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Progress and Hygiene
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Nelly Agassi, Korbinian Aigner, Mirostaw Batka, Yael Bartana, Anna Baumgart, Rafat Bujnowski, Robert Capa, Marek Cecuta, Jan Fabre,
Jorge Galindo, Felix Gmelin, Hadassa Goldvicht, Dina Gottliebova-Babbitt, Jos de Gruyter & Harald Thys, Marianne Heske, Erez Israeli,
Sonia Khurana, Anna Konik, Zofia Kulik, Zbigniew Libera, Bernard Moreau (Tymek Borowski & Pawet Sliwinski), Ciprian Muresan, Michael
Najjar, Marina Naprushkina, Jean-Gabriel Périot, Krystyna Piotrowska, Agnieszka Polska, Joanna Rajkowska, Gerhard Richter, Hans Richter,
Leni Riefenstahl, Gerrit Thomas Rietveld, Alexander Rodchenko, Wilhelm Sasnal, Ahlam Shibli, Chiharu Shiota, Santiago Sierra, Pablo Sigg,
Luc Tuymans, Magnus Wallin, Vadim Zakharow, Zuza Ziétkowska

Pojecie postepu jako rozwoju, udoskonalenia, przejscia od
nizszego do wyzszego etapu stanowito jedng z podstaw
Swiatopogladu encyklopedystéw francuskich, myslicie-
li o$wiecenia oraz XIX-wiecznych pozytywistow. Byto
takze elementem mitu zatozycielskiego nowoczesnosci —
budowy nowego lepszego $wiata. Charakterystyczna dla
poczatkéw poprzedniego stulecia wiara w postep wyrazata
sie zar6wno w manifestach artystycznych, jak i nazwach
nowych pradéw: futuryzm, konstruktywizm, suprematyzm
czy neoplastycyzm. Zwigzana z nimi nowoczesna archi-
tektura i design miaty wptyna¢ na zmiane nawykow i stylu
zycia mieszkancéw miast — poprzez nowa forme ksztat-
towac tez nowego cztowieka. Te utopijne idee zatamaty sie
w czasie kryzysu w dwudziestoleciu miedzywojennym,
a idea postepu i zwigzanej z nim inzynierii spotecznej zo-
stala przejeta przez toczace sie w systemach totalitarnych
procesy dehumanizacyjne.

Prezentowana w Zachecie wystawa poswiecona jest
putapkom modernizacji w kontekscie wspolnej dla sztuki
i nauki poczatkéw XX wieku idealistycznej wiary w po-
step i mozliwosc¢ ,ulepszania”. Pomyslana zostata jako
esej, ktory (ze wzgledu na ograniczona przestrzen) zaled-
wie sygnalizuje mnogos¢ aspektoéw zarysowanej w tytule
tematyki. Ekspozycja sklada sie z prac artystéw polskich
i zagranicznych, zrealizowanych w réznych mediach, jak
malarstwo, instalacja, film czy fotografia; kilku artystow
przygotowato prace specjalnie na te ekspozycje (Mirostaw
Batka, Marina Napruszkina, Krystyna Piotrowska, Joanna
Rajkowska, Chiharu Shiota, Wadim Zacharow), inne po-
kazane sa w nowej aranzacji (Marianne Heske) badZ majq
tutaj swoja premiere (Santiago Sierra, 146 kobiet). Kontekst
dla nich buduje materiat historyczny, w tym plakaty, zdjecia
archiwalne i dokumenty. Dzigki zestawieniu prac wspotcze-
snych z tym materialem widz mierzy si¢ m.in. z tematyka
zdrowego spoteczenstwa, eugeniki, inzynierii spotecznej,
higieny rasy, tozsamos$ci narodowej, problemem ,,innego”
i wykluczeniami, czy wreszcie z chirurgia kosmetyczna
iautokreacja. Wystawa stawia pytania o to, co dzis pozostato
zidei modernistycznego postepu i w jakim kierunku zmierza
wspolczesna modernizacja zycia w Swiecie regulowanym
zasadami globalnej ekonomii.

Gerrit Thomas Rietveld, fotel czerwono-niebieski, Wikimedia
Commons, CC BY-SA 3.0

na sasiedniej stronie:
Szklany cztowiek, koniec lat 20. XX wieku, Stiftung Deutsches
Hygiene Museum, Drezno

Gerrit Thomas Rietveld, Red Blue Chair, Wikimedia Commons,
CCBY-SA3.0

opposite:

Transparent Man, end of 1920s, Stiftung Deutsches Hygiene Museum,

Dresden

Wystawe otwiera sala poswiecona zwigzkom mie-
dzy estetykq modernizmu a modernistyczng koncepcja
higienicznego miasta w powigzaniu z kultem zdrowego,
wysportowanego ciata, ktére w systemach totalitarnych
staje sie przedmiotem ideologicznej manipulacji o pod-
tozu rasowym. Znalazty sie tu wiec przedwojenne plany
Warszawy zawierajace propozycje tworzenia higienicz-
nych stref miasta, a takze film Hansa Richtera na temat
»zdrowego” budownictwa. Mamy fragmenty i fotosy
z filmu Leni Riefenstahl Olimpiada i zdjecia Aleksandra
Rodczenki z parad sportowych w Moskwie. Sa tez alegorie
totalnego panstwa Zofii Kulik oraz ironiczne komenta-
rze do promowanego w III Rzeszy ideatu aryjskiego ciata
(Erez Israeli). Symboliczna role odgrywa tu fotel projektu
Gerrita Thomasa Rietvelda, stanowiacy ,,ikone moderni-
zmu”, a takze obraz Wilhelma Sasnala, w ktérym stowo
,,postep” rzuca mroczny cien.

Kolejny rozdziat ilustruje instrumentarium oraz
metody badawcze eugenistéw i zwolennikéw frenologii.
Jak wiadomo, przedmiotem badan byla przede wszystkim
mierzona kraniometrem pojemnosc czaszki i jej proporcje,
a takze ksztatt nosa i czota; analizowano barwy teczéwki
i odcienie skory, badano sktad krwi i komérki mézgu, ale tez
(opartg o prawo Mendla) zasade dziedziczenia cech i chor6b.
»1Naukowe” wnioski z tych pomiaréw i wyliczen w latach
trzydziestych X X wieku sprowadzane byty czesto do zagad-
nien zwigzanych z higiena rasy. Badania nad rasa, rozpo-
czete w poczatkach stulecia na ,,materiale” dostarczanym
ze skolonizowanych krajéw afrykanskich, podczas I wojny
Swiatowe] przybraty forme zbrodniczych eksperymentow
prowadzonych na wieZzniach obozéw koncentracyjnych.
Refleksja na te tematy dziela sie tacy artysci jak Tymek
Borowski i Pawel Sliwiriski, Hadassa Goldvicht, Marianne
Heske, Krystyna Piotrowska, Luc Tuymans, Magnus Wallin
oraz Zuza Ziotkowska. Kontrapunktem dla dziet sztuki sq
dokumenty w postaci jednodniéwki polskich eugenistow
i album ilustrujacy wyniki badar medycznych mézgu J6-
zefa Pitsudskiego. Szczegolnej rangi obiektem w tej sali
jest akwarelowy portret Cyganki, namalowany dla doktora
Josefa Mengele przez Dine Gottliebova w ramach jej nie-
wolniczej pracy w Auschwitz.
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Od metod poznawczych przechodzimy do praktyk
zwigzanych z inzynierig spoteczng oraz wdrazaniem spo-
tecznego darwinizmu kontrolujacego zdrowie spoteczenstwa
rozumianego jako zbiorowe ciato narodu. Etapem poczatko-
wym tych ,,uzdrawiajacych” programéw byto uchwalanie
odpowiednich ustaw pozwalajacych na stosowanie praktyk
sterylizacyjnych w Stanach Zjednoczonych, Kanadzie i wielu
krajach Europy, a pézniej takze w Azji (Japonia, Indie). Na
terenie I1I Rzeszy na podstawie ustaw norymberskich wpro-
wadzono zakaz zawierania zwiazkéw miedzy przedstawicie-
lami ,wyzszej” i ,nizsze]” rasy (Rassenschande), zainicjowano
tez powstawanie osrodkéw gromadzacych i ,,produkujacych”
czyste rasowo dzieci (Lebensborn). Ostatnim etapem maja-
cym ,,0czys$ci¢” naréd z chorych elementow byt tajny pro-
gram eutanazji opatrzony kryptonimem T4 — , eliminujacy”
ze spoteczenstwa osoby kalekie, chore psychicznie, starcow
i niechciane dzieci. Realizowany poczatkowo na terenie II1
Rzeszy, po 1 wrze$nia 1939 roku program ten objat takze pod-
bite obszary Polski, a od stycznia 1942 roku by} praktykowany
na masowa skale wobec przewozonych do obozéw zaglady
Zydéw, Roméw i jeficéw wojennych. Ta czg$¢ wystawy na-
wiazuje wiec do praktyk selekcyjnych (Wadim Zacharow),
zawiera refleksje dotyczace pojecia higieny i badania ludzkie-
go ciala w kontekscie zbrodniczych praktyk dokonywanych
pod patronatem Heinricha Himmlera (Luc Tuymans), a takze
prezentuje ,,higieniczne” natrectwa (Nelly Agassi) i naczynia
(Marek Cecuta). Praca Gerharda Richtera (ktérego ciotka Ma-
rianne Schonfelder zostata wysterylizowana i zamordowana
w ramach programu T4), pokazuje w ,,migawkowym” ujeciu
chwile oddania sie w rece wladz zaangazowanego w program
eutanazji Wernera Heyde. Szeroko pojetej tematyki zwiazanej
z eutanazja dotykaja tez dzieta Mirostawa Batki (I Knew It
Had 4 in It). Rozszerzong interpretacje ma nowa, ogromna
konstrukcja 233906250 cc tego artysty, a takze praca Magnu-
sa Wallina. Do tematu Lebensborn pokazanego w serii zdje¢
dokumentalnych nawigzuje Anna Baumgarti— posrednio —
Felix Gmelin. Symbolicznym odwotaniem do tych ,,praktyk
produkcyjnych” sq wizerunki blizniaczych owocéw (Korbi-
nian Aigner) i dzieci (Rafat Bujnowski). Swiadectwa pietno-
wania ludzi za ,,brukanie rasy” zawieraja materiaty filmowe
z czaséw wojny (Gerhard i Bronia) oraz z dnia wyzwolenia
w Chartres (Jean-Gabriel Périot). Te ostatnie wzmacnia seria
znanych na calym $wiecie dokumentalnych zdje¢ Roberta
Capy. O konsekwencjach kolonializmu méwi seria prac Jana
Fabre’a. O wspoétczesnym napietnowaniu i wykluczeniu —
146 kobiet Santiago Sierry, a takze wideo Soni Khurany i rzez-
ba Josa de Gruytera & Haralda Thysa.

Wprowadzenie przez eugenike w obieg spoteczny
okreslonych praktyk i nawykow miato swoje konsekwen-
cje po 11 wojnie Swiatowej i ma je do dzisiaj. Z tamtych
czas6w przejeto nie tylko praktyki sterylizacyjne i sposo-
by pietnowania winnych przekroczenia zakazoéw, ktére ze
zlikwidowanych zapisow prawnych przedostaty sie w sfere
obyczajowa. Takie pojecia jak selekcja, deportacja, czystos¢
(niekoniecznie rasowa), zdrowie narodu, a takze jego wy-
znaniowa, kulturowa i obyczajowa jednorodnos¢ staja sie
czestym narzedziem politycznych strategii poszczeg6lnych
panstw. Nadal mamy wiec do czynienia z osobami lub grupa-
mi 0s6b naznaczonych jako inne, obce — stygmatyzowane,
wypierane na margines czy wykluczane z zycia spoteczne-
go. Na drugim biegunie konsekwencji badan eugenicznych
plasuja sie zabiegi prowadzace do doskonalenia ciata i kre-
owania nowej tozsamosci, ale tez ewaluacja materiatu gene-



Jednodniéwka Polskiego Towarzystwa Eugenicznego ,W trosce o przysztosc”, Warszawa, 1018 czerwca
1936, Biblioteka Narodowa, Warszawa

Krystyna Piotrowska, Kolekcja nr 1, 1981, otéwek, papier, dzieki uprzejmosci artystki

na sasiedniej stronie:
Wilhelm Sasnal, Postep, 2000, olej, ptdtno, dzieki uprzejmosci artysty i Fundacji Galerii Foksal, Warszawa

Erez Israeli, Bez tytutu (Mensch und Sonne), 2013, wydruki cyfrowe, dzieki uprzejmosci artysty i Givon
Art Gallery, Tel Awiw

Pamphlet of the Polish Eugenics Society W trosce o przysztos¢ [For the Sake of the Future], Warsaw,
10-18 June 1936, National Library, Warsaw

Krystyna Piotrowska, Collection No. 1, 1981, pencil on paper, courtesy of the artist

opposite:
Wilhelm Sasnal, Progress, 2000, oil on canvas, courtesy of the artist and Foksal Gallery Foundation, Warsaw

Erez Israeli, Untitled (Mensch und Sonne), 2013, digital prints, courtesy of the artist and Givon Art Gallery,
Tel Aviv

tycznego majacego wspomac prokreacje. W tej czesci wystawy mamy mozliwo$¢ zblizy¢ sie
do problematyki konfliktéw narodowo$ciowych w Izraelu (Ahlam Shibli) i losu imigrantéw
w Europie (Anna Konik, Marina Napruszkina). Kwestie tozsamo$ci narodowej ujmuja filmy
Yael Bartany i Pablo Sigga oraz praca Cipriana Muresana. Na koniec kilka dziet ilustruja-
cych wspotczesne powiazania globalnego rynku z osrodkami wladzy i przemocy (Joanna
Rajkowska, Santiago Sierra), problemy ingerencji w ludzkie ciato (Chiharu Shiota), praktyki
samodoskonalenia (Marek Cecuta, Zbigniew Libera, Michel Najjar) i handel komérkami
rozrodczymi (Krystyna Piotrowska).

Symbolicznym dzietem patronujacym catodci jest anatomiczny model ,,szklanego
cztowieka”, ktérego prototyp zostat wykonany dla Muzeum Higieny w DreZnie w roku
1927. eee

Anda Rottenberg

Wystawie towarzyszy katalog z obszernym materiatem wizualnym i tekstami autorstwa prof. Zygmunta Baumana, ks. Adama
Bonieckiego, prof. Piotra Juszkiewicza, prof. Moniki Ptatek, dr. Mariusa Turdy oraz kuratorki wystawy Andy Rottenberg oraz pro-
gram edukacyjny obejmujacy zaréwno rozlegtg oferte filmowa, jak i spotkania z wybitnymi znawcami przedmiotu (zacheta.art.pl).

The notion of progress as development, improvement, a transition from lower to higher
stages, was central to the French Encyclopaedists, to Enlightenment-era thinkers, and the
19th-century Positivists. It was also an element of the founding myth of modernity — the
idea of building a new, better world. Characteristic for the early 20th century, faith in
progress was reflected in artistic manifestoes as well as in the names of new trends such
as futurism, constructivism, suprematism or neo-plasticism. The modern architecture
and design they bred was to transform city dwellers’ habits and lifestyles, shaping a new
individual through new forms. These utopian ideas crashed during the Great Depression
in the inter-war years, while the notion of progress and the associated concept of social
engineering were adopted for the purposes of the dehumanisation processes under way
in totalitarian systems.

Progress and Hygiene is devoted to the pitfalls of modernisation in the context
of the idealistic faith — common for art and science in the early decades of the 20th
century — in progress and the possibility of social improvement. The exhibition has
been conceived as an essay that, due to the limitations of space, only signals the many
aspects of the problem. It features works by Polish and international artists, representing
various media, e.g. painting, installation, film or photography, including works that are
shown for the first time (Mirostaw Batka, Marina Naprushkina, Krystyna Piotrowska,
Joanna Rajkowska, Chiharu Shiota, Vadim Zakharov), in a new configuration (Marianne
Heske), or have their world premiere here (Santiago Sierra’s 146 Women). A context
is provided for them by archival materials, including posters, photographs, and docu-
ments. Their juxtaposition with contemporary productions will confront the viewer with
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Luc Tuymans, Perfumy, 2014, olej, ptotno, dzieki uprzejmosci
artysty i David Zwirner Gallery New York/London

Luc Tuymans, Perfume, 2014, oil on canvas, courtesy of the artist
and David Zwirner Gallery New York/London
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Rafat Bujnowski, Blizniaki, 2003, olej, pt6tno, dzieki uprzejmosci artysty i Galerii Raster, Warszawa

Korbinian Aigner, Jabtka, 1912-1960, rysunki, Historisches Archiv der Technischen Universitat,
Monachium

Korbinian Aigner, Gruszki, 19121960, rysunki, Historisches Archiv der Technischen Universitat,
Monachium

na sasiedniej stronie:
Anna Baumgart, Babyfarm, 2011, zywica, drewno, metal, dzieki uprzejmosci artystki

Nelly Agassi, Assuta, 2003, wideo, dzigki uprzejmosci artystki i Dvir Gallery, Tel Awiw

s. 12—13: Santiago Sierra, 146 kobiet, 2005 (Vindraban, Indie), instalacja fotograficzna,
dzieki uprzejmosci Studio Santiago Sierra

Rafat Bujnowski, Twins, 2003, oil on canvas, courtesy of the artist and Raster Gallery, Warsaw
Korbinian Aigner, Apples, 1912—1960, drawings, Historisches Archiv der Technischen Universitat, Miinchen
Korbinian Aigner, Pears, 1912—1960, drawings, Historisches Archiv der Technischen Universitdt, Minchen

opposite:
Anna Baumgart, Babyfarm, 2011, resin, wood, metal, courtesy of the artist

Nelly Agassi, Assuta, 2003, video, courtesy of the artist and Dvir Gallery, Tel Aviv

pp. 12—13: Santiago Sierra, 746 Women, 2005 (Vrindaban, India), photographic installation, courtesy of
Studio Santiago Sierra
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issues such as social health, eugenics, social engineering,
racial hygiene, national identity, ‘otherness’ and exclusion,
cosmetic surgery or self-creation. Progress and Hygiene
raises the question of what has been left today of the idea
of modernist progress and where the modernisation of life
is heading in a world regulated by a global economy.

The exhibition opens with a section devoted to rela-
tionships between modernist aesthetics and the modernist
notion of the hygienic city in conjunction with the cult
of the healthy, athletic body which, under totalitarian re-
gimes, becomes subject to racially-motivated ideological
manipulation. The spectator will find here pre-WW!II plans
of Warsaw with proposed hygienic zones as well as Hans
Richter’s film about ‘healthy’ building; footage and stills
from Leni Riefenstahl’s Olympia and Alexander Rod-
chenko’s photographs of athletic parades in Moscow; Zofia
Kulik’s allegories of the total state and Erez Israeli’s ironic
comments on the Third Reich’s ideal of the Aryan body.
Gerrit Thomas Rietveld’s ‘modernist icon’ chair design
and Wilhelm Sasnal’s painting highlighting the shadow
cast by the word ‘progress’ play a symbolic role here.

The next chapter illustrates the instruments and
research methods employed by the eugenicists and phre-
nologists. As we know, their main subject of study was the
volume and proportions of the skull, as measured by the
craniometer; they also analysed the shape of the nose and
forehead, iris colours and skin hues, blood composition,
and brain cells, as well as applying the Mendelian system
of the inheritance of features or diseases. In the 1930s, the
‘scientific’ conclusions drawn from these measurements
and calculations were often reduced to aspects of racial
hygiene. Racial studies, begun in the early 20th century on
‘material’ brought from colonised African countries, as-

sumed during the Second World War the form of criminal
experiments conducted on concentration-camp prisoners.
Reflections on these topics are shared by Tymek Borows-
ki with Pawel Sliwinski, Hadassa Goldvicht, Marianne
Heske, Krystyna Piotrowska, Luc Tuymans, Magnus Wal-
lin and Zuza Zi6tkowska. A counterpoint for the art works
is provided by documents: an occasional publication by
Polish eugenicists and plates presenting the findings of
a post-mortem study of the brain of Jozef Pitsudski. An
object of special significance here is a watercolour portrait
of a Gypsy woman, painted by Auschwitz prisoner Dina
Gottliebova on the orders of Josef Mengele.

