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Mowi Sabina Salamon, dyrektor Departamentu Komunikacji Korpora-
cyjnej, rzecznik prasowy Grupy Deutsche Bank w Polsce

Jakie jest twoje ulubione lub najlepiej zapamigtane przez ciebie dzieto sztuki z wystaw Spojrzen
organizowanych w ciggu 12 lat wspétpracy Zachety i Deutsche Bank?

W kontekscie sztuki wspotczesnej mysle, ze bardziej trafnym okresleniem jest nie tyle
,ulubione dzieto sztuki”, co ,,dzieto najbardziej poruszajace”. Czyli takie, ktore wzbudza
szczegblny, wspotgrajacy z danym poczuciem estetyki rodzaj emocji. Dla mnie osobi-
Scie byly to prace Lukasza Jastrubczaka z poprzedniej edycji Spojrzeri — bardzo czyste,
sterylne, prawie graficzne. Poruszyly mnie tez prace Janka Simona z roku 2007, Olgi
Lewickiej z roku 2003 czy Alicji Bielawskiej — nominowanej do tegorocznej nagrody.
Takie systemowe, proste formy. Tego typu sztuke lubie najbardziej.

Deutsche Bank przez Swiat sztuki kojarzony jest z Deutsche Bank Art Collection, Deutsche Bank
KunstHalle, Frieze Art Fair, konkursem Spojrzenia — Nagroda Deutsche Bank. Co sadzisz o tak spéj-
nej, konsekwentnej i dtugofalowej polityce instytudji finansowej i czym te dziatania sa dla banku?
Jestem zwolennikiem dtugofalowych dziatan. Dlatego od 12 lat realizujemy z Zacheta
projekt Spojrzenia, od 11 organizujemy najbardziej uznany w Polsce turniej golfowy
Deutsche Bank Polish Masters, a od szeSciu promujemy niezwykle wydarzenia mu-
zyczne w ramach wiasnego cyklu koncertéw Deutsche Bank Invites. W banku pracuje
juz 14 lat i w jesli chodzi o mecenat staram sie, abySmy byli konsekwentni i stawali
sie aktywnymi partnerami wydarzen, w ktore sie angazujemy. W mojej ocenie tylko
tak mozna tworzyc¢ ponadczasowe projekty, ktore maja szanse zosta¢ zapamietane, ale
tez wprowadzi¢ konkretne zmiany w mysleniu. Tak wiasnie jest ze sztuka wspotcze-
sng. Globalnie Deutsche Bank jest jej wielkim promotorem od lat. Posiada obecnie 56
tysiecy eksponatéw i tym samym jest najwiekszym Swiatowym kolekcjonerem korpo-
racyjnym. Wystawia dzieta w swoich biurach, organizuje wystawy, wyrdznia artystow.
Ma swoich kuratorow sztuki, wlasng galerie, jest partnerem Frieze Art Fair — jednych
z najwazniejszych europejskich targow sztuki.

Teraz bardzo modne s3 tematy zwigzane z innowacyjnoscia i kapitatem spotecznym. Czy biznes moze
czerpac ze sztuki, czy dziatania artystéw sa w stanie inspirowac innowacyjne rozwigzania, czy inwe-
stowanie w kapitat spoteczny jest mierzalne, czy Swiat sztuki i biznesu bedzie sig coraz intensywniej
przenikat i czerpat z wzajemnych doswiadczen, poza sfera finansowania? Jak postrzegasz ten proces?
Od zawsze sztuka wspotczesna dla danych czaséw bylta jednym z najbardziej innowa-
cyjnych pol dziatania. Artysci w kazdej z epok, nierzadko wyprzedzali swoje czasy
tworzac dziela przetomowe, zmieniajace perspektywe. Sztuka wspotczesna jest wiec
przede wszystkim otwarta na przyszto$¢, wyznacza kierunki. Dlatego zaangazowanie
sie banku, instytucji jakby nie byto tradycyjnej w promocje artystéw, jest pewnym prze-
famujacym schematy punktem odniesienia zar6wno dla klientéw, jak i pracownikéw.
Wskazuje, ze tak naprawde to nie pienigdze, a emocje sq wartoscia najwazniejszg. Bar-
dzo dobrze pamietam dyskusje wewnatrz banku, ktdra przetoczyla sie kilka lat temu we
Frankfurcie w zwigzku z zatrudnieniem artystow do aranzacji wnetrza lobby jednego
z biurowcow. Ich dzietem byta mocno wypolerowana, niemalze lustrzana, biata $ciana,
ktéra zaleznie od pogody i pory dnia odbijata w réznorodny sposéb $wiatto. Chyba zad-
na Sciana nie wywotata tyle emocji i dyskusji co tamta. Ale przy okazji zatrzymywata
pracownikow, ktérzy stojac przed nig, zastanawiali sie: ,,a moze jednak co$ w tym jest”.
I dochodzili powoli do wniosku, ze nie chodzi o sama Sciane, ale o to, co ona za kaz-
dym razem odzwierciedla. To byto ciekawe przezycie dla korporacji, maty sprawdzian
z otwarto$ci na nowe. Dlatego mysle, ze tak — biznes moze i powinien inspirowac sie
nie tylko sam sobg i swoimi odbiorcami. Ale tez trendami ze Swiata bardziej abstrakcyj-
nego, artystycznego, ktéry w niecodzienny sposéb moze wnieS¢ nowe, Swieze (nomen
omen) spojrzenie na to, co juz bardzo dobrze znamy.
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Talks Sabina Salamon, Head of Corporate Communications, Spokesper-
son for Deutsche Bank Group in Poland

What is your favourite work of the Views exhibitions held during the 12 years of cooperation
between Zacheta and Deutsche Bank?

In the contemporary art context, I’d say ‘most moving’ is a more pertinent term than
‘favourite’. ‘Most moving’ means triggering off a special kind of emotion, in harmony
with the given sense of aesthetics. For me personally those were Lukasz Jastrubczak’s
works from the previous edition of Views — very clean, sterile, almost like graphics.
I was also moved by Janek Simon’s works in the 2007 edition, Olga Lewicka’s in the
2003 one or those by Alicja Bielawska, one of this year’s nominees. Simple, systemic
forms. That’s the kind of art I find most appealing.

The art world associates Deutsche Bank with projects such as the Deutsche Bank Art Collection,
Deutsche Bank KunstHalle, Frieze Art Fair or the Views — Deutsche Bank Foundation Award
competition. What do you think of such a cohesive, consistent and long-term policy on the
part of a financial institution, and what do these projects mean to the bank?

I am for long-term projects. That’s why we have been organising Views with Zacheta
for 12 years now, Poland’s most prestigious golf tournament, Deutsche Bank Polish
Masters, for 11 years, and since 2009 have been promoting unique musical events as
part of the Deutsche Bank Invites concert series. I’ve been working for the bank for
14 years now and as far as patronage goes, I try to make sure we are consistent and
become active partners of the events we support. That’s the only way, I think, to cre-
ate timeless projects that will not only be remembered but can also change the way
people think. That’s precisely the case with contemporary art. Deutsche Bank has
been promoting it globally for years. Its collection includes 56,000 items, making us
the world’s largest corporate collector. Deutsche Bank exhibits art works at its offices,
organises exhibitions, awards artists. It has its own curators, its own gallery, and is
a partner with the Frieze Art Fair, one of Europe’s major art fairs.

Innovativeness and social capital have been much debated topics recently. Do you think that
business can draw from art? That artistic practices can inspire innovative business solutions?
That investments in social capital are measurable? That the worlds of art and business will
keep interpenetrating and influencing each other, beyond the sphere of financing? How do
you perceive this process?

Contemporary art has always been one of the most innovative fields of activity for its
time. Artists of every epoch made works that were often ahead of their time: ground-
breaking, changing perspective. So contemporary art is, above all, open to the future;
it sets directions. That’s why for a bank, a traditional institution however one looks
at it, being involved in artistic promotion is an unorthodox point of reference for
both customers and employees. It shows that it is not money but emotions that are
the supreme value. I remember an internal discussion in Frankfurt a few years ago
when artists had been commissioned to design interiors for one of the office buildings.
What they came up with was a highly polished, almost mirror-like white wall that,
depending on the weather and time of day, reflected light in different ways. I think
no other wall provoked so many emotions and discussions. But people would also
stop in front of it and wonder, ‘Perhaps there’s something to it after all?” And they
gradually realised that the whole thing wasn’t about the wall itself but about what
it reflected every time. It was an interesting experience for the corporation, a small
test in openness to the new. So I think yes, business can and should be inspired not
only by itself and its customers. Also by trends from the more abstract, artistic
world that can contribute a new, fresh look at what we are already well familiar with.

Z archiwum konkursu Spojrzenia. Na zdjeciach m.in. finalici poprzednich edycji: Julita Wojcik,
Elzbieta Jabtoniska, Piotr Wyrzykowski, Oskar Dawicki, Olaf Brzeski, Wojciech Bakowski, Anna Molska,
Wojciech Doroszuk, Artur Malewski, Konrad Smolenski, Anna Zaradny, Honza Zamojski, Anna Okrasko,
tukasz Jastrubczak, Karolina Breguta; nagrodzone prace oraz organizatorzy — przewodniczacy Rady
Fundacji Deutsche Bank Tessen von Heydebreck, dyrektor Agnieszka Morawiriska, dyrektor Hanna
Wrdblewska oraz Krzysztof Kalicki, prezes zarzadu Deutsche Bank Polska

From the Views competition archive. Photos showing former editions' finalists: Julita Wojcik, Elzbieta
Jabtonska, Piotr Wyrzykowski, Oskar Dawicki, Olaf Brzeski, Wojciech Bakowski, Anna Molska, Wojciech
Doroszuk, Artur Malewski, Konrad Smolenski, Anna Zaradny, Honza Zamojski, Anna Okrasko, ukasz
Jastrubczak, Karolina Breguta; awarded works and the organisers — Tessen von Heydebreck, President
of the Managements Board of the Deutsche Bank Foundation, Director Agnieszka Morawirska, Director
Hanna Wroblewska and Krzysztof Kalicki, Chairman of the Board, Deutsche Bank Polska
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Z archiwum konkursu Spojrzenia. Na zdjeciach m.in. finalisci
poprzednich edycji: Julita Wojcik, Elzbieta Jabtonska, Piotr
Wyrzykowski, Oskar Dawicki, Olaf Brzeski, Wojciech Bakowski,
Anna Molska, Wojciech Doroszuk, Artur Malewski, Konrad
Smolenski, Anna Zaradny, Honza Zamojski, Anna Okrasko,

tukasz Jastrubczak, Karolina Breguta; nagrodzone prace oraz
organizatorzy — przewodniczacy Rady Fundacji Deutsche Bank
Tessen von Heydebreck, dyrektor Agnieszka Morawiriska, dyrektor
Hanna Wréblewska oraz Krzysztof Kalicki, prezes zarzadu Deutsche
Bank Polska

