that philosophy without God is void. I agree with that.

So, in light of that, what is art to you?

Art is about seeking God. It can be mastered, one can be
a master in a particular area. At the same time, however, it
is something that makes me. Hence art is a constant search.
One’s entire creative career is a work of art, a work, which is
never complete. It is this option that I find alluring. I absolutely
do not condemn masters who have perfected certain things and
are now showing off before the public. For me, however, it
is the attempt, which is more interesting. I am not interesting
in self-education but rather the constant search for what is
grander and better than me. Art is a wonderful way of learn-
ing humbleness. Whenever [ start at something, being writing
a poem or creating a performance, I always have a specific
goal, which I never fully reach. I always fail. T don’t like see-
ing video footage of my performances because I always wish
I could change something.

Inthe 1970’s you focused on ‘Nothing’. Was the search for ‘Noth-
ing’ also a search for God?

That chapter in my life started incidentally, in Edinburgh in
1972. This ‘Nothing’ got hold of me and began to lure me in
many different ways — how to capture it? How to show it?
I became interested in literature on the subject which, eventu-
ally, led me to Hindu philosophy, Taoism, writings by St John
of the Cross, Kant, Holderlin, Heidegger. Many have tried to
get through that wall. And, of course, the wall has remained
intact. Our efforts are rather miserable. Because the ‘Nothing’



remains exactly that: ‘Nothing’. In his sermons, Meister Eck-
hart wrote that if what is there we term as all, than God is
‘nothing’. In other words, He is the absolute opposition of

the reality which we see, recognise, or are able to experience.
We can arrange it in such a way that this ‘Nothing’ is God.
God has no equivalent in reality. One can contemplate His
perfection even in the ordinary weeds that are now in bloom.
I am often accused of making too many references to God,
but, what can youdo.. ..

Looking at your performances from the perspective of your
philosophical reflection one could say that the radical nature of
your artistic actions stems from your search for the metaphysical
limits of cognising the inscrutable. Your performance draws on
poetic experience. What made you, at one point, go beyond the
sheet of paper?

T have never found writing poetry sufficient. Perhaps as I am
ignorant of the mysteries of the poetic trade, I believe that
poetry is something more than just a simple poem. It is why
I now make performances titled Petty Poetry, so as to show
poetry closer than what is just written on a piece of paper.
Poets usually refer to the imagination of the viewer who, when
reading, should open up the poesy he or she’d been conveyed
by the poem. I, however, wish to put my finger on the po-
esy. It is impossible to physically denote its location, but it
is possible to indicate whether this poesy is what there isn’t.
Though it is not there, it continues to be alluring; it is beauty
and perfection. The closer we come to it, the more distant it
is. It is a sequence of meanings to which we have no cogni-
tive tools. When I decided on my first poetic improvisation in
1967, it stemmed from my irritation with the form of public
poetry readings. That was not poetry to me. One has to give
something of oneself in poetry, take a risk. And so I wanted
to show something that cannot be shown.

The installation Dishing was also a result of making poetry real,
of pointing one’s finger at it, seeking to change the playing field
between the artist and the viewer. You have prepared its recon-
struction for the exhibition at Zacheta. Was your intention to
recreate the project from 19717

I have not reconstructed my work exactly. I have rethought
the dish and the portioning of reality. In the catalogue to the
exhibition held at Krzysztofory Gallery, I wrote that ‘dishing is
the portioning of material, notional, and artistic reality’. Both
then and now I wanted to have something concrete associated
with the dishes. I am curious about the public’s reaction. Back
in 1971, in Krakow, it caused a shock. Krzysztofory had only
presented sculpture and painting, I had no idea that the reaction
would be so strong. Dishing was not appreciated. A hostile

article by Olgierd Terlecki appeared in the press and almost
caused the closing of the exhibition. It was Tadeusz Kantor
who saved the presentation. He said; ‘No! This has got to
stay!” And so, it did. By now people have got accustomed to
such displays. We’ll see how it’s interpreted today.

Your artistic practice is very vast. You are a poet, a performer, you
make installations, you are interested in philosophy. There are few
people, however, who know that you paint. Why do you do it?

I have painted since the 1960’s. I had not thought of myself as
a painter for a very long time, and I found it quite surprising
that my works were met with appreciation by Tadeusz Kantor
and Ryszard Stanistawski. In 1970, I moved in the direction
of conceptual art. It was the freedom that attracted me. I could
never have experienced anything like that had I stayed with
painting. Now I paint out of spite. Because I am quite spiteful.
I have often painted for the humour, and some of my paintings
can be treated as painterly jokes. The last series, however,
is about something else. I suddenly realised the banality of
contemporary painting. I thought that I should go back to the
Middle Ages, refrain from using models and paint like Giotto
or Massacio. I paint as I can and as I want to. I do not paint
reality, I do, however, want to show something contemporary
in my works. I believe that the subject matter I choose is very
current. For example, I see that the men today are wimps and
it is the women who are more dynamic. They are the ones who
grapple with life. In any case, women in communist times
were also more inventive and active. Their husbands were
absolutely feckless, made close to nothing, spent their time in
watering holes cheering themselves up. Like in the painting
Judith with the Head of Holofernes.

In your latest book, Konserwatyzm awangardowy [Avant-garde
Conservatism] you write that philosophers have lost their ability
to tell people what it means to be human. Do you wish to convey
certain significant issues to people by means of your painting?

When I paint I do not think of people at all. I test my skills —
what I can do and what I am incapable of. I am aware of my
shortcomings. But at least nobody can accuse me of cheating
or trying to copy somebody. I do not paint exclusively for
myself, however. I check my painting via myself. I do not
conceive strategies. I do not deliberate on how people will
react. I see it my duty to do what I can do best. I don’t pretend,
[ don’t clown about, I don’t swindle. I don’t suck up, I don’t
tease, I treat people seriously. I do not make anything easier.
I give it all I have. Somebody will assess it, sooner or later.
My art will be seen by the wise and the stupid, by the initiated
and the uninitiated. I think it’s a fair attitude . . . T have always
followed it, be it in poetry, performance art, or painting. eee
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0 wystawie
On the Exhibition

Joanna Kordjak-Piotrowska

Dominik Kurytek

Wystawa w Zachecie to pierwsza tak obszerna prezentacja
tworczosci Zbigniewa Warpechowskiego — prekursora
sztuki performance i jednego z pierwszych jej tworcow na
Swiecie — obejmujaca poezje, malarstwo, rzezbe, a przede
wszystkim dokumentacje kilkudziesieciu akgji zrealizowa-
nych przez artyste w ciagu ostatnich piecdziesieciu lat.

W wystawie sztuki performance — efemerycznej
i z zalozenia niemozliwej do odtworzenia — tkwi pewien
paradoks. Dokumentacja dziatan performera nie jest osta-
tecznym dzietem. To tylko nosnik, dzieki ktéremu jednak
utrwalone na nim zdarzenie moze istnie¢ dalej w czasie
i przestrzeni. Filmy, fotografie, teksty samego Warpechow-
skiego, obiekty i inne ,,$lady” pozwalajq uchwycic¢ istote jego
dziatan, czyli dazenie do autentycznych przezy¢, odczucia
metafizycznego charakteru rzeczywisto$ci i wlaczenia w ten
proces innych. Ekspozycja zostata pomyslana tak, aby przej-
$cie przez nig pozwolilo pozna¢ poszczeg6lne etapy zdarze-
nia performance: przygotowanie (wyciszenie), realizacje
(ekspresyjnej lub implozyjnej akcji) i roztadowanie napiecia
(kontemplacja zdarzenia z perspektywy czasu).

Przekrojowa prezentacja tworczosci Warpechowskie-
go ujawnia jej zaskakujaca réznorodnos¢ i wielowatkowosé:
od poezji wizualnej i prac konceptualnych, inspirowanych
m.in. filozofia Wschodu dziel odnoszacych sie do pojecia
,»INic”, po realizacje wykorzystujace ekspresje poddanego
niekiedy ekstremalnym probom ciata, agresje lub autoagresje,
$wiadczace o politycznej wrazliwosci artysty. eee

The exhibition at Zacheta is the first such extensive presen-
tation of Zbigniew Warpechowski’s art. It includes poetry,
painting, sculpture and, first and foremost, the documentation
of several dozen actions carried out over the last fifty years by
this precursor of performance art and one of its first creators.

There is a certain paradox contained in an exhibition of
performance art, which is ephemeral and basically impossible
to reconstruct. The documentation of the performer’s activities
is not the final work, but merely a data carrier allowing for the
recorded event to continue its existence in time and space.
Films, photographs, texts by Warpechowski himself, objects
or other ‘traces’ capture the essence of the actions by means
of which the artist sought genuine emotions and metaphysical
experience of reality, inviting others to the process. The exposi-
tion has been arranged in such a way so as to present the differ-
ent stages of a performance: preparation (quietening, seeking
inner calm), execution (expressive or implosive action), release
of tension (contemplation of the event in hindsight).

The retrospective presentation of Warpechowski’s
oeuvre reveals its surprising diversity and multifaceted na-
ture: from visual poetry and conceptual works inspired by
Eastern philosophy, among other sources, to works referring
to the concept of ‘Nothing’ or projects drawing on the expres-
sion of the body subject, at times, to extreme physical test-
ing, aggression or self-aggression, proving the artist’s political
sensitivity. eee

Sala 1

Po wczesniejszych do$wiadczeniach na polu poezji, na poczatku lat siedemdziesigtych Warpechowski tworzy? prace wpi-

sujace sie w nurt poezji wizualnej i konceptualizmu. Powstawaly wéwczas realizacje kontemplujace pojecie ,,Nic”, a takze

zainspirowane filozofia Wschodu (tao, buddyzmem). Dazenie do nicosci, ktérg artysta starat sie urealni¢ na rézne sposoby

w swoich pracach, utozsamiat z prawdziwa, wolna od uzytecznosci sztuka. Wyrazem poszukiwania wolnosci tworczej byto
takze zwrdcenie sie w strone performance’u. Szczegdlnie wazne sa te akcje, w ktérych pojawia sie dzwiek, bedacy dla artysty

fizyczna, rzezbiarska forma, podobnie jak dmuchniecie czy zamknieta w dloniach ciemnos¢.

Room 1

Having already had some experience with poetry, in the early 1970s Warpechowski created works from the area of visual

poetry and conceptualism. The artist contemplates here the notion of ‘Nothing’, and draws inspiration from the philosophy of

the East (taoism, buddhism). Warpechowski identified his search for nothingness, which he tried to display in many different

ways in his works, with genuine art, free of utility. His turning towards performance art was also an expression of his search

for creative freedom. The artist’s actions which are of particular significance are those in which he used sound, as for

Warpechowski sound is a physical sculptural form, as is a whiff of air or darkness captured in one’s hands.

dzieki uprzejmosci Galerii Foksal | courtesy Foksal Gallery

Rysunek w kqcie, 1971

Po raz pierwszy zrealizowany na wystawie w Galerii Foksal
w 1971 roku (akcja zostata powtdrzona i rozbudowana rok
pozniej w Edynburgu). Artysta siedzacy w narozniku galerii
tytem do $ciany rysowat wokét siebie, wymachujac reka-
mi i starajac sie dosiegna¢ jak najdalej. Gesty i linie byly
ograniczone fizycznymi mozliwo$ciami rysownika, a on
sam znalazt sie w zaskakujacej sytuacji, kiedy to podtoze
dyktowato rodzaj rysunku.

The Drawing in the Corner, 1971

The first presentation took place at Foksal Gallery in 1971
(the action was repeated and expanded a year later in Edin-
burgh). The artist was sitting in the corner of the gallery with
his back to the wall. Flinging out his arms, he was drawing
around himself, trying to reach out as far as possible. The
gestures and lines were limited by the physical restrictions
of his body, surprising the artist that it was not him but the
surface of the drawing that dictated the final outcome.

Kurz, 1995

Artysta rozpoczat akcje od odkurzenia galerii. Zebrany, a na-
stepnie zwazony i ponownie rozsypany po Scianie kurz stat sie
dzietem — obrazem prezentowanym w ramach ,,performan-

ce’u-wystawy”. Podobnie jak w wielu innych pracach artysta
podjat tu probe urealnienia tego, co niewidzialne. Jednoczesnie
wypowiedziat sie na temat obecnosci performance’u w galerii
sztuki, jego ulotnosci i braku mozliwosci jego utrwalenia.

Dust, 1995

The artist initiated an action of dusting the gallery space.
The dust was gathered, weighed and again dispersed on the
wall, thus becoming a work of art — an image presented as
part of the ‘performance-exhibition’. Similarly to many of
his other works, here too Warpechowski tried to make the
invisible real. He thus made a statement about the presence
of performance in an art gallery, about the fleeting nature
of this art and inability to preserve it.

Nic, 1972

W sierpniu 1972 roku w Edynburgu Warpechowski wykonat
kilka akcji. Podczas jednej z nich zapisywat tytutowe ,,No-
thing” na z6ltych kartkach maszynowego papieru”. Wiatr
rozrzucit po calym Melville Crescent, gdzie mial miejsce
performance. W ciagu pieciu lat Warpechowski zrealizowat
wiele akgji, ktére odnosily sie literalnie do pojecia ,,nic” oraz
do réznego rodzaju wizualizacji nicosci. Polegaty one np. na
milczeniu, uobecnianiu ciemnosci, wizualizacji nieuzytecz-
nosci, adoracji ,,niczego”.