From methods of learning we then move on to prac-
tices related to social engineering and the implementa-
tion of social Darwinism as a means of controlling social
health, considered as the nation’s collective body. The pre-
liminary stage for those ‘healing’ programmes was set

Mirostaw Batka, 233906250 cc, 2014, stal, sklejka, dzieki
uprzejmosci artysty

na sasiedniej stronie:

Jan Fabre, Reklama Sabeny, 2011, z serii W hotdzie Kongu
Belgijskiemu, pancerzyki chrzaszczy, drewno, dzieki uprzejmosci
Guy Pieters Gallery, Sint-Martens-Latem, Belgia

Mirostaw Batka, 233906250 cc, 2014, steel and plywood, courtesy
of the artist

opposite:

Jan Fabre, Sabena Advertisement, 2011, from the series Tribute to
Belgian Congo, jewel beetle wingcases on wood, courtesy of Guy
Pieters Gallery, Sint-Martens-Latem, Belgium
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fot. | photo by Pawet Eibel




by the introduction of sterilisation-legalising laws in the
United States, Canada and many European countries, and
later also in Asia (Japan, India). Nazi Germany’s Nurem-
berg Laws, banned intermarriage between representatives
of the ‘superior’ and ‘inferior’ races (Rassenschande) and
initiated the establishment of institutions devoted to col-
lecting and ‘producing’ racially pure children (Lebens-
born). The final stage of ‘purging’ the German nation of
undesirable elements was a secret euthanasia programme
codenamed T4, its purpose being to ‘eliminate’ the physi-
cally and mentally disabled, old people, and unwanted
children. Implemented at first in Germany itself, after Sep-
tember 1, 1939 it was rolled out in occupied Poland and
from January 1942 was applied on a mass scale to Jews,
Roma people and POWs in extermination camps. This
part of the exhibition, therefore, alludes to selection prac-
tices (Vadim Zakharov), reflects on notions of hygiene and
physical examination in the context of the criminal prac-
tices perpetrated under the authority of Heinrich Himmler
(Luc Tuymans), as well as introducing ‘hygienic’ obses-
sions (Nelly Agassi). A ‘motion-blur’ painting by Gerhard
Richter (whose aunt, Marianna Schonfelder, was sterilised
and exterminated under the T4 programme) shows Werner
Heyde, a doctor significantly involved in implementing the
Nazi euthanasia policies, turning himself in to the authori-
ties in 1959. Themes broadly related to euthanasia are also
touched upon by Mirostaw Batka (I Knew It Had 4 in It).
His new, large-scale installation, 233906250 cc, has an
expanded interpretation, as does Magnus Wallin’s work.
The subject of Lebensborn, shown in a series of documen-
tary photographs, is referenced by Anna Baumgart and,
indirectly, by Felix Gmelin. The theme of such ‘production
practices’ is symbolically evoked by images of twin fruits
(Korbinian Aigner) and twin children (Rafat Bujnowski).
Evidence of ‘racial defilement’ stigmatisation can be found
in a documentary film from the Second World War era
(Gerhard and Bronia) and a video from Victory Day in
Chartres (Jean-Gabriel Périot). The latter is amplified
by Robert Capa’s famous documentary series. Jan Fabre
shows a series of paintings reflecting on the colonial leg-
acy. Santiago Sierra’s 146 Women, Sonia Khurana’s video,
and a sculpture by Jos de Gruyter & Harald Thys tackle
issues of contemporary stigmatisation and exclusion.
Eugenics’ introduction of certain practices and hab-
its to social circulation had its consequences after the war
and continues to have them to this day. The era’s legacy
goes beyond sterilisation practices and ways of stigma-
tising those guilty of violating prohibitions that, once
legal, have now become rooted in customs. Notions such
as selection, deportation, purity (not necessarily racial),
national health or religious, cultural and social homoge-
neity have been embraced by various countries as part of
their political strategies. People and groups thus continue
to be denounced, marginalised or repressed from soci-
ety. At the opposite pole, the legacy of eugenics includes
procedures aimed at beautifying the body and creating
a new identity, but also the evaluation of genetic material
to support procreation. In this part of the exhibition we
encounter works dealing with issues of ethnic conflict in
Israel (Ahlam Shibli) or the fate of immigrants in Europe
(Anna Konik, Marina Naprushkina). National identity is
a topic studied by films by Yael Bartana and Pablo Sigg,
and a work by Ciprian Muresan. The show concludes
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with several works illustrating connections between

the global market and the centres of power and violence
(Santiago Sierra, Joanna Rajkowska); aspects of bodily
intervention (Chiharu Shiota); practices of self-perfec-
tion (Marek Cecutla, Zbigniew Libera, Michel Najjar);

or the buying and selling of human fertilization material
(Krystyna Piotrowska).

An anatomical model of the ‘transparent man’, the
prototype of which was created for the Hygiene Museum
in Dresden in 1927, serves as a symbolic icon for the
whole show. eee

Anda Rottenberg

The exhibition is accompanied by a catalogue featuring extensive visual material and
essays by Prof Zygmunt Bauman, Rev. Adam Boniecki, Prof Piotr Juszkiewicz, Prof
Monika Ptatek, Dr Marius Turda and curator Anda Rottenberg and a comprehensive
educational programme includes numerous film screenings as well as meetings with
leading authorities on the subject (details at zacheta.art.pl).

Michael Najjar, bioniczny aniot, 2006, fotografia hybrydowa,
wydruk lightjet-print, diasec, edycja: 6/6, dzieki uprzejmosci artysty
i Kolekgji Grazyny Kulczyk

Ciprian Muresan, Rumuriska krew, 2004, C-print, dzieki uprzejmosci
artysty i Plan B Cluj/Berlin

na sasiedniej stronie:

1, 2. Yael Bartana, Prawdziwy Fin — Tosi soumalainen, 2014, wideo
jednokanatowe, instalacja dzwiekowa, dzieki uprzejmosci artystki

i Petzel Gallery, Nowy Jork; Annet Gelink Gallery, Amsterdam;
Sommer Contemporary Art, Tel Awiw

3, 4. Anna Konik, W tym samym miescie, pod tym samym niebem...,
2011- praca w procesie, filmy, wideoinstalacja, dzieki uprzejmosci
artystki

Michael Najjar, bionic angel, 2006, hybrid photograph, lightjet-print,
diasec, edition: 6/6, courtesy of the artist and GK Collection

Ciprian Muresan, Romanian Blood, 2004, C-print, courtesy of the artist
and Plan B Cluj/Berlin

opposite:

1, 2. Yael Bartana, True Finn — Tosi soumalainen, 2014, one channel
video and sound installation, courtesy of the artist and Petzel
Gallery, New York; Annet Gelink Gallery, Amsterdam, and Sommer
Contemporary Art, Tel Aviv

3, 4. Anna Konik, In the Same City, under the Same Sky . .., 2011—
ongoing, films, video installation, courtesy of the artist
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Okazanie
Exposition

Anda Rottenberg

Od potowy lat osiemdziesiagtych Gregor Schneider zajmo-

wat sie metodycznym przeksztatcaniem struktury i wnetrz
swego opustoszatego domu rodzinnego w Rheydt koto
Monchengladbach (obecnie dzielnica tego miasta), gdzie
nadal mieszka i pracuje. Rozpoczat te prace jako szesna-
stolatek, intuicyjnie; péZniej poszed? na studia artystycz-
ne i zapewne dopiero wowczas odnalazt zwigzek miedzy
sztukq a pracochtonnym i niewidocznym z poziomu ulicy
procesem wewnetrznej zmiany, zachodzacym w obrebie
muréw dos¢ banalnego, typowego dla tego regionu bu-
dynku, ktdry z czasem otrzymat nazwe Haus u r'. Przez
kilkanascie kolejnych lat artysta wbudowywal nowy

dom w starg substancje: konfrontowal nowe wewnetrzne
Sciany, drzwi, okna, podtogi i sufity z juz istniejacymi.
Nie byta to prosta reprodukcja, poniewaz jednocze$nie
z procesem dublowania przeksztalcal kazde z wnetrz,
taczyt je i dzielit w nowy sposéb, pozostawiajac pomie-
dzy starym a nowym puste przestrzenie, ktére w kazdej
chwili mogty stac sie putapka — wystarczyto otworzy¢
niewlasciwe drzwi. Konsekwencjq tego wewnetrznego
rozszczepienia stala sie przemiana znanego w nieznane,
oswojonego w obce, niepokojace i budzace podejrzenia.
Cho¢ wiekszo$¢ pomieszczen byla jedynie zdublowana,
z biegiem czasu sam Schneider nie potrafit odr6znic czesci
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dodanych od wczesniej istniejacych. W ten sposéb jego
dzieto uwolnito sie od swego tworcy.

W 2001 roku z okazji Biennale Sztuki w Wenecji
artysta rozebrat cale wykreowane przez siebie wnetrze
tego domu i zrekonstruowat je w przestrzeni pawilonu
niemieckiego, okreslajac elementy wyjete ze starego domu
jako ,,martwe pokoje” i zmieniajac nazwe pracy na Totes
Haus u r [Martwy dom u r]. W ten sposéb we wnetrzu
pawilonu ekspozycyjnego powstat uktad ztozony z rozma-
itej wielkoSci i ksztaltu pomieszczen, najezony waskimi
i niskimi pasazami oraz $lepymi wyjsciami. Przeniesie-
nie w obszar publiczny ,,caloksztattu” wypeiniajacego
wczesniej prywatny budynek bylo aktem zakldcajacym
sposob odbioru rzeczywistosci. To, co prywatne, stato sie
publiczne, to, co zamkniete i niedostepne, stato sie otwarte
idostepne dla kazdego. Zostato zatem upublicznione to, co
byto intymne. Lecz jednoczes$nie to, co byto zyjaca tkanka
domu, stato sie martwe, co Schneider podkreslit w tytule.
Gra artysty z rzeczywistoscia, przesuniecie realiow zakto-
cajace percepcje wnetrza domu w Rheydt, przeniosty sie
z obszaru prywatnego na teren sztuki, a wlasciwie na teren,
gdzie dokonuje sie artystyczna konfrontacja jednej sztuki
wobec innej. Zrekonstruowany ciag pomieszczen zostat
tu ukryty przed wzrokiem przypadkowego przechodnia
pozornie w taki sam sposéb, w jaki byt ukryty wczesniej
w Rheydt. Pozornie, poniewaz widz przechodzacy przez
Totes Haus u r nie konfrontowat sie z uprzednig wiedza
o starym domu, lecz z wiedza na temat architektury pa-
wilonu i jego historia, a takze bezposrednio z jego zmani-
pulowanym, lecz catkowicie realnym wnetrzem. Przejscie
przez te realno$¢ byto wiec przemierzaniem ,,tunelu epi-
stemologicznego”, podazaniem drogg poznania, w ktory
zaangazowane sa wszystkie zmysty i ktéremu towarzyszy
szeroka gama odczu¢ dzielacych ciekawo$¢ od trwogi —
jak to sie zwykle dzieje, kiedy obcujemy z obszarem su-
gerujacym naznaczenie cierpieniem i $miercia.

Kilkanascie lat, jakie uptynety od realizacji nagro-
dzonego Zlotym Lwem weneckiego ,,martwego domu”,
wypelnione byty wystawianiem widza na obcowanie z ta-
jemnicami kryjacymi sie w rozmaitych wnetrzach. Totes
Haus u r przewieziony zostat do Los Angeles i w catosci
pokazany w Museum Of Contemporary Art (MOCA)
(2003-2004). Artysta zdublowat tez pokoje znalezionych
w Londynie blizniaczych doméw, wiacznie z angielskimi
kominkami i angielskimi uzywanymi meblami (Die Fami-
lie Schneider, 2004). W obydwu odbywaty sie réwnolegte
ceremonie ,,zwyklego zycia”, odgrywane przez dwie pary
blizniakéw; jednoczesnos¢ akcji pozwalata jednak na ob-
serwowanie tylko jednej z nich — druga zawsze pozosta-
watla niedostepna. Obecnie te blizniacze pokoje znajduja
sie w pracowni artysty.

Czynnik tajemnicy i niedostepnosci stat sie z cza-
sem jednym z najwazniejszych elementéw znaczeniowych
prac Schneidera. Odegrat na przyktad wazna role podczas
projektowania repliki Kaaby, Swietej budowli islamu —
Szescianu, ktéry mial stana¢ na placu Swietego Marka
w Wenecji. Znaczace bylty tu zaréwno sakralne kono-
tacje tej zagadkowej, zamknietej formy, jak i otoczony
tajemnica sposéb jej skonstruowania®. Ostatecznie czar-
ny szescian udato sie ustawi¢ dopiero przed Kunsthalle
w Hamburgu (2007), w kontekscie Czarnego kwadratu
Kazimierza Malewicza, co w sposéb oczywisty przesu-
wato dyskursywno$¢ dzieta ze wspétczesnych realiow
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politycznych na poziom uniwersum sztuki. W nastepnych

latach artysta wraca jednak do kreowania opresyjnych
whetrz i sekwencji pomieszczen. W przeciwienstwie do
czarnego szescianu wnetrze réwnie czarnej, ogromnej
bryty (Koniec) ustawionej w roku 2008 przed Museum
Abteiberg w Monchengladbach byto dostepne dla widza.
Musiat on jednak najpierw wspia¢ sie po waskiej drabinie
i dopiero potem mogt przejs¢ przez tunel konczacy sie
catkowicie czarnym, $lepym korytarzem, w ktérym ar-
tysta umie$cit cztery pomieszczenia ,wyjete” z Haus u r.

Praktykowane zaréwno przed weneckim biennale
w 2001 roku, jak i pézniej cytowanie fragmentéw pier-
wotnego dzieta w innych przedsiewzigciach artystycz-
nych przypomina proces transplantacji chorych komo-
rek z jednego organizmu do innego i wystawienie ich na
walke z systemem immunologicznym ,biorcy”. Zdarza
sie jednak, ze materiat uzyty do transplantacji jest ,,we-
whnetrznie pusty”, jak placebo podane zamiast lekarstwa.
I podobny w dziataniu, to znaczy skuteczny. Takie ,,puste”
przeniesienie, sprowadzone do powtérzenia doktadnych
wymiaréw cel wieziennych obozu nr 5 w Guantanamo
i innych zakladéw penitencjarnych, odbyto sie w pod-
ziemiach muzeum K21 w Diisseldorfie (Weisse Folter
[Biala tortura], 2007). W odréznieniu od pomieszczen
ukrytych w Totes Haus u r ,,cele” w Diisseldorfie byly
klinicznie czyste, kazda nieco inaczej zaaranzowana, ale
nie wszystkie dostepne, zbudowane wzdtuz tworzacych
labirynt korytarzy, ktére wzmagaty poczucie osaczenia.
Tytut tej pracy nawigzuje do psychologicznych tortur
niepozostawiajacych na ciele ofiary zadnych $ladéw.

»Wydostanie sie na zewnatrz wymaga przejscia
przez szereg pokoi: lodowaty, goracy i bedacy rodzajem
aresztu. Jest to doSwiadczenie dziwne i nieprzyjemne; za
kazdym razem drzwi zatrzaskuja sie za nami. W koncu
przechodzimy przez nieoznakowane wyjscie, ktére wy-
pluwa nas z budynku obok nieduzego jeziorka na Sciezke
niepowigzang w zaden wyrazny sposob z wejsciem” — pi-
sze o tej wystawie Dominic Eichler®. Niemozno$¢ powrotu
do punktu wyjscia, zawrdcenia z drogi, jest wiec tutaj
dodatkowym czynnikiem wzmagajacym poczucie opresji.

Trudnodci i przeszkody, wspomagane towarzysza-
cym wedréwce dzwiekiem (skrzypienie otwieranych i za-
mykanych drzwi, odgtos krokéw), a takze niespodziewane
zmiany barwy i natezenia Swiatta wywotuja w kontakcie
z dzietami Schneidera hustawke nastrojéw, wzmagajac
uczucie zagrozenia i niepewnosci, biorace sie z ustawicz-
nego zaktocania wyobrazen o osobnosci norm regulu-
jacych mechanizmy funkcjonowania umownego $wiata
sztuki i rzeczywistosci pozaartystycznej. Tworzone przez
artyste konstrukcje kreuja nieoczekiwane sytuacje, kto-
re z trudem opatrujemy przymiotnikiem ,,artystyczne”,
poniewaz Schneider doktada trudu, aby tworzona przez
niego rzeczywisto$¢ nie przypominala sztuki. Z tego tez
zapewne powodu postuguje sie materiatami, ktore repre-
zentuja swoja wlasna uzytkowa substancjalno$¢: cement,
cegla, kamien, drut kolczasty, stolarka budowlana i sprze-
ty domowe sq tu uzywane zgodnie ze swoim pierwotnym
przeznaczeniem. Przesunieciu ulega tylko ,,sytuacja ze-
wnetrzna”, w jakiej zostaty wykorzystane. Wyjete z po-
tocznosci laduja na ,,scenie” sztuki i zaczynaja odgrywac

tautologicznie rozchwiane role — przede wszystkim dla-
tego ze to, co wykreowane, i to, co zacytowane, zostaje
tu naznaczone ta sama ambiwalencja poznawcza: jest
i zarazem nie jest spojna rzeczywistoscia; jest i zarazem
nie jest dzietem sztuki — zgodnie ze stwierdzeniem Cle-
menta Greenberga, ze trzeci wymiar jest wspo6trzedna,
ktéra sztuka dzieli z nie-sztukq. Tak wlasnie mozna byto
odebra¢ wstawiony w przestrzen ekspozycyjna Martin-
-Gropius-Bau w Berlinie* pokdj-chtodnie, ktérego we-
wnetrzne $ciany i sufit zostaty naznaczone przez artyste
widocznymi §ladami mechanicznej interwencji, co za-
kwestionowato pierwotna tozsamos¢ tego urzadzenia.
W roku 2000 Gregor Schneider przypadkowo od-
kryl, ze w bliskim sasiedztwie jego Haus u r urodzit sie mi-
nister propagandy I1I Rzeszy, jeden z najblizszych wspét-
pracownikéw Hitlera Joseph Goebbels. W powszechnej
Swiadomosci Goebbelsowi przypisuje sie dwa inne lokale
w Rheydt: dom, do ktérego rodzina p6zniejszego zbrod-
niarza hitlerowskiego przeniosta sie w poczatkach XX
wieku oraz nowy goscinny apartament w zamku Rheydt,
zaprojektowany dla niego przez rektora Kunstakademie
w Diisseldorfie Emila Fahrenkampa i ofiarowany mu przez
wiadze miasta. Mimo celowo silnych, zwigzanych wiasnie
7 0soba Goebbelsa bombardowan tego niepozornego mia-
steczka, oba te lokale przetrwaty w stanie nienaruszonym
i obecnie sg celem pielgrzymek neonazistow. Przetrwat
tez skromny dwupietrowy budynek przy Odenkirchner
Strasse, bardzo podobny do domu artysty, czyli Haus u r/
Totes haus u r. Zmianie ulegta tylko kolejnos¢ numeréw
przy tej ulicy. Schneider byt zapewne pierwsza osoba, kt6-
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ra zainteresowata sie zmiang numeracji, a w konsekwencji
odkryla historie tego domu. Przez poprzednie dekady bu-
dynek byt tak samo anonimowy, jak anonimowi pozosta-
wali zyjacy pod przybranymi nazwiskami zbrodniarze
wojenni. Kolejne dwanascie lat zajeto artyscie badanie
archiwéw, porownywanie starych zdje¢ z aktualnym sta-
nem budynku (wynikato z nich, ze przez ostatnie sto lat
ulegt on tylko niewielkim przeksztatceniom), wreszcie
refleksja nad znaczeniem, jakie niesie ze soba takie sa-
siedztwo oraz towarzyszacy jej dylemat moralny zwigzany
z samym faktem wej$cia w posiadanie tajemnicy.