From the Views competition archive. Photos showing former editions'
finalists: Julita Wojcik, Elzbieta Jabtorska, Piotr Wyrzykowski, Oskar
Dawicki, Olaf Brzeski, Wojciech Bakowski, Anna Molska, Wojciech
Doroszuk, Artur Malewski, Konrad Smolenski, Anna Zaradny, Honza
Zamojski, Anna Okrasko, tukasz Jastrubczak, Karolina Breguta;
awarded works and the organisers — Tessen von Heydebreck,
President of the Managements Board of the Deutsche Bank
Foundation, Director Agnieszka Morawirska, Director Hanna
Wroblewska and Krzysztof Kalicki, Chairman of the Board, Deutsche
Bank Polska

Spojrzenia na Zachete

Juz po raz siédmy prezentujemy finalistéw konkursu
Spojrzenia (kuratorki wystawy: Katarzyna Kotodziej
i Magdalena Komornicka). Wszyscy sq juz jakis czas
po debiucie, od kilku lat wspdttworzg polska scene
artystyczna. Dziatajg réwniez poza granicami Pol-
ski, realizujg wtasne projekty, biorg udziat w tzw.
prestizowych wystawach, a czasem zaliczani sg
do pierwszej dziesigtki w miedzynarodowych ,ran-
kingach artystéw wartych zapamietania”. Niekiedy
maja na koncie publikacje na temat swojej tworczo-
$ci, zawsze — przyjacidt i publiczno$¢, czasem —
opiekujace sie nimi galerie. Wybrani przez komitet
nominujacy w dyskusji, gdzie starty sie rézne — pod
wzgledem generadji, postaw, optyki, geografii i ak-
tywnosci — gtosy kuratoréw z polskich instytucji.
Wystepujg tu troche na cenzurowanym. Niemal kaz-
dy znawca bedzie miat przeciez swojg, nieco inng
,pigtke” finalistow. Wielu kolekcjoneréw i mitosni-
kéw sztuki znéw zasepi sie nad brakiem malarstwa,
krytycy zadumajg nad rolg wyboréw demokratycz-
nych, eksperckich lub nad spiskami nomenklatury
oraz zadadza pytania o logike i cele (jawne i ukryte)
konkurséw i ich organizatoréw. Ale juz 22 pazdzier-
nika jurorzy ogtoszg kolejnego zwyciezce Spojizen,
a prawie dwa tygodnie pdzniej dowiemy sie, kto
zostat laureatem nagrody publicznosci. Ponownie
rado$¢ wymiesza sie z gtosami nie do korica usa-
tysfakcjonowanych wyborem. Ale patrzac na historie
konkursu i na tych, ktorzy biorg w nim teraz udziat,
ktokolwiek wygra — bedzie dobrze. Bo wybieramy
z najlepszych. A jest ich wielu.

Na wystawie Zaraz po wojnie kuratorki Joan-
na Kordjak i Agnieszka Szewczyk probujg pokazad,
w jaki sposob w czasach ,wielkiej trwogi” artysci
odnajdywali swoje miejsce w ramach nowo tworzg-
cego sie panstwa: w nowych granicach, z nowym
ustrojem, w zmienionym pod wzgledem klasowym
czy narodowosciowym spoteczestwie. Historia
jest tu rama, a czesto i trescig; wystawe tworzg
dzieta z tamtych lat — od obrazow i rzezb, przez
zdjecia (nieraz Swiadectwa tragicznych wydarzen
lub nosniki nowych tresci), po grafike uzytkowa,
a nawet zaprojektowane ,po nowemu” przedmioty
codziennego uzytku. Wspdtczesna jest tu optyka
i narzedzia do interpretadji (i proby reinterpretacji)
tego okresu w sztuce. Précz towarzyszacej Zaraz po
wojnie obszernej publikacji, zawierajgcej ciekawe
eseje, komentarze i materiaty archiwalne, swoistym
wspdtczesnym komentarzem do tej wystawy moze
by¢ projekt Chwasty mtodej artystki Karoliny Grzyw-
nowicz (kurator: Zbigniew Libera), ktéra do Miejsca
Projektow Zachety przenosi ,chwasty z Bieszczad”

— odradzajace sie rosliny bedace ,swiadkiem” prze-
siedlen w koncu lat czterdziestych XX wieku.

To tylko cze$¢ naszych wystaw (a pozostaja
jeszcze spotkania, dyskusje, pokazy filmowe itp.).
0 wszystkich przeczytacie w magazynie Zacheta
i na naszej stronie internetowej.

Zapraszamy!

Hanna Wréblewska
dyrektorka Zachety — Narodowej Galerii Sztuki
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Views at Zacheta

It is for the seventh time that we are presenting the
finalists of the Views competition (exhibition curators:
Katarzyna Kotodziej and Magdalena Komornicka). All
debuted some time ago, and have been part of the
Polish art scene for several years now. They also work
outside Poland, carry out their own projects, partici-
pate in what is known as prestigious exhibitions, and
some have been mentioned among the top 10 ‘inter-
national artists to remember’. Some have seen their
work covered in publications, all have friends and an
audience, and some are represented by galleries. They
have been selected by a nominating committee in the
course of a discussion that confronted the voices of
Polish institutional curators representing various gen-
erations, attitudes, optics, geographies and activities.
The nominees are ‘out in the open’ here. Every art con-
noisseur might come up with their own set of names.
Many art collectors and lovers will be distressed by the
lack of painting, and critics will brood about the role
of democratic voting, expert choices or nomenclature
conspiracies, and will ask questions about the logic
and goals (overt and latent) of art competitions and
their organisers. But already on 22 October the jury
will announce the winner of Views 2015, and less than
two weeks later we shall find out who has won the
audience award. Again joy will be mixed with the voices
of those not completely satisfied by the verdict. But,
given the competition’s history and this year’s nomi-
nees, whoever wins, it will be a good choice. Because
we are choosing from among the best. And there are
many of them.

In the exhibition Just After the War, curators
Joanna Kordjak and Agnieszka Szewczyk attempt to
show how, at a time of ‘great trepidation’, artists
found their place in a reborn state: in new borders,
with a new regime, in a society changed in terms of
class and ethnicity. History serves as a framework
here, and often as content, the exhibition being com-
prised of works from the era — from paintings and
sculptures, through photographs (often documenting
tragic events or conveying new ideas), to functional
graphics and even ‘newly’ designed everyday goods.
The optics and tools used here for interpreting (and
reinterpreting) the unique period in art are contem-
porary. Besides the accompanying publication, which
contains interesting essays, comments and archival
materials, a contemporary commentary on the show is
provided, in a way, by young artist Karolina Grzywno-
wicz's project The Weeds (curator: Zbigniew Libera),
where ‘weeds’ from the Bieszczady area, regenerating
plants that ‘witnessed’ the forced resettlements of the
late 1940s, are brought into the space of the Zacheta
Project Room.

These are only some of our exhibitions (and there
are also meetings, discussions, film screenings and
much more). All are covered in the Zacheta magazine
and on our website.

Extending a warm invitation,

Hanna Wréblewska
director of Zacheta — National Gallery of 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

fot. | photo by Barbara Kaja Kaniewska

Wybor fragmentéw z ponad 30 recenzji wystawy,
ktére ukazaty sie w miedzynarodowej prasie do kofca
lipca 2015 | Selected excerpts from over 30 reviews of
the exhibition that had been published in the interna-
tional press by end-July 2015.

Stany Zjednoczone | United States

The Giardini pavilions were mostly underwhelming this year. But
my vote for the best goes to Poland, which presents a film, re-
corded in wide-angle and projected on a long, curving screen,
by Joanna Malinowska and CT. Jasper. Inspired by the quix-
otic questing in Werner Herzog's Fitzcarraldo, it shows the live
performance of a Polish opera in a Haitian village street before
a crowd that includes descendants — follow closely now! — of
the Polish troops that Napoleon sent to San Domingo to fight the
rebellion of black slaves. Those Poles wanted their own national
independence, which is why they joined Napoleon. But in Haiti
they decided to help the black insurgents, and some stayed on in
that country. No need to say more — it's an incredible story, and
the film is smart, funny, and surprisingly moving.
Sebastian Smee, Violence, politics expressed in vivid art at Venice Biennale,
,The Boston Globe”, 9.05.2015

Halka in Haiti, meanwhile, is an artifact of a distant past pre-
sented to a community to which it is only weakly connected. It
is difficult to determine whether the artists’ intent is to provoke
a dormant sense of nationalism among La Pologne, or whether
it is to demonstrate to Poles who celebrate their countrymen’s
part in the Haitian Revolution that there is little real commonality
they can claim. Moskalewicz points out that the Polish nation-
alist narrative of Cazale — Polish partisans switched sides and
aided the revolution, becoming heroes — erases the agency of
the black Haitians who initiated and won their fight for indepen-
dence. For Poles, having been on the receiving end of imperialism
for over 200 years, this narrative holds undeniable appeal, even
more so because contemporary Poland has been reshaped by
past oppression into a homogenous ethnic and religious commu-
nity. However it is interpreted, Halka/Haiti complicates Poland’s
understanding of itself as a noble victim of colonial oppression.
Anuradha Vikram, Halka/Haiti: The Polish Pavilion at the 56th Venice Bien-
nale, ,Daily Serving”, 9.06.2015

While drawn to and touched by Fitzcarraldo and his obsession
with bringing European culture to the Amazon, Jasper and Ma-
linowska acknowledge the madness and arrogance of his romanti-

Halka/Haiti. 18°48°05”N

712°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

cism. They force Fitzcarraldo’s consuming, essentially narcissistic
passion into another context, one that is less epic and overblown,
underscoring contemporary issues that are grounded in particu-
lar geographic, historical, and sociopolitical realities.

Lilly Wei, Poland’s Venice Pavilion Explores Haiti’s Polish Connection, ,ART-
news”, 29.04.2015

Wielka Brytania | Great Britain

The panoramic film points to the possibility of trying to build on
minor histories of solidarity among oppressed peoples around
the world, both black and white. The contrast between the Bien-
nale audience confined to a black box gazing at the immaculate
screen and the relaxed Haitian community gathered on ram-
shackle verandas and doorsteps, replete with picturesque goat
tied to a post in the foreground and children wandering about
freely, is in your face to say the least. It is thus the ongoing issue
of uneven development as well as the fraught histories of cultural
colonisation that provide the main interest here.

Klara Kemp-Welch, Displacement, Migration and Colonisation the Focus of
Two Polish Presentations at Venice, ,The Art Newspaper”, 8.05.2015

Weird translocations are the order of the day. A long, curved
panoramic screen fills the Polish pavilion. Day breaks in a Haitian
village. A Polish opera company arrives, sets up and performs
Stanislaw Moniuszko's Halka, written in 1848. Throughout the
outdoor production a tethered goat bleats. A transposition of
Werner Herzog's Fitzcarraldo, CT. Jasper and Joanna Malinow-
ska’s film has further, hidden trapdoors. The Haitian village is
inhabited, we are told, by descendants of Polish soldiers who
disobeyed Napoleon’s orders to put down a slave rebellion in
1802, and aided the rebels.