Nothing, 1972

In August of 1972 Warpechowski performed a number
of actions in Edinburgh. During one of them he wrote
down the ‘Nothing’ from the title on yellow typing sheets
which the wind later scattered all over Melville Crescent
where the performance was taking place. In a period of five
years Warpechowski carried out many actions which were
literally referring to the notion of ‘nothing’ and to the dif-
ferent types of visualisations of the concept generated by,
for example, keeping silent, bringing out the presence of
darkness, visualising uselessness, or by adoring ‘nothing’.

z lewej: Modlitwa o nic, 1974, £6dz
Rysunek w kgcie, 1971, Galeria Foksal, Warszawa
z prawej: Kurz, 1995, Kunstraum, Darmstadt

na sasiedniej stronie: Dialog ze Smiercig, 1976, Galeria Labirynt,
Lublin

left: Prayer for Nothing, 1974, £6dz
The Drawing in the Corner, 1971, Foksal Gallery, Warsaw
right: Dust, 1995, Kunstraum, Darmstadt

opposite: The Dialogue with Death, 1976, Labirynt Gallery, Lublin



plan wystawy, 1. pietro
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z lewej: Dialog z rybq, 1973, Lubelska Wiosna Teatralna, Lublin

z prawej: Champion of Golgotha, 1978, Kazimierz Dolny

na sasiedniej stronie

gora, od lewej: Dialog ze Smiercig, 1976, Galeria Labirynt, Lublin;
Rgsia, 1981, Midland Group Gallery, Nottingham; Mandala, 1984,
Moltkerei Werkstatt, Kolonia

dét: Marsz, 1984, Kiinstlerhaus, Stuttgart
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left: The Dialogue with a Fish, 1973, Lubelska Wiosna Teatralna,
Lublin

right: Champion of Golgotha, 1978, Kazimierz Dolny

opposite

top, from left: The Dialogue with Death, 1976, Labirynt Gallery,
Lublin; Handy, 1981, Midland Group Gallery, Nottingham; Mandala,
1984, Moltkerei Werkstatt, Cologne

bottom: March, 1984, Kiinstlerhaus, Stuttgart

Sala 2

Ekspresja wiasnego ciata stata sie gtdwnym medium w performance’ach Warpechowskiego. Poczawszy od pierwszych

prowokacyjnych akgji z ryba, dla spotegowania wymowy swoich dziatan wykorzystywat elementy okruciefistwa i realnego

cierpienia, tworzac sytuacje prawdziwego ryzyka i zagrozZenia.

Agresja oraz autoagresja — ,torturowanie” wiasnego ciala jako nieodfaczny element bardzo wielu akcji artysty —

wynikala z potrzeby autentycznego przezycia, wywotania u widzéw prawdziwych, silnych emocji, a takze metafizycznych

przezy¢. Poddawane ekstremalnym prébom lub ponizane ciato stuzylo w perfomance’ach réwniez jako narzedzie krytyki

sytuacji politycznej w Polsce, a takze demoralizacji i konsumpcjonizmu.

Room 2

The expression of his own body became the main medium in Warpechowski’s performances. Beginning with the first

provocative actions with the fish, the artist was making use of cruelty and real suffering, orchestrating situations of real

risk and danger with the aim to intensify the impact of his works

Aggression and self-aggression, ‘torturing’ his own body — inherent elements of the artist’s many actions —

stemmed from Warpechowski’s need for genuine experience and so as to evoke among his viewers strong emotions and

metaphysical sensations. By ‘humiliating’ his body, subjecting it to extreme activities, he made it a tool for criticising

the political situation in Poland, revealing the state of human demoralisation and consumerism.

Dialog z rybg, 1973

Po budzacej protesty akcji Woda w Biurze Poezji, rozpo-
czynajacej serie performanséw z ryba, artysta postanowit
oszukiwac widzéw swoja gra aktorska. Peten czutosci i mi-
}osci jezyk ciata miat odwraca¢ uwage od realnego cierpienia
pozbawionej wody, coraz stabszej ryby.

The Dialogue with a Fish, 1973

After his action titled Water organised in Poetry Bureau,
which had generated protests and served as the beginning
of a series of performances with a fish, the artist decided
to mislead the audience be resorting to acting. His body
language, filled with tenderness and love, was to distract
the viewers, moving their attention away from the real suf-
fering of the fish, taken out of the water and slowly dying.

Champion of Golgotha, 1978
Seria performance’éw zapoczatkowanych w 1978 roku,

w ktérych artysta wcielat sie w blazeniskq posta¢ idola
— Championa, wspétczesnego Chrystusa. Ubrany w cha-
rakterystyczny sportowo-obrzedowy stréj, wyposazony
w skladany, aluminiowy krzyz, odbywal swoistg droge
krzyzowa. Performance, w ktérym artysta wprost odwo-
tywat sie do Igrzysk Olimpijskich w Moskwie, by} kpina
zaréwno z popkulturowej idolatrii, jak i z ptytkiej, dewo-
cyjnej religijnosci.

Champion of Golgotha, 1978

A series of performances started in 1978 in which the artist
played the clown figure of an idol, named the Champion
— the contemporary Christ. Clad in an outfit from the
world of sports but also of the ritual and equipped with
an aluminium cross, the artist followed a peculiar Way of
the Cross. Warpechowski made here clear references to
the Olympic Games in Moscow, mocking both the pop-
culture idolatry, as well as the shallow sanctimonious re-
ligiousness.

Dialog ze Smiercig, 1976
Jeden z najbardziej znanych performance’éw Warpechow-

skiego nalezy do serii akcji-dialogéw, w ktorych artysta po-
dejmuje najistotniejsze problemy egzystencjalne, jak Smier¢,
sens zycia, absolut, transcendencja. Akcja ta konczy jedno-
czesnie serie dziatan poswieconych pojeciu ,,Nic”. W Dialo-
gu ze Smierciq nakladajace sie na siebie dwa cienie — glowy
artysty i trzymanej w dloni czaszki — obrazuja spotkanie
dwdch rzeczywisto$ci — ,,prawdziwej a i transcendentalnej,
po$miertnej A”.

The Dialogue with Death, 1976

One of the best known performances by Warpechowski
belongs to a series of actions-dialogues, in which the artist
grapples with existential issues of the highest significance,
such as death, the sense of life, the absolute, or transcend-
ence. The action marks the end of the Nothing series. In
The Dialogue with Death, the overlapping shadows of the
artist’s head and the scull he holds in his hand present the
encounter of two realities — ‘the true a and the transcen-

dental, posthumous A’.

fot. | photo: Zofia Kulik, dzieki uprzejmosci CSW Zamek Ujazdowski | courtesy CCA Ujazdowski Castle

Rgsia, 1981

,»To performance na jedng reke [...]. Przedmioty brane do
reki uzywaja tej reki, to znaczy, ze nie reka decyduje o tym,
co ma robi¢ przedmiot, tylko odwrotnie”. W tym, jak i wielu
innych perfomance’ach artysta wykorzystuje wiasciwosé,
funkcje oraz ,,nawyk” przedmiotu i temu nawykowi sie pod-
porzadkowuje.

Handy, 1981

‘It is a performance for one hand . . . . The objects taken
by the hand use the hand, in other words, it is not the hand
deciding on what the object should do but vice versa.’
As in many of his other performances, here too the artist
makes use of the property, function, and the ‘habit’ of the
object — subjecting himself to this habit.

Marsz, 1984

Wykonany w Stuttgarcie w 1984 roku performance, ktérego
nie udato sie zrealizowac rok wczesniej w Polsce, odwolywat
sie bardzo wyraznie do sytuacji stanu wojennego. Zamkniety
w klatce ptak, ktérego artysta zapewnial o swojej mitosci
(poczatkowo przemawiat czule, z czasem wykrzykiwane sto-
wa ,,I love you” zaczely przypomina¢ komende wojskowa),
obrazowat zycie w panstwie totalitarnym.

Fotografia ukazujaca Warpechowskiego z plonacymi
wlosami znalazta sie 10 lat pézniej na oktadce ksigzki Eli-
sabeth Jappe i stala sie jedng z ikon sztuki performance na
Swiecie.

Mandala, 1984
W Zachecie zrekonstruowana zostala przestrzenn mandali

utworzonej przez artyste z tysiecy odciskow dioni. Po raz
pierwszy zrealizowana zostata 30 lat temu w Kolonii w galerii
sztuki, w ktorej artysta mieszkat przez kilka dni. Oswajajac
przez ten czas jej przestrzen, rozmyslat o kosmosie, kuli ziem-
skiej i miejscu cztowieka na ziemi.

Mandala, 1984

In Zacheta has been reconstructed the space of a man-
dala created by the artist from thousands of handprints.
This project was first realized 30 years ago in Cologne
in an art gallery in which the artist lived for a few days.
While during this time he got accustomed to the space,
he thought about the cosmos, the globe and the place of
a person on earth.

March, 1984

The performance, presented in 1984 in Stuttgart and
banned the year before in Poland, made a clear reference to
the martial law in the country at the time. It involved a bird,
closed in a cage, which the artist flooded with terms of
endearment (initially, Warpechowski’s tone of voice was
tender, but with time the words ‘I love you’ were shouted
out, sounding like a military command). The whole situa-
tion was a reflection of life in a totalitarian state.

Ten years later, a photograph of Warpechowski with
his hair on fire was published on the cover of Elisabeth
Jappe’s book, becoming one of the icons of performance
art in the world.



Zbigniew Warpechowski. To
Zbigniew Warpechowski, It

fot. | photo: Richard Demarco

Sala 3

Talerzowanie, 1971

Zrekonstruowana w Zachecie legendarna instalacja Talerzo-
wanie, zaprezentowana po raz pierwszy na wystawie indywi-
dualnej artysty w Krzysztoforach w 1971 roku, wyznaczata
przejscie od poezji wizualnej do sztuki akcji. Praca dotyczyta
przede wszystkim weryfikacji jednoznacznosci pojeé. Arty-
sta, dazac do uchwycenia ,,realnosci poetyckiej”, uwzgledniat
cielesne zaangazowanie widz6w w poetycka w swojej istocie
akcje. Talerzowanie powtdrzone w nieco innej formie rok
pozniej w Edynburgu, na waznej wystawie sztuki polskiej
Atelier 72, zostato zakoficzone aukcjq talerzy. Jedyny wéw-
czas niesprzedany, pusty talerz z napisem ,,Nic”, dat temat
do serii dziatan artysty w kolejnych latach.

Room 3

Dishing, 1971

The legendary action titled Dishing, reconstructed now
in Zacheta and shown for the first time at the artist’s solo
exhibition at the Krzysztofory Gallery in 1971, marked
Warpechowski’s shift from visual poetry to action art.
The work was predominantly aimed at verifying the un-
equivocal nature of concepts. The artist, seeking to cap-
ture ‘poetic reality’, involved the viewers in terms of their
physical presence in an action which was basically poetic
in essence. Dishing was again presented the following
year at an important exhibition of Polish art Atelier 72
in Edinburgh, at the end of which the dishes were put on
auction. The only dish left unsold carried the inscription
‘Nothing’, which became the subject of the artist’s next
series of actions in the years to follow.

Sala 4

Zaprezentowane w tej czesci wystawy archiwalne materiaty
tworzg istotny historyczny kontekst dla twérczosci Warpe-
chowskiego, ukazuja jego zwiazki ze Srodowiskiem krakow-
skiej kontrkultury, polskiej neoawangardy i $wiatowej sztuki
performance (m.in. jego zwiazek z miedzynarodowa grupa
Black Market oraz udzial w documenta 8 w Kassel w 1987
roku). Wyraznie zaznaczone sq relacje z takimi artystami, jak
Tadeusz Kantor, Jerzy Bere$ i Andrzej Partum.

Room 4

The archival material in this part of the exhibition shows
the important historical context of Warpechowski’s art,
revealing his relations with the Krakow’s countercultural
milieu, Polish neo-avant-garde, and global performance
art (including his connections with the international group
Black Market and participation in the 1987 documenta 8
in Kassel). His ties with artists such as Tadeusz Kantor,
Jerzy Bere$ and Andrzej Partum have also been clearly
indicated here.
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Kwadrans poetycki z towarzyszeniem fortepianu i adapteru,
1967

W 1967 roku w Krakowie Zbigniew Warpechowski wy-
konat swéj pierwszy performance — przed publicznoscia
oczekujaca na typowy wieczor poezji. Dazac do osiagnie-
cia ,,realnosci poetyckiej”, artysta odczytat swoje wiersze
w niekonwencjonalny sposéb, potem zniszczy} je, a nastep-
nie zaprosit publiczno$¢ do przedstawiania gestem prostych
poetyckich poje¢. Na koniec wyrecytowat ,,banalny wier-
szyk” i od$piewal specjalnie napisang na te okazje kan-
tyczke, wybijajac rytm tyzeczka i filizanka, wzorujac sie
na Allenie Ginsbergu.

Poetic Quarter with Piano and Record Player, 1967
Zbigniew Warpechowski created his first performance in
1967in Krakéw before a crowd awaiting an evening of po-
etry reading. Seeking a ‘poetic reality’, the artist first read
his poems in an unconventional way and then destroyed
them. He then invited the audience to present simple poetic
notions by means of gestures. He ended the action with
a recitation of a ‘banal poem’ and sang a canticle writ-
ten especially for the occasion, marking the rhythm with
a spoon on a cup in the manner of Allen Ginsberg.

Hommage a Maria Jarema, 1968
Warpechowski czesto odwiedzat Galerie Krzysztofory i brat

udziat w wydarzeniach organizowanych tam przez Tadeusza
Kantora, ktérego tworczo$¢ wywarta na nim silne wrazenie.
W 1968 roku wziat udziat w happeningu Hommage a Maria
Jarema Kantora, zrealizowanym na wernisazu wystawy zor-
ganizowanej w 10 rocznice $mierci artystki wspéttworzacej
przedwojenng i powojenng Grupe Krakowska. Glowa War-
pechowskiego pojawita sie jako element ,,zywego obrazu”,
ktory ogladali wchodzacy na wernisaz goscie.

Hommage a Maria Jarema, 1968

Warpechowski often visited the Krzysztofory Gallery
where he also participated in events organised there by
Tadeusz Kantor, by whose art he was greatly impressed.
In 1967 he participated in Kantor’s happening titled Hom-
mage a Maria Jarema, organised at the opening of an
exhibition on the 10th anniversary of the artist’s death.
Maria Jarema had been one of the creators of the pre- and
post-war Krakow Group. In the action, Warpechowski’s
head appeared as an element of the ‘live picture’ presented
at the entrance to the exhibition.

z lewej: Hommage & Maria Jarema, 1968, Galeria Krzysztofory,
Krakéw
z prawej: Rég pamieci, 1998, Nancy

na sasiedniej stronie
gora: Talerzowanie, 1972, Richard Demarco Gallery, Edynburg

dot: Kwadrans poetycki z towarzyszeniem fortepianu i adapteru,
1967, klub Rynek 13, Krakéw

left: Hommage a Maria Jarema, 1968, Krzysztofory Gallery, Krakéw
right: The Horn of Remembrance, 1998, Nancy

opposite
top: Dishing, 1972, Richard Demarco Gallery, Edinburgh

bottom: Poetic Quarter with Piano and Record Player, 1967,
Rynek 13 club, Krakéw

Jesli nie zaznaczono inaczej, fotografie pochodzg z archiwum
artysty | If not otherwise noted, photographs were taken from
the artist's archive

fot. | photo: Jacek M. Stoktosa

Sala 5

Warpechowski od 2005 roku glosi ,,konserwatyzm awangardowy”. Artysta uwaza, ze w czasach wszechogarniajacej pro-

pagandy ,,nowego” prawdziwie awangardowe jest zwrdcenie sie w strone niepopularnego dzi$ konserwatyzmu. Ta postawa

znajduje odzwierciedlenie w tradycyjnym jezyku malarstwa, a takze w performance’ach (Rég pamieci) i w wypowiedziach

publicznych artysty.