Kiedy wreszcie Schneider stal sie wladcicielem
budynku, rozpoczal systematyczng inwentaryzacje
wszystkich pomieszczen, od piwnic po strych, a takze
przylegtego do domu ogrédka i niewielkiej przybudéw-
ki — tak jakby badanie kazdego szczeg6tu miato poméc
mu wyswietli¢ mechanizm przemiany zwyktego dziecka
w przysztego naziste wysokiej rangi. Pytania w rodzaju,
czy to w tym domu maty Goebbels nabawit sie swego
fizycznego kalectwa i czy mogto wptynac to najego dalsze
zycie, pozostaty bez odpowiedzi. Przy tej okazji bowiem
artysta odkryl, ze caly dom zostat zarazony bakcylem
nazizmu, ktdry zasiedlit sie tez w umysle péZniejszego
wiasciciela. Tak wiec dom przy Odenkirchner Strasse
202 stat sie dla Schneidera przedmiotem odmiennych niz
dotychczas praktykowane zabiegéw. O ile wczesniejsze
,operacje” na budynkach polegaty na przeksztatceniach
dokonywanych w procesie re-produkcji zastanej rzeczy-
wisto$ci badz na kreowaniu nowej, o tyle w tym wypad-
ku substancja budynku stala sie przedmiotem proceséw
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dekonstrukcyjnych prowadzacych do ,,obnazania” jego
zawartosci. Takie ,,obnazajace” praktyki stosowat w la-
tach siedemdziesiatych Gordon Matta-Clark. Miaty one
na celu m.in. ,,odprucie podszewki” budynku, odstoniecie
jego szwow i mocowarn, a wiec ujawnienie tego, co zwykle
zakryte. Gregor Schneider postanowit zdekonstruowac
zarazony nazizmem dom w Rheydt nie po to, aby ujawnic
jego strukture, lecz by go odstoni¢, a dzieki temu zdema-
skowac pozoér niewinnosci kryjacy sie za banalng fasada
przecietnego domu niemieckiej rodziny. Najpierw mamy
wiec Sledztwo, a potem okazanie. Jak w procesie sado-
wym, w ktérym zbrodniarz jest prowadzony na miejsce
przestepstwa i musi je ponownie odegra¢ na manekinie.
W tym konkretnym procesie podsadnym nie jest jednak
jakas pojedyncza osoba. Hannah Arendt, obserwujac w Je-
rozolimie proces Adolfa Eichmanna, doszta do wniosku,
ze z}o nie ma zadnych cech nadprzyrodzonych. Jest banal-
ne. Moze sie wyzwoli¢ w kazdym, uaktywni¢ jak utajona
choroba. W istocie wiec nie chodzi tu o jednego, wyjatko-
wego zbrodniarza, lecz 0 sama chorobe, ktéra w sprzyjaja-
cych warunkach moze przybrac postac epidemii.
Zamierzone poczatkowo catkowite zburzenie
tego domu, przemienienie konkretnej struktury w bez-
foremne gruzowisko, okazato sie niemozliwe, poniewaz
naruszyloby stabilnos$¢ sgsiedniego budynku. W war-
stwie symbolicznej, a na tym poziomie czytamy sztu-
ke, ta okolicznos$¢ ujawnita istnienie tajnych powigzan
i wspoéizaleznosci miedzy elementami postrzeganymi
zzewnatrz jako odrebne catosci. Intencjg artysty jest uwi-
docznienie tego, co pozostawato niewidzialne, ukryte za

Gregor Schneider, u r 19, Liebeslaube, Rheydt,1995

Gregor Schneider, widok wystawy Hannelore Reuen. Alte
Hausschlampe, Galeria Foksal, 2000

s. 22: Gregor Schneider, Szescian, Hamburg Kunsthalle, 2007
s. 23: Gregor Schneider
Gregor Schneider, u r 19, Liebeslaube, Rheydt, 1995

Gregor Schneider, exhibition view: Hannelore Reuen. Alte
Hausschlampe, Galeria Foksal, 2000

p. 22: Gregor Schneider, Cube, Hamburg Kunsthalle, 2007

p. 23: Gregor Schneider

fot. dzieki uprzejmosci artysty i Fundacji Galerii Foksal, Warszawa i | photo courtesy of the artist and Foksal Gallery Foundation, Warsaw



,podszewka” fasady i nowym numerem porzadkowym.
Postawienie nam przed oczy banalnosci zta, a wiec tak-
Ze jego powszechnosci, drzemiacej za pozbawiong cech
szczegblnych fasadg poprawnosci.

Tak sie jednak sklada, Ze dom stoi przy gtéwnej
ulicy Rheydt, wszyscy tamtedy przechodza lub przejez-
dzajq, sam Goebbels wielokrotnie o nim wspominat za-
réwno w swoich dziennikach, jak i w listach pisanych do
wiadz miasta tuz przed Smiercia. Kazdy wiec mégt dom
wskazaé, lecz nikt tego nie zrobit. Dopiero kilka dni po
publicznym ogtoszeniu istnienia tego domu przez Schne-
idera, mieszkancy przyznali, ze wszyscy o tym wiedzieli.
Wyglada na to, ze artysta poznal prawde jako ostatni.

Tytutowe Unsubscribe jest popularng w dobie in-
ternetu formuta towarzyszaca niechcianym i niezama-
wianym informacjom: jesli nie chcesz dostawac¢ od nas
wiadomosci, kliknij, a wykreslimy cie. Na razie jednak
o tobie pamietamy. I ty bedziesz o nas pamietat tak dtugo,
jak dhugo sie nie wykreslisz.

Artystauwaza, ze nalezy pamietac takze o tym, aby
nie zapomniec sie wykreslic. eoe®

1. Tytutowe u r odnosi sie do adresu: Unterheydener StraBe, Rheydt.

2. Zwrécit na to uwage Ulrich Loock w swoim eseju Gregor Schneider. Ten Years After
opublikowanym w  kwartalniku ,cura”. http://www.curamagazine.com/?p=3070
(dostep 10.11.2014).

3. Dominic Eichler, Gregor Schneider, ,Frieze", nr 108, czerwiec=sierpief 2007.

4. Wystawa Obok. Polska—Niemcy. 1000 lat historii w sztuce, wrzesiefi 2011-styczen
2012,

Po otwarciu wystawy ukaze sie publikacja dokumentujaca przebieg catego procesu,
zawierajgca komentarz artysty, tekst kuratorski oraz esej jednego z najwybitniejszych
krytykéw niemieckich Ulricha Loocka.

Gregor Schneider — urodzit sie w 1969 roku. Od poczatku swojej
kariery artystycznej zajmuje sie przestrzeniami mieszkalnymi, po-
kojami, domami postrzeganymi jako tréjwymiarowe rzezby, w ktére
widz w sposéb dostowny moze wejs¢. Od lat osiemdziesigtych XX
wieku umieszczat te pokoje w przestrzeniach muzealnych i gale-
ryjnych. W 1985 roku rozpoczat prace nad swoim najgtosniejszym
projektem Haus u r, ktérego szczeg6ina wersja, zrealizowana w Pa-
wilonie Niemieckim, zostata uhonorowana w 2001 roku Ztotym
Lwem na Biennale Sztuki w Wenedji. Totes Haus u r polegat na
wbudowaniu w przestrzer pawilonu ekspozycyjnego domu-pra-
cowni artysty. Schneider jest autorem takze innych spektakularnych
realizacji, m.in. Szescianu, zainspirowanego Kaaba w Mekce i zapro-
jektowanego dla placu sw. Marka w Wenecji; praca ostatecznie sta-

neta przed Hamburger Kunsthalle w 2007. Podobnie monumentalny
charakter miat Koniec ustawiony przed Museum Abteiberg w Mon-
chengladbach (2008). W Polsce twdrczos¢ artysty prezentowana
byta w warszawskiej Galerii Foksal (1997, 2000) oraz w Muzeum
Narodowym w Szczecinie (2012). Wyktadowca wielu europejskich
uczelni — w Kopenhadze, Amsterdamie, Berlinie i innych. Obecnie
uczy w monachijskiej Akademie der Bildende Kiinste.

Since the mid-1980s, Gregor Schneider has been method-
ically transforming the structure and interiors of the emp-
ty house owned by his family in Rheydt (today within
the city limits of Monchengladbach), where he continues
to live and work. He began the work as a sixteen-year-
old, intuitively; he later enrolled in an art school and
probably discovered only then the links between art and
the tedious and invisible process of inner change occur-
ring inside this rather banal, regionally typical building,
which with time received the name of Haus u r.' Over the
following years, the artist built a new house into the old
substance, confronting new inner walls, doors, windows,
floors and ceilings with existing ones. During this du-
plication process, he transformed the rooms, connecting
and dividing them in new ways, leaving gaps between
the old and new, spaces that could become a trap if only
you opened the wrong door. As a consequence of this
inner split, the known was transformed into unknown,
the familiar into strange, disturbing, and suspicious. Al-
though most of the rooms were simple reproductions,
over the time Gregor Schneider himself could no longer
distinguish between parts that had been added and those
that already existed. Thus, the work freed itself from its
producer.

In 2001, for the Venice Art Biennale, Schneider
dismantled the interior so created and rebuilt it inside the
German pavilion. Schneider describes the rooms which
he took out from an old house as ‘dead rooms’ (Totes Haus
u r) consisting of rooms of various shapes and sizes, bris-
tling with low and narrow passageways and cul-de-sacs.
Inserting a “‘whole’ that used to fill a private building
into public space was a reality perception-distorting act.
The private became public, the closed and inaccessible
became open and available to all. The intimate was thus
made public. At the same time, the previously living
house tissue became dead, as highlighted by the work’s
title. The game played by the artist with reality, the mate-
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rial shifts distorting our perception of the Rheydt house
interior, were moved from the private domain to the ter-
ritory of art, or, rather, of the artistic confrontation of
one art against another. The reconstructed rooms were
hidden here from the gaze of the random passer-by in
seemingly the same way as previously in Rheydt. Seem-
ingly, for the viewer walking through the Totes Haus
u r wasn’t confronted with a previous knowledge about
the old house but with knowledge about the pavilion’s
architecture and history as well as directly with its ma-
nipulated, yet completely real, interior. Walking through
this reality meant travelling down an ‘epistemological
tunnel’, a path of learning in which all senses partake
and which is accompanied by a wide range of emotions
dividing curiosity from trepidation — as it usually hap-
pens when we come into contact with an area evocative
of suffering and death.

The time since the 2001 Venice biennale, where the
‘dead house’ won the Golden Lion, has been filled with
exposures to the mysteries lurking in various interiors.
Totes Haus u r was transported to Los Angeles and dis-
played at the Museum of Contemporary Art (MOCA),
(2003-2004). Two (twin) houses found in London were
doubled, each with new rooms built inside, including an
English fireplace, English skirting boards, and English
second-hand furniture (Die Familie Schneider, 2004). In
both, parallel ceremonies of ‘ordinary life’ were enacted
by pairs of twins; the shows’ simultaneity meant, how-
ever, that it was impossible to watch both — one always
remained inaccessible. Now these twin rooms are in the
artist’s studio.

With time, the element of mystery and inaccessi-
bility became one of the key semantic components of
Schneider’s practice. It played an important role, for ex-
ample, in designing a sculpture originally meant for the
Piazza San Marco in Venice: the Cube, an approach to the
building Kaaba, the holiest site of Islam. In that work, the
sacral connotations of the intriguing, closed form were as
important as the secrecy surrounding its construction.?
Schneider was able to install his black cube only in 2007
in front of the Hamburg Kunsthalle in the context of Ka-
zimir Malevich’s Black Square, which obviously shifted
the work’s discursivity from contemporary political re-
alities to the level of the universe of art. In the successive
years, the artist returns to creating oppressive interiors
and a sequence of rooms. Unlike Cube, End, a giant black
structure installed in front of the Museum Abteiberg in
Moénchengladbach in 2008, was open to the public. The
viewer had to climb a narrow ladder in order to pass the
pedestrian tunnel and be able to negotiate a total black
dead-end corridor in which the artist had quoted four
rooms ‘removed’ from the Haus ur.

Practiced both prior to the 2001 Venice biennial
and afterwards, Schneider’s quoting of fragments of
an original work in other projects resembles a process
whereby unhealthy cells are transplanted from one or-
ganism to another and have to fight the immune system
of the ‘host’. Sometimes, however, the material used for
the transplantation is ‘internally void’, like a placebo
administered instead of an actual drug. And as effective
as placebo. Such an ‘empty’ transfer, confined to repro-
ducing the exact dimensions of prison cells from secret
Camp 5 Guantanamo Bay and other penitentiary facili-



ties, took place in the cellar space of the K21 museum in
Diisseldorf (Weisse Folter [White Torture], 2007). Unlike
the rooms hidden inside the Totes Haus u r, the ‘cells’
built in Diisseldorf were clean and smooth, each a bit
different, and not all accessible, constructed alongside
recurring cells and corridors that enhanced a feeling of
being trapped. The title refers to psychological tortures
that leave no visible bodily traces.

‘Finding your way out involves navigating a fur-
ther series of rooms, in which you are frozen, put in
a hot metal container and detained in a kind of holding
room. The transitions are unclear and uncomfortable;
doors lock behind you at every stage. Ultimately, you
pass through a plain door that spits you out of the build-
ing next to a pretty lake in the grounds of the museum
onto a path with no obvious relation to the entrance’,?
Dominic Eichler writes about the work. The impossibil-
ity of returning to the point of departure, of going back,
contributes here to our increased sense of oppression.

Difficulties and obstacles, aggravated by the ac-
companying sounds (the creak of doors opening and
closing, the footsteps), as well as unexpected changes
in light hue and intensity induce in direct contact with
Schneider’s works an emotional see-saw, evoking a sense
of danger and uncertainty, which result in fact from
a constant disruption of notions about the separateness
of norms regulating the mechanisms of the functioning
of the conventional art world and the non-artistic reality.
The constructions built by the artist create unexpected
situations, which we are hard pressed to call ‘artistic’, for
Schneider takes great pains to ensure that the reality he
begets doesn’t resemble art. It is probably for this reason
that he uses materials which represent their own utilitar-
ian substantiality: cement, brick, stone, barbed wire, car-
pentry, and domestic appliances are used here according
to their original function. What changes is only the ‘ex-
ternal situation’ in which these materials are put to use.
Extracted from everydayness, they land on the ‘stage’
of art and here begin to enact tautologically unstable
roles — first of all because the created and the quoted is
marked here with the same cognitive ambivalence: it both
is and isn’t a coherent reality; it both is and isn’t a work
of art — in keeping with Clement Greenberg’s statement
that the third dimension is the factor that art shares with
non-art. That is how one could interpret a work shown by
Schneider in a 2011 exhibit* at the Martin-Gropius-Bau
in Berlin: a cooler room, whose inner walls and ceiling
bore marks of mechanical intervention, calling the de-
vice’s original identity into question.

In 2000, Gregor Schneider discovered that Nazi
Germany’s propaganda minister, one of Hitler’s clos-
est associates, Joseph Goebbels, was born in the close
vicinity of his Haus u r. Two other locations are usually
associated with Goebbels in Rheydt: a house where the
future Nazi war criminal’s family moved in the early
20th century, and a new guest apartment in the Schloss
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Rheydt castle, designed by Emil Fahrenkamp, rector of
the Diisseldorf Kunstakademie, and donated to Goebbels
by the city authorities. Despite heavy Allied bombing of
Rheydt — the result precisely of the Goebbels link —
both localities have survived intact, with time becoming
pilgrimage sites for neo-Nazis. Another building that
has survived is a modest two-story house at Odenkirch-
ner Strasse, very similar to the artist’s home (Haus u r/
Totes Haus u r). Only the street numbers have changed.
Schneider, it turns out, was presumably the first person
to inquire about the new numbering and in effect to dis-
cover the house’s history. During the previous decades
it had been as anonymous as war criminals living under
assumed identities. It took the artist another twelve years
to research the archives, compare old photographs (which
showed that the building had changed little over the last
hundred years), and reflect on the significance of such
aneighbourhood, including the moral dilemma involved
in the very fact of knowing a secret.

When Schneider finally became the building own-
er, he started a comprehensive inventory of all its rooms,
from basement to attic, as well as of the adjacent garden
and small annexe — as if investigating every detail were
to help explain the mechanism of an ordinary boy’s trans-
formation into the future Nazi functionary. Questions
like whether it was there that the young Goebbels had
developed his leg deformity — and the likely significance
of that — were left unanswered because meanwhile the
artist discovered that the whole house had been infected
with the virus of Nazism, which had also infected the
next inhabitant’s mind. Thus the house at 202 Oden-
kirchner Strasse became for Schneider the subject of
different procedures than usually practiced. Whereas
the earlier ‘operations’ consisted in transformations ef-
fected in the process of a re-production of the existing
reality or creation of a new one, this time the building’s
substance was subjected to deconstructive processes
serving to ‘bare’ its contents. Such ‘denuding’ practices
were adopted in the 1970s by Gordon Matta-Clark. One
of their purposes was to ‘unsew the lining’ of the build-
ing, to expose its seams and fixings, thus uncovering
that which is usually hidden. Gregor Schneider decided
to reconstruct the Nazism-infected house in Rheydt not
to lay bare its structure but to uncover the house itself
and thus expose the apparent innocence behind the ba-
nal fagade of the average Germany family home. After
an investigation, there is an exposition. Like in a court
procedure where a suspect is taken to the crime scene to
re-enact the crime using a mannequin. In this trial, how-
ever, the defendant is not a single person. Watching Adolf
Eichmann’s trial in Jerusalem, Hannah Arendt concluded
that there was nothing supernatural in evil. Evil is banal.
It can be released in everyone, activating like a latent
disease. So the focus here is not on a single criminal,
however infamous, but on the disease itself, which in
favourable circumstances can turn into an epidemic.

The original idea of demolishing the house com-
pletely, of transforming its concrete structure into
a formless heap of rubble, proved impossible to realise
because this would have posed a risk to the stability of the
neighbouring house. On the symbolic level — which is
where we interpret art — this fact revealed the presence
of secret connections and mutualities between elements
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perceived from the outside as separate and distinct. The
artist’s intention was to manifest that which remained
unseen, hidden behind the ‘lining’ of the facade and the
new street number. To confront us with the banality of
evil, including its commonplaceness, dormant behind the
inconspicuous front of correctness.

As amatter of fact, the house is situated at the main
street of Rheydt, and people drive and walk past it all the
time. Goebbels himself described it in his diaries as well
as in letters sent to the city administration just before
his death. Everybody could have found it but nobody
did. Within days from Schneider’s publication, various
Rheydt citizens claimed everybody had known about it
all along. Now it seems to the artist that he is the only
person who did not know about it.

The titular Unsubscribe is the Internet-era’s staple
formula accompanying unwanted and unsolicited emails:
if you don’t want to receive communications from us,
click here and we’ll unsubscribe you. For now, though,
we remember about you. And until you’ve unsubscribed,
you’ll remember about us.

The artist believes that we should remember also
to not forget to unsubscribe. eo®

1. The u rin the title refers to the site’s address: Unterheydener StraBe, Rheydt.

2. As Ulrich Loock notes in his essay, ‘Gregor Schneider. Ten Years After’, published in
the cura quarterly: http://www.curamagazine.com/?p=3070 (access 10 Nov 2014).

3. Dominic Eichler, ‘Gregor Schneider’, Frieze, no. 108, June—August 2007.

4. Exhibition Side by Side. Poland—Germany. 1000 Years of Art and History, September
2011-January 2012.

After the opening of the exhibition, a book will be published documenting the
whole process and containing comments from the artist, curatorial texts and also
an essay by one of the most outstanding German critics, Ulrich Loock.

Gregor Schneider — was born in 1969. From the beginning of his
artistic career he has been preoccupied with living spaces, rooms,
and houses perceived as three-dimensional sculptures that the
spectator can literally enter. Since the 1980s, he has been inserting
such rooms in museum and gallery spaces. In 1985, he began work-
ing on his best-known project to date, Haus u r, a special version
of which, realised in the German national pavilion, won the Golden
Lion at the 2001 Venice Biennale. For Totes Haus u r, Schneider filled
the space of an exhibition pavilion with a ‘double’ of his home/stu-
dio. Schneider is also the author of other spectacular projects, such
as Cube, inspired by the Kaaba stone in Mecca, originally designed
for the Piazza San Marco in Venice, eventually realised in front of
the Hamburger Kunsthalle in 2007. Of similarly monumental char-
acter was End, originally installed in front of the Museum Abteiberg
in Ménchengladbach (2008). In Poland, Schneider had exhibitions
at the Foksal Gallery (1997, 2000) and the National Museum in
Szczecin (2012). He has lectured at various art schools in Europe, in-
cluding in Copenhagen, Amsterdam, or Berlin, and currently teaches
at the Akademie der Bildende Kiinste in Munich.

Gregor Schneider

na sasiedniej stronie:
Gregor Schneider, Szescian, Hamburg Kunsthalle, 2007

Gregor Schneider

opposite:
Gregor Schneider, Cube, Hamburg Kunsthalle, 2007
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Ziemia, ziemia, 2014, 3-kanatowa instalacja wide

Earth Earth, 2014, 3-channel video installation
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Justyna Wencel. Ziemia, ziemia
Justyna Wencel. Earth, Earth

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

1

»Ziemio, jestem twoja wybranka. Wez mnie!” — wola
bohaterka filmu Sally Potter Orlando, kiedy zostawia za
sobg labirynt konwenanséw i ograniczen wiasciwych zy-
ciu kobiety w kolejno odwiedzanych przez nia epokach.
W czasie jej ucieczki do wolnosci znéw mija kilkadziesiat
lat, a upadek Orlando na ziemie i wyszeptana deklaracja
moze oznaczac potwierdzenie jej przynaleznosci do wasci-
wego porzadku rzeczy — natury — i wiernosci samej sobie
(w oryginale stowa Orlando brzmia: ,,Nature, nature, I'm
your bride. Take me!”). Rozpoznanie zrodia sity.

Warszawskie osiedle domkow finskich na Jazdowie
znane bylo do niedawna jako wyjatkowa enklawa spokoju
i zieleni w samym sercu miasta. W ostatnich latach Jazdéw
przeobrazit sie w heterotopie, stajac sie miejscem o zawie-
szonej tozsamosci i niezdefiniowanym obecnie losie. Czy
opuszczona ziemia nosi w sobie historie, ktorej warto do-
tkna¢? W 2013 roku stworzylam razem z Marcinem Cho-
mickim rzezbe w jednym z ogrodéw Jazdowa, zatytulo-
wana Architektura przemiany. Obiekt powstat z fascynacji
malq architekturq Warszawy i zostat zaprojektowany jako
struktura otwarta przypominajaca labirynt oraz zapraszaja-
ca do uczestnictwa i wspétdziatania. Recznie zbudowane
donice wypelnitam przesiang wczesniej ziemig, a nastepnie
precyzyjnie zagrabilam na wzor japonskich ogrodéw do
medytacji. Obiekt zostal wystawiony na interakcje z od-
biorcami i dziatanie przyrody.