Adrian Searle, Venice Biennale: the World is More Than Enough, ,The Guardian”,
11.05.2015

In the Polish pavilion, what seems like a massive Fitzcaraldian un-
dertaking in Halka/Haiti 18°48°05"N 72°23°01"W by CT. Jasper &

Joanna Malinowska, turns out to be a relief because it is, at heart,
one idea, well executed. While other national pavilions strain to

touch on multiple vague notions (I'm thinking of the Swiss, among

others), and as a result, only did so lightly, this one relies on a sin-
gle, conceptual performance. [...] Themes of migration, transplan-
tation and the dissolution of cultural boundaries are implied rather
than exhibited, and the result feels refreshingly concise.

Christy Lange, Venice in the Rear-View Mirror — (Some) Glimmers of Hope,
Frieze Blog, 13.05.2015

A full-length opera is brought from Haiti to Venice, collapsing
geographic boundaries and expectations in a remarkable multi-
media presentation. Poland’s pavilion was on the lips of many
during the opening week of the Biennale. [...] Questioning the
notion of a fixed national identity in the 21st century, it con-
nects geographically and culturally distinct communities through
a newly collaborative, multi-media process. Powerfully absorbing,
there were already rumours flying around Venice that it would be
making a future transfer to The Tanks at the Tate Modern.

Louise Benson, Post Venice Polish Pavilion, ,,POSTmatter”, 13.05.2015

Irlandia | Ireland

Of the other 88 national pavilions, Fiona Hall for Australia, Her-
man de Vries of the Netherlands, Chiharu Shiota’s dazzling instal-
lation for Japan, Simon Denny’s postEdward Snowden explora-
tion of the workings of intelligence agencies for New Zealand,
Poland’s C.T. Jasper and Joanna Malinowska, and the US — with

a new work by Joan Jonas, no less — all rate highly.

Aidan Dunne, When Africa Came to the Arsenale, and the Irish Biennale Ad-
venture, ,The Irish Times”, 17.05.2015

Wtochy | Italy

In mezzo a questa frenesia, un'opera come Halka/Haiti 18°48°05”
N 72°23°01” W di CT. Jasper e Joanna Malinowska, presente nel
padiglione della Polonia (il mio preferito tra Arsenale e Giardini),
@ decisamente coraggiosa: il video dura novanta minuti ma, alie-
nandomi da tutti quei suoni, colori e persone, mi sono concesso
il piacere di perdermi in questo progetto ambizioso. [...] Il senti-
mento che mi ha provocato ¢ il contrario della globalizzazione, la
differenza di una cosa cosi europea, il suo cozzare con I'ambiente in
cui viene riprodotta si arricchisce senza creare un amalgama buo-
nista, rivelando invece differenze in netto contrasto con la sempre
pill marcata tendenza di esportare modelli culturali che poco si
adattano agli ambienti colonizzati. Nel padiglione la performance &
trasmessa da un maxi-schermo circolare che aiuta il pubblico a di-
ventare spettatore dell'esibizione assieme agli abitanti del villaggio.
Come gia detto, senza dubbio il padiglione che ho preferito.

Angelo Vianello, La cricchetta va in biennale, ,La Cricchetta del Cinemino”,
14.05.2015

Il padiglione diviene cosi un’'immersione profonda in racconto
lirico decontestualizzato all'interno di una geografia impropria
attraverso una teoria di 3 schermi concavi dai quali e diffici-
le staccarsi mentre I'occhio osserva la destrutturazione di uno



stesso paesaggio, il villaggio haitiano scansionato in 3 differenti
momenti temporali. Brani di antropologia e indagini etnografiche
per metaforiche sezioni della storia e della civilta contemporanea.
Martina Cavallarin, Alla Biennale indagini da investigatore olistico, ,Alfa-
beta2”, 30.05.2015

The performance awaiting you inside the pavilion is very differ-
ent from the operas you may see in proper theatres and that’s
why even people who do not like the genre will feel attracted to
it. [...] This cinematic installation curated by art historian and
critic Magdalena Moskalewicz, will transform Poland’s national
pavilion into a Haitian village for the duration of the Biennale, but
it will hopefully be touring not just museums but selected cin-
emas as well, reminding new audiences that opera can be used to
embody, represent, and, question many issues of modern society
and can take place everywhere and not just in grand theatres for
an audience of wealthy people in designer clothes.

Anna Battista, The Power of Opera: Halka/Haiti 18°48°05"N 72°23°01"W”,
The Polish Pavilion at the 56th International Art Exhibition, blog Irenebrina-
tion, 18.05.2015

Francja | France

CT. Jasper et Joanna Malinowska, Halka/Haiti, pavillon de la Po-
logne: dans les années 1802—1803, Napoléon Bonaparte, aprés
avoir accordé a la Pologne son indépendance, envoie a Saint-Do-
mingue (aujourd’hui Haiti) un contingent de soldats polonais pour y
mater la rébellion des esclaves. Mais les Polonais préférent se rallier
aux Haitiens qui en échange, leur accordent la nationalité et I'hos-
pitalité. Fascinés par cette histoire, les deux artistes ont décidé de

filmer dans un village haitien un opéra, Halka de Stanislaw Moniusz-
ko, créé par des chanteurs polonais. Et la magie opere: parmi les
cailloux, en présence d’une chevre, d’enfants attentifs, de villageois
en tongs, I'opéra est joué, en polonais et en costumes. Emouvant.
Laure Brumont, La Biennale de Venise ou le choc de I'actualité, Agence
France-Presse, 8.05.2015

Szwajcaria | Switzerland

Dans les Giardini, c’est une nouvelle fois la Pologne qui impres-
sionne, comme lorsqu’elle avait invité Yael Bartana en 2011. [...]
Une splendide réflexion sur le colonialisme culturel et la diplo-
matie artistique, deux concepts intimement liés a I'histoire de la
Biennale de Venise.

Marx dans la lagune, ,Le Courrier”, 9.05.2015

Austria | Austria

Dass politische und soziale Aussagen in der aktuellen Kunst wie-
der einen hohen Stellenwert bekommen haben, ldsst sich auch
an auBergewohnlichen Prasentationen einzelner Lander ablesen.
[...] In dem Video ist es interessant und fesselnd zu beobachten,
wie hunderte einheimische Zuseher auf das Aufeinandertreffen
mit einer unbekannten, ungewohnten Kulturtradition reagieren.

Christof Habres, Das Klingeln der Kunst, ,Wiener Zeitung” online, 8.05.2015

Niemcy | Germany

Trachtentanz im StraBenstaub, Hundegebell, Motorradlarm, die
Sopranistin schmettert ihre Klagearie neben einer angebundenen

photo by Bartosz Gérka

fot. |

Ziege. Frenetischer Applaus. Kein absurdes Theater [...].Solida-
ritat, utopisch, kaum zu glauben. Passt das nicht perfekt zum
L unmaglichen Kunstwerk” Oper?

10 Dinge, die man in Venedig nicht verpassen sollte, ,Monopol Magazine”,
9.05.2015

Holandia | Netherlands

Aan de ene kant is Halka/Haiti een conceptueel werk dat allerlei
vragen oproept over de ervaring van kunstwerken, grenzen en
cultureel nationalisme. Kan cultuur grenzen overstijgen? Wat ge-
beurt er als je een kunstwerk met een specifieke culturele lading
uit zijn context haalt? Maar het werk is niet alleen conceptueel,
de film, die ruim een uur duurt, is ook adembenemend om te zien.
Birgit Donker, De vijf mooiste Biénnalepaviljoens volgens Birgit Donker,
,De Groene Amsterdammer”, 12.05.2015

Litwa | Lithuania

Savitg indélj j post-kolonializmo tema jne3é Siemetinis Lenkijos
paviljonas [...]. Siuos netikétus kultdrinius, politinius ir istorinius
susiliejimus menininkai atkdré pasitelkdami ikonine tragiskg Hal-
ka opera, kurioje meilés istorija vystosi sudétingy valstieCiy-feo-
daly kovy stkuryje.

FotoreportaZas i$ 56-osios Venecijos bienaleés (Il dalis): nacionaliniai paviljo-
nai, ,Artnews.It", 17.05.2015
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Zacheta — Narodowa Galeria Sztuki | Zacheta — National Gallery of Art

Dzikie pola. Historia awangardowego

Wroctawia
The Wild West. A History of Wroctaw’s Avant-Garde

komisarz wystawy | exhibition commissioner: Dorota Monkiewicz

kuratorzy | curators: Michat Duda, Anka Herbut, Anna Mitus, Pawet Piotrowicz, Adriana Prodeus, Sylwia Serafinowicz, Piotr Stasiowski

projekt ekspozycji | exhibition design: Robert Rumas

koordynacja | coordination: Jola Bielafiska (MWW), Julia Leopold (Zacheta)

wspdtpraca | collaboration: Dominika Sosnicka, Anna Krukowska

konserwator | restorer: Karolina Lizak

wspétorganizatorzy | co-organisers: Muzeum Wspdtczesne Wroctaw, Zacheta — Narodowa Galeria Sztuki | Wroctaw Contemporary Museum, Zacheta — National Gallery of Art

wystawa pod patronatem Minister Kultury i Dziedzictwa Narodowego Matgorzaty Omilanowskiej oraz Prezydenta Wroctawia Rafata Dutkiewicza
the exhibition under the patronage of the Minister of Culture and National Heritage Matgorzata Omilanowska and President of Wroctaw Rafat Dutkiewicz

wernisaz wystawy, 18.06.2015 opening of the exhibition, 18.06.2015
na sasiedniej stronie: opposite:
u gory: konferencja prasowa, 18.06.2015 top: press meeting, 18.06.2015

u dotu: koncert zespotu Kormorany, 18.06.2015 bottom: concert of the Kormorany group, 18.06.2015

wszystkei fotografie | all photos by Marek Krzyzanek
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15.08—-4.10

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

Ogrody
Gardens

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

artysci | artists: Pawet Matyszewski, Mirostaw Maszlanko, Marzanna Morozewicz,
Matgorzata Niedzielko, Anna Panek, Igor Przybylski, Iza Tarasewicz, Krzysztof
Topolski, Zenek (ltarion Daniluk)

Ogroéd sam w sobie jest fenomenem wielowymiarowym. Moze by¢ zaréwno konkret-
nym miejscem, symbolem i metafora, jak i osobnym dzietem sztuki. Jest nade wszystko
czescig krajobrazu, obszarem stycznosci zywiotéw natury z praca cztowieka. To wia-
$nie cztowiek tworzy ogréd, porzadkuje i formuje jego ksztaltt na swo6j whasny sposéb
iuzytek. W tej wyjatkowej przestrzeni tatwiej jest mu harmonijnie obcowac z ujarzmio-
na przyroda, a wedtug nauk Epikura zycie czlowieka powinno by¢ zharmonizowane
z zyciem ogrodu. Starozytny filozof twierdzil, ze nie gdzie indziej, ale w przestrzeni
ogrodu odbija sie prawdziwy urok, smak i warto$¢ zycia; nieskrepowany indywidu-
alizm oraz pelnia i autentyzm ludzkiej egzystencji.

