- N
LACHET

= ZACHET/

SIERPIEN
AUGUST
2015

Natalia Bazowska. Leze
Natalia Bazowska. Lair
PRAWDA PIEKNO DOBRO
Z kolekcji Zachety

TRUTH BEAUTY GOODNESS
From the Zacheta Collection
Halka/Haiti. 18°48°05” N
72°23°01" W

Halka/Haiti 18°48°05" N
72°23°01" W

FILKO — FYLKO—PHYLKO
FILKO — FYLKO — PHYLKO
John Lurie. Prébuje
myslec. Prosze, badz cicho
John Lurie. | am trying

to think. Please be quiet
Dzikie pola. Historia
awangardowego
Wroctawia

The Wild West. A History
of Wroctaw's Avant-Garde
Festiwal The Artists

The Artists Festival
Jasmina Wojcik, Jacek
Gadek. Faszynowe
wytchnienie | Jasmina
Wojcik, Jacek Gadek
Fascine Respite
Egzotyczne? | Exotic?
Ogrody | Gardens

Jadwiga Sawicka, Bez tytutu | Untitled, 1999, plastelina | plasticine, fot. | photo by Marek Krzyzanek, z kolekji Zachety | from the Zacheta collection



To juz trzecie lato, w ktdre wkraczamy z magazynem
Zacheta. Ponad dwa lata temu po wielotygodnio-
wych dyskusjach postanowilismy odejs¢ od poje-
dynczych katalogéw do KAZDEJ wystawy, osobnej
gazety do KAZDEJ wystawy i drukéw ulotnych do
KAZDEGO przedsiewziecia. Nie chcieliémy juz zarzu-
cac widza masg ulotek i widzie¢ wszystko osobno
(jak pisat Tuwim o strasznych mieszczanach: , ze kon,
ze drzewo”). Zamarzyto nam sig, aby publicznos¢ zo-
baczyta program Zachety tak, jak my go uktadamy:
jako pewng catos¢, ktora jest réznorodna, dostep-
na, na odpowiednio wysokim poziomie. Ekspozycie,
pokazy filmowe, warsztaty, spotkania z artystami,
promodje ksigzek — czasem zabawne, czasem po-
wazne, czasem skomplikowane. Dostepne dla kaz-
dego, choc tworzone czesto z myslg o tych, ktdrych
moga zainteresowac kwestie powazne czy trudne—
nawet jesli bytaby to nieliczna grupa. | tak powstat
magazyn Zacheta (zwykle publikowany co kwartat)
tworzony przez zesp6t redakcyjny w sktadzie: Dorota
Karaszewska, Matgorzata Jurkiewicz, Marta Mis, Jo-
lanta Pierikos, a przygotowywany technicznie przez
Krzysztofa tukawskiego i Macieja Sikorzaka.

W magazynie publikujemy teksty o wszystkich
wystawach Zachety — zaréwno prezentowanych
w naszym gmachu, jak i tych, ktére organizujemy
poza naszg siedzibg (cyklicznie w Miejscu Projektéw
Zachety przy ulicy Gatczynskiego czy w Pawilonie
Polskim w Wenedji, a tego lata réwniez w Kamie-
nicy Hrabiego Raczynskiego w Warszawie, gdzie
pokazujemy dzieta z naszej kolekdji). Zamieszczamy
fotoreportaze z wernisazy (w tym wydaniu z bienna-
le weneckiego) czy wywiady z artystami (tym razem
z Johnem Lurie). Kuratorzy i zaproszeni przez nich
krytycy przyblizajg sylwetki artystow, zjawiska i te-
maty zwigzane z naszymi przedsiewzieciami — jak
w tekscie Wojciecha Koztowskiego o sztuce i muzyce
przy okazji 3 edycji festiwalu The Artist. Staramy sie
uczynic bardziej czytelnymi wielkie wystawy proble-
mowe, publikujgc teksty o charakterze przewodnika,
jak ten po ,dzikich polach” awangardowego Wrocta-
wia, dopetniony tekstem Olgi Tokarczuk. W kazdym
wydaniu dajemy publicznosci mozliwos¢ dowiedzenia
sie czegos wiecej 0 Zachecie — opowiadalismy juz
o0 Otwartej Zachecie i naszych dziataniach w zakresie
dostepnosci, 0 magazynach i zbiorach dziet sztuki,
a takze zbiorach dokumentacji tworzonych od ponad
50 lat. W tym wydaniu zamieszczamy pasjonujaca
rozmowe Zofii Dubowskiej z Marig Krawczyk (d. Do-
murat) i Barbarg Dabrowska, zatytutowang Kolekgi
miato nie by¢— o historii zbiorow Zachety. Zamiesz-
czamy tez kalendarze wydarzen, cho¢ warto réwniez
zajrzeC na strone internetowg Zachety po bardziej
szczegtowe informacje. Tym, ktorzy nas jeszcze nie
znajg, polecamy poprzednie wydania — wszystkie
do $ciggniecia (za darmo) z portalu Otwarta Zacheta,
a juz niedtugo z archiwum na naszej nowej stronie
internetowej!

Hanna Wrdblewska
dyrektorka Zachety — Narodowej Galerii Sztuki

This is the third summer season that we're inaugu-
rating with our Zacheta magazine. More than two
years aqo, after weeks of discussions, we decided
to give up the idea of individual catalogues accom-
panying EACH exhibition, a separate newsletter for
EACH exhibition, and leaflets for EACH project. We
did not want to bombard viewers with masses of
leaflets and make them see everything separately
(like the terrible bourgeois in Julian Tuwim’s poem
talking: ‘There a horse, there a tree’). Our dream was
for the audience to see the Zacheta programming as
we planned it: as whole, diverse, open, and present-
ing a sufficiently high level of art. Exhibitions, film
screenings, workshops, meetings with artists, book
promotions — sometimes funny, sometimes seri-
ous, sometimes complicated. Accessible to everyone,
although often created for those who are interested
in the serious or difficult, even if they're only a small
percentage of visitors. And this is how the Zacheta
magazine originated (usually published quarterly).
It's put together each time by editorial staff including
Dorota Karaszewska, Matqorzata Jurkiewicz, Marta
Mis, and Jolanta Piefkos, with technical support by
Krzysztof ¥ukawski and Maciej Sikorzak.

Each edition includes essays about all of the
Zacheta's exhibitions — those held in our building,
and those external to it (periodically at the Zacheta
Projects Room on Gatczynskiego street, or at the
Polish Pavilion in Venice, and this summer also at
Raczynski tenement building in Warsaw, where
we'e showing pieces from our own collection). We
also publish photo essays of selected vernissages (in
the latest edition, from the Venice Biennale), as well
as interviews with artists (this time with John Lurie).
Curators and invited critics talk about artists, topics
and themes related to our projects — for example,
Wojciech Kozlowski's text about art and music ac-
companying the third edition of The Artist festival. We
try to make our thematic exhibitions more eadable’
publishing essays that serve as a quide, like the one
about ‘The Wild West' of the avant-garde Wroctaw,
complemented by Olga Tokarczuk's essay. In each is-
sue we give readers an opportunity to learn more
about the Zacheta — we've already talked about
the Open Zacheta and what we've done to improve
accessibility, about our storerooms and collections of
art, and also about our collections of documentation
created over more than 50 years. In this issue we pre-
sent Zofia Dubowska's fascinating conversation with
Maria Krawczyk (previously Domurat) and Barbara
Dabrowska, entitled The Collection That Wasn't Meant
to Be — about the history of the Zacheta’s own col-
lection. We also regularly publish a calendar of events,
but for more detailed information you can always visit
the Zacheta website. For those who don't yet know
us, all of our previous issues can be downloaded, for
free, from the Open Zacheta site, and soon from the
Archive section of our new website!

Hanna Wroblewska
director of Zacheta — National Gallery of Art

Wiadomosci
News

Nagroda Krytyki Artystycznej
im. Jerzego Stajudy
The Jerzy Sajuda Art Critics Award

W poniedziatek 13 kwietnia 2015 w Zachecie odbyta
sie gala wreczenia Nagrody Krytyki Artystycznej im.
Jerzego Stajudy. Laureatem tegorocznej edycji zostat
Jakub Dabrowski za publikacje Cenzura w sztuce pol-
skiej po 1989 roku, wydana przez Fundacje Kultura
Miejsca (tom 1, napisany wspélnie z Anna Demenko:
Aspekty prawne; tom 2: Artysci, sztuka, polityka). Jury
w uzasadnieniu podkres$lito fakt, ze publikacja spet-
nia najwyzsze standardy, nie jest napisana hermetycz-
nym jezykiem i nie zawiera ideologicznej interpretacji.
Autor jest absolwentem prawa oraz historii sztuki na
Uniwersytecie im. Adama Mickiewicza w Poznaniu,
wyktada w Akademii Sztuk Pieknych w Warszawie.
Specjalizuje sie w zagadnieniach z pogranicza sztuki
i prawa, a takze w historii sztuki po 1945 roku. eee

On Monday, the 13th April 2015, the Zacheta held the
gala ceremony for the Jerzy Sajuda Art Critics Award.
This year’s award went to Jakub Dabrowski for his publi-
cation Cenzura w sztuce polskiej po 1989 roku [Censor-
ship in Polish art after 1989], published by the Fundacja
Kultura Miejsca (volume 1, written jointly with Anna
Demenko: Legal aspects; volume 2: Artists, art, poli-
tics). In the laudation, the jury stressed the fact that the
publication meets the highest standards, is not written
in hermetic language, and contains no ideological inter-
pretations. Jakub Dabrowski graduated in law and art hi-
story from Adam Mickiewicz University in Poznan and
is a lecturer at the Academy of Fine Arts in Warsaw. He
specialises in problems along the dividing line between
artand law, as well as in the history of art after 1945. eee®

Spojrzenia 2015 — Nagroda

Deutsche Bank. Nominacje
Views 2015 — Deutsche Bank Award
Nominations

W wyniku obrad Komitetu Nominujacego przeprowadzo-
nych 10 kwietnia 2015 do udziatu w VII edycji konkursu
Spojrzenia 2015 — Nagroda Deutsche Bank zakwalifiko-
wani zostali artysci: Alicja Bielawska, Ada Karczmar-
czyk, Piotr Lakomy, Agnieszka Piksa i Iza Tarasewicz.
Wezma oni udzial w wystawie konkursowej, ktéra odbe-
dzie sie w Zachecie w dniach 7 wrze$nia—15 listopada 2015.
Kuratorkami wystawy beda Katarzyna Kotodziej i Mag-
dalena Komornicka. Laureata tegorocznej edycji Spojrzen
poznamy 22 pazdziernika. Pierwsza nagroda w konkursie
to 15 tysiecy euro, tradycyjnie przyznamy takze nagrode
publicznosci.

Organizowany co dwa lata (od 2003) konkurs
Spojrzenia — Nagroda Deutsche Bank jest kierowany do
mitodych polskich twércéw. Ma promowac polska sztuke
wspoiczesng w kraju i za granica, a takze zaprezentowac
i uhonorowac¢ najciekawsze postawy artystyczne, dzie-
1a i tworcow, ktorzy w sposéb szczegdlny zaistnieli na
scenie sztuki w ostatnich dwoch latach. Organizatorami
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konkursu i wystawy sq Deutsche Bank Polska S.A. oraz
Zacheta — Narodowa Galeria Sztuki. eee
Atameeting on the 10th April 2015, the Nominating Com-
mittee qualified the following artists to participate in the
7th edition of the competition Views 2015 — Deutsche
Bank Award: Alicja Bielawska, Ada Karczmarczyk,
Piotr Lakomy, Agnieszka Piksa, and Iza Tarasewicz.
They will participate in the competition exhibition that
will be held at the Zacheta from the 7th September to the
15th November 2015. The exhibition will be curated by
Katarzyna Kotodziej and Magdalena Komornicka. The
winner of this year’s edition of the Views competition will
be announced on the 22nd October. First prize is 15,000
euros, and we also traditionally bestow an audience award.
Held every two years since 2003, the Views — Deu-
tsche Bank Award is directed at young Polish artists, and
promotes Polish contemporary art at home and abroad.
The competition also presents and honours the most inte-
resting artistic stances, works and artists, who in a special
way have marked their presence on the art scene in the
last two years. The competition and the exhibition are
organised by Deutsche Bank Poland S.A. and the Zacheta
— National Gallery of Art. eee

Wolnos¢ sztuki

Freedom of Art

13 maja 2015 w auli dawnej Biblioteki Uniwersytetu War-
szawskiego odbyla sie debata Wolnos¢ sztuki organizowana
przez ,,Kulture Liberalng” i Zachete — Narodowa Galerie
Sztuki. Zaproszeni goScie — artysci, kuratorzy, prawnicy —
dyskutowali o konfliktach wokoét sztuki, nowej cenzurze czy
obrazie uczuc religijnych. W dwéch panelach, poswieconych
kulturze i polityce oraz konfliktom w sztuce, udzial wzieli:
Agnieszka Holland, Rashad Ali, Marta de Zuniga, prof. Ewa
Eetowska, Tomasz Dostatni OP, Katarzyna Kozyra, Manuela
Gretkowska, Jacek Wakar i Bartomeu Mari. eee
On the 13th May 2015 the auditorium of the old Warsaw
University Library hosted a debate entitled Freedom of
Art, held by the Kultura Liberalna website and the Zacheta
— National Gallery of Art. The invited guests — including
artists, curators and lawyers — discussed issues related
to conflicts around art, new censorship, and offence of
religious feelings. The two panels devoted to culture, po-
litics and conflicts in the arts were attended by Agnieszka
Holland, Rashad Ali, Marta de Zuniga, Prof. Ewa Letow-
ska, Tomasz Dostatni OP, Katarzyna Kozyra, Manuela
Gretkowska, Jacek Wakar and Bartomeu Mari. eee

Janicka & Wilczyk. Inne Miasto
Janicka & Wilczyk. Inne Miasto

Juz od 29 maja mozna oglada¢ w Muzeum Wspoéicze-
snym Wroctaw wystawe Elzbiety Janickiej i Wojciecha
Wilczyka Inne Miasto, ktéra swoj premierowy pokaz mia-
ta w Zachecie w 2013 roku. Wystawa zostata otwarta
réwnolegle z ekspozycja Vot ken du macht poswiecong
wspoliczesnej tozsamosci zydowskiej w Europie. Pokaz
wroctawski trwa do 17 sierpnia 2015. eee

Already of the 29th May, the Contemporary Museum in
Wroctaw will present an exhibition entitled Other City
by Elzbieta Janicka and Wojciech Wilczyk, first shown
at the Zacheta in 2013. The exhibition was opened at the
same time as the exposition Vot ken du macht dedicated
to contemporary Jewish identity in Europe. The new run
of the exhibition will be held in Wroctaw and continue
until the 17th August 2015. eee

15. Miedzynarodowy Festiwal
Filmowy T-Mobile Nowe

Horyzonty, Wroctaw
15th T-Mobile New Horizons International

Movie Festival, Wroctaw

W dniach 23 lipca—2 sierpnia we Wroctawiu odbedzie
sie juz 15 edycja festiwalu prezentujacego najciekawsze
filmy z calego Swiata, pokazywane m.in. w pieciu sek-
cjach konkursowych. W sekcji ,,Panorama” zobaczymy
najnowsze produkcje takich mistrzéw jak Guy Maddin,
Kim Ki-duk, Quentin Dupieux czy Abel Ferrara (Pasolini
z Willemem Dafoe w roli tytutowej). Poza tym w progra-
mie retrospektywy Philippe’a Garrela, Sariinasa Barta-
sa i Tadeusza Konwickiego, przeglad kina litewskiego,
aw nim zaréwno sztandarowe dzieta z czaséw ZSRR, jak
i filmy zrealizowane po 1990 roku, obowiagzkowe ,,Nocne
szaleristwo” oraz wieczorne pokazy otwarte na Rynku.
Muzyczne atrakcje czekaja na uczestnikdw w klubie fe-
stiwalowym w Arsenale — w tym roku gwiazda bedzie
libanska piosenkarka Yasmine Hamdan, ktérej zmysto-
wym, hipnotyzujacym glosem zachwycali sie bohatero-
wie i widzowie ostatniego filmu Jima Jarmuscha Tylko
kochankowie przezyjq (Only Lovers Left Alive). A my
szczegblnie polecamy sekcje ,,Konkurs filméw o sztu-
ce”, w ramach ktérej m.in. odbedzie sie polska premiera
nagrodzonego w tym roku na MFF w Berlinie Performe-
ra z Oskarem Dawickim, zostanie pokazany dokument
Fassbinder — kochaj nie zqdaj (Fassbinder — To Love
Without Demands) zrealizowany przez przyjaciela rezy-
sera, Christiana Braada Thomsena oraz By¢ moze zycie
(Life May Be) — intymna i meandryczna korespondencja
miedzy Markiem Cousinsem a iranska rezyserka i aktor-
ka Manig Akbari w formie wideolistow, przywodzacych
na mysl powie$¢ epistolarng w stylu Niebezpiecznych
zwiqzkéw. Druga polecana przez nas sekcja, ,,Trzecie
oko”, poswiecona bedzie filmowym autoportretom (#sel-
fie), a w jej programie znajda sie osobiste, krecone lata-
mi wideopamietniki, bezlitosne autoanalizy, jak réwniez
narcystyczne zachwyty nad wlasng osobg — od awan-
gardowego Dziennika izraelskiego guru filmu ekspery-
mentalnego Davida Perlova, przez miniatury austriackiej
artystki Kurdwin Ayub przedrzezZniajacej Miley Cirus,
po wstrzasajacy, oparty na rosyjskim wideoblogu No
Place for Fools Olega Mavromattiego. eee

Between the 23rd July and the 2nd August, Wroctaw will
play host to the 15th edition of the festival, which presents
the most interesting films from all over the world in five
competition categories, as well as in other sections. The
‘Panorama’ section will feature the latest productions from
such masters as Guy Maddin, Kim Ki-duk, Quentin Du-
pieux, and Abel Ferrara (Pasolini, with Willem Dafoe in the
title role). The programme will also include retrospectives
of Philippe Garrel, Sariinas Bartas, and Tadeusz Konwicki,
a review of Lithuanian cinema, major works of Soviet-era
cinema and films made after 1990, a mandatory ‘Midnight
Madness’ session and open-air evening shows in the Market
Square. Participants can also expect musical attractions at
the Arsenal festival club — this year’s star will be Lebanese
singer Yasmine Hamdan, whose sensuous, hypnotic voice
enchanted the characters and viewers of Jim Jarmusch’s latest
film, Only Lovers Left Alive. We particularly recommend
the ‘Films about Art Competition’, which will include the
Polish premiere of The Performer featuring Oskar Dawicki,
awarded at the Berlin Film Festival, showings of the docu-
mentary Fassbinder — To Love without Demands produced
by the director’s friend Christian Braad Thomsen, and Life
May Be, an intimate and meandering correspondence be-
tween Mark Cousins and Iranian actress and director Mania
Akbari, presented in the form of videoletters and reminiscent
of epistolary novels like Dangerous Liaisons. The second
section recommended by us is ‘The Third Eye’, which will
be devoted to film self-portraits (#selfie). Its programme
includes personal video diaries filmed over years, ruthless
self-analysis, as well as narcissistic ecstasies — from the
avant-garde Diary by Israeli experimental film guru David
Perlov, through miniatures by Austrian artist Kurdwin Ayub,
who mocks Miley Cirus, to the shocking No Place for Fools
by Oleg Mavromatti, based on a Russian videoblog. eee

Nagroda

im. Henryka Sienkiewicza
The Henryk Sienkiewicz Prize

Z radoscig informujemy, Ze pierwszym laureatem nagrody
im. Henryka Sienkiewicza za najlepsza popowa powies¢
roku zostal nasz kolega Jacek Swidzinski za powie$¢ gra-
ficzna Zdarzenie. 1908, wydang przez kulture gniewu.
Komiks Jacka Swidziriskiego pokonal w tegorocznym
konkursie m.in. Zbrodniarza i dziewczyne Michala Wit-
kowskiego czy Pochtaniacza Katarzyny Bondy. eee

We are happy to announce that the first winner of the
Henryk Sienkiewicz Prize for Best Pop Novel of the Year
is our colleague Jacek Swidziriski, for his graphic novel
Zdarzenie. 1908 [Event. 1908] published by kultura gnie-
wu. In this year’s competition, Jacek Swidziriski’s comic
defeated, among others, novels by Michat Witkowski and
Katarzyna Bonda. eee
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kuratorka | curator: Magda Kardasz
wspdtpraca | collaboration: Karolina Bielawska

na sasiedniej stronie:
wernisaz wystawy, 24.04.2015
u gory: performans artystki

opposite:
opening of the exhibition, 24.04.2015
top: performance by the artist

fot. | photo by Marek Krzyzanek
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15.04—-19.07

Kamienica Hrabiego Raczyniskiego, plac Matachowskiego 2, Warszawa | Raczynski tenement building, plac Matachowskiego 2, Warsaw
(wejscie od ul. Traugutta | entrance from Traugutta street)

PRAWDA PIEKNO DOBRO. Z kolekcji Zachety
TRUTH BEAUTY GOODNESS. From the Zacheta Collection

kuratorka | curator: Hanna Wréblewska

wspotpraca | collaboration: Julia Leopold, Robert Rumas

projekt ekspozycji | exhibition design: Robert Rumas

organizatorzy | organisers; Zacheta — Narodowa Galeria Sztuki | Zacheta — National Gallery of Art, Kulczyk Silverstein Properties

artysci | artists: Krzysztof M. Bednarski, Marta Deskur, Zbigniew Dtubak, Janusz Kaczmarski, Jerzy Katucki, Grzegorz Klaman, Marek Konieczny, £ukasz Korolkiewicz,
Katarzyna Kozyra, Lech Kunka, Zbigniew Libera, Maria Pinifiska-Beres, Agnieszka Polska, Joanna Przybyta, Joanna Rajkowska, Jozef Robakowski, Erna Rosenstein,
Robert Rumas, Jan Rylke, Jadwiga Sawicka, Kajetan Sosnowski, Henryk Stazewski, Alina Szapocznikow, Marian Szpakowski, Grzegorz Sztwiertnia, Jerzy Trelifski,
Matqgorzata Turewicz-Lafranchi, Bogdan Anastazy Wisniewski, Wunderteam, Julita Wojcik, Jerzy Ryszard , Jurry” Zielifiski

fot. | photo by Marek Krzyzanek



Kiedy w 1900 roku ukonczono budowe gmachu Towarzystwa Zachety Sztuk Pieknych,
miat on stuzy¢ réwniez prezentacji kolekcji sztuki aktualnej, tworzonej przez cztonkow
towarzystwa dla warszawskiej publicznosci (i nie tylko). Rame ideowa kolekcji tworzy-
ly trzy nazwiska wyryte na fasadzie budynku: Matejko, Chelmonski, Grottger.

Zacheta, jak zadna inna instytucja, juz kilkakrotnie musiata swa kolekcje za-
czyna¢ od nowa. Pierwsze jej zbiory po II wojnie $wiatowej trafity w wiekszosci do
Muzeum Narodowego w Warszawie. Wspotczednie swoista pamiatka tej kolekcji
i dziatalnosci dawnego TZSP jest dzieto Edwarda Krasinskiego przywotujace m.in.
Bitwe Pod Grunwaldem Jana Matejki czy wideo Julity Wéjcik Sielanka — echo Ba-
biego lata i Bocianow J6zefa Chelmonskiego. Z czaséow CBWA (Centralnego Biura
Wystaw Artystycznych ,,Zacheta”, 1949-1989) pozostaly w magazynach obrazy, gra-
fiki, rzezby zar6wno wybitnych i stawnych, jak i mniej znanych artystéw, kupowane
po wystawach dzieki specjalnym srodkom z ministerstwa i czesto z przeznaczeniem
dla innych osrodkéw w kraju (muzeéw, doméw kultury itp.) lub majace stuzy¢ dzia-
talnosci edukacyjnej. Od lat dziewiecdziesiatych dzieki uporowi kolejnych dyrekto-
réw i wspolpracy kuratoréw z artystami do kolekcji trafiaja prace najwybitniejszych
prezentowanych w Zachecie osobowosci sztuki polskiej. Od czasu wojny galeria nie
ma tez statego miejsca prezentacji dla swoich zbioréow. Sale wystawowe — zaréwno
te z poczatku XX wieku, jak i nowe z konca XX wieku — stuza prezentacji wystaw
czasowych. Mimo to staramy sie dzieli¢ kolekcjq z jak najwiekszg publiczno$cig, wy-
pozyczajac dzieta, uzyczajac wizerunkéw prac, budujac wlasne wystawy.

Najnowsza odstona kolekcji w kamienicy Raczynskich przy placu Matachow-
skiego 2, niemal naprzeciwko gmachu Zachety, nosi tytut PRAWDA PIEKNO DOBRO.
Znana z filozofii triada platoriska najwyzszych idei i wartosci to cytat z jednego z pre-
zentowanych na wystawie dziel — fotografii Jadwigi Sawickiej, gdzie napis ten wy-
drapany zostal na plastikowej butelce. Brzmi nieco ironicznie, jesli przypomnimy,
ze tymi pojeciami z upodobaniem postuguja sie konserwatywni krytycy, chtoszczac
sztuke wspétczesna za brak idei i zdrade idealéw. Ale czy stusznie? Moze jednak ar-
tysci z konsekwencja i uporem wciaz pokazuja nam niechciang czesto strone prawdy,
cho¢by kwestionujac dobro i piegkno we wspétczesnej wersji pop. eee

na sasiedniej stronie \ opposite:

Jozef Robakowski, Pan Jeleri (Autoepitafium) \ Mr. Deer (Self-ephitaph), 1990—1994,
instalacja \ installation, praca zakupiona w 1998 roku | acquired in 1998

When the building of the Society for the Encouragement of the Fine Arts (the word
‘Zacheta’ in Polish means ‘encouragement’) was finished in 1900, it was to serve for
the presentation of a collection of current art, created by members of the society for
the Warsaw public (and not only). The conceptual frame of the collection was created
by the three names engraved on the building’s fagade: Jan Matejko, J6zef Chetmonski
and Artur Grottger.

Zacheta, in a way quite unlike any other institution, has already on several oc-
casions had to start its collection again from scratch. After the Second World War, the
majority of its first collection ended up at the National Museum. An unusual reminder
of this collection is provided by the works of Edward Krasinski, recalling the form of
Jan Matejko’s Battle of Grunwald , or Julita Wdjcik’s Pastoral Idyll that echoes J6zef
Chetmonski’s Indian Summer and Storks. From the times of the CBWA (the Central
Bureau of Artistic Exhibitions ‘Zacheta’, 1949-1989) are still to be found in our stor-
age spaces paintings, graphic works and sculptures both by outstanding and famous
artists, as well as those lesser known, purchased after exhibitions thanks to spe-
cial funds from the Ministry with the intention of sending them to other institutions
around the country (museums, culture houses, etc.) or to fulfil educational functions.
From the 1990s, thanks to the persistence of successive directors and collaborations
of curators with artists, to the collection have made their way works by the most
outstanding figures in Polish art presented in Zacheta. From the war onwards, the
gallery has not had a space for a permanent presentation of its collections. All the ex-
hibitions halls, both those from the late 19th century, as well as the new ones from the
end of the 20th century, serve for the presentation of temporary exhibitions. Despite
this, we try to make our collection available for as wide a public as possible, loaning
works, making available images of works and creating our own exhibitions that use
works from the collections.

The latest presentation of the collection in the Raczynski tenement building on
Plac Matachowskiego, just opposite Zacheta is entitled TRUTH BEAUTY GOOD-
NESS. The famous platonic triad of the highest ideas and values is a quotation from
one of the works presented at the exhibition: a photograph by Jadwiga Sawicka where
this text is scratched into a plastic bottle. This title sounds somewhat ironic if we
recall that these concepts are eagerly referred to by conservative critics when excori-
ating contemporary art for its lack of ideas and betrayal of ideals. But are they right?
Perhaps, on the contrary, it is artists that stubbornly and resolutely still show us (critics
and viewers) the often unwanted side of truth, by questioning goodness and beauty in
their contemporary pop incarnations. eee

fot. | photo by Marek Krzyzanek






Alina Szapocznikow, Nowotwory uosobione | Tumours Personified, 1971, poliester, wata szklana, gazety,
gaza \ polyester, fibreglass, newspapers, gauze, w kolekgji od 1999 roku | in the collection since 1999

Nowotwory uosobione Aliny Szapocznikow to cykl kilkunastu odlewéw gtéw — poddanych deformacji autoportretow.
Praca jest zapisem zmagan artystki z chorobg i proba jej oswojenia, rezultatem obserwacji destrukgji wtasnego ciata.
Pierwszy autoportret wykorzystujacy odlew twarzy Szapocznikow wykonata w 1965 roku, potem postugiwata sie
odlewami réznych czesci ciata, eksperymentujac z nowymi materiatami, jak poliester. Z biegiem czasu tematyke jej
prac zdominowaty watki autobiograficzne.

Praca zostata zakupiona od Piotra Stanistawskiego po wystawie Alina Szapocznikow 1926—1970 w Zachecie w 1998
roku (kuratorka: Anda Rottenberg).

Tumours Personified is a series of head casts, the artist’s deformed selfportraits. The work is a testimony of Szapo-
cznikow's struggle with cancer and an attempt to come to terms with it, the result of her observation of the gradual
disintegration of her own body. Szapocznikow created her first facial-cast self-portrait in 1965, then going on to use
casts of various parts of her body and experimenting with new materials, such as polyester. With time, autobiographical
themes came to dominate in her practice.

Work acquired from Piotr Stanistawski after the exhibition Alina Szapocznikow 1926—1979, Zacheta, 1998 (curator:
Anda Rottenberg).

fot. | photo by Bartosz Gérka



fot. | photo by Jerzy Gtadykowski

fot. | photo by Jerzy Gtadykowski

Henryk Stazewski, Kompozycja abstrakcyjna —

relief \ Abstract composition — Relief, 1958, technika
mieszana, ptyta pilSniowa | mixed media on fibreboard,
obraz znaleziony podczas inwentaryzowania zbioréw
w 1992 roku \ found during collection inventorying

in 1992

Henryk Stazewski, Bez tytutu \ Untitled, 1985, akryl,
karton, ptyta pil$niowa \ acrylic on cardboard mounted
on fibreboard, zakupiony w 1985 roku z Pafstwowego
Funduszu Zaméwien Plastycznych \ acquired in 1985
through the State Fund of Visual Arts Commissions

Henryk Stazewski w dwudziestoleciu miedzywojennym na-
lezat do czotowych przedstawicieli awangardy. Jego twor-
zo$¢ z tego okresu wskazuje zwiazki z konstruktywizmem
i neoplastycyzmem. Po wojnie artysta tworzy+ reliefowe
kompozycje abstrakcyjne, w ktérych +aczyt formy o ptyn-
nych konturach i zr6znicowanej fakturze. Ostatecznie po-
wrdcit do poszukiwan w nurcie abstrakcji geometrycznej,
a jego prace z lat szesc¢dziesiatych i siedemdziesiatych,
cho¢ zréznicowane formalnie, taczyt konsekwentnie re-
alizowany program artystyczny. Zmierzat do ogranicze-
nia jezyka plastycznego, do osiggniecia stanu, w ktérym
Lprzestaje istniec zagadnienie formy, pojawia sie problem
stosunkéw, propordji, konstrukgji”.

Henryk Stazewski was a leading member of the pre-WWII
avant-garde. His work of the interbellum period shows close
affinities with constructivism and neoplasticism. After the
war he created abstract reliefs combining elements of flow-
ing contours diverse textures, before ultimately returning
to experiments in the field of geometric abstraction. While
highly diverse, Stazewski's works from the 1960s and 1970s
are underpinned by a shared artistic agenda, as the artist
sought to reduce the visual idiom, in order to achieve a state
where ‘the question of form is replaced by that of relation-
ships, proportions, and constructions.




Jerzy Trelifski, Wzor | Design, 1975 technika mieszana, ptétno ] mixed media on
canvas, praca zakupiona w 1975 roku z Funduszu Rozwoju Twarczosci Plastycznej na
wystawe Tendengje nadrealne we wspétczesnej sztuce polskiej w o$rodkach kultury
polskiej za granicg | acquired in 1975 through the Visual Arts Development Fund for
the exhibition Surreal Tendencies in Contemporary Polish Art presented at Polish culture
institutes abroad

Jerzy Trelifski to artysta zwigzany z nurtem konceptualnym, znany przede wszystkim ze
swojego projektu Autotautologie, do ktérego nalezy réwniez obraz z kolekcji Zachety. Od 1972
umieszczat swoje nazwisko jako znak graficzny — czesto wielokrotnie powtérzony — na
réznych przedmiotach i podczas akcji, takze w przestrzeni publicznej. Za najbardziej radykalne
uznawane sg jego interwencje w pochdd pierwszomajowy. Byty one aktem sprzeciwu wobec
zniewolenia i zastraszania spoteczenstwa. Akcja pierwszomajowa z 1977 w todzi polegata
na przytaczeniu sie artysty z charakterystyczng opaska na ramieniu do stuzb porzadkowych
i zachecaniu manifestantéw do rozejscia sie.