Room 5

In 2005 Warpechowski announced the concept of ‘avant-garde conservatism’. The artist believes that in the times of

ubiquitous propaganda of the ‘new’, the only genuine avant-garde means a turn towards conservatism, so unpopular

today. The attitude is reflected in the traditional language of painting but also in his performances (The Horn of Remem-

brance) and in the public statements of the author.

RAg pamieci, 1997

Podczas akcji zrealizowanej w 1997 roku artysta krazyt
miedzy symbolicznymi przestrzeniami ,,nieba” i ,,ziemi”,
grajac na ogromnym rogu. Nastepnie wkroczy} pomiedzy
publiczno$é¢, niosac kamienne tablice. Kulminacyjnym
momentem bylo powtérzenie przez Warpechowskiego
gestu Mojzesza, ktory roztrzaskat tablice dziesieciu prze-
kazan, widzac upadek ludzkosci. Artysta, jak na ,,awangar-
dowego konserwatyste” przystato, zwrécit sie przeciwko
wspotczesnej ,kulturze mottochu” w imie wartosci, ktére
wedtug niego zachowaly sie w przestrzeni sacrum. eee

The Horn of Remembrance, 1997

During an action organised in 1997 the artist wandered in
between two symbolic spaces of ‘heaven’ and ‘earth’ play-
ing a huge horn. Later, carrying stone tablets, he entered
the crowd of viewers. The performance culminated with
Warpechowski repeating the gesture of Moses, smashing
the tablet with the Ten Commandments, foreseeing the fall
of humanity. As a true ‘avant-garde conservative’ should,
the artist turned against the contemporary ‘culture of the
mob’ in the name of values which, as he believes, have
survived in the space of the sacrum. eee



fot. dzieki uprzejmosci artystki | photo courtesy of the artist
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Flo Kasearu
Flo Kasearu

kurator | curator: Magda Kardasz
wspdtpraca | collaboration: Karolina Bielawska

Flo Kasearu (ur. 1985) studiowata malarstwo (2004—2008)
i fotografie (2008-2013) w Akademii Sztuk Pieknych
w Tallinie. W latach 2006-2007 uczestniczyta w pro-
gramie wymiany studentéw i uczyta sie w pracowni Rebe-
ki Horn na Uniwersytecie Sztuki w Berlinie, gdzie zaczela
uprawia¢ sztuke performance i wideo. Interesuje ja wiele
tematéw; bada relacje miedzy sfera publicznag i prywatna,
stosunek do warto$ci narodowych i zachowania thumu,
podejmuje tez gre z zagadnieniami dotyczacymi wolnoSci
i recesji gospodarczej. Analizujac kwestie tworczosci,
kreatywnosci i odpowiedzialno$ci spotecznej, artystka
wykorzystuje przede wszystkim wideo i instalacje, or-
ganizuje réwniez akcje w przestrzeni publicznej. Jej
dzialania polegaja na aranzowaniu i odgrywaniu niety-
powych, czasem surrealistycznych sytuacji, dzieki ktérym
realne problemy zostaja umieszczone w kontekscie
umozliwiajacym artystce zakwestionowanie tradycyjnego
sposobu ich odbioru.

Flo Kasearu brata udzial w wielu wystawach w Es-
tonii i poza jej granicami. W 2012 zostata laureatkq Koler
Prize i zalozyta Flo Kasearu House Museum (2013).
www.flokasearu.eu. oo e

na sasiedniej stronie
Pomnik zyjqcej artystki, 2013, gips, nasiona

Przeksztatcajgc dom,

w ktérym mieszka,

w dom-muzeum, Flo
Kasearu porusza problemy
Zwigzane z wtasnoscig,
gentryfikacjq i hierarchig
instytucjonalng oraz
bada, w jaki sposéb

jej prace funkcjonuija

w tym specyficznym
kontekscie muzealnym.

Flo Kasearu has transformed

the house where she lives into her
own house museum, addressing
issues of property, gentrification,
institutional hierarchy and the
ability of an artist to mediate her
own work within this framework.

32133

Flo Kasearu (b. 1985) studied painting (2004—2008) and
photography (2008-2013) at the Estonian Academy of
Arts in Tallinn. In 2006-2007 she was an exchange student
at the Rebecca Horn studio at Berlin University of the Arts,
where she started doing performance and video art. She is
interested in a variety of subjects from researching public
and private space and the analysis of national values and
crowd behaviour to playing with questions of freedom
and economic depression. Using mostly video, installa-
tion and public actions, Flo Kasearu examines subjects
such as production, creativity and social responsibility.
She uses her research to edit together, perform or stage
slightly awkward and surreal situations in light of which
real life issues shift into focus responding to Kasearu’s
attempt to challenge the very way in which they are com-
monly addressed.

Her works have been exhibited widely inside
and outside of Estonia. She won Kéler Prize in 2012
and established Flo Kasearu’s House Museum 2013.
www.flokasearu.eu. eo®

opposite
The Monument of the Living Artist, 2013, plaster, seeds


http://www.flokasearu.eu/

11.10-16.11

Zacheta — Narodowa Galeria Sztuki | Zacheta — National Gallery of Art

Konrad Smolenski. Everything Was Forever,

Until It Was No More — Proba czasu
Konrad Smolenski. Everything Was Forever, Until It Was
No More — Time Test

kuratorzy | curators: Daniel Muzyczuk, Agnieszka Pindera
wspotpraca ze strony Zachety | collaboration on the part of Zacheta: Joanna Wasko

fot. | photo: Konrad Smolenski

Nasza wiara w przeszto$¢ zbudowana jest
w rzeczywistosci z wnioskow, jakie wyciggamy
z naszych do$wiadczen w teraZniejszo$ci.

Julian Barbour

By zrozumie¢ strukture i mechanizm stojacy za instalacjq
dzwiekowa Konrada Smoleriskiego, ale takze ewolucje,
jaka przeszia od prezentacji w 2013 roku, nalezatoby wro-
ci¢ do teoretycznych rozwazan, ktére towarzyszyty artyscie
przy pracy nad jej pierwotnym ksztattem. Wyjsciowy kon-
cept projektu byt do pewnego stopnia inspirowany badania-
mi brytyjskiego fizyka Juliana Barboura nad iluzoryczng
naturg czasu. Twierdzi on, Ze czas odgrywa mniejsza role,
niz jest mu przypisywana, i roztacza wizje bezczasowego
wszech$wiata, w ktérym jedna z kluczowych kategorii jest
terazniejszo$¢ rozumiana jako tréjwymiarowa migawka.
Natomiast chronologiczne porzadkowanie zdarzen wynika
jedynie z rejestrowania przez nas szeregéw réznych ,teraz”.
Czas jest wiec, zdaniem Barboura, zaledwie poczuciem
czasowosci, wzmacnianym przez tzw. ,,kapsuty czasu” —
zapisy tego, co uwazamy za istniejace w przesztosci. Poza
hipotezq Barboura na koncept wystawy miaty wptyw inne
zrédta méwiace o niedcistosci lub wyczerpaniu kategorii
czasu. Byly to miedzy innymi opowiadania science fic-
tion czy opracowania na temat eksperymentéw z iluzjami
dzwiekowymi. Interesujace artyste zawieszenie czasu jest
tez typowym narzedziem dla Samuela Becketta, w ktére-
go tworczo$ci — w konstrukcji tekstéw, jak i sktadowych
fabuty jego utworéw — problematyka czasu stanowi jed-
no z kluczowych zagadnien. Czas Becketta jest trwaniem,
ktérego interwaty i wymiary, znane jako przesz1osc, teraz-
niejszo$¢ i przysztosé, stapiaja sie w jedno, a sam czas, jak
twierdzi dramaturg, to ,,monstrum, ktére potepia i zbawia
zarazem”. Zaréwno Barbour, jak i Beckett prezentuja $ci-
$le modernistyczna wizje procesu. Ich koncepcje stanowia
przyklad radykalnych gestéw oporu wobec czasu i jego
wspoétczesnej ekonomii.

Prezentowana poprzednio w Pawilonie Polskim
podczas 55. Miedzynarodowej Wystawy Sztuki w Wene-
cji instalacja dZzwiekowa Everything Was Forever, Until It
Was No More opiera sie na manipulacji tonem uderzenio-
wym dzwonu — instrumentu, ktéry obecny od wiekéw
w kulturze, odpowiada m.in. za wyznaczanie rytmu zycia
zaréwno doczesnego, jak i ,wiecznego”. Smolenski dzieli
zainteresowanie dzwonem jako instrumentem z Eugeniu-
szem Rudnikiem, pionierem polskiej muzyki elektroaku-
stycznej, ktory méwi: ,,Dlatego pracowatem [z dzwonami],
bo byto to trudne, piekne i nowe. To byta kwestia ambicji.
Co moge z tego dzwonu »wyciagnac«? Jak moge wejs¢ do
jego wnetrza? Jak moge to przetworzy¢? Jak moge z tego
zbudowac moéj Swiat, ktdry bedzie korespondowat z historig
dzwieku dzwondw w naszej rzeczywistosci, w naszej kul-
turze, w naszej historii, a nie bedzie tylko gotym cytatem
»parafialnym«?”

Przetwarzajac to znajome brzmienie, Smoleniski
zmienia jego znaczenie: pelnemu réznorodnych tresci
dzwiekowi nadaje abstrakcyjna czestotliwos¢, ktéra wydaje
sie pozbawiona konotacji. W uwolnieniu sygnatu od jego
zrédia positkuje sie rowniez jego opdznianiem i rewerbe-
racja. Akumulacja fali akustycznej nadaje dZwiekowi mase
podczas emisji w eter, ktéra oddziatuje bezposrednio na
wszystkie podmioty i przedmioty znajdujace sie w poblizu

instalacji. Nie ma znaczenia charakter obiektu, przez ktére
przenika sygnat akustyczny, gdyz wydaje sie, zZe zdolny
jest poruszy¢ molekuty cial ozywionych i nieozywionych
z tg samag moca.

Rok po prezentacji w Wenecji instalacja ewoluowata
w projekt prezentowany kolejno w CentrePasquArt w Biel
(6.07-17.08.2014) i w Zachecie — Narodowej Galerii Sztu-
ki. W kazdym z tych miejsc rzezba dZwiekowa zmienia
sie, by odda¢ charakterystyczne walory danej przestrzeni,
jednoczesnie adaptujac sie do akustyki kazdej z nich, jak
instrument strojony przez wystepem. Statymi elementami
w tej strukturze sq dwa tradycyjne spizowe dzwony i i to-
warzyszace im rzedy szerokopasmowych glosnikéw. Nowy
komponent w wersji projektu prezentowanej w 2014 roku
stanowi wibrujaca drewniana platforma, stuzaca jedno-
czes$nie jako scena dla serii performance’éw muzycznych
zamowionych u wybitnych kompozytoréw i muzykéow
wspotczesnych. Tego rodzaju wykonania w duecie z in-
stalacjg ma juz na koncie Mats Gustafsson (Pawilon Polski
i CentrePasquArt), a takze Andrea Belfi i Hilary Jeffrey
(CentrePasquArt). Tym samym tegoroczna odstona pro-
jektu kontynuuje rozpoczety w Wenecji proces stawiania
wyzwan pracy Smolefiskiego w réznym entourage’u i wo-
bec réznych rodzajéw interakcji. Kazdy wykonawca w inny
spos6b pracuje z opéznieniem i przetworzeniem przez sys-
tem wiasnego instrumentu (do tej pory byty to saksofon,
perkusja, puzon), co stanowi jednoczesnie nie tylko dzwie-
kowy, ale takze wizualny nowy element calej kompozycji.
Tym samym zaciera sie tez r6znica miedzy wystawaq sztuki
a performance’em muzycznym, zadajac do pewnego stop-
nia ktam twierdzeniu krytyka i kuratora Thibaut de Ruyte-
ra, ktdry nie wierzy, ze energia rockowego koncertu moze
zosta¢ wyzwolona przez galeryjna ekspozycje: ,,Naprawde,
kto odczuwa tego rodzaju ekscytacje przed wejsciem do
galerii czy muzeum? Kto daje aplauz i bije brawo dzielom
sztuki? Ja nie”.

Smolenski rozmywa granice miedzy scenami mu-
zyczng i sztuki takze poprzez dziatania w ramach BNNT.
0d 2007 roku wspdlnie z Danielem Szwedem wykonuje ak-
cje performatywne w przestrzeni publicznej, instytucjach
sztuki i podczas festiwali. Poczatkowo zesp6t — uzywa-
jac jako tymczasowej sceny vana, ktérym przewozit sprzet
naglasniajacy — wystepowat w kominiarkach i maskach,
a kazdy jego wystep nosit znamiona ataku sonicznego, co
dodatkowo podkreslat instrument strunowy Smolenskiego
zrobiony z modelu pocisku Tomahawk. Ten interdyscypli-
narny projekt poza publicznymi performance’ami — na-
zywanymi przez czlonkéw zespolu bombardowaniem
dzwiekowym — realizowany jest takze poprzez dziatal-
nos¢ wydawnicza.

Jednym z gtéwnych watkéw w twoérczosci Smo-
leniskiego jest uzywanie przez niego elementéw znanych
z estetyki kultury rockowej i prezentowanie ich poza ich
oryginalnym kontekstem. Artysta porzuca jednoczes$nie
linearng narracje charakterystyczng dla wystepow muzycz-
nych, rozwijajac swoja praktyke raczej w kierunku opo-
ru przed terazniejszo$cig. Smolenski taczy punkrockowa
estetyke z precyzja wlasciwg minimalizmowi. W tworzo-
nych przez siebie performance’ach czy obiektach uzywa
zaréwno tradycyjnych, jak i konstruowanych samodziel-
nie instrumentow i urzadzen do emisji dZwieku, by bada¢
przeptywy energii i ich wptyw na publiczno$¢. Historyczka
nauki Alexandra Hui w ten sposéb odnosi sie do jego prak-
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tyki: ,,Przez 150 lat urzadzenia, jak wagi, krazki linowe,
elektrody, systemy naglosnieniowe manipuluja naszymi
cialami. Smolenski uzywa obiektéw, ktdre tradycyjnie
oddzielajq i izoluja dZwiek — aby przywotac przesztosc
i sktoni¢ stuchaczy do kwestionowania pojecia terazniej-
szo$ci. Instrumenty muzyczne wykonane z takich materia-
16w jak zuzyta tuska pocisku (performance’y BNNT) czy
czaszki pséw (Niuniuni gra na psie) burza czas. Podobnie
dziataja glosniki w Boga nie ma i To jest wieksze ode mnie.
Zaklocaja przestrzen i czas poprzez manipulacje na cie-
lesnych oczekiwaniach dzwiekowych; zmieniaja je i ich
wzajemne oddziatywanie”.