Jakkolwiek w antycznym Swiecie grecko-rzymskim ogréd kojarzony byt z sym-
bolika religijng i z treSciami uzytkowymi, tak od czaséw renesansu i baroku pojawita
sie mys$l o nim jako rodzaju ,.trzeciej natury” — ani przyrodniczej, ani ludzkiej. Zaczeto
utozsamiac go z Swiatem nieprawdopodobnym. W Le Jardin exploré Philippe Nys za-
uwazal, ze 6wczesna struktura wnetrz ogrodowych bliska byla poetyce marzen sennych.
Ogrod przyjmowat symbolike raju, mitosci, schronienia zmartych, miejsca idealnego,
a Ludovico Ariosto, Torquato Tasso, William Szekspir czy Giambattista Marino uwy-
datniali w swej tworczos$ci jego fantastyczny wymiar. Ten ostatni w poemacie L’Ado-
ne z 1623 roku ukazat historie Adonisa, ktéry wedrowal wraz z Merkurym przez piec¢
ogrodow symbolizujacych pie¢ zmystéw cztowieka. Ich przestrzen przedstawiala sen-
sualistyczng wizje ,,universum”, gdzie natura i kultura nierozerwalnie aczq sie ze soba.
Ta barokowa idea poznania, ktéra byla mozliwa poprzez zaangazowanie wszystkich
zmystéw, uwidaczniala sie réwniez w twoérczosci Jan Brueghela Starszego. W malar-
skiej serii pieciu ptécien z poczatku XVII wieku ukazat on posréd ogrodow kolejno ale-
gorie dotyku, stuchu, wzroku, zapachu, smaku. Zdaniem Mario Praza, ktéry w ksigzce
Il Giardino dei Sensi poréwnywat twérczos¢ literacka Marina z obrazami Brueghela, to
wiasnie motyw ogrodu zmystéw wyrazat prawdziwego ducha barokowej estetyki.

Wiele z przywotanych wyzej watkéw obecnych w kulturowej historii ogrodéw
ujawnia sie na wystawie w Zachecie. Ekspozycja przygotowana zostata przez Magda-
lene Godlewska-Siwerska, ktora zaprosita do wspélpracy 6semke artystow w wiek-
szo$ci zwiazanych z Podlasiem; pokazata tez dwie prace niezyjacego Zenka (Itariona
Daniluka). W owej 6semce znalezli sie tworcy land artu, malarze, artysci pracujacy
z dzwiekiem, autorzy instalacji. Kazdy z nich stworzy} swoja wtasna propozycje ogrodu
traktowanego zaréwno w sensie dostownym, jak i metaforycznym, poetyckim, niekie-
dy wprost jako ogrod pamieci. Na wystawie pojawiajq sie wiec prawdziwe materiaty ko-
jarzone z natura: woda, piasek, kamienie, torf, pszczeli wosk, trawa, wiklina, zywe ro-
sliny, gatezie, grzyby. Mozna ich dotykac¢, wstuchiwac sie w charakterystyczny dzwiek
cykad i chtona¢ zapachy przyrody, przy czym zmyst wechu nasuwa komplementarne
asocjacje ze zmystem smaku. Krajobrazem dla tych ogrodéw nie jest otwarta przestrzen,
ale obszar zamkniety biatymi $cianami galerii. Zostala ona zamieniona w fantazyjne
miejsce, gdzie woda i torf — symbol i zrédto zycia oraz egzemplifikacja rozktadu
i $mierci — przenikajq sie wzajemnie w porzadku wyznaczonym przez kolisty cykl
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na sgsiedniej stronie:

1,2. lza Tarasewicz, The Means, The Milieu, 2014-2015

3, 4. Anna Panek, Zakwit, 2015
5,6. Pawet Matyszewski, Ogrody niepamieci (Dziwadta), 2015
opposite:

1,2. lza Tarasewicz, The Means, The Milieu, 2014-2015

3,4.  Anna Panek, Bloom, 2015

5,6. Pawet Matyszewski, Gardens of Oblivion (Oddities), 2015

natury. Wspomnienia z dziecinstwa mieszaja sie z poetyka marzen sennych, a wszystko
spaja mozliwos$¢ zmystowego doswiadczenia, namacalnego obcowania z wystawiany-
mi dzietami. Dlatego tez znaczna wiekszo$¢ prac stworzona zostata specjalnie na te
ekspozycje. Dopelniajq sie one nawzajem, tworzac obraz udziwnionych ogrodéw, a my
zaproszeni jesteSmy, niczym Adonis w poemacie Marina, by przechadzac sie po nich,
angazujac do tego wszystkie mozliwe zmysty.

Wystawe otwiera praca Garbatka-Letnisko. Zmiany, zmiany, zmiany... Igora Przy-
bylskiego. Jej bohaterem jest niewielka miejscowo$¢ w wojewddztwie mazowieckim,
niegdy$ kurort letniskowy odwiedzany przez rzesze turystéw. Dzi$ jawi sie jako miej-
sce wymartle, a obraz ten poteguja miejsca ruin oraz nieczynnych i pozbawionych swej
wezesniejszej funkcji budynkéw. Jedynym elementem niezmiennym owych architekto-
nicznych ,,zmian” jest tutaj kosciot — miejsce wokot ktorego gromadzi sie niemal cata
lokalna spoteczno$¢. Odnowiony i wyremontowany prezentuje majestatycznie swoje
oblicze wsrdd wypielegnowanego ogrodu. Wybudowana w 1919 roku stacja kolejowa
daje natomiast jedynie poczucie dawnej Swietnosci tego miejsca, ktére dzi$ mato kto
postrzega jako letnisko. Praca Przybylskiego traktuje wiec o tym, co zostato zatraco-
ne. Wprowadza nas w $wiat jego dzieciecych wspomnien ogladanych z perspektywy
kilkunastoletniego chtopca. W kadrze wideo zatrzymane zostaty obrazy konkretnych
budynkéw, przez co praca przywotuje na mysl raczej tradycyjny pokaz slajdéw. Budyn-
ki te ulegaja degradacji, architektura rozpada sie i przemija, rozkwita jedynie otaczajaca
je styszalna natura poruszana podmuchem wiatru.

Roéwnolegle do trwajacej wystawy zorganizowana zostanie podr6z do Garbatki-
Letniska, majaca ukazac takze to, co nie zostalo w tym miejscu zatracone. To miejsco-
wosc¢ o kilkusetletniej historii i warto podkresli¢, ze pierwsze wzmianki o niej mozna
odnalez¢ juz w Liberum beneficiorum Jana Diugosza. Lezy blisko Czarnolasu, gdzie
zyt i tworzyt Jan Kochanowski, ktéry niejednokrotnie podejmowat w swej twérczosci
problemy relacji cztowieka z naturg i zapowiadal swymi konceptami poetyke baroku.
W barokowe myslenie o ogrodach zawieszonych na pograniczu zycia i Smierci wpisuje
sie kolejna praca umieszczona na wystawie. W Ogrodach niepamieci (Dziwadtach) Paw-
ta Matyszewskiego usypanych z szarych kamieni znajduja sie wyhodowane przez arty-
ste szczawiki trdjkatne i zbiornik z wodg. Ogréd ten wpisany zostat w ksztatt heksago-
nu — charakterystyczny dla barokowych portretéw trumiennych. W tym cmentarnym
otoczeniu nawet woda nie daje oczyszczenia, okazujac sie raczej zabrudzong sadzawka,
z ktérej nie mozna sie napi¢. Kompozycja ogrodu zmienia sie nieco pod wptywem $wia-
tla padajacego z okna galerii — inaczej wyglada za dnia, a inaczej wieczorem, gdy
odbicie wody mieni sie na Scianie, stajac sie bardziej ozywionym komponentem baro-
kowego cmentarza.

W tej samej przestrzeni unosi sie lekko wyczuwalny zapach wydzielany przez
rozmieszczone na $cianach kawatki jedwabistej gliny. Sq one cze$cig pracy Anny Pa-
nek zatytutowanej Zakwit. Nazwa ta odwotuje sie do objetosciowej zmiany zabarwienia
i pojawienia sie najrézniejszych nalotéw na obiektach przyrodniczych. Tu zakwitowi



Matgorzata Niedzielko

1. Bez tytutu, 1995, rzezba z dzwigkiem
2. Beztytutu, 2012, rzezba z dzwiekiem
3. Beztytutu, 2015, instalacja dZzwiekowa

4. Mirostaw Maszlanko, Membrany, 2015
5. Krzysztof Topolski, Lzej, 2015
Matgorzata Niedzielko

1. Untitled, 1995, sculpture with sound

2. Untitled, 2012, sculpture with sound

3. Untitled, 2015, sculpture with sound

4, Mirostaw Maszlanko, Membranes, 2015

5. Krzysztof Topolski, Lighter, 2015

wszystkie fotografie | all photos by Marek Krzyzanek



podlega Sciana galerii, gdzie doklejone zostaty obiekty o ksztatcie wirujacych platkow.
Sprawiaja wrazenie jakby poruszal je podmuch wiatru pojawiajacy sie w zamknietej
przestrzeni. Rozmieszczenie owych materiatéw przypomina lekkie pociagniecia pedz-
lem, a ptatki podobne do tych z ptécien Davida Schnella wychodza poza ramy obrazu
i ,zamalowujg” architekture galerii. Sciana staje sie wobec tego efemerycznym obra-
zem o0 najrozniejszych zmianach zabarwienia. Tworza znaczacy kontrast do szarego
i cmentarnego Ogrodu niepamieci, dajac jednoczes$nie uczucie ciggtego bycia w ruchu,
wibrowania, unoszenia sie w powietrzu i opadania.

Koliste Membrany Mirostawa Maszlanki réwniez podejmuja kwestie dynamiki.
Zawieszone pod sufitem wypelniaja niemal calg przestrzen kolejnej sali. Zbudowane
zostaty z obiektéw przeniesionych ze srodowiska naturalnego, cho¢ jednoczes$nie nasu-
waja skojarzenia z uktadem kot lokomotywy, dajac wrazenie bliskosci natury i techno-
logii. W rzeczywistosci statyczna praca zostata skomponowana i skonstruowana w taki
sposaéb, by miato sie wrazenie, ze okregi nieustannie sie poruszaja. W ten sposéb ujaw-
nia sie pewien $wiadomy dialog z historig awangardy. Membrany przypominaja koliste
formy malarskie wiloskich futurystéw, pragnacych da¢ wyraz ruchowi absolutnemu
w sztuce. Ruch absolutny, zdaniem Henriego Bergsona, wpisuje sie w ontologiczny
aspekt elan vital — pedu zyciowego, wewnetrznej energii ksztattujacej Swiat w wiecz-
nym ruchu. Wszystko zdaje sie porusza¢, nawet statyczny przedmiot tak naprawde
pozostaje w dynamicznej relacji z srodowiskiem, ktére je otacza. W pracy Maszlanki
dynamike wzmagaja jeszcze cienie rzucane przez drewniane kregi na $ciany galerii.
Przypominaja swym ksztattem obracajace sie ptaskorzezby Marcela Duchampa, tzw.
Rotary Demisphere z 1925 roku. Byly to ptyty pomalowane w spiralne ksztatty i moco-
wane m.in. na gramofonach, by w momencie wiaczenia urzadzenia i filmowania kre-
cacych sie obiektow powstawaty optyczne iluzje. Praca Duchampa zapowiadata przez
to estetyke op artu i awangardowe eksperymenty z wykorzystaniem twérczej, a nie od-
tworczej roli gramofonu. W Membranach obserwujemy wiec cienie awangardowych
poszukiwan, ktére rzuca uformowana przez artyste natura.