A conceptual artists, Jerzy Trelinski is best known for his project, Self-Tautologies, which the
painting in the Zacheta collection also belongs to. From 1972, he placed his name as a visual sign
— often repeated many times — on various objects and during various happenings, including
in public space. His interventions in the May Day parade are considered a particularly radical
part of his oeuvre. This happenings were an act of defiance against the communist enslavement
and intimidation of society. In 1977 in £4dZ, the artist joined the parade as a security staff
member, wearing the characteristic armband, and started urging the participants to disperse.

fot. | photo by Bartosz Gorka



Grzegorz Sztwiertnia, Teatr i film| Theatre and Film, 2003, olej, pt6tno | oil on canvas,
w kolekgji od 2004 | in the collection since 2004

W swej twérczosci Grzegorz Sztwiertnia czesto porusza problemy zwigzane zaréwno z fi-
zjologig, jak i dyscypling ciata. Interesuje go takze kwestia percepcji. Praca Teatr i film
inspirowana jest ksigzka Bogustawa Drewniaka Teatr i film Il Rzeszy w systemie hitlerowskiej
propagandy, skad artysta zaczerpnat czes¢ ilustracji oraz tres¢ niektorych komentarzy. Ob-
razy te zestawione sg i wymieszane z obrazami namalowanymi na bazie innych materiatow
dokumentacyjnych o podobnej tematyce i zdajg sie tworzy¢ catosciowq narracje. Artysta
niekiedy ingeruje w przedstawienia, np. zmieniajgc symbol swastyki. Kluczem do odczytania
pracy s komentarze stanowigce nieodtaczny element instalacji malarskiej. Do kazdego
obrazu przynaleza dwa komentarze: prawdziwy (nieraz bedacy cytatem) i niewtaéciwy (dany
przez artyste). Na skutek tego zabiegu obrazy przedstawiajgce dramatyczne sceny z historii
zyskujg inne znaczenie i moga by¢ odebrane skrajnie réznie. Praca istnieje w dwoch edycjach:
pierwsza, pokazywana m.in. na wystawie Pod flagq biato-czerwonq. Nowa sztuka z Polski
w 2004 roku, m.in. w Wilnie, Tallinie, Moskwie, trafita do kolekgji Zachety; edycja Il z 2004
roku, znaczaco zmieniona, pokazywana m.in. w dawnej fabryce Schindlera w Krakowie,
pozostaje wtasnoscig artysty.

Grzegorz Sztwiertnia's work frequently deals with themes of physiology and bodily discipline; he
is also preoccupied with the phenomenon of perception. Theatre and Film is a work inspired by
Bogustaw Drewniak’s book The Third Reich’s Theatre and Film in the System of Nazi Propaganda,
whence the artist borrowed some of the illustrations and captions. The illustrations are juxta-
posed and mixed with paintings based on other sources of similar subject matter and seem to
constitute a comprehensive narrative. Sometimes the artist intervenes in the representations,
e.g. by altering the swastika symbol. The captions are inherent to the installation and key to
its interpretation. To each painting there belong two captions: an actual one (often a quota-
tion) and a fake one (given by the artist); as a result, dramatic historical images acquire new
meanings and can be interpreted in widely divergent ways. The work exists in two versions:
one, shown in the exhibition Under the White-and-Red Flag. New Art from Poland (2004) in
Vilnius, Tallinn, and Moscow, among other places, is in the Zacheta collection; the other, dating
from 2004, significantly changed, shown at the former Schindler's factory in Krakéw, among
other places, remains in the artist’s collection.
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fot. | photo by Marek Krzyzanek



fot. | photo by Jerzy Gtadykowski

fot. | photo by Barosz Gérka

Jerzy ,Jurry” Zielifiski, Gorgcy | Hot, 1968, olej, ptétno | oil on canvas, w kolekdji jako
depozyt od 2004 roku, w 2005 wykupiony w ramach programu Znaki czasu | in the
collection as a deposit since 2004; acquired in 2005 as part of the Signs of Time programme

Charakterystyczng cechg malarstwa Zielifiskiego sg ptaskie plamy intensywnych barw o wy-
raznych konturach, nasuwajace skojarzenia z pop artem, secesjg czy plakatem. Dekoracyjna
forma kryta powazne tematy, czego przyktadem jest obraz Gorqcy. Twarz mezczyzny przed-
stawiona na obrazie jest przez badaczy interpretowana jako wizerunek Ryszarda Siwca,
ktory 8 wrzesnia 1968 roku na Stadionie Dziesieciolecia w Warszawie, w trakcie uroczystosci
panstwowej, dokonat aktu samospalenia w protescie wobec wkroczenia wojsk Uktadu War-
szawskiego do Czechostowacji. Intensywne, charakterystyczne malarstwo Zielifiskiego oraz
jego niespokojny, buntowniczy tryb zycia i tajemnicza smier¢ sprawity, ze stat sie czescig
legendy artystycznej lat siedemdziesiatych.

Zielinski's painting is characterised by flat, clearly outlined patches of intense colour, reminis-
cent of pop art, Art Nouveau, or poster art. Beneath the decorative form are however hidden
serious themes, as exemplified by Hot. The male face in the painting has been interpreted by
researchers as an image of Ryszard Siwiec, who on 8th September 1968, during a high-profile
official event at the 10th-Anniversary Stadium in Warsaw, committed suicide by self-immolation
to protest the Warsaw Pact’s invasion of Czechoslovakia. Zielinski's intense, characteristic
painting style as well as his restless, rebellious lifestyle and mysterious death made him part
of the 1970s artistic legend.

Wunderteam, Przyczepa| RV, 2005, film, 11'16”, praca zakupiona w 2009 roku | acquired
in 2009

Grupa artystyczna Wunderteam dziatata w latach 2002-2005. Jej pierwszy sktad tworzyli:
Wojciech Duda, Rafat Jakubowicz i Pawet Kaszczynski. W 2004 roku dotaczyt do nich Maciej
Kurak, a w 2005 W+todzimierz Filipek (zmart w tym samym roku). Dziatania Wunderteamu
to wspdlne wystawy, akcje, interwencje w przestrzeni publicznej, filmy wideo (gtéwnie
dokumentacje akgji), ktérych bohaterami sg sami artysci (kazdy z nich kontynuowat tez
tworczos¢ indywidualng). Film Przyczepa opowiada o mezczyZznie mieszkajgcym w przycze-
pie kampingowej, zatrudnionym do pilnowania ogromnej plenerowej instalacji rzezbiarskiej
Magdaleny Abakanowicz w Poznaniu.

Wunderteam were an artist collective active in 2002-2005. Founders Wojciech Duda, Rafat
Jakubowicz, and Pawet Kaszczynski were joined in 2004 by Maciej Kurak and in 2005 by
Wtodzimierz Filipek (died the same year). Wunderteam projects included exhibitions, actions,
public-space interventions, and videos (mainly action documentations); all members pursued
individual artistic careers as well. RV is a story about a man who lives in a trailer, having been
hired to guard Magdalena Abakanowicz's huge open-air installation in Poznan.

Bogdan Anastazy Wisniewski, / udaje, Ze jest ptakiem | And He Pretends to Be a Bird, b.d. |
no date, olej, ptétno | oil on canvas, w kolekgji od 1986 roku | in the collection since 1986

Animator sztuki, artysta zwigzany z ruchem konceptualnym, zajmowat sie poezjg wizual-
ng, ksigzkq artystyczna, sztukg poczty, byt tworcq teorii sztuki powspétczesnej. Dziatat
gtownie poza oficjalnym obiegiem wystawienniczym. W latach siedemdziesigtych tworzyt
wraz z Leszkiem Przyjemskim Galerie Potakujacq Tak i Galerie Kontestujacg Nie. W ramach
kontestacji Wystawy XXV-lecia plastyki polskiej w Zachecie rozestat tekst:

,Galeria Tak, plac Matachowskiego 3, Szatnia. Galeria Tak informuje, Ze szatnia w Zachecie
jest bezptatna, mozna wisie¢ w Zachecie dowolng ilos¢ razy. Galeria Tak wydaje odpowiednie
zaswiadczenia. Informuje sie jednoczesnie, ze jest 496 wieszako-ddb, z czego 360 przeznacza
sie dla ZPAP, 5 dla Galerii Foksal, a 90 dla zagranicy. Skargi i zazalenia przyjmuje Anastazy
Wisniewski, Poland”.

An art animator and conceptual artist, he practiced visual poetry and artist's book, copioneered
mail art, and developed the theory of post-contemporary art. In the 1970s, with Leszek Przyjem-
ski author of the Yes Assenting Gallery and No Contesting Gallery. Contesting the Exhibition
of 25 Years of Polish Visual Arts at the Zacheta, he distributed the following statement:

‘Yes Gallery, 3 Plac Matachowskiego, Cloakroom. Yes Gallery is pleased to inform that the cloak-
room at the Zacheta is free of charge, so you can hang there as many times as you wish. Yes
Gallery issues the appropriate certificates. Please note that there are a total of 496 peg-days,
of which 360 are designated for the ZPAP, 5 for the Foksal Gallery, and 90 for foreign guests.
Complaints should be directed to Anastazy Wisniewski, Poland.




Robert Rumas, B. H. i 0. (BOG w mojej 0JCZYZNIE jest HONOROWY) | G. H. and M. (GOD in My MOTHERLAND Is HONOURED),
1993, kaseton podSwietlany, 7 szklanych, zamknigtych prézniowo wekow \ lightbox, 7 vacuum-sealed glass jars, dar artysty
w 1998 roku | artist’s donation in 1998

Robert Rumas uwazany jest za jednego z najwazniejszych przedstawicieli nurtu sztuki krytycznej lat dziewiecdziesiatych.
Wielokrotnie przeprowadzat dziatania/interwencje w przestrzeni publicznej, konfrontujac sie z odbiorem i reakcjg spoteczna.
B. H. i 0. to praca odwotujgca sie do czestego w jego twérczosci watku powierzchownej religijnosci, katolicyzmu i tozsa-
mosci narodowej. Artysta zamknat w stoikach przedmioty codziennego uzytku — reprezentujace system wartosci przyjety
powszechnie w Polsce, zwtaszcza w nowej rzeczywistosci po transformacji ustrojowej poczatku lat dziewiecdziesiatych. Pa-
steryzacja i wekowanie tych elementéw miaty znaczenie symboliczne — w trakcie tego procesu artysta pozbyt sie stosunku
emocjonalnego do nich. Praca zostata pozyskana do kolekgji Zachety w zwigzku z wystawg Fragment kolekgi /Il w 1998 roku
(kuratorka: Anda Rottenberg), dzieki ktdrej do zbioréw trafity takze dzieta innych artystow nurtu sztuki krytycznej, m.in.
Piramida zwierzqt Katarzyny Kozyry oraz £ddz i skafander Pawta Althamera.

Robert Rumas is considered one of the leading representatives of 1990s critical art. He has conducted numerous actions/
interventions in public space, confronting himself with public response and reaction. Recurring throughout Rumas's practice,
the themes of shallow religiousness, Catholicism, and national identity are invoked by G. M. and H. where the artist has put
everyday items representing the system of values dominant in post-1989 Poland into glass jars. The pasteurisation and vacuum
sealing of these items carried a symbolic significance, as the artist was getting rid of an emotional attachment to them. The
work was acquired for the Zacheta collection in connection with the exhibition Fragment of Collection /Il (1998, curated by Anda
Rottenberg), when other important works of critical art were also acquired, e.q. Katarzyna Kozyra's Animal Pyramid and Pawet
Althamer’s The Boat and the Spacesuit.

fot. | photo by Marek Krzyzanek

fot. | photo by Jerzy Gtadykowski

Erna Rosenstein, Zrédto | Fountain, 1965, olej,
ptétno | oil on canvas, praca zakupiona w 1978
roku | acquired in 1978

Tworczos¢ Erny Rosenstein, bardzo osobista, poetycka
i catkowicie wolng od jakichkolwiek ograniczen, sytu-
uje sie w granicach szeroko pojmowanego surrealizmu.
Artystka postrzegata proces tworczy jako dziatanie
catkowicie swobodne i irracjonalne. Wczesnie porzucita
figuracje na rzecz abstrakgji, ktéra bardziej odpowiadata
jej wyobrazni. W latach szes¢dziesigtych postugiwata
sie petnymi witalnosci formami organicznymi, p6zniej-
sze kompozycje sq bardziej zdyscyplinowane, dominuje
w nich kreska o skomplikowanym przebiegu, rysujaca na
powierzchni ptétna rozbudowane struktury. Obok wa-
loréw czysto plastycznych to wtasnie ukryte znaczenia,
zaskakujace skojarzenia i refleksje decydujg o sile oddzia-
tywania jej prac.

Highly personal, poetic and utterly free of any limita-
tions or influences, the work of Erna Rosenstein can
generally be classified as surrealist. She perceived the
creative process as a free, intuitive and irrational act.
Early on, she eschewed figuration on behalf of abstrac-
tion, which better suited her imagination. In the 1960s,
her works are filled with organic forms of great vital-
ity, but later the compositions become more disciplined,
dominated by elaborately complex lines tracing quasi-
architectural structures. Besides their purely visual value,
it is precisely hidden meanings, surprising connotations
and reflections that give her works their lasting power.

Grzegorz Klaman, Rzygajqcy| The Puker, 1986, drewno
polichromowane, ptyta stalowa| polychromed wood,
painted steel plate, praca zakupiona w 2010 roku \ acquired
in 2010

Grzegorz Klaman — rzezbiarz, twérca instalagji, perfor-
mer, aktywista — zwigzany z Akademig Sztuk Pieknych
w Gdanisku, gdzie obecnie prowadzi Pracownie Intermedial-
na. Rzezba Rzygajgcy powstata w 1986 roku na wystawe
Ekspresja lat 80. w BWA w Sopocie — jednej z pierwszych
oficjalnych manifestacji tzw. nowej ekspresji w Polsce, ale
ostatecznie nie zostata tam pokazana. W kolekgji Zachety
od 2010 roku.

Grzegorz Klaman is a sculptor, author of installations, per-
former, and activist. He works at the Academy of Fine Arts
in Gdansk, where he currently runs the Studio of Intermedia.
The Puker had been created in 1986 for the exhibition Expres-
sion of the 1980s, one of the first official manifestations of
Polish neo-expressionism, but ultimately wasn't shown there.
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Katarzyna Kozyra, Swigto wiosny | The Rite of Spring, 1999-2002, wideoinstalaja | video installation

Inspiracja dla artystki byt balet Swieto wiosny Igora Strawiriskiego w choreografii Wacta-
wa Nizynskiego, ktorego prapremiera w 1913 roku wywotata jeden z wiekszych skan-
dali w Swiecie muzyki, a takze rekonstrukcja oryginalnej choreografii wykonana przez
Millicent Hodson w 1987 roku. Balet Strawinskiego zostat oparty na prastowiariskich
mitach tarfica Wybranej, ktdra musi ,zatarczy¢ sie na Smierc”, zeby obudzi¢ przyrode
i przywotac wiosne. Kozyra zdecydowata sie na precyzyjne odtworzenie tarca za po-
mocg animacji poklatkowej. Choreografia Nizynskiego byta trudna nawet dla do$wiad-
czonych tancerzy, jednak do projektu zostali zaangazowani ludzie w podesztym wieku,
ktérych ciata (z zamienionymi atrybutami ptci) zgodnie z koncepcjg artystki staty sie
swoistymi marionetkami, a cato$¢ miata sprawiac wrazenie ruchu ciata zawieszonego
w prézni. Wszystkie pozy i gesty tancerzy zostaty zaaranzowane (w pozycji lezacej)
i precyzyjnie odtworzone, a animacja pozwolita uzyskac efekt ruchu. Realizacja trwata
ponad dwa lata, w efekcie powstata praca o dtugosci czternastu minut — zapetlona,
dzieki czemu cykl tarica i émierci Wybranej powtarza sie w nieskoficzonos¢. Swieto
wiosny byto koprodukcjg Zachety — Narodowej Galerii Sztuki i Renaissance Society
w Chicago, premiera pracy miata miejsce w Zachecie w 2002 roku.

The artist was inspired by Igor Stravinsky's ballet, The Rite of Spring, the 1913 staging
of which, to choreography by Vaslav Nijinsky, caused one of the greater scandals in mu-
sic history, and by Millicent Hodson's 1987 reconstruction of the original choreography.
Stravinsky's ballet was based on an ancient Slavic myth of the dance of the Chosen One,
who has to ‘dance herself to death’ in order to wake up nature and summon spring. Kozyra
decided to precisely reconstruct the dance using stop-frame animation. Nijinsky's choreog-
raphy was difficult even for experienced dancers, yet the artist hired elderly people, whose
bodies (with the men wearing fake vaginas and the women fake penises) were, according
to her conception, to become like puppets, the whole thing creating the impression of
bodily movement suspended in a vacuum. The dancers’ poses and gestures were carefully
prearranged (in prostrate position) and precisely recreated, with stop-frame animation
providing an effect of motion. The process took over two years to complete and the
result is a work fourteen minutes long, and looped so that the cycle of the Chosen One’s
dance and death is infinitely repeated. The Rite of Spring was a co-production between
the Zacheta — National Gallery of Art and The Renaissance Society in Chicago. Premiere
took place at the Zacheta in 2002.

fot. | photo by Marek Krzyzanek



PRAWDA PIEKNO DOBRO. Z kolekji Zachety
TRUTH BEAUTY GOODNESS. From the Zacheta Collection

Kolekcji miato nie by¢

The Collection That Wasn't Meant to Be

Z Marig Krawczyk (d. Domurat) i Barbarg Dabrowska rozmawia Zofia Dubowska
Zofia Dubowska interviews Maria Krawczyk (previously Domurat) and Barbara Dabrowska

Zofia Dubowska: Czy poprzez wystawe PRAWDA PIEKNO DOBRO. Z kolekgji Zachety mozna
zobaczy( historie kolekeji Zachety?

Maria Krawczyk: I tak, i nie. Bo nie zostata pokazana cata historia, tylko pewne jej
aspekty. Wiekszo$¢ eksponowanych na wystawie dziet pochodzi z zakupéw dokonywa-
nych po 1989 roku. Znaczacy jest udzial prac artystéw miodego i Sredniego pokolenia.
Owszem, znalaztam tam duzy obraz Erny Rosenstein z dawnych zakupéw z czaséw
Gizeli Szancerowej [dyrektor CBWA w latach 1954—1968]. Pamietam ja, bo zaczetam
prace w Zachecie w 1966 roku. Od 1967 tworzytam wydziat terenowy, do ktérego
zadan nalezata wspolpraca i koordynacja dziatalnosci Biur Wystaw Artystycznych.

lle byto BWA w Polsce?

MK: W momencie tworzenia wydziatu funkcjonowaty w 15 wojewddztwach.

Barbara Dabrowska: Po reformie administracyjnej w kraju [w 1975 roku] — 49.
Kazde wojew6dztwo miato delegatury. Czasem w jednym wojewo6dztwie byto po kilka
takich punktéw.

MK: Niektore galerie budowano od nowa, jak np. w Katowicach, Bydgoszczy.
Ale na og6t byty przy innych instytucjach.

BD: Poczatkowo w Centralnym Biurze Wystaw Artystycznych byty tylko dwa
wydzialy: programowo-o$wiatowy i techniczny. Wydziat programowo-oswiatowy
zajmowat sie w zasadzie wszystkim. Techniczny rozrést sie i podzielit na dwa wy-
dzialy: realizacji i techniczny. Dopiero pdzniej doszedt wydzial terenowy, redakcji
i dokumentacji. A p6zniej jeszcze jeden rodzaj wydzialu — centralny plan wystaw
przeniesiony z Ministerstwa Kultury i Sztuki.

MK: Zaczetam robi¢ wystawy pod katem Biur Wystaw Artystycznych. Trzeba
byto poméc gtéwnie w organizacji wystaw ,,w terenie”. Wysylalo sie zestawy pieknie
oprawionych reprodukcji, ale ambicjq byto, by dotarly do nich dzieta autentyczne.

W BWA byty pokazywane reprodukcje?

MK: W placéwkach pod opieka BWA — w matych domach kultury, szkotach,
osrodkach strazy pozarnej itd. To byta dziatalnos¢ oswiatowa, ktéra oczywiscie pro-
wadzit wydziat oSwiatowy, ale terenowy tez.

BD: I kazdy wydzial w Zachecie mial wlasny magazyn...

MK: W naszym magazynie [terenowym] przechowywalismy teki z gotowymi
zestawami — istniato duze zapotrzebowanie na tego rodzaju pokazy, ale przede wszyst-
kim u nas znajdowata sie grafika, prace oprawione w szkto i w ramy. Przy przygotowy-
waniu tych wystaw korzystatam tez z innych magazynéw Zachety.

0 Zachecie z lat piecdziesiatych i sze$¢dziesigtych mam wyobrazenie takie, Ze byta to insty-
tucja catkowicie podporzadkowana Ministerstwu Kultury i Sztuki, a jesli chodzi o dzieta sztuki
— rodzaj sktadnicy i przechowalni ,,cudzych” rzeczy. Od kiedy mozna méwic o tworzeniu
kolekgji i autonomii Zachety?

BD: Dopiero po transformacji ustrojowej, po 1989 roku. Trudno méowic o jakiej-
kolwiek decyzyjnosci Zachety przed tq zmiang. Ministerstwo kupowato dzieta sztuki
zr6znych funduszy: Funduszu Zaméwien Plastycznych, Funduszu Rozwoju Tworczosci
Plastycznej, ze Srodkéw centralnych.

Mieczystaw Ptasnik [dyrektor CBWA w latach 1977-1989] méwit [w rozmowie z Marig
§wier2ewskq w 2010 roku] o funduszach: stypendialnym i zakupéw.

BD: Nas fundusz stypendialny nie dotyczyl, bo pozostawat catkowicie w gestii
ministerstwa. Oczywiscie byly r6zne manewry: od tego, kto dostat stypendium, nie

kupowano juz obrazéw. Ale zasadniczo to, co znalazto sie w Zachecie, zostato kupione
na zlecenie ministerstwa.

MK: Jednak bardzo duzo zalezato od dyrektora i od zespotu. Jak wspomniatam,
krotko pracowatam przy dyrektor Szancerowej. Ona miata ogromny wptyw na ksztal-
towanie programu (niewatpliwie dzieki dobrym ukladom w ministerstwie i KC PZPR)
ina zakupy. Za jej czaséw odbyto sie duzo wartoSciowych wystaw, chociazby wystawa
Henry’ego Moore’a w 1959 roku. A to nie jedyny przyktad.

Byty tez prace kupowane przez Zachete jako prezenty, rozdawane do gabinetéw innych mi-
nisterstw...

MK: To nalezato do zupetnie innej puli — zlecen z ministerstwa i pewnie z KC.

BD: Byta jakas komisja, ktéra o tym decydowata, ale to w ministerstwie. Do
nas przychodzit ,,gotowy produkt”. Pamietasz te akcje? Dziewczyny, ktére zajmowaty
sie tzw. magazynem przejSciowym, rwaty wtosy z gtowy, bo nie wiedziaty, gdzie to
wszystko pomieszcza. Wszystkie magazyny byty potwornie zapchane. Co jakis czas
byta akcja: kupujemy z jakiejs wystawy, z jakiego$ konkursu, od takiego autora. Pa-
mietam ogromny zakup prac Bronistawy Wilimowskiej z jej wystawy indywidualnej
w stanie wojennym (1983).

Nikt sie nie zajmowat tym, co dalej ma sie dzia¢ zakupionymi obiektami?

BD: Czasem dostawalismy zalecenia, zeby przekazac¢ prace innym instytucjom.
Czes¢ zakup6w z Funduszu Rozwoju Twdrczosci Plastycznej (z ktérego pieniadze szty
nie tylko na zte rzeczy, czasami na bardzo dobre) realizowano wcale nie dla Zachety,
tylko dla innych muzeéw.

MK: Kupowatam ogromna liczbe grafik, bo organizowatam sporo wystaw gra-
fiki za granica. Przygotowatam kilka zestawo6w, ktdre wedrowaty po bliskich i bardzo
odlegtych krajach, czesto udawato mi sie pojechac z takga wystawa. I wiadomo byto, ze
skoro jest to wystawa ,wedrujaca”, to prace moga ulec zniszczeniu — w takim wypadku
Zacheta oficjalnie zwracata sie do ministerstwa o ich zakup. Tak samo byto juz w latach
osiemdziesiatych z wystawa, ktéra miata by¢ pokazana w Danii. Planowanie wystawy
przerwat stan wojenny i doszta ona do skutku dopiero w 1984 roku. Wiadomo byto,
ze prace beda przez kilka lat w magazynach, dlatego zwrdcitam sie do ministerstwa,
zeby te grafiki kupi¢. I s wlasnoscig Zachety.

Prace, ktdre byty kupowane na potrzeby wystaw, zostawaly potem w Zachecie.
To juz jednak byta ,,kolekcja”. Grafiki szty do magazynu ,autorskiego” i przechowy-
wane byty w szufladach, otrzymywaty numery inwentarza, wpisywane byty do ksiegi
inwentarzowej.

A inne wystawy, ktére przyczynity sie do wzbogacenia zbioréw?

BD: W latach siedemdziesigtych Bozena Kowalska [krytyczka sztuki, kierowata
wydziatem o§wiatowym w latach 1952-1984], organizowata wystawy grafiki w za-
ktadach pracy w ramach akcji Sojusz swiata pracy z kulturq i sztukq. To byty dobre
wystawy, przygotowywane w catosci przez dziat oSwiatowy.

Teraz nazwalibySmy to ,,projektem”. Jak dtugo ten projekt trwat?

BD: Od potowy lat siedemdziesiatych do osiemdziesigtych. Zakupéw dokonywali
pracownicy merytoryczni. Wystawy byty indywidualne, pracownicy dziatu oswiato-
wego pisali teksty do katalogéw. Czasem (o ile artysta sie zgodzit) wystawom towa-
rzyszyty spotkania autorskie, a takze wyklady, pokazy slajdoéw itp. Pamietam bardzo
ciekawe spotkanie w hotelu robotniczym Huty Warszawa — to byli ludzie niezwy-



kle oczytani i $wiatli. Dziat oSwiatowy realizowat te wystawy na terenie Warszawy.
Mielismy furgonetke, ktéra stuzyta do wozenia wystaw reprodukcji do szkét, aresztu
$ledczego, do jednostek wojskowych. Wystawy grafiki byly natomiast pokazywane
w zaktadach pracy.

Chcialabym jeszcze opowiedzie¢ o wspéipracy BWA i CBWA. Bozena Kowalska
przygotowata w latach 1983-1985 wystawy dydaktyczne: nurt geometryczny, nurt
metaforyczny i — my méwili$my na to ,,publicystyczny”, teraz sie méwi — figura-
tywny. Te trzy wystawy prac kilkunastu artystow, w sumie kilkadziesiat dziet, byty
zrealizowane we wspotpracy CBWA i kilku BWA. Wydzial o§wiatowy nieczesto ro-
bit wystawy z BWA. Zbior prac zakupionych na wystawe nurtu geometrycznego dat
podstawe do dalszych zakup6w i ksztattowania catego fragmentu kolekcji Zachety. Na
wystawie PRAWDA PIEKNO DOBRO jest zbiér prac Stazewskiego zakupionych w la-
tach osiemdziesiatych. Z prac ,,nurtu metaforycznego” wiszq prace Erny Rosenstein,
jest praca Jana Rylkego...

Biura Wystaw Artystycznych byly w lepszej sytuacji niz Zacheta, bo prezentujac
cykliczne pokazy na przyktad matych form rzezbiarskich, mogty kupowac dzieta sztu-
ki, profilujac swoje kolekcje. Natomiast w Zachecie, jak pamietam, panowata odgérnie
tworzona atmosfera odciecia sie od przesztosci i od przedwojennego Towarzystwa
Zachety Sztuk Pieknych. Zacheta miata by¢ tylko galerig. TZSP posiadato zbiory, ale
zostaty przekazane po wojnie do Muzeum Narodowego w Warszawie. Zacheta mogta
posiadac niewielkie zasoby dziel sztuki do cel6w oSwiatowych, objazdowych, wymiany
wystaw z BWA, natomiast zadnej kolekcji miato nie by¢!

MK: Sama nazwa — Centralne Biuro Wystaw Artystycznych — pokazuje, ze
chodzito gtéwnie o administracje i biurokracje, a nie o ambicje muzealne i kolekcje.

Czy zdarzaty sie sytuacje, ze Zacheta na zlecenie Ministerstwa co$ kupowata, a potem byto
to zabierane?

BD: Balagan panowal nieopisany. Teresa Sowinska [pracowata w Zachecie w la-
tach 1967-1999, najpierw w wydziale oSwiatowym, od 1992 roku kustosz zbiorow]
wspominata, ze w latach dziewiecdziesiatych przy porzadkowaniu i potaczeniu wszyst-
kich magazynéw (w szczytowym momencie byto ich chyba 17), znalazta kilkanascie
obrazéw bez zadnych absolutnie wpiséw w inwentarzu. Magazyny byly pomieszane,
ciggle brakowato miejsca.

MK: Bardzo duzo prac, nieodebranych przez artystéw, zostawato po wystawach.

BD: Ministerstwo czutlo sie tu jak u siebie, brato obiekty w depozyty do innych
instytucji, gabinet6éw, co sie komu podobato. Wielkie zastugi miata pani Wanda Podo-
ska, naczelniczka dziatu organizacji i ustug [w latach 1977-1988], ktéra wydobywata
te prace z urzedow, ale przede wszystkim nie reagowata na polecenia typu: prosze
przekazac taki a taki obraz temu a temu. Ona wymagata kwitéw i trzymata porzadek
w papierach. Byta zatrudniona do tego, zeby uporzadkowac sprawy formalne.

Gdzie znajdowaty sie magazyny?

BD: Magazyny byly w piwnicach, cho¢ najwiekszy magazyn ,,autorski” znajdo-
wal sie na parterze w miejscu obecnej sali warsztatowej. Na dole mie$city sie magazyny
dzialéw oswiatowego, ustug i sprzedazy.

Barbara Majewska miata trudng role do odegrania. Dyrektorkg byta zaledwie cztery lata
(1989-1993). Czy powrdcita do idei kolekcji?

BD: Tak, pierwsze remanenty, wyprzedaze i nowe nabytki miaty miejsce za
czasow jej dyrekcji.

Zatem Barbara Majewska zapoczatkowata taczenie magazynéw, porzadki, sprawdzanie, co
tam jest, oddawanie prac artystom, ktdrzy nie odebrali prac z wystaw. Teresa Sowiriska zostata
powotana jako kustosz zbioréw odpowiedzialny za uporzadkowanie ,zasobow”. Weczesniej
istniaty dokumenty, ale prace nie miaty swoich kart.

BD: Pamietam upiorne poszukiwania autoréw...

MK: Jak ogladam wczesniejsze ksiegi inwentarzowe, to rozpacz mnie ogarnia. ..

BD: Wiesz, jakie byly te inwentarze? Oczywiscie bez fotografii. Miatam taka
ksiazke inwentarzowa, ktéra dotyczyta reprodukcji. W zeszytach A4 wpisywato sie
wszystko: reprodukcje, slajdy, dzieta sztuki, medale — wszystko byto razem. Medali
i ceramiki pozbylisSmy sie bardzo szybko. To nieprawda, ze socrealistyczna zawarto$¢
magazynu z lat pie¢dziesiatych zostata wyprzedana przez dyrektor Barbare Majewska.
Duzo poszto do Koztéwki po odwilzy. To, co zostato, byto naprawde stabej jakosci,
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nie bylo czego zalowac. To ,,czyszczenie” odbywalo sie parokrotnie. Nie pamietam
pierwszych wyprzedazy z poczatku lat dziewiec¢dziesigtych, byly trzy albo cztery.
W pierwszym rzucie poszty najstarsze i najokropniejsze gipsy. Wiele prac w magazy-
nach to byty prace anonimowe, opatrzone tylko hastem, nie nazwiskiem autora, przy-
sytane na konkursy, po ktére potem nikt sie nie zgtaszat. Dyrektor Ptasnik wspominatl,
ze niektorzy artysci czekali, az praca sie zniszczy, zeby dosta¢ odszkodowanie. Aukcje
i wyprzedaze nie miaty na celu tylko wyzbycia sie prac stabych, ale réwniez —i to za
czaséw dyrekcji Andy Rottenberg [1993-2001] byto bardzo wyraznie powiedziane:
sprzedania rzeczy, ktore nie pasujq do profilu kolekcji.

Jak dziataty komisje zakupéw?

BD: Zawsze tak samo. Za czaséw dyrektora Ptasnika przychodzit wicedyrektor
Rostkowski [Stanistaw, wicedyrektor CBWA w latach 1978-1990], ktéry mowit, ze
trzeba to i to. On by} dyrektorem partyjnym, wiec po prostu mial swoje pomysty ze
wzgledu na ,,stusznos¢ ideologiczng”.

Marysiu, czy czujesz sie odpowiedzialna za zakup jakiej$ pracy do Zachety?

MK: Czuje sie odpowiedzialna za te, ktére sama proponowatam. Za wszystkie
zakupy grafiki — nie wycofuje sie z nich, jestem zadowolona. Szczegdlng satysfakcje
czerpie z faktu, ze zbiory Zachety powiekszyty sie o cenna kolekcje obrazéw Zbigniewa
Tymoszewskiego. W 1993 roku przygotowatam wystawe jego prac w Zachecie. Na moja
prosbe Marek Ludwiczuk, siostrzeniec malarza i jego prawny spadkobierca przekazat
Zachecie wszystkie ptétna artysty, ktére znajdowaty sie w naszych magazynach od
1963 roku. Trafity do 6wczesnego CBWA po posmiertnej wystawie Tymoszewskiego
w Galerii Sztuki ZPAP na MDM.