Przygladanie sie cztowiekowi uwiktanemu w historie
przynaleznosci do ziemi, jak réwniez fakt potraktowania
przestrzeni ogrodu jako laboratorium dziatan przestrzen-
nych przywodzi na mys$l moje wczeéniejsze prace z cyklu
Krdlestwo (2009-2010), w ktérych eksplorowatam historie
rodzinne wpisane w osobiste rytualy zwigzane z ziemia.
W filmie Piekto niebo (2010) niepokojaca figura ukazuje
sie w niekonczacym sie stadium przepoczwarzania, a fazy
ruchu i bezruchu ,,amorficznej postaci” tworzq swoisty
rytual przejscia odbywajacy sie w rajskiej przestrzeni.
Kolejny obrzed — dziatanie oparte na zasadach magii
sympatycznej pojmowanej w mysl stow Jamesa Frazera

,,podobne powoduje podobne” — polegat na hipnotyzuja-
cej, roztozonej w czasie czynnosci (wieszanie wstazek na
drzewie) nakierowanej na konkretny efekt (wyzdrowienie
bliskiej osoby). Oczekiwanie na zmiane stato sie trescia wi-
deo Drzewo (2010); labiryntowej kompozycji Mapa (2009)
z donic kwiatowych niemal catkowicie wchlonietych przez

przyrode oraz akcji Morpheus (2009), polegajacej na kom-
ponowaniu trzech klombéw kwiatowych, z ktérych kazdy
wizualizowat odmienne stadium aktywnosci mézgu — od
nieaktywnej struktury u cztowieka pograzonego w $piaczce
az do tej w pelni zdrowej i aktywnej. Mojq postawe cha-
rakteryzowalo wowczas zalozenie, ze procz przyczynowo-
-skutkowego taricucha wydarzen rzeczy wptywaja na siebie
w wyniku aczacego je tajemniczego powinowactwa.
Podwdéjny — wspdlny — gest oczyszczania ziemi
stat sie Zzywym doswiadczeniem przemiany, przywotaniem
pamieci historii Jazdowa i jednoczesnie treScig performan-

—
(%]
b
<
@
=
o
S
=
)
|8
t
=1
. 3
o
=)
2
S
=
=%
=
=
2
z
b=
S
o
3
S
£
[
o
=4
>
=
i
N
o=
]
S
L2

ot. dzieki uprzejmosci artystki | photo courtesy of the artist

f

ce’u. Zapisowi pracy zwigzanej z przesiewaniem towarzy-
szyto dodatkowe dziatanie. Kontemplacyjna w charakte-
rze czynno$¢ grabienia ziemi w donicach przeobrazila sie
w swoisty taniec stajacy sie obrazem dazenia do perfekcji.
Po uptywie roku powrdcitam do labiryntu, lecz w dogleb-
nie przesianej ziemi nie chciala wyrosna¢ bujna, dzika
roslinno$¢. Spacerujac po rozpadajacych sie krawedziach
donic, probowatam zachowa¢ réwnowage i nie upasc.
W najnowszym wideo Ziemia, ziemia (2014) spotykaja sie
wiec trzy rozne watki, splecione w opowiesS¢ o potrdjnej,
nieliniowej narracji.



Justyna Wencel. Ziemia, ziemia
Justyna Wencel. Earth, Earth

W projekcie tym archeologia dotyczy juz nie tylko
realnej ziemi, gleby czy grudy — lecz takze emocji i utoz-
samienia obecnych w rozumieniu pojecia Heimat. Wy-
kopaliska obiektéw o nowej, fascynujacej temperaturze
materiatéw, z ktérych sa wykonane, to proba wydobycia
ukrytego i wyartykutowania przemilczanego. W poréwna-
niu z serig obiektéw z environment Miejsce zwane domem
(2012), jak réwniez atrybutami kobieco$ci wystepujacymi
w wideo Cechy dziedziczne (2012), wsrod ktérych domi-
nowaty przedmioty postrzegane jako ,.kobiece”, wykonane
w wiekszosci z tkaniny i drewna, nowa konstelacja posiada
inne cechy. Nie rezygnuje jednak z przetwarzania, podob-
nego jak u Beuysa tchniecia energii zZycia w wyczerpany
przedmiot; co wiecej, przekonstruowanie siega glebszych
warstw — zimne, fabryczne, uzytkowe elementy zaczynaja
w przewrotny sposéb drazyc¢ relacje ulegtosci i zalezno-
Sci oraz tego, co ,meskie” i ,kobiece”. Jest to, by¢ moze,
krok w odchodzeniu od ready mades wydobytych z piwnic
i strychéw domu rodzinnego na rzecz budowania obrazéw
sity, wzrostu, dynamiki i napiecia. Z akcentem potozonym
na poszukiwanie rownowagi. eee

Justyna Wencel

Justyna Wencel — artystka wizualna. Tworzy filmy wideo, instala-
Cje, obiekty oraz sztuke w przestrzeni publicznej. Pracuje z pamiecia,
tozsamoscig i archiwum rodzinnym. Absolwentka Wydziatu Malar-
stwa Akademii Sztuk Pieknych w Warszawie i filologii angielskiej na

UW. Mieszka i pracuje w Warszawie.

Trzykrotna laureatka stypendium Ministra Kultury i Dziedzictwa

Narodowego oraz stypendium Marszatka Wojewddztwa Podlaskie-
go. Wspdlnie z Marcinem Chomickim tworzy kolektyw artystyczny

Zmiennicy dziatajgcy w obszarze upamietniania w przestrzeni pu-
blicznej i przemian topografii miasta. Otrzymata stopien doktora

na Wydziale Sztuki Medidw i Scenografii ASP w Warszawie (2012).
Brata udziat w licznych wystawach indywidualnych i zbiorowych

w kraju i za granicg oraz festiwalach filméw wideo. Wspdtautorka

projektu artystycznego w przestrzeni miejskiej Skarpa. Reaktywa-
ga! WEADZA KULTURA WYPOCZYNEK w Warszawie (2011), konkur-
soweqo kuratorskiego projektu wystawy w Pawilonie Polskim na 55

Miedzynarodowej Wystawie Sztuki w Wenecji ODJAZD NA CYTERE.
Rzeczywistos¢ wyobrazona (2013) oraz instalacji artystycznej Zanu-
rzenie zrealizowanej w Gdansku w 2014. W latach 2012-2013 kura-
torka Galerii 2.0 dziatajacej w ASP w Warszawie. www.wencel.art.pl

‘Nature, nature, I am your bride. Take me!” utters the pro-

tagonist of Sally Potter’s Orlando after leaving the laby-
rinth of conventions and restrictions regulating women’s
life in the successive historical periods she has visited. Her
flight to freedom takes another couple of decades, and
Orlando’s fall to earth and her whispered statement can
mean a confirmation of her belonging to the proper order
of things — nature — and being true to herself. A recogni-
tion of the source of her power.

Until recently, the estate of Finnish houses in the
Jazdéw neighbourhood of Warsaw was a unique enclave
of serenity and verdure in the very heart of the city. But
in the last few years Jazdéw has turned into a heteroto-
pia, becoming a place of suspended identity and currently
unknown future. Does this abandoned land carry in itself
a history worth touching? In 2013, in collaboration with
Marcin Chomicki, I created a sculpture called Architec-

ture of Transformation in one of the gardens in Jazdow.

It was inspired by Warsaw’s small-scale architecture and
designed as a labyrinth-like open structure that invites
participation and cooperation. I filled handmade pots with
finely riddled earth which I then raked the way it is done
in zen gardens. The object was exposed to interaction with
recipients and to the elements.

Looking at a person entangled in a history of belong-
ing to the earth, as well as the fact of treating a garden
space as a laboratory of spatial activities, brings to mind
my earlier works from the Queendom series (2009-2010),
where I explored family histories inscribed in earth-related
personal rituals. In the film Hell Heaven (2010), a disturb-
ing ‘amorphous’ figure presents itself in an endless stage
of metamorphosis, and its phases of motion and stillness
constitute a kind of rite of passage taking place in a para-
disiacal space. Another ritual — based on the principles

of sympathetic magic in keeping with James Frazer’s
formula that ‘like causes like’ — involved a hypnotising,
protracted activity (hanging ribbons on a tree) that was
geared towards achieving a specific effect (healing a sick
relative). Waiting for change was the theme of the video
Tree (2010); the labyrinthine flower-pot composition Map
(2009), which was almost completely absorbed by nature;
and the action Morpheus (2009), where I composed three
flower beds, each symbolising a different cerebral state,
from coma to normal waking state. My stance at the time
was informed by the belief that besides the cause-and-
effect chain of events, things influence each other by dint
of mysterious affinity.

A double — shared — gesture of soil purification
became a living experience of transformation, an evoking
of a memory of Jazdow’s history, but also the contents of
a performance. The recording of the riddling work was



6, 7. Drzewo, 2010, wideo

8, 9. Morpheus, 2009, akcja
10. Piekto niebo, 2010, wideo
6, 7. Tree, 2010, video

8, 9. Morpheus, 2009, action

10. Hell Heaven, 2010, video

na sasiedniej stronie:
1, 2. Mapa, 2009, obiekt

3, 4. Cechy dziedziczne, 2012, wideo
5. Piekto niebo, 2010, wideo

opposite:
1, 2. Map, 2009, object

3, 4. Hereditary Traits, 2012, video
5. Hell Heaven, 2010, video

wszystkie fotografie dzieki uprzejmosci artystki
all photographs courtesy of the artist
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accompanied by another operation, the contemplative act
of raking the earth in the pots turning into a kind of dance
reflecting a striving for perfection. After a year I returned
to the labyrinth, but no lush, wild vegetation had sprouted
in the thoroughly riddled soil. Threading on the crumbling
edges of the pots, I tried to keep my balance and avoid
falling over. In my most recent video, Earth, Earth (2014),
three themes are brought together, interwoven into a story
of a threefold, non-linear narrative.

In this project, archaeology concerns not only real
earth, soil, or ground, but also the emotions and identi-
fication present in the notion of Heimat. Excavations of
objects of a new, fascinating temperature of materials con-
stitute an attempt to bring out the hidden and articulate
the concealed. Compared with the series of objects from
the Place Called Home installation (2012) as well as the
attributes of femininity appearing in the video Hereditary
Traits (2012), among which dominated objects perceived
as ‘feminine’, made chiefly of fabric and wood, the new
constellation is different. I don’t give up transforming,
breathing a Beuysian breath of living energy into an ex-
hausted object; moreover, the reconstruction is now deeper

— cold, industrial, utilitarian elements begin, perversely, to
explore relationships of submissiveness and dependency,
as well as the ‘feminine’ and ‘masculine’. This is, perhaps,
a step away from ready-mades found in the basements and
attics of my family home and towards building images of
power, growth, dynamism, and tension. With an emphasis
on searching for balance. eoe®

Justyna Wencel

Justyna Wencel —is a visual artist, author of videos, installations,
objects, and public artworks. She works with memory, identity, and

the family archive. Holder of a degree in Painting from the Acad-
emy of Fine Arts in Warsaw and in English Philology from Warsaw

University. She lives and works in Warsaw.

Three-time fellow of a grant from the Minister of Culture and Na-
tional Heritage and from the Marshal of Podlaskie Province. With

Marcin Chomicki, member of the collective Zmiennicy [Replacers],
which works in the field of commemoration in public space and

changes in urban topography. Holder of a PhD from the Faculty

of Media Art and Stage Design, Academy of Fine Arts in Warsaw

(2012). Participant in numerous solo and group exhibitions and

video festivals in Poland and internationally. Co-author of the pub-
lic art project, Skarpa. Reactivation! POWER CULTURE LEISURE in

Warsaw (2011), a competition entry for Polish Pavilion exhibition at

the 55th International Art Exhibition in Venice, The Embarkation for
(ythera. Imagined Reality (2013), and Immersion, an artistic instal-
lation in Gdanisk (2014). In the years 20122013, curator of Galeria

2.0 at the Academy of Fine Arts in Warsaw. www.wencel.art.pl
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20.12.2014-1.02.2015
Adoracja stodyczy

Adoration of Sweetness

kuratorka | curator: Krystyna Piotrowska )
wspotpraca ze strony Zachety | collaboration on the part of Zacheta: Jacek Swidziriski
projekt ekspozyciji | exhibition design: Paulina Tyro-Niezgoda

artysci | artists: Matgorzata Dmitruk, Izabella Gustowska, Zuzanna Janin, Katarzyna Jozefowicz,
Marek Kijewski, Edmund Monsiel, Maciej Osika, Dorota Podlaska, Krystiana Robb-Narbutt,
Magdalena Shummer, Wistawa Szymborska, Bogdan Zietek

fot. | photo by Krystyna Piotrowska

28 129

Krystiana Robb-Narbutt
planowata wystawe
Adoracja stodyczy.
Niestety, nie zdazyta jej
zrealizowac. Pozostat tytut,
ktory stat sie inspiracjg dla
wystawy w Zachecie.

Krystiana Robb-Narbutt was planning
an exhibition called Adoration of
Sweetness. Sadly, she didn't live to
see it happen. The title remained and
eventually became an inspiration for
the Zacheta show.

Krystiana Robb-Narbutt w swojej twoérczosci wykorzy-
stywata obiekty banalne, nietrwate, tatwo poddajace sie
zniszczeniu. Malowata na pudetkach od zapatek, desecz-
kach, optatkach wigilijnych. W jej sztuce obecna jest czu-
tos¢ dla rzeczy przemijajacych, byle jakich, niezgoda na
pomijanie §wiata, ktory btaka sie po obrzezach.

0d 2000 roku w pracach Krystiany pojawity sie sto-
dycze. Mocowala na deseczkach i umieszczata w gablot-
kach odpustowe ciastka, cukierki i lukrowane pierniki. To
im miata by¢ poSwiecona planowana przez nig wystawa
pod tytutem Adoracja stodyczy. Niestety, nie zdazyta jej
zrealizowa¢. Zmarta w 2006 roku.

Pozostat tytul, ktory stat sie inspiracja dla tej wy-
stawy. Stodycz prac Krystiany miata gorzki, a czasami
dramatyczny posmak. Wystawa pokazuje prace artystow,
ktérzy podobnie jak ona mierza sie z pozornie sielskim,



Adoracja stodyczy
Adoration of Sweetness

fot. dzieki uprzejmosci artystki | photo courtesy of the artist

fot. | photo by Sylwia Jakubowska

fot. dzieki uprzejmosci artystki | photo courtesy of the artist

a w gruncie rzeczy przewrotnym i czesto bolesnym wi-
dzeniem $wiata.

Na wystawie obecne sa réznego rodzaju stodko-
$ci, jak w rzezbach Zuzanny Janin. Z cukierkéw-malinek
zbudowany jest Fred Flinstone z Knossos Marka Kijew-
skiego. Pudelko czekoladek Stodycz i zwqtpienie Doroty
Podlaskiej nawet nie udaje, ze spetni obietnice zatopienia
sie w czekoladowym smaku — chyba ze za cene chwi-
lowego szczescia jesteSmy gotowi pochtong¢ schowane
w czekoladowych kulkach owadzie odwloki.

Po $mierci matki w tworczosci Krystiany pojawi-
ly sie obrazy budowane z tysiecy punktéw nanoszonych
staléwka maczang w ekolinie. Krystiana tak komentowata
swoj sposob pracy: ,, To musi trwac...”.

Dlugo trwato rysowanie przez Edmunda Monsiela
na matych karteczkach otléwkiem motywu oczu i cha-
rakterystycznych wasatych twarzy, az do zapeinienia
szczelnie catej kartki. Taka sama benedyktynska praca,
bliska medytacji, widoczna jest tez w misternym, ztozo-
nym z niezliczonej liczby elementéw Obrusie Katarzyny
Jozefowicz

Praca Krystiany Fuga pamieci, ktérej tytul nawig-
zuje do stynnego wiersza Paula Celana Fuga smierci, jest
historig Smierci cztonkéw zydowskiej rodziny artystki.
W siedmiu gablotkach niewinne, czasem kiczowate
przedmioty przedstawiaja dramat Zagtady.

Pamiec jest tym, co ocala od niebytu.

Kolorowe ubrania Matgorzaty Dmitruk zrobione
sq z wioczki sprutej ze swetrow cztonkéw jej rodziny.
W kolazach Wistawy Szymborskiej, kolekcjonerki rzeczy
dziwnych, stare ilustracje, fotografie i wycinki z gazet
tworzg $wiat subtelnych odniesien, absurdalnych dowci-
pow i komentarzy.

Tkliwos¢ i pragnienie szczescia przedstawione
w sztuce urzekajg. Znajdziemy je w poetyckich obrazach
Magdaleny Shummer, pelnych atmosfery glamour auto-
portretach Macieja Osiki, w naturalnej wielkosci kobietach
Bogdana Zietka, wyrzezbionych w lipowym drewnie. Jak
pisze autor: ,,Mam powotanie do pieknych kobiet. Sa tylko
moje. A ja zyje tylko dla nich. To caly m6j swiat”.

W filmie Izabelli Gustowskiej widzimy poruszajacy
sie koniec ogonka jej jamnika.

Szczescie pséw? Catkowite? Jednoznaczne? Moz-
liwe? o0@

Krystyna Piotrowska

Matgorzata Dmitruk — (ur. 1974) urodzita sie w Bielsku Pod-
laskim na BiatostocczyZnie w rodzinie biatoruskiej, studiowata
w minskiej i warszawskiej Akademii Sztuk Pieknych. Zajmuje sie
grafikg, malarstwem, tkaning unikatowa, projektowaniem ubioru,
instalacja, scenografig, ksigzkg artystyczna, ilustracjg. Zaréwno
w tresci swoich prac, jak i poprzez technike i materiat nawigzuje
do doswiadczen wyniesionych z domu rodzinnego.

Izabella Gustowska — (ur. 1948), artystka intermedialna, zajmuje
sie m.in. performance’em, wideo, grafika, instalacjg, malarstwem.
Wyktada na Uniwersytecie Artystycznym w Poznaniu. W swojej
tworczosci czesto porusza zagadnienia zwiazane z tozsamoscia
i indywidualnym doznaniem.



Klicolom shizymy codzennic od 8 do 16,
w soboly od 8 do 13.

Skoczow ul, Uslrofiskn 2 Lel. 386 34 19

Wistawa Szymborska, autorska karta pocztowa, 1995, kolaz
Marek Kijewski, Fred Flintstone z Knossos, 1995, technika mieszana

Zuzanna Janin, Stodka dziewczyna (Melka), Stodki chtopak
(Krzysiek), 2001, technika mieszana

na sasiedniej stronie:
Dorota Podlaska, Stodycz i zwgtpienie, 2008, technika mieszana

Katarzyna Jézefowicz, Obrus, 2011, papier
Izabella Gustowska, Wonderful Life, 2003, wideo

s. 28: Nicolas Grospierre, pracownia Krystiany Robb-Narbutt, 2010,
fotografia

s. 29: Krystiana Robb-Narbutt, bez tytutu, lata 90. XX wieku,
technika wtasna

Wistawa Szymborska, author postcard, 1995, collage
Marek Kijewski, Fred Flintstone from Knossos, 1995, mixed media

Zuzanna Janin, Sweet Girl (Melka), Sweet Boy (Krzysiek), 2001,
mixed media

opposite:
Dorota Podlaska, Sweetness and Despair, 2008, mixed media

Katarzyna Jozefowicz, Tablecloth, 2011, paper
Izabella Gustowska, Wonderful Life, 2003, video

p. 28: Nicolas Grospierre, Krystiana Robb-Narbutt studio, 2010,
photograph

p. 29: Krystiana Robb-Narbutt, untitled, 1990s, own technique

fot. dzieki uprzejmosci MOCAK, Krakéw | photo courtesy of MOCAK, Cracow

Zuzanna Janin — (ur. 1961) w swojej sztuce czesto porusza zagad-
nienia czasu, przestrzeni oraz zwigzanej z nimi pamieci. Jest autorkg
dynamicznych rzezb z drutu i waty cukrowej, ,rysowanych” zaréwno
w przestrzeni, jak i w czasie. Swoje zainteresowania pogtebia w sztuce
wideo, w ktérej czesto podejmuje temat bycia artysta.

Katarzyna Jozefowicz — (ur. 1959), autorka obiektéw, instalacji,
rzezb. W pracach wykorzystuje materiaty z najblizszego otoczenia,
m.in. papier, tekturowe pudta, gazety. Jej najbardziej znane prace
toinstalacje przywodzace na mysl fantastyczne miasta zbudowane
z miniaturowych domkdw oraz misterne, koronkowe obiekty skle-
jane z wycinkéw z prasy.

Marek Kijewski — (1955—2007) tworzyt rzezby i instalacje,
w ktdrych wykorzystywat materiaty codzienne, nieartystycz-
ne, jak cukierki, klocki Lego, puszki po piwie. Czerpat inspiracje
z taczenia watkéw popkulturowych z tematami filozoficznymi
i religijnymi oraz strategiami charakterystycznymi dla nowych
mediow. Przeciwstawiat sie nudzie, powadze i skostnieniu $wiata
artystycznego.