Praca Lzej Krzysztofa Topolskiego stanowi kolejny awangardowy eksperyment
zruchem, w tym przypadku z wibracjami dZzwiekowymi. Jest to drewniana tawka, ktéra
wprawia w drzenie ludzkie ciato. To miejsce spoczynku w ogrodzie, gdzie fale pulsuja-
cych dzwiekdéw mozna nie tylko ustysze¢, ale tez poczuc przez skére. Siedzac na tawce,
wpatrujemy sie zaréwno w dynamiczno-statyczne Membrany i ich cienie, jak réwniez
w prace Zenka (Ifariona Daniluka), ukazujace surrealistyczne ogrody. Sq one pewna
bezpieczna przestrzenig spokoju i harmonii. Nawet PRL-owskie blokowiska na tle buj-
nej i wysnionej przyrody, gor, jezior, rzek, tak i laséw nie tworzg zadnego dysonansu
z idyllicznym spokojem wysnionego ogrodu.

t.awka Topolskiego kojarzy sie z brzmieniem pulsujacego serca i wspotgra z praca
Matgorzaty Niedzielko. Jej rzezba przypomina ogromng aorte z dwoma rurami, skad
wydobywa sie intrygujacy dzwiek. Praca ta znajduje sie w kolejnej sali, do ktérej prze-
chodzimy obok $cian pokrytych torfem, przy akompaniamencie odgtoséw cykad. Sam
torf okazuje sie tez materiatem wykorzystywanym w innej pracy Niedzielko, umiesz-
czonej na jednej z sasiednich $cian. Z daleka wydaje sie dwuwymiarowym, Malewi-
czowskim czarnym okregiem, ale w rzeczywistosci jest to czarny otwor wyztobiony na
wysokosci brzucha. Nasuwa przez to skojarzenia z wnetrzem kobiety w ciazy, a wra-
zenie to poteguje delikatny odgtos wod ptodowych, ktéry mozna ustysze¢ po wlozeniu
glowy do czarnej dziury. Podczas porodu cztowiek przychodzi na Swiat gtowa do dotu.
W tym przypadku widz dokonuje wiec odwrotnego zabiegu, metaforycznie powracajac
do miejsca, skad przyszed} na Swiat. Ponownie moze znalez¢ sie w ciemnej zamknietej
przestrzeni, a materiat torfowy przywotuje skojarzenia zaréwno z rozktadem i Smiercia,
jak i z magazynowaniem oraz regulowaniem odptywu wody. To wlasnie jej odgtos przy-
woluje na my$l motyw rodzenia si¢ na nowo i dawania nowego zycia.

Sala z pracami Niedzielko $wiadomie zostala mocno przyciemniona. W jej prze-
strzeni znajduje sie rowniez mroczny obraz Pawta Matyszewskiego Majaki. Doczepione
zostaly do niego wiosy przypominajace czarng roslinnosé¢, ktéra pokrywa ptétno, bu-
dzac poczucie zagrozenia. Obraz znajduje sie wobec tego w kontrascie do umieszczonej
obok niewinnej dzieciecej wanienki wypeinionej piaskiem. To Moja wanienka Marzan-
ny Morozewicz, w ktérej rodzice kapali ja, gdy byta mata. Lezace na piasku grabki
zapraszaja nas do wejscia w Swiat dzieciecych wspomnien artystki, co przywotuje na
mysl kolejny z ogrodéw pamieci. Praca ta zamyka te cze$¢ wystawy w Zachecie, otwar-
tq dzieciecymi wspomnieniami Przybylskiego.

W osobnej przestrzeni galerii znajduje sie ostatnia praca ekspozycji — instalacja
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Izy Tarasewicz zamontowana w nieuzywanej, starej klatce schodowej galerii. To gaszcz
grzybow reishi o rozmaitych ksztaltach, zawieszonych na metalowych konstrukcjach.
Wyadzielaja intensywny, duszacy zapach i wypekniaja klaustrofobiczna przestrzen prze-
mieniong jednoczesnie w leczniczy ogrod. Wprowadzone do nowego srodowiska pod-
legaja estetyzacji, rosna, zmieniaja ksztatty i kolory w nienaturalnym otoczeniu wraz
z trwaniem wystawy.

Wystawa stworzona pod opieka kuratorska Magdaleny Godlewskiej-Siwerskiej
tworzy poetycka fantazje o zyciu i Smierci, dziecinstwie i umieraniu, dynamice i bezru-
chu, otwarciu i zamknieciu, dzwieku i ciszy, o wytworach przyrody i tym, co w sztuczny
sposob staje sie wytworem kultury. Buduje wiec znamienny $wiat opozycji i przedstawia
cykl przemian charakterystyczny dla $wiata natury. Zycie przeplata sie tu z przeczuciem
$mierci, poczucie harmonii i bezpieczenstwa z dysonansami i zagrozeniem. Sa to nade
wszystko ogrody, w ktérych nie dostrzezemy figury cztowieka. Nie ma tu dZzwieku ludz-
kiego stowa, istnieje natomiast jezyk natury i sztuki: odgtosy cykad, wody, wibrujace
brzmienie serca. W rzeczywistosci cztowiek skrywa sie jedynie za pracami, zachecajac
nas, bySmy w nie weszli, zaglebili sie wszystkim zmystami, podobnie jak czynit to
Adonis w poemacie Marina. Nie mamy przewodnika w postaci Merkurego, wiec powin-
ni$my nastawic sie na indywidualna medytacje oraz swobodny spacer miedzy pracami,
jak w ogrodowym labiryncie. Mozliwo$¢ wstuchiwania sie, odczuwania zapachow oraz
dotykania dopelnia doswiadczenia wzrokowe. W chwili zamkniecia oczu i nastawienia
sie na pozostate zmysty odbiér wystawy wciaz sprawia audialna i taktylng przyjemnosc.
Jest mroczna, awangardowa, surrealistyczna i barokowa, a za sprawg wibrujacego dzwie-
ku bijacego serca ogrodu ujawnia sie w niej epikurejski urok, smak i warto$¢ zycia. eee

Przemystaw Strozek

The garden in itself is a multidimensional phenomenon. It can be a specific place, a sym-
bol and metaphor, as well as an artwork. Above all, it is a part of the landscape, an area
where the elements of nature meet the work of man. It is man who creates the garden,
organising and forming it in his own way and for his own purpose. In this unique space
it is easier for him to harmoniously coexist with tamed nature; and according to Epicurus,
human life should be harmonised with the life of the garden. The ancient philosopher
said that it is precisely the garden that reflects the true appeal, taste and value of life;
unconstrained individualism and the authenticity of human existence.

Although in the ancient Greco-Roman world the garden was associated with reli-
gious symbolism and practical functions, the Renaissance and the Baroque came to think
of it as a kind of ‘third nature’ — neither completely natural nor human. It began to be
identified with the improbable world. In Le Jardin exploré, Philippe Nys noted that the
structure of garden interiors at the time bore a semblance to the poetic of dreams. The
garden adopted the symbolism of paradise, love, shelter for the dead, ideal place; authors
such as Ludovico Ariosto, Torquato Tasso, William Shakespeare or Giambattista Marino
highlighted in their work its fantastic dimension. In his 1623 poem, L’Adone, Marino tells
the story of Adonis travelling with Mercury through five gardens symbolising man’s five
senses. Their space represented a sensualistic vision of a universum where nature and
culture are inextricably connected. The Baroque idea of cognition, made possible by the
engagement of all the senses, was also manifest in the work of Jan Brueghel the Elder.
In The Five Senses, a painting series dating from the early 17th century, he showed the
allegories of touch, hearing, sight, smell and taste amid or combined with garden scenery.
According to Mario Praz, who in his book Il Giardino dei Sensi compared Marino’s liter-
ary work to Brueghel’s painting, it was precisely the motif of the garden that expressed
the true spirit of Baroque aesthetics.

Many of the above themes, present in the cultural history of gardens, reveal them-
selves in the Zacheta exhibition. The show has been conceived by Magdalena Godlewska-
Siwerska, who has invited eight artists, mostly from the Podlasie region; she has also
included two works by the late Itarion ‘Zenek’ Daniluk. These eight include land artists,
painters, sound artists, authors of installations. Each of them has created their own propo-
sition of a garden, treated in both literal and metaphorical, poetical terms, sometimes as
a garden of memory. Thus the exhibition features actual nature-associated materials: water,
sand, stones, peat, beeswax, grass, wicker, live plants, tree branches, fungi. One can touch
them, listen to the characteristic chirping of the cicadas and absorb the aromas of nature,
whereas the sense of smell evokes associations complementary with that of taste. These
gardens are not surrounded by open space, but by the white walls of the gallery, which
has been turned into a fantasy place, where water and peat — symbol and source of life
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1. Igor Przybylski, Garbatka-Letnisko. Zmiany, zmiany, zmiany..., 2015
2. Wycieczka z Igorem Przybylskim do Garbatki-Letnisko, 20.08.2015
3. Marzanna Morozewicz, Moja wanienka, z cyklu Widok zapoZyczony, 2011

4. Dwie prace Zenka (ltariona Daniluka): z 1977 (kwietnik, wtasnos¢ Zoji i Piotra Selwesiukow);
kopia malowidta $ciennego z domu w Hajnéwce, 1982-1983, dzieki uprzejmosci Jana Gryki

1. lgor Przybylski, Garbatka-Letnisko. Changes, Changes, Changes . .., 2015
2. Excursion with Igor Przybylski to Garbatka-Letnisko, 20.08.2015
3. Marzanna Morozewicz, My Little Bathtub, from the cycle Borrowed View, 2011

4, Two works of Zenek (Harion Daniluk): from 1977 (flower stand, collection of Zoja and Piotr Selwesiuk);
copy of the mural in Hajndwka, 19821983, courtesy of Jan Gryka

and an exemplification of decomposition and death — blend with each other in an order
determined by the self-repeating cycle of nature. Childhood memories coexist here with
dream imagery, and everything is bound together by the possibility of sensual experi-
ence, of tangible contact with the exhibits. That is why the majority of works are projects
created specially for the occasion. They complement each other, comprising an image of
strange gardens, while we, like Adonis in Marino’s poem, are invited to stroll around them,
engaging all our senses in doing so.