Badajac mozliwosci, jakie daje elektryczno$é, fale
dzwiekowe i systemy naglosnieniowe, artysta manipulu-
je znaczeniem przypisywanym kulturze rockowej. Jego
eksperymenty, podobnie jak i sposéb, w jaki ,,uzywa” on
instrumentéw, zaowocowaty kolejnymi edycjami Every-
thing Was Forever, Until It Was No More. Instalacjami, kt6-
re wedtug pisarza Craiga Dworkina: ,,kontynuujq zbrojenie
dzwieku w spos6b zblizony do agresywnych, glosnych per-
formance’é6w Smoleniskiego i bojowego instrumentarium
ztozonego z charakterystycznego pocisku barytonowego
irzezb bombardujacych dZwiekiem”. eo®

Daniel Muzyczuk
Agnieszka Pindera

Wszystkie cytaty w tekécie pochodzg z katalogu wystawy Every-
thing Was Forever, Until It Was No More, wydanej w 2013 roku przez
Zachete — Narodowg Galerie Sztuki, dystrybuowanego przez Mousse
Publishing.

The fact that we believe in the past is actually a deduction
from what we experienced in the present.

Julian Barbour

In order to understand the structure and mechanism of Kon-
rad Smolenski’s sound installation and the evolution that it
underwent after presentation in 2013, it is essential to start
with the theoretical framework that revealed itself once the
machine was designed. The original concept of the project
was inspired by the illusory nature of time as defined by
Julian Barbour. This British theoretical physicist under-
mines the significance of time while conjuring up a vision
of a timeless universe. One of the principal ideas here is that
the present is perceived as a three-dimensional snapshot and
the chronological ordering of events is considered a result
of nothing more than our memory of individual ‘nows’.
Therefore, time, according to Barbour, is but a sensation of
temporality, enhanced by records of what we believe to have
existed in the past. In addition to Barbour’s hypotheses, the
idea of the exhibition idea has been inspired by a number of
other sources, all expressing the inaccuracy or exhaustion
of the idea of time. These include science-fiction stories,
dissertations on experiments with sound and auditory illu-
sions. This sense of suspended time is also typical of Samuel
Beckett for whom the notion of time is one of the key is-
sues, in terms of both text and plot structure. In Beckett’s
plays, time is regarded as a persistent factor whose intervals
and dimensions, generally known as the past, present and
future, merge into one, with time itself becoming, in the
words of the playwright, ‘a monster that both condemns



Konrad Smolenski. Everything Was Forever...
Konrad Smolenski. Everything Was Forever . . .

and redeems’. Both Barbour’s and Beckett’s positions un-
dermine the strictly modernist notion of progress. Indeed,
they are a radical gesture of the resistance of time and its
contemporary economy.

Previously shown in the Polish Pavilion at the 55th
International Art Exhibition in Venice, the sound sculpture
Everything Was Forever, Until It Was No More is based pri-
marily on the manipulation of the tolling of a bell — an
ancient instrument which has for centuries set the rhythm of
our earthly and ‘eternal’ lives. Smolenski shares his interest
in this instrument with the Polish pioneer of electroacoustic
music Eugeniusz Rudnik, who has commented: ‘I started
working with bells because they were hard, beautiful and
new. It was a question of ambition. What can I “get out” of
abell? How canI get inside it? How can I process its sound?
How can I use it to create a world of my own that would
correspond with the history of the sounds of bells in our
reality, our culture, our history, and not just serve as a bare
“parochial” code?’

Through the process of transforming this familiar
tone of church bells, Smolenski also changes its meaning:
a sound that evokes a variety of associations is given an
abstract frequency that seems devoid of connotations. Not
only does the artist free the sound from its source by re-
cording it in real time and then processing it, but he also
resorts to the use of delay and reverberation. As a result,
the enormous speakers retransmit the acoustic waves that
accumulate, providing the broadcast sound with a force that
affects all persons and objects in its vicinity. It appears that
the acoustic signal can move the molecules of both animate
and inanimate objects with an equal force.

A year after Venice exhibition the installation has
evolved as a project for CentrePasquArt in Biel (6.07—
17.08.2014) and Zacheta — National Gallery in Warsaw.
In each location, the sound sculpture changes to reflect the
characteristics of the different spaces, as if adapting to its
acoustics like an instrument tuned before a performance.
The permanent elements are the two hand-made iron bells
and the rows of broadband speakers that echo them. The
new addition in the Swiss and Polish versions of the project,
Everything Was Forever, Until It Was No More — Time Test,
is the vibrating wooden platform that has been designed for
the visual and acoustic nature of the space and will serve
as a stage for a number of commissioned performances by
renowned musicians and composers that started with the
collaboration with Mats Gustafsson (in the Polish Pavilion),
and being continued with Andrea Belfi and Hilary Jeffrey
(in CentrePasquArt). This year’s exhibitions in Biel and
Warsaw continue the process of testing the work in different
environments and with various kinds of interaction. Each
musician responds to the delayed and processed tones of his
own instrument (among others baritone saxophone, trom-
bone or drum kit), serving as a further tool to test the cat-
egories of sound and the visual. They also blur the distinc-
tion between the display of art and musical performance,
countering the assertion of art critic and curator Thibaut de
Ruyter that the qualities of a rock performance are impos-
sible to deliver in an art exhibition: ‘Seriously, who has the
same excitement before entering an art gallery or a museum
space? Who shouts and applauds artworks? I don’t.’

Smolenski also challenges the division between the
music and art scenes through the BNNT audio performanc-
es, which he and Daniel Szwed have been giving since 2007

in urban public spaces, art institutions and festival venues.
Using their van as an improvised stage, the band performs in
balaclavas or masks and each performance involves a sonic
attack with the use of a string instrument modeled on the
Tomahawk missile (Konrad Smoleriski) and a drum set
(Daniel Szwed). This is an interdisciplinary project involv-
ing both public performance — so-called sound bombing
— and a publishing activity.

One of the main traits of Smolenski’s work is his prac-
tice of isolating elements of aesthetics common in rock cul-
ture and presenting them outside their usual context. In do-
ing so, he abandons the linear narration that is characteristic
of musical performance, developing an artistic practice that
resists the temporal. Smoleriski’s works combine punk rock
aesthetics with the precision and elegance typical of mini-
malism. In his creation of audio performances and objects,
the artist uses both traditional and self-constructed sound
devices to examine the flow of energy and its interaction
with the audience. As the science historian, Alexandra Hui
has indicated: ‘For 150 years, cyborg devices — weights,
pulleys, electrodes, hi-fi public address systems — have
manipulated bodies. Smolenski takes these objects that
traditionally disembody and alienate sound and uses them
to summon the past and cajole listeners into questioning
their present. Musical instruments made of such artifacts
as spent missile shells (his BNNT performances) or dog
skulls (“Niuniuni Plays on a Dog”) collapse time. Similarly,
the speakers of “There’s no God” and “It’s Bigger than Me”
disrupt space and time through a manipulation of bodies’
expectations of sound; altering them and their interactions
with each other.’

By exploring the possibilities of electricity, sound
waves and PA systems, the artist manipulates the mean-
ings we usually attribute to rock culture. These artistic
experiments, as well as the ways in which Smolenski uses
his ‘instruments’ have resulted in the different editions of
Everything Was Forever, Until It Was No More. According
to the writer Craig Dworkin, the sound installation there-
fore: © ... continues, in detail, the weaponisation of sound
familiar from the aggressive high-decibel assault of Konrad
Smoleniski’s performances and the militarised instrumenta-
tion of his signature baritone missile and sound bombing

sculptures.” eee®

Daniel Muzyczuk
Agnieszka Pindera

All quotations in the text are taken from the exhibition catalogue
Everything Was Forever, Until It Was No More, published in 2013
by Zacheta — National Gallery in Warsaw, distributed by Mousse
Publishing.

Konrad Smoleriski, Everything Was Forever, Until It Was No More,
Pawilon Polski, 55. Miedzynarodowa Wystawa Sztuki, Wenedja, 2013

s. 34: Andrea Belfi, performance na otwarciu wystawy Everything Was
Forever, Until It Was No More — Time Test, CentrePasquArt, Biel, 5.07.14

Konrad Smolenski, Everything Was Forever, Until It Was No More, Polish
Pavilion, 55th International Art Exhibition, Venezia, 2013

p. 34: Andrea Belfi, performance at the Everything Was Forever, Until
It Was No More — Time Test exhibition opening in CentrePasquArt,
Biel, 5 July 2014
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Konferencja Kultura i neuronauka zostata przygotowana
przez Karoline Wiktor, artystke wizualng, ktéra w 2009

roku przeszta dwa udary mézgu. Choroba uswiadomita jej,

jak wielkie sq braki w edukacji i Swiadomosci spoteczne;.
Konferencja ma by¢ dialogiem miedzy neuronaukami

a szeroko rozumiang kultura. Ten dialog trwa, ale jest
wewnetrzny i zamkniety, niezrozumiaty z powodu
nadmiaru hermetycznej terminologii. A przeciez tak
wielu z nas chciatoby zrozumie¢ np. plastyke mézqu.
Gtéwnym odbiorcg konferencji sq osoby chore lub
niesprawne neurologicznie i ich opiekunowie, ale rowniez
osoby zdrowe, pragngce wiedzy. ChcielibySmy, aby

ta konferencja zainicjowata szeroki dialog spoteczny,

w ktérym wezmg udziat ludzie kultury, nauki, ludzie
zdrowi, ale tez niesprawni, bez wyjatku.

The conference Culture and Neuroscience was created by Karolina Wiktor, a visual
artist, who in 2009 suffered from two strokes. Her sickness made her aware of

the big gaps in education and public awareness. The conference is intended to

be a dialogue between neuroscience and broadly defined culture. Even though

the dialogue is ongoing, it is internal and closed and mostly incomprehensible to the
recipient because of the excessed terminology. And yet, so many of us would like to
understand, for instance: the functioning of the brain. The main and most difficult
recipients of the conference are sick or disabled neurologically guests and their

attendants, but also healthy people wishing knowledge. We would like this conference
to initiate a broad social dialogue, including people of culture, science, healthy people

as well as disabled, without any exceptions.

25.10

Zacheta — Narodowa Galeria Sztuki | Zacheta — National Gallery of Art

Konferencja Kultura i neuronauka
Culture and Neuroscience Conference

kurator | curator: Karolina Wiktor

wspotpraca | collaboration: Julia Leopold, Marta Mis, Zofia Dubowska

moderator | moderator: dr hab. Marcin Grynberg

wspdtpraca merytoryczna | consultation: Obywatele Nauki

warsztaty | workshops: EduAkcja, dziat edukacji Zachety
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Obywatelka Afazji

Citizen of Aphasia

Z Karoling Wiktor rozmawia Marta Mi$
Karolina Wiktor talks to Marta Mi$

Co sie wydarzyto 28 sierpnia 2009 roku?

Bylam na koncercie w CDQ. Tanczylam. Podesztam do
baru, zeby sie napi¢, i stracitam przytomnos$¢. Obudzitam
sie w szpitalu po dwdch miesigcach.

Czarna dziura...

Tak. Tylko nie wiedzialam jeszcze, ze to byly az dwa mie-
sigce w czarnej dziurze. Kiedy sie obudzitam, zobaczytam,
Ze jestem cata pokluta. Bytam sama, prébowatam wsta¢. No
i sie nie udato. Zauwazytam wozek i zaczelam kombinowac,
co moglo sie wydarzy¢. Wtedy przyszta pani i powiedziata,
co sie stato. A miatam pekniecie tetniaka lewej tetnicy krego-
wej i wylew, czyli udar krwotoczny. Po embolizacji tetniaka,
pottora tygodnia p6zniej miatam udar niedokrwienny. I po
nim tak naprawde zaczeta sie afazja. Lekarze wprowadzali
mnie w stan $piaczki farmakologicznej, bo podobno strasznie
szalatam. Bytam absolutnie niezno$na baba. .. tylko komplet-
nie nic z tego nie pamietam, wszystko, o czym teraz méwie,
ustyszatam od najblizszych.

Przestata$ mowic po drugim udarze?

Kiedy wybudzili mnie ze Spiaczki po operacji, podobno jeszcze
moéwitam. Wymysélalam niestworzone rzeczy, probowatam ucie-
ka¢. Jednak po drugim udarze przestatam méwic catkowicie.

Czy byt taki moment, kiedy pomyslatas sobie: stato sie to, co
sie stato, jest jak jest, ale co z moim dotychczasowym zyciem?
Byta$ artystka wizualna, performerka, potrzebowatas rak,
ciata do tego, by tworzy¢ i pracowac.

Na poczatku skoncentrowatam sie na wyjsciu z czarnej dupy
— z absolutnej niesprawnosci. Do tego potrzebna byta mi
,,sztuczna rado$¢”— tak nazwatam antydepresanty. To mi
pomoglo. Po wylewie czy udarze warto zazywac leki na

depresje, bo wybuchy mézgu niszcza calq sfere mentalna,
wewnetrzna, te najbardziej prywatna. Po po6t roku zaczelam
mysleé, co moge dalej zrobi¢ ze swoim zyciem. Jezeli kto$
mnie teraz pyta, czy wroce do performance’u, méwie: ,,nie,
nie wroce”. Moje cialo sie zuzylo i nie wyobrazam sobie,
zeby uzywac go dla sztuki. Dlaczego? Nie widze potrzeby,
mozliwosci i wydaje mi sie to bezcelowe.

Co zmienito si¢ zasadniczo w twoim ciele? Byta$ prawo-
reczna ...

...a teraz jestem piecioletnim mankjutem. Tak ma to by¢
zapisane! [$Smiech]

Kiedy zaczeta$ pisac bloga?