Kto jest najbardziej zastuzony w dbaniu o kolekcje?

MK: Jesli chodzi o uporzadkowanie, to bezsprzecznie Teresa Sowiriska. I Wanda
Podoska. A w ogole to dopiero od niedawna istnieje w Zachecie profesjonalna opieka.
Dziat zbioréw powstat za czaséw dyrekcji Agnieszki Morawinskiej [2001-2010], po
2000 roku.

BD: Bo Agnieszka Morawinska jest muzealnikiem.

MK: Teresa Sowinska wspominala, ze nie byla muzealnikiem, wszystkiego sie
musiata uczy¢ od poczatku. Przyszta do potwornego chaosu, nieustajacej budowy,
pytu, zmian temperatur itp. Profesjonalny magazyn dziet sztuki powstat dopiero po
rozbudowie Zachety w 1995 roku.

Zaczetam prace w Zachecie w 1996 roku jako pomoc Teresy Sowifskiej, ktora porzadkowata
kolekcje. Pierwszym moim zadaniem byto zatozenie kart inwentarzowych grafikom w depo-
zycie. Dostatam wielka sterte grafik, wpisywatam nazwiska autoréw, mierzytam prace i na
maszynie wypisywatam karty. Teraz rozumiem, w czym uczestniczytam. Pani Sowifiska zrobita
ogromna prace, uporzadkowata stajnie Augiasza.

A jak wam sie podoba wystawa?

BD: Wystawa jest eklektyczna, ale pokazuje przede wszystkim prace artystow,
ktére trafity do Zachety po 1989 roku. Jednak nie mozemy zapomnie¢ o trzonie kolekcji,
ktéry zawdzieczamy Marii Domurat [Krawczyk] i Bozenie Kowalskiej.

MK: Wystawe darze wielkim sentymentem, bo wiekszos$¢ prac znam i pamietam.
Ona pokazuje przekroj zbior6w — od Kaczmarskiego po Rajkowska, piekny Stazew-
ski... Prezentuje prace z r6znych szuflad i to, co mozna znalez¢ w obecnej kolekcji
Zachety. Ja na tej wystawie czuje sie dobrze. eee®

Barbara Dabrowska — historyk sztuki, pracowata w Zachecie w latach 1972-2008, dtugoletnia
kierowniczka dziatu edukacji. Od 2008 roku prowadzi w Zachecie cykl spotkan Patrzec/Zobaczyc.
Sztuka wspétczesna i seniorzy.

Maria Krawczyk (d. Domurat) — historyk sztuki, pracowata w Zachecie w latach 1966—2000. Two-
rzyta i kierowata wydziatem terenowym, od 1990 roku kierowniczka dziatu dokumentacji. Kuratorka,
autorka wielu tekstéw do katalogéw.

Zofia Dubowska — historyk sztuki, pracuje w Zachecie od 1996 roku, kierowniczka dziatu edukadji,
autorka dwdch ksiazek dla dzieci o sztuce wspdtczesnej.



PRAWDA PIEKNO DOBRO. Z kolekji Zachety
TRUTH BEAUTY GOODNESS. From the Zacheta Collection

Zofia Dubowska: Can the exhibition TRUTH BEAUTY GOODNESS. From the Zacheta Collection
give viewers an idea of the collection’s history?

Maria Krawczyk: Well, yes and no. The exhibition doesn’t show the whole story,
but only some of its aspects. Most of the works exhibited come from purchases made
after 1989. There is considerable representation of artists from the young and middle
generations. Sure enough, I spotted a big painting by Erna Rosenstein, from the earlier
purchases in the days of Gizela Szancer [Director of the Central Bureau of Art Exhibi-
tions (CBWA), 1954-1968]. I remember when she started working at the Zacheta in
1966. From 1967, I helped establish Zacheta’s department for coordinating with the
Bureaus of Art Exhibitions (BWA).

How many BWAs were there in Poland?

MK: When the department was being established, they were operating in 15
voivodships.

Barbara Dabrowska: After the administrative reform in Poland [in 1975] — 49.
Every voivodship had a local [BWA] office. Sometimes there were several such estab-
lishments in each voivodship.

MK: Some galleries were built from scratch, like in Katowice or Bydgoszcz. But
generally they were attached to other institutions.

BD: Initially, the Central Bureau of Art Exhibitions only had two departments,
responsible for programming and education, and technical matters. The Programme
and Education Department basically dealt with everything. The Technical Department
expanded and later split into the Execution and Technical Departments. Only later
were the External Relations, Editorial, and Documentation departments added. And
still later, yet another kind of department when the central planning of exhibitions was
moved from the Ministry of Culture and Arts.

MK: I started by preparing exhibitions for Bureaus of Art Exhibitions. We mainly
needed to assist them with organising exhibitions ‘in the field’. We sent sets of beauti-
fully framed reproductions, but our ambition was to reach them with authentic works
of art.

BWAs exhibited reproductions?

MK: In the institutions under the supervision of the BWA — in small community
centres, schools, fire stations, etc. It was an educational activity, supervised by the
Education Department, but also by the External Relations Department.

BD: And each department at the Zacheta had their own storeroom . . .

MK: In our [External Relations Dept.] storeroom we kept portfolios of ready-made
sets — such exhibitions were in high demand, but we mainly had graphic art, works
framed in glass and so on. In preparing these exhibitions I also pulled from Zacheta
storerooms.

Thinking about the Zacheta in the 1950s and 1960s, | see it as an institution totally subor-
dinated to the Ministry of Culture and Arts, and in terms of artworks as a kind of repository
or storage for objects belonging to others. Since when have we been able to talk about the
Zacheta'’s autonomy and creating its own collections?

BD: Only since after the political transformation, after 1989. It’s difficult to
speak about any decision-making ability of the Zacheta before the transition period.
The ministry used the central budget to buy works of art from various funds, such as
the State Fund of Visual Arts Commissions and the Visual Arts Development Fund.

Mieczyslaw Ptasnik [CBWA director, 1977—-1989] mentioned [in a 2010 interview by Maria
Swierzewska] scholarship and procurement funds.

BD: We weren’t included in the scholarship fund because it remained completely
at the discretion of the ministry. Obviously, various measures were taken, like, they
would no longer buy paintings from someone who got a scholarship. But basically, how
it was in the Zacheta, purchases were made on the Ministry’s orders.

MK: Still, a lot was left up to the director and their team. As I mentioned, I briefly
worked with director Gizela Szancer. She had a huge impact on the shaping of the
programme (no doubt thanks to good connections at the Ministry and the Central
Committee of the PZPR party) and on making purchases. During her time, there were
many valuable exhibitions, for example the Henry Moore exhibition in 1959. And that’s
not the only example.

Some works were also bought by the Zacheta as gifts for cabinets of other ministries ...

MK: That was an entirely different pool — orders from ministries and probably
from the Central Committee.

BD: They had a commission in charge of all that, but at the ministry. What we got
was the “final product’. Remember these situations? The girls dealing with the so-called
transition storeroom tearing their hair out because they didn’t know where they’d find
room for it all. All the storerooms were horribly crammed. From time to time they had
an idea — we’ll buy from some exhibition, from some contest, or some author. I can
remember a huge purchase of Bronistawa Wilimowska’s works from her individual
exhibition, during Martial Law (1983).

Nobody cared what happened next with those purchased objects?

BD: Sometimes we got a recommendation to give them to other institutions. Some
of the Visual Arts Development Fund’s purchases (from which they bought not-so-bad
and sometimes very good things) were made not for the Zacheta, but for other museums.

MK: I bought a huge amounts of graphics, because I organised many graphics
exhibitions abroad. I prepared several sets that went on a tour around various countries
both near and very far away, and I often managed to travel with the exhibitions. It was
clear that with travelling exhibitions the exhibits could be damaged or destroyed, so in
such cases the Zacheta officially asked the ministry to buy them. This was the case with
one exhibition that was to be shown in Denmark in the 1980s. Martial law disrupted
preparation of the exhibition and it came to fruition only in 1984. When it became clear
that the graphics would have to be mothballed for several years, I asked the ministry
to buy them. And they’re owned by the Zacheta now.

The works that were bought for exhibitions later remained at the Zacheta. So,
this was already a ‘collection’. Purchased graphics were moved to an ‘author-based’
storeroom where they were kept in drawers, given inventory numbers and entered into
an inventory book.

What about other exhibitions, what else contributed to the enlargement of the collection?

BD: In the seventies, Bozena Kowalska [Head of the Education Department,
1952-1984] organised graphics exhibitions at companies, as part of the An alliance
between the world of work and art and culture campaign. These were good exhibitions,
prepared entirely by the Education Department.

Today we would call them ‘projects’. How long did that project last?

BD: From the mid-1970s until the 1980s. The purchases were made by experts.
The exhibitions were individual, and employees of the Education Department wrote
the text for the catalogues. Sometimes, if the artist agreed, the exhibitions were ac-
companied by meetings with the artists, as well as lectures, slideshows, etc. I remem-
ber a very interesting meeting at a hotel for the Warsaw steelworks workers — they
were extremely well-read and open-minded. The Education Department staged these
exhibitions in Warsaw, and we had a van that we used to carry the repro exhibitions
to schools, detention centres, army barracks and so on. The graphics exhibitions were
also shown in work places and on business premises.

I also wanted to talk about the cooperation between the BWAs and the CBWA.
Between 1983 and 1985, Bozena Kowalska prepared three didactic exhibitions on the
geometric current, the metaphorical current, and what we then called the feature cur-
rent, but is today known as the figurative current. So these three exhibitions, featuring
several artists and several dozen pieces, were organised with the CBWA and several
BWASs. The Education Department only rarely staged exhibitions with the BWAs. The
art purchased for the geometric exhibition gave rise to further purchases and devel-
opment of a distinctive part of the Zacheta’s collection. Now, the TRUTH BEAUTY
GOODNESS exhibition features the entire collection of works by Stazewski purchased
in the 1980s. The metaphoric current is represented by works from Erna Rosenstein,
and a piece by Jan Rylke.

The Bureaus of Art Exhibitions were in a better situation than the Zacheta.
For staging regular shows, for example, of small sculptural forms, they were able to
buy the pieces, profiling their collections. However, at the Zacheta, as I remember,
there was this top-down atmosphere of distancing ourselves from the past, from the
pre-war Society for the Encouragement of Fine Arts. The Zacheta was supposed to
be just a gallery. The Society for the Encouragement of Fine Arts had its collection,



but after the war it was transferred to the National Museum in Warsaw. The Zacheta
was allowed to have a limited repository of art for educational purposes, roadshows,
exchanges of exhibitions with BWAs and so on, but it wasn’t supposed to have its
own collections!

MK: Its very name — the Central Bureau of Art Exhibitions — indicates that it
was mainly about administration and bureaucracy, rather than museum ambitions or
art collections.

Were there any situations where the Zacheta bought something on the Ministry’s orders,
and then it was taken away?

BD: There was an indescribable mess. Teresa Sowinska [who worked at the
Zacheta from 1967-1999, initially in Education Department, then from 1992 as the
curator of collections] once told us that in the 1990s, when they were sorting out and
merging all the storerooms — at the end there were perhaps 17 of them — she found
a dozen or so paintings without any corresponding entries in the inventory. The store-
rooms were mixed, and there was a perennial shortage of space.

MK: A lot of art got left behind after exhibitions, unclaimed by any of the artists.

BD: The Ministry felt at home here, they took our pieces and deposited them with
other institutions, offices, you name it. Wanda Podoska, Head of the Organisation and
Services Unit [1977-1988], deserves great credit here for reclaiming these pieces from
various institutions, but most of all she didn’t heed orders, like, ‘Please, send such and
such painting to this or that person’. She always asked for receipts and kept the docu-
mentation in order. She was employed to sort out formal issues.

Where were the storerooms located?

BD: The storerooms were in the basement, although the largest, ‘Artists’ store-
room, was on the ground floor where the workshop is today. The storerooms of the
Education, Services and Sales Departments were down below.

Barbara Majewska had a difficult job. She was the director for just four years [1989—1993].
Did she revisit the idea of the collection?

BD: Yes, it was under her management that the first stocktaking, sales and new
acquisitions took place.

So Barbara Majewska began consolidating the storerooms, cleaning, checking what was in
there, returning pieces to artists who hadn't collected them after exhibitions. Teresa Sowifiska
was appointed as the curator of collections and was made responsible for sorting out all the
‘resources’. Previously, there were all kinds of documents, but none of the artworks had
matching inventory cards.

BD: I remember the horrible searches for the authors . . .

MK: Browsing through the earlier inventory books, I really felt utter despair. . .

BD: You know what these inventories were like? Of course, no photographs. I had
an inventory book on reproductions. A4 notebooks were used for everything: reproduc-
tions, slides, artwork, medals — all put together. We got rid of the medals and pottery
double fast. It’s not true that the socialist realism pieces from the 1950s were sold off
by Director Majewska. Lots of them were sent to the Kozt6wka museum after the thaw,
and what was left was really such poor quality that there was nothing to regret. Such
‘clean-ups’ were done several times. I can’t remember the first sales from the begin-
ning of the 1990s, but three or four were organised. First we got rid of the oldest and
most horrible plaster-cast figures. Numerous pieces in the storeroom were anonymous,
bearing only a pseudonym rather than the author’s name, submitted for competitions
and never collected again. Director Ptasnik said that some artists would wait until the
piece was worn and torn, in order to claim compensation. But the auctions and sales
were not only aimed at getting rid of old, weak art, but also — and this was under Anda
Rottenberg’s management [1993—-2001] — we were very clearly told to sell things that
didn’t fit the collection’s profile.

How did the purchase committees work?

BD: Always in the same way. In Director Ptasnik’s times, Deputy Director Rost-
kowski [Stanistaw, deputy director of the CBWA, 1978-1990] would come and say
that you needed this and that. He was a communist party-appointed director, so he just
offered ideas along the lines of ‘ideological correctness’.
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Marysia, do you feel responsible for purchasing any artwork for the Zacheta?

MK: I feel responsible only for those pieces that I recommended. For all graphics
purchases — I wouldn’t have missed any of them, I’'m glad. I draw particular satisfaction
from the fact that the Zacheta obtained a valuable collection of paintings by Zbigniew
Tymoszewski. In 1993 I prepared an exhibition of his art at the Zacheta. At my request,
Marek Ludwiczuk, the painter’s nephew and legal heir was given all of Tymoszewski’s
canvases that had been deposited in our storerooms since 1963. They were then moved
to the CBWA after Tymoszewski’s posthumous exhibition at the ZPAP Art Gallery in
Warsaw’s MDM district.

Who deserves most credit for taking care of the collection?

MK: When it comes to organisation, that would without doubt be Teresa Sowinska.
And Wanda Podoska. And, actually, the professional care of the collections at the
Zacheta is a recent thing. The Collections Department was established in Director
Agnieszka Morawinska’s time [2001-2010], after 2000.

BD: Because Agnieszka Morawinska is a museologist.

MK: Teresa Sowinska mentioned that she was not a museologist, so she had to
learn everything from scratch. She entered an environment of monstrous chaos, constant
construction works, dust, temperature changes, etc. A professional art storehouse was
created only after the Zacheta’s extension in 1995.

I started working at the Zacheta in 1996 to help Teresa Sowifiska, who was organising the
collection. My first task was to create inventory cards for deposited graphics. | got a big pile
of prints, | would sign the names of their authors, measure them and typewrite the cards.
Now | understand what | participated in. Sowiriska did a tremendous job, she cleaned the
Augean stables.

And how do you like the current exhibition?

BD: The exhibition is eclectic, but it mainly shows the works of artists that were
brought to the Zacheta after 1989. But we shouldn’t forget about the core, which we
owe to Maria Domurat [Krawczyk] and Bozena Kowalska.

MK: I feel sentimental about the exhibition, because I know and remember most
of the pieces. It shows a cross-section of the collection — from Janusz Kaczmarski
to Joanna Rajkowska, beautiful paintings by Henryk Stazewski . . . It presents pieces
from different drawers and what can be found in the Zacheta’s current collection. I feel
good being here. eoe

Barbara Dabrowska — art historian, worked at the Zacheta in 1972—2008, long-time Director of
the Education Department. Since 2008 she has run a series entitled Look/See. Contemporary Art and
Seniors at the Zacheta.

Maria Krawczyk (previously Domurat) — art historian, worked at the Zacheta in 1966—2000. Created
and headed the External Relations Department, and since 1990 has been Head of the Documentation
Department. Curator, author of numerous catalogue texts.

Zofia Dubowska — art historian, has worked at the Zacheta since 1996, currently Head of Education
Department and author of two children’s books on contemporary art.
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Pawilon Polski na 56 Miedzynarodowej Wystawie Sztuki w Wenegji | The Polish Pavilion at the 56th International Art Exhibition — la Biennale di Venezia

Halka/Haiti. 18°48°05"N 72°23°01"W
Halka/Haiti 18°48°05"N 72°23°01"W

artysci | artists: C.T. Jasper, Joanna Malinowska

kuratorka | curator: Magdalena Moskalewicz

zastepca komisarza | deputy commissioner: Joanna Wasko

komisarz Pawilonu Polskiego | Polish Pavilion Commissioner: Hanna Wréblewska

Widok instalacji w Pawilonie Polskim na 56 Miedzynarodowej Wystawie Sztuki w Wenedji

na sasiedniej stronie:

1,3.
2.

© N~

Uroczyste otwarcie wystawy, 6.05.2015.

Uroczyste otwarcie wystawy. Od lewej: komisarz Pawilonu Polskiego Hanna Wrdblewska; Minister
Kultury i Dziedzictwa Narodowego Matgorzata Omilanowska; Pierwsza Dama Anna Komorowska;

kuratorka Magdalena Moskalewicz; Joanna Malinowska i C.T. Jasper

0d lewej: zespét Zachety w Pawilonie Polskim oraz Magdalena Moskalewicz i Izabella Gustowska

W Pawilonie Polskim. W $rodku: rezyser Halki Pawet Passini

Joanna Malinowska z Philem Grauerem i Sarah Braman z galerii CANADA

Oprowadzanie kuratorskie po wystawie

Widok instalacji w Pawilonie Polskim na 56 Miedzynarodowej Wystawie Sztuki w Wenedji

Installation view, Polish Pavilion at the 56th International Art Exhibition in Venice

opposite:

1,3.
2.

Exhibition opening reception, 6.05.2015.

Exhibition opening reception. From left: Polish Pavilion Commissioner Hanna Wréblewska,

Minister of Culture and National Heritage Matgorzata Omilanowska, First Lady Anna Komorowska,
curator Magdalena Moskalewicz, Joanna Malinowska and CT. Jasper

From left: the Zacheta team at the Polish Pavilion, and Magdalena Moskalewicz, zabella Gustowska
At the Polish Pavilion, in the centre: Pawet Passini, director of Halka

Joanna Malinowska with Phil Grauer and Sarah Braman from CANADA gallery

Curatorial quided tour

Installation view, Polish Pavilion at the 56th International Art Exhibition in Venice

fot. | photo by Barbara Kaja Kaniewska
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9,10. Toast z mieszkancami Cazale po zakonczeniu przedstawienia

11. Pawet Passini i Magdalena Moskalewicz przed rozpoczeciem spektaklu
12.  Monika Mych-Nowicka (Halka) podczas proby generalnej

13, 14. Préby spektaklu

na sasiedniej stronie:

15.  Préba z orkiestra Holy Trinity Philharmonic Orchestra of Port-au-Prince, Haiti,
dyrygent: Grzegorz Wierus

16. W srodku: rezyser Pawet Passini

17, 18. Proby spektaklu

19.  Uczestnicy warsztatw tanecznych z Weronika Pelczyriska, Pawtem Passinim oraz
koordynatorami, Wilso Annulysse i Wasly Simonem

20.  Ekipa produkcyjna, od lewej (stoja): Bartosz Gorka, Pawet Passini, Magdalena Moskalewicz,
Weronika Pelczyriska, C.T. Jasper, Joanna Malinowska, Kamil Radziszewski, (dolny rzad):
Mateusz Golis, Barbara Kaja Kaniewska, Marcin ,Barry” Poptawski

9,10. Drinking a toast with the people of Cazale after the show

1. Pawet Passini and Magdalena Moskalewicz before the show

12. Monika Mych-Nowicka (Halka) during the dress rehearsal of the show

13, 14. Show rehearsals

opposite:

15. Rehearsals with the Holy Trinity Philharmonic Orchestra of Port-au-Prince, Haiti, conductor:
Grzegorz Wierus

16. In the centre: director Pawet Passini

17,18. Show rehearsals

19.  The participants of a dance workshop with Weronika Pelczyfiska, Pawet Passini
and coordinators: Wilso Annulysse and Wasly Simon

20.  Production team, from left (standing): Bartosz Gérka, Pawet Passini, Magdalena Moskalewicz,

Weronika Pelczyiska, CT. Jasper, Joanna Malinowska, Kamil Radziszewski, (bottom row):
Mateusz Golis, Barbara Kaja Kaniewska, Marcin ‘Barry’ Poptawski
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2.06—-16.08

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

FILKO — FYLKO — PHYLKO
FILKO — FYLKO — PHYLKO

kuratorki | curators: Lucia Gregorovd Stachovd (SGN), Joanna Kordjak (Zacheta)

wspétpraca | collaboration: Aurel HrabuSicky (SGN)

wspdtorganizator | coorganiser: Stowacka Galeria Narodowa (SGN) | Slovak National Gallery
partner wystawy | partner of the exhibition: Instytut Stowacki w Warszawie | Slovak Institute, Warsaw

Stano Filko
— pierwsza

potowa czasu
Stano Filko —
The first half of time

Aurel Hrabusicky

Niedawno czeski teoretyk sztuki Tomas Pospiszyl trafnie
opisat odczucia widzéw ogladajacych prace Stana Filki:
,Pierwsza reakcja bywa konsternacja: miara i ambicje
jego tworczosci zapieraja dech w piersi... Jego dzieto nie
zna matych gestéw. Cechuje je kompleksowosc i jedno-
cze$nie hermetyczno$¢, a przy tym prostota i naiwno$¢”.
Potem pojawiaja sie watpliwosci: ,,Czyz mozliwy jest taki
tytaniczny rozmach?... Mamy przed soba dzielo geniusza
czy szarlatana?”

RzeczywisScie, w dzietach Filki odnajdziemy intro-
spekcje i ekstrawertyczno$¢, zobiektywizowany przekaz
i autentyczng ekspresje gestu, wiele réznych srodkéw
wyrazu, a czasem ich widoczna redukcje, ambicje wiada-
nia przestrzenia kosmiczng i dziwny, troche nieporadny
»lokalny koloryt”, cala rozmaito$¢ artystycznych i poza-
artystycznych bodZcéw. Kiedys talent Filki wydawal mi
sie trudny do zdefiniowania, w pewnym sensie artysta

przypominal mi Picassa. Z perspektywy jego p6Zniejsze-
go dziela, w ktdrym coraz wiecej miejsca zyskuje text art,
systematyczna tekstualizacja wszystkiego, co przynosi
jego artystyczna droga (czy tez réwnolegle linie $ciezek),
przywodzi na mys$l Heglowska filozofie ducha, w ktdrej
$wiadomos$¢ przebywa droge ku ostatecznemu potaczeniu
z duchem absolutnym poprzez dialektyczne stadia ,,innej
istoty”. Ta paralela moze dzisiaj brzmie¢ jak parodia, ale,
jak zauwazy}t Tomas Pospiszyl: ,,Nawet jesli artyscie nie
brakuje humoru, dzielo Filki zartem nie jest”.

Nie sposéb w tak skrétowym ujeciu przyblizy¢ calq
z}ozono$¢ dziela artysty, skupie sie zatem na latach szes$¢-
dziesiatych i siedemdziesiatych, okresie formujacym dla
jego dzieta, ktéremu tez poSwiecona jest obecna wystawa
w Zachecie.

Twoérczo$¢ Stana Filki obejmuje prawie wszystkie
dziedziny sztuki, ale na arenie miedzynarodowej stat sie

fot. | photo by Dorota Karaszewska



Z serii Mapy (Rakieta), 1967, monotypia, papier, kol. Stowacka Galeria Narodowa

na sasiedniej stronie:
Widok wystawy: Oddychanie — celebracja powietrza, 1970, technika mieszana,
kol. Stowacka Galeria Narodowa

From the series Maps (Rocket), 1967, monotype, paper, collection of the Slovak National Gallery

opposite:
Exhibition wiev: Breathing — Celebration of the Air, 1970, mixed media, collection of the Slovak
National Gallery

znany w drugiej potowie lat sze$¢dziesiatych dzieki swoim environments. Projekty z lat
1966-1970 nalezq do pionierskich realizacji w tej dziedzinie.

Pierwsze environments Filki byty konstruowane z przenikajacych sie przezroczy-
stych plaszczyzn pokrytych konturami przedmiotéw i znakami graficznymi, wzbogaco-
ne wielostronnymi, lustrzanymi odbiciami i niekiedy projekcjami slajdéw. W zamyéle
artysty przedstawione tu uniwersalne ,,symbole i marzenia ludzko$ci ” miaty w dyna-
micznym, nieustannie zmieniajacym sie otoczeniu znosic¢ fizyczny czy tez mentalny dy-
stans miedzy dzielem i odbiorcg. W pézniejszych instalacjach (i innych pracach) Filki
pojecie uniwersalnosci zyskato wymiar kosmologiczny. W ostatnim dziele tego rodza-
ju, ktére artysta zdazyt zrealizowac przed swoim wycofaniem si¢ z zycia publicznego
z przyczyn politycznych, znanym pod réznymi tytutami — Wiatr, Oddech czy Pneuma-
tyczne serce (1970) — w prosty i sugestywny sposob przedstawit swoja wizje uniwersal-
nej przestrzeni jako rytmicznie pulsujacego czasoprzestrzennego kontinuum.

Jakkolwiek projekt HAPPSOC I (happy society, happening sociologique), ktéry ar-
tysta stworzyt razem z Alexem Mlynarcikiem w 1965 roku, jest uwazany za ,,czysto
konceptualny” (Pierre Restany), do prawdziwego konceptualnego zwrotu Filko dojrzat
dopiero w latach 1968—-1969. Zaproponowat wéwczas wiasna formute sztuki konceptu-
alnej pod nazwa Plan Project Art. Seria Asocjacje to ogromna liczba drukéw, w wiek-
szosci offsetowych, ale réwniez perforowanych ptytek z lat 1968—-1970 — prace te zaj-
muja miejsce kluczowe w sztuce stowackiej. Projekty Poezja o kosmosie (1968—1969)
i HAPPSOC IV (1968), bedace zaproszeniem do podrézy w kosmos (,,fizycznych i men-
talnych”), przynosza nowe rozwigzania wizualne. W jednej z cze$ci monumentalnego
cyklu, zatytutowanego Rzezba XX wieku, nad zdjeciami niezidentyfikowanych wielkich
miast, uchwyconych z lotu ptaka, unosza sie rakiety — ich ksztatt jest zaznaczony tylko
konturem, schematycznie. Maja podwdjne znaczenie: to symbole eksploracji kosmosu
przez cztowieka, ale tez globalnego zagrozenia ludzkosci. Artysta wykorzystal metode
przypominajaca fotograficzng podwdjna ekspozycje czy tez kolaz warstwowy.

W innych dzietach z serii Asocjacje pojawiaja sie proste uktady stéw i podstawo-
wych liczb, powstate w wyniku perforacji papieru lub grubszych materiatléw. Technike
te stosowat wczesniej Lucio Fontana, natomiast Filko wykorzystat ja dla innych celéow.
Perforacja nie jest tylko symbolem przenikania pustki do materii, ale swoim porzadkiem
obrazuje ruch wyprowadzony z prapoczatku, z punktu zerowego (wyznaczonego przez
artyste) i zmierzajacy ku kosmicznej nieskonczonosci. Stowo ,,Kosmos” i liczby szere-
gowe w odwrdconej kolejnosci — od 9 do 1 — w regularnych odstepach wybrzmiewaja
z plyty gramofonowej, ktéra artysta wykonat w 1971 roku. Uklad jej rowkéw przypomi-
na orbity planet — podobne ,.kosmologiczne” szkice artysta nani6st tez na niektére ka-
dry fotograficzne wielkich miast. W latach 1971-1972 pojawity sie serie perforowanych
papierow, ktére w czysto abstrakcyjnej formie nasladowaty motyw koncentrycznych
kot z poprzednich prac. Pdzniej Filko powtarzat ten motyw, a takze podstawowe figury
i bryly geometryczne — koto, kule, tréjkat, ostrostup-piramide, heksagram, szesciokat.
Wiaczyl je do obrazéw swojej kosmologii, dostrzegajac ich symboliczne czy sakralne
znaczenie.

Na poczatku lat siedemdziesigtych dziatata na Stowacji nieformalna grupa ar-
tystow (mozna zaliczy¢ do nich takze Stana Filke), ktéra w tym okresie kosmicznego
boomu prébowata do swoich dziel przemyci¢ ,,najnowsze koncepcje kosmologiczne”
(Laszlo Beke). W swojej tworczosci postugiwali sie rodzajem naukowej mimikry (tzw.
scjentyzm byt w krajach socjalistycznych bardziej akceptowalny niz kosmologia, ktorej
blizej byto do mistyki). Stano Filko i dwéch mtodszych artystéw, Milo§ Laky i Jan Za-
varsky, szybko odeszli od ,,paranaukowej” orientacji tej luznej grupy i w roku 1973 stwo-
rzyli Manifest biatej nienamacalnej przestrzeni w czystej, biatej, nieskoriczonej przestrzeni.
W tekscie manifestu i w samej tworczosci postulowali odejscie od wspoétczesnych pra-
déw artystycznych, rezygnowali z przedstawiania rzeczywistosci i odrzucali wszelkie
teorie poznania materialnego $wiata. Do ,przekroczenia granic $wiata materialnego”,
podobnie jak Kazimierz Malewicz, uzyli biatego koloru, najlepiej opisujacego ,,uczucie
niematerialno$ci”, jednak w innym znaczeniu: ,,Poprzez malowanie czystej biatej prze-
strzeni powstaje napiecie, ktore oddaje wewnetrzna dynamike nieskoriczonosci”. To wy-
obrazenie nie znajduje wyrazu w zadnej formie — istnieje ,,bez rytmu” i bez odniesienia
do jakiejkolwiek konkretnej przestrzeni. Owa ,niematerialna achromatyczna fikcja”

fot. dzieki uprzejmosci Stowackiej Galerii Narodowej | photo courtesy of the Slovak National Gallery
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Podréz kosmonautéw na Ksiezyc i etapy ich powrotu na Ziemie — Wzmacniacze I-l, projekt, 1970,
fotografia, flamaster, papier, Linea Collection

Voyage of Astronauts to the Moon their Return to the Earth in Stages — Amplifiers I-1l, project, 1970,
photograph, felt-tip pen on paper, Linea Collection

przyjeta forme biatych obiektow umieszczonych w biatej przestrzeni. Artystom to jed-
nak nie wystarczato, w kolejnym Manifescie czystej zmystowosci proponowali juz tylko

7 23y

»czysta aktywno$¢” i ,,czystg zmystowos$c¢”, uwolniong od jakichkolwiek materialnych
srodkéw wyrazu. Ich dziatania mozna okresli¢ jako unikalng probe sformutowania no-
wego pojecia transcendencji (metafizyki czy patafizyki) podjeta w silnie zlaicyzowanym
spoteczenistwie.

Po przedwczesnej smierci MiloSa Laky’ego w drugiej potowie lat siedemdzie-
sigtych juz tylko Stano Filko kontynuuje ten nurt ,,odmaterializowanej” twoérczosci.
Jakkolwiek w jego tekstach pojawiajq sie powszechnie uzywane pojecia abstrakcyjne
z dziedziny filozofii, psychologii, kosmologii czy teorii sztuki, artysta wykorzystuje
réwniez niestandardowe wyrazenia, tworzone za pomoca réznych ,transcendentnych”
prefikséw: za-, nad-, anty-, ponad-. Uszeregowane w sugestywnych wyliczeniach neo-
logizmy zyskuja range nowego jezyka. Ostatni z tej serii tekstow artystycznych to Me-
dytacja transcendentalna (1980), czyli wedtug artysty ,nienaukowa, nadrealna, poza-
naukowa, pozarealna, antykosmiczna, nadkosmiczna, nadzmystowa, pozazmystowa,
czysta, ponadczasowa mys$l”. Charakterystycznymi, najczesciej powtarzajacymi sie
pojeciami w tych tekstach sa ,transcendencja” i ,,absolut™.

W Liscie do przyjaciét (prawdopodobnie z drugiej potowy lat siedemdziesiatych)
pojawiajq sie zapowiedzi tego, co w kolejnych dziesiecioleciach stanie si¢ niemal ob-
sesjq artysty: obok prowadzonych réwnolegle dziatan artystycznych zaczyna on po-
rzadkowac swoje ,,archiwum”, systematyzujac nieustannie powiekszajacy sie dorobek.
Rozdziela go koncepcyjnie najpierw na dwie, potem trzy drogi czy $ciezki (seria jego
indywidualnych wystaw w Polsce w latach 1979-1980 byla okazja do rozpowszech-
nienia wynikéw tej klasyfikacji). Te trzy drogi sa uporzadkowane niczym natozone na
siebie warstwy, a kazda z nich symbolizuje kolor: 1. czerwony — biologia; 2. niebieski
— kosmologia; 3. biaty — absolutna duchowos¢.