Opening the show is Igor Przybylski’s Garbatka-Letnisko. Changes, Changes,
Changes . . ., a work devoted to large village in the Masovian province, once a popular
summer resort. Today it appears desolate, an impression enhanced by the sight of ruins and
abandoned, dysfunctional buildings. The only immutable element amid these architectural

‘changes’ is the church — the focal point for almost everyone here. Renovated and repaired,
it majestically presents its facade against the background of a well-tended garden. A train
station, built in 1919, gives only a distant sense of the former greatness of a place that no
one remembers as a resort anymore. Przybylski’s work deals, therefore, with what has been
lost, introducing us to the world of his childhood memories, seen from the perspective of
a teenage boy. Video footage has captured images of specific buildings, making the piece
resemble a rather traditional slide show. These buildings are dilapidating, the architecture
falling apart and evanescing, and it is only the surrounding verdure, audible, caressed by
the wind, that flourishes unabated.

A trip to Garbatka will be organised during the exhibition, its purpose to show what
has not yet been lost there. The village has a history dating back several hundred years; it
is mentioned already in Jan Dtugosz’s Liberum beneficiorum. It also lies near Czarnolas,
where Jan Kochanowski lived and worked, a poet whose work frequently dealt with issues
of man’s relationship with nature and anticipated Baroque concepts. Hearkening back to
the Baroque notion of gardens suspended at the boundary between life and death is another
work, Pawel Matyszewski’s Gardens of Oblivion (Oddities), arranged with grey stones,
with false shamrocks grown by the artist and a water reservoir. This garden has been in-
scribed in a hexagonal shape, characteristic for Baroque coffin portraits. In this cemetery-
like ambience, even water doesn’t offer purification, turning out to be a rather dirty pond
that one cannot drink from. The composition changes depending on the light conditions,
looking differently in daytime, and differently in the evening, when the water surface
reflects against the wall, becoming an animated component of a Baroque graveyard.

In the same space lingers a barely discernible smell exuded by pieces of silky clay
installed on the walls; they are part of Anna Panek’s work Bloom, the title referring to the
change of colour and growth of various kinds of biological layers on natural objects. Here
it is the gallery wall that blooms; objets d’art resembling swirling petals have been glued
to it, looking as if moved by a gust of wind that has entered the closed space. The arrange-
ment of these materials brings to mind gentle brush stroke, and the petals, similar to those
from David Schnell’s paintings, move beyond the picture frame, ‘painting over’ the gallery
architecture. The wall becomes thus an ephemeral image of all kinds of hue changes that
contrast with the grey and funebrial Gardens of Oblivion (Oddities) while offering the sensa-
tion of being constantly in motion, of whirling, vibrating, floating up and down in the air.

Mirostaw Maszlanko’s circular Membranes deal with dynamics too. Suspended
under the ceiling, they fill the next room almost completely. While built with objects
extracted from the natural environment, they nonetheless suggest the layout of locomo-
tive wheels, producing a sense of closeness between nature and technology.The static
work has been composed and constructed so as to create the impression that the discs
are constantly moving. Thus manifests itself a conscious dialogue with the history of
the avant-garde. Membranes resemble the circular forms painted by the Italian Futur-
ists, who sought to express absolute movement in art. Absolute movement, according to
Henri Bergson, is bound up with the ontological aspect of elan vital — a vital impetus, an
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inner energy shaping the world in eternal motion. Everything seems to be moving; even
an inert object remains in a dynamic relationship with its environment. In Maszlanko’s
work, this dynamism is enhanced by shadows cast on the gallery’s walls by the wooden
discs. Their shape resembles the spirals in Marcel Duchamp’s Rotary Demisphere of 1925,
amachine that, when connected to a gramophone, produced optical illusions. Duchamp’s
work prefigured the aesthetics of Op Art and future avant-garde experiments using the
creative, rather than reproductive, role of the gramophone. In Membranes, therefore, we
get to see the shadows of avant-garde investigations cast by nature shaped by the artist.

Krzysztof Topolski’s Lighter is another avant-garde experiment with motion, this
time with sound vibrations. It is a wooden bench that makes the user’s body vibrate; a place
of relaxation in a garden where the waves of pulsating sounds can not only be heard but
also felt through the skin. Sitting on the bench, we have in sight both the dynamic/static
Membranes and their shadows as well as the works of Itarion ‘Zenek’ Daniluk, depicting
surreal gardens. They are a safe space of quietness and harmony; even communist high-
rise blocks, shown against the background of lush and dreamy vegetation, mountains,
lakes, rivers, meadows and woods, create no dissonance with the idyllic peacefulness of
a dream garden.

Topolski’s bench brings to mind the sound of a pulsating heart and harmonises with
a work by Matgorzata Niedzielko. Her sculpture resembles a huge aorta with two pipes
letting out intriguing sounds. The work is displayed in the next room, on the way to which
we pass peat-covered walls, to the accompaniment of the chirping of cicadas. Peat itself
is also the material of another work by Niedzielko, installed on one of the adjacent walls.
From a distance it appears to be a two-dimensional Malevichean black circle, but it is
actually a black hole carved at stomach height. This evokes associations with the womb
of a pregnant woman, the impression being amplified by a delicate sound of foetal waters
that can be heard when we stick our head into the hole. We are born head down; in this
case, the viewer performs a reverse procedure, metaphorically returning to where we all
come from. One can find oneself again in a dark, confined space, and the peat material
has connotations with both decay and death and with the storing and regulation of the
outflow of water. It is precisely the water sounds that bring to mind the motif of rebirth
and of bearing new life.

Light in the room with Niedzielko’s works has been heavily dimmed. The space
also holds Pawel Matyszewski’s dark painting, Phantoms; the hair attached to it resembles
black vegetation that covers the canvas, evoking a sense of danger. The painting thus
contrasts with an adjacent baby bath that has been filled with sand. This is Marzanna
Morozewicz’s My Little Bathtub, in which her parents bathed her when she was a child.
A toy rake lying nearby invites us to enter the world of the artist’s early memories, which
in turn evokes another garden of memory. The work concludes the part of the show com-
menced by Igor Przybylski’s childhood memories.

In the separate space of an old, disused staircase, has been displayed the show’s
final work, an installation by Iza Tarasewicz. These are reishi mushrooms of various
shapes, suspended on metal constructions, exuding an intense, suffocating smell and fill-
ing a claustrophobic space that has been transformed into a healing garden. Introduced to
a new environment, the mushrooms become aestheticised; they grow, their colours and
shapes changing in the unnatural surroundings as the exhibition progresses.

Created under the curatorial supervision of Magdalena Godlewska-Siwerska, the
show conjures up a poetic fantasy about life and death, childhood and dying, dynamics
and inertia, opening and closing, sound and silence, about natural creations and cultural
products. It thus forms a meaningful world of oppositions, representing a cycle of trans-
formations characteristic for the world of nature. Life blends with premonitions of death
here, and a sense of harmony and security with dissonances and danger. These are, above
all, gardens where we won’t notice a human figure. No human words can be heard here;
instead there is a language of nature and art: the sounds of cicadas and water, the vibrating
beat of the heart. In reality, man only hides behind the works, inviting us to enter them, to
delve into them with all our senses, like Adonis does in Marino’s poem. We have no Mer-
cury as a guide, so we should gear up for individual meditation and a casual walk between
the objects, like in a garden labyrinth. The possibility of listening, smelling and touching
complements the visual impressions. When we close our eyes and turn to the other senses,
the show’s reception still offers auditory and tactile pleasure. It is dark, avant-garde, surreal
and baroque, and through the vibrating sound of the beating heart the Epicurean allure, taste
and value of life is revealed in it. e®®

Przemystaw Strozek
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Karolina Grzywnowicz. Chwasty
Karolina Grzywnowicz. The Weeds

kurator | curator: Zbigniew Libera
opieka ogrodnicza | gardening consultant: Stawomir Sendzielski
wspdtpraca | collaboration: Karolina Bielawska

projekt zrealizowany w ramach programu 1/7 Mistrz i Uczeri Towarzystwa Inicjatyw Tworczych ,e”. Finansowany ze $rodkéw Fundacji LOTTO Milion Marzen
project was realised as a part of Association of Creative Initiatives ‘¢’ 1/7 Master and Apprentice programme. Financed by LOTTO Million Dreams Foundation

Fragment mapy, 1939, Archiwum Wojskowego Instytutu Geograficznego 1919-1939 Map fragment, 1939, Archive of Wojskowy Instytut Geograficzny 1919-1939
na sasiedniej stronie: opposite:
Karolina Grzywnowicz, Narcyz trgbkowy, instax, 2015 Karolina Grzywnowicz, The Wild Daffodi, instax, 2015

Karolina Grzywnowicz, Rudbekia naga, instax, 2014 Karolina Grzywnowicz, Rudbeckia laciniata, instax, 2014
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wszyskie fotografie dzieki uprzejmosci artystki | all photos courtesy of the artist



fot. dzieki uprzejmosci artystki | photo courtesy of the artist

,Oprocz uczucia do natury jako czegos, co jest ze mng
zwigzane i co wykracza poza mnie, dosSwiadczam takze
pejzazu jako ojczyzny. Niebo, zapachy, nastroje Swietlne,
barwy i formy — krajobraz mojego dziecinstwa wszedt
mi w krew i kiedy do niego powracam, czuje sie jak u sie-
bie w domu. A pejzaz zawiera historie. Ludzie od zawsze
mieszkali w pejzazu, w pejzazu tez pracowali. Niekiedy
pejzaz cierpi wskutek tego, ze w nim zyjemy i wykonu-
jemy swojq prace. Niemniej jednak nasza historia obcho-
dzenia sie z ziemia jest na dobre i zte zapisana w pejzazu,
ktéry zapewne dlatego nazywamy pejzazem kulturowym.
Totez obok poczucia przynaleznosci do przyrody istnie-
je takze poczucie zwiazku z historia, ktdre przekazuje mi
pejzaz”. W tych stowach Petera Zumthora, szwajcarskiego
architekta i teoretyka architektury, relacja miedzy historiq
a przyrodg wydaje sie zarazem dynamiczna i zasadniczo
pogodna, dlatego moze wcigz podtrzymywac wizje pejzazu
jako ojczyzny. Tymczasem przygladajac sie krajobrazom,
na ktérych historia odcisneta swoje pietno, trudno nie od-
nie$¢ wrazenia, ze splot ludzkich dziejéw z dziejami natury
przybiera czesciej postac tragiczng, a nawet apokaliptycz-
ng. Pokazuje bowiem nie tylko niszczaca site dziatalnosci
cztowieka, ale takze jej trwaly zapis w dzielach natury, jej
osobliwa kontynuacje w tym, co zywe.