Dokl}adnie 24 kwietnia 2010 roku. Zastanawiatam sie, co
moge zrobi¢ jako artystka w stanie absolutnej niemoznosci,
w jakiej sie znalaztam. Bo moja niemoznos¢ byla stupro-
centowa — na poczatku nie mogtam nawet chodzi¢, méwic,
czytaé, pisac, liczy¢. Z jednej strony blog miat by¢ forma
rehabilitacji logopedycznej, ale z drugiej — zastanawiatam
sie, co jest w srodku Afazji. Skoro nie bytam w stanie o niej
przeczytad, to j opisze. Osoby, ktére zajmuja sie zawodowo
afazja, bardzo oglednie thumaczyly mi ten stan. Nie méwity,
ze afazja to faktycznie dysfunkcja intelektu — wszyscy bali
sie tego okreslenia. Sama musialam zmierzy¢ sie z sytu-
acja niemoznosci. Pomagata Gosia, moja logopetka. Piotrek
przestat link — wystapienie Harveya Altera, prezesa Sto-
warzyszenia Afatykéw ze Stanéw Zjednoczonych — ktéry
mowit o tym, ze afazja przypomina kraj. A ja doktadnie tak
czutam — moéwil to, o czym mysle i co czuje. Kiedy ktos
pyta: ,,skad jeste$?”, odpowiadam, ze z Afazji. I troche na
podstawie referatu, ale tez z checi zrozumienia choroby —
wyjechatam w podréz.

Przez Afazje?

Tak, wolga. Troche dlatego, zeby odczarowac stan nie-
moznosci. Wszyscy méwia : ,,Zle sie czujesz — zacznij
pisac! Bedzie lepiej”. Tak, ale jak nie mozesz, to co wtedy?

Blog Afazja to co$ wiecej niz pisanie. Znaki uktadaja sie nie
tylko w stowa, zdania, ale tez w obrazy. W ksigzce Wotgq
przez Afazje na poczatku umieszczasz swoje recznie pisane
wprawki: literki, spirale, liczby. Kiedy pisatas te ksigzke?
Réwnolegle z blogiem?

Nie. Najpierw pisatam na kartkach — to byly ¢wiczenia
z moja nerologopedka Malgosia Wysocka. Takie lekcje
jezyka polskiego, tylko z naciskiem na logopedie. Nie ma
w tym grama sztuki. Z czasem zaczelo sie to rozwija¢, na
poczatku zupelnie nie§wiadomie. Kiedy wymyslitam, ze
bede prowadzi¢ bloga, zaczelo mi sie to uktada¢ w pewna
catos¢: od krzywych liter i szlaczkéw po opis surrealnej
rzeczywisto$ci w poetyckiej formie. Chodzitam na space-
ry, robitam zdjecia wizualnych szczegétow rzeczywisto-
$ci, ktérych wezesniej (przed wylewem) nie zauwazatam,
lub byly mniej istotne, a dzi$ tworzyly dla mnie spdjny
komunikat. Tak, masz racje, ze to jest bardziej wizualno-
-graficzne.

To jest pierwsze, najsilniejsze wrazenie, ktore zostaje, kiedy
twojego bloga czyta sie, oglada.

Zawsze duzo czytatam, wiec kiedy po wylewie odcieto
mi mozliwo$¢ czytania, to byt koszmar. A w pewnym
momencie uSwiadomitam sobie, ze wracam do edukacji
wczesnoszkolnej — to tor sztuki, ktérym mimowolnie
ide... A zatem od komunikatu wizualnego dotartam do
intelektualnego. Dlatego moj blog jest komunikatem wi-
zualno-informacyjnym. Tekst na blogu jest surrealnym
opisem choroby, ktéra nazwatam ,kraing Afazji”, z jej
klimatem i architekturg. Tak naprawde nikt nie opisat
Afazji od strony Afazjan. Zrobit co$ takiego Aleksandr
Luria, radziecki neuropsycholog. Zajmowal sie pacjentem,
ktéry w trakcie wojny miat uszkodzenie mézgu i cierpiat
na afazje. Bardzo ciekawe studium przypadku, réwniez
dialogu lekarz-pacjent.

Dla niego to opis kliniczny choroby.

Absolutnie tak. A mnie bardzo zalezalo na tym, zeby nie
mie¢ zadnego nadzorcy. To jest rodzaj freestyle’u na temat
stanu, w jakim sie znalaztam.



Konferencja Kultura i neuronauka
Culture and Neuroscience Conference

Na poczatku byta to autoterapia, potem zyskata wymiar
szerszy — artystyczny. Dla mnie fajne w ksigzce jest to, ze
mieszkancy to Afazjanie, a nie afatycy. Dzieki temu inaczej
patrzy si¢ na sam problem i ludzi nim dotknigtych — jak na
kogos, kto jest obcokrajowcem, a nie osobg niesprawng. A poza
tym pokazujesz, ze masz duzo poczucia humoru i dystansu...
Styszatam to tez od cztowieka, ktéry miat afazje, ze duzo
jest w tym $miechu. Jednak wcale nie byto mi $§miesznie. Ale
skoro tak uwazacie, to Swietnie. [Smiech]

Jeste$ teraz w Swietnej formie. Nie widac po tobie fizycznie,
ze przesztas wylew, afazja jest ,styszalna”. Ale tez wiele 0sob
mysli, Ze jestes...

Zmeczona.

Albo z Ameryki.
Bo mam akcent amerykanski, taki z Oklahomy. [$miech]

Swoje przezycia postrzegasz w szerszym kontekscie, bardziej
spotecznym. Kiedy zaczeta$ mysle o tym, ze masz jako
artystka — z pewnym bagazem do$wiadczen — misje do
spetnienia?

Nie wiem, czy to misja, ale mysle Ze to naprawde wazne.
Stosukowo szybko uswiadomitam sobie, ze skoro przezy-
tam i jest ze mna tak dobrze, to chyba moge co$ zrobi¢
dla innych. Zaczelo sie od przydatnych informacji, ktére
stworzytam na swoj uzytek. Potem rozwinetam to na blogu.
Po czym narodzita sie mysl, zeby przelozy¢ doswiadczenie
(ktdre dostatam pokatnie dzieki genetyce i tetniakowi) na
edukacje — siebie i innych. Moja choroba to niemoznos$¢
intelektualna, kt6ra zatrzymata mnie w pét kroku. Mysle, ze
takich jak ja jest wiecej, dlatego pomyslatam o konferencji.
Wtedy bardzo ogélnie, bez konkretéw. Jedyna rzecz, ktéra
mng kierowala, to ze chce normalnie zy¢ i rozwijac sie.
Chodzac na kolejne rehabilitacje, uswiadomilam sobie, ze
im wiecej ¢wicze, tym lepiej méwie. Takie proste — a cza-
sem najtrudniejsze. ..

Przesztas udar w bardzo mtodym wieku — miatas 30 lat.
Wiesz, Ze najczesciej tetniaki genetycznie ujawniajq sie po
trzydziestce? Ale wiem, do czego zmierzasz...

Byta$ mtoda, miatas silny organizm i bardzo duzo samo-
zapardcia...

Tak, ale jest jeszcze jedna rzecz. Potrzeba wiedzy nie laczy
sie z wiekiem. Nie ma znaczenia, w jakim wieku jesteSmy.
Dysfunkcja, ktéra mnie dosiegla, uSwiadomita mi, jak mato
wiem na temat moézgu. A zatem potrzeba edukacji stata sie
moja nadrzedna.

A po wylewie zrozumiatam tez, ze spoteczne ukierun-
kowanie sztuki jest duzo ciekawsze niz wytwory ,,sztucznej
sztuki”, ktora jest tylko na potrzeby waskiej grupy i dla efek-
tu wizualnego. Zastanawiatam sie, jaka jest dzisiaj sztuka?
Jakie s cele sztuki? Tylko komercyjne? Jak to Kaska Ko-
zyra shusznie zauwazyta, ,,rynek zajebat sztuke”. Niestety,
czesto tak to wyglada! Dlatego nie wiem, dla kogo jest ta
sztuka? Wedlig mnie sztuka powinna rozwijac spolecznie.
I dziata¢ dla naszego wspolnego rozwoju.

Organizujemy w Zachecie konferencje, ktorej jestes kuratorka.
Na poczatku myslelismy, Ze jest to projekt artystyczny, ktérym
wraca Karolina Wiktor. Ale dla ciebie nie jest to projekt arty-
styczny, prawda?

Nie. Spoteczny. Sztuka to jego jedna odnoga, ale jest kilka
odnog tego projektu. I dlatego konferencja nosi tytut Kul-
tura i neuronauka, a nie Sztuka i neuronauka.

Kto moze by¢ uczestnikiem konferencji?

Gléwnymi odbiorcami sa osoby niesprawne neurologicznie.
Ale tez wszyscy zainteresowani neuronaukami i kultura,
zdrowi i chorzy, bez wyjatku. Te Swiaty tacza sie i tylko
pozornie sa odlegte od siebie. To taka matrioszka. Ja zresz-
ta nawet w pewnym momencie napisalam o ,,matrioszce
mozgu mego”. Ta konferencja jest matrioszka, ktéra chce
rozebra¢ na czynniki pierwsze.

Jak to ,rozebratas”? Jaki jest twéj pomyst na konferencje?
W pewnym momencie pomyslatam o dialogu, ktory moze by¢
inspirujacym sposobem dziatania. O dialogu miedzy kulturg
aneuronaukami. Stad pomyst, Zeby oprécz artystéw zaprosi¢
takze teoretykow sztuki i naukowcow, ktérzy z réznych stron
czesto opisujq te same zjawiska. Jeszcze w Afazji uSwiadomi-
tam sobie, ze wszyscy méwimy o tym samym, tylko innymi
jezykami, dialektami. Dlatego na wstepie chciatabym pokazac
krétkometrazowy La Vis — bardzo symboliczny film.

Nie tylko jeste$ kuratorka, réwniez wystapisz na konferengji
w parze z prof. Matgorzatg Kossut.

Tak, dlatego ze w moim przypadku zadzialala plastyka
mozgu. Dzisiaj Swietnie méwie, stabo pisze — inaczej:
pisze bardzo powoli, bardzo stabo czytam, ale kiedy sie na
mnie patrzy, fizycznie nie ma zadnych probleméw. A prof.
Kossut zajmuje sie plastyka mézgu od strony medyczno-
-fizjologicznej, w tym u oséb po udarach. Jak to sie dzieje,
Ze pewne organizmy moga sie regenerowac? Czym jest
w ogble plastyka mdzgu? Dlatego taki dialog uznatam za
ciekawy. I stad tytut mojego wyktadu: Rajd po Afazji. Meta:
konferencja Kultura i neuronauka.

Jak dobieratas innych uczestnikéw? Czy tylko poprzez lek-
tury, z ktorymi sie zetknetas? Bo cho¢ mowisz, ze kiepsko
czytasz, to jednak to robisz. | masz bardzo duzg wiedze na
temat naszego mozgu.

Kiedy zaczetam mysle¢ o tym projekcie i rozmawiac
z ludZmi, dopytywatam sie o rézne niuanse. Na przyktad
od Marcina Sorko dostatam kontakt do prof. Piotra Durki,
ktory jest fizykiem biomedycznym. Tworzy instrumenty
dla 0s6b z r6znymi problemami, np. niemoznoscia obstugi
komputera. Jak PISAK — system alternatywnej komu-
nikacji. Postugujq sie nim osoby, ktére nie moga pisac¢
czy robi¢ réznych rzeczy na klawiaturze,. Stad pomyst,
Zeby zaprosi¢ profesora i postawi¢ go obok Krzysztofa
Wodiczko, ktérego prace z serii Instrumenty — przynaj-
mniej dla mnie jako odbiorcy niesprawnego — naprawde
dzialajq przeciw wykluczeniu spotecznemu, np. Laska
tutacza, Pojazd bezdomnych czy Rzecznik obcego. Prace
Wodiczki pokazuja, w jaki sposéb sztuka moze spotkac
sie z nauka, czyli wynalazkami tworzonymi przez Piotra
Durke, i wej$¢ w dialog na réwnoprawnych zasadach.

Artysta, ktdrego inspiruje nauka, oraz naukowiec rozwiazujacy
praktycznie codzienne problemy wielu osdb.

Zaprositam na przyktad Guillermine Noél i Jolante Antas.
Profesor Antas jest lingwistka, jezykoznawca, a jedno-
cze$nie kognitywistka. Napisata ksiazke o gestach jako
sposobie komunikacji. Guillermina zajmuje sie designem
dla osdb niepelnosprawnych, tworzy piktogramy, gry dla
0s6b niepelnosprawnych oparte na znaku. A zatem gest,
ktéry jest znakiem ciala, i znak, ktéry jest gestem gra-
ficznym. Pozornie odlegle dziedziny acza sie w czytelny
sposob. Ale zaczetam to dostrzegaé, kiedy bardziej obser-
wowatam $wiat, niz sie z nim komunikowatam. Kolejny
duet to prof. Ryszard Kluszczynski i dr Mateusz Hohol.
Pierwszy opowiada o zwigzkach miedzy sztuka i nauka,
a drugi o neurofilozofii jako neuronaukowych badaniach
nad moralnoscig. Bardzo mi zalezato na tym, zeby kon-
ferencje otworzyly osoby, z ktérych jedna opowie, jak
cztowiek sztuki inspiruje sie nauka, a druga — czym jest
rozumienie moralnosci w naukach kongnitywisycznych.

To jest dla mnie bardzo ciekawe w pomysle tej konferencji
— postawienie obok siebie 0s6b, ktore by¢ moze po raz pier-
wszy skonfrontujg sie z kims, kto patrzy na ten sam problem
z zupetnie innej strony.

Mnie zainteresowato wlasnie to zestawienie. Dlatego ma
to by¢ dialog: na jednej scenie dwie méwnice, jeden moéwi,
drugi moéwi, ale tak naprawde moga rozmawiac ze soba,
wymienia¢ poglady, nawet sie poktocic.
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Myslac o odbiorcach konferencji, zaktadasz, ze bedg to osoby
niesprawne neurologicznie, ale tez ci, ktorzy po prostu chca
wiedzie¢. Rozmawiatysmy o tym, Ze wtasciwie prawie kazdy
zna kogos$ po wylewie.