Réwnoczesnie z tekstami powstaje wielka seria poddanych artystycznej interpreta-
cji fotografii i drukéw zatytutowana Transcendencja (1977-1979). Na zwyktych czarno-
-biatych zdjeciach z prywatnego archiwum — o wigkszych formatach, czasami z ttem
podmalowanym ztotem — artysta zamalowuje na biato wlasng postac albo wycina pusty
kwadrat w miejscu twarzy. Rozplywa sie w inny wymiar, osigga autotranscendencje.
Samounicestwienie artysty mogto by¢ wyrazem jego marzen o innym zyciu, ale mogto
tez oznaczac ,rozliczenie sie z samym soba” (Tomas Strauss).

Okoto 1980 roku zaczety powstawa¢ wielkoformatowe pt6tna pokryte kolistymi
wzorami. Obrazy te wraz z pomalowang na biato Skoda — samochodem, ktérym Filko
w 1981 roku udat sie na emigracje — ztozyty sie na jego monumentalng instalacje prze-
strzenna prezentowang na documenta 7 w Kassel w 1982 roku. Zapowiadaty kolejny etap
w tworczosci artysty, ktory rozpoczat sie po jego przybyciu do Nowego Jorku pod koniec
1982 roku. eee

Recently, Czech art theoretician Tomas Pospiszyl aptly described what viewers feel
watching Stano Filko’s works: ‘Confusion is often the first reaction: the measure and
ambitions of his works are breathtaking . . . His art does not know small gestures. It is
characterised by complexity, and at the same time, hermetism, and also both simplic-
ity and naivety.” Then doubts begin to appear: ‘Can you put on such a titanic scale? . . .
Are we looking at the work of a genius or a charlatan?’

Indeed, Filko’s works reveal both introspection and extroversion, an objectified
message and authentic expression of gesture, a vast array of sometimes ostensibly
reduced media, a desire to take over the cosmic space, coupled with strange, some-
what awkward ‘local colour’, and the whole variety of artistic and non-artistic stimuli.
Once, Filko’s talent appeared difficult to define, and in a way it reminded me of Pi-
casso’s. From the perspective of his later works, where text art gains more and more
space, systematic textualisation of everything that comes along his artistic path (or
parallel path lines) is reminiscent of Hegel’s philosophy of spirit, in which conscious-
ness goes all the way to unite with the absolute spirit through dialectical stages of
the ‘constitutive other’. This parallel may sound like a parody today, but as noted by
Tomas Pospiszyl: ‘Even if he does not lack humour, Filko’s work is not a joke.”

It is impossible to bring out the complexity of the artist’s work in such a brief
description, so I will focus only on the 1960s and 1970s, the formative period of his
art, which is also covered by the current exhibition at the Zacheta.

Stano Filko’s works encompass almost all areas of art, but gained international
recognition in the second half of the 1960s thanks to his environments. His projects
from 1966 to 1970 are pioneering works in this field.

His first environments were made of intersecting transparent planes, covered
with the contours of objects and logos, enhanced by multifaceted mirror images,
and sometimes slide projections. In the artist’s intention the universal ‘symbols and
dreams of humanity” were supposed to eliminate the physical or mental distance be-
tween the work and the viewer in a dynamic, constantly changing environment. In his
later installations (and other works) Filko’s concept of universality gained a cosmo-
logical dimension. In his last work of this kind, made before he withdrew from public
life for political reasons, and known under various titles — Wind, Breath, or Pneu-
matic Heart (1970) — the artist presented in a simple and suggestive way his vision of
a universal space as a rhythmically pulsating space-time continuum.

Although project HAPPSOC I (happy society, happening sociologique), created
together with Alex Mlynarcik in 1965, is considered to be ‘purely conceptual’ (Pierre
Restany), Filko had not been ready for a conceptual turnabout until 1968-1969. Then,
he formulated his own concept of conceptual art as Plan Project Art. Associations
are made of a huge number of prints, mostly offset, but also perforated plates from
the years 1968-1970, and these works play a prominent role in Slovak art. Projects
entitled Poetry about Space (1968-1969) and HAPPSOC IV (1968) are invitations
to travel into space (‘physically and mentally’), and introduce new visual solutions.
One part of the monumental cycle entitled Sculpture of the 20th Century presents
rockets hovering over photographs of unidentified large cities, captured from the air
— their shape is marked only schematically, in contour. They have a double mean-
ing: as symbols of the human exploration of outer space, and also of a global threat
to humanity. The artist used a technique resembling photographic double exposure,
or layered collage.

Other works in his Associations series feature simple combinations of words
and basic numbers, created by means of perforating paper or thicker materials. This
technique had been applied before by Lucio Fontana, but Filko used it for other pur-
poses. Perforation does not only mean penetration of the matter with emptiness, but
also — ordered as it is — represents movement from the original beginning, from
point zero (designated by the artist), leading towards cosmic infinity. The word ‘cos-
mos’ and the ordinal numbers in reverse order — from 9 to 1 — resound at regular
intervals from a gramophone record that the artist made in 1971. The pattern of the
record’s grooves resembles the orbits of the planets — the artist also plotted such pe-
culiar cosmological sketches on photographs of big cities. 1971-1972 then saw a series

fot. dzieki uprzejmosci Stowackiej Galerii Narodowej | photo courtesy of the Slovak National Gallery



Pomnik Uktadu Stonecznego, z serii Asocjacje, 1967, flamaster, druk znaleziony,
Linea Collection

na sasiedniej stronie:
Rzezba XX wieku (Monument d“aujourd “hui), 1968—1969, fotografia, Linea Collection

Monument of the Solar System, from the Associations series, 1967, felt-tip pen on found printed
material, Linea Collection

opposite:
Sculpture of the 20th Century (Monument daujourd hui), 1968-1969, photograph, Linea Collection
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of perforated papers that imitated the theme of concentric circles from his previous
works, but in a purely abstract form. Later, Filko kept repeating this theme, as well as
basic geometric figures and solids such as circles, spheres, triangles, pyramids, hexa-
grams, hexagons, incorporating them into his cosmology, recognising their symbolic
or religious significance.

In the early 1970s, an informal group of artists (Filko included) formed in Slova-
kia, trying in this period of cosmic boom to sneak into their works ‘the latest cosmo-
logical thinking’ (L4szl6 Beke). In their works, these artists employed a kind of scien-
tific mimicry (bear in mind that scientism in socialist countries at that time was more
acceptable than cosmology, which was closer to mysticism). Filko and two younger
artists, Milos Laky and Jan Zavarsky quickly strayed away from the ‘quasi-scientific’
orientation of this loose group and in 1973 created The Manifesto of Non-physical White
Space in a Pure White Infinite Space. In the manifesto and their creative endeavours,
they postulated a departure from contemporary artistic movements, gave up any pres-
entation of reality and rejected all theories of knowledge of the material world. Like
Kazimir Malevich, to ‘cross the boundaries of the material world’ they used the colour
white, which serves best to describe the ‘feeling of non-materiality’, but in another
sense. ‘By painting a clean white space, you create tension that reflects the internal
dynamics of infinity.” This image is not represented by any form — it exists ‘without
rhythm’ and without reference to any particular space. This ‘immaterial achromatic fic-
tion’ took the form of white objects placed within white spaces. For the artists, however,
this was not enough, and in their next Manifesto of Pure Sensuality they only proposed
‘pure activity’ and ‘pure sensuality’, freed from any material means of expression.
Their actions can be described as a unique attempt to formulate a new concept of tran-
scendence (metaphysics or ‘pataphysics’) undertaken in a highly secularised society.

After the premature death of Milo§ Laky in the late 1970s, Filko continued this
theme of ‘dematerialised’ art. However, common abstract concepts of philosophy,

psychology, cosmology, and theory of art appear in his texts, and the artist also uses
non-standard expressions created by a variety of ‘transcendent’ prefixes: out-, super-,
anti-, over-. Listed suggestively, these neologisms develop into a new language.
Filko’s series of artistic texts ends with Transcendental Meditation (1980), or in the
artist’s words, ‘unscientific, hyperreal, extrascientific, anticosmic, hypercosmic, ex-
trasensory, clean, and timeless thought’. “Transcendence’ and ‘absolute’ are the most
frequent terms used in these texts.

The Letter to Friends (probably from the second half of the 1970s) shows signs
of what was almost an obsession for Filko over the following decades: apart from his
artistic activities, he begins to organise his ‘archive’, consolidating his growing artis-
tic achievements. He divides his artistic output conceptually into two, and later three
paths (a series of individual exhibitions in Poland from 1979-1980 was an opportunity
to show the results of this arrangement). These three paths are arranged like superim-
posed layers, each of which is symbolised by a colour: 1 — red (biology), 2 — blue
(cosmology), and 3 — white (absolute spirituality).

Simultaneously with the texts, Filko produced a series of artistically interpreted
photographs and prints entitled Transcendence (1977-1979). In ordinary black-and-
white photographs from his private archives — in larger formats, sometimes with the
background painted gold — the artist paints over his own figure in white or cuts out an
empty square to replace his face. He melts into another dimension, reaching self-tran-
scendence. The artist’s self-destruction could be an expression of his dreams of a dif-
ferent life, but it could also mean a ‘squaring of accounts with oneself’ (Tomas Strauss).

Around 1980 he began to create large canvases covered with circular patterns.
Filko used these images, along with a white-painted Skoda (that he used to drive into
exile in 1981) to create the monumental spatial installation presented at documenta 7,
in Kassel in 1982. These works heralded the next stage in the artist’s work, which
began after his arrival in New York at the end of 1982. eee

fot. dzieki uprzejmosci Stowackiej Galerii Narodowej | photo courtesy of the Slovak National Gallery
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Reality of Cosmos D, from the series Associations, 1968—1969, silkscreen on paper, collection
Rzeczywistos¢ kosmosu D, z serii Asogjagje, 1968—1969, serigrafia, papier, kol. Richarda Filki of Richard Filko

na sasiedniej stronie: opposite:
EGO Telegram, 1970—1980, fotografia, dtugopis, flamaster, Linea Collection EGO Telegram, 1970—1980, photograph, pen, felt-tip pen, Linea Collection



Projekt: Archiwum
Project: Archive

Lucia Gregorova Stachova

W dorobku Filki ogromna role odgrywa archetyp odrodzenia i cyklicznych narodzin,
co przejawia sie na wszystkich poziomach jego twérczego uniwersum, a w sposéb naj-
bardziej widoczny w ewolucji jego nazwiska (Filko—Fylko—Phylko—Virtual Phylko)
i w nierespektowaniu linearnosci i jednokierunkowosci czasu. Jego archiwum to za-
razem dzieto artystyczne i proba wyrazenia siebie poprzez instytucje. W procesie kla-
syfikowania i systematyzowania archiwum kluczowa role odgrywaja strefy kolory-
styczne. Poszczeg6lne prace, projekty, idee artysta porzadkuje wedtug pieciu koloréw.
Kazdy z nich: czerwony, zielony, niebieski biaty i czarny opisuje inny aspekt zycia
i inny spos6b funkcjonowania w §wiecie. Warstwy chronologiczne nakladaja sie i za-
zebiajq: zdarza sie, ze w ramach jednego zbioru mamy do czynienia z rozpieto$cig cza-
sowq liczaca trzydziesci lat i dwiema, trzema, czterema warstwami tekstu, podpisow,
rysunkdéw, a takze nowa ich interpretacja. Filko zachowat i wlaczy} do swojego sys-
temu wszystko, takze wczesne rysunki i projekty monumentalnych rzezb, pomnikéw
w przestrzeni publicznej, prawdopodobnie jeszcze z czaséw studidéw. Z pdzniejszego
okresu pochodzi zbiér okragtych, spiralnych i sferycznych rysunkowych interwen-
cji, naktadajacych sie na siebie i powtdrnie podkreslajacych znaczenie oryginalnego
artefaktu, szkicu czy notatek naniesionych otéwkiem, dtugopisem czy flamastrem.
Pojedyncze kartki sq porzadkowane przewaznie od najstarszych po najnowsze, ale nie
wszystkie — czasami rzadzi tu inna logika, zalezna od tematu danego zbioru w syste-
mie Filki. Archiwum jako metadzieto jest odbiciem nieustannej artystycznej autore-
fleksji, wiodacej przez labirynty mnozacych sie wyjasnien i autointerpretacji

Rysunki, kolaze, montaze, projekty, fotografie, diapozytywy i dokumenty z wy-
staw sg czesto pokryte wieloma warstwami napiséw, podpiséw, transkrypcji i rysun-
kéw. Wiele sposrod ogromnej liczby fotografii jest powiekszonych, a cate serie pokry-
te sg warstwa rysunkow, wsrod ktorych znajduja sie projekty budynkow, komentarze,
a takze okregi, kule, kwadraty, kostki, a pdzniej piramidy (zawierajace wszystko, co
byto wczeséniej) — ich nakladanie nadaje fotografiom nowe znaczenie. Motyw pira-
midy pojawit sie juz w katalogu artysty z 1970 roku; planowat zbudowac jg w miej-
scowosci Vel’kd Hradn4, z ktérej pochodzi. W 2005 roku miata sie ona przeksztatci¢
W jego wilasne zywe muzeum noszace nazwe Korab (Arka).

Stano Filko juz wczedniej w akcie swoistej autoinstytucjonalizacji podjat pré-
be refleksji nad wtasng tworczoscia i jej umiejscowieniem w $wiecie, dokonywanym
poprzez budowanie wlasnej mitologii i kosmologii. Od roku 1965 przy ulicy SneZien-
kovej w Bratystawie powstawato co$ bedacego potaczeniem atelier, archiwum i mu-
zeum. Prace te zostaty przerwane w latach w latach 1982-1991, kiedy artysta przeby-
wal na emigracji w Stanach Zjednoczonych. Proces tworzenia muzeum na wiasnych
zasadach oddaje film Kvetoslava Hecko (HAPPSOC 1965 — Hommage 1996, 1996,
STV Bratislava), ktéry przybliza idee HAPPSOC (pierwszy HAPPSOC powstat we
wspotpracy Stana Filki z Zita Kostrova i Alexem Mlynércikiem w 1965 roku jako
koncepcja zawlaszczania rzeczywistosci na potrzeby realizacji potencjalnych pro-
jektéw artysty). Film nakrecony w przestrzeni owego atelier-muzeum-archiwum jest
dokumentacjq tego miejsca, dzi$ juz nieistniejagcego. eee

The archetypes of rebirth and cyclical birth play a huge role in Filko’s art, and are
manifested at all levels of his creative universe, most visibly in the evolution of his
name (Filko—Fylko—Phylko—Virtual Phylko), and in his disregard for linearity and
the one-way flow of time. His archive is both a work of art and an attempt to express
himself through an institution. The key role in the process of the archive’s classifica-
tion and structuring is played by colour zones. The artist arranges individual works,
projects, and ideas according to five colours. Each of these — red, green, blue, white,
black — describe a different aspect of life and a different way of functioning in the
world. Chronological layers overlap and interlock: within the framework of one col-

lection we deal with a time span of thirty years and two, three, four layers of text,
captions, drawings, and new interpretations of them. Filko has preserved and incorpo-
rated everything into his system, including his early drawings and designs for monu-
mental sculptures and public monuments, probably from the time of his studies. The
later period is represented by a collection of circular, spiral, and spherical drawings,
overlapping and re-emphasizing the importance of the original artefact, sketch, or
notes plotted in pencil, pen or marker. Individual cards are usually organised chrono-
logically from oldest to latest, but not all — sometimes, this organisation is governed
by a different logic, depending on the theme of a given collection in Filko’s system.
The archive as a meta-artwork is a reflection of constant artistic self-reflection, wind-
ing through labyrinths of multiplying explanations and self-interpretations.

Drawings, collages, montages, designs, photographs, diapositives, and docu-
ments from his exhibitions are often covered with many layers of subtitles, captions,
transcriptions and drawings. Many of the huge number of photographs are enlarged,
and whole series are covered with layers of drawings, which include designs of build-
ings, comments, and also circles, spheres, squares, cubes, and later pyramids (con-
taining everything that was there before). Layered one over the other they give pho-
tographs a new meaning. The pyramid theme also appeared in the artist’s catalogue
of 1970; he planned to actually build a pyramid in Vel’ka Hradn4, his home village.
After 2005, it was to be transformed into his own living museum, bearing the name
Korab [Ark].

In an act of self-institutionalisation, Stano Filko had earlier attempted to reflect
on his own art and its place in the world by building his own mythology and cosmol-
ogy. Since 1965, a combination of a studio, archive, and museum has been built on
SneZienkova street in Bratislava. This work was interrupted between 1982 and 1991,
when the artist lived in exile in the United States. The process of creating the museum
on his own terms is presented in Kvetoslav Hecko’s documentary (HAPPSOC 1965
— Hommage 1996, 1996, STV Bratislava), which presents the idea of HAPPSOC.
(The first HAPPSOC was established in collaboration with Zita Kostrova and Alex
Mlynarcik in 1965 as a concept of appropriation of reality, in order to carry out the art-
ist’s potential projects). Filmed at this studio-museum-archive, it serves as a document
of the place, which is now defunct. eee

fot. dzieki uprzejmosci Stowackiej Galerii Narodowej | photo courtesy of the Slovak National Gallery
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John Lurie. Probuje mysle¢.

Prosze, badz cicho

John Lurie. | am trying to think. Please be quiet

kurator | curator: Stanistaw Welbel
wspdtpraca | collaboration: Karolina Sulich

John Lurie powraca do Warszawy jako malarz! Charyzmatyczny artysta znany jest pol-
skiej publicznosci gtéwnie za sprawa swojej muzyki oraz rél filmowych. W latach dzie-
wiecdziesiatych wystepowatl dwukrotnie w Sali Kongresowej: z John Lurie National
Orchestra oraz ze swoim stynnym zespotem The Lounge Lizards. John Lurie to dla wielu
ludzi legenda, a jego milczenie i tajemnicze znikniecie ze sceny i ekranu wywotato rozma-
ite spekulacje. Przyczyna byta choroba (zawansowana postac boreliozy) i ktéra zmusita go
do wycofania sie catkowicie z aktorstwa oraz uprawiania muzyki. Od tego czasu zajat sie
prawie wylacznie malarstwem, ktérym zresztq interesowat sie juz wczes$niej — malowat,
jak méwi, od zawsze. Artysta wywodzi sie ze sSrodowiska nowojorskiej bohemy lat osiem-
dziesiatych i dziewieédziesigtych. W tym okresie wystepowat w licznych niezaleznych
produkcjach filmowych, a The Lounge Lizards nie tylko intensywnie koncertowat, ale
stal sie rGwniez uosobieniem pewnego stylu.

Prezentacja wspo6tczesnych prac Johna Lurie jest proba zmierzenia sie z ikona lat
dziewiecdziesiatych, przetamania jego wizerunku i pokazania artysty w nowym Swietle.
To takze proba spojrzenia na artyste poza jego rolami filmowymi, z blizszej perspektywy
i przedstawienia bardziej prawdziwego portretu. W malarstwie tym wciaz jednak mozna
odnalez¢ znang nam postac artysty, operujaca ironicznym, absurdalnym, a czasem wisiel-
czym humorem. Jego twérczo$¢ malarska taczy estetyczne podobienstwo z muzyka —
oparta na improwizacji i spontanicznosci, jest jednoczesnie prowokacyjna i niepokojaca.
Obrazy, niekiedy malowane starannie i z duza wrazliwoscig, niemal cyzelowane, innym
razem ledwie naszkicowane, powracaja do pewnych motywé6w i postaci. Wpisane w obra-
zy tytuty czesto stanowia dowcipne i przewrotne aforyzmy. Czuje sie jednak, ze to sztuka
bardzo osobista, ze pod barwna, zabawng powierzchniq i prowokacyjnym zartem kryje sie
inny ton — przesyconej humanizmem zadumy, szczerej i bardzo powaznej. Utrwalony
w zbiorowej pamieci wizerunek Johna Lurie — dandysa zwigzanego nierozerwalnie
z Nowym Jorkiem — wydaje sie kiocic sie z jego malarstwem, w ktérym to kondycja
ludzka i natura, a nie miasto, znajdujq sie na pierwszym planie. e®®

Stanistaw Welbel

John Lurie returns to Warsaw as a painter! This charismatic artist is best known to the
Polish public through his music and film roles. During the 1990s, he twice appeared at the
Sala Kongresowa concert hall, with John Lurie National Orchestra, and with his famous
band, The Lounge Lizards. John Lurie is for many a legend, and his silence and mysteri-
ous disappearance from stage and screen aroused widespread speculation. In fact, this
was a result of illness (advanced Lyme disease), which forced him to completely cease
making music and acting. From that moment on, he has been engaged almost exclusively
in painting, a realm he had been interested in earlier. In his own words, he’d ‘been paint-
ing from the very beginning’. Lurie’s milieu is the New York artistic bohemia of the
1980s and 1990s, during which period the artist appeared in a number of independent
film productions. At the same time, The Lounge Lizards not only gave a great number of
concerts, but also became icons of a certain style.

This presentation of contemporary works by John Lurie constitutes an attempt to
reconsider this 1990s icon, to confront this image and show the artist in a new light. It is
also an attempt to find a viewpoint that goes beyond that of the roles he played in films,
one that is closer and better fitting — a more authentic portrait. In John’s paintings, how-
ever, we can still see the artist’s characteristic persona, bursting with an ironic, absurd and
sometimes gallows humour. His work shares a similar aesthetic with his music, wherein
improvisation and spontaneity are recurrently challenging and disturbing. His paint-
ings, on some occasions so carefully and sensitively painted they appear to been almost
chiselled, on others merely sketched, continuously return to certain motifs and figures.
The titles they are given often constitute witty and provocative aphorisms. You get the
feeling though, that the art is often very personal, as under the veneer of colourful joy
and provocative wit, one can also find a humanist attitude that is honest, contemplative
and deeply serious. The image of John Lurie encoded in the collective memory, that of
the dandy, organically connected with New York, seems on the surface to clash with that
of his painting, in which it is the human condition and nature rather than the city that is
foregrounded.e e ®

Stanistaw Welbel

John Lurie pojawit sie na scenie artystycznej wiosng 2004 roku, kiedy jego obrazy po raz pierwszy
pokazata Anton Kern Gallery. Od tamtej pory prace artysty sg wystawiane w cenionych galeriach na
catym Swiecie. Miat wystawy indywidualne m.in. w P.S.1 Contemporary Art Center w Nowym Jorku,
Musée des Beaux-Arts w Montrealu, Musée d’Art Moderne Grand-Duc Jean w Luksemburgu oraz
w Watari Museum of Contemporary Art w Tokio, gdzie oddano mu do dyspozycji cata przestrzen
wystawienniczg. Wadsworth Atheneum w Connecticut i MoMA w Nowym Jorku wtgczyty jego prace
do swoich kolekgji statych.

Wczesniej, zanim Lurie skoncentrowat sie na malarstwie, prowadzit zesp6t The Lounge Lizards,
z ktérym tworzyt muzyke przez 20 lat. Nagrat 22 ptyty i skomponowat muzyke do ponad 20 filméw,
m.in. Inaczej niz w raju, Poza prawem, Mystery Train, Martwe gotebie, Gniazdo os i Dorwa¢ matego
— $ciezka dzwiekowa do tego filmu otrzymata nominacje do nagrody Grammy. Lurie zagrat w trzech
filmach Jima Jarmuscha, a takze w wielu innych produkcjach. Napisat, wyrezyserowat i poprowadzit
kultowy serial telewizyjny Fishing with John, wydany na DVD w The Criterion Collection. Lurie jest
tez wydawca muzyki fikcyjnego twércy Marvina Pontiaca.

John Lurie emerged onto the art scene in the spring of 2004, when he had his first painting exhibition
at Anton Kern Gallery. Since then Lurie’s work has been exhibited in esteemed galleries throughout
the world. His solo museum exhibitions include PS.1 Contemporary Art Center in New York, Musée
des Beaux-Arts de Montreal, the Musée d'Art Moderne Grand-Duc Jean in Luxembourg and the Watari
Museum of Contemporary Art in Tokyo, which dedicated its entire space to the presentation of Lurie’s
work. Both the Wadsworth Atheneum in Connecticut and The Museum of Modern Art in New York have
acquired his work for their permanent collections.

Prior to focusing on painting, Lurie led the band The Lounge Lizards, which went on to make music for
20 years. During this time, Lurie recorded 22 albums and composed scores for over 20 movies, including
Stranger than Paradise, Down by Law, Mystery Train, Clay Pigeons, Animal Factory, and Get Shorty,
which earned him a Grammy nomination. Lurie also starred in three films directed by Jim Jarmusch, as
well as a host of other films. He wrote, directed and starred in the cult classic Fishing with John, a series
that is now part of The Criterion Collection. Lurie is also responsible for the release of the music of the
fictional Marvin Pontiac.
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Prébuje myslec. Prosze, bqdz cicho, 2014, akwarela, papier

na sasiedniej stronie:

Heroina prowadzi do twardszych narkotykéw, 2005, akwarela, tusz,
papier

| 'am trying to think. Please be quiet, 2014, watercolour on paper

opposite:
Heroin leads to harder drugs, 2005, watercolour, ink on paper

John Lurie w rozmowie
ze Stanistawem Welbelem

| Karoling Sulich
John Lurie in conversation with Stanistaw
Welbel and Karolina Sulich

Dwanascie lat temu porzucite$ muzyke na rzecz malowania.
Czy myslisz, ze te Srodki wyrazu sg ze sobg zwigzane? Czy twoje
do$wiadczenie muzyczne — jazz i muzyka improwizowana —
wptywaja na jezyk wizualny, ktérym postugujesz sie w swojej
praktyce malarskiej?

Jestem przekonany, ze wigza sie ze soba na wielu pozio-
mach, ale nie jestem pewien, jak to wyjasni¢. Gdybym
nie zajmowat sie wcze$niej muzyka, duzo wiecej czasu
zajetoby mi dotarcie do sedna tego, co robie w malar-
stwie. Do sposobu rozrézniania, co jest w pracy praw-
dziwe. Dzigki temu mozna tez stac sie odwazniejszym.
Nie bac sie podjecia pewnej gry i traktowania malar-
stwa z rodzajem kontrolowanego zaniedbania. Czasem

pracuje z akwarelami w ten sposéb, ze uzywam duzo
wody — wtedy rzeczy dzieja sie przypadkowo. Przez to,
ze tak dtugo gratem muzyke improwizowana, potrafie
uchwyci¢ co$, co pojawia sie tylko na chwile. Statem sie
biegly w tapaniu rzeczy w locie.

Jakie jest twoje doswiadczenie w obszarze sztuk wizualnych?
Czy masz jakie$ wyksztatcenie artystyczne?

Nie mam zadnego formalnego wyksztatcenia. Moja mat-
ka byta artystka i wyktadata sztuke na uniwersytecie.
Mysle, ze w momencie porzucenia zawodu nauczyciela
byta bliska przekonania, ze nauczanie sztuki to pomy#-
ka. Ze w wiekszosci przypadkéw ttamsi ono kietkujaca

fot. dzieki uprzejmosci artysty | photo courtesy of the artist



kreatywnos¢, ktora dopiero szuka ujscia. Chociaz jestem
pewien, ze wiele zalezy od nauczyciela. W kazdym razie
matka od dziecifistwa utwierdzata mnie w nawyku malo-
wania, ktory utrzymat sie do tej pory. Mozna miec nadzieje,
ze w nowych obrazach jest obecny ten sam duch, co w tych
przyklejanych tasma do lodowki piecdziesiat lat temu.

Jednak rysowates i szkicowate$ na dtugo przed momentem,
kiedy postanowites sie skupi¢ catkowicie na sztukach wizu-
alnych, po zachorowaniu na borelioze. Czy pamietasz, jak to
wszystko sie zaczeto?

Tak jak wiekszo$¢ ludzi zaczatem w wieku dwdch lat.
Po prostu nigdy nie przestatem. Zachorowalem na za-
awansowang postac¢ boreliozy w 2002 roku i przez lata
bytem uwieziony w mieszkaniu. Wiec znéw zaczatem
malowac. Ale zajeto to kilka lat, chyba cztery lata, za-
nim malowanie stato sie tym, czym wczes$niej byta dla
mnie muzyka.

Jak opisatbys swoj styl? Czy wyrézniasz jakichs artystow, kto-
rzy wywarli szczegdlny wptyw na twoja prace?

Nie wiem. Jestem dos$¢ nieufny wobec artysty, ktory po-
trafi opisac¢ swojq prace — to prawie tak, jakby byt dobry
w pisaniu ofert, a za to brakowatoby mu tego, co jest
najwazniejsze. Ostatnio ogladatem wiele prac malarzy
$redniowiecznych — nie dla techniki, ktéra bywa okrop-
na, ale ze wzgledu na tres$¢, czesto niesamowicie tworcza
i do$¢ zwariowana. Potem pojawia sie Bosch z techni-
ka, ktérej mato kto moze doréwnac. Studiowatem wielu
r6znych malarzy od czasu wczesnej mtodosci. Chyba

najprostsze wyjasnienie jest takie, zZe jeden obraz moze
zawdzieczac rownie duzo Pollockowi, co Brueglowi.

Na wystawie pokazujemy tylko niedawne prace. Czy zacho-
wujesz swoje starsze prace? Jaki jest twdj stosunek do nich?
Wiele z moich starszych rzeczy uleglo w ten czy inny
sposob zniszczeniu. Miatem pow6dz w mieszkaniu, czesé
prac byta niewlasciwie przechowywana w moim starym
biurze, a dawno temu bratem tez udzial w wystawie ma-
lujacych muzykéw w Niemczech, z ktérej prace wrocity
zniszczone — opakowane przy pomocy zwyklej taSmy
zamiast konserwatorskiej. Dlatego nie zostato tego duzo.
Ale szczerze méwiac, chociaz te starsze prace co$ w so-
bie maja, to jednak bledng w zestawieniu z p6zZniejszymi
obrazami.

Chciatbym zapytac tez o twoje doSwiadczenie filmowe. Bytes
bardzo aktywny w kregach kina niezaleznego w latach osiem-
dziesigtych. Komponowates muzyke do filméw, ale takze re-
zyserowates. Czy to punkt odniesienia dla twoich obrazéw?
Zrédto inspiracji, historii lub anegdot?

Nie, zupelnie nie.

Przygotowates $ciezke dzwiekowa do wystawy. Czy mozesz
opowiedzie¢ o wyborze muzyki?

Mam nadzieje, ze to zadziata. Mysle, ze nie okaze sie do-
skonate, ale pomyst polega na stworzeniu Swiata, w kto-
rym widz ma zobaczy¢ obrazy.

Ze wzgledu na tryb, w jakim przygotowujemy wystawe,
nie bede mogt tego dogladac do konca i troche martwie sie

o to, jak te dZwieki zabrzmia w muzealnych stuchawkach.
W kazdym razie staratem sie wybra¢ muzyke spdjna z ob-
razami. Troche falujacq i niezbyt jazgotliwa ani rytmiczna.
Chciatbym, zeby byta odbierana raczej jako co$ podpro-
gowego niz jako przedstawianie razem sztuki i muzyki.

Czy mégtbys powiedzie¢ cos$ o tytutach prac? Sg podszyte
bardzo specyficznym poczuciem humoru.

Tytuly pojawiaja sie bardzo p6zno. Zwykle w momencie,
gdy juz prawie skonczytem prace. Zawsze kiedy juz na
poczatku mam wymyslony tytul, obraz wydaje sie co$
traci¢ i wychodzi troche przekombinowany. Czasem je-
stem rozczarowany tym, ze ludzie sprawiaja wrazenie,
jakby nie potrafili po prostu oglada¢ obrazéw, bo maja
tendencje do uczepiania sie tytutéw. Chociaz to i tak
o wiele mniej rozczarowujace niz ludzie komentujacy
obrazy stowami: ,,0, pamietam go z filmow”.

Skad czerpiesz pomysty? Zauwazytem kilka powracajacych
motywow...

W czasie wywiadéw bardzo czesto spotykam sie z tym
pytaniem i zawsze wprawia mnie w zdumienie. ,,Skad
biora sie pomysty?” Nakladam troche farby, patrze na
to, co mam przed soba i z tego miejsca ruszam dalej.

Postugujesz sie réznymi technikami malarskimi. Jak to wptywa
na proces malowania i na same obrazy?

Och, to zupelnie rézne rzeczy. Z akwarela jest tak, ze
duzo dzieje sie z farbg samo i ja za tym podazam. Po-
wstaja formy, ktérych nie mogibym sobie wczesniej
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Sedzia byt zahipnotyzowany alkoholem, 2006, akwarela,
pastel olejny, clayboard

na sasiedniej stronie:
Bizon, 2005, akwarela, tusz, papier

The Judge was hypnotised by alcohol, 2006, watercolour
and oil pastel on clayboard

opposite:
Bison, 2005, watercolour and ink on paper

wyobrazi¢, i w dalszej pracy staram sie pozosta¢ im
wierny. Z drugiej strony, trudno jest w malowaniu akwa-
relg unikna¢ btota. Jesli chce sie na co$ natozy¢ kolejna
warstwe, moze sie to skonczy¢ strasznym bataganem.
Farby olejne pozwalajg naprawia¢ btedy. Mozna osia-
gnac efekt blizszy zamiarom, ale nie ma tych magicz-
nych, przypadkowych zjawisk, jakie daje akwarela.