*

Jezyk wykazal niewatpliwie, ze pamie¢ nie jest instru-
mentem badania przesztosci, lecz jego medium. Jest ona
medium tego co przezyte, tak jak ziemia stanowi medium,
w ktérym leza zagrzebane stare miasta. Kto chce zblizy¢
sie do wlasnej zagrzebanej przesztosci, musi zachowywac
sie tak, jak czlowiek w trakcie wykopalisk” — pisal Wal-
ter Benjamin w krétkim i niepublikowanym za zycia eseju
Ausgraben und Erinnern z 1932 roku. Podobna obserwacja
wydaje sie sta¢ u zrodet projektu Karoliny Grzywnowicz
Chwasty, w ramach ktdrego postanowita ona przenies¢ do
przestrzeni galeryjnej kawatek taki pochodzacej z jednej

Odczytanie chwastow

(fragment)
Reading Weeds (fragment)

Pawet Moscicki

z wysiedlonych po II wojnie Swiatowe]j wiosek w potudnio-
wo-wschodniej Polsce. Artystka nie tylko traktuje pamiec¢
jako przestrzen badan terenowych, ale dostownie powraca
do wyludnionych przez akcje przesiedlencze przestrzeni,
traktujac je jako obszar wykopalisk. Wiasciwym medium
badania przesztosci jest tutaj roslinnos¢ pozostawiona —
po zniknieciu mieszkancow — sama sobie, a zarazem
wcigz noszaca nieusuwalne znamiona ludzkiej historii.

W swoim tekscie Benjamin zauwazyt takze, ze praca
nad pamiecia, rozumiana jako praca archeologiczna, po-
winna charakteryzowac sie uporczywym powracaniem
do tych samych miejsc, figur, watkéw. Doswiadczenie
przesztosci nie daje sie bowiem nigdy sprowadzi¢ do pro-
stych par pojeciowych, takich jak pamie¢/zapomnienie,
obecno$é/nieobecnos¢, centrum/margines itd. To, co raz
wspomniane — raz przypomniane — nie staje sie przez
to trwalym elementem tradycji, podobnie jak to, o czym
ciggle sie méwi, wcale nie musi by¢ faktycznie przyswo-
jone. ,,Przede wszystkim nie nalezy bac sie ciaglego powra-
cania do tego samego materialu — rozsypywania go lub
przekopywania, jak rozsypuje sie lub przekopuje ziemie.
Stany rzeczy nie sq bowiem niczym wiecej jak warstwami,
ktére ujawniaja swoje zasoby przede wszystkim temu, kto
podejmuje wytezong prace poszukiwania”. Innymi stowy,
praca nad pamiecig musi opierac sie na bliskiej znajomosci
z jej konkretnymi obszarami, ich materialng historia, lokal-
nym zréznicowaniem i rozlicznymi zawirowaniami, ktore
wplynely na jej obecny ksztalt. Tak jak dobra orientacja
w terenie wymaga wieloletniej praktyki, tak tez kontakt
z przeszto$cia wymaga wczesniejszego treningu i umiejet-
nosci wykorzystania uwarunkowarn terenu.

Tym, wokdt czego kraza archeologiczne badania
pamieci sq dla Benjamina ,,obrazy, ktére — wyrwane ze
wszystkich wczesniejszych powigzan — niczym kosztow-
nosci zalegaja w skromnych izbach p6zniejszego spojrzenia
niczym torsi w galerii kolekcjonera” . Za taki obraz mozna
by uznac przeniesiong do galerii }gke — wyrwang z natu-
ralnego kontekstu, ujawniajaca w catkiem obcej przestrzeni
swoj osobliwy blask. Ale ten obraz nie Swiecitby w ogole,
gdyby pojawit sie w nowym kontekscie jedynie dzieki ge-
stowi wylaczenia i oddzielenia. ¥.aka ujawnia swoje sekrety
dopiero wéwczas, gdy zabierze ze sobg w nowe miejsce ca-
1o$¢ swoich powiazan, odniesien i znaczen. Innymi stowy

— gdy rosnace na niej rosliny wciaz bedzie trzeba uwaznie
czytad, tak jak archeolog obserwuje powierzchnie ziemi,
w ktorej poszukuje utraconych przedmiotow.

*

,» 10, co ujawnia konfiguracja i barwa korony, co zdradzaja
pozostatosci pytku albo $wiezos$¢ shupka z pewnoscig nie
moze by¢ adekwatnie wyrazone za pomocaq jezyka; zara-

zem nieprzydatne jest tak czeste pomijanie niewyrazalnej
rzeczywistej obecnosci i odrzucanie jako absurdalnych
wszelkich préb symbolicznej reprezentacji” — pisat Geo-
rges Bataille w swym eseju po$wieconym ,,mowie kwia-
toéw”, opublikowanym w redagowanym przez niego piSmie

,Documents” w 1929 roku. Dodawat tez: ,,Jesli chodzi
o kwiaty, w pierwszej kolejnosci wydaje sie, ze ich znacze-
nie symboliczne niekoniecznie odrywa sie od ich funkcji” .
Myslac o znaczeniu kwiatéw, nalezy wiec bra¢ pod uwage
zarazem ich symboliczne konotacje, jak i niesprowadzalne
do nich jakos$ci zmystowe czy rzeczywiste oddziatywanie.
W swych badaniach nad roslinnoscig Bieszczadéw, ktére
poprzedzity realizacje Chwastéw, Grzywnowicz skrupulat-
nie kataloguje r6zne powody, dla ktérych na opuszczonych
terenach wcigz mozna napotkac okreslone gatunki kwiatow,
krzewow lub drzew. Na specjalnie stworzonej stronie in-
ternetowej gromadzacej wyniki tych studi6w mozna prze-
czyta¢ na przyktad, ze barwinek pospolity ,,symbolizowat
nieSmiertelnos¢, dlatego tez przyozdabiano nim koszyczki
na Wielkanoc. Z tego samego powodu towarzyszy! cere-
moniom pogrzebowym i sadzony by} na grobach. Nieza-
mezne kobiety chowano do trumny w wianku z barwinka.
Roéwnoczesnie byt nieodtacznym elementem ceremonii
zaslubin: wchodzil w sklad wianka panny mtodej, a przed
weselem strojono chaty wieficami plecionymi z barwinka”.
Jego obecno$¢ moze wiec sugerowac, ze w danym miejscu
znajdowat sie cmentarz, podobnie jak wystepowanie innej
rosliny — kaliny koralowej. Z kolei na przyktad narcyz
trabkowy wskazuje raczej na ogrodek przy chacie, a $liwa
tarnina na granice miedzy posesjami, poniewaz uzywano
jej jako zywoplotu.

W archeologicznej perspektywie, w ramach ktorej
porusza si¢ Grzywnowicz, symboliczne znaczenie roslin
zostaje przemieszczone, skomplikowane, zyskujac tym
samym dodatkowy wymiar. Réwnie wazne jak to, co one
znacza lub znaczyty oraz do czego byty potrzebne jest
to, Ze wcigz tam sg, trwaja mimo ze kulturowy kontekst
znajdujacy sie u ich Zrédet dawno odszedt w przesztodc.
Symboliczny albo praktyczny sens jest jakby zrosniety
z historig, do jakiej dzi§ moze dokopac sie jedynie praca
wspomnienia. Ro$liny nie stanowia juz bowiem czesci po-
rzadku spotecznego, do jakiego niegdys przynalezaty, lecz,
mimo swego naturalnego funkcjonowania jego $lad. Zywe
wykopalisko.

*

,»Bujny rozrost polnych kwiatéw nie jest bowiem niczym
innym jak tylko odwrotnos$cia ludzkiej hekatomby zuzyt-
kowanej przez ten skrawek polskiej ziemi” — zauwazyt
Georges Didi-Huberman spacerujac po terenie dawnego
obozu Auschwitz-Birkenau. Natrafil tam na miejsce, gdzie



M.E. Eaton, Rudbeckia laciniata, rycina, 1920

M.E. Eaton, Rudbeckia laciniata, engraving, 1920

w trakcie wojny masowo grzebano zwtoki, a potem skre-
mowane ludzkie szczatki. Owa dzika kolonia biatych kwia-
téw wyrosta zatem dostownie na popiotach. I §wiadczy
o historii tego miejsca w nie mniejszym stopniu, niz zacho-
wane resztki komoér gazowych, baraki czy wieze straznicze.
Swiadczy jednak inaczej. S to przeciez ,,chwasty”, stowo-

-klucz odsytajace do retoryki poprzedzajacej eksterminacje
Zydéw czy innych narodéw lub grup spotecznych, a takze
stanowigce element zatozen stojacych za akcjami przesie-
dlenczymi. Samoistnie powstate kolonie kwiatéw tworza
wiec widomy znak, ze natura sama upamietnia tych, kt6-
rych w wyniku arbitralnych podzialéw uznano za zbednych
i skazano na $mier¢. Patrzac na pole porosniete kwiatami,
trudno nie dostrzec, ze sg one zarazem $ladem obecnosci
i nieobecnosci. Dlatego tez wywotuja niepokdj. Tak jak
w Brzezince biate kwiaty §wiadczq o nieobecnosci zgtadzo-
nych przez drazniacy fakt realnej obecnosci ich popiotow
w procesie biologicznego wzrostu, tak tez obecno$¢ nie-
ktorych roslin na badanych przez Karoline Grzywnowicz
terenach wskazuje na trwato$¢ nieobecnych juz ludzkich
praktyk. I rozsiewa pamie¢ o nich tak, jakby ich historia
wecale sie jeszcze nie skonczyla. eee

‘In addition to the feeling that nature is close to me and yet
larger than I am, landscape also gives me the feeling of be-
ing at home. The sky, the smells, the lighting, the colours
and shapes — the landscape of my childhood has become
part of my flesh and blood and when I return to it, I am
coming home. Landscape also contains history. People have
always lived in landscapes and worked in landscapes. Some-
times the landscape suffers from having us live and work in
it. Nonetheless, for better or for worse, it is there that the
history of our involvement with the earth is stored. And that
is probably why we call it a cultural landscape. So, along
with the feeling that I am part of nature, the landscape also
gives me the sense of being connected to history.” In these
words by the Swiss architect and architecture theoretician,
Peter Zumthor, the relationship between history and nature
appears both dynamic and basically cheerful, which is why
it can sustain the vision of the landscape as our home. Yet,
looking at landscapes on which history has left its mark, one
can hardly resist the impression that the concatenation of hu-
man history with natural history usually assumes a tragic or
even apocalyptic shape. For it shows not only the destructive
power of human activity, but also its permanent imprint in
the work of nature, its peculiar continuation in life.