Edmund Monsiel — (1897-1962) urodzit sie w Wozuczynie w woj.
lubelskim, skad w latach dwudziestych przeprowadzit sie do tasz-
czowa. Zaczat rysowac podczas Il wojny Swiatowej, kiedy ukrywat
sie na strychu. Tworzy# szkice na matych skrawkach papieru, czesto
opatrywat je komentarzami o tresci religijnej czy mesjanistycznej.
Rysunki te odkryto dopiero po jego $mierci, a obecnie znajdujg sie
w muzeach i kolekcjach prywatnych w Polsce i za granica, m.in.
w Stanach Zjednoczonych, Frandji, Szwajcarii.

Maciej Osika — (1981) porusza w sztuce temat wtasnego wize-
runku w kontekscie zagadnien gender. Tworzy serie autoportre-
téw fotograficznych, ktére za sprawa strojéw, stylizacji i obrobki
cyfrowej wchodzg w dialog z ideatami kobiecego piekna z réznych
epok i estetyk: malarstwa barokowego, gwiazdorskiego Hollywood
z pierwszej potowy XX wieku czy reklam z kolorowej prasy.
Dorota Podlaska — (1963), malarka, autorka instalacji i inter-
wengji artystycznych, projektuje ksigzki i wydawnictwa. W sztuce
podejmuje czesto tematy zwigzane z zyciem prywatnym. W jej
malarstwie szczegdlnie istotny jest sposéb prezentadji: artystka
konstruuje obiekty i instalacje z obrazéw, co podkresla ich narra-
cyjny charakter.

Krystiana Robb-Narbutt — (1945-2006), malarka, rysowniczka,
rzezbiarka, autorka instalacji. Stale poszukiwata nowych srodkéw
wyrazu, tworzy+a obiekty z codziennych, nietrwatych materiatéw,
takich jak cukier, stodycze, zabawki, pudetka od zapatek. Wystawy
traktowata jak przestrzenne instalacje, podobny charakter zacho-
wata pracownia w jej mieszkaniu na Saskiej Kepie w Warszawie.
Magdalena Shummer — (ur. 1930) studiowata historie sztuki, ma-
larstwem ,zarazita sie” od meza, Wojciecha Fangora. Najczestszym
motywem w jej tworczosci sg koty, ptaki i bliscy znajomi. W 1960
roku wyemigrowata z Polski, w latach 1966—1998 mieszkata w Sta-
nach Zjednoczonych, gdzie zaczeta malowac zwierzeta wycinane
z blachy. Swojg tworczos¢ nazywa poetyckim realizmem.
Wistawa Szymborska — (1923-2012) poetka, opublikowata trzy-
nascie tomikéw wierszy, laureatka literackiej nagrody Nobla w 1996
roku. Na przetomie lat szeé¢dziesigtych i siedemdziesigtych zaczeta
tworzy¢ pocztéwki w formie dowcipnych kolazy wycinkéw z gazet,
ktdre przez 40 lat wysytata znajomym.

Bogdan Zietek — (ur. 1932), rzezbiarz, malarz, fotograf, projektant
ubran, pisarz, muzyk. Najbardziej znany za sprawg kilkuset wyrzezbio-
nych z drewna postaci kobiet, w tym czternastu naturalnej wielkosci. Do
swoich rzeZbionych towarzyszek ma bardzo osobisty stosunek, nadaje
im imiona, pielegnuie je i ubiera, sam projektuje dla nich kreacje.

fot. | photo by Mariusz Michalski, dzieki uprzejmosci CSW Zamek Ujazdowski, Warszawa | photo courtesy of CCA Ujazdowski Castle, Warsaw

fot. dzieki uprzejmosci lokal_30 i CSW Zamek Ujazdowski, Warszawa | photo courtesy of lokal_30 and CCA Ujazdowski Castle, Warsaw



fot. | photo by Krystyna Piotrowska

fot. | photo by Grzegorz Piaskowski

Magdalena Shummer, Prehistoria, 2005, olej, ptétno

Bogdan Zietek, Kobiety, lata 60.—70. XX wieku,
malowane drewno lipowe

Magdalena Shummer, Prehistory, 2005, oil on canvas

Bogdan Zietek, Women, 1960s—1970s, painted lime wood

In her practice, Krystiana Robb-Narbutt used banal, nondu-
rable, easily destructible objects. She painted on matchboxes,
small planks, on Christmas wafers. In her art there is a tender-
ness for things ephemeral, mediocre, a refusal to ignore the
world of peripheries.

From 2000, she worked with sweets, installing cakes,
candies and iced gingerbread cookies on small planks or in
display cases. She was planning an exhibition devoted to
them, called Adoration of Sweetness, but never saw it hap-
pen. She died in 2006.

What was left was the title, which became an inspira-
tion for this exhibition. The sweetness of Krystiana’s works
had a bitter, and sometimes dramatic, aftertaste. The exhibi-
tion presents the works of artists who, like her, cope with
a seemingly idyllic yet actually perverse and often painful
perception of reality.

The show features sweets of many varieties, such as in
Zuzanna Janin’s sculptures. Marek Kijewski’s Fred Flintstone
of Knossos is made of raspberry jellies. Dorota Podlaska’s choc-
olate box, Sweetness and Doubt, doesn’t even pretend it will
immerse you in the taste— unless you are prepared to consume
the insect abdomens that the chocolate balls are filled with.

After her mother’s death, Krystiana began creating
paintings consisting of thousands of dots applied with a nib
dipped in ecoline ink. ‘It has to take time . . .” she explained
the technique.

Edmund Monsiel used a pencil to completely cover
small slips of paper with drawings of eye motifs and char-
acteristic moustached faces. A similar painstaking, medita-
tive effort can be found in Katarzyna Jozefowicz’s intricate,
infinite Tablecloth.

Krystiana’s Memory Fugue, the title inspired by Paul
Celan’s famous Todesfuge, tells the story of the death of her
Jewish relatives. Innocent, sometimes kitschy objects assem-
bled in seven display cases evoke the horror of Shoah.

Memory is something that saves us from non-existence.

Matgorzata Dmitruk’s colourful clothes are made with
yarn unravelled from sweaters offered by her family members.
In the collages of Wistawa Szymborska — an avid collector of
things strange — old illustrations, photographs and newspaper
clippings create a world of subtle allusions, of absurd jokes
and comments.

Tenderness and desire of beauty move us when repre-
sented in art. We find them in Magdalena Shummer’s poetic
paintings, in Maciej Osika’s glamour-style self-portraits, in
Bogdan Zietek’s beloved women, carved natural-size in lime
wood. As their author says, ‘I have a vocation for beautiful
women. They are only mine. And I live for them only. They’re
my whole world’.

In Izabella Gustowska’s film, we see the wagging end
of her dachshund’s tail. The happiness of dogs? Utter? Un-
equivocal? Possible? eee®

Krystyna Piotrowska

Matgorzata Dmitruk — (b. 1974) in Bielsk Podlaski in eastern
Poland into a Belarusian family. She studied at the Academy of Fine
Arts in Minsk (Belarus) and than in Warsaw. She practices graphic
arts, painting, unique textiles, fashion design, installation, stage
design, artistic book, and illustration. Her works, in their content
as well as medium and material, draw on her experiences from the
family home.



Izabella Gustowska — (b. 1948) is an interdisciplinary artist who
works in media such as performance, video, graphic arts, installa-
tion, or painting. She lectures at the University of Arts in Poznan.
Her work deals with issues of identity and individual experience.
Zuzanna Janin — (b. 1961) is preoccupied with themes of time,
space, and memory. Author of dynamic sculptures made of wire and
cotton candy, ‘drawn’ in both space and time, she also practices
video art, where she frequently deals with the issue of being an
artist.

Katarzyna Jézefowicz— (b. 1959) is an author of objects, instal-
lations, and sculptures. Her works utilise humble materials such as
paper, cardboard, or newspapers. Her best-known works include
‘fantasy city’ installations of miniature houses as well as fine, intri-
cate objects created with newspaper clippings.

Marek Kijewski — (1955-2007) was an author of sculptures
and installations utilizing everyday, non-artistic materials such as
sweets, Lego bricks, or beer cans. He drew his inspiration from
mixing pop-cultural themes, philosophical and religious issues, and
strategies characteristic for new media. He sought to subvert the
boredom, seriousness, and ossification of the art world.

Edmund Monsiel — (1897-1962) was born in Wozuczyn in eastern
Poland, whence he moved in the 1920s to nearby taszczow. He
began drawing during the Second World War, after he had gone
hiding in an attic. He created sketches on scraps of paper, often
accompanying them with religious or messianistic comments. The
drawings, which were discovered only after his death, are currently
held in museum and private collections both in Poland and overseas,
in countries such as the United States, France, or Switzerland.
Maciej Osika — (b. 1981) deals with themes of self-image in the
context of gender. He creates series of photographic self-portraits
that — courtesy of costumes, styling, and digital postprocessing
— dialogue with the ideals of female beauty from various historical
periods: Baroque painting, 1930s and 1940s Hollywood, or glossy
magazine advertising.

Dorota Podlaska — (b. 1963) is a painter, author of installations,
artistic interventions, book and publishing designs. Her art fre-
quently explores themes of private life. The mode of presentation
is particularly important in her painting, the artist constructing
objects and installations with paintings, which emphasises their
narrative character,

Krystiana Robb-Narbutt — (1945-2006) was an author of paint-
ings, drawings, sculptures, and installations. She constantly sought
new means of expression, creating objects with everyday, imper-
manent materials such as sugar, sweets, toys, or matchboxes. She
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treated her exhibitions as spatial installations, and such character
has also been retained by her home/studio in Saska Kepa, Warsaw.
Magdalena Shummer — (b. 1930) studied art history and caught
the painting bug from her husband, the painter Wojciech Fangor.
Her frequent themes included cats, birds, and close friends. She left
Poland in 1960 and from 1966 to 1998 was based in the United
States, where she began painting on canvas and tin. She refers to
her style as ‘poetic realism’,

Wistawa Szymborska — (1923-2012) was a poet, author of thir-
teen volumes of poetry, and literary Nobel Prize winner in 1996. At
the turn of the 1960s/1970s, she began creating funny postcard-
size collages which she mailed to her friends for forty years.
Bogdan Zietek — (b. 1932) is a sculptor, painter, photographer,
clothing designer, writer, and musician. Best known for his several
hundred wooden sculptures of female figures, including fourteen
life-size ones. He has a very personal attitude to his sculpted com-
panions, whom he names, tends to, and dresses in clothes of his
own design.

Maciej Osika, Autoportret 2, 2006, fotografia

Matgorzata Dmitruk, wystawa Wdziewanki, WizyTUjgca Galeria,
Warszawa, 2008

Edmund Monsiel, Twarze, 1956, otdwek, papier
Maciej Osika, Self-portrait 2, 2006, photograph

Matgorzata Dmitruk, exhibition Wdziewanki, WizyTUjaca Gallery,
Warsaw, 2008

Edmund Monsiel, Faces, 1956, pencil on paper

fot. dzieki uprzejmosci WizyTUjacej Galerii, Warszawa | photo courtesy of WizyTUjaca Gallery, Warsaw

w Panstwowego Muzeum Etnografi&z-nego w Warszawie | from the collection

of The State Ethnographical Museum in Warsaw
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Zacheta — Narodowa Galeria Sztuki | Zacheta — National Gallery of Art

Przemek Matecki. Szorstko
Przemek Matecki. Rough

kuratorzy | curators: Maria Rubersz, Wojciech Koztowski

Z/N/amalowac wszystko
To Paint Everything (Over)

Wojciech Koztowski

Sa malarze, ktérzy wolg zamalowac wszystko, cho¢ na-
malowac tez potrafia, kazda rzecz i osobe, zjawisko i stan.
Wychodza, by¢ moze, z zatozenia, ze decyzja o potozeniu
farby, wyborze fragmentu $wiata do zamalowania — real-
nego albo przedstawionego — jest tak samo trudna jak samo
tego Swiata przedstawianie.

W catej swojej dotychczasowej tworczosci Przemy-
staw Matecki maluje i zamalowuje, przedstawia i maskuje,
podkresla i zamazuje. Jego obrazy na poczatku odnosity sie
czesto do popkultury i wizerunkéw jej bohateréw, ktére
,wyprowadzit z obszaru preparowanej wyobrazni i zamie-
nit w intrygujace oryginaty™. Tworzy! je ze Swiadomoscia

przesztosci sztuki, ale wybierat z niej tylko to, co wspotgra
zjego emocjami. ,,Anarchistyczna spontanicznos¢, prostota,
»nonszalancja, z jaka ktadzie farbe, groteskowo$¢, zamito-
wanie do Smieci — to elementy, ktore [...] wcigz powracaja
W jego malarstwie™?.

Prace te przewaznie sg czytelne na pierwszy rzut oka,
wystarczy, ze jest ono uzbrojone w podstawowe jedynie
kompetencje. Na jednym z wczesnych obrazéw Matecki do-
malowuje wlasna twarz postaci Lary Croft, nainnym, z nie-
co p6zniejszego okresu, zamalowuje twarz Condoleezzy
Rice, zostawiajac tylko charakterystyczny ksztatt fryzury.
Dwa sposoby postepowania, ale kazdy odwotuje sie do zna-

dzieki uprzejmosci Galerii Raster, Warszawa | courtesy of Raster Gallery, Warsaw

3435

bez tytutu, 2014, olej, akryl, ptétno
untitled, 2014, oil and acrylic on canvas

na sasiedniej stronie:
bez tytutu, 2014, akryl, ptétno

opposite:
untitled, 2014, acrylic on canvas

jomosci Swiata w jego wspotczesnym sensie, postrzeganego
jako strumien obrazéw. Kazdy podporzadkowuje wizerunki
swojemu dadaistycznemu, chciatoby sie powiedzie¢, albo
po prostu — malarskiemu gestowi — nadania zjawiskom
zupetnie nowych znaczen.

Mateckimaluje obrazy, ktére moga stac sie nowymi
$wiatami. Traktuje $wiat jak wlasny kosmos, w ktérym i na
ktorym dokonuje aktu zmiany. W obrazach stopniowo re-
zygnuje z jakichkolwiek odniesien do realnosci, zarzuca
wycinanie, wlepianie czy przemalowywanie reprodukcji na
rzecz prostej relacji farby i podtoza. Mam na mysli prostote
wzajemnej relacji, bo to, co dzieje sie w obszarze samego
aktu malowania proste juz nie jest. Mamy tu bowiem do
czynienia z catym instrumentarium malarskim, w jak naj-
bardziej tradycyjnym znaczeniu. Obraz przestaje przedsta-
wiac cokolwiek innego poza sobg samym. Tto czasem zni-
ka, a czasem pojawia sie dobitnie, farba pozostaje w formie
wycisnietej z tuby albo jest brutalnie starta szpachla. Znaki
moga co$ znaczy¢ albo by¢ tylko sladem gestu.

Wszystko tu moze sie zmieni¢ w kazdej chwili, jak juz
nieraz w tworczosci artysty bywalo, pozostaje jednak wi-
doczna w niej od poczatku obecno$¢ samego aktu malowa-
nia, jego jednoczesno$¢ z decyzja, zamiarem i dziataniem.
Mozemy je ogladac jak nieznane sobie przestrzenie z ima-
ginacji autora, mozemy szukac w nich odniesien do klasyki
awangardy, mozemy probowac czytac je poprzez wartosci
malarskie. Kazdy z tych sposobéw wydaje sie adekwatny
do statusu tych obrazéw, ktére w tym samym stopniu sq
lustrem $wiata, co jego druga, niepoznawalng strong. eee

1. Ryszard Wozniak, Nic, w: Matecki, kat. wyst., BWA, Zielona Géra 2006.
2. Joanna Zielinska, Bez tytutu, w: ibidem.

Przemystaw Matecki — (ur. 1976) w Zaganiu. Wazne w jeqo zy-
ciorysie artystycznym Liceum Plastyczne skoriczyt w Cieplicach,
a wyzsze wyksztatcenie zdobyt w Instytucie Sztuk Wizualnych Uni-
wersytetu Zielonogérskiego (dyplom w pracowni Ryszarda Wozniaka).
0d 10 lat mieszka i pracuje w Warszawie.

Wybrane wystawy indywidualne: 2006 BWA, Zielona Gora; 2007
Galeria Raster, Warszawa (z Pawtem Susidem); 2008 Hollybush Gar-
dens, Londyn; 2010 Carlier|Gebauer, Berlin; Dziatania, Goldex Poldex,
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dzieki uprzejmosci Galerii Raster, Warszawa | courtesy of Raster Gallery, Warsaw

dzieki uprzejmosci '\ courtesy of BWA, Zielona Géra

bez tytutu, 2014, olej, folia aluminiowa, ptétno
Przemystaw Matecki. Malarstwo, BWA, Zielona Géra, 2006

na sasiedniej stronie
bez tytutu, 2014, olej, akryl, ptétno

untitled, 2014, oil, aluminum foil on canvas
Przemystaw Matecki. Malarstwo, BWA, Zielona Géra, 2006

opposite
untitled, 2014, oil and acrylic on canvas

Krakéw; 2011 @ abc, Berlin; 2012 Szkice olejne / Stalker, Bank Pekao
PROJECT ROOM, Centrum Sztuki Wspdtczesnej Zamek Ujazdowski,
Warszawa; 2013 Widziadfo, Galeria Raster, Warszawa; Razem / To-
gether, BWA Zielona Gdra; 2014 Isn't it good to be lost in the wood,
Progress Gallery, Paryz (z Pierrem Ardouvin).

Wybrane wystawy zbiorowe: 2006 Nowe tendenge w malarstwie
polskim, Galeria Miejska BWA, Bydgoszcz; 2007 7, 2, 3, Ueberraschung,
Museum Junge Kunst, Frankfurt nad Odra; 2008 Past—Forward, 176
Zabludowicz Collection, Londyn; 2009 Plac Piastowski, Galeria Ra-
ster, Warszawa; 2010 Ostatni film, Galeria Raster, Warszawa; Zielo-
na z Jeleniqg mylq mi sie, BWA Zielona Gora; 2011 Tymek Borowski,
Przemystaw Matecki, Pawet Sliwiriski, Galeria Kolonie, Warszawa;
Przybysze i tubylscy, BWA Zielona Géra; DrauBen ist feindlich, Bel
Etage, Berlin; 2012 Urwany Film, BWA Awangarda, Wroctaw; The
Poster Show, Carlier|Gebauer, Berlin; 2013 Lara Croft kontra artystki
i artysci, Matopolski Ogréd Sztuki, Krakéw; 2014 Piesri z aluminium,
Raster Gallery, Warsaw

There are painters who prefer to paint everything over,
even though they can paint anything they like, any object,
person, phenomenon, or state. They presume, possibly, that
the decision to apply paint, to choose a fragment of the
world — real or represented — to paint over is as difficult
as representation itself.

Throughout his career, Przemystaw Matecki has
been painting and painting over, representing and masking,
highlighting and blurring. His early works often alluded
to pop culture and its icons, which he ‘removed them from
their feigned environment and modified them into new,
intriguing originals.” He created them with an awareness
of art’s history, but chose from it only such things that
resonate with his emotions. ‘The anarchistic spontaneity,
the simplicity, the “nonchalance” of his brushstrokes, the
love of the grotesque, the penchant of trash: these are the
reccuring elements of his paintings.”

These works are usually comprehensive at first si-
ght, even if the viewer’s eye is only armed with the basic
competencies. In one early painting Matecki endows the
Lara Croft character with his own face, while in another,
slightly later, Condoleezza Rice has lost all her facial fe-
atures, retaining only the characteristic hairdo. Two modes
of action, each referring to a knowledge of the world in its
contemporary sense as a stream of images. Each subordi-
nating image to the dadaistic — or just painterly — gesture
of investing phenomena with wholly new meanings.

A painter creates images that can become new
worlds. Matecki treats the world as his own cosmos in
which — and on which — he effects the act of change. In
his paintings he has been gradually giving up any referen-
ces toreality, abandoning the cutting, pasting or repainting
of reproductions on behalf of the simple relationship of
paint and surface. I mean here the simplicity of their mu-



tual relationship, for what happens within the very act of

painting is not simple at all, the artist being someone who
uses all the tools of his trade, in the most traditional sen-
se. The image ceases to represent anything but itself. The
background sometimes disappears and sometimes appears
emphatically, and paint is left as squeezed out of the tube or
brutally spread with a spatula. Signs may denote something
or they may be just a trace of a gesture.

Everything can change here at any moment, as it has
often happened in Matecki’s work, but what has remained
constant from the very start is the presence of the painting
act itself, its simultaneity with decision, intent, and action.
We can view these paintings as unknown spaces from the
artist’s imagination, we can search in them for references
to the classic avant-garde, we can try to read them in terms
of their painterly quality. Each of these approaches may be
adequate to their status, for they are as much a mirror of
the world as its other, unknown side. eee®

1. Ryszard Wozniak, Nothing (translated by Kasia Prokesz), in Matecki, exh. cat., Zielona
Gora: BWA, 2006.
2. Joanna Zielinska, Untitled (translated by Agnieszka Pokojska), ibid.