Twoje prace na papierze czesto majg w sobie japonski albo azja-
tycki rys. Czy ta tradycja w sztuce interesuje cig jakos szczegél-
nie? Moze wskazuje to, ze znaki w twoich obrazach odnosza sie
do czegos$ prawdziwego? Czy sq jednak wymyslone?

Nie, nie interesuje mnie to jako$ szczeg6lnie. Zgaduje, ze
masz na mysli niektére akwarele, ale tu chodzi tak na-
prawde o moja fascynacje tym, jak woda rozptywa sie po
papierze. To daje ci co$, czego nie bytby$ w stanie sam
wymysli¢. Te znaki mogq co$ znaczy¢, ale nie wiem, co
by to miato by¢.

Zastanawiatem sie tez nad postaciami, ktére malujesz.
Po prostu skads$ sie zjawiaja.

Mam wrazenie, ze bardzo mocno oddzielasz sztuke od swojej
kariery filmowej i muzycznej. Powiedziate$ nawet, ze jestes
rozczarowany, gdy ludzie t3czq te sprawy. Dlaczego?
Czlowieku, chodzi mi o co$ zupelnie innego. Kiedy kto$
oglada obraz i mysli: ,,0, to ten kole$ z filmow” — wy-
daje mi sie oczywiste, dlaczego to moze przeszkadzac,
ale chyba nie jest, sadzac po twoim pytaniu.

Mysle, ze to straszne, kiedy kto$ patrzy na dzieto Van
Gogha i jedyne, co mu przychodzi do gtowy: ,,To ten
facet, ktory obciat sobie ucho”. Ale oczywiscie wiele
ludzi tak wlasnie mysli.

Uwazam, ze muzyka i malarstwo sq ze sobg bardzo moc-
no zwigzane, ale nie potrafie tego wyjasnic.

Czym jest dla ciebie malarstwo? Niektdre twoje prace wydaja
sie bardzo osobiste, inne ironiczne, a czasem polityczne... Jakie
tematy i pytania cie interesujg albo inspiruja?

Czy naprawde istniejq ludzie, ktérzy sa w stanie odpo-
wiedziec¢ na pytanie ,,czym jest dla ciebie malarstwo?”?
Bo ja nie potrafie.

Przez wigkszos¢ czasu mieszkasz na matej karaibskiej wyspie,
ale masz tez pracownie w Nowym Jorku. Gdzie wolisz praco-
wac? Jak zycie blisko natury wptywa na twoje malarstwo?
Szczerze méwiac, nie widze zadnej réznicy. Ludziom
trudno w to uwierzy¢, ale kiedy wysytamy do skanowa-
nia prace z kilku miesiecy, naprawde nie sposéb odr6z-
ni¢ obrazéw namalowanych w Nowym Jorku od tych
powstatych w innych miejscach.

Oczywiscie, na Karaibach jest o wiele wiecej rzeczy do
zobaczenia i to sie zauwaza — jak jedna gataz wyglada
obok drugiej, ile koloréw pojawia sie na jednym ptatku
kwiatu. Ale tak naprawde nie zmienia to tresci ani tema-
téw obrazéw. One pochodza raczej z wnetrza.

Jako mtody cztowiek (wedtug Wikipedii do Nowego Jorku
przeniostes sie w wieku 22 lat) grate$ na ulicach i w klubach,
dzieki czemu zwigzate$ sie z 6wczesng sceng podziemia mu-
zycznego. Bywasz opisywany jako ambasador ,New York Cool”.
Jakie sg twoje wrazenia i wspomnienia z tamtego okresu?
Jak odpowiedzie¢ na to pytanie bez napisania dos¢ diu-
giej ksigzki? eee

fot. dzieki uprzejmosci artysty | photo courtesy of the artist



John, over the last 12 years you have turned from music to painting. Do you think these two
mediums somehow relate to each other? Does your musical background in jazz and improvised
music effect the visual language you use in your painting practice?

I am sure they relate on several levels, but I am not sure how to explain it. If I had not
played music, it would have taken me longer to get to the core of what I am doing in
painting. A way of discerning what is real in the work. It can also give one the ability
to be more daring. Not to be afraid to have a sense of play and to approach a painting
with a kind of controlled abandon. And in the way I sometimes work with watercolour,
using a lot of water and very random things happen, because I played improvised music
for so long and had become adept at capturing something in the moment, it made me
more able to catch things on the fly.

What is your visual arts background? Did you have any formal art education?

I have no formal education. My mother was an artist and taught art at a university.
I think she came away from teaching with the opinion that teaching art was almost
a mistake. That in most cases it squashes the budding creativity that is trying to find
a way out. Though I am sure that very much depends on the teacher. But somehow my
mother instilled in me the confidence to work on the paintings as I did as a child and
to keep doing that. So that hopefully there is still the same spirit now as there was in
the ones taped to the refrigerator fifty years ago.

But you have been drawing and doodling long before you decided to focus mostly on visual art
due to your advanced case of Lyme disease. Do you remember how it all started?

Like most people I started when I was two. I just never stopped. I became very ill with
Advanced Lyme in 2002 and was trapped in my apartment for years. So I started paint-
ing again. But it took a couple of years, actually it was more like four years, before the
painting began to be what the music had once been.

How would you describe your style? Do you consider any artists particularly influential for
your work?

I don’t know, I am almost suspicious of an artist who is good at describing their work, like
they are good at writing proposals and thus their work lacks the thing that is most important.
Lately, I have been looking at a lot of medieval painters, not for the technique which is often
awful but for the subject matter that is incredibly creative and quite nuts. Then you come to
Bosch who has technique better than almost anyone. I have studied many different painters
over the years, going back to when I was quite young. I suppose the easiest way to explain
it is that one painting might owe as much to Pollock as it does to Bruegel.

At the exhibition, we only show newer works. Do you have you older works? What do you think
about them now?

A lot of my older stuff has been ruined in one way or another, I had a flood in my apart-
ment, there was work stored at my old office that was really badly handled and a long
time ago, I was part of a show in Germany of musicians who paint and the work was
returned with non-archival tape that ended up ruining the pieces — so there isn’t so
much left of it.

But to be honest, though it has something, the older work pales in comparison to the
later stuff.

I would also like to ask about your film experience. You were very active in the 1980s in inde-
pendent cinema circles. You composed soundtracks and also directed yourself. Is this of any
reference for your paintings? Is it a source of inspirations, stories or anecdotes?

No, not really at all.

John, you prepared a soundtrack for the show. Could you say more about the selection of tunes?
I hope this works. T don’t think it is going to be perfect, but the idea is to create a world
to see the paintings in.

Because of how we are doing this, I am not going to be able to oversee it to the end
and I am a little worried about how the actual sound will be in museum headphones.
But I tried to pick music that was congruous with the paintings. Music that floated a bit
and wasn’t too raucous or rhythmic.
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I would like it seen as something subliminal rather than
a presentation of the art and music together.

Could you tell more about the titles of your works? They have
a very special kind of humour.

The titles come very late in the painting. Like usually
when I am almost done. Any time I have come up with
the title in advance, the painting seems to lose something
and come out a bit contrived. I am a little disappointed
sometimes that people just don’t seem able to see the
paintings but latch onto the titles. Though that is far less
disappointing than when people see the paintings and go,
‘oh, I remember him from the movies’.

How do you come up with the ideas? I notice some recur-
ring motifs . . .

I get asked this question often in interviews and it com-
pletely baffles me. ‘Where do ideas come from?’ I put
some paint down, see what I have and move forward
from there.

John, you work with different painting techniques. How does
it affect both the painting itself and your painting process?
Oh, it is incredibly different. Watercolour has a thing
where what happens with the paint is something I try to
follow. It comes up with patterns you could never imagine
in advance and then I try to be true to what has happened.
Yet, with watercolour it is very difficult to not make mud.
If you add a layer on top of something, you can just make
a hideous mess.

Oil, you can fix the mistakes easier. You can do more
what you had in mind in the first place, but it doesn’t give
you those magical, chaotic things like watercolours do.

Your works on paper often have some Japanese or Asian touch.
Are you particularly interested in this art tradition? Does this
indicate that for you the marks on your painting are for real?
Or have you made them up?

No, I am not particularly interested in that. I presume
you mean some of the watercolours, but it is really that
I am fascinated in how the water flows on the paper and
gives you something you could never have come up
with on your own. The marks may mean something, but
I don’t know what.

| was also wondering about the characters that you depict?
They just seem to show up.

I have an impression that you make a very strong division
between your visual art and musical and film career. You said
even that it is disappointing when people connect it. Why?
Man, that is not what I said at all.

If someone is looking at a painting and says: ‘Oh, that is
the guy in the movies.” I would think that it was obvious
as to why that would be bothersome, but I guess, not
judging from your follow up question. If someone looks
at a Van Gogh and all they think is ‘that is the guy who
cut off his ear’. I think that is horrible, but of course that
is what many people think.

I think there is a strong connection between the music and
the paintings but don’t know how to actually explain it.

What is painting for you? Sometimes your works seem to be
very personal, sometimes ironical but sometimes political . . .

What are the topics, problems or questions that you address
or are inspired by?

Are there really people who can answer a question like
this? ‘What is painting for you?’ Because I can’t.

You basically live most of the time on a small Caribbean island
but also have a studio in NYC. Where do you prefer to work?
How does living close to nature affects your painting?

You know honestly, it doesn’t seem to make any differ-
ence at all. People don’t seem to want to believe that but
when we send a few months work in to be scanned, it
really is impossible to tell which ones were done in NY
and which in other places.

Of course, in the Caribbean there are many more things
to see and so one makes note of it — how this branch
looks against this branch, how many different colours
a flower has in a petal. But it really doesn’t change the
content or subject matter of the paintings. They much
more come from within.

As a young man, according to Wikipedia you were 22 when
you moved to New York, you used to play on the streets of

the city, in clubs and thus have been strongly connected to
the underground scene of those times. You are described as
an ‘Ambassador of New York cool’. What are your impressions
or memories from that period?

How do I answer this without writing a rather long
book? eee

Szkielet z mojej szafy przeprowadzit sie z powrotem do ogrodu, 2009,
olej, ptétno

na sasiedniej stronie:

Gdy na obrzezach miasta pojawita sie gigantyczna szczoteczka do
zebow, nikt nie byt pewien, czy to znak od Boga, czy tylko jedna

z tych dziwnych rzeczy, ktdre czasem sie zdarzajg, 2014, akwarela,
pastel olejny, papier

The skeleton in my closet has moved back out to the garden, 2009,
oil on linen

opposite:

When the giant toothbrush appeared at the edge of town, no one was
sure if it was a sign from God or just one of those weird things that
happen, 2014, watercolour and oil pastel on paper

fot. dzieki uprzejmosci artysty | photo courtesy of the artist
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SALA 1

Laura Pawela, Bez tytutu (Friedrich), 2008, projekcja tréjkanatowa, kol. Muzeum Wspétczesnego Historyczna narracja wystawy rozpoczyna si¢ w potowie lat szescdziesiatych, w mo-

Wroctaw mencie osiedlenia sie¢ we Wroctawiu dwdch wielkich wizjoneréw sztuki: twércy Teatru
Laboratorium Jerzego Grotowskiego oraz Jerzego Ludwinskiego — autora pionierskiej

na sasiedniej stronie:

Siedziba tymczasowa Muzeum Wspétczesnego Wroctaw w schronie przeciwlotniczym z czaséw obrony

Festung Breslau. Na fasadzie mural Stanistawa Drézdza Klepsydra (Byto, jest, bedzie), 2009

koncepcji Muzeum Sztuki Aktualnej we Wroclawiu i zatozyciela Galerii pod Mona Lisa.
W tym samym czasie Stanistaw Drézdz podejmuje idee poezji konkretnej. Wszystkie te
watki zbiegaja sie wlasnie w Galerii pod Mona Lisa, w ktorej artysci wspotpracuja ze soba

Laura Pawela, Untitled (Friedrich), 2008, 3-channel projection, collection of the Wroctaw Contemporary i wystawiaja. Tym samym Galeria staje sie laboratorium sztuki konceptualnej w Polsce.
Museum Pokazujemy zatem, jak w tamtych latach wygladat Wroctaw — w odniesieniu do
opposite: jego historii, doswiadczenia II wojny $wiatowej i funkcji na Ziemiach Odzyskanych.

Festung Breslau-era air-raid shelter, a temporary space of the Wroctaw Contemporary Museum. On the Czgscia tej historii jest siedziba Muzeum Wspotczesnego, poniewaz architektura budynku
facade, a mural by Stanistaw Drozdz, Hourglass (Was, Is, Will Be), 2009 wiaze sie bezposrednio z wojenng przeszto$ciag miasta.

fot. dzieki uprzejmosci Muzeum Wspélczesnego Wroctaw | photo courtesy of the Wroctaw Contemporary Museum



ROOM 1

The exhibition’s historical narrative begins in the mid-1960s, when two great visionaries
of art settled in Wroctaw: Jerzy Grotowski, creator of the Laboratory Theatre, and Jerzy
Ludwinski, author of the pioneering concept of the Museum of Recent Art in Wroctaw,
and founder of the Pod Mong Lisa Gallery. At the same time, Stanistaw Drézdz was
embracing the idea of concrete poetry. All these threads converged at the Pod Mong Lisg
Gallery, where artists worked and exhibited together. Thus, the gallery becomes a labora-
tory of conceptual art in Poland.

This is why we’re showing what Wroctaw looked like in those years — in relation
to its history, experience of the Second World War, and functioning as a city in the Re-
gained Territories. The Contemporary Museum is part of this history too, as the building’s
architecture is directly linked to the wartime story of the city.

Natalia LL, List goriczy, 1970 (2012), instalacja, kol. Muzeum Wspdtczesnego Wroctaw

Wrodzimierz Borowski, Dialog, Sympozjum Wroctaw ‘70, Muzeum Architektury we Wroctawiu,
fot. Tadeusz Rolke, kol. Muzeum Wspétczesnego Wroctaw

Konrad Jarodzki, Zapis przestrzeni, 1971, dziatania podczas pleneru Ziemia Zgorzelecka, 1971,
kol. Muzeum Wspétczesnego Wroctaw

Miedzynarodowa Wystawa Architektury Intencjonalnej Terra-1, Muzeum Architektury we
Wroctawiu, 1975

Natalia LL, Arrest Warrant, 1970 (2012), installation, collection of the Wroctaw Contemporary Museum

Wtodzimierz Borowski, Dialogue, Wroctaw 70 Symposium, Museum of Architecture in Wroctaw,
photo by Tadeusz Rolke, collection of the Wroctaw Contemporary Museum

Konrad Jarodzki, A Record of Space, 1971, actions during The Land of Zgorzelec retreat, 1971,
collection of the Wroctaw Contemporary Museum

International Exhibition of Intentional Architecture Terra-1, Museum of Architecture in Wroctaw, 1975
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fot. | photo by Natalia LL

fot. | photo by Jan Borski



SALA 2

Jerzy Ludwinski wspétpracowat ze Stefanem Miillerem, architektem i urbanistg zaangazo-
wanym w organizacje Sympozjum Plastycznego Wroctaw 70, ktére stato sie najwieksza
manifestacja sztuki konceptualnej w Polsce. Idee tam zapoczatkowane znalazty konty-
nuacje w wizjonerskich projektach wystawienniczych Miillera — Miedzynarodowych
Wystawach Architektury Intencjonalnej Terra-1 (1974) i Terra-2 (1981), prezentujacych
utopijne koncepcje urbanistyki przysztosci.

W latach siedemdziesigtych artysci skupieni wok6t Ludwinskiego zaczeli inte-
resowac sie problematykq ekologiczna. Plener Ziemia Zgorzelecka, zorganizowany na
terenie kopalni wegla brunatnego, byl wyrazem nowej postawy wobec relacji sztuki
i $rodowiska naturalnego.

W tym samym czasie wroctawscy artysci nawiazywali kontakty z twoércami z zagra-
nicy, dzialajagcymi po obu stronach zelaznej kurtyny — wystawa prezentuje rezultaty tej
wspotpracy. Jednak hasto ,, Wroctaw otwarty” nie obejmuje tylko wymiany do$§wiadczen
artystycznych, ale takze wyjscie sztuki na ulice, czego spektakularnym przyktadem jest
festiwal organizowany (od 1967) przez Osrodek Teatru Otwartego Kalambur.

ROOM 2

Jerzy Ludwinski collaborated with Stefan Miiller, the architect and urban planner involved
in the Wroctaw ’70 Symposium, which became the biggest gathering of conceptual art
in Poland. The ideas originated there were continued in Miiller’s visionary exhibition
projects — the International Exhibitions of Intentional Architecture Terra-1 (1974) and
Terra-2 (1981), presenting utopian concepts of future urban planning.

In the 1970s, the artists gathered around Ludwiriski became interested in environ-
mental issues. The Land of Zgorzelec retreat, held in a lignite mine, was an expression of
a new attitude towards the relationship between art and the environment.

At the same time, Wroclaw artists were making contact with foreign artists work-
ing on both sides of the Iron Curtain, and the exhibition also presents the results of this
meeting of minds. But the slogan ‘Open Wroctaw’ does not only apply to the exchange
of artistic experience, but also art walking about in the streets, a spectacular example of
which is the festival organised since 1967 by the Kalambur Centre for Open Theatre.

SALA3

W kulturalnym zyciu Wroctawia w latach siedemdziesiatych niezwykle wazne byly do-
Swiadczenia w dziedzinie teatru zwigzane z dziatalnoscia Jerzego Grotowskiego oraz
Helmuta Kajzara, dramaturga, rezysera teatralnego i tworcy koncepcji ,,teatru metaco-
dziennosci”. Kajzar rezyserowat wiele sztuk Tadeusza Rézewicza. Temat ciala, pracy
z cialem aktora oraz powszedniej realnosci bliski jest zarowno twoércom teatru, jak i sztuk
wizualnych; przejawia sie m.in. w pracach Romualda Kutery i Barbary Koztowskiej.
Natomiast instalacje Kajzara wychodzity poza scene teatru, do foyer czy wrecz w prze-
strzen miasta.

Z wroctawskim Teatrem Wsp6tczesnym $cisle wspotpracowat Krzysztof Zarebski,
az Teatrem Laboratorium zwigzany byt Krzysztof M. Bednarski. Doswiadczenie teatralne
mialo istotne znaczenie takze w ich autonomicznej tworczosci, zajmujacej istotne miejsce
w historii polskiej sztuki wspoélczesnej.

ROOM 3

An important role in the cultural life of the Wroctaw of the 1970s was played by the ex-
perience of theatre, and the activities of Jerzy Grotowski and Helmut Kajzar, playwright,
director, and creator of the concept of ‘meta-everyday theatre’. Kajzar directed many
plays by Tadeusz Rézewicz. The theme of the human body, working with the actor’s
body, and everyday reality is a subject close to the creators of both theatre and visual arts.
It is reflected, among others, in the work of Romuald Kutera and Barbara Koztowska.
On the other hand, Kajzar’s installations went beyond the stage, to the foyer and even
into the city itself.

Krzysztof Zarebski worked closely with the Wspoétczesny Theatre in Wroctaw and
Krzysztof M. Bednarski was associated with the Laboratory Theatre. The theatre experi-
ence was also important in terms of their autonomous artistic endeavours, and occupied
a significant place in the history of Polish contemporary art.

Krzysztof Zarebski, Przymierzalnia paséw cnoty, fragment scenografii do Przyrostu naturalnego
Tadeusza Rézewicza, rez. Kazimierz Braun, podziemie Teatru Wspétczesnego we Wroctawiu, 1979

Krzysztof Bednarski, Thanatos polski. Instytut Aktora — Teatr Laboratorium, Wroctaw, 1981, plakat

Krzysztof Zarebski, Chastity Belt Dressing Room, fragment of stage design for Tadeusz Rézewicz's
The Birth Rate, dir. Kazimierz Braun, basement of Teatr Wspétczesny in Wroctaw, 1979

Krzysztof Bednarski, Thanatos polski. Instytut Aktora — Teatr Laboratorium, \Wroctaw, 1981, poster

fot. | photo by Leszek Fidusiewicz, dzieki uprzejmosci Galerii Monopol w Warszawie | courtesy of Monopol Gallery, Warsaw

fot. dzieki uprzejmosci artysty | photo courtesy of the artist



SALA 4

Watek ,,codziennosci” i ciata jest szeroko podejmowany w tworczosci Natalii LL i An-

drzeja Lachowicza, ktérzy wprowadzili wéwczas do sztuki otwartg erotyke. W 1971
roku Galeria PERMAFO zainaugurowata dziatalnos¢ wystawiennicza wystawa indy-
widualng Natalii LL Fotografia intymna. A w 1978 roku odbyta sie pierwsza wystawa
sztuki feministycznej w Polsce — Sztuka kobiet w Galerii Jatki PSP — zorganizowana
przez Natalie LL z udziatem Carolee Schneemann, Noémi Majdan i Suzy Lake. Natalia
LL wspolpracowata i wystawiata za granica z VALIE EXPORT, ktérej dokonania byty
wazne dla rozwoju sztuki feministycznej w Polsce.

ROOM 4

The theme of ‘everyday life’ and the body has been broadly undertaken in the art of
Natalia LL and Andrzej Lachowicz, who introduced open eroticism into art. In 1971,
the PERMAFO Gallery opened with Natalia LL’s individual exhibition, Intimate Pho-
tography. In 1978, the first exhibition of feminist art in Poland — Women’s Art at the
PSP Jatki Gallery — was organised by Natalia LL, and featuring Carolee Schneemann,
Noémi Majdan, and Suzy Lake. Natalia LL has worked and exhibited abroad together
with VALIE EXPORT, whose creations have been important for the development of
feminist art in Poland.



SALA 5

Poszukiwania twoércze podejmowane przez artystow Galerii PERMAFO dotyczyly ro-
dzacej sie wowczas sztuki mediéw. Nastepna generacja tworcow, zwigzana z Galerig
Sztuki Najnowszej we Wroctawiu (Anna Kutera, Romuald Kutera, Lech Mrozek i inni),
kontynuowata te linie poszukiwan, zwtaszcza w drugiej potowie lat siedemdziesiatych.

ROOM 5

Creative explorations undertaken by the Galeria PERMAFOQO’s artists dealt with then-
budding media art. The next generation of artists associated with the Galeria Sztuki Naj-
nowszej [Gallery of Most Recent Art] in Wroctaw (Anna Kutera, Romuald Kutera, Lech
Mrozek, and others), continued this searching, especially in the second half of the 1970s.

Anna Kutera, Najkrétszy film swiata, 1975, fotografia czarno-biata

na sgsiedniej stronie:
VALIE EXPORT, Przerwana linia (Film czasoprzestrzenny, Film strukturalny), 1971, film 16 mm,
zdigitalizowany, kol. Dolnoslaskiego Towarzystwa Zachety Sztuk Pieknych

Natalia LL, Rejestracja permanentna co 1 km autostrady E22, 1970, film 16 mm, zdigitalizowany,
kol. Dolnoslaskiego Towarzystwa Zachety Sztuk Pigknych

Anna Kutera, The Shortest Film in the World, 1975, black-and-white photograph
opposite:
VALIE EXPORT, Interrupted Line (Spatiotemporal Film, Structural Film), 1971, digitalised 16 mm film,

collection of the Lower Silesian Society for the Encouragement of the Fine Arts

Natalia LL, Permanent Recording of the E22 Motorway at One-Kilometre Intervals, 1970, digitalised 16 mm
film, collection of the Lower Silesian Society for the Encouragement of the Fine Arts

fot. dzieki uprzejmosci artystki | photo courtesy of the artist



Koncert Krzysztofa ,,Kamana” Ktosowicza i Macieja Maleficzuka, ul. Kietbasnicza, Wroctaw, 1989
Cztonkowie zespotu Kormorany, lata osiemdziesiate, Miedzyrzecki Rejon Umocniony (MRU)

na sgsiedniej stronie:
Grupa Luxus, Grupa Luxus informuje, Ze tak tez mozna zy¢, 1993, instalacja

Piotr Skiba, Sausage Hero, 2010, wideo, kolekcja Dolnoslaskiego Towarzystwa Zachety Sztuk Pigknych
Krzysztof ‘Kaman' Ktosowicz and Maciej Maleficzuk performing live, Kietbasnicza street, Wroctaw, 1989
Members of the music band Kormorany, 1980s, Miedzyrzecz Fortified Area (MRU)

opposite:
Grupa Luxus, Grupa Luxus Informs that You Can Live Like This Too, 1993, installation

Piotr Skiba, Sausage Hero, 2010, video, collection of the Lower Silesian Society for the Encouragement
of the Fine Arts

fot. | photo by Mirostaw Emil Koch

fot. | photo by Mirostaw Emil Koch

SALA 6-7

Dwa rézne tematy przedstawione w tej przestrzeni faczy dziatalno$¢ Wytworni Filméow

Fabularnych we Wroclawiu. Prezentacja wytworni dotyczy obecnosci tworcow filmowych
w mieScie oraz obrazoéw miasta pojawiajacych sie w ich produkcjach. We Wroctawiu
powstaly tak wazne obrazy kina polskiego jak Rekopis znaleziony w Saragossie (1964,
rez. Wojciech Jerzy Hass), Salto (1965, rez. Tadeusz Konwicki) czy Zdjecia probne
(1977, rez. Agnieszka Holland, Pawel Kedzierski i Jerzy Domaradzki). Ten ostatni film
pokazuje od kulis zycie i dziatalno$¢ Wytwérni Filméw Fabularnych. Wroclaw stat sie
tez atrakcyjnym plenerem dla twércéw filmowych. To wiasnie na nasypie w okolicach
dworca PKP — usytuowanego w centrum miasta — nakrecono scene $mierci Macka
Chelmickiego, bohatera filmu Popict i diament (1958, rez. Andrzej Wajda).

Kres formacji awangardowej we Wroclawiu przypad! na czas wprowadzenia w Pol-
sce stanu wojennego (1981). Nastepna generacja artystow poszukiwata dla siebie innych
Srodkow ekspresji — muzyka rockowa, redagowanie i wydawanie nielegalnych pism czy
prasy trzeciego obiegu (idea fanzinéw).To wéwczas we Wroctawiu dziataty zespoty takie
jak Klaus Mitffoch, Los Loveros i Kormorany. Cztonkowie tej ostatniej grupy wywodzili
sie ze Srodowiska wroctawskiej Akademii Sztuk Pieknych, a ich wystepy o charakterze
sytuacji parateatralnych — czesto odbywaly sie w opuszczonych budowlach, miejscach
,poniemieckich”. Kormorany dziataly w swego rodzaju symbiozie z artystami sztuk
wizualnych, zwlaszcza z grupg Luxus.

ROOMS 6-7

Two different themes presented in this space are combined in the works of the Feature
Films Studio in Wroctaw. The Studio’s presence focuses on filmmakers in the city, and
the images of the city appearing in their productions. Such important pictures in Pol-
ish cinema as The Saragossa Manuscript (1964, dir. Wojciech Jerzy Hass), Somersault
(1965, dir. Tadeusz Konwicki), and Screen Tests (1977, dir. Agnieszka Holland, Pawel
Kedzierski, and Jerzy Domaradzki) were produced in Wroctaw. This film shows the life
and work backstage of the Feature Films Studio. Wroclaw has also become an attractive
exterior location for filmmakers. It was on the embankment in the vicinity of the railway
station — situated in the city centre — that Andrzej Wajda filmed the death scene of
Maciek Chetmicki, the hero of Ashes and Diamonds (1958).

The end of Wroctaw’s avant-garde formation coincided with the imposition of mar-
tial law in Poland (1981). The next generation of artists sought other means of expression
—rock music, editing and publishing in the samizdat press, or third-circulation alternative
journals fanzines, etc). It was a time when bands like Klaus Mitffoch, Los Loveros and
Kormorany played in Wroctaw. Members of the latter group came from the community of
the Wroctaw Academy of Fine Arts, and their quasi- theatrical performances were often
staged in abandoned, formerly German locations. The Kormorany worked in a kind of
symbiosis with visual artists, especially with the Luxus group.

SALA7

Proces transformacji gospodarczej i ustrojowej, ktéry rozpoczat sie w Polsce w 1989
roku, wplynat takze na sztuke i zycie wroctawskich artystéw. Dalsze zycie w alternatywie
przestato by¢ mozliwe. Arty$ci musieli znaleZ¢ na nowo swoje miejsce w nowej rzeczywi-
stosci polityczno-ekonomicznej. Wielu odeszto od sztuki. Inni komentowali i komentuja
promocje konsumpcyjnego stylu zycia i popkultury, ktérej przejawem sq wielkie imprezy
masowe w blyskawicznie rozwijajacym sie gospodarczo miescie. Ostatnie dekady we
Wroclawiu to takze rézne przejawy aktywizmu miejskiego, rozkwit sztuki murali i sztuki
w przestrzeni publicznej oraz sztuki nowych mediéw, ktérym patronuje WRO Art Center
i Miedzynarodowe Biennale Sztuki Mediéow WRO. oo e

ROOM 7

The process of economic and political transformation that began in Poland in 1989 also
influenced the art and life of Wroclaw artists. Living an alternative life no longer proved
possible. Artists had to find their place again in the new political and economic reality.
Many abandoned their art, while others took to commenting on the promotion of the
consumer lifestyle and pop culture, as manifested by mass events in the economically
booming city. The last few decades in Wroctaw have also seen different manifestations of
urban activism, a blossoming of murals and public art, as well as new media art — all un-
der the aegis of the WRO Art Center and the WRO International Media Art Biennale. oo e






Dzikie pola. Historia awangardowego Wroctawia
The Wild West. A History of Wroctaw’s Avant-Garde

# 3k ok

Olga Tokarczuk

Spoéjrzmy na miasto jak na tekst, a wtedy okaze sie, jak
dziwnga Wroctaw jest opowie$cig. To palimpsest, tekst
napisany na jakims innym, ktéry z jakich§ powodéw pré-
bowano wywabi¢ albo zatrze¢. Nowy tekst jest mocny
iwyrazny, ale wciaz przebijaja sie spod niego stare litery,
cale zdania, cho¢ nie do konca juz czytelne. Towarzysza
nowym stowom konsekwentnie niczym akompaniament
dobiegajacy z przesztosci, grany w innym rytmie, na eg-
zotycznych instrumentach. To nadpisywanie trwa wieki
i dokonuje sie w r6znych jezykach, a pewnie kiedy$ ostat-
nimi autorami beda wiatr i piasek. Kultura palimpsestu
jest moja kultura.

Wroctaw umart i zmartwychwstat siedemdziesiat
lat temu — upadek miasta wiosng 1945 roku jest jed-
noczesnie jego poczatkiem. Historia tragicznej obrony
Festung Breslau stala sie czym$ w rodzaju opowiesci
zatozycielskiej, opartej na paradoksie. Polega on na tym,
Ze miasto nie zostato zbombardowane przez aliantow jak
inne niemieckie miasta, nie zostato takze zniszczone
wskutek dziatan wojennych Armii Czerwonej. Breslau
zniszczyli jego mieszkancy i obroncy. I dalszy ciag para-
doksu— miasto wiernie i z pieczotowito$cig odbudowali
obcy przybysze.

Wszystko rozegrato sie doktadnie siedemdziesiat
lat wstecz od momentu, kiedy pisze ten tekst. Wroctaw,
wezwany przez samego Hitlera do oporu za wszelka
cene, zamienit sie w Festung Breslau, a obrona twierdzy
doprowadzita do jego catkowitej zagtady. Niemieccy
obroncy podpalali i wysadzali w powietrze kamienice,
zeby instalowa¢ w nich gniazda karabinéw maszyno-
wych. Dokladnie siedemdziesiat lat temu, na poczatku
marca 1945 roku wydano rozkaz wyburzenia catych
kwartatow, ale dowodem szalenstwa destrukcji, jakie
ogarneto obroncéw, stata sie budowa lotniska w $cistym
centrum — w pieknej dzielnicy uniwersyteckiej, w oko-
licy 6wczesnego Kaiserbriicke (dzi$ most Grunwaldzki)
i Fiirstenbriicke (dzisiejsza ulica Szczytnicka). Znisz-
czono wtedy metodycznie wszystkie budynki wraz z ich
zawartoscia: zbiory archiwum panstwowego, a takze
protestancki ko$ci6t Marcina Lutra i katolicki Swiete-
go Piotra Kanizjusza. Powstaty pas miat 1300 metrow
diugoscii 300 metréw szerokosci. W celu oczyszczenia
go z gruzéw pracowato tam kilkanascie tysiecy robot-
nikéw przymusowych i cywiléow. Wiekszos¢ z nich
zginela. Na tym lotnisku nie wyladowal nigdy zaden
samolot, zaden tez nie wystartowat. Obrona twierdzy
to trzy tysigce samobéjcéw i osiemnascie milionéw
metréw szesciennych gruzu.