Prawda... niby wiemy, niby znamy, ale nic wiecej. Bo
mamy braki w wiedzy, empatii, a udar to trzecia z kolei
najczestsza przyczyna $mierci... Mozemy co$ z tym zro-
bi¢, ja wlasnie zaczelam. Dlatego zaprositam twércow
dokumentu Deep Love: rezysera Jana P. Matuszynskiego
i bohater6w, Joanne Herete i Janusza Solarza — on pra-
wie nie méwi po wylewie, a jego ustami jest partnerka.
Ten film pokazuje istote konferencji Kultura i neuronauka.
Pamietam tez, kiedy rozmawiatam z wiceprezesem Funda-
cji Aktywnej Rehabilitacji (ktéra takze zaangazowata sie
w projekt), delikatnie zapytatam, czy mégiby by¢ na konfe-
rencji rehabilitant, ale na wozku. A on na to: ,,Tez chciatem
to zaproponowac”. I o to wiasnie chodzi. O komunikacje
takze na takich poziomach.

Na konferencji wazny jest réwniez watek gier?

Pokazuje, w jaki sposéb mozemy taczy¢ sie w dialogu. Ma-
cieja Sorko poznatam podczas Dnia Mézgu w Szkole Wyz-
szej Psychologii Spotecznej. Ludzie zaatakowali go po jego
wystapieniu, ze gry wptywaja tylko na agresje. Ja sie z tym
absolutnie nie zgadzam. Zaczelam gra¢ w gry poznawcze
nie tylko dla rehabilitacji. Dla ludzi po wylewie i udarze, czy
w rézny sposéb niesprawnych neurologicznie, jest bardzo
wazne, zeby rehabilitowali sie¢ poznawczo. Mamy totalne
deficyty, problem z lewo/prawo, z koncentracja. A zatem
gra, ktora cie kierunkuje, gdzie musisz przejs¢/wyjsc, jest
¢wiczeniem. Gdy wysztam ze szpitala, mialam ogromny
problem, zeby przejs$¢ przez ulice, bo po prostu sie batam.
Co sie stanie? W ktérg strone mam pG6jsc?

| jeszcze jedna wazna rzecz: czym jest dowdd Afazjanina?

To sie zaczelo od przydatnych informacji. Kiedy wychodzi-
fam ze szpitala, nikt mi nie dat zadnych wskazéwek. Nie
powiedziat: ,,Stuchaj dziewczyno, tu masz taka karteczke,
miej ja przy sobie, jakby co, tu jest telefon”. A przeciez my nie
jesteSmy ubezwilasnowolnieni. MieliSmy tylko wylew albo
udar, mamy dysfunkcje przez jaki§ wypadek. Na poczatku
informacje przydatne umiescitam na blogu, ale jaki$ czas
pbzniej wymyslitam, zeby zrobi¢ co$ w rodzaju dowodu.
Wydrukowac to na plastiku albo kartoniku, podpisa¢, numer
telefonu i tyle. To taka prosta rzecz, a jak istotna.

Na konferencji bedzie mozna dostac zaprojektowany przez
ciebie dowod.

Tak, przy stanowisku warsztatowym. Warsztaty beda podzie-
lone na dwa moduly: przed potudniem dzieciaki, po potudniu
osoby, ktére sa opiekunami. To jest bardzo wazne. Moze na-
wet najwazniejsze. Dlatego dowody beda tam. I kazdy moze
je wykorzystac.

Wybrata$ i zaprosita$ gosci, lecz takze wiele os6b wciggnetas
do wspétpracy: EduAkcja, Obywatele Nauki...

Bardzo mi zalezalo na tym, zeby konferencje wspétorga-
nizowali Obywatele Nauki. Bo oprocz tego, ze to bardzo
fajni ludzie, wspétpraca z Obywatelami Nauki i EduAkcja
zyskuje wielotorowy oddZwiek — a na tym najbardziej mi
zalezy. eo®

Karolina Wiktor — (ur. 1979) artystka wizualna, w latach 2001—
2010 tworzyta razem z Aleksandrg Kubiak duet performerski Grupa
Sedzia Gtéwny (wybrane wystawy i akcje: Rozdziat Ill, w ramach 4
x performance, Galeria BWA, Zielona Géra, 2002; Telegra, program
Noc artystéw, TVP Kultura, 2005; akcja Wirus na Magnetyzmie
serc w rez. Grzegorza Jarzyny, Teatr Rozmaitosci, 2006; wystawa
konkursowa Spajrzenia 2007 — Nagroda Fundagji Deutsche Bank,
Zacheta — Narodowa Galeria Sztuki, 2007; By¢ jak Sedzia Gtdwny,
BWA Wroctaw, Galeria Awangarda, 2010; prace w kolekcjach m.in.
Muzeum Narodowego w Warszawie, Zachety — Narodowej Galerii
Sztuki, Fundacji Signum w Poznaniu). Autorka blogéw www.afazja.
blogspot.com i www.poezjawizualna.blogspot.com, swoje doéwiad-
czenia opisata w poetyckiej biograficznej ksigzce Wotgg przez Afazje.

What happened on 28 August 2009?

I was at a concert at CDQ. I was dancing. I went over to
the bar to get something to drink and I lost consciousness.
I woke up in a hospital two months later.

Ablack hole. ..

Yes. Only I didn’t realise at the time that whole two months
have passed. And when I woke up, I saw I had needle marks
all over my body. I was alone, I tried to get up. But, well,
I failed. I saw a wheelchair and tried to figure out what ex-
actly happened. And then a lady came and explained it all.
I had a rupture of the aneurysm of the vertebral artery and
a haemorrhage, i.e. a stroke, or a cerebrovascular accident
(CVA). After embolisation, a week and a half later, I suffered
from ischaemic stroke. And that’s when the aphasia began.
The doctors kept me in a medically induced coma as, appar-
ently, I was really raving. I was this absolutely unbearable
madwoman . . . only that I have no recollections of any of it.
All that I am describing here is what I was told by my family.
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Was it after the second stroke that you lost your speech?
Apparently when they woke me up after the operation I could
still talk. I made up unbelievable stuff, I tried to run away. Af-
ter the second stroke, however, I lost my speech completely.

Was there a moment when you thought to yourself: well,
things have happened and this is how things are now — but
what about my previous life? You had been a visual artist,
a performer, you needed hands and body to be able to create
and to work.

My first priority was to just get the hell out of this shit I found
myself in — from absolute disability. For that I needed ‘ar-
tificial joy’ — that’s what I called antidepressants. It helped.
Drugs for depression are useful when one’s had a stroke be-
cause the explosions of the brain destroy the entire mental
sphere, the one which is internal and most private. After half
a year, I started to deliberate on what to do with myself. When
I am asked the question whether I plan to go back to perfor-
mance art, I say ‘no, I will not go back’. My body is worn
out and I cannot imagine using it for the sake of art. Why?
I don’t see a reason or possibility, it seems pointless to me.

What substantial changes have taken place in your body? You
used to be right-handed...

...and now I am a five-year old lefty. Put this on record, just
as I say! [laughs]

When did you start writing your blog?

It was precisely on the 24th of April 2010. I was thinking of
what I could do as an artist in a state of absolute incapacity
that I found myself. Because my incapacity was one hun-
dred percent — I could not even walk, talk, read, write, or
count at the beginning. So on the one hand, the blog was to
be a form of speech therapy but, on the other, I was thinking
of what was inside of Aphasia. Since I was unable to read
about, I decided to describe it. People who deal with aphasia
professionally told me about the state in a very general man-
ner. They did not say that aphasia is actually an intellectual
dysfunction — they were all scared to use the term. I had to
grapple with the state of impotence. I was helped by Gosia,
my speech therapist. Piotrek sent me the link to a paper
delivered by Harvey Alter, the chairman of the American
National Aphasia Association, in which he said that aphasia
resembled a country. And that’s exactly how I felt about it
— he verbalised what I was thinking and feeling. Whenever
somebody asks me where I am from, I say — from Aphasia.
So partly thanks to that presentation, but also for wanting to
understand the illness — I took off on a trip.
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Konferencja Kultura i neuronauka
Culture and Neuroscience Conference

Across Aphasia?

Yep, in a Volga. Also so as to break the spell of the state
of incapacity. Everybody says: ‘If you’re not feeling too
good — start writing! It will get better’. Fine, but what if
you can’t write, what then?

The Afazja [Aphasia] blog is something more than just writ-
ing. The characters form not only words or sentences but also
images. The book A Volga Ride across Aphasia begins with
your first manual handwriting drills: letters, spirals, numbers.
When did you write the book? In parallel to the blog?

No. I first wrote on pieces of paper — these were my drill
exercises with the neuro- logopedist, Matgosia Wysocka.
It was like Polish lessons only with stress placed on speech
therapy. There is not an ounce of art in that. And with time,
it began to spontaneously develop, of which I was quite
unaware at first. When I thought of having a blog, it all
fell into place: from the crooked letters and doodles to the
description of the surreal reality in a poetic form. I went
out for walks and took pictures of the visual details of the
reality which I had not noticed before (before the stroke).
Or I had thought that they were not that important — while
now, they formed a coherent message. Yes, you are right,
it is more of a visual creation.

It is the first and strongest impression one gets when read-
ing, seeing your blog.

I have always read a lot so when I had the ability to read
taken away from me after the stroke, it was pure nightmare.
At one moment it dawned on me that there [ was, going back
to elementary education — it was a path of art that I sponta-
neously began to tread . . . Eventually, I moved from visual
communication to the intellectual one. Hence the form of
my blog — a visual and informative communication. The
blog is a surreal description of an illness that I have named
‘the land of Aphasia’, with its climate and architecture. No-
body had really tried to describe Aphasia from the point of
view of Aphasians. Maybe Alexander Luria, a Soviet neu-
ropsychologist, has actually done something to that effect:
he was taking care of a patient who had suffered a brain
trauma during the war. A very interesting case study, also of
a dialogue between the physician and the patient.

It was a clinical description of the illness for him.
Absolutely so. Whereas I was not really interested in hav-
ing a supervisor of any kind. In my case, it’s a kind of
a freestyle take on the state I found myself in.

Initially it was self-therapy, which with time gained a broader
dimension — that of art. What | think is rather cool in the

book, is the residents are Aphasians, and not aphasiacs. It thus
makes people look at the problem and those who suffer from it
differently — as if they were foreigners and not persons with
disabilities. On top of that it shows that you have a great sense
of humour and distance. . .

I also heard from a person who had aphasia that there is a lot
of fun in it. Trust me, it was anything but funny for me. But
if you say so, great. [laughs]

You are now in great form. Physically, there are not traces of
the stroke you've had, and the aphasia is only ‘audible’. Though
many people think you are.. ..

Tired.

Or from America.
That’s because I have this American accent, from Oklahoma.
[laughs]

You perceive your experience in a broader, more social context.
When did you start to think that you, as an artist — with all
that knowledge under your belt — had a mission to carry?
I do not know whether it is a mission, but I do think that
it is really important. It occurred to me relatively quickly
that if I survived and that I am so well then I could do
something for others. It began with useful information that
I had gathered for myself. I later developed it all in my
blog. This gave birth to the idea of translating the experi-
ence (which I had been secretly made privy to thanks to
genetics and the aneurysm) into education — education
of myself and others. My illness is intellectual impotence
which put me on halt midway. I think there are more people
such as myself, hence the idea to have a conference. Back
then, the thought was very general, no specifics. The only
thing which made me tick was that I wanted to live nor-
mally and to develop. By attending the different therapies,
it dawned on me that the more I exercise and practice, the
better I speak. It’s so simple — and sometimes indeed the
so very difficult . . .

You had your stroke at a very young age — you were 30
years old.

Do you know that genetically inherited aneurysms manifest
themselves after the age of thirty? But I know what you are
getting at . . .

You were young, your organism was strong and you were very
determined.. . .

Yes, but there is one other thing. The need for knowledge
is not age related. It does not matter how old we are. The
dysfunction I suffered from made me aware how little I knew
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about the brain. And so the need for education became a pri-
ority for me.

I also understood that socially oriented art is much
more interesting than the products of ‘artificial art’, which
accommodate the needs of a small group of people and serve
to generate visual effects. I thought of what art was today.
What was the purpose of art? Was it only commercial? As
Kaska Kozyra rightly noted, ‘the market fucked art dead’.
That’s what it often looks like, unfortunately! So I don’t know
who is art for? I believe that art should help develop socially.
And contribute to our common development.

You are curating a conference that we are organising at
Zacheta. At the start we thought that it was an artistic pro-
ject, a come-back of Karolina Wiktor. But you do not see it as
such, do you?

No. It’s a social project. Art is one of its aspects but there
is more to the project. That is the reason behind the title of
the conference: Culture and Neuroscience, and not Art and
Neuroscience.

Who can participate in the conference?

The main addressees are persons with neurological dysfunc-
tions. The conference, however, is also open to all who are
interested in neurosciences and culture, regardless of whether
they are ill or healthy. These two worlds are combined and are
only seemingly far from each other. It’s like a matryoshka,
a Russian doll within a doll, within a doll. At one point I even
write about the ‘matryoshka of my brain’. This conference
is a matryoshka, which I want to take apart all the way down
to the prime elements.

How have you ‘taken it apart’? What is your idea for the con-
ference?

At one point I thought of a dialogue which can be an inspir-
ing modus operandi — a dialogue between culture and the
neurosciences. Hence the idea to invite not only artists, but
also art theoreticians and scientists, who often describe the
same phenomena from different perspectives. When still in
Aphasia, I realised that we all spoke of the same only that
we used different languages, different dialects. That is why
I would like to start the conference with a short film La Vis,
which is very symbolic indeed.

You are not only the curator but also a participant of the con-
ference, together with Prof. Matgorzata Kossut.

Yes, because in my case the plasticity of the brain func-
tioned. I speak very well today, I am not good at writing —
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or rather, I write very slowly and I read very badly. When
you look at me, however, there are no physical problems.
And Prof. Kossut deals with the plasticity of the brain
from the medical and physiological perspective, including
persons who had suffered strokes. How is it that certain
organisms are able to recuperate? What is the plasticity of
the brain in general? That was the reason I thought such
a dialogue would be interesting. And hence the title of my
lecture: A Rally across Aphasia. The Finishing Line: Confer-
ence Culture and Neuroscience.

How have you selected the speakers? Was it only via the pub-
lications you have read? Despite the fact that you say you read
poorly, yousstill doit. And you now have a very vast knowledge
about the brain.