Przemystaw Matecki — (b. 1976) in Zagan. Graduate of the High
School of Plastic Arts in Cieplice (an important period for him), he
holds an MA from the Visual Arts Institute of the University of
Zielona Gora (diploma in Ryszard WoZniak's studio). Since 2004,
he has lived and worked in Warsaw.

Selected individual exhibitions: 2006 BWA, Zielona Gdra; 2007
Raster Gallery, Warsaw with Pawet Susid); 2008 Hollybush Gardens,
London; 2010 Carlier|Gebauer, Berlin; Activities, Goldex Poldex, Cra-
cow; 2011 @ abg, Berlin; 2012 Szkice olejne / Stalker, Bank Pekao
PROJECT ROOM, Centre for Contemporary Art Ujazdowski Castle,
Warsaw; 2013 Apparition, Raster Gallery, Warsaw; Together, BWA
Zielona Gora; 2014 sn't it good to be lost in the wood, Progress Gal-
lery, Paris (with Pierre Ardouvin).

Selected group exhibitons: 2006 New Tendencies in Polish Paint-
ing, Galeria Miejska BWA, Bydgoszcz; 2007 1, 2, 3, Ueberraschung,
Museum Junge Kunst, Frankfurt/Oder; 2008 Past-Forward, 176
Zabludowicz Collection, London; 2009 Piastowski Square, Raster
Gallery, Warsaw; 2010 The Last Film, Raster Gallery, Warsaw; Zielo-
na z Jelenig mylg mi sie, BWA Zielona Géra; 2011 Tymek Borowski,
Przemystaw Matecki, Pawet Sliwiriski, Kolonie Gallery, Warsaw;
Przybysze i tubylscy, BWA Zielona Géra; DrauBen ist feindlich, Bel
Etage, Berlin; 2012 Broken Movie, BWA Awangarda, Wroctaw; The
Poster Show, Carlier|Gebauer, Berlin; 2013 Lara Croft vs. artists,
Matopolski Ogrod Sztuki, Cracow; 2014 Aluminium Song, Raster
Gallery, Warsaw

dzieki uprzejmosci Galerii Raster | courtesy of Raster Gallery
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Z Przemystawem Mateckim

rozmawia Maria Rubersz
Przemystaw Matecki talks to Maria Rubersz

Méwigc o swojej tworczosci w kontekscie tworzenia wys-
tawy, kilkakrotnie poréwnate$ wtasng prace do przewijajacej
sie tasmy. Twoim zdaniem wystawa jest jedynie jej matym
wycinkiem.

Maluje bardzo duzo, niewielka tego cze$¢ wychodzi poza
pracownie. Tylko niektére prace sq dostepne publicznosci
W tej sztucznie stworzonej sytuacji, jaka jest wystawa. Je-
$li chodzi o moja tworczos¢, nie dzielitbym jej w ogéle na
wystawe i to, co poza nig. Wystawa to sytuacja zewnetrzna
irzeczywiscie jest wycinkiem tego, nad czym pracuje, spoj-
rzeniem na kilka klatek, a nie na caty film. Maluje duzo,
rzadko robie przerwy. Prace wybrane na wystawy nie musza
sie wiele r6zni¢ od tych niewybranych. Niektdrzy okreslaja je
obrazami bez historii. Ja osobiscie tej historii nie potrzebuje.

Twoje malarstwo znaczaco sie zmienito. Takie jest przynajmniej
pierwsze wrazenie, gdy sie przekracza prég pracowni.

Nie mam takiego odczucia. Czesto towarzyszy mi mysl,
Ze zataczam kola i staje w miejscu, w ktérym juz bytem.
Ta mysl jest na tyle silna, Ze zaczynam sie jej przygladac.
I pojawia sie refleksja, ze to nie zatoczone koto, tylko spirala
powoli wznoszaca sie do gory.

Ostatnio zmieniam technologie, maluje akrylami,
uzywam wypelniaczy, past. Nowe materiaty daja nowe
mozliwosci. To mnie wciaga, pozwala pracowac szybciej.
Rozwigzywac inne problemy. To jest odpowiedZ na pierw-
sze pytanie. Do tych prac, ktére teraz widzisz, zmierzalem
rok. Wida¢ tu cofniecie sie, punkty wspolne z obrazami,
ktére malowatem rok czy péttora roku wezesniej.

Obraz, ktory teraz malujesz?

Pracuje nad nim od wczoraj i od razu zdarzyta mi sie sytu-
acja, ktorej chcialem unikng¢. Namalowatem cos, z czego
zrezygnowatem jaki$ czas temu. Spojrz, tu masz zdjecie
obrazu, ktéry namalowatem przed dwoma laty.

Pewne elementy sg prawie identyczne.

To, co namalowatem wczoraj, wyglada jak to, co namalo-
walem, nie majac takiego doswiadczenia. Powstaje wiec
pytanie, czy roczny bagaz doswiadczen jest zbedny.

Masz, moim zdaniem, niespotykany warsztat malarski. Wojtek
Koztowski zwrécit uwage na wykonane przez ciebie rzeczy
spoza obszaru sztuki, Swiadczace o twoich niesamowitych
umiejetnosciach manualnych. Ale uzywasz tych umiejetnosci
w bardzo purytanski sposéb.

Rozumiem, ale nie znaczy, ze si¢ z tym zgadzam. Twierdze,
Ze to jest nieistotne. Majac Swietne umiejetno$ci, mozna
sie doprowadzi¢ do stanu, gdy pozostaje tylko ta cyrkowa
zreczno$¢. Aw ogole, jesli chodzi o umiejetnosci, to bytbym
na twoim miejscu ostrozny. Nie do konca to sie chyba da
sprawdzic.

Od jakiegos czasu zastanawiam sie, czy warto malo-
wac obrazy jeszcze raz, na podstawie do$wiadczenia, ktore
sie zdobyto. Malowac tak, zeby obraz wyszlifowa¢, zapano-
wac nad nim, wykorzystujac doswiadczenie z pierwszego
obrazu. Ja godze sie na szorstko$¢, nie wygladzam. Bar-
dziej interesuje mnie to pierwsze szorstkie, nie to szorstkie
wygladzone.

Kiedys sporo chodzitem, zbierajac rézne odpady. Re-
gularnie, raz czy dwa razy dziennie. W czasie takich space-
réw napotykatem wiele rzeczy, ktérych jedynym wspélnym
mianownikiem byla ich zbednos¢. Nie moglem przewidzie¢,
co znajde. Taki chaos bardzo poteguje aktywno$¢ tworcza.
Wszystko moze by¢ inspirujace: stos wyrzuconych gazet,
zdjecia, foldery, kasety wideo, reklaméwki z zajaczkiem
wielkanocnym. W pracowni nie jeste$ w stanie odebrac tylu
bodZcow. Po to wilasnie warto pielegnowac te szorstkosc.

Mam pokuse zapytac cie o relacje ze sztandarowymi malarzami
lat osiemdziesiatych. Studiowates u Ryszarda Wozniaka, gdy
widzielismy sie kilka dni temu, wybierate$ sie do pracowni
Tomasza Ciecierskiego. Miates$ co prawda wystawy z artystami
mtodego pokolenia, np. z Tymkiem Borowskim...

Tymkowi zamalowatem obraz. Kolekcjoner, méj znajomy,
zamowit u Tymka portret i wystawit go na probe.

I co?

Rozmawiali$my z Tymkiem o tym obrazie i w koricu powie-
dzialem mu, ze zaingeruje w niego. I zamalowatem go na
czarno, Tymek robit mi zdjecia. Kolekcjoner ma ten obraz
ibardzo go lubi. Pod czarna farbg widoczne sa jeszcze $lady
warstwy malarskiej Tymka. Zaktocanie obrazu jest ciekawa
praktyka. Zakltécanie autorstwa, zakidcanie przekazu. To
w pewien sposéb fragment teorii o wiecznym malowaniu
czy zywym obrazie.

Wr6cmy do klasykow, z ktdrymi sie przyjaznisz — jak Tomasz
Ciecierski czy Pawet Susid.
Jedli jeste$ osoba przybijajaca pieczatki, to w jaki$ sposéb
ciggnie cie do osob przybijajacych pieczatki. Masz kogos,
kogo mozesz o co$ zapyta¢, zwierzy¢ mu sie, Ze dzi$ bardzo
boli cie reka od przybijania pieczatek. Ona (lub on) odpowie
ci, ze dzisiaj nie boli jej (go) reka, bo nie przybija ich tak
mocno, jak wczoraj.

Moje malarstwo sie do niczego nie odnosi, wyglada,
Ze sie odnosi, ale tak nie jest. To pozorne. Bywa, ze docho-
dze do wnioskéw, do ktérych juz ktos doszedt 50 lat temu.
Nie ma to zadnego znaczenia, ze juz kto$ to zrobit.

Chcesz do nich dojs¢ na wtasng reke?

Pracuje nad obrazem. Dopiero po, czy w trakcie pracy, przy-
chodzi refleksja, ze zblizam sie do czegos, co juz widziatem.
Nie przeszkadza mi, Ze to juz sie zdarzylo, nie zastanawiam
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sie nad tym szczeg6lnie. Mam swdj $wiat, moja najwaz-
niejszg zdobycz.

Gdy rozmawialiSmy po raz pierwszy o wystawie, przedstawites
pomyst na prace, poprzez ktdre bedziesz dazy¢ do malarstwa
bardziej uniwersalnego. W tym momencie wystawa nie ma
jeszcze ostatecznego ksztattu, w rozmowach pojawiajg sie
rézne watki. W twoich pracach réwniez dzieje sie bardzo duzo.
Coraz czesciej traktuje obrazy jak pola, na ktérych spraw-
dzam to, co przemyslatem. Obrazy rozciggajace sie w nie-
skonczono$¢ — to mnie urzeka, wydaje mi sie bardzo uni-
wersalne, praktyczne. Co$ mnie jednak powstrzymuje przed
malowaniem wielkich pfacht.

Juz o to pytatam, ale wrdce do tego tematu. Czy chciatby$
wyj$¢ poza blejtram, np. na Sciang?

Jak juz wychodzisz na Sciane, to mozesz rownie dobrze
wyj$é¢ na ulice, i tak w nieskonczono$¢. Ostatnio zdekla-
rowatem sie jako malarz sztalugowy, cho¢ przez cate lata
uciekatem od nazywania samego siebie malarzem. eee

Wywiad przeprowadzony w pracowni artysty 21 pazdziernika 2014

Maria Rubersz: Speaking about your work in the context of
staging an exhibition, you've compared it on several occa-
sions to a running tape. The exhibition, you suggest, is but
its short extract.

I paint a lot, but little of it ever leaves the studio. Only
some of the works are made available to the public within
the artificial situation of the exhibition. As for my work,
I wouldn’t divide it into the exhibition and all the rest. The
exhibition is an outside situation and it’s indeed an excerpt
from what I"'m working on, a presentation of a few frames
rather than the whole film. I paint a lot and seldom take
any breaks. The works selected for exhibitions don’t have
to differ much from those that haven’t been selected. Some
call them paintings without a history. For me, it’s a history
I don’t need it.

Your style has changed significantly. At least that’s the first
impression | get when entering your studio.

I don’t feel like that. Sometimes I think that I’'m walking
in circles, getting back to a place where I've already been.
This thought is so persistent that I begin to reflect on it.
And I realise that it’s not a circle but a spiral, winding its
way slowly upwards.

I’ve been experimenting with technology recently,
using acrylics, fillers, pastes. New materials offer new
possibilities. This fascinates me and I can work faster.
Solve diverse problems. So this is an answer to your first
question. The works you see here have taken a year to com-
plete. You can notice a kind of return here, some shared
characteristics with pieces that I painted a year or a year
and a half ago.

And the painting you're working on now?

I started it yesterday and right away I had a situation that
I’d rather avoid. I painted something that I’d abandoned
some time ago. Look, here’s a photo of a painting from
two years ago.

Some elements are nearly identical.
What I painted yesterday looks like what I’d painted witho-

ut the [subsequent] experience. So the question is whether
a year’s worth of experience is actually redundant.

Your painting technique is, in my view, unique. Wojciech
Koztowski drew my attention to your non-artistic creations,
which bespeak of incredible manual skills. But you use them
in a very puritan way.

I understand what you mean — which doesn’t mean that
I agree. I say it’s unimportant. You can have great skills and
still get to a point where all that is left is this circus-like de-
xterity. And generally, I’d be careful when discussing skills.
These things are not really verifiable objectively.

I’ve been wondering for some time now whether it’d
be worth to paint a given painting again, based on the me-
anwhile experience. To paint it in order to polish it, to gain
control of it using the experience from the original piece.
But I accept the roughness and don’t smooth it out. I’'m
more interested in the original roughness than in roughness
smoothed out.

There was a time when I walked around a lot, collec-
ting all kinds of discarded objects. Regularly, once or twice
a day. During those walks I encountered many things that
shared one thing: redundancy. I couldn’t predict what I"d
find. Such chaos greatly stimulates creative activity. Eve-
rything can be inspiring, a stack of newspapers, photos,
folders, video tapes, plastic bags with Easter bunny motif.
You won’t get this much stimulation in the studio. This is
why the roughness is worth cultivating.

I'm tempted to ask you about your relations with the flagship
painters of the 1980s. You studied under Ryszard Wozniak,
and when we saw each other a few days ago, you were going
to visit Tomasz Ciecierski’s studio. While you did have some
exhibitions with younger-generation artists, such as Tymek
Borowski . . .

For Tymek I painted his painting black. An art collector,
a friend of mine, had commissioned a portrait with Tymek
and put it to a test.

And?

I talked with Tymek about it and in the end I told him I"d
intervene in it. And I painted it black. Tymek took pictures of
me doing it. The collector still has this painting and loves it.
You can see traces of Tymek’s original paintwork under the
black. Picture distortion is an interesting practice. Distortion
of authorship, distortion of message. In a way, it belongs to
the theory of eternal painting or the living image.

Let's return to the classics you are friends with, such as Tomasz
Ciecierski or Pawet Susid.

If you work in the line of document stamping, you are so-
mehow attracted to other persons pursuing this line of work.
You have someone to ask a question to, someone to confess
that you’ve been stamping so hard your hand hurts today.
She or he will reply that her or his hand doesn’t hurt today
because they haven’t been stamping as hard. My painting
doesn’trefer to anything, it looks like it does, but it doesn’t.
It’s just appearances. Sometimes I arrive at conclusions that
someone arrived at fifty years ago. It doesn’t matter at all
that it’s been done before.

You want to reach them yourself?
I work on a picture. During this work, or later, the reflection
occurs that I’'m approaching something that I’ve already

seen. It doesn’t bother me, and I don’t pay much attention
to this. I have my world, my most prized trophy.

When we talked for the first time about this exhibition, you
suggested the idea of works through which you'd be striving
towards a more universal idiom. At that point, the exhibition
had no final shape and various ideas were discussed. In your
works things happen a lot too.

I’ve been increasingly inclined to treat paintings as fields where
I put my reflections to test. Paintings stretching into infinity
— this appeals to me, it seems very universal, practical. Yet
something holds me back from painting very large surfaces.

I've already asked you that, but let me return to it. Would you
like to go with your work beyond the canvas, onto the wall,
for example?

If you go onto the wall, you might as well go out on the
street, and so on into infinity. I’ve recently declared myself
as a canvas painter, even though for years I sought to avoid
calling myself a painter at all. ee®

Interview conducted in the artist’s studio, 21 October 2014

bez tytutu, 2014, olej, akryl, ptétno

na sasiedniej stronie:
bez tytutu, 2008, olej

untitled, 2014, oil and acrylic on canvas

opposite:
untitled, 2008, oil on canvas

dzieki uprzejmosci Galerii 'Raster, Warszawa | courtesy of Raster Gallery, Warsaw



Grudzien, styczen, luty...

December, January, February . ..

Kalendarz wydarzen

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

Postep i higiena
30 listopada (niedziela), godz. 12.15 @

Oprowadzanie kuratorskie Andy Rottenberg

8 grudnia (poniedziatek) O

godz. 17 Wstep do oprowadzania kuratorskiego —
audiodeskrypcja wybranych prac

- prowadzenie: Maria Kosinska

godz. 19 Oprowadzanie kuratorskie Andy Rottenberg
w ramach Dnia Otwartego

- ttumaczenie na Polski Jezyk Migowy

11 grudnia (czwartek), godz. 18 O
Etyka. Spotkanie z prof. Magdaleng Sroda

12 grudnia (piatek), godz. 12.15 ©O
Spotkanie z cyklu Patrze¢/Zobaczy¢. Sztuka
wspétczesna i seniorzy

- prowadzenie: Barbara Dabrowska i Maria Kosifiska

8 stycznia (czwartek), godz. 18 O
Genetyka. Spotkanie z prof. Magdaleng Fikus

9-10 stycznia (pigtek—sobota) © O
Szkolenie dla nauczycieli; wspétorganizator —
Warszawskie Centrum Innowacji Edukacyjno-
-Spotecznych i Szkolen

15 stycznia (czwartek), godz. 18 O
Eugenika. Spotkanie z dr Magdaleng Gawin

oraz pokaz filmu Smier¢ psychiatry. Eugenika

i totalitaryzm; wprowadzenie do filmu: Izabela Galicka

22 stycznia (czwartek), godz. 18 O

Modernizm. Spotkanie z Grzegorzem Rytlem

14 lutego (sobota) O

Sesja naukowa
Program filmowy
2 grudnia (wtorek), godz. 18 O

Szpital przemienienia, rez. Edward Zebrowski, Polska,
1978, 90 min; wprowadzenie do filmu: Michat Komar
- film w jezyku polskim z napisami w jezyku angielskim

16 grudnia (wtorek), godz. 18 O

Zrédto Zycia / Pramen Zivota, rez. Milan Cieslar,

Czechy, 2000, 127 min

- film w oryginalnej wersji jezykowej z napisami w jezyku
polskim

Lebensborn, rez. Werner Klingler, RFN, 1960, 91 min

- film w wersji jezykowej angielskiej (dubbing)

wprowadzenie do filméw: Joanna Ostrowska

20 stycznia (wtorek), godz. 18 O
Eugenika w praktyce / Eugéniové, rez. Pavel Stingl,
Czechy/Stowacja, 2013, 76 min

- film w oryginalnej wersji jezykowej z napisami w jezyku
polskim

27 stycznia (wtorek), godz. 18 O
Tomorrow'’s Children, rez. Crane Wilbur, Stany
Zjednoczone, 1934, 70 min

Island of Lost Souls, rez. Erle C. Kenton, Stany
Zjednoczone, 1933, 71 min

- filmy w oryginalnej wersji jezykowej

3 lutego (wtorek), godz. 18 O

Den nya mdnniskan, rez. Klaus Hard, Szwecja, 2007,

104 min

- film w oryginalnej wersji jezykowej z napisami w jezyku
angielskim

10 lutego (wtorek), godz. 18 O

Gattaca — szok przysztosci, rez. Andrew Niccol, Stany

Zjednoczone, 1997, 106 min

- film w oryginalnej wersji jezykowej z napisami w jezyku
polskim

Gregor Schneider
Unsubscribe

29 listopada (sobota), godz. 12.30 @

Spotkanie z Gregorem Schneiderem i Andg Rottenberg

30 listopada (niedziela), godz. 12.15 @

Oprowadzanie kuratorskie Andy Rottenberg

Justyna Wencel. Ziemia,
ziemia
12 grudnia (piatek), godz. 19 O

Wernisaz wystawy, Miejsce Projektow Zachety

Adoracja stodyczy
19 grudnia (piatek) O

godz. 12 Spotkanie prasowe
godz. 19 Wernisaz wystawy

21 grudnia (niedziela), godz. 12.15 ®

Oprowadzanie kuratorskie Krystyny Piotrowskiej

7 stycznia ($roda), godz. 18 @

Sztuka i zycie towarzyskie — Krystiana Robb-Narbutt
i Wistawa Szymborska. Spotkanie na wystawie

- prowadzenie: Dorota Jarecka

13 stycznia (wtorek), godz. 17.30 ©O

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

13 stycznia (wtorek), godz. 18 O

Pokaz filmow:

Jezyk we mgle, rez. Jurij Norsztein, ZSRR, 1975, 11 min

Bajka nad bajkami, rez Jurij Norsztein, ZSRR, 1979, 30 min

Wzgérze krolikow / Watership Down, rez. Martin

Rosen, Wielka Brytania, 1978, 101 min

- filmy w oryginalnej wersji jezykowej z napisami w jezyku
polskim

14 stycznia (Sroda), godz. 17 © O
Spotkanie z cyklu Sztuka dostepna. Spotkania ze
sztukq wspétczesng dla osob z dysfunkcjq wzroku

14 stycznia (Sroda), godz. 18 ©O
Warsztaty dla dorostych z Dorotq Podlaskq

28 stycznia (Sroda), godz. 18 © O
Warsztaty dla dorostych z Matgorzatg Dmitruk

Przemystaw Matecki
Szorstko

13 lutego (pigtek) O
godz. 12 Spotkanie prasowe
godz. 19 Wernisaz wystawy

Kanibalizm? O zawtaszczeniach

w sztuce
Wystawa w przygotowaniu (2015)