Trzy dni po kapitulacji, na poczatku maja 1945
roku, w miescie zjawili sie urzednicy nowego porzad-
ku. W pamietnikach przybyszéw pobrzmiewaja nuty
apokaliptyczne: miasto cuchnie dymem i rozktadajacy-
mi sie ciatlami. Nie ma elektrycznosci, gazu ani wody.
Po ulicach buszuja szczury. Przybysze sa niechetni,

oporni, przestraszeni, najchetniej czmychneliby z tego
gruzowiska. Moi dziadkowie jadacy ze Wschodu tez
wysiadaja we Wroctawiu, wlasciwie na Psim Polu, bo
pociag dalej nie jedzie, ale widzac dymigce zgliszcza,
nie sa w stanie uwierzy¢, ze kazano im tu zamieszkac,
chyba ze to ma by¢ dalszy ciag wojennej udreki. Szybko
wracaja do pociagu, ryzykujac, ze dalej bedzie jeszcze
gorzej. Jeszcze kilka miesiecy poszukuja swojego no-
wego miejsca. Najpierw jada do Gorzowa, ale nie ma
tam nikogo ,,swojego”, wiec w koncu ladujg w Klucz-
borku. Przez cate swe niedtugie Zycie w nowym miejscu
zmagajq sie z glebokim, wszechobecnym poczuciem
obcosci: od drobnych sprzetéw domowych, ksztattu
talerzy, zapachéw z pdl, az po sypkosc gleby. JesteSmy
potomkami takich pionieréw, niechetnych zdobywcéw
nowych ziem.

Urodzitam sie w 1962 roku, nad samg Odra, na
péinocnej rubiezy historycznego Dolnego Slaska, i nie
odziedziczytam tego stynnego, szeroko omawianego
w esejach, dyskutowanego w ksiazkach, przepracowy-
wanego w pamietnikach i dekonstruowanego w sztuce
poczucia obcosci. Rozptyneto sie gdzie$ po drodze jak
genrecesywny. Zostato zdziwienie i Swiadomo$¢ jakiej$
uprzedniej obecnosci, odleglej, nieco juz wyblaklej. Jak
w syndromie Krélewny Sniezki — tak to sobie nazwa-
tam. Pamietacie? Krélewna Sniezka, uciekajac przed zla
czarownicg, trafia do chatki krasnoludkow; jej miesz-
kancy sq nieobecni, a ona, ogladajac ich mate t6zeczka,
zastawe stotowa, drobne sprzety, wcigz zastanawia sie,
kto tez tu mieszkal, w czyim 16zku bedzie teraz spac,
z czyich talerzy je$¢. Dom jest pusty, obecno$¢ jego
mieszkancow przejawia sie poprzez przedmioty; oni
sami odeszli, lecz ich rzeczy staty sie teraz straznikami
ich istnienia. Krélewna rozgaszcza sie nieSmiato w cu-
dzym domu, do ktérego nie pasuje swoimi rozmiarami.
Ten rodzaj niewygody jest znamienny — cudzy $wiat
trzeba do siebie dopiero dopasowac. Jeszcze powojenne
pokolenia cierpig na syndrom Krélewny Sniezki. Ale
czy ma go moj syn? Dla niego Wroctaw jest uszyty na
miare, pasuje mu rozmiarem. Zycie Sniezki toczy sie
dalej i domek krasnoludkéw to tylko jeden z epizodéw.

Fakt, ze turystycznymi emblematami Wroctawia
zostaty krasnoludki, wywotuje u mnie pewien rodzaj
czujno$ci — tak pracuja koincydencje. Oto w do$¢ infan-
tylny spos6b oswoilismy tych, ktérzy tu byli przed nami,
zmieniajac ich w zabawne karzetki. Zrobili$my z tego gre
uliczng i teraz turysci wedruja z mapkami przez miasto,
szukajac ukrytych krasnali.

Mnie jednak duzo bardziej niz Breslau i jego sta-
rzy mieszkancy interesowat zawsze apokaliptyczny czas
wymazywania miasta i pisania go na nowo, te kilka lat
po wojnie, czasy wielkiej trwogi i wielkiego triumfu
zycia. Opowiesci o dymiacych ruinach, ludzkich ko-
Sciach, ktére mozna byto znaleZ¢ nagle przy rozbiérce,
strach przed szabrownikami gotowymi na wszystko,
zeby zdoby¢ co$ cennego. Oburzato mnie wywozenie
cegiet z rozbieranych kosciotéw do Warszawy, fascy-
nowato wynajmowanie mieszkania z dziurg od bomby
gleboka na dwa pietra albo znajdowanie ,,skarbow” ta-
kich jak kozik ze swastyka zatkniety za framuge drzwi.
Dla mnie byta to niesamowita opowies$¢ o Swiecie, ktory
umart i zmartwychwstat w bdlach. Wszyscy mieszkancy
Wroclawia znajg dobrze te opowies¢. Zapada ona w pa-

miec¢, poniewaz — jak juz wspomniatam — jest wielkim
paradoksem. Odwréconym bolesnym cudem, dotknie-
ciem irracjonalnego, antylegenda. Aktem zatozycielskim
Wroclawia byt akt kapitulacji Festung Breslau ztozony
przed zwycieskimi czerwonoarmistami przez lokalne
dowddztwo Wehrmachtu w Villa Colonia przy éwcze-
snej Kaiser-Friedrich-Strafle 14, o jedng przecznice od
miejsca, gdzie pisze te stowa.

*

Po raz pierwszy ujrzatam Wroclaw, kiedy miatam
siedem lat. W 1969 roku, gdy wjezdzaliSmy do miasta,
zdumiaty mnie wszechobecne puste przestrzenie. Pamie-
tam te scene bardzo doktadnie — siedziatam przy oknie
w autobusie, miasto przesuwato sie po mojej lewej stronie,
po prawej mama ttumaczyla mi, ze to miejsca po zbu-
rzonych domach, i ten gtos przepetniony optymizmem
tamtych czaséw dodawat: ,,Niedlugo zbuduje sie tutaj
nowe domy”. Swiat wiec przedstawiat mi sie juz wtedy
jako co$ do nadpisywania. Nowe nigdy nie jest do kon-
ca nowe, w jakims sensie jest kontynuacja starego. Stare
daje nowemu przestrzen, format i pewng skonczona licz-
be mozliwosci. Bardzo mozliwe, ze to wtasnie w czasie
tego pobytu zobaczytam po raz pierwszy §wiadomie wro-
ctawski Dworzec Gtéwny i zakochatam sie w nim swojq
pierwsza architektoniczng mitoscig. Potem, w dziecie-
cych kiétniach z kuzynami z centralnej Polski, méwitam
im, pragnac dowies¢ swojej szczegdlnosci i wyjatkowosci:
,»A my mamy we Wroctawiu wspaniaty dworzec kolejowy.
Najwiekszy i najpiekniejszy na Swiecie. Wiedzieliscie?”
A kiedy odpowiadali, Ze nie, dodawatam z satysfakcja: ,,To
nic nie widzieliscie”. Podobnie chwalitam sie watami nad
Odra i ,,najwiekszym na $wiecie ogrodem zoologicznym”.
I jednoczesnie gtowitam sie nad tym, dlaczego tam unich
na nagrobkach napisy sq po polsku. Bytam przekonana, ze
to niemiecki — a szczeg6lnie szwabacha, pismo gotyckie
— jest specjalnym jezykiem wymys$lonym na nagrobki
wszystkich cmentarzy Swiata.

Uzywatam stowa ,,poniemiecki” naturalnie i nie-
winnie. Nie miato ono nic wspdlnego z niemieckoscia,
tak samo jak anabaptys$ci nie sa rodzajem baptystow,
lecz zupelnie suwerennym wyznaniem. ,,Poniemieckie”
byto albo kategoria czasu, takg sama jak ,,zamierzchty”,
»przedpotopowy”, ,stary”, lub tez przywolywato pe-
wien wyrafinowany rodzaj estetyki na okreslenie r6z-
nych drobnych przedmiotéw, nieco podniszczonych, lecz
szlachetnych, czasami niepojetych, lecz imponujacych
zmyslnoscia. Czesto, zwlaszcza w odniesieniu do budyn-
kéw, stowo ,,poniemiecki” oznaczato dom solidniejszy,
lepszy, co wydawato sie rozsadnym podejsciem w obliczu
masowo rosnacych osiedli z wielkiej ptyty. To przekona-
nie zostato mi zreszta do dzis.

Dlatego kiedy po kilkunastu latach zycia na wsi,
postanowitam wréci¢ do miasta, wydawalo mi sie, ze
mam wolny wybor, w ktérym mie$cie chce zamieszkac.
Ale to przekonanie byto nieprawdziwe. Ktos, kto cate
zycie mieszkal na Dolnym Slasku (za wyjatkiem kilku lat
studidéw i podrézy) moze poczuc sie obco raczej w War-
szawie niz we Wroctawiu. W stolicy zawsze dobijaja
mnie jej azjatyckie, wielkie, puste przestrzenie niczym
rozstepy na skorze, jej szorstki klimat, ktéry przenosi sie
na usposobienie mieszkancéw, jej dalekowschodni go-
raczkowy pospiech. Myslatam tez o Krakowie, z ktérym
wiazaq mnie sprawy zawodowe, ale tam zawsze brakuje



mi powietrza, a niebo wisi tak nisko nad miastem, ze
wszyscy poruszaja sie jak w malignie. Jedyne duze mia-
sto, ktére wydaje mi sie swojskie, to Wroctaw.

Dzis mieszkam w poniemieckim landhausie z 1912
roku, niedaleko od owej stynnej Villa Colonia, gdzie
podpisano kapitulacje Festung Breslau. W czasie remon-
tu podtogi znalezlisSmy polska monete piec¢dziesieciogro-
szowa z 1923 roku; musiata wpas¢ pomiedzy szpary pod-
togi i tam juz pozostata. Jak sprawdzitam w archiwum,
ten eklektyczny mieszczanski budynek postawit kupiec
Max Roscher jako dom na dalekim przedmie$ciu miasta.
Odnaleziona przez nas moneta jest niezbitym dowodem
jego kontaktéw handlowych z Polska.

Wroclaw, chetnie przedstawiany dzi$ jako miej-
sce otwarte i sprzyjajace spotkaniom, w przesztosci byt
miastem konserwatywnym i mieszczanskim. ,,Prowin-
cjonalny i filisterski grajdot” — tak wyrazali sie o nim
niemieccy artysci. Mowilo sie tez, ze ,prawdziwy ber-
linczyk pochodzi z Wroctawia”, co miato opisywac
nieustajacy odptyw miodych zdolnych ludzi do stolicy,
poniewaz miasto nie umiato ich zatrzymaé. Wielu zna-
nych ludzi przebywato jakis czas we Wroctawiu, a potem
przenosito sie w bardziej atrakcyjne miejsca. Nalezy tez
pamieta¢, ze przedwojenny Breslau byt jednym z kilku
okregow wyborczych, w ktérych bezwzgledna wiekszo-
$cia wygrywata NSDAP, za$ w 1933 roku miasto wyrzu-
cito tysigce swoich Zydéw. Czasami zastanawia mnie
ta ciemniejsza strona historii miasta i czy ta atmosfera
miasta prowincjonalnego, mieszczanskiego i w gruncie
rzeczy zamknietego na wszelkie nowinki nie trzyma sie
wcigz staromiejskich matych uliczek, bulwaréw nad
Odra, podworek-studni na Nadodrzu. Czy to mozliwe,
zeby miata ona wptyw takze na wspétczesny Wroctaw?

Czy istnieje jaka$ dusza miasta, niezalezna od etnicznego
pochodzenia jego mieszkancéw? Wroctaw staje sie bo-
gatszy, piekniejszy; prawie juz nie ma tych wielkich dziur
w substancji miasta, ktére mnie tak poruszaty, gdy bytam
dzieckiem. Poteznieje polska klasa srednia i to ona za-
pelnia teatry i kina, inwestuje w przeszklone mieszkania
w nowych osiedlach i zapelnia galerie handlowe. To jej
gust widzimy za witrynami sklepéw, na ulicach i w przy-
domowych ogrédkach. To klasa konsumentéw i piewcow
liberalnego porzadku. Jednak kazdy, kto robi kariere,
opuszcza Wroctaw predzej czy pézniej. Miasto stato sie
znane w calym kraju z powodu konfliktu z romskimi
imigrantami i atakiem na profesora Zygmunta Baumana.

Miasta, ktérych stare rynki funkcjonuja i maja
sie dobrze, sa z reguty konserwatywne — dawny uktad
przestrzenny, podobnie jak duch spoteczny, przetrwat
wcigz ten sam, hierarchiczny, nieomal feudalny i pod-
Swiadomie projektuje rozumienie przestrzeni publicz-
nej w mentalnosci jego mieszkancéw oraz wyznacza
granice dzialania. Taki jest Wroctaw. Demokratyczne
wydaja sie by¢ te miasta, ktére maja wiele centréw, sa
siecig funkcjonujaca poziomo, réwnolegle. Istota jest
tu r6znorodnosc¢ i wspolistnienie, a nie przygniatajaca
hierarchicznosc¢ i dtawiaca centralizacja. Dzielnice nie
rywalizujg ze soba, a podzial na lepsze i gorsze nie jest
tak oczywisty. Taki jest Berlin. I istniejq takze miasta,
gdzie stare rynki przestaty juz petnic role prawdziwego
centrum, zmienity sie w turystyczne skanseny, a zycie
miasta przeniosto sie gdzie indziej. Te miasta, zdaje sie,
miaty jaki$ nowy pomyst na siebie, cho¢ doceniaja swoja
przeszto$¢ i zwiazana z nig tradycje. Czasem jednak sa
to miasta z przetracong tozsamoscia, po przebytej kata-
strofie. Taka jest Warszawa.

Wroclaw jest nowym tekstem napisanym na sta-
rym. Im jestem starsza, tym bardziej ten stary tekst znika
pod nowym pismem. Moje oczy widocznie tracg na niego
wrazliwos¢, ale przeciez wiem, ze on jest i zawsze be-
dzie, a kolejne pokolenia wroctawian beda go odkrywac
i czyta¢ na nowo. eee

Tekst opublikowany w Dzikie pola. Historia awangardowego Wro-
ctawia, kat. wyst., Zacheta — Narodowa Galeria Sztuki; Muzeum
Wspotczesne Wroctaw, Warszawa 2015,

12. Migdzynarodowy Festiwal Filmowy T-Mobile Nowe Horyzonty,
rynek we Wroctawiu, 25.07.2012

12th T-Mobile New Horizons International Movie Festival, Wroctaw
market square, 25.07.2012

fot. | photo by Krzysztof Szymoniak
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Olga Tokarczuk

Let us look at a city as if it was a text. If we do, we’ll see
just what a strange story the city of Wroctaw presents. It
is a palimpsest, a text written over another one, the origi-
nal words having been erased or blurred. The new version
is powerful and clear despite the fact that the old letters,
or whole sentences even, are still there, though no longer
legible. They accompany the new words consistently, like
music echoing from the past, played in different rhythms
and on exotic instruments. Such writing over has been
going on for ages, perhaps the wind and sand will once
write the final words when the time comes. This culture
of the palimpsest is also my culture.

Wroctaw died and was resurrected seventy years
ago — the fall of the city in the spring of 1945 was, at
the same time, its beginning. The history of the tragic
defence of Festung Breslau has become something of
a founding myth based on a paradox, as the city was
not bombed by the Allied Forces as were other German
cities, nor was it destroyed by the military activities of
the Red Army. Breslau was destroyed by its residents
and defenders. The other part of the paradox lies in the
fact that it was faithfully and meticulously rebuilt by the
foreign newcomers.

Everything took place exactly seventy years ago
from the moment I write these words. Hitler personally
requested that Wroctaw resists at all costs, as a result of
which the city was turned into Festung Breslau. The fight
it put up in its defence led to its complete annihilation.
The German defenders burnt and blew up townhouse
after townhouse in order to create shooting nests for ma-
chine guns. Exactly seventy years ago, at the beginning
of March 1945, an order was issued to demolish entire
city blocks. The greatest proof for the destructive mad-
ness of the defenders, however, was the construction of
an airfield in the very town centre — in the beautiful
university district close to what was then called Kaiser-
briicke (Grunwaldzki Bridge today) and Fiirstenbriicke
(today Szczytnicka street). All the buildings there lo-
cated with all that they contained were systematically
torn down: the state archive with its collection, the
Martin Luther protestant church, or the Catholic church
of Peter Canisius. The runway thus created was 1300
metres long and 200 metres wide. Forced labourers and
civilians in their thousands worked on clearing the space
from rubble. Most of them lost their lives. No plane has
ever landed on the airstrip. No plane has ever taken off
from it. The defence of the fortress meant a collective
suicide by three thousand people and eighteen million
cubic metres of debris.

Three days after the capitulation, in early May
of 1945, officials representing the new order appear in
the city. The diaries of the newcomers reverberate with
apocalyptic notes: the city reeks of smoke and decay-
ing bodies. There is no electricity, gas, or water. Rats
scour the streets. The newcomers, unwilling, resistive

and scared, would more than happily flee the rubble if
only they could. When my grandparents, travelling from
the East, finally arrive in Wroctaw, or Psie Pole to be
exact as the train stops here, they see the still smoky
ruins and cannot fathom how they were possibly made
to settle here, unless this was the continuation of their
wartime torment. They quickly make their way back
on the train risking the possibly worse situation further
on. They keep looking for a new place of their own for
yet several months to come. First, they go to Gorzéow
Wielkopolski (German: Landsberg an der Warthe), but
having no friendly soul there from back home, they fi-
nally end up in Kluczbork (German: Kreuzburg). They
spend the rest of their lives, however short, in the new
place constantly grappling with the deep and omnipres-
ent feeling of strangeness: the furniture, the shape of the
plates, the smell of the fields, the consistency of the soil.
We are the descendants of such pioneers, the unwilling
conquerors of the new lands.

I was born in 1962, by the same river Oder in the
northern outskirts of the historical region of Lower
Silesia, and I have not inherited this famous feeling of
strangeness so broadly discussed in essays, debated in
books, processed in diaries, and deconstructed in art. It
has dissolved somewhere along the way, like a recessive
gene. What has remained is a feeling of surprise and
the awareness of some kind of a former presence which
is remote and already somewhat faded. As in the Snow
White syndrome, as I have called it. Remember? When
fleeing from the bad witch, Snow White ends up in the
house of the seven dwarfs. Its residents are absent but
she, when looking at their tiny beds, cutlery, or small
furniture, cannot stop wondering about who lives there,
what bed she should sleep in, whose plates to eat from.
The house is empty and the presence of its residents is
manifested by the objects: the owners may have gone
but their belongings have become the guardians of their
existence. Snow White shyly makes herself at home in
somebody else’s house. She does not fit here, her size is
wrong. This lack of comfort is symptomatic — one has
to customise this alien world so that it fits. The post-war
generations still suffer from the Snow White syndrome.
But does my son also feel it? For him, Wroctaw is tailor-
made, fits his size. The life of Snow White continues and
the house of the dwarfs turns into just another episode.

I feel a certain kind of vigilance evoked by the fact
that it is dwarfs that have become the tourist trademark
of Wroctaw — it is how coincidences work. Here we are,
having somewhat childishly tamed those who had been
here before us by turning them into jolly midgets. We
have even made a street game out if it: now the tourists,
wandering the city streets with maps in their hands, scout
for the hidden dwarfs.

In my case, however, it has never been Breslau and
its old inhabitants that captured my interest so much, but
rather the apocalyptic time of erasing and rewriting the
city — the few years after the war, the time of great fear
and of the great triumph of life. The tales about the smoky
ruins and the human bones that would suddenly appear
during a house demolition, the fear of the looters, ready
to do anything for a worthy find. I was outraged that the
bricks from the demolished churches were taken to War-
saw, and fascinated by the concept of renting a flat with

a bomb-made hole two stories deep, or by finding ‘treas-
ures’ like a pocketknife with a swastika stuck behind a
doorframe. I felt it was some kind of an extraordinary
story about a world which died and then was painfully
resurrected. All the people of Wroctaw know this story
well. It does stick in one’s head because, as I have said,
it is built on a great paradox — a reversed painful mira-
cle, a touch of the irrational, an anti-legend. It was the
act of capitulation of Festung Breslau, singed before the
victorious Red Army soldiers by the local Wehrmacht
commanders in Villa Colonia at what used to be no. 14
Kaiser-Friedrich-StrafSe, a block from where I now write
these words, that was the founding act of Wroctaw.
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I was seven when I first saw Wroctaw. In 1969,
when we were entering the city, I was taken aback by
the ubiquitous empty spaces. I remember the scene very
well — T was sitting by the bus window and the city
was moving past me on my left, and on my right, as my
mother explained, were the empty plots left behind the
demolished buildings — and that voice of hers, so full of
optimism of those years, added, ‘soon new houses will be
built here’. And so already back then the world seemed
to me as something to be written over. The new is never
completely new, it is in a sense a continuation of the old.
The old gives space, a format and a certain finite number
of possibilities to the new. It is quite probable that it was
then that I saw the Main Station of Wroctaw for the first
time and immediately fell in my first architectural love.
Iremember how later, when wanting to prove my unique-
ness and exceptionality in quarrels with my cousins from
central Poland, I would tell them, ‘and we in Wroctaw
have a magnificent train station. It is the biggest and the
most beautiful in the world. Did you know that?” And
when they would not react, I would add, with great sat-
isfaction, ‘then you have seen nothing yet’. I would also
brag about the levees on the Oder in a similar manner,
as well as the ‘biggest zoological garden in the world’.
At the same time, however, I would try to fathom why
was it that there were inscriptions in Polish on the tomb-
stones at their cemeteries, as I was quite convinced that
German, and in particular the Gothic font, was a special
language invented for tombstones on all the cemeteries
in the world.

It was naturally and with innocence that I used the
word ‘post-German’. It had nothing to do with the notion
of German as such, just like Anabaptists are not a type
of Baptists but an entirely separate denomination alto-
gether. ‘Post-German’ was either a temporal category,
just like ‘ancient’, ‘antediluvian’, ‘old’, or something that
simply evoked a certain kind of aesthetics used to define
different objects which were not big, slightly worn, but
still sophisticated and, sometimes, quite inconceivable
though impressive in their innovativeness. The word
‘post-German’, particularly when used in reference to
buildings, could also mean a structure more solid and
better, which seemed a reasonable opinion in light of the
prefab housing projects produced at the time in a mass
scale. In any case, it is an opinion I still share.

So when after several years spent in the country-
side, [ decided to return to the city, I thought that I would
have a free choice of the city in which I wanted to set-
tle. Little did I know. For someone who had spent her



entire life in Lower Silesia (except for the few years at
university and travelling), Warsaw feels strange, much
more so than Wroctaw. When in the capital, I am always
depressed by the Asian-type empty spaces of huge pro-
portion which look like stretch marks, or by the harsh
climate of the city which is translated into the attitude of
the local people, or by its feverish hastiness typical of the
Far East. Another option was Krakéw, for professional
reasons. But when there, I am always short for air, and
the sky hangs so low that the people move as if in some
kind of delirium. The only big city I felt a kinship with
was Wroctaw.

Today I live in a post-German landhaus from 1912,
not far from the famous Villa Colonia where the surren-
der of Festung Breslau was signed. When refurbishing
the floor, we found an old 50 grosz coin from 1923; it
must have fallen in one of the cracks and remained there
all those years. As I checked in the archives, this eclec-
tic bourgeois townhouse belonged to a merchant by the
name of Max Roscher, who had built it in what used to be
the city’s remote suburbs. The coin we found was the un-
questionable proof of his business relations with Poland.

Wroctaw, which today is presented as a place open
and welcoming, used to be a conservative bourgeois
town in the past. ‘A provincial philistine hole’ as it was
referred to by the German artists of the time. It was also
said that ‘a true Berliner comes from Breslau’, which
was to denote the continuous drainage of young skilled
people who would flee to the capital as their hometown
knew not how to keep them. Many famous people would
stay in Wroctaw for some time, only to move to a more

attractive location. One should also bear in mind that
the pre-war Breslau was one of the few constituencies
where NSDAP won the absolute majority, and in 1933 the
city threw out its thousands of Jews. I sometimes start
to wonder about this darker side of Wroctaw’s history,
and whether the atmosphere of the provincial bourgeois
city which was, generally, blind to any novelties, is still
not out there, in the narrow streets of the old town, in
the boulevards by the river, or the inner courtyards in
the district of Nadodrze. Is it possible that it could still
have an impact on contemporary Wroctaw? Is there some
kind of a spirit of the city, regardless of the ethnic roots
of its residents? Wroctaw is becoming richer and more
beautiful; there are hardly any big holes left in the urban
substance that had such a great effect on me when I was a
child. The middle class is getting stronger, and it is these
people that fill the theatres and cinemas, invest in the
glass-walled flats in the new districts and populate the
shopping centres. It is the taste of the middle class that
we see in the shop windows and in the house yards. It is
a class of consumers and eulogists of the liberal order.
Still, those who make it, leave Wroctaw, sooner or later.
The city has also gained nationwide recognition for its
conflict with the Roma immigrants and for the attack
against professor Zygmunt Bauman.

The cities which have well-functioning old town
market squares and which are well off are usually con-
servative — the old urban layout as well as the social
spirit have remained fairly intact, with their hierarchies
and almost feudal character. They subconsciously project
the understanding of public space in the mentality of the

local inhabitants, and determine the limits of action. This
is Wroctaw. It seems that the cities which are democratic
are those which have a number of centres, and which are
horizontally functional parallel grids. Their essence lies
in diversity and coexistence, and not in the overwhelm-
ing hierarchies and stifling centralization. The districts
do not compete with each other and the divisions into
better and worse are not so obvious. And that is Berlin.
Then there are cities in which the old market squares
no longer serve as the actual centres and instead have
turned into open air museums for tourists, because the
actual life has moved elsewhere. It seems that such cities,
though respectful of their past and tradition, were able to
reinvent themselves. And, finally, there are cities with
their identity broken by a catastrophe. That it Warsaw.

Wroclaw is a new text written over an old one. The
older I get, the more that old text seems to vanish un-
der the newly written words. Perhaps my eyes lose their
sensitivity to that old writing, though I know that it is
there and always will be, and that the new generations
of the local inhabitants will continue to discover it and
read it anew. eee

This text is published in The Wild West. A History of Wroctaw’s
Avant-Garde, exh. cat., Warsaw; Zacheta — Natonal Gallery of Art;
Wroctaw Contemporary Museum, 2015.

0grod Zoologiczny Afrykarium, Hala Stulecia, Wroctaw

Zoological Garden Afrykarium, Centennial Hall, Wroctaw

fot. | photo by Mateusz Adamczyk
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Amfiteatr w parku Sowiriskiego, ul. Elekcyjna 17, Warszawa | Amphitheatre, Park Sowinskiego, ul. Elekcyjna 17, Warsaw

Festiwal The Artists

Koncerty i projekty dzwiekowe artystow
sztuk wizualnych. 3 edycja

The Artists Festival

Visual Artists’ concerts and sound projects. 3rd edition

artysci | artists: Fransua i Benua + Igor Krenz, Adu (Ada Karczmarczyk), I.H.N.A.BT.B, Szelest Spadajacych Papierkéw, Elbis Rever,
Langfurtka (Adam Witkowski + Mikotaj Trzaska), Reines Girls, Suzanne Walsh, Duane, Dick El Demasiado, WIXAPOL S.A.

kuratorzy | curators: Katarzyna Kotodziej, Magdalena Komornicka, Stanistaw Welbel

fot. | photo by Bartosz Gérka

The Artists, czyli
jak artysci graja

i Spiewaja

The Artists, or How Artists
Play and Sing

Wojciech Koztowski

Kiedy kilka dni temu siedzialem w pracowni pewnego malarza z innym malarzem oraz
naszym znajomym pisarzem i krytykiem; od samego poczatku rozmawialiSmy o mu-
zyce, stuchaliSmy muzyki, udawaliSmy ze gramy na gitarze albo perkusji i dzielilismy
sie swoimi miodzieniczymi fascynacjami: Led Zeppelin IIT albo trashowymi zespolami
z Florydy. Wszyscy chcieliSmy kiedys zosta¢ gwiazdami rocka.

Wiek XX to czas muzyki. Bardziej moze niz jakiegokolwiek innego srodka eks-
presji twérczej, co wiaze sie z wynalazkami dajacymi mozliwos¢ jej powielania i upo-
wszechniania. Jest tez muzyka czynnoS$cia najnaturalniejsza, w ktorej uzywa sie nie tyl-
ko instrumentow, ale tez wlasnego ciala — by¢ moze najstarszg twoérczoscig ludzkosci.

Mimo fundamentalnych réznic w wytwarzaniu, funkcjonowaniu i percepcji,
sztuki wizualne i muzyka towarzysza sobie we wspétczesnej kulturze nierozerwalnie,
a czas awangardy w XX wieku to okres czestej wspotpracy muzykéw i malarzy, po-
wstawania nowych srodkéw wyrazu, przenikania sie mediéw. Warto w maksymalnym
skrocie przypomnie¢ najwazniejsze fakty z prahistorii tych relacji.

Jednym z pierwszych muzykéw i kompozytoréw tworzacych z artystami byt
wcigz odkrywany na nowo Erik Satie, ktory wspotpracowat z Pablem Picassem, a tak-
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Festiwal The Artists, 1 edycja, 22.06.2013:

Cipedrapskuad, muszla koncertowa w parku Skaryszewskim
NAPALM OF DEATH, muszla koncertowa w parku Skaryszewskim
x0 (Konrad Smoleriski, Adam Witkowski), Na Lato

na sasiedniej stronie:
Wojciech Bakowski, muszla koncertowa w parku Skaryszewskim

The Artists festival, 1st edition, 22.06.2013:

Cipedrapskuad, the accoustic shell theatre in park Skaryszewski
NAPALM OF DEATH, the accoustic shell theatre in park Skaryszewski
X0 (Konrad Smolenski/Adam Witowski), Na lato

opposite:
Wojciech Bakowski, the accoustic shell theatre in park Skaryszewski

ze Tristanem Tzarg i innymi dadaistami. Luigi Russolo,
malarz futurysta, wynalazt pierwsze na Swiecie genera-
tory szuméw, nazwane itonarumori, ktére stanowity jed-
noczesnie rodzaj instalacji artystycznej w dzisiejszym
tego stowa rozumieniu. Muzyka noise postugujaca sie
szumami generowanymi elektronicznie ma swoj pocza-
tek w Manifescie sztuki hataséw napisanym przez Russo-
la ponad sto lat temu. (Warto przypomniec, ze wielkim
tworca wspotczesnej muzyki noise byt przedwczesnie
zmarty polski kompozytor Zbigniew Karkowski). Bli-
skim przyjacielem Marcela Duchampa w Nowym Jor-
ku byl Edgar Varese, nazywany czesto ,,0jcem muzyki
elektronicznej”, ktéry wspotpracowat m.in. z Le Corbu-
sierem. Ten niezwykty kompozytor wywart duzy wptyw
na tworczos¢ Johna Cage’a, bedacego wspéttworca po-
wstatego na poczatku lat sze$édziesiatych ruchu Fluxus,
w ktérym muzyka, szczegélnie wykonywana w czasie
koncertow-performansow, odgrywata wazna, jesli nie
kluczowa role. Stynny utwér Cage’a 4°33”” wyznaczyt
przelom w mysleniu o muzyce, takze w kontekscie jej
wykonywania i relacji z rzeczywisto$ciag. Na drugim
biegunie estetyki dziatan fluxusowych znalazto sie¢ 30
lat p6zniej poprockowe wykonanie Josepha Beuysa po-
litycznej piosenki Sonne staat Reagan.

Pojawienie sie muzyki rockowej zaciesnito zwiazki
sztuki wizualnych i akustycznych jeszcze bardziej. Rock
dzieki swojej demokratycznej naturze — posiadanie wy-
ksztatcenia muzycznego nie jest bowiem warunkiem jego
uprawiania — by} uciele$nieniem nowej kultury popular-
nej. Grany przez mtodych ludzi i do nich kierowany, stat
sie z czasem zjawiskiem w réznych swoich realizacjach
wszechogarniajacym. Nie sposéb wyliczy¢ tu wszystkich
zwigzkéw i wptywow, dos¢ przypomnied, ze tacy gigan-
ci rocka, jak choc¢by David Byrne, Joe Strummer, John
Lennon byli studentami szkoét artystycznych, a Malcolm
McLaren, kluczowa posta¢ kultury punk, wspéttworzyt
ja pod intelektualnym wptywem francuskich sytuacjoni-
stow. Andy Warhol pracowat z The Velvet Underground
tak jak jeden z muzykow, a zong lidera zespotu, Lou Re-
eda, byta Laurie Anderson, wielka artystka performansu
i muzyki wiasciwie popularnej.

Niestety, nie da sie pokrotce opisac Scistego zwigz-
ku muzyki hip-hop z graffiti, ktére weszto juz dawno
do gtéwnego nurtu sztuki, czy zwiazkow YBA (Young
British Artists) z kulturg techno, albo tez Nowej Sztuki
Stowenskiej i dziatan grupy Irwin oraz zespotu Laibach.
W ostatnich latach widzimy, jak te relacje, przez wiele lat
nawigzywane poza strukturami instytucjonalnymi, staja
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sie przedmiotem analiz i wielkich wystaw. David Bowie w Victoria & Albert Museum,
Bjork w MoMA, Kraftwerk w Tate Modern (cho¢ malarstwo Paula McCartneya w Pin-
chuk Art Center w Kijowie bylo raczej ciekawostkq) — to najbardziej spektakularne
przykltady. W zesztym roku na otwarciu wystawy Josefa Daberniga w szacownym wie-
deniskim MUMOK-u grat polski hiphopowy Kaliber 44. Tym wieksza rado$¢ z festiwalu
The Artists.