When I first thought of the project and began talking to
people, I inquired about different nuances. Marcin Sorko,
for example, gave me the contact to Prof. Piotr Durka, a bio-
medical physicist. He creates instruments for people with
different problems, such as the inability to use a computer.
He has created PISAK, for example, a tool for alternative
communication, used by persons who cannot write or do
any other things on the keyboard. Hence the idea to invite
the professor and pair him with Krzysztof Wodiczko whose
works from the Instruments series — at least for me as a per-
son with disability — are truly counteracting exclusion, e.g.
Alien Staff, Homeless Vehicle or Mouthpiece (Porte-Parole).
Wodiczko’s works show the possible encounter of art and
science, or the inventions created by Piotr Durka, entering
a dialogue on equal rights.

An artist who is inspired by science and a scientist who solves
the practical everyday problems of many people.

I'have, for example, invited Guillermina Noél and Jolanta An-
tas. Professor Antas is a linguist but, at the same time, a cog-
nitivist. She has written a book about gestures as a means of
communication. Guillermina, on the other hand, specialises
in design for persons with disabilities. She makes pictograms
and games for the disabled based on the sign. So here we have
a gesture, which is a sign of the body, and a sign, which is
a graphic creation. Though these disciplines are seemingly
far from each other, they are quite clearly connected. But
I only began to notice it when I observed the world more
than I communicated with it. Another duo is Prof. Ryszard
Kluszczyniski and Dr Mateusz Hohol. The first deals with
the relations between science and art, while the other focuses
on neurophilosophy as a neuroscientific study of morality.
I wanted to have the conference organised in such a way that

one speaker talked about how a person of the arts can draw
inspiration from science, and the second speaker discussed
the understanding of morality in cognitive sciences.

What I find very interesting in the concept of the conference
is the juxtaposition of speakers — it may be an opportunity
for some, perhaps, to be confronted with somebody who
sees the same problem from an entirely different perspective.
It was that idea of juxtaposition that I was interested in.
It is supposed to be a dialogue: two rostrums on a single
stage, one speaker talks, and the one talks, but actually
both can talk with each other, exchange their opinions,
even get into an argument.

When thinking about the addressees of the conference, do
you assume that the people who come will be mainly the
neurologically disabled, or perhaps also those who simply
want to know. When we spoke earlier, we said that almost
everybody knows somebody who's had a stroke.

True . . . apparently we know people, but that’s as far as it
goes. The knowledge, the empathy is very much incom-
plete, while strokes are the third most common reason of
death ... We can do something about it, I have just started.
That was also the reason behind inviting the authors of the
documentary Deep Love: the director, Jan P. Matuszynski
and the characters, Joanna Hereta and Janusz Solarz — he
almost does not speak after the stroke, his partner is his
lips. The film shows the essence of the conference Cul-
ture and Neuroscience. 1 remember when I spoke to the
vice-president of Fundacja Aktywnej Rehabilitacji [Active
Rehabilitation Foundation] (which also came on board of
the project), I tentatively asked whether we could have
a therapist at the conference, but one on a wheelchair.
And he says: ‘that’s exactly what I wanted to propose’.
And that’s what it is about. About communication at all
possible levels.

Is the subject of games also important at the conference?

It shows how we can come together in a dialogue. I met
Maciej Sorko on Brain Day at the Warsaw School of Social
Psychology. Before he began his presentation, he was at-
tacked by the audience who claimed that games only evoke
aggression. I absolutely disagree with that. I started play-
ing cognitive games not only as part of my rehabilitation.
It is of utmost importance for people who’ve had a stroke
or cerebral haemorrhage to undergo a cognitive rehabili-
tation. We suffer from enormous deficits, problems with
left/right, with concentration. And a game which leads
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you to places where you have to cross/exit — it’s practice.
When I left the hospital I had huge problems with crossing
the street. I was simply scared. What is going to happen?
Which way should I go?

And one more important thing: what is an Aphasian’s ID card?
It all began with the useful information. I had received no
advice on leaving the hospital. Nobody said to me: ‘Listen,
girl, this is a card, have it with you at all times, if anything
happens, call this number.” After all, we are not incapacitated.
Fine, we may have had a cerebral haemorrhage or a stroke,
or we have a dysfunction as a result of an accident, but that’s
all. I initially included the information on my blog but later
I thought of something like a passport. Printed on a plastic
or paper card, signed, with a telephone number and that’s it.
So simple, but so very important.

One will have a chance to get such a card, which you have
designed, at the conference.

Yes, at the workshop stand. The workshop will be split into
two modules: kids in the morning, and persons who are the
carers in the afternoon. This is very important, maybe the
most important element. The ID’s will be there. And anybody
can use them.

You have selected and invited the guests, but you have also
pulled in many into cooperation: EduAkcja, Obywatele Nauki
[Citizens of Science].

I really wanted for Obywatele Nauki to be the co-organisers
of the conference. Apart from the fact that they are really
cool people, this cooperation, with them and EduAkcja, has
multifaceted repercussions — and that is what I wanted the
most. eee

Karolina Wiktor — (born 1979), visual artist, in the years 2001—
2010 part of Sedzia Gtéwny performance duo together with Alek-
sandra Kubiak (selected exhibitions and actions: Chapter I/l, as part
of 4 x performance at Galeria BWA, Zielona Gdra, 2002; Tele Game,
Artists” Night, TVP Kultura, 2005; Virus action in Magnetism of
the Heart directed by Grzegorz Jarzyna, Teatr Rozmaitosci, 2006;
competition exhibition Views 2007 — Deutsche Bank Foundation
Award, Zacheta — National Gallery of Art, 2007; To Be Like Sedzia
Gtéwny, BWA Wroctaw, Galeria Awangarda, 2010; works in col-
lections of, among others, National Museum in Warsaw, Zacheta
— National Gallery of Art, Signum Foundation in Poznan. Author of
blogs www.afazja.blogspot.com and www.poezjawizualna.blogspot.
com; Wiktor has described her experiences in a poetic autobiography
Wotgq przez Afazje [A \lolga Ride across Aphasia].
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\Wrzesien, pazdziernik, listopad...

September, October, November . . .

Kalendarz wydarzen

O wstep wolny | admission free
(D wstep w cenie biletu | admission included in entrance fee
. wstep ptatny | entrance fee

Kosmos wzywa! Sztuka
i nauka w dtugich latach
szesCdziesigtych

9 wrzesnia (wtorek), godz. 17.30 ©O

Spotkanie z cyklu Sztuka dostepna. Spotkania ze
sztukq wspétczesng dla osob z dysfunkcjg stuchu

10 wrzesnia (Sroda), godz. 17 @O
Spotkanie z cyklu Sztuka dostepna. Spotkania ze
sztukg wspétczesnq dla oséb z dysfunkcjq wzroku

26 wrzesnia (pigtek), godz. 12.30 © O
Spotkanie z cyklu Patrze¢/Zobaczy¢. Sztuka
wspétczesna i seniorzy

28 wrzesnia (niedziela), godz. 12.15®
Oprowadzanie kuratorskie Joanny Kordjak-Piotrowskiej
i Stanistawa Welbela

Corpus

1 wrzesnia (poniedziatek) O
godz. 12 spotkanie prasowe
godz. 19 wernisaz wystawy

2 wrzes$nia (wtorek), godz. 18 O

Pokaz filmu Ballada o Genesis i Lady Jaye (The Ballad
of Genesis and Lady Jaye), rez. Marie Losier, Belgia,
Frangja, Holandia, Niemcy, USA, Wielka Brytania,
2011, 65 min

7 wrzesnia (niedziela), godz. 12.15®
Oprowadzanie kuratorskie Marii Brewinskiej

25 wrzesnia (czwartek), godz. 18 O
Spotkanie z dr. Tomaszem Zatuskim

30 wrzesnia (wtorek), godz. 18 O
Pokaz filmu Intruz (L'intrus), rez. Claire Denis, Francja,
2004, 130 min

2 pazdziernika (czwartek), godz. 18 O

Spotkanie z dr. Piotrem Schollenbergerem

12 pazdziernika (niedziela), godz. 12.15 @

Oprowadzanie asystentki kuratorki Katarzyny Stupnickiej

www.zacheta.art.pl
www.otwartazacheta.pl

'i www.facebook.com/zacheta

Zbigniew Warpechowski. To
19 wrzesnia (pigtek) O

godz. 12 spotkanie prasowe
godz. 19 wernisaz wystawy oraz towarzyszace mu
performance’y Adiny Bar-On i Oskara Dawickiego

21 wrzesnia (niedziela), godz. 12.15 @
Oprowadzanie kuratorskie Joanny Kordjak-Piotrowskiej
i Dominika Kurytka

26 wrzesnia (pigtek) godz. 22 O
performance Zbigniewa Warpechowskiego (Warsaw
Gallery Weekend)

24 pazdziernika (piatek), godz. 12.30 ® O
Spotkanie z cyklu Patrze¢/Zobaczyc. Sztuka
wspdtczesna i seniorzy

4 listopada (wtorek), godz. 17.30 ®O
Spotkanie z cyklu Sztuka dostepna. Spotkania ze
sztukg wspétczesnq dla oséb z dysfunkcjg stuchu

5 listopada ($roda), godz. 17 @O
Spotkanie z cyklu Sztuka dostepna. Spotkania ze
sztukq wspétczesnq dla osob z dysfunkciq wzroku

8 listopada (sobota), godz. 16 @
Spotkanie ze Zbigniewem Warpechowskim oraz
performance’y Ewy Zarzyckiej i Janusza Batdygi

Konrad Smolenski. Everything
Was Forever, Until It Was
No More — Proba czasu

9 pazdziernika (czwartek), godz. 12 O

Spotkanie prasowe

10 pazdziernika (piatek), godz. 19 O

Wernisaz wystawy

14 pazdziernika (wtorek), godz. 17.30 © O
Spotkanie z cyklu Sztuka dostepna. Spotkania ze
sztukq wspétczesng dla osob z dysfunkcjg stuchu

15 pazdziernika (Sroda), godz. 17 ©O
Spotkanie z cyklu Sztuka dostepna. Spotkania ze
sztukg wspétczesnq dla oséb z dysfunkcjq wzroku

KONFERENCJE
15 wrzesnia (poniedziatek), godz. 17 O

Konferencja dla nauczycieli Edukacja kulturalna

w roku szkolnym 2014—2015 — prezentacja programu
Zachety i Warszawskiego Centrum Innowacgji
Edukacyjno-Spotecznych i Szkoleri

25 pazdziernika (sobota), godz. 10-20 O

Konferencja Kultura i Neuronauka

Festiwal War<So>Vie
23 wrzesnia (wtorek), godz. 20 O

Konkurs na warszawska Syrenke

24 wrzes$nia ($roda), godz. 1620 O

Performance’y Zorki Wollny oraz grupy Summerhall
(Edynburg)

Warsaw Gallery Weekend
26 wrzes$nia (pigtek) O

godz. 19, MPZ, wernisaz wystawy Flo Kasearu
godz. 22, Zacheta, performance Zbigniewa
Warpechowskiego, koncert / DJ set

Warszawski Tydzien Kultury
bez Barier

3 pazdziernika (piatek), godz. 18 O
Warsztat na Zachete — Wojciech Fangor

Kanibalizm? O zawtaszczeniach

w sztuce
wystawa w przygotowaniu (2015)

8 pazdziernika ($roda), godz. 18 O
Wyktad Jakuba Dabrowskiego

21 pazdziernika (wtorek), godz. 18 O

Spotkanie z Anetq Grzeszykowskq i Janem Smaga

25 listopada (wtorek), godz. 18 O
Remake Fever — fragmenty najstynniejszych
i najdziwniejszych remake’ow w historii kina,
z komentarzem Stanistawa Welbela

(D zapisy: wtorek—niedziela 12-20, tel. 22 556 96 51
submissions: Tuesdays—Sundays, 12—8 p.m.,
phone +48 22 556 96 51

€D zapisy: a.zdzieborska@zacheta.art.pl
poniedziatek—pigtek 9-17, tel. 22 556 96 42
submissions: Mondays—Fridays, 9 a.m.=5 p.m.,
phone +48 22 556 96 42

44 | 45

W Ksiegarni Artystycznej

At the Art Bookshop

KSIEGARNIA ARTYSTYCZNA

3 wrzesnia (Sroda), godz. 18 O
Pierwsze spotkanie Dyskusyjnego Klubu Ksigzki
W srode?

24 wrze$nia ($roda), godz. 18 O

Promocja ksigzki Magdaleny Zi6tkowskiej i Wojciecha
Grzybaty Unikanie stanow posrednich. Andrzej
Wradblewski (1927—1957), Fundacja Andrzeja
Wréblewskiego, Instytut Adama Mickiewicza i Hatje
Cantz Verlag, 2014. W spotkaniu wezmg udziat autorzy
(spotkanie z cyklu Na Zachete!)

15 pazdziernika (Sroda), godz. 18 O
Promocja ksigzki Karoliny Zychowicz Paryska lewica
w stalinowskiej Warszawie, 2014 (publikacja z serii
Archiwum Zachety) z udziatem autorki (spotkanie

z cyklu Na Zachete!)

5 listopada ($roda), godz. 18 O

Promocja ksigzki Andrzeja Krajewskiego Moje oktadki,
Korporacja Ha'art, Krakow, 2014 (spotkanie z cyklu
Na Zachete!)

WARSZTATY | OPROWADZANIA

Przez caty czas trwania wystaw prowadzimy warsztaty,
ktorych celem jest zapoznanie z wystawg, zachecenie
do zadawania pytan i zmotywowanie do twérczego
dziatania i myslenia.

Warsztaty dla dzieci i mtodziezy

- zajecia odbywajq sie od wtorku do pigtku od godz. 12

- koszt: 150 z+ od grupy do 25 o0s6b (przedszkole i szkota
podstawowa), do 30 0s6b (gimnazjum i liceum)

= (zas trwania: ok. 90 min

- informagje i zapisy: przedszkole i szkota podstawowa:
22 556 96 71; z.dubowska@zacheta.art.pl
gimnazjum i liceum:; 22 556 96 42;
a.zdzieborska@zacheta.art.pl

Warsztaty rodzinne
- odbywajq sie prawie w kazdg niedziele
godz. 12.30 (dzieci w wieku 36 lat)
godz. 15 (dzieci w wieku 7—10)
- zapisy: tel. 22 556 96 51 (od wtorku do niedzieli
w godz. 12—-20) lub informacja@zacheta.art.pl
- koszt: 18 zt (bilet rodzinny)

Oprowadzania

Oprowadzanie w jezyku polskim, angielskim,

niemieckim, hiszpanskim lub francuskim

- koszt; 150 zt

- grupa: maksymalnie 30 0séb

- informacje i zapisy: 22 556 96 42;
a.zdzieborska@zacheta.art.pl

Warpechowski. Droga performera | The Way of the
Performer

koncepcja i realizacja | concept and realisation: Jan Lubicz
Przytuski

projekt graficzny | graphic design: Powazne Studio

ISBN 978 83 6471407 8

Zacheta — Narodowa Galeria Sztuki, Warszawa 2014

Warpechowski. Droga performera to wydawnictwo
audiowizualne towarzyszace wystawie Zbigniew
Warpechowski. To. Zawiera dokumentacje filmowa

i fotograficzng ponad 20 najwazniejszych akgji prekursora
sztuki performance i jednego z pierwszych jej twércow

na swiecie. O swojej tworczosci méwi sam Zbigniew
Warpechowski, a takze artysci i krytycy sztuki: Adina Bar-On,
Oskar Dawicki, Zuzanna Janin, Elisabeth Jappe, Grzegorz
Krélikiewicz, Alastair MacLennan, Boris Nieslony, Jozef
Robakowski, Tomasz Stariko, Ewa Zarzycka.