9 grudnia (wtorek), godz. 18 O

Pokaz filmu Art and Craft, rez. Sam Cullman, Jennifer
Grausman, Mark Becker, Stany Zjednoczone, 2014,
89 min

- film w oryginalnej wersji jezykowej

7 stycznia ($roda), godz. 20 O
Pokaz filmu Kultura remixu / RiP: A Remix Manifesto),
rez. Brett Gaylor, Stany Zjednoczone, 2009, 80 min

19 lutego (czwartek), godz. 18 O

Wyktad prof. Antoniego Ziemby Repliki-obrazy-cuda.
Niderlandzkie malarstwo XV wieku miedzy inwencjq
a repetycjq
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W Ksiegarni Artystycznej
At the Art Bookshop

KSIEGARNIA ARTYSTYCZNA
3 grudnia (Sroda), godz. 18 O

Maciej Zaremba Bielawski, Higienisci. Z dziejow
eugeniki — spotkanie Dyskusyjnego Klubu Ksigzki

10 grudnia (Srody), godz. 18 O

Promocja ksigzki Czestawa Frejlicha i Dominika Lisika
Zaprojektowane. Polski dizajn 2000-2013, 2+3D,
Warszawa, 2014

17 grudnia (Sroda), godz. 18 O

Promocja ksigzki Grzegorza Rytla Lucjan Korngold
1897-1963, Wydawnictwo Salix alba, Warszawa, 2014

7 stycznia, 4 lutego (Srody), godz. 18 O
Spotkania Dyskusyjnego Klubu Ksigzki

WARSZTATY | OPROWADZANIA

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

Warsztaty dla dzieci i mtodziezy

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

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

- zas trwania: ok. 90 min

- informacje 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

— 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 lub francuskim

- koszt: 150 zt

- grupa: maksymalnie 30 0s6b

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

zacheta.art.pl

J% otwartazacheta.pl
'i facebook.com/zacheta

Postep
| higiena

Progress
and
Hygiene

Dla mitosnikow sztuki

Aneta Grzeszykowska, Negative Book, projekt graficzny: Michat
Kaczynski, Zacheta — Narodowa Galeria Sztuki, Warszawa 2013
—wersja numerowana. Cena 150 zt (wersja polska i angielska)

Henryk Tomaszewski, pod redakcjg Agnieszki Szewczyk, projekt
graficzny: lwo Rutkiewicz, Zacheta — Narodowa Galeria Sztuki,
Warszawa; Wydawnictwo Bosz, Olszanica, Warszawa 2014 —
wersja numerowana. Cena 129 zt (wersja polska i angielska)

Konrad Smoleniski. Everything Was Forever, Until It Was No
More, ptyta LP i folder, projekt graficzny: Dagny & Daniel Szwed/
Moonmadness, Zacheta — Narodowa Galeria Sztuki; Bocian
Records, Warszawa 2014 — wersja numerowana. Cena 130 zt
(wersja polsko-angielska)

Robert Maciejuk, Honza Zamojski. Kosmos i kosmos i okolice /
Cosmos and Cosmos and Surroundings, projekt graficzny: Honza
Zamojski, Zacheta — Narodowa Galeria Sztuki, Warszawa 2013.
Cena 150 z+ (wersja polsko-angielska)

Postep i higiena | Progress and Hygiene

pod redakgjg | edited by Anda Rottenberg

projekt graficzny | graphic design: Krzysztof Bielecki
wersja polsko-angielska | Polish-English edition

288 stron | 288 pages

ISBN 978 83 6471410 8

Zacheta — Narodowa Galeria Sztuki, Warszawa 2014

Wystawie Postep i higiena poswieconej putapkom modernizadji
w kontekscie wspdlnej dla sztuki i nauki poczatkéw XX

wieku idealistycznej wiary w postep i mozliwos¢ stworzenia
nowoczesnego spoteczefistwa w oparciu o czystos¢ rasowq

i kulturowa, a takze jej zwigzkéw z ideami i utopiami modernizmu,
towarzyszy katalog z obszernym materiatem wizualnym.
Znalazty sie w nim teksty autorstwa prof. Zygmunta Baumana,
prof. Moniki Ptatek, prof. Piotra Juszkiewicza, ks. Adama
Bonieckiego, dr. Mariusa Turdy oraz kuratorki wystawy Andy
Rottenberg oraz opisy pokazywanych na wystawie prac i noty
biograficzne artystow.

The exhibition Progress and Hygiene, devoted to the pitfalls of
modernisation in the context of the idealistic faith, characteristic
for early 20th-century art and science, in progress and the
possibility of shaping a new society based on racial and

cultural purity, as well as its links with the ideas and utopias

of modernism, is accompanied by a catalogue with extensive
visual material. The publication includes essays by Prof. Zygmunt
Bauman, Prof. Monika Ptatek, Rev. Adam Boniecki, Dr Marius
Turda, and the exhibition’s curator, Anda Rottenberg, as well as
descriptions of the featured works and artist biographical articles.

For All Art Lovers

Aneta Grzeszykowska, Negative Book, graphic design: Michat
Kaczynski, Warsaw: Zacheta — National Gallery of Art, 2013 —
numbered version. Price: 150 PLN (Polish and English edition)

Henryk Tomaszewski, edited by Agnieszka Szewczyk, graphic
design: lwo Rutkiewicz, Warsaw and Olszanica: Zacheta

— National Gallery of Art and Wydawnictwo Bosz, 2014 —
numbered version. Price: 129 PLN (Polish and English edition)

Konrad Smoleriski. Everything Was Forever, Until It Was No
More, LP record and leaflet, graphic design: Dagny & Daniel
Szwed/Moonmadness, Warsaw: Zacheta — National Gallery
of Art and Bocian Records, 2014 — numbered version. Price:
130 PLN (Polish-English edition)

Robert Maciejuk, Honza Zamojski. Kosmos i kosmos i okolice /
Cosmos and Cosmos and Surroundings, graphic design: Honza
Zamojski, Warsaw: Zacheta — National Gallery of Art, 2013.
Price: 150 PLN (Polish-English edition)



W Ksiegarni Artystycznej
At the Art Bookshop

Wyjatkowy prezent na Swieta

Janicka & Wilczyk. Inne Miasto / Other City, pod redakdj Elzbiety
Janickiej i Wojciecha Wilczyka, projekt graficzny: Tomasz Bierkowski,
Zacheta— Narodowa Galeria Sztuki, Warszawa 2013. Cena 66 zt
(wersja polsko-angielska)

Splendor tkaniny / The Splendour of Textile, pod redakcjg Marty
Kowalewskiej i Michata Jachuty, projekt graficzny: Daria Malicka,
Zacheta— Narodowa Galeria Sztuki, Warszawa 2013. Cena 50 zt
(wersja polsko-angielska)

Jakub Julian Ziétkowski. Hokaina, pod redakcjg Hanny Wréblewskiej,
projekt graficzny: Dorota Karaszewska, Zacheta Narodowa Galeria
Sztuki, Warszawa 2010. Cena 60 z+ (wersja polsko-angielska)

Wtodzimierz Pawlak. Autoportret w powidokach, pod redakcja
Agnieszki Szewczyk, projekt graficzny: Tomasz Bierkowski, Zacheta
Narodowa Galeria Sztuki, Warszawa 2008. Cena 69,90 zt (wersja
polsko-angielska)

She-Documentalists Polish Women Photographers of the 20th
Century, pod redakdj Karoliny Lewandowskiej, projekt graficzny: Lech
Majewski, Zacheta Narodowa Galeria Sztuki, Warszawa; Wydawnictwo
Bosz, Olszanica, Warszawa 2008. Cena 139 zt (wersja angielska)

Do poczytania w zimowe wieczory

Kosmos wzywa! Sztuka i nauka w dtugich latach szes¢dziesigtych
/ Cosmos Calling! Art and Sciences in the Long Sixties, pod
redakcjg Joanny Kordjak-Piotrowskiej i Stanistawa Welbela, projekt
graficzny: Magdalena Frankowska, Artur Frankowski (Fontarte),
Zacheta— Narodowa Galeria Sztuki, Warszawa 2014. Cena 60 zt
(wersja polsko-angielska)

Karolina Zychowicz, Paryska lewica w stalinowskiej Warszawie,
redakcja naukowa: Gabriela Switek, projekt graficzny: Daria Malicka,
Zacheta— Narodowa Galeria Sztuki, Warszawa 2014. Cena 49 zt
(wersja polska)

Gabriela Switek, Aporie architektury, z serii Archiwum Zachety,
projekt graficzny: Daria Malicka, Zacheta — Narodowa Galeria
Sztuki, Warszawa 2012. Cena 48 z+ (wersja polska)

Miejsce Kordegarda 1990-2001, pod redakcjg Joanny Mansfeld,

Wiestawy Wierzchowskiej, projekt graficzny: Pawet Osial, Zacheta
— Narodowa Galeria Sztuki, Warszawa 2013. Cena 35 zt (wersja

polska)

Rewolugje 1968, koncepdja i redakcja naukowa: Hanna Wréblewska,
Maria Brewinska, Zofia Machnicka, Joanna Sokotowska; projekt
graficzny: Maciej Katkus i Krystian Rosiriski, Zacheta Narodowa
Galeria Sztuki; Wydawnictwo Agora, Warszawa 2008. Cena 39 z+
(wersja polska)

Art Books for that Perfect Gift

Janicka & Wilczyk. Inne Miasto / Other City, edited by Elzbieta
Janicka and Wojciech Wilczyk, graphic design: Tomasz Bierkowski,
Warsaw: Zacheta — National Gallery of Art, 2013. Cena 66 PLN
(Polish-English edition)

Splendor tkaniny / The Splendour of Textile, edited by Marta
Kowalewska and Michat Jachuta, graphic design: Daria Malicka,
Warsaw: Zacheta — National Gallery of Art, 2013. Price: 50 PLN
(Polish-English edition)

Jakub Julian Ziétkowski. Hokaina, edited by Hanna Wroblewska,
graphic design: Dorota Karaszewska, Warsaw: Zacheta National
Gallery of Art, 2010. Price: 60 PLN (Polish-English edition)

Wtodzimierz Pawlak. Autoportret w powidokach, edited by
Agnieszka Szewczyk, graphic design: Tomasz Bierkowski, Warsaw:
Zacheta Narodowa Galeria Sztuki, 2008. Price: 69,90 PLN (Polish-
English edition)

She-Documentalists Polish Women Photographers of the 20th
Century, edited by Karolina Lewandowska, graphic design: Lech
Majewski, Warsaw and Olszanica: Zacheta National Gallery of Art
and Wydawnictwo Bosz, 2008. Price: 139 PLN (English edition)

To Read on a Winter’s Night

Kosmos wzywa! Sztuka i nauka w dtugich latach szescdziesigtych
/ Cosmos Calling! Art and Sciences in the Long Sixties, edited by
Joanna Kordjak-Piotrowska and Stanistaw Welbel, graphic design:
Magdalena Frankowska, Artur Frankowski (Fontarte), Warsaw:
Zacheta — Narodowa Galeria Sztuki, 2014. Price: 60 PLN
(Polish-English edition)

Karolina Zychowicz, Paryska lewica w stalinowskiej Warszawie,
academic editor: Gabriela Switek, graphic design: Daria Malicka,
Warsaw: Zacheta — Narodowa Galeria Sztuki, 2014. Price: 49 PLN
(Polish edition)

Gabriela Switek, Aporie architektury, from the Archiwum Zachety
series, graphic design: Daria Malicka, Warsaw: Zacheta — National
Gallery of Art, 2012. Price:48 PLN (Polish edition)

Miejsce Kordegarda 1990-2001, edited by Joanna Mansfeld and
Wiestawa Wierzchowska, graphic design: Pawet Osial, Warsaw:
Zacheta — National Gallery of Art, 2013. Price: 35 PLN (Polish
edition)

Rewolugje 1968, concept and edited by Hanna Wréblewska, Maria
Brewiniska, Zofia Machnicka, Joanna Sokotowska, graphic design:
Maciej Katkus and Krystian Rosirski, Warsaw: Zacheta National
Gallery of Art and Wydawnictwo Agora, 2008. Price: 39 PLN
(Polish edition)

Warpechowski. Droga performera | The Way of the
Performer

koncepdja i realizacja | concept and realisation: Jan Lubicz
Przytuski

projekt graficzny | graphic design: Powazne Studio

wersja polsko-angielska | Polish-English edition

ISBN 978 83 64714 07 8

Zacheta — Narodowa Galeria Sztuki, Warszawa 2014
Cena 39zt | Price: 39 PLN

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 twdrcow

na swiecie. O swojej twdrczosci mowi sam Zbigniew
Warpechowski, a takze artysci i krytycy sztuki: Adina Bar-On,
Oskar Dawicki, Zuzanna Janin, Elisabeth Jappe, Grzegorz
Krolikiewicz, Alastair MacLennan, Boris Nieslony, Jozef
Robakowski, Tomasz Starko, 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 Krélikiewicz, Alastair
MacLennan, Boris Nieslony, Jozef Robakowski, Tomasz Stafko
and Ewa Zarzycka.
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Dziat dokumentacji i biblioteka
Projekt badawczy Historia wystaw
w Zachecie — Centralnym Biurze
Wystaw Artystycznych

w latach 1949-1970

Documentation Department and Library
Research project: History of Exhibitions Held
at the Zacheta — Central Bureau

of Artistic Exhibitions, 1949—-1970

Dzial dokumentacji Zachety — Narodowej Galerii Sztuki
posiada jeden z najwiekszych w Polsce spdjny zbiér ka-
talogéw i innych dokumentéw zycia spotecznego obra-
zujacych polskie zycie artystyczne od czasu utworzenia
Towarzystwa Zachety Sztuk Pieknych w 1860 roku. Zbiér
sktada sie z dwoch gtéwnych czesci. Jedna czes$¢ stanowig
zespoty dokumentujgce tworczos¢ artystéw polskich dzia-
tajacych po 1945 roku. Do 2014 roku zgromadzono w nich
materiaty prasowe, noty biograficzne, fotografie, zaprosze-
nia na wystawy, ulotki informacyjne, plakaty i katalogi
wystaw dotyczace okoto 35 tysiecy artystow. Na druga
cze$¢ sktadaja sie materiaty dokumentujace dziatalnos¢
wystawienniczq i edukacyjna trzech réznych instytucji
kultury, ktére miaty swoja siedzibe w gmachu Zachety
przy placu Matachowskiego w Warszawie: Towarzystwa
Zachety Sztuk Pieknych (1860—1939), Centralnego Biura
Wystaw Artystycznych (1949-1994), Zachety — Pafistwo-
wej Galerii Sztuki, od 2003 roku Zachety — Narodowej
Galerii Sztuki. Najwiekszy zbiér dokumentéw zycia
spotecznego powstawat od 1949 roku, czyli od momentu
utworzenia CBWA. Sklada sie nan ponad 1300 zespotow
z materiatami dokumentujacymi poszczeg6lne wystawy.
W 2009 roku do dziatu dokumentacji wtaczono biblioteke
fachowa Zachety, wpisana (zgodnie z decyzja Ministra
Kultury i Dziedzictwa Narodowego z 2013 roku) w kra-
jowa sie¢ miedzybiblioteczna. Unikalng czes$¢ zbioréw
bibliotecznych stanowi ogromna kolekcja katalogow wy-
staw od okoto 1900 roku do wspétczesnosci — nie tylko
wystaw organizowanych w Zachecie, ale tez pokazéw
miedzynarodowych.

W 2013 roku zostat opracowany projekt naukowy
Historia wystaw w Zachecie — Centralnym Biurze Wystaw
Artystycznych w latach 19491970, ktéry przedstawiono
do konkursu ogloszonego przez Ministra Nauki i Szkol-
nictwa Wyzszego w ramach Narodowego Programu
Rozwoju Humanistyki. W 2014 roku Ministerstwo Na-
uki i Szkolnictwa Wyzszego przyznato finansowanie na

realizacje trzyletniego projektu badawczego (1 wrzesnia
2014-31 sierpnia 2017). Zesp6t wykonawcéw meryto-
rycznych projektu tworza: dr hab. Gabriela Switek (kie-
rownik projektu, Instytut Historii Sztuki Uniwersytetu
Warszawskiego, kierownik dzialu dokumentacji w Za-
checie — Narodowej Galerii Sztuki), dr hab. Iwona Luba
(Instytut Historii Sztuki Uniwersytetu Warszawskiego),
dr Marek Czapelski (Instytut Historii Sztuki Uniwer-
sytetu Warszawskiego), dr Joanna Stacewicz-Podlipska
(Instytut Historii Sztuki Uniwersytetu Warszawskiego),
dr Karolina Zychowicz (Zacheta —Narodowa Galeria
Sztuki), mgr Stanistaw Welbel (Zacheta — Narodowa
Galeria Sztuki, doktorant w Instytucie Sztuki Polskiej
Akademii Nauk).

Podstawowym celem tego projektu badawczego
jest naukowe opracowanie zarysu dziatalnosci galerii,
uzupelnienie bazy Zrédlowej i udostepnienie w dome-
nie publicznej czes$ci unikalnego zespotu dokumentéw,
w tym fotografii ekspozycji. Dzieje instytucji bedq uka-
zane poprzez historie wystaw, ich rekonstrukcje oraz re-
cepcje w krytyce artystycznej. Praktyki dokumentowa-
nia wystaw zmieniaty sie kilkakrotnie w ciagu ostatnich
sze$édziesieciu lat, co wptyneto na niejednorodnosc gro-
madzonych materiatléw archiwalnych i niekompletnos¢
zbioréw. Zakladana perspektywa badawcza wpisuje sie
we wspotczesne zainteresowanie (w ramach tzw. nowej
muzeologii) polityka wystawiennicza galerii, strategiami
kuratorskimi oraz technikami projektowania ekspozycji.
Projekt bada réwniez metodologiczne perspektywy histo-
rii sztuki wspélczesnej rozumianej jako historia wystaw,
a nie jako historia tworczoSci artystow czy poszczeg6l-
nych dziel. Postulaty nowej muzeologii, zainteresowanie
formami wystawiennictwa, profesjonalizacja zawodu
kuratora, upowszechnienie krytyki artystycznej poprzez
nowe media internetowe, w tym spotecznosciowe, oraz
inne czynniki przyczynity sie do wyznaczenia nowych
granic tego obszaru badawczego. Pytania stawiane

w ramach historii wystaw wymagajq doprecyzowania,
zwlaszcza wobec tradycji i metod badajacych polskie zycie
artystyczne, a takze wobec historii krytyki artystycznej,
krytyki instytucjonalnej czy historii i estetyki recepcji.
Jednym z przedmiotéw analizy jest kalendarium wystaw
w CBWA jako zapis polityki wystawienniczej instytucji,
ale i jako przyktad formowania kanonu powojennej sztu-
ki polskiej. Na podstawie analizy kalendarium wstepnie
wyloniono obszary badawcze, m.in. problem tradycji dwu-
dziestolecia miedzywojennego w latach piec¢dziesigtych
isze$c¢dziesigtych XX wieku, wymiane miedzynarodowa,
wystawy zbiorowe cykliczne (Polskie dzieto plastyczne,
Ogédlnopolskie Wystawy Fotografiki), Warszawa w sztuce
lat sze$¢dziesigtych XX wieku, wystawy architektury,
architektury wnetrz i sztuki uzytkowej. Historie wystaw
organizowanych w warszawskiej Zachecie mozna row-
niez potraktowac jako punkt wyjscia do przedefiniowania
geografii polskiej historii sztuki, uwzgledniajac zar6wno
jej lokalne znaczenie, jak i polityczne uwarunkowania
miedzynarodowej wymiany kulturalnej w dobie PRL-u.