Polskie zwiazki muzyki eksperymentalnej i sztuki opisali juz David Crowley i Da-
niel Muzyczuk, ktéry (razem z Agnieszkq Pindera) byt kuratorem pierwszej w historii
»dZwiekowej” wystawy w Pawilonie Polskim na Biennale w Wenecji (Konrad Smolen-
ski. Everything Was Forever, Until It Was No More, 2013 ). Warto tu przypomnie¢, ze
najbardziej progresywne polskie grupy rockowe lat sze$¢dziesiatych i siedemdziesia-
tych byly tworzone przez studentéw Akademii Sztuk Pieknych — jak warszawski Klan
przez Marka Ataszewskiego czy krakowski Zdréj Jana przez Jacka Ukleje i Ryszarda
Antoniszczaka (brata Juliana). Niezwykte psychodeliczne oprawy koncertow wroctaw-
skiego zespotu Romuald i Roman tworzy? Stanistaw Lose, architekt i p6Zniejszy wsp6t-
pracownik Jerzego Grotowskiego. Pamieta¢ tez trzeba, ze polscy projektanci Rostaw
Szaybo i Stanistaw Zagorski stworzyli wiele klasycznych oktadek ptyt rockowych i jaz-
zowych, niestety gléwnie na zachodzie Europy i w Stanach Zjednoczonych.

Jednak dopiero lata osiemdziesiate przyniosty Scista wspétprace srodowisk, czego
najbardziej jaskrawym przyktadem byt Wroctaw. Grupa Luxus uczynita muzyke swo-
im waznym zrédlem inspiracji, zespét Miki Mausoleum prowadzony przez Krzysztofa
,Kamana” Klosowicza jest nierozerwalnie zwigzany z historig tej legendarnej forma-
cji. Cztonek Luxusu Jacek ,,Ponton” Jankowski byt liderem eksperymentalnego zespotu
Kormorany, a Marek Puchata, zwigzany z Luxusem artysta i péZniejszy dyrektor BWA
Awangarda grat na perkusji na pierwszej ptycie kanonicznego polskiego zespotu Klaus
Mitffoch. Warszawski klub Riviera-Remont byt baza pierwszych polskich zespotow
punkowych, a weczesniej, latach siedemdziesiatych dziatata tam Galeria Remont prowa-
dzona przez Henryka Gajewskiego, ktory zorganizowal w tym miejscu m.in. pamietny
festiwal performansu IAM. International Artists Meeting. Z Riwiera-Remont zwigzany
byt takze Andrzej Mitan, polski artysta zainspirowany ruchem Fluxus, tworca zespotu
Onomatopeje i wielu dZzwiekowych performanséw. A giganci polskiego rocka — To-
masz Lipinski (Tilt, Brygada Kryzys, Izrael) i jassu — Mikotaj Trzaska — porzucili
akademie sztuki dla muzyki.

Na lata osiemdziesigte przypadty postindustrialne dziatania muzyczne Zbignie-
wa Libery i Jerzego Truszkowskiego jako Sternenhoch (od 1985). To moment, w kt6-
rym zaczyna sie okres integralnej facznodci dziatalnosci koncertowej i wystawien-
niczej w tworczosci polskich artystéw. I cho¢ juz od wielu lat galerie sa miejscem
prezentacji muzycznych, to festiwal The Artists mozna uznac za pierwsze systema-
tyczne podsumowanie projektoéw muzycznych i dzwiekowych tworzonych przez arty-
stow wizualnych.

Doskonalym zabiegiem bylo wyprowadzenie festiwalu poza przestrzen galerii
(co w wypadku drugiej edycji nie powiodto sie z powodu fatalnej pogody). Park Skary-
szewski dzieki swojemu nie catkiem centralnemu potozeniu okazat sie miejscem dobrze
wspotgrajacym ze specyfika zdarzenia. Lubimy festiwale, zwkaszcza takie, na ktérych
mozna ptynnie polaczy¢ stuchanie muzyki z aspektem towarzyskim. W wypadku The
Artist najbardziej chyba interesujagcym elementem catosci byta r6znorodnos¢ propozycji.
W pierwszej edycji moglisSmy postucha¢ klasycznego punkowego ,,}ojenia” zespotu Gow-
no (ktérego wspoéttworca Adam Witkowski jest jednym z najaktywniejszych muzycznie
polskich artystéow wizualnych) i minimalistycznej kompozycji Piotra Bosackiego granej
przez Krzysztofa Dysa. Kashanti, czyli malarze muzykujg (Kopik, Niki¢, Radziszewski)
to bardziej performans — pastisz koncertu, podczas gdy Galactics pod wodza Rafata Do-
minika dat show weselno-festynowy, w trakcie ktérego zapomnieli$my o istnieniu stowa
obciach. W zupeknie innej przestrzeni medytacji dZwiekowej rozgrywat sie elektroniczny
utwor Anny Zaradny. Cipedrapeskuad rapowat bezkompromisowo o relacjach miedzy-
ludzkich, za$ Tomasz Sacitowski, czyli zesp6t Rano (z Bobbym Peru) wypowiadat sie na
tle elektronicznego podktadu m.in. o skomplikowanych kwestiach life-stylowych. Jako
projekt x0 pojawit sie raz jeszcze Adam Witkowski, tym razem z Konradem Smoleniskim,
eksplorujac mozliwosci elektronicznego instrumentarium, co z kolei w syntezatorowym
zapetleniu z perkusjg w nieco inny sposéb badali Igor Ktaczynski, Tomek Kowalski i £.u-
kasz Jastrubczak jako Boring Drugs. Napalm of Death pod wodza Igora Krenza to prze-
petniony wlasciwym temu artyScie humorem hotd dla grindcore’u. I jeszcze Wojciech
Bakowski, ktéry konsekwentnie pracuje z dzwiekiem, ale jest takze, co tu duzo méwic,
najbardziej charyzmatycznym wizualnym muzykiem ostatnich lat.

Druga edycja festiwalu byta juz miedzynarodowa. Martin Creed to artysta, ktory
swoja dziatalno$¢ muzyczna traktuje identycznie jak wizualna. Jest gwiazda bez gwiaz-
dorstwa, jego obecnos$¢ dodata jednak festiwalowi sznytu popowego wydarzenia. Ale
najwazniejszym z dzisiejszej perspektywy koncertem tego festiwalu byl wystep Leszka
Knaflewskiego, nieodzatowanego, przedwczes$nie zmartego artysty, ktéry byt wycho-
wawcg i autorytetem m.in. dla Konrada Smoleriskiego i Wojciecha Bakowskiego, po-
dobnie jak on aktywnie zajmujacych sie dzwiekiem.

Moglismy zobaczy¢ wiecej niz w pierwszej edycji wystapien z obszaru perfor-
merskiego, wykorzystujacych dzwiek jako podstawowy element akcji (D.A. Spunt,
Naama Tsabar, Alona Rodeh), niebedacy materiatem typowo koncertowym. Ciekawym
wydarzeniem byla prezentacja kompozycji Jana Smagi (we wspétpracy z Adrianem
Foltynem) — bardzo fluxusowe w idei zinstrumentalizowanie dzwieku wskazowki
i rozciagniecie go do 30 minut. Nie ma tu miejsca na opisy innych zdarzen, cho¢ byty
ciekawe, istotne, a czasem tez zabawne.

Druga edycja festiwalu The Artist ukazata kolejne mozliwosci wptywoéw, wspot-
pracy i przenikania wizualnosci i akustycznosci. Zacheta po raz kolejny pokazata swoja
otwartos$¢ na wspotczesnos¢ we wszystkich jej aspektach, kuratorzy festiwalu potrafili
doskonale zbalansowa¢ réznorodnos$¢ postaw i form. Z niecierpliwo$cig czekamy na
nastepng edycje The Artists.

Czy kto$ jeszcze pamieta, ze Grupa Ladnie miata tez swdj epizod jako zespot
Ladnie?

P.S.

Na poktadzie brytyjskiej sondy kosmicznej Beagle 2 wystanej na Marsa znajdo-
wala sie miniatura obrazu Damiena Hirsta i zapis utworu zespotu Blur. Chciatbym do-
czeka¢ czaséw, kiedy w polskiej rakiecie znajdzie sie polska sztuka i polska muzyka,
cho¢by w niewielkim wymiarze.

Przy pisaniu tekstu korzystatem z Wikipedii oraz z nastepujacych ksiazek:

Gregor Muir, Lucky Kunst, Krakow—Warszawa 2013; David Crowley, Daniel Mu-
zyczuk, DZwieki elektrycznego ciata..., £.6dz 2012; Magdalena Dragowska, Dominik
Kurytek, Ewa M. Tatar, Krotka historia Grupy £adnie, Krakéw 2008; Narracje. Este-
tyki. Geografie, red. Antoni Michnik, Klaudia Rachubinska, Warszawa 2014; Zbigniew
Libera, red. Dorota Monkiewicz, Zacheta, Warszawa 2009; Anna Mitus, Piotr Stasiow-
ski, Agresywna niewinnos¢, Wroctaw 2014; Performance, red. Grzegorz Dziamski,
Henryk Gajewski, Jan St. Wojciechowski, Warszawa 1984 — ktore szczerze i zawsze
polecam. eoe®

Wojciech Koztowski — dyrektor galerii BWA w Zielonej Gorze. Od 1999 roku zorganizowat tam blisko
90 koncertéw okoto 100 zespotéw i solistéw grajgcych (prawie) wszystkie rodzaje muzyki.

A couple of days ago I was sitting in a painter’s studio, together with another painter and
our writer-cum-critic friend. From the very beginning we talked about music, listened
to music, pretended to play the guitar or drums, and shared our youthful fascinations —
Led Zeppelin 111, or trash bands from Florida. We all once wanted to be rock stars.

The 20th century is an era of music. Perhaps more so than for any other means
of creative expression, which is associated with inventions that enable their replication
and dissemination. Music is a most natural act too, in which not only instruments but
also one’s own body can be used — making it perhaps the oldest human artistic activity.

Despite fundamental differences in their production, functioning, and percep-
tion, visual arts and music are inseparable in contemporary culture, and the time of the
20th century avant-garde was a period of frequent collaboration between musicians and
painters, an emergence of new means of expression, and the convergence of media. As
such, it’s well worth putting the most important facts of the prehistory of these relation-
ships in a nutshell.

Still often rediscovered anew, and one of the first musicians and composers to
have worked with other artists, was Eric Satie, who collaborated with Pablo Picasso, as
well as Tristan Tzara and other Dadaists. Futurist painter Luigi Russolo invented the
world’s first noise generators, called itonarumori, which were at the same time a kind of
art installation in today’s sense of the word. Noise music using electronically generated
noise has its origins in the Art of Noise Manifesto, written by Russolo more than one hun-
dred years ago. (The prematurely deceased Polish composer Zbigniew Karkowski was
a great creator of contemporary noise music). Edgar Varese, often dubbed the ‘father of
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electronic music’, was a close friend of Marcel Duchamp’s
in New York, and one of Le Corbusier’s collaborators.
This remarkable composer had a major impact on the
works of John Cage, who in the early 1960s co-founded
the Fluxus movement, in which music — especially as
part of concert performances — played an important,
if not crucial role. Cage’s famous composition 4’33
marked a breakthrough in thinking about music, and also
in the context of its performance and relationship with
reality. 30 years later, Joseph Beuys’s pop-rock perfor-
mance of the political song Sonne staat Reagan some was
located at the other extreme of Fluxus aesthetics.

The emergence of rock music brought the visual
and acoustic arts even closer together. Thanks to its
democratic nature, as a formal musical education is not
arequirement, rock was the embodiment of the new pop-
ular culture. Played by and for young people, it became
an all-encompassing phenomenon in its various realisa-
tions. You can’t enumerate all of the relationships and
influences here, though it’s enough to say that such giants
of rock as David Byrne, Joe Strummer and John Lennon

were all students of art schools, and Malcolm McLaren,
a key figure in punk culture, co-founded the movement
under the intellectual influence of the French Situation-
ists. Andy Warhol worked with The Velvet Underground
so closely that he was almost another band member, and
Laurie Anderson, wife of the band’s leader Lou Reed,
was herself a great performance artist and pop musician.

Elsewhere, one unfortunately can’t briefly de-
scribe the close relationship between hip-hop and graf-
fiti, which entered the mainstream of art a long time
ago, or the links between YBA (Young British Artists)
with techno culture, or New Slovenian Art and the per-
formances of the Irwin collective and the Laibach band.
We have seen how these relationships developed outside
institutional structures over the course of many years,
and have become the subject of analysis and large exhi-
bitions. David Bowie at the Victoria and Albert Museum,
Bjork at MoMA, Kraftwerk at the Tate Modern (even
Paul McCartney’s paintings at the Pinchuk Art Center,
which are nevertheless but a curiosity) are the most spec-
tacular examples. Last year, Polish hip-hop band Kaliber
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44 played at the opening of Josef Dabernig’s exhibition
at the venerable MUMOK in Vienna. (Another reason
The Artists festival is so much fun).

The relationship between experimental music
and art in Poland has already been described by David
Crowley and Daniel Muzyczuk, who (together with Ag-
nieszka Pindera) was the curator of the first ever ‘sound’
exhibition at the Polish Pavilion at the Venice Biennale
(Konrad Smoleriski. Everything Was Forever, Until It Was
No More, 2013). It should be noted that the most progres-
sive Polish rock groups of the 1960s and 1970s were cre-
ated by students of Academies of Fine Arts, for exam-
ple Warsaw’s Klan, founded by Marek Ataszewski, and
Krakéw’s Zdréj Jana by Jacek Ukleja and Ryszard An-
toniszczak (Julian’s brother). The memorable psychedelic
setting of the concerts of Wroclaw’s Romuald i Roman
band were created by Stanistaw Lose, an architect and
later collaborator of Jerzy Grotowski. It should also be
noted that Polish designers Rostaw Szaybo and Stanistaw
Zagorski recorded many classical covers of rock and jazz
records, mainly in Western Europe and the United States.

But it was only in the 1980s that various artistic
circles established a close collaboration, which can be
most clearly seen in Wroctaw. The Luxus Group made
music an important source of inspiration, and the Miki
Mausoleum band led by Krzysztof ‘Kaman’ Ktosowicz
is inextricably linked with the history of this legendary
band. Luxus member Jacek ‘Ponton’ Jankowski was
the leader of the experimental Kormorany band, and
Marek Puchata, an artist associated with the Luxus and
later director of the BWA Awangarda gallery played the
drums on essential Polish rock band Klaus Mitffoch’s
first album. In Warsaw, the Riviera-Remont club was
the home base of the first Polish punk bands, and earlier,
in the 1970s, home to the Galeria Remont, managed by
Henryk Gajewski, who also organized the memorable
performance art festival IAM. International Artists Mee-
ting. Also Andrzej Mitan, a Polish artist inspired by the
Fluxus movement, founder of the Onomatopeje band and
author of many sound performances, was also associated
with the Riviera-Remont. The giants of Polish rock —
Tomasz Lipinski (Tilt, Brygada Kryzys, Izrael) and yass
— Mikotaj Trzaska — also quit art academies in favour
of music.

The 1980s were also the time of Zbigniew Libera
and Jerzy Truszkowski’s post-industrial music project,
1985’s Sternenhoch. That was the beginning of a period
of integration of concert and exhibition activities of Pol-
ish artists. And even though galleries have been the scene
of musical presentations for many years, The Artists fes-
tival can be considered the first systematic summary of
musical and sound projects created by visual artists.

Moving the festival outside the gallery space has
proven to be an excellent idea (even though it was a failure
due to bad weather during the festival’s second edition).
Thanks to its not-quite central location, Skaryszewski
Park turned out to be well-suited to the unique charac-



The Arists, 1 edycja, 2013, ptyta CD, folder, projekt graficzny Dagny i Daniel Szwed (moonmadness.eu)
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Jan Smaga
Martin Creed and his band

na sasiedniej stronie:

Leszek Knaflewski

Naama Tsabar
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The Artists festival, 2nd edition, Zacheta — National Gallery of Art, 14.06.2014:

Jan Smaga
Martin Creed and his band

opposite:
Leszek Knaflewski
Naama Tsabar
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ter of the event. We like festivals, especially those that seamlessly connect listening to
music with the social aspect of the moment. As for The Artist, the variety of artistic pro-
posals was perhaps the most interesting element of the whole affair. In the first edition,
we heard the classical punk slamming of the band Géwno, (‘Shit’, whose co-founder
Adam Witkowski is one of the most musically active Polish visual artists), and to Piotr
Bosacki’s minimalist compositions as played by Krzysztof Dys. Kashanti, or ‘Paint-
ers make music’ (Kopik, Niki¢, Radziszewski), is more a performance — a pastiche of
a concert, while the Galactics, led by Rafat Dominik, staged a wedding-fest type show
that made us forget about the word ‘embarrassment’. Anna Zaradny’s electronic com-
position unfolded in a completely different space of sound meditation. Cipedrapeskuad
rapped uncompromisingly about human relationships, and Tomasz Sacitowski and band
Rano (with Bobby Peru), spoke about complicated life-style problems against an elec-
tronic background. Adam Witkowski appeared once again as x0 project, this time with
Konrad Smolenski, testing the possibilities of electronic instruments, which in a synthe-
sizer loop with percussion was explored in a slightly different way by Igor Ktaczynski,
Tomek Kowalski, and £.ukasz Jastrubczak, performing as Boring Drugs. Napalm Death,
under the leadership of Igor Krenz, is a tribute to grindcore given the humorous bent of
this artist. And on top of all that was Wojciech Bakowski, who consistently works with
sound, and is also — to put it plainly — the most charismatic visual musician of recent
years.

The second edition of the festival had already become an international affair. Mar-
tin Creed is an artist who puts his musical activity on a par with the visual one. He is
a star devoid of stardom, but his presence gave the festival the flair of a pop event. But
from today’s perspective, the most important concert of the festival was given by Leszek
Knaflewski, the much lamented and prematurely deceased artist who was both an edu-
cator and authority figure, amongst other things, to Konrad Smolenski and Wojciech
Bakowski, who also actively work with sound in their art.

In comparison to the first edition, we saw more performance events using sound
as the basic element of a larger action (D.A. Spunt, Naama Tsabar, Alona Rodeh) — not
typical concert material. Another interesting event was the presentation of a Jan Smaga
composition (in collaboration with Adrian Fottyn). This was the very Fluxus-like idea
of the instrumented rendering of the sound of a clock’s hands, extended to 30 minutes.
Ultimately, there is no more room for descriptions of the other events here, although they
were all interesting, relevant, and sometimes even funny.

The second edition of The Artist festival showed more of the possibilities of influ-
ence, cooperation and mutual penetration of the visual and the acoustic. The Zacheta
once again showed its openness to modernity in all its aspects, as the festival curators
balanced the diversity of attitudes and forms perfectly. We’re looking forward to the
next edition of The Artists. Oh, and does anyone remember that Grupa Eadnie also had
an episode, as the Ladnie band?

P.S.

The British Beagle 2 Mars probe carried a miniature of one of Damien Hirst’s
paintings and a recording by Brit-Pop band Blur. I'd just like to live long enough to see
Polish art and Polish music, however small, on board a Polish space vessel.

In writing this text I referred to Wikipedia, as well as the following books:

Gregor Muir, Lucky Kunst, Krakow and Warsaw, 2013; David Crowley, Daniel
Muzyczuk, DZwieki elektrycznego ciata..., £.6dz, 2012; Magdalena Dragowska, Dominik
Kurytek, Ewa M. Tatar, Krétka historia Grupy tadnie, Krakow, 2008; Narracje. Estetyki.
Geografie, ed. Antoni Michnik, Klaudia Rachubinska, Warsaw, 2014; Zbigniew Libera, ed.
Dorota Monkiewicz, Zacheta, Warsaw, 2009; Anna Mitu$, Piotr Stasiowski, Agresywna
niewinnos¢, Wroctaw, 2014; Performance, ed. Grzegorz Dziamski, Henryk Gajewski, Jan
St. Wojciechowski, Warsaw 1984 — which I always honestly recommend. ee®

Wojciech Kozlowski is director of the BWA gallery in Zielona Géra. Since 1999, he has organised nearly
90 concerts by around 100 bands and soloists there, playing (almost) all kinds of music.
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Jasmina Wojcik, Jacek Gadek
Faszynowe wytchnienie

Jasmina Wojcik, Jacek Gadek
Fascine Respite

kuratorka | curator: Magda Kardasz
wspotpraca | collaboration: Karolina Bielawska

Warsztaty sa swoistg kontynuacja poprzedniego projektu JaSminy Wojcik prezentowane-
go w Miejscu Projektow Zachety w 2012 roku pod tytutem: Chowanie cztowieka miedzy
ludzmi bez kontaktu z naturq doprowadza go do wynaturzen. Zwracaja uwage na podsta-
wowa i niezwykle wazna potrzebe kontaktu cztowieka z natura. W ich wyniku powstanie
w centrum Warszawy wiklinowa oaza zachecajaca mieszkancéw miasta do korzystania
z praskiego brzegu Wisty, gdzie wiklina roénie. Do wspolpracy artystka zaprosita Jacka
Gadka — zapalonego propagatora wikliny jako budulca — ktérego postawa i umiejet-
nosci plastyczne ja zafascynowaty. Szatasy z nieokorowanej, naturalnej wikliny stang
sie miejscem, w ktoérym warszawiacy beda mogli skry¢ sie i poczu¢ zapach oraz klimat
nadwislanskiej przyrody, odetchnac¢ i odpocza¢. Wewnatrz emitowane bedg oryginalne
dzwieki nagrane nad Wislg. eee

The workshop is a kind of continuation of Jasmina Wojcik’s previous project, presen-
ted at the Zacheta Project Room in 2012 with the title Hiding People among People
without Contact with Nature Leads to Perversions. That workshop drew attention to
the fundamental human need for contact with nature, and gave rise to the creation
of a wicker oasis in the centre of Warsaw, encouraging its residents to frequent the
Praga-area banks of the Vistula, where wicker actually grows. The artist invited Jacek
Gadek to work with her — Gadek is a passionate promoter of wicker as a building ma-
terial — and he fascinated her with his approach and his artistic skills. Huts made of
unbarked, natural wicker will become a venue for Warsaw’s inhabitants to come and
hide and smell the natural environment of the Vistula and its climate, relax and rest
a while. Original audio recordings of the Vistula will be played inside the huts. eee

Jasmina Woéjcik — artystka i organizatorka akgji spotecznych, absolwentka Akademii Sztuk Pieknych

w Warszawie. Wcze$niej ukoriczyta Liceum Plastyczne w Nateczowie (specjalizacja: mebel artystyczny).
Tak o tym pisze: ,Kierunek byt dwudzielny: semestr mebla i semestr wikliny. Zakochatam sie od razu

w plastycznej, naturalnej wiklinie. Jest materiatem prostym, fatwo dostepnym, z ktérym cate zycie

jestem zwigzana — mieszkam nad Wista, gdzie wiklina rosnie i skad jest pozyskiwana. Moja praca

dyplomowa w liceum inspirowana by+a rosngcymi ptotami wiklinowymi (m.in. w Me¢mierzu niedaleko

Kazimierza Dolnego). Wiklina kojarzy nam sie z koszykami i fotelami, nie myslimy o niej jako o fascynu-
jacym, fatwo dostepnym i stosunkowo niedrogim budulcu, ktéry moze rosng¢, spetniajac jednoczesnie

funkcje uzytkowe (w petni naturalny design)”.

Jacek Gadek — praktyk w dziedzinie uprawy wierzb przeznaczonych do tworzenia zywej architektury

oraz rzemiosta artystycznego. Spedjalizuje sie w projektowaniu i sadzeniu zywych konstrukdji z roslin

0 przeznaczeniu ozdobno-uzytkowym. Przyktadem takich form sg koputy wierzbowe. Zywe altany/
pawilony petnig funkcje matej architektury na terenach zielonych, w parkach, na przedszkolnych placach

zabaw. Projekty czesto realizuje w formie warsztatéw, pleneréw spotecznych z udziatem lokalnych spo-
tecznosci. Jest inicjatorem programu edukacyjnego 2017 wierzbowych koput budzqcych SWIADOMOSC,
w ramach, ktdrego powstaje zywa architektura na terenie catego kraju. Od kilkunastu lat prowadzi strone

internetowa www.wierzbapolska.pl bedacg zrédtem informacji o zastosowaniu wierzby i wikliny. W 2014

roku prowadzit warsztaty m.in. w Wolimierzu — na Festiwalu Alternatywnych Spotecznosci, w Centrum

Nauki Kopernik w Warszawie, podczas Zjazdu Kooperatyw Spozywczych w Krakowie, a takze tygodniowy

plener spoteczny Wierzba bez granic https://www.facebook.com/events/313902362119031/. Inspiruje

sie tworczoscig Patricka Dougherty’ego oraz Artura Wiechuli.

Jasmina Wojcik — an artist and activist, graduate of the Academy of Fine Arts in Warsaw. Earlier,
she graduated from the Secondary Art School in Nateczéw with a specialisation in artistic furniture.
In her own words, she describes it as ... a dual course: one semester on furniture and one on wicker.
| fell in love with malleable, natural wicker right away. It is a simple material, easily accessible, with
which I've been linked all my life — I live on the Vistula River, where wicker grows and from where
it is obtained. My diploma at the Secondary Art School was inspired by growing wicker fences (such
as in Mecmierz near Kazimierz Dolny). Wicker is associated with baskets and armchairs, but we don't
think of it as a fascinating, easily accessible, and relatively inexpensive building material that can
grow while meeting utilitarian functions, with a fully natural design.

Jacek Gadek — a practitioner in the cultivation of willow for creating living architecture and decora-
tive handicraft. He specialises in the design and construction of living structures made of decorative
and utalitarian plants, for example, willow domes. Vivid gazebos and pavilions serve as landscape
architecture in open areas, parks, and nursery school playgrounds. He often carries out his projects
in the form of workshops and open-air social events with the participation of local communities. He
is the initiator of the 2077 Willow Domes Waking AWARENESS educational programme, which helps
create living architecture throughout Poland. For over ten years he has run the www.wierzbapolska.
pl website, a source of information on the use of willow and wicker. In 2014, he conducted work-
shops in several places, including Wolimierz — as part of the Festival of Alternative Communities,
at the Copernicus Science Centre in Warsaw, during the Food Co-operatives’ Congress in Krakéw,
and at a weekly open-air social event entitled Willow without Borders https.//www.facebook.com
/Jevents/313902362119031/. He is inspired by Patrick Dougherty and Artur Wiechula.
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Miejsce Projektow Zachety | Zacheta Project Room

Egzotyczne?
Exotic?

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

artysci | artists: Tomek Kopcewicz & Michat Szlaga, Karolina Metnicka, Daniel Rumiancew, Alex Urso, Rafat Zarski

Letnia wystawa zbiorowa w rozmaity sposdb odnosi sie do pojecia egzotyki — ludzkich marzen/oczekiwan

i rozczarowan, sztucznych rajow, a takze do poczucia odmiennosci/obcosci z nim zwigzanych. Zrealizo-
wana jest z myslg o wakacyjnych turystach oraz mieszkancach Warszawy, ktérzy — podobnie jak ksigze

des Esseintes w powiesci Na wspak Jorisa-Karla Huysmansa — wolg mentalne zwiedzanie egzotycznych

zakatkow Swiata, bez opuszczania wtasnego fotela/miasta. Ksigze po przejazdzce deszczowymi ulicami Pa-
ryza, zakupieniu przewodnika po Londynie i spedzeniu czasu w angielskim pubie powiedziat sobie: ,,No, jazda,
rusz sie, trzeba zmykac; lecz natychmiast okoniem stangt wobec tych rozkazéw; po kiego licha sie ruszac,
skoro mozna tak wspaniale wojazowac na krzesle? Czyz nie znalazt sie juz w Londynie, ktorego zapachy,
ktorego atmosfera, ktorego mieszkancy, ktorego jadto, ktdrego utensylia otoczyty go tutaj? Czegdz mogtby
sie spodziewac procz nowych rozczarowan, jak w Holandii? [...] W koncu jakaz to powodujac sie aberracjg

probowatem zaprzeC sie dawnych pogladéw, skazac na zagtade postuszne fantasmagorie mojego mézqu,
zeby, jak istny z4ttodziob, uwierzy¢ w konieczno$¢, w strony interesujgce, w pozytek wycieczki?”.

Joris-Karl Huysmans, Na wspak, przet. Julian Rogozinski, Czytelnik, Warszawa 1976, s. 189—190.

The summer collective exhibition relates in many ways to the notion of exoticism — human dreams, expectations
and disappointments, artificial paradises — and to the experience of the otherness/strangeness associated with
it. The exhibition has been prepared in view of the summer tourists and inhabitants of Warsaw who, like the
Prince des Esseintes in the novel Against Nature (A rebours) by Joris-Karl Huysmans, prefer visiting the exotic
corners of the world mentally, without leaving their own couch, or even city. Having toured the rainy streets of
Paris, the prince bought a London guide and sat for a while in an English pub. He said to himself: ‘Get up, man,
and go’ he kept telling himself, but these orders were no sooner given than countermanded. After all, what was
the good of moving, when a fellow could travel so magnificently sitting in a chair? Wasn' he already in London,
whose smells, weather, citizens, and even cutlery, were all about him? What could he expect to find over there,
save fresh disappointments. . . . As it is, | must have been suffering from some mental aberration to have thought
of repudiating my old convictions, to have rejected the vision of my obedient imagination, and to have believed
like any ninny that it was necessary, interesting, and useful to travel abroad.

Joris-Karl Huysmans, Against Nature (A rebours).






1. Alex Urso, Ucieczka z obrazu (wedtug Ruisdaela), 2014, technika mieszana
2. Alex Urso, Negerplastik #1, 2014, technika mieszana
3. Karolina Metnicka, Windows of Heaven, 2014, wideo

s.63:
Alex Urso, Natura niemoZliwa, 2014, technika mieszana

1. Alex Urso, Escape from Picture (after Ruisdael), 2014, mixed media

2. Alex Urso, Negerplastik #1, 2014, mixed media
3. Karolina Metnicka, Windows of Heaven, 2014, video

p. 63:
Alex Urso, Impossible Nature, 2014, mixed media



4 Daniel Rumiancew, Wyprawa do drugiego pokoju, od 2007, pokaz slajdow (fragment)
5. Rafat Zarski, Exotic Art, 2014, film

6 Tomek Kopcewicz, Michat Szlaga, Rio de Oro, 2014, film

7. Tomek Kopcewicz, Michat Szlaga, Odyseja #1, 2014, fotografia

4. Daniel Rumiancew, An Expedition to Another Room, since 2007, slideshow (fragment)
5. Rafat Zarski, Exotic Art, 2014, film

6. Tomek Kopcewicz, Michat Szlaga, Rio de Oro, 2014, film

7. Tomek Kopcewicz, Michat Szlaga, Odyssey #1, 2014, photograph

wszystkie fotografie dzieki uprzejmosci artystow | all photographs courtesy of the artists
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15.08—-4.10

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

Ogrody
Gardens

kuratorka | curator: Magdalena Godlewska-Siwerska
wspétpraca ze strony Zachety | collaboration on the part of Zacheta: Julia Leopold

66 | 67

artysci | artists: Pawet Matyszewski, Mirostaw Maszlanko, Marzanna Morozewicz, Matgorzata Niedzielko,

Anna Panek, Igor Przybylski, Iza Tarasewicz, Krzysztof Topolski, Zenek (Itarion Daniluk)

Geneza wystawy zwiazana jest z koncepcjq dziatan edukacyjnych Zachety, ktéra otwie-
ra sie dla os6b majacych utrudniony kontakt ze sztuka zar6wno ze wzgledéw natury
spolecznej, jaki i r6znego rodzaju dysfunkcji, np. wzroku czy stuchu. To by} impuls
do myslenia o tym, w jaki sposéb sztuka moze oddziatywac na odbiorce. Wystawa jest
adresowana do wszystkich mitosnikéw sztuki gotowych do porzucenia tradycyjnych
sposobow zwiedzania. Wchodzac na nia, zamknijcie oczy, otwérzcie uszy...

Myslac o wystawie, ktéra moze by¢ percepowana niezaleznie od zaburzonych
zmystéw, warto zastanowic sie, co to znaczy ,,zobaczy¢” dzielo sztuki. Jaka jest rola
poszczegolnych zmystéw w postrzeganiu rzeczywistosci, rowniez tej kreowanej przez
artystow? Wzrok od zawsze miat uprzywilejowang pozycje w procesie poznania. Zo-
baczy¢ znaczylo tyle co poznag, ale tez zrozumiec i uwierzy¢. Wzrok nadal w znacznej
mierze odgrywa gtéwna role w sztuce — dotyczy to w szczeg6lnosci sztuki wspotcze-
snej, w XXI wieku zdominowanej przez media cyfrowe. Niezaleznie od tego, jak bardzo
chcieliby$my poddac sie innemu rodzajowi doznan, nie spos6b pomniejszy¢ jego roli.
Warto jednak zastanowi¢ sie, na ile to nas ogranicza w kontakcie z dzielem sztuki.