Warpechowski, The Way of the Performer is an audio-

visual publication accompanying the exhibition Zbigniew
Warpechowski. It. The publication contains video and
photographic documentation of over 20 of the most
important actions carried out by this precursor of
performance art in Poland, one of the first in the world to
work in this vein. In addition, the film includes Zbigniew
Warpechowski's own comments on his work, as well as

other artists and art critics; Adina Bar-On, Oskar Dawicki,
Zuzanna Janin, Elisabeth Jappe, Grzegorz Krdlikiewicz, Alastair
MacLennan, Boris Nieslony, J6zef Robakowski, Tomasz Stafko
and Ewa Zarzycka.
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Konrad Smoleriski. Everything Was Forever, Until It
Was No More

ptyta LP | LP record

Bocian Records, 2014

Remiks Michata Kupicza oparty na nagraniu instalagji
dzwiekowej EWFUIWNM w Pawilonie Polskim.
Improwizacja Matsa Gustafssona na saksofonie
barytonowym razem z instalacjg dzwigkowa
EWFUIWNM z 30 maja 2013 w Pawilonie Polskim.
Wydawnictwo dostepne jest w edydji standardowej
(300 egz.) oraz w limitowanej wersji kolekcjonerskiej
(100 egz.), na ktdra sktada sie unikalna biata ptyta
winylowa, folder z tekstami kuratorskimi i krytycznymi
o projekcie, a takze dokumentacja fotograficzna
wystawy.

The EWFUIWNM remix by Michat Kupicz is based on
recordings of the EWFUIWNM installation in the Polish
Pavilion.

The improvisation on a baritone saxophone by Mats
Gustafsson with EWFUIWNM was recorded on 30th
May 2013 in the Polish Pavilion.

The publication is available in a standard edition

(300 copies) and a limited collector's edition

(100 copies), which consists of a unique white vinlyl
record, a booklet with curatorial and critical texts about
the project, as well as photographic documentation of
the exhibition.
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Szansa w upadku, czyli

edukacja w Zachecie
A Fall Gives a Chance to Rise.
On Education in Zacheta

W zesztym roku krazyt dowcip o reformie edukacji, ma-
jacy pokazac jej kompletny upadek:

Zadanie z matematyki

Rok 1950. Drwal sprzedat drewno za 100 zt. Wyciecie
drzewa na to drewno kosztowato go 4/5 tej kwoty. Ile
zarobit drwal?

Rok 1980. Drwal sprzedat drewno za 100 z}. Wyciecie
drzewa na to drewno kosztowato go 4/5 tej kwoty, czyli
80 z1. Ile zarobit drwal?

Rok 2000. Drwal sprzedat drewno za 100 zt. Wyciecie
drzewa na to drewno kosztowato go 4/5 tej kwoty, czyli
80 zt. Drwal zarobit 20 z}. Zakresl liczbe 20.

Rok 2013. Drwal sprzedat drewno za 100 zi. Pokoloruj
drwala.

Poniewaz zajmuje sie edukacja w Zachecie, moge odwré-
ci¢ pesymistyczne przestanie i cieszy¢ sie, Ze upadek ten
koniczy sie... powrotem do zainteresowan plastycznych.
Chociaz nie uwazam, ze kolorowanie to najlepsza forma
ekspresji artystycznej, widze tu jednak pewna nadzieje.

To zastanawiajace, ze stoimy w miejscu, w ktérym
musimy udowadnia¢, ze sztuka jest potrzebna. Wielu
edukatoréw glowi sie, jak wskaza¢, ze wiedza o sztuce,
zajecia prowadzone w muzeach i galeriach odpowiada-
ja szkolnej podstawie programowej, pokazuja, gdzie sa
punkty styczne, w ramach jakiego przedmiotu sztuke
mozna ,,wykorzysta¢”. Nie ma nic ztego w dopasowy-
waniu programu edukacyjnego instytucji kultury do
programu szkoty, mysle jednak, ze wizyta w muzeum
czy galerii moze by¢ czyms$ wiecej.

Dzielo sztuki (co czesto powtarza Joanna Fal-
kowska-Kaczor, nauczycielka historii sztuki w 1 SLO
Bednarska), skupia jak w soczewce wiele dziedzin: hi-
storie, literature, socjologie, czasem nawet nauki Sciste.
Kontakt z twérczo$cig oczywiscie wymaga erudycji,
swobodnego poruszania si¢ w otaczajacym $wiecie, ale
tez dzieki tej interdyscyplinarnosci o sztuce mozna mo-
wic zawsze i wszedzie. I zawsze bedzie z tego pozytek.

Nie zapominajmy przy tym, ze w sztuce chodzi
takze o emocje. Profesor Maria Poprzecka na pytanie, po
czym poznaje, ze dzielo jest dobre, odpowiada: ,,Sztu-
ka wtedy jest dobra, kiedy nie umiem }atwo ubrac¢ jej
w stowa. Zracjonalizowa¢. Opowiedzie¢. Bo pojawia
sie emocja, ktdora przenika mnie tak silnie, ze kasuje na
chwile calg erudycje i krytyczny odbiér. Kiedy na co$

patrze i przestaje by¢ historykiem sztuki, wtedy czuje,
ze mam do czynienia z prawdziwag sztuka™'.

Nie ma co narzekac i skarzy¢ sie na braki w eduka-
cji ,,dzisiejszej mtodziezy”. Niewazne, ze miodzi ludzie
nie zapelniaja swojej pamieci szczegétami — dobrze,
ze umiejg korzystac z pamieci zewnetrznej. Zastanawia
i emocjonuje mnie moment, w ktérym cztowiek przy-
chodzi do galerii, patrzy na dziela sztuki i zaczyna sie
znimi mierzy¢. Tu widze role edukatoréw, ktérzy otwie-
raja przestrzen do stawiania pytan i szukania odpowie-
dzi, wyrazania swojego zdania, formutowania wilasnej
interpretacji. Animator jako posrednik miedzy dzietem
sztuki a artysta. Nie ttumacz i wyktadowca, tylko madry
prowokator i towarzysz.

Czy w Zachecie sie to udaje? Nie mnie sadzi¢. Sta-
ramy sie, zeby program kierowa¢ do réznych odbiorcéw:
mitodszych i starszych, mniej i bardziej wymagajacych,
specjalistow i poszukujacych. Narazie — bo taka jest po-
trzeba — program adresowany jest do konkretnych grup:
warsztaty rodzinne, dla dzieci, dorostych, spotkania dla
senioréw, oséb z dysfunkcja wzroku i stuchu, dzieci ze
spektrum autyzmu.

Czy takie podzialy i szufladki sg konieczne? Czy
osoby doroste przyjda tylko na warsztaty ,,dla doro-
stych”, a stuchacze uniwersytetow trzeciego wieku tyl-
ko na spotkanie ,,dla seniorow”? Na razie wydaje sie, ze
tak, ale przyszto$¢ widzimy w laczeniu, przenikaniu,
mieszaniu pokolen. Wierzymy, ze za sprawa oswajania
ipokazywania réznych formi$ciezek w dotarciu do sztu-
ki publicznos$¢ zacznie migrowac. Warsztaty prowadzone
jednoczesnie dla oséb niestyszacych i niedowidzacych
pokazuja nam, ze to sie sprawdza.

Im wiecej kontaktu ze sztuka, tym lepiej. Zwieksza
sie wtedy szansa na merytoryczng dyskusje. Nie tylko
o sztuce. W ogéle. eoe

Zofia Dubowska
kierowniczka dziatu edukacji w Zachecie

1. Maria Poprzecka, Dobre, bo boli, rozm. Grzegorz Sroczynski, ,Gazeta Wyborcza”, dod.
Wysokie Obcasy’, 27.10.12.

Warsztat na Zachete, 16.09.2013
Warsztaty sitodruku, 25.04.2014

Szkolenie dla nauczycieli Alfabet sztuki, warsztaty na wystawie Monika
Zawadzki. Bydto, 17.05.2014

Szkolenie dla nauczycieli Kolekgia Zachety — przewodnik po polskiej
sztuce wspotczesnej, 12.05.2014

Workshap at Zacheta, 16.09.2013
Screenprinting workshop, 25.04.2014

Training session for teachers Art Ajphabet, workshop at the exhibition
Monika Zawadzki, Cattle, 17.05.2014

Training session for teachers Zacheta Collection — a Guide to Polish
Contemoprary Art, 12.05.2014

fot. | photo: Dominika Kucner

fot. | photo: Dominik Cudny

fot. archiwum Zachety | photo: Zacheta's archive

fot. | photo: Anna Zdzieborska

Prace uczestnikow warsztatéw dla mtodziezy

Pomoce dotykowe autorstwa Katarzyny Guzowskiej do zajec dla osob
Z niepetnosprawnoscig wzroku

Works of participants in workshops for young people

Touch aids by Katarzyna Guzowska for workshops for people with sight
impairments

fot. | photo: Karolina Iwarczyk

fot. | photo: Karolina Iwanczyk
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Last year there was a popular joke about the reform of
the education system in the country, which was to show
its final and complete fall:

A test question in mathematics:

1950. A lumberjack sold timber for 100 PLN. It cost him
4/5 of the amount to cut the tree for the wood. How much
did the lumberjack make?

1980. A lumberjack sold timber for 100 PLN. It cost him
4/5 of the amount to cut the tree for the wood. i.e. 80 PLN.
How much did the lumberjack make?

2000. A lumberjack sold timber for 100 PLN. It cost him
4/5 of the amount to cut the tree for the wood. i.e. 80 PLN.
The lumberjack made 20 PLN. Circle the number 20.
2013. A lumberjack sold timber for 100 PLN. Colour in
the lumberjack.

As my domain in Zacheta is education, I can reverse the
pessimistic message of the joke and be happy that this fall
of education has led to . . . an interest in art again. And
though I do not think that colouring in shapes is the best
form of artistic expression, it does give us some hope. . .

It does make one wonder why we are at a place
where we have to prove that art is actually needed. Many
educators are busting their heads thinking of how to show
that knowledge of art and classes and meetings in muse-
ums and galleries are in line with the compulsory school
syllabus. They try to indicate the points of intersection in
the different school subjects, where art could be ‘used’
to help in teaching them. There is nothing bad in adapt-
ing the education programme of a cultural institution to
the school syllabus but I do feel, however, that a visit to
a gallery or a museum can be more than just that.

A work of art (as Joanna Falkowska-Kaczor, an art
history teacher at the Bednarska 1 SLO High School often
says) is like a lens focusing many disciplines: history, lit-
erature, sociology, sometimes even the sciences. There is
of course a need for erudition and ability to freely move in
the surrounding world so as to be able to come in contact
with art, but thanks to art’s interdisciplinary nature, one
can talk about it anytime and anywhere. And never in vain.

At the same time we must not forget that art is also
about emotions. When asked how she recognises whether
a work of art is good or bad, Professor Maria Poprzecka
says: ‘Art is good when I cannot find words easily to de-
scribe it. When I cannot rationalise it. Or tell about it. Be-
cause there is an emotion which permeates me with such
a force that all my erudite capacity and critical perception
is erased. It is when I look at something and stop being an
art critic — then I feel that I am dealing with true art.”

We should stop grumbling and complaining about
shortcoming in the education of ‘today’s youth’. It does
not matter that young people do not fill their minds, their
‘hard drives’ with details — fortunately, they do know
how to use their external memory. What puzzles and
excites me is the moment when one comes to a gallery,
looks at the works of art and tries to comprehend them.
It is here that I see the role of educators who can open
up the space for asking questions and seeking answers,
expressing opinions and formulating interpretations. An
animator as an intermediary between the work of art and
the artist— not one who explains or lectures, but one who
can wisely provoke and serve as a friendly companion.
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Are we able to do that at Zacheta? It is not for me
to judge. We do try to address our programme to a whole
variety of recipients: the younger and the older ones, the
more and the less demanding, the specialists and the
explorers. For the time being — as it is now the need
— we address out offer to specific groups by organising
workshops for families, children, adults, senior citizens,
persons with vision or hearing impairment, and children
with different degrees of autism.

Is it necessary to follow such categories and have
such pigeon-holes? Will the adults attend only the work-
shop ‘for adults’, and will the senior citizens only come
to meetings addressed to them? For the time being this
seems to be the case, though in the future we would rather
see a situation of merging, mutually permeating and mix-
ing the generations. We believe that by means of taming
and showing different forms and paths towards art, the
public will spontaneously start to move around. Our joint
workshops for persons with visual and hearing disabili-
ties have already proved that such a formula works.

The more there is contact with art, the better — and
the bigger the chance for a substantive discussion. Not
just about art. About everything. eee

Zofia Dubowska
head of Zacheta's education department

1. Maria Poprzecka, ‘Dobre, bo boli', interview by Grzegorz Sroczyiski, Gazeta Wyborcza,
supplement Wysokie Obcasy, 27 October 2012.

Nasza kostka ma juz dwa lata!
Our Cube Just Turned Two!

To nie tylko informacja o naszej dziatalnosci, ale tez
gadzet, ktory cieszy publiczno$¢ galerii. Dwa lata, dwa-
nascie koloréw i dwadziescia tysiecy kostek w Zachecie
i pozanig. eee

Zacheta’s promotional cube not only informs about
what we do at the gallery, but also doubles as an eye-
catching gadget for our audience. Two years, twelve
colours and twenty thousand cubes, both in and outside

of Zacheta. eoe®
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