Realizacje projektu poprzedzity badania i publi-
kacje pilotazowe, w tym porzadkowanie dokumentéw
zycia spotecznego i zbioru fotografii przechowywanych
w dziale dokumentacji i bibliotece Zachety oraz wyzna-
czenie gtéwnych obszaréw badawczych. W ramach serii
wydawniczej Archiwum Zachety, Zacheta — Narodowa
Galeria Sztuki sfinansowata wydanie tomu Paryska lewica
w stalinowskiej Warszawie. Wystawa wspotczesnej plastyki
francuskiej w CBWA w 1952 roku autorstwa dr Karoliny
Zychowicz, ktory ukazat sie w maju 2014 roku. Ksigzka ta
jest proba monografii jednej z wazniejszych wystaw zorga-
nizowanych przez Komitet Wspdtpracy Kulturalnej z Za-
granica w Centralnym Biurze Wystaw Artystycznych, na
ktorej pokazano m.in. Masakre w Korei Pabla Picassa oraz
wersje kompozycji Konstruktorzy Fernanda Légera. eeoe

Gabriela Switek
kierowniczka dziatu dukumentacji w Zachecie

Kalendarium wydarzei 2013-2014 (badania pilotazowe i re-
alizacja projektu Historia wystaw w Zachecie — Centralnym
Biurze Wystaw Artystycznych w latach 1949-1970):

8.06.2013 Wyktad Archiwum Zachety i mtodziez lat piecdziesiq-
tych XX wieku poSwiecony Miedzynarodowej wystawie sztuki mto-
dych w CBWA, zorganizowanej w ramach Swiatowego Festiwalu
Mtodziezy w 1955 roku, Miedzynarodowy DzieA Archiwéw, Patac
Staszica, Warszawa (Julia Koszewska, Gabriela Switek, Karolina
Zychowicz)

21-27.07.2013 Prezentacja wstepnych badan nad wystawami
architektury w CBWA. Préba rekonstrukji | Ogélnopolskiej Wy-
stawy Architektury Polski Ludowej w 1953 roku. Referat: Archi-
tecture as Politics: Constructing the Image of the City in the 1950s
wygtoszony w ramach panelu plenarnego Aesthetics and Politics,
19 Miedzynarodowy Kongres Estetyki w Krakowie (Gabriela Swi-
tek). Publikacja; Gabriela Switek, Architecture as Politics, ,Serbian
Architectural Journal” 2014, t. 6, nr 1, s. 6374

26.11.2013 Wyktad Architektura w Zachecie. Lata piecdziesigte
XX wieku dla Studium Doktoranckiego, Instytut Sztuki Polskiej
Akademii Nauk, Warszawa (Gabriela Switek)

18.01.2014 Referat Fernand Léger i jego asystenci na Wystawie
wspotczesnej plastyki francuskiej w CBWA w 1952 roku wygtoszo-
ny na miedzynarodowej sesji naukowej towarzyszacej wystawie



Mapa. Migragie artystyczne a zimna wojna, Zacheta— Narodowa
Galeria Sztuki (Karolina Zychowicz)

12.05.2014 Publikacja ksiazki Paryska lewica w stalinowskiej War-
szawie. Wystawa wspétczesnej plastyki francuskiej w CBWA w 1952
roku (Karolina Zychowicz)

9-10.06.2014 Prezentacja badan nad wystawami sztuki naiwnej
w CBWA. Referat: Sztuka peryferii w centrum. Wystawa ,artystow
naiwnych” w Centralnym Biurze Wystaw Artystycznych w 1958
roku, wygtoszony w ramach XIV Seminarium Metodologicznego
Regiony wyobraZni. Peryferyjnos¢ w kulturze XIX-=XXI wieku, Ka-
tedra Teorii Sztuki i Historii Doktryn Artystycznych KUL i Instytut
Historii Sztuki UW, Kazimierz Dolny (Gabriela Switek)
18-20.09.2014 Prezentacja Zarys dziatalnosci Zachety — Naro-
dowej Galerii Sztuki w ramach ogdlnopolskiego zjazdu pracowni-
kéw instytucji tworzacych dawng sie¢ Biur Wystaw Artystycz-
nych, Plener BWA / Tarnéw (Karolina Zychowicz)

14.10.2014 Promocja ksigzki Karoliny Zychowicz Paryska lewica
w stalinowskiej Warszawie. Wystawa wspétczesnej plastyki francu-
skiej w CBWA w 1952 roku, spotkanie z cyklu Na Zachete!, Zacheta
— Narodowa Galeria Sztuki. Goscie: dr hab. Agata Jakubowska,
prof. UAM (Instytut Historii Sztuki), dr hab. Marcin Lachowski
(Instytut Historii Sztuki Uniwersytetu Warszawskiego), Stanistaw
Welbel. Dyskusja wokét ksigzki byta réwniez okazjg do poréw-
nania obszaréw i metodologii badan prowadzonych w ramach
projektow dotyczacych historii wystaw polskich artystek i krytyki
artystycznej.

20.10.2014 Selekcja materiatu badawczego do szczegdtowych
opracowan, wyréznienie blokéw tematycznych (Marek Czapelski,
Iwona Luba, Joanna Stacewicz-Podlipska, Gabriela Switek, Stani-
staw Welbel, Karolina Zychowicz)

23-25.10.2014 Prezentacja metodologii badan nad historig
wystaw i probleméw rekonstrukgji ekspozycji. Referat Obrazki
Z wystawy wygtoszony na Seminarium Metodologicznym Stowa-
rzyszenia Historykéw Sztuki w Nieborowie, zatytutowanym Obraz
Zywy (Gabriela Switek)

The Zacheta — National Gallery of Art’s Documentation
Department holds one of Poland’s largest collections of
catalogues and other publications documenting Polish
artistic life since the establishment of the Society for the
Encouragement of Fine Arts in 1860. The collection con-
sists of two parts. One part is devoted to the work of Pol-
ish artists active after 1945 and contains press materials,
biographical notes, photographs, exhibition invitations,
information leaflets, posters, and exhibition catalogues
of some 35,000 artists. The second part of the archive is
comprised of materials documenting the exhibitions and
educational projects of the cultural institutions that have
operated at the Zacheta building at Plac Matachowskiego
in Warsaw: the Society for the Encouragement of Fine
Arts (1860-1939), the Central Bureau of Artistic Exhibi-
tions (CBWA, 1949-1994), and the Zacheta State (since
2003: National) Gallery of Art. The largest collection of
documents of social life was started after the establishment
of the CBWA in 1949, and today it contains over 1,300
fonds with materials documenting different exhibitions.
In 2009, the Documentation Department took over the
Zacheta Library, part of the national inter-library network
per a 2013 decision by the Minister of Culture. An im-
portant and unique part of its collection is a vast group
of exhibition catalogues dating from around 1900 to the
present, including not only Zacheta exhibitions but also
international ones.
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| Ogdlnopolska Wystawa Architektury Polski Ludowej, 1953
,Inni”. Od Nikifora do Gtowackiej, 1965

1st National Exhibition of the Architecture of the Polish People’s Republic,
1953

Others’. From Nikifor to Gfowacka, 1965

fot. archiwum Zachety | photo: Zacheta’s archive
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Dziat dokumentagji i Biblioteka...
Documentation Department and Library ...

History of Exhibitions Held at the Zacheta — Cen-
tral Bureau of Artistic Exhibitions, 1949-1970 is a re-
search project that was conceived in 2013 and was entered
in a Minister of Science and Higher Education competition
as part of the National Programme for the Development of
Humanities. In 2014, the Ministry of Science and Higher
Education granted funding for a three-year research pro-
ject (September 1, 2014—August 31, 2017). The project
researchers include Gabriela Switek, PhD Hab (project
manager, Institute of Art History, Warsaw University;
Head, Zacheta — National Gallery of Art Documentation
Department), Iwona Luba, PhD Hab (Institute of Art His-
tory, Warsaw University), Marek Czapelski, PhD (Institute
of Art History, Warsaw University), Joanna Stacewicz-
Podlipska, PhD (Institute of Art History, Warsaw Univer-
sity), Karolina Zychowicz, PhD (Zacheta— National Gal-
lery of Art), Stanistaw Welbel, MA (Zacheta — National
Gallery of Art, doctoral student at the Polish Academy of
Sciences’ Institute of Polish Art).

The main goal of the research project History of
Exhibitions Held at the Zacheta — Central Bureau of Ar-
tistic Exhibitions, 1949-1970 is to outline a history of the
gallery’s activities, expand the archival basis, and make
available to the public a part of its unique collection of
documents, including photographs. The institution’s history
will be presented through the history of its exhibitions, their
reconstructions, and their critical reception. Exhibition-
documenting practices have changed several times over the
last sixty years, affecting the coherence of archival materi-
als and completeness of collections. The adopted research
perspective draws on contemporary interest (‘new museol-
ogy’) in galleries’ exhibition policies, curatorial strategies,
and exhibition design techniques. The project researches
also the methodological perspectives of contemporary art
history construed as a history of exhibitions rather than of
artists or their works. Postulates of new museology, exhibi-
tion design studies, curatorial professionalisation, populari-
sation of art criticism through internet/social media, and
other factors have all contributed to a redefinition of the
scope of this research area. Questions raised as part of exhi-
bition history need to be specified, especially in the context
of the traditions and methods of researching Polish artistic
life as well as of the history of art criticism, institutional
criticism or the history and aesthetics of reception. One of
the subjects of analysis is the chronology of CBWA exhibi-
tions as a reflection of the institution’s exhibition policy but
also an example of how the canon of postwar Polish art was
shaped over time. Based on an analysis of the chronology,
research areas have been preliminarily defined, e.g. the
tradition of the inter-war period in the 1950s and 1960s;
international exchange; cyclical group exhibitions (Polish
Plastic Arts, National Photography Exhibitions); Warsaw
in 1960s art; or exhibitions of architecture, interior archi-
tecture, and applied arts. The history of exhibitions held at
the Zacheta building in Warsaw can also be considered as
a point of departure for redefining the geography of Pol-
ish art history, taking into account its local significance as
well as the political circumstances of international cultural
exchange during the People’s Poland era.

The project has been preceded by preliminary re-
search and publications, including a reorganisation of
the documents of social life and photographs held at the
Zacheta Documentation Department and Library and

a specification of the main research areas. As part of the
Zacheta Archive publishing series, the Zacheta— National
Gallery of Art financed the publication of Karolina Zycho-
wicz’s The Parisian Left in Stalinist Warsaw. An Exhibi-
tion of French Contemporary Art at the Central Bureau
of Artistic Exhibitions in 1952 (May 2014). The book is
a monograph on one of the more important exhibitions
organised by the CBWA’s Committee for International
Cultural Exchange, featuring, among other works, Pablo
Picasso’s Massacre in Korea and a version of Fernand
Léger’s composition The Constructors. eee

Gabriela Switek
head of Zacheta’s documentation department

Chronology of events 2013-2014 (preliminary research and
the project History of Exhibitions Held at the Zacheta — Cen-
tral Bureau of Artistic Exhibitions, 1949—-1970):

8 June 2013 Lecture, ‘The Zacheta Archive and 1950s Youth',
devoted to the CBWA International Exhibition of Young Artists held
on the occasion of the Fifth World Festival of Youth and Students
in 1955, International Archive Day, Staszic Palace, Warsaw (Julia
Koszewska, Gabriela Switek, Karolina Zychowicz)

21-27 July 2013 Presentation of preliminary research into CBWA
architecture exhibitions. Attempt to reconstruct the 1st National
Exhibition of Polish Architecture in 1953. Paper, ‘Architecture as
Politics: Constructing the Image of the City in the 19505 deli-
vered as part of the plenary panel Aesthetics and Politics, 19th
International Congress of Aesthetics in Krakéw (Gabriela Switek).
Publication: Gabriela Switek, ‘Architecture as Politics’, Serbian
Architectural Journal, 2014, vol. 6, no. 1, pp. 6374

26 November 2013 Lecture, ‘Architecture at the Zacheta. The
19505, Doctoral College, Institute of Art, Polish Academy of Scien-
ce, Warsaw (Gabriela Switek)

18 January 2014 Paper, ‘Fernand Léger and His Assistants at
the 1952 CBWA Exhibition of French Contemporary Art, presented
as part of an international academic session accompanying the
exhibition Map. Artistic Migrations and the Cold War, Zacheta —
National Gallery of Art (Karolina Zychowicz)

15 May 2014 Publication of the book The Parisian Left in Stalinist
Warsaw. An Exhibition of French Contemporary Art at the Central
Bureau of Artistic Exhibitions in 1952 (Karolina Zychowicz)

9-10 June 2014 Presentation of research into CBWA exhibitions
of naive art. Paper, ‘Art of Peripheries in the Centre. An Exhibition

of “Naive Artists” at the Central Bureau of Artistic Exhibitions
in 1958, presented as part of the 14th Methodological Seminar
‘Regions of Imagination. Peripherality in 19th—21st Century Cul-
ture, Department of Art Theory and History of Artistic Doctrines,
Catholic University of Lublin, Institute of Art History, Warsaw
University, Kazimierz Dolny (Gabriela Switek)

18-19 September 2014 Presentation, ‘An Outline History of the
Zacheta National Gallery of Art’, as part of a national congress
of employees of the former Bureau of Artistic Exhibitions (BWA)
institutions, Plener BWA / Tarnéw 2014 (Karolina Zychowicz)

10 October 2014 Book promotion event, The Parisian Left in
Stalinist Warsaw. An Exhibition of French Contemporary Art at
the Central Bureau of Artistic Exhibitions in 1952, meeting as part
of the Na Zachete! series, Zacheta — National Gallery of Art.
Speakers: Agata Jakubowska, PhD Hab, Institute of Art, Adam
Mickiewicz University in Poznan; Marcin Lachowski, PhD Hab,
Institute of Art History, Warsaw University; Stanistaw Welbel. The
discussion was also an opportunity for comparing the scopes and
methodologies of studies conducted as part of projects dealing
with the history of exhibitions by Polish women artists and with
art criticism.

20 October 2014 Selection of research material for specific stu-
dies, specification of subject blocks (Marek Czapelski, lwona Luba,
Joanna Stacewicz-Podlipska, Gabriela Switek, Stanistaw Welbel,
Karolina Zychowicz)

23-25 October 2014 Presentation of the methodology of re-
search into the history of exhibitions and issues of exhibition
reconstruction. Paper, ‘Pictures at an Exhibition’, delivered at
the Association of Art Historians Methodological Seminar ‘Living
Picture’, Nieboréw (Gabriela Switek)

Promodja ksigzki Karoliny Zychowicz Paryska lewica w stalinowskiej
Warszawie. Wystawa wspétczesnej plastyki francuskiej w CBWA

w 1952 roku, 14 pazdziernika 2014, Zacheta — Narodowa Galeria

Sztuki. Od lewej: Agata Jakubowska, Karolina Zychowicz, Stanistaw
Welbel, Marcin Lachowski

Promotional event for Katarzyna Zychowicz's book The Parisian Left
in Stalinist Warsaw. An Exhibition of French Contemporary Art at the
Central Bureau of Artistic Exhibitions in 1952, 14 October 2014,
Zacheta — National Gallery of Art. From left: Agata Jakubowska,
Karolina Zychowicz, Stanistaw Welbel, Marcin Lachowski
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Co sie dzieje
What's Up
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zacheta.art.pl

J@ otwartazacheta.pl
'i facebook.com/zacheta

Co pokazemy w 2015 roku na

weneckim Biennale?
What will be showing in 2015 at the Venice
Biennale?

22 wrze$nia 2014 w Zachecie odbyly sie obrady jury
konkursu na kuratorski projekt wystawy w Pawilonie
Polskim na przysztorocznej Miedzynarodowej Wysta-
wie Sztuki w Wenecji. Posréd 24 nadestanych propozycji
zwyciezyl projekt autorstwa Joanny Malinowskiej i C. T.
Jaspera zatytutowany 18°48°05”N 72°23°01”W.

ArtySci wraz z kuratorkq Magdaleng Moskalewicz
postanowili wyruszy¢ na Haiti i tam wystawi¢ Halke
Stanistawa Moniuszki przed publiczno$cia ztozong z po-
tomkoéw polskich zZohierzy z legionéw napoleonskich.
Wystani przez Napoleona na San Domingo w 1802 i 1803
roku, by zdusi¢ bunt czarnych niewolnikéw Polacy —
ktorych do legionéw Sciggneta che¢ walki o niepodle-
gtos$¢ wlasnej ojczyzny — w znacznej liczbie przeszli
na strone powstancow, doprowadzajac wspolnie do
utworzenia niepodleglego Haiti. CzterdzieSci pie¢ lat
po haitaniskim powstaniu w Wilnie po raz pierwszy wy-
stawiono Halke. Zaréwno libretto w jezyku polskim, jak
i ludowa tematyka opery byty ze strony kompozytora
patriotycznym gestem wspierania pozostajacej pod za-

borami ojczyzny. Autoréw projektu interesuje, co moze
sie wydarzy¢, kiedy zestawi sie spoteczno$c¢ utozsamia-
jaca sie z Polska na bardzo ogdlnym i symbolicznym
poziomie z wytworem polskiej kultury — tej samej, kto-
ra przyniosta ich przodkéw na Haiti. I na ile platforma
kontaktu moze stac sie opera— historycznie jeden z ele-
mentow kulturowej dominacji i kolonialnego ucisku na
terenach okupowanych przez europejskie imperia. Jury
konkursu docenito ,,odSwiezajace podejscie autoréw do
kwestii narodowej tozsamosci oraz spdjnos$¢ formalng
dzieta operowego i jego prezentacji w postaci panoramy”.

Jednoczes$nie w tym roku po raz pierwszy oficjal-
nie odtajniono wszystkie projekty i nazwiska kuratoréw
startujacych w konkursie na wystawe w Pawilonie Pol-
skim. Koncepcje i streszczenia scenariuszy dostepne sa
na stronie www.biennale2015.weebly.com. eee
On September 22, 2014, a session was held of the Jury
of the competition for a curatorial project of the exhibi-
tion in the Polish Pavilion at next year’s International
Art Exhibition in Venice. The Jury selected the winning
entry: Joanna Malinowska and C. T. Jasper’s project
18°48°05”N 72°23°01”W.

Accompanied by curator Magdalena Moskalewicz,
the artists will go to Haiti to stage Stanistaw Moniusz-
ko’s canonical opera Halka (1848) in front of an audi-
ence consisting of descendants of Polish soldiers fight-

ing under Napoleon Bonaparte. Sent to San Domingo in
1802-1803 to crush an uprising of African slaves, the
Poles — who had enlisted in Napoleon’s Polish legions
to fight for their country’s independence — largely joined
the Haitian rebels, contributing to the founding of the
Republic of Haiti. Forty five years later, Halka had its
world premiere in Vilnius. On the composer’s part, both
the Polish-language libretto and the opera’s folk-related
themes were a patriotic gesture of support for his for-
eign power-partitioned homeland. The project’s authors
are interested in what can happen when you confront
a community whose association with Poland is only very
general and symbolic with an actual product of Polish
culture — the very same one that had brought their ances-
tors to Haiti in the first place. And how much an opera

— historically one of the elements of cultural domination
and colonial oppression in lands occupied by European
powers — can become a platform of contact. The Jury
appreciated the ‘authors’ refreshing approach to the issue
of national identity as well as the work’s formal coher-
ence with its presentation as a panorama’.

At the same time, all the projects have been de-
classified, as have been the names of the curators run-
ning in the competition for the Polish Pavilion exhibi-
tion. Concepts and scenario summaries are available at
www.biennale2015.weebly.com. eee
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wystawy Postep i higiena oraz Gregor Schneider. Unsubscribe zrealizowane
przy wsparciu Fundacji Wspotpracy Polsko-Niemieckiej

exhibitions Progress and Hygiene and Gregor Schneider. Unsubscribe
supported by the Foundation for Polish-German Cooperation

wizyty Nelly Agassi i Ereza Israelego w Warszawie,
towarzyszace wystawie Postep i higiena sfinansowane przez
Nelly Agassi’s and Erez Israeli’s visits in Warsaw accompaning
the exhibition Progress and Hygiene are financed by

Felix Gmelin's visit in Warsaw accompaning the exhibition
Progress and Hygiene is financed by

partner wystawy Gregor Schneider. Unsubscribe:
Volksbiihne am Rosa-Luxemburg-Platz, Berlin

partner of the exhibition Gregor Schneider. Unsubscribe:
Volksbiihne am Rosa-Luxemburg-Platz, Berlin
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wizyta Ahlam Shibli w Warszawie, towarzyszaca wystawie

Postep i higiena sfinansowana przez Instytut Adama Mickiewicza 'F | -. r D 1 » I
Ahlam Shibli’s visit in Warsaw accompaning the exhibition Progress Jab l ] o
and Hygiene is financed by The Adam Mickiewicz Institute

wizyta Felixa Gmelina w Warszawie, towarzyszaca wystawie . .
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Postep i higiena | Progress and Hygiene

Nelly Agassi, Korbinian Aigner, Mirostaw Batka, Yael Bartana, Anna Baumgart, Rafat Bujnowski, Robert Capa, Marek Cecuta, Jan Fabre, Jorge Galindo,
Felix Gmelin, Hadassa Goldvicht, Dina Gottliebova-Babbitt, Jos de Gruyter & Harald Thys, Marianne Heske, Erez Israeli, Sonia Khurana, Anna Konik,
Zofia Kulik, Zbigniew Libera, Bernard Moreau (Tymek Borowski & Pawet Sliwinski), Ciprian Muresan, Michael Najjar, Marina Naprushkina, Jean-Gabriel
Périot, Krystyna Piotrowska, Agnieszka Polska, Joanna Rajkowska, Gerhard Richter, Hans Richter, Leni Riefenstahl, Gerrit Thomas Rietveld, Alexander
Rodchenko, Wilhelm Sasnal, Ahlam Shibli, Chiharu Shiota, Santiago Sierra, Pablo Sigg, Luc Tuymans, Magnus Wallin, Vadim Zakharow, Zuza Ziétkowska

Magnus Wallin, Horyzont | Horizon, 2005, szkto, metal | glass, metal dzigki uprzejmosci artysty i Galerie Nordenhake Berlin/Stockholm | courtesy of the artist and Galerie Nordenhake Berlin/Stockholm