Wystawa znosi zasade ,,nie dotykac”, zmniejsza tez dystans fizyczny miedzy widzem
a dzielem sztuki. Dla odbioru prezentowanych na niej obrazéw, instalacji, obiektow wzrok
jest wazny w takim samym stopniu jak stuch, wech, dotyk, smak oraz doznania ruchu.
Istotq prac jest materialnos¢ i sensualnos$¢. Zwiedzajacy sq zachecani do dotykania zar6wno
dlonia, jak i wzrokiem, wachania, nastuchiwania, stapania po dziele sztuki i wchodzenia
w nie — oczywiscie zgodnie z ,,instrukcja obstugi” przygotowana przez artystéw. A ci
uzywaja materiatéw jednoznacznie kojarzonych z natura: piasek, kamienie, torf, pszczeli
wosk, trawa, wiklina, zywe rosliny, gatezie, grzyby. Prezentowane obiekty maja swoja
skale, ciezar, objetos¢, generuja dzwieki i wydzielaja zapachy. Wystawa w pewnym sensie
nawigzuje do doswiadczenia ogrodéw sensorycznych, projektowanych tak, aby w sposéb
celowy pobudza¢ wszystkie zmysty. Jest niczym zaproszenie do tajemniczego ogrodu
— z ukrytymi tajemnicami, meandrami wspomnien i zachwyt6w, labiryntem pomiedzy
realnym i metafora, ogrodu zawieszonego pomiedzy Swiatem emocji i rozumu. eee

Magdalena Godlewska-Siwerska

Pawet Matyszewski, Ogrody niepamigci, 2015,
projekt instalacji

na sasiedniej stronie:
Grzyby reishi do instalacji lzy Tarasewicz

Zenek (ltarion Daniluk), Hajnéwka, 19821983,
olej na $cianie

Pawet Matyszewski, Garden of Oblivion, 2015,
painting installation design

opposite:
Reishi mushrooms for the Iza Tarasewicz's
installation

Zenek (larion Daniluk), Hajnéwka, 1982-1983,
oil on wall

The genesis of the exhibition lies in the educational activities of the Zacheta, which
opens art to people whose contact with it may be restricted, either for social reasons or
those of, for example, eyesight or hearing. It was born on an impulse, thinking about
how art can influence the viewer. This exhibition has been put together for all art lov-
ers willing to abandon traditional ways of seeing. Come inside, close your eyes and
open your ears . . .

Thinking about the exhibition, which can be enjoyed regardless of sense impair-
ments, it is worth considering what it means to ‘see’ a work of art. What is the role of
the different senses in the perception of reality, and the reality created by artists? Vi-
sion has always had a privileged position in the process of cognition. To see means as
much as knowing, but also understanding and believing. Vision still plays a major role
in art — this applies in particular to contemporary art in the 21st century, dominated
as it is by digital media. No matter how much we would like to open up to other type
of experience, there is no way diminish its role. But to what extent does vision limit
us in our contact with art?

The exhibition abolishes the principle of ‘do not touch’ and reduces the physical
distance between the viewer and the art. In the reception of paintings, installations,
and objects exhibited here, vision is equally as helpful as hearing, smell, touch, taste,
and a sense of movement. Materiality and sensuality lies at their essence. Visitors are
encouraged to touch, both visually, as well as with their hands, smell, listen, tread
on the art and climb on it — in accordance, of course, with the ‘instruction manual’
prepared by the artists. Invited artists use materials clearly associated with nature:
sand, rocks, peat, beeswax, grass, wicker, live plants, branches, and mushrooms. Their
installations have size, weight and volume, they generate sounds and emit odours.
In a sense, the exhibition draws on the experience of sensory gardens, designed to
deliberately stimulate all of the senses. It resembles an invitation to a secret garden —
with hidden secrets, meandering memories and delights, a labyrinth between the real
and the metaphor, a garden suspended between the worlds of emotion and reason. eee

Magdalena Godlewska-Siwerska
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fot. dzieki uprzejmosci artysty | photo courtesy of the artist

fot. dzieki uprzejmosci artysty | photo courtesy of the artist

68 | 69

Pawet Matyszewski — absolwent Akademii Sztuk Pigknych w Po-
znaniu (dyplom w 2009 roku w pracowni Piotra C. Kowalskiego), od
2014 roku odbywa studia doktoranckie na Uniwersytecie Artystycz-
nym w Poznaniu.

Mirostaw Maszlanko — absolwent Wydziatu Malarstwa Akademii
Sztuk Pieknych w Warszawie (dyplom w pracowni Stefana Gierow-
skiego, aneks z rzezby u Adama Myjaka). Rzezbiarz, tworca realizadji
land artu.

Marzanna Morozewicz— tworzy obrazy, obiekty malarskie, tkaniny,
rysunki i fotografie. Pracuje na Uniwersytecie w Biatymstoku.
Matgorzata Niedzielko — absolwentka Wydziatu Rzezby Akademii
Sztuk Pigknych w Warszawie (dyplom w 1989 roku w pracowni Grze-
gorza Kowalskiego. Rzezbiarka, autorka obiektow, instalaji. Angazuje
sie w dziatania spoteczne i edukacyjne, od 2005 roku prowadzi pra-
cownig rzezby w Liceum Plastycznym w Supraslu.

Anna Panek — absolwentka Wydziatu Architektury Politechni-
ki Wroctawskiej i Wydziatu Malarstwa Akademii Sztuk Pieknych
w Warszawie (dyplom w pracowni Leona Tarasewicza, aneks w pra-
cowni Grzegorza Kowalskiego), pracuje w Akademii Sztuk Pieknych
w Warszawie. Tworzy wielkopowierzchniowe obrazy wpisujace sie
w zastang architekture.

Igor Przybylski — absolwent Wydziatu Malarstwa Akademii Sztuk
Pieknych w Warszawie (dyplom w pracowni Jarostawa Modzelew-
skiego), pracownik naukowy Akademii Sztuk Pieknych w Warszawie.
Autor zdje¢, obrazéw i filméw wideo.

Iza Tarasewicz — absolwentka Wydziatu Rzezby i Dziatar\ Prze-
strzennych Akademii Sztuk Pieknych w Poznaniu. Autorka rzezb,
instalacji, fotografii, rysunkow i performanséw.

Krzysztof Topolski — artysta multimedialny, performer, muzyk,
kompozytor, kurator projektow artystycznych. W kompozycjach
dzwiekowych wykorzystuje dzwieki przetwarzane komputerowo,
a takze zbierane w naturze i srodowiskach miejskich, tworzy inte-
raktywne instalacje dzwigkowe.

Zenek (I+arion Daniluk) (1939-2000) zy+ i tworzy+ na Podlasiu. Ma-
larz samouk, ozdabiat swoimi obrazami domy i mieszkania gtéwnie
w Hajnéwce i okolicach. Motywami roslinnymi pokrywat wszystko:
Sciany i klatki schodowe doméw prywatnych, wieszaki, kaloryfery,
a nawet wnetrza tapczanéw. Byt malarzem idyllicznym, w swoich
realizacjach przedstawiat Swiat kolorowy i dostatni, uciele$nienie
marzer o dobrobycie w Polsce lat 70.80. Rados¢ malowania obecna
w jego pracach i ich ekspresja nasuwajq skojarzenia z dzietami Celnika
Rousseau i Teofila Ociepki. Twérczo$¢ Zenka stata sie szerzej znana
dzieki pracy dokumentacyjnej i popularyzatorskiej Jana Gryki.

Krzysztof Topolski, dokumentacja projektu Nagrania terenowe,
jezioro Jatowo, wie$ Kurianki, 2013

Pawet Matyszewski, Kara, 2014-2015, technika mieszana, ptétno

na sgsiedniej stronie:
Igor Przybylski, Bar Polanka, Garbatka Letnisko, 2015, fotografia

Anna Panek, Rozpuszczanie, 2015, instalacja malarska, CSW Zamek
Ujazdowski, Warszawa

Krzysztof Topolski, documentation of the project Field Recordings,
lake Jatowo, Kurianki village, 2013

Pawet Matyszewski, Punishment, 20142015, mixed media on canvas

opposite:
Igor Przybylski, Bar Polanka, Garbatka Letnisko, 2015, photograph

Anna Panek, Dissolution, 2015, painting installation design, CSW
Zamek Ujazdowski, Warsaw
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Pawet Matyszewski — a graduate of the Academy of Fine Arts in Poznan (diploma in 2009 in Piotr
C. Kowalski's studio), in 2014 he was a PhD student at the University of Arts in Poznan.

Mirostaw Maszlanko — a graduate of the Faculty of Painting at the Academy of Fine Arts in War-
saw (diploma in Stefan Gierowski's studio, annex in sculpture under the supervision of Adam Myjak).
A sculptor and creator of land art.

Marzanna Morozewicz — creates paintings, painting objects, textiles, drawings, and photographs.
Works at the University of Biatystok.

Matgorzata Niedzielko — a graduate of the Faculty of Sculpture at the Academy of Fine Arts in
Warsaw (diploma in 1989 in the studio of Grzegorz Kowalski). A sculptor, author of objects and instal-
lations. She engages in social and educational activities, and since 2005 has run her own sculpture
studio at the Visual Arts Secondary School in Suprasl.

Anna Panek — a graduate of the Faculty of Architecture at Wroctaw University of Technology and
the Faculty of Painting at the Academy of Fine Arts in Warsaw (diploma in Leon Tarasewicz's studio,
annex in Grzegorz Kowalski's studio), she works at the Academy of Fine Arts in Warsaw. Creates
large-surface paintings that fit within existing architecture.

Igor Przybylski — a graduate of the Faculty of Painting at the Academy of Fine Arts in Warsaw
(diploma in Jarostaw Modzelewski's studio), and a research worker at the Academy of Fine Arts in
Warsaw. Creator of photographs, paintings, and videos.

Iza Tarasewicz — a graduate of the Faculty of Sculpture and Spatial Activities of the Academy of Fine
Arts in Poznan. Creates sculptures, installations, photographs, drawings, and performances.
Krzysztof Topolski — a multimedia artist, performer, musician, composer and curator of art projects.
In his sound compositions he uses computer-processed sounds, as well as sounds collected from nature
and urban environments. Also creates interactive sound installations.

Zenek (tarion Daniluk) (1939-2000) lived and worked in the Podlasie region of Poland. A self-taught
painter, his paintings adorn houses and flats, mainly in Hajnéwka and the surrounding area. Zenek used
floral motifs to cover everything: walls, staircases, clothes hangers, radiators, even the insides of bed
frames. He was an idyllic painter, and in his work he presented a colourful and prosperous world, which
embodied dreams of prosperity in Poland in the 1970s and 1980s. The joy of painting present in his
works and their expression recall associations with works by Douanier Rousseau and Teofil Ociepka.
Zenek’s art has become widely known thanks to documentaries and popularisation efforts by Jan Gryka.

fot. dzieki uprzejmosci artystki | photo courtesy of the artist

Matgorzata Niedzielko, Bez tytutu, 1995, instalacja dZzwigkowa
Mirostaw Maszlanko, Wiatraki, Jatne, 2013, instalacja in situ
Mirostaw Maszlanko, Membrany, 2015, projekt instalacji

na sasiedniej stronie:
Marzanna Morozewicz, Moja wanienka, 2011, instalacja

Igor Przybylski, Niepokorny, 2015, fotografia

Anna Panek, Zakwit, 2015, projekt instalacji malarskiej

Matgorzata Niedzielko, Untitled, 1995, sound installation
Mirostaw Maszlanko, Windmills, Jatne, 2013, site-specific installation
Mirostaw Maszlanko, Membranes, 2015, installation design

opposite:
Marzanna Morozewicz, My Little Bathtub, 2011, installation

Igor Przybylski, Defiant, 2015, photograph

Anna Panek, Bloom, 2015, painting installation design

fot. dzieki uprzejmosci artysty | photo courtesy of the artist

fot. dzieki uprzejmosci artysty | photo courtesy of the artist



/acheta na lato

Kalendarz wydarzen

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

PRAWDA PIEKNO DOBRO
Z kolekgji Zachety

5,12, 19, 26 czerwca, 3, 10, 17 lipca
piatki, godz. 17 O
Oprowadzania tematyczne W pigtek o pigtej.
Rdzne tematy, rozne problemy i za kazdym razem inny
wybdr prac pozwalajg lepiej zapoznac sie z wystawg
- zhidrka w Kamienicy Hrabiego Raczynskiego,

pl. Matachowskiego 2

5 lipca (niedziela), godz. 12.15 O

Oprowadzanie kuratorskie Roberta Rumasa

PRZEZ CALY CZAS TRWANIA WYSTAWY
ZAPRASZAMY NA BEZP£ATNE WARSZTATY DLA GRUP
ZORGANIZOWANYCH:

Warsztaty dla przedszkoli i szkét podstawowych

Gra w kolekgie O

Dlaczego obrazy w tytutach majg liczby? Czy z kartki
papieru mozna zrobic zwierze i pokazac jego cechy?

Jaka historie mozna wymysli¢ do pracy Jadwigi Sawickiej
przedstawiajgcej kostium kapielowy? W czasie warsztatow
na wystawie PRAWDA PIEKNO DOBRO. Z kolekdji Zachety
potraktujemy sale wystawowe jako pole gry petne
zaskakujacych zadan do rozwigzania.

- zajecia odbywajq sie od wtorku do pigtku od godz. 12
- (zas trwania: ok. 60 minut

- zapisy: 22 556 96 71 z.dubowska@zacheta.art.pl

Warsztaty dla szkt gimnazjalnych i ponadgimnazjalnych
Sztuka piekna czy prawdziwa? O

Tytut wystawy to znana z filozofii triada platoriska
najwyzszych idei i wartosci, a jednoczesnie cytat z jednego
z prezentowanych na wystawie dziet — fotografii

Jadwigi Sawickiej. Jakie wartosci powinna mie¢ sztuka?
Czy platonska triadg mozna okresli¢ dzieta sztuki
wspétczesnej, a jesli tak, to czy wszystkie trzy wartosci
muszg zaistniec jednoczesnie? Podczas warsztatow
przyjrzymy sie tym zagadnieniom, zapoznajac sie

z czescig kolekgji Zachety. Niczym detektywi nauczymy

sie rozszyfrowywac sztuke wspdtczesng i sprawdzimy, czy
dobro, piekno i prawda sg w niej obecne, a jako krytycy
sztuki poznamy mozliwosci interpretacyjne, jakie nam daje.
- zajecia odbywajq sie od wtorku do pigtku od godz. 12
- (zas trwania: ok. 90 minut

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

FILKO — FYLKO — PHYLKO
9 sierpnia (niedziela), godz. 12.15®

Oprowadzanie kuratorskie Lucii Gregorovej Stachovej
- oprowadzanie w jezyku angielskim

Dzikie pola. Historia
awangardowego Wroctawia

21 czerwca (niedziela), godz. 12.15 @

Oprowadzanie kuratorskie Doroty Monkiewicz

7 lipca (wtorek), godz. 12.15 ®O
Spotkanie z cyklu Patrze¢/Zobaczy¢. Sztuka
wspétczesna i seniorzy

- prowadzenie; Alicja Korpysz

23 lipca (czwartek), godz. 18 O
Oprowadzanie kuratorskie Doroty Monkiewicz
po czesci ekspozycji

6 sierpnia (czwartek), godz. 18 O
Oprowadzanie kuratorskie Sylwii Serafinowicz
po czesci ekspozycji

John Lurie. Probuje myslec.
Prosze, bgdz cicho
13 czerwca (sobota), godz. 20 O

Klubojadalnia Eufemia, ASP, Krakowskie Przedmiescie 5
Plenerowy koncert zespotéw inspirujgcych sie muzyka
Johna Lurie: Black Coffee, Osaka Vacuum

Black Coffee (Maciej Zychowicz: gitara, wokal; Stanistaw
Lequs: perksuja: Jakub Tyro-Niezgoda: bas; goscinnie
Natan Kryszk: saksofon)

Osaka Vacuum (Ray Dickaty: saksofon tenorowy; Mikotaj
Patosz: wiolonczela; Pawet Szpura: perkusja)

14 czerwca (niedziela), godz. 12.15 @
Oprowadzanie kuratorskie Stanistawa Welbela oraz
Karoliny Sulich

14 czerwca (niedziela), godz. 18 O
Koncert — muzyka Johna Lurie w wykonaniu
Lutostawski Quartet (goscinnie Marcin Danilewski;

1 skrzypce; Marcin Markowicz: 2 skrzypce; Artur
Rozmystowicz: altéwka; Maciej Mtodawski: wiolonczela;
goscinnie Jan Skopowski: wiolonczela)

Ogrody

16 sierpnia (niedziela), godz. 12.15 @
Oprowadzanie kuratorskie Magdaleny Godlewskiej-
-Siwerskiej

22 sierpnia (sobota) & O

Wycieczka autobusem H9-21 z Igorem Przybylskim do
Garbatki-Letnisko
- zapisy od 1 sierpnia

CYKL GRY | ZABAWY ZE
SZTUKA WSPOECZESNA

10 czerwca — 26 sierpnia (Srody),

godz. 18 ©

Tego lata Zacheta po raz kolejny wychodzi ze swoim
letnim programem w przestrzen miasta. Tym razem
zagoscimy w kawiarni Prochownia, ktéra miesci

sie w zoliborskim parku Zeromskiego. Cykl spotkar
rozpoczniemy od wyktadéw dotyczacych Zoliborza,
jego historii, architektury, obecnosci artystow, kultury
i rozrywki.

Podczas cyklu warsztatow przesledzimy relacje

sztuki i zabawy w praktyce. W kazdg srode wakacji
zmienimy przestrzen Prochowni w plac zabaw i pole
do gier, réwnoczesnie nawigzujac do dziet z kolekgji
Zachety i biezacych wystaw. Wsréd atrakcji pojawia
sie gry stowne ze Stanistawem Drézdzem, gra w bierki
z Henrykiem Stazewskim, gry losowe z Ryszardem
Winiarskim oraz tworzenie wielkoformatowych

action painting, ambalazy i artystycznych interwengji
w przestrzeni.

10, 17, 24 czerwca (wyktady)
1, 8,15, 22, 29 lipca, 5, 12, 19, 26 sierpnia (warsztaty)
- kawiarnia Prochownia, park Zeromskiego,

ul. Czarnieckiego 51

LETNIE KINO ZACHETY

W lipcu w kinie letnim zapraszamy na pokazy odcinkéw

programu Fishing with John towarzyszace wystawie

John Lurie. Prébuje myslec. Prosze, bqdz cicho oraz filmy

towarzyszace wystawie FILKO — FYLKO — PHYLKO

- pokazy filmowe w ogrédku przed Klubojadalnig Eufemia
(budynek rektoratu Akademii Sztuk Pieknych, Krakowskie
Przedmiescie 5), wejscie od pasazu Wactawa Nizynskiego

7 lipca (wtorek), godz. 21.30 O

Fishing with John, rez. John Lurie, USA, 1991, 152 min,
odcinek 2: Tom Waits; odcinek 4: Willem Dafoe;
odcinek 6: Dennis Hopper cz. 2 (kazdy odcinek ok. 25 min)
- filmy w oryginalnej wersji jezykowej

14 lipca (wtorek), godz. 21.30 O

Pokaz filmowy towarzyszacy wystawie FILKO — FYLKO

— PHYLKO

Storice w sieci (SInko v sieti), rez. Stefan Uher,

Czechostowacja, 1962, 90 min

- film w oryginalnej wersji jezykowej z angielskimi
napisami

21 lipca (wtorek), godz. 21.30 O

Fishing with John, rez. John Lurie, USA, 1991, 152 min,
odcinek 2: Tom Waits; odcinek 4: Willem Dafoe;
odcinek 6: Dennis Hopper cz. 2 (kazdy odcinek ok. 25 min)
- filmy w oryginalnej wers;ji jezykowej
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28 lipca (wtorek), godz. 21.30 O

Pokaz filmowy towarzyszacy wystawie FILKO— FYLKO
— PHYLKO

Uroczystos¢ w ogrodzie botanicznym (Sldvnost

v botanickej zdhrade), rez. Elo Havetta,
Czechostowacja, 1969, 83 min

- film w oryginalnej wersji jezykowej z angielskimi napisami

WARSZTATY | OPROWADZANIA

FILKO — FYLKO — PHYLKO
9th August (Sunday), 12.15 p.m. @

Guided tour by curator Lucia Gregorova Stachova

John Lurie. | am trying to think.
Please, be quiet

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

Warsztaty dla dzieci i mtodziezy

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

- koszt: 150 zt od grupy do 25 0s6éb (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 3—6 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

KSIEGARNIA ARTYSTYCZNA

10 czerwca ($roda), godz. 18 O

Promocja ksigzki Matgorzaty Czynskiej, KOBRO. Skok

w przestrzen, Wydawnictwo Czarne, Wotowiec 2015
—~Kontynujemy cykl promocji ksigzkowych Na Zachete!
Co miesigc zapraszamy do zapoznania sie z inng nowoscig
wydawnicza. Bedzie to okazja do poznania autorow,
ttumaczy, wybitnych osobistosci ze Swiata nauki oraz do
zakupu ciekawej ksigzki w promocyjnej cenie.

17 czerwca (Sroda), godz. 18 O
Spotkanie Dyskusyjnego Klubu Ksigzki W srode?

na temat ksiazki Marka Beylina, Ferwor. Zycie Aliny
Szapocznikow, Wydawnictwo Karakter, Krakéw 2015

13th June (Saturday), 8 p.m. O
Klubojadalnia Eufemia, Academy of Fine Arts,
Krakowskie Przedmiescie 5

Open-air concert by bands inspired by John Lurie’s
music: Black Coffee, Osaka Vacuum

Black Coffee (Maciej Zychowicz, quitar and vocals;
Stanistaw Lequs, drums; Jakub Tyro-Niezgoda, bass; feat.
Natan Kryszk on saxophone)

Osaka Vacuum (Ray Dickaty: tenor saxophone; Mikotaj
Patosz: cello; Pawet Szpura: drums)

14th June (Sunday), 6 p.m. O

Concert — A performance of John Lurie’s music

by the Lutoslawski Quartet

(feat. Marcin Danilewski, 1st violin; Marcin Markowicz,
2nd violin; Artur Rozmystowicz, viola; Maciej Mtodawski,
cello; feat. Jan Skopowski, cello)

ZACHETA SUMMER CINEMA O

Film screenings in the garden in front of the Klubojadalnia
Eufemia (the building of the Rector’s office at the Academy
of Fine Arts, Krakowskie Przedmiescie 5), entrance from
Wactaw Nizynski passage

Screenings of Fishing with John episodes to accompany
the exhibition John Lurie. | am trying to think. Please,
be quiet

7th July (Tuesday), 9.30 p.m.

Fishing with John, dir. John Lurie, USA, 1991, 152 min.,
episodes of approx. 25 min.

Episode 2: Tom Waits; Episode 4: Willem Dafoe; Episode
6: Dennis Hopper (Part 2)

- films in the original language versions

21st July (Tuesday), 9.30 p.m.

Fishing with John, dir. John Lurie, USA, 1991

Episode 2: Tom Waits; Episode 4: Willem Dafoe; Episode
6: Dennis Hopper (Part 2)

- films in the original language versions

Films accompanying the exhibition FILKO — FYLKO —
PHYLKO

14th July (Tuesday), 9.30 p.m.

The Sun in a Net (Sinko v Sieti), dir. Stefan Uher,

Czechoslovakia, 1962, 90 min

- film in the original language version, with English
subtitles

28th July (Tuesday), 9.30 p.m.

Film accompanying the Stano Filko’s exhibition

Celebration in the Botanical Garden (Sldvnost

v botanickej zdhrade), dir. Elo Havetta, Czechoslovakia,

1969, 83 min

- film in the original language version, with subtitles in
English

Program Zacheta na lato zostat zrealizowany
dzieki wsparciu finansowemu miasta stotecznego
Warszawy

The Zacheta in the Summer programme with the
financial support from the city of Warsaw
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Halka/Haiti 18°48'05"N 72°23'01"W

C.T. Jasper & Joanna Malinowska

pod redakdjq | edited by Magdalena Moskalewicz

projekt graficzny | graphic design: Project Projects

wersja jezykowa angielska | English edition

216 stron | 216 pages

ISBN 978-83-64714-15-3

ISBN 978-1-941753-07-1

Zacheta — Narodowa Galeria Sztuki, Warszawa; Inventory
Press, New York, 2015

cena | price 120 zt

publikacja towarzyszaca wystawie w Pawilonie Polskim na 56
Migdzynarodowej Wystawie Sztuki — La Biennale di Venezia |
publication of the exhibition at the Polish Pavilion of the 56th
International Art Exhibition — La Biennale di Venezia

Ksigzka stanowi intelektualng oprawe projektu wystawienia opery Stanistawa Moniuszki Halka w haitanskiej wiosce Cazale.
Dostarcza informacji o wspdlnej polsko-haitanskiej przesztosci, proponuje interpretacje historii i kultury obu krajow oraz stawia
pytania o mozliwo$¢ i charakter reprezentacji narodowej tozsamosci w kontekscie postkolonialnym — lezace u podstaw catego
projektu weneckiego. Specjalnie zaméwione w tym celu eseje dostarczaja wiedzy o historycznych i spoteczno-kulturowych
kontekstach projektu, a materiat wizualny zawarty w ksigzce ukazuje zaréwno spektakl operowy, jak i haitariskg wyprawe
artystow i towarzyszacego im zespotu.

Katarzyna Czeczot z Instytutu Badan Literackich PAN analizuje rewolucyjny potencjat Halki w $wietle pierwowzoréw libretta
Wtodzimierza Wolskiego oraz kolejnych scenicznych interpretacji opery w PRL-u. Géri Benoit, pochodzaca z Cazale, byta
pierwsza dama Haiti i ambasadorowa kraju we W+oszech, pisze o polskiej historii Cazale, minionych zmaganiach lokalnej
spotecznosci z powojenng dyktaturg Duvalieréw oraz rodzacych sie perspektywach na przysztos¢. Kacper Pobtocki, antropolog
z Uniwersytetu Adama Mickiewicza, stawia kontrowersyjng teze, ze Polacy tez byli w przesztosci ,,czarni”, poréwnujac
niewolnictwo z systemem feudalnym i ich wptyw na stosunek polskiego spoteczerstwa do kwestii rasy. Publikacja zawiera
réwniez przedruk eseju wptywowego haitariskiego historyka Michela-Rolpha Trouillota, wskazujacego na zrédta wyparcia
rewolucji haitariskiej z miedzynarodowej $wiadomosci oraz przyblizajacego jej historie i problematyke, wywiad z CT. Jasperem
i Joanng Malinowskg oraz wypowiedzi uczestnikéw projektu, zaréwno ze strony polskiej, jak i haitanskiej, starajgcych

sie odpowiedziec na pytanie o wspétczesny sens wysytania opery za Atlantyk. Katalog otwiera esej z wprowadzeniem

w problematyke autorstwa redaktorki katalogu Magdaleny Moskalewicz.

The book provides an intellectual setting for the staging of Stanistaw Moniuszko's opera Halka, in the Haitian village of Cazale.

It contains information about a common Polish-Haitian past, proposes interpretations of the history and culture of the two
countries, and raises questions about the possibility and character of the representation of national identity in the postcolonial
context, which underlie the entire Venetian project. Specially commissioned for this purpose, the essays discuss the historical and
socio-cultural contexts of the project, while the book’s visual material shows both the opera and the Haitian trip of the artists
and the accompanying team.

Katarzyna Czeczot from the Institute of Literary Research analyses Halka’s revolutionary potential in the light of the original
inspirations for Wtodzimierz Wolski's libretto and the opera'’s later interpretations in communist Poland. Géri Benoit, former
Haitian first lady and the country’s ambassador to Italy, who comes from Cazale, writes about the Polish history of the village,
the historical struggle of the local community against the post-war dictatorship of the Duvaliers, and the emerging prospects
for the future. Kacper Pobtocki, anthropologist from Adam Mickiewicz University in Poznan, ventures the controversial thesis
that Poles were also ‘black’ in the past and compares slavery to the feudal system and how it affects the attitude of Polish
society towards the issue of race. The publication also contains a reprint of an essay by influential Haitian historian Michel-
Rolph Trouillot, who suggests sources of the psychological repression of the Haitian Revolution in the international awareness,
and offers insight into the revolution’s history and problems, as well as an interview with CT. Jasper and Joanna Malinowska.
There are also a variety of comments by the project’s participants, both Polish and Haitian, trying to answer the question of
the meaning today of sending the opera across the Atlantic. The catalogue opens with an essay introducing the main issues
of the project, written by its editor, Magdalena Moskalewicz.

unsubscribe. Gregor Schneider

pod redakgjq | edited by Anda Rottenberg

projekt graficzny | graphic design: Dorota Karaszewska,
Maciej Sikorzak

wersja jezykowa polsko-angielska | Polish-English edition
72 strony | 72 pages

ISBN 978-83-64714-13-9

Zacheta — Narodowa Galeria Sztuki, Warszawa 2015
cena | price 55 z¢

Powstata wedtug koncepcji Gregora Schneidera bogato
ilustrowana publikacja zawiera przede wszystkim
sporzadzong przez niego dokumentacje fotograficzng

catego projektu, ktdrego etapem koricowym byta wystawa
w Zachecie w dniach 29 listopada 2014-1 lutego 2015.
Teksty kuratorki wystawy Andy Rottenberg i niemieckiego
krytyka Ulricha Loocka przyblizajg nie tylko idee projektu, ale
takze wezedniejszg tworczos¢ artysty.

Based on a concept by Gregor Schneider, this richly
illustrated publication mainly features Schneider's
photographic documentation of the entire project, finalised
by the exhibition which ran at the Zacheta from the 29th
November 2014 to the 1st February 2015. The text by the
exhibition’s curator Anda Rottenberg and German critic
Ulrich Loock bring the idea of the project closer, as well as
the artist’s earlier work.
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Czy ja juz bytam w tej galerii?

Have | not visited this art gallery before?

wspétorganizator i mecenas wystawy PRAWDA PIEKNO

DOBRO. Z kolekgji Zachety

co-organiser and sponsor of the exhibition TRUTH BEAUTY KULCZYK SILVERSTEIN
GOODNESS. From the Zacheta Collection PROPERTIES

sponsor wystawy PRAWDA PIEKNO DOBRO.

Z kolekji Zachety H
sponsor of the exhibition TRUTH BEAUTY “ Ciech

GOODNESS. From the Zacheta Collection

partner wystawy PRAWDA PIEKNO DOBRO. r B
Z kolekgji Zachety

partner of the exhibition TRUTH BEAUTY Plac Matachowskiego
GOODNESS. From the Zacheta Collection L N

wystawa FILKO — FYLKO — PHYLKO zorganizowana

we wspétpracy ze Stowacka Galerig Narodowa

the exhibition FILKO — FYLKO — PHYLKO organised

in cooperation with Slovak National Gallery

wystawa Dzikie pola. Historia awangardowego
Wroctawia zorganizowana we wspotpracy z M WW
the exhibition The Wild West. A History

of Wroctaw’s Avant-Garde organised in Muzeum Wspotczesne
cooperation with Wroctaw

wspétpraca przy wystawie Halka/Haiti.
18°48°05" N 72°23°01" W

exhibition Halka/Haiti 18°48°05” N
72°23°01” W in cooperation with

partner technologiczny wystawy John Lurie.

Prébuje myslec. Prosze, bqdz cicho

technological partner of the exhibition John Lurie.

I'am trying to think. Please be quiet

CULTURE DL

wspotpraca przy programie filmowym i muzycznym
towarzyszacym wystawom John Lurie.

Probuje myslec. Prosze, bqdz cicho oraz FILKO —
FYLKO — PHYLKO: Klubojadalnia Eufemia
cooperation on the film and music programme
accompanying the exhibitions John Lurie.

%

—

V227727
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1 'am trying to think. Please be quiet and FILKO —
FYLKO — PHYLKO: Klubojadalnia Eufemia

Sponsor wernisazy

sponsor of the opening receptions

patroni medialni
media patronage

THE WARSAW

SIOLIGA

ARSZAWSKI NAGAZYN ILUSTROVANY

QmMANTA

art

fot. | photo by Dorota Karaszewska



. FILKO — FYLKO — PHYLKO | FILKO — FYLKO — PHYLKOD
206-16.08.15

DZIKIE POLA. HISTORIA AWANGARDOWEGO WROCLAWIA
THE WILD WEST. A HISTORY OF WROCLAW'S AVANT-GARDE
19.06-13.09.15

JOHN LURIE. PROBUJE MYSLEC. PROSZE, BADZ CICHO
JOHN LURIE. | AM TRYING TO THINK. PLEASE BE QUIET
13.06-2.08.15

Ksiggarnia Artystyczna
Art Bookshop

| pigtro
1st floor

([/ OGRODY | GARDENS
15.08-4.10.15

sala warsztatowa
workshop room

kasa biletowa | tickets
informacja | information
toalety | toilets

kacik matkii dziecka

kacik wyciszenia
nursery room and calm area

sala|room 1 sala|room 7

toaleta dla niepetnosprawnych
accessible toilet

kacik wyciszenia | calm area
sala|room 5
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winda | lift

sala|room 2

parter
ground floor

sala|room 3

multimedialna
multimedia room

podziemia
basement

hol gtéwny
main hall -

restauracja
restaurant
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