*

‘Language has unmistakably made plain that memory is not
an instrument for exploring the past, but rather a medium. It
is the medium of that which is experienced, just as the earth
is the medium in which ancient cities lie buried. He who
seeks to approach his own buried past must conduct himself
like a man digging’, wrote Walter Benjamin in his short,
posthumously published, essay, Ausgraben und Erinnern
[Excavation and Memory] (1932). A similar observation
seems to have informed Karolina Grzywnowicz’s project
The Weeds, as part of which she has decided to exhibit
a piece of a meadow from one of the villages in south-
western Poland that were subjected to ethnic cleansing
after the Second World War. Grzywnowicz not only treats
memory as a space of field research, but literally returns to
the depopulated spaces, treating them as excavation sites.

The proper medium for exploring the past here is vegeta-
tion, left to its own fate after the people had gone, but still
carrying indelible traces of human history.

In his essay, Benjamin noted also that memory work,
construed as a form of archaeology, should involve persis-
tently returning to the same places, figures, themes. For the
experience of the past can never be reduced to simple con-
ceptual pairs, such as memory/oblivion, presence/absence,
centre/margins and so on. What has once been said — once
remembered — does not automatically become embedded
in tradition, just as talking about something does not mean
absorbing it. ‘Above all, he must not be afraid to return
again and again to the same matter; to scatter it as one scat-
ters earth, to turn it over as one turns over soil. For the

“matter itself” is no more than the strata which yield their
long-sought secrets only to the most meticulous investiga-
tion.” In other words, memory work has to be based on an
intimate knowledge of specific areas of memory, their ma-
terial history, local variety and all kinds of turbulences that
have made it what it is. Just as good orientation in terrain
requires many years of practice, so contact with the past
calls for previous training and an ability to take advantage
of local conditions.

For Benjamin, what the archaeological explorations
of memory revolve around are ‘images that, severed from
all earlier associations, reside as treasures in the sober
rooms of our later insights — like torsi in a collector’s gal-
lery’. A meadow transferred to an art gallery — snatched
from its natural context, revealing its peculiar glow in quite
a strange space — can be considered as such an image. But
this image wouldn’t glow at all if it had appeared in a new
context solely through the gesture of exclusion and separa-
tion. A meadow reveals its secrets only when it carries to its
new location the entirety of its connections, references and
meanings. In other words, when the plants growing on it
have to be carefully read and re-read, just like an archaeolo-
gist watches the surface of the earth in which he searches
for lost objects.

sk

What the configuration and colour of the corolla reveal,
what the dirty traces of pollen or the freshness of the pis-
til betray doubtless cannot be adequately expressed by
language; it is, however, useless to ignore (as is gener-
ally done) this inexpressible real presence and to reject as
puerile absurdities certain attempts at symbolic interpreta-
tion’, wrote Georges Bataille in his essay, The Language
of Flowers, published in 1929 in Documents, a periodical
he edited. ‘It appears at first’, he added, ‘that the symbolic
meaning of flowers is not necessarily derived from their
function’. Thinking about the significance of flowers one
should, therefore, consider not only their symbolic con-
notations but also their sensory qualities or real effect. In
her studies of vegetation in the Bieszczady region, which
preceded the realisation of The Weeds, Grzywnowicz me-
ticulously catalogues the various reasons why certain spe-
cies of flowers, trees or shrubs can still be encountered in
the depopulated area. A website where the results of this
research have been published states, for example, that the
lesser periwinkle (Vinca minor) ‘symbolised immortality,
which is why it was used to decorate Easter baskets. For
the same reason it accompanied funeral ceremonies and
was planted on graves. Unmarried women were buried in

18119

a periwinkle garland. At the same time, it was an indis-
pensable element of wedding ceremonies: the bride wore
a periwinkle garland and prior to the wedding, houses
were decorated with periwinkle wreaths.” The wild daffo-
dil (Narcissus pseudonarcissus), in turn, was characteristic
for home gardens, while blackthorn (Prunus spinosa) was
commonly used for baulk hedges.

In the archaeological perspective in which Grzywno-
wicz operates, the symbolic meaning of flowers is trans-
posed and complicated, gaining an additional dimension.
That they are still there, enduring despite the disappearance
of their original cultural context, is as important as what
they mean or meant and what they were used for. Their
symbolic or practical meaning has grown together, as it
were, with a history that only memory work can unearth
today. The plants are no longer part of a social order to
which they once belonged; their natural vegetation notwith-
standing, they are its trace. A living excavation.

*

“The abundant growth of field flowers is nothing but a re-
verse of the human hecatomb utilised by this stretch of Pol-
ish land’, Georges Didi-Huberman noted, walking around
the site of the former Auschwitz-Birkenau death camp. He
found a place there where corpses, and then cremated hu-
man remains, were buried on a mass scale. The wild colony
of white flowers had thus grown literally on ashes; it attests
to the history of the place no less than the surviving ruins
of gas chambers, barracks or watchtowers. But it attests
differently. These are, after all, ‘weeds’, a key term evok-
ing the rhetoric preceding the extermination of the Jews or
other ethnicities or social groups, as well as informing the
rationale behind ethnic cleansing operations. The spontane-
ous flower colonies are, therefore, an evident sign that na-
ture herself commemorates those who had been arbitrarily
classified as redundant and sentenced to death. Looking at
a meadow full of flowers, one can hardly fail to notice that
they are a trace of both presence and absence; that is why
they provoke anxiety. Just as the white flowers in Brzezinka
testify to the absence of the exterminated through the dis-
turbing fact of the presence of their ashes in the process of
biological growth, so the presence of certain plant species
in the area explored by Grzywnowicz points to the endur-
ing character of now-absent human practices. And spreads
amemory of them as if their history has not yet ended. oo ®

Karolina Grzywnowicz (ur. 1984) — artystka multimedialna, autor-
ka projektow interdyscyplinarnych. Absolwentka komparatystyki lite-
rackiej na Uniwersytecie Jagiellorskim, stypendystka Ministra Kultury
i Dziedzictwa Narodowego. Jej projekty opieraja sie na pogtebionych
badaniach, a instalacje audio czesto bazujg na zbieranych opowie-
$ciach. Interesuje ja szeroko rozumiana narracyjnos¢, a takze to, co
efemeryczne i znikajgce. Mieszka i pracuje w Londynie i Krakowie.

Karolina Grzwnowicz (b. 1984) — a multimedia artist and author of
interdisciplinary projects. She graduated from Jagiellonian University,
the Faculty of Comparative Literature. She is a holder of a scholarship
of Ministry of Culture and National Heritage. Her projects are based
on in-depth research and her audio installations are often rooted
in narrative stories. She is fascinated with narrative storytelling in
its broadest sense and has a keen interest in the phenomena of
transient, ephemeral and disappearing nature. She lives and works
in London and Krakéw.
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Tegoroczna wystawa konkursowa to prezentacja
pieciu indywidualnosci tworczych. Pomimo rdznic
dzielgcych nominowanych do nagrody artystow
dostrzegalne sg miedzy nimi pewne powigzania,
wspdlne zainteresowania i podobienstwa

w mysleniu o formie, przestrzeni czy roli widza

w procesie tworczym. Na wystawie konkursowe;
prezentujemy nowe, przygotowane spegjalnie

na te okazje prace nominowanych do VIl edygji
konkursu artystow.

This year's Views competition exhibition is a presentation of five
creative individualities. Despite the differences between the
nominated artists, there are discernible correspondences between
them, shared preoccupations and affinities in their thinking about
form, space or the viewer's role in the artistic process. The Views
2015 competition show presents new works, created especially for
the occasion by the artists nominated for the award’s 7th edition.

Konkurs Spojrzenia odbywajacy sie co dwa lata (I edycja miata miejsce w 2003 roku)
to projekt wspierajacy rozw6j mtodej sztuki polskiej. Dzieki tej inicjatywie mozliwe jest
wypromowanie w Polsce i za granicq najlepszych twércéw miodego pokolenia oraz uho-
norowanie najciekawszych postaw artystycznych.

Laureatéw konkursu poznamy podczas gali wreczenia nagrod 22 pazdziernika 2015. Za-
checamy réwniez do glosowania w konkursie publicznosci! Nagroda publicznosci zostanie
ogloszona 16 listopada 2015. eee

Taking place every two years since 2003, the Views competition is a project supporting the
development of young Polish art. The initiative makes it possible to promote in Poland and
abroad the best artists of the young generation, and to award the most interesting artistic
attitudes.

The winners will be named during the gala ceremony on 22 October 2015. You may also
cast your vote in the audience competition! Its winner will be announced on 16 November
2015. eee

Wiecej informacji o artystach do przeczytania w gazecie towarzyszacej Spojrzeniom
2015. Gazeta dostepna na wystawie i w kasie galerii.

For more information about the Views 2015 nominated artists, refer to the accompa-
nying newspaper, available at the exhibition and at the ticket office.




Nominowani

Alicja Bielawska

(ur. 1980) — tworzy rzezby, rysunki i ksigzki artystycz-
ne. Za materiaty stuzq jej m.in. tkanina, metalowe stela-
ze, drewno i modelina. Chociaz powstate z nich obiekty
przypominaja przedmioty znane z codziennego zycia,
artystka niejednokrotnie zaburza ich proporcje i skale.
Interesuje ja to, co dzieje sie z pamiecia i percepcja od-
biorcy w zetknieciu z jej pracami.

Ada Karczmarczyk

(ur. 1985) — artystka multimedialna, performerka, blo-
gerka, kompozytorka i piosenkarka. W swojej twérczo-
$ci swobodnie 13czy elementy z porzadkéw popkultury,
duchowosci i sztuki. Nagrywa utrzymane w popowej
stylistyce i przeladowane chrzescijanskg symbolika wi-
deoklipy, dla ktérych inspiracja jest twérczo$¢ Beyoncé,
Madonny, Lady Gagi czy Katy Perry. Swoja dziatalno$¢
artystyczna traktuje jako utrzymang w awangardowej
konwencji misje ewangelizacyjna.

Piotr takomy

(ur. 1983) — artysta sztuk wizualnych, odwotujacy
sie do tradycji minimalizmu oraz eksplorujacy grani-
ce malarstwa, realizuje instalacje reagujace na zastang
architekture. W swojej tworczosci przejawia krytyczne
podejécie do wspoétczesnosci, liczby informacji, otacza-
jacych nas materiatéw i technologii. Uzywajac o$wie-
tlenia i materialéw reagujacych na ruch, wprowadza
widza w proces tworzenia sie przestrzennych uktadow/
kompozycji w konkretnym miejscu i czasie.

Agnieszka Piksa

(ur. 1983) — artystka sztuk wizualnych, rysowniczka.
Jest autorka komikséw, ilustracji i murali. W swoich pra-
cach cytuje literature piekna na réwni z naukowa, grajac
znaczeniami i nieporozumieniami. Interesuje ja zar6wno
tradycyjna narracja, jak i eksperymenty lingwistyczne.

Iza Tarasewicz

(ur. 1981) — rzezbiarka, rysowniczka, performerka.
Tworzone przez artystke obiekty i ich aranzacje wymy-
kaja sie opozycji naturalne/sztuczne. Artystka w ramach
kompleksowych praktyk interpretacji, gromadzenia, de-
konstrukcji i reorganizacji systeméw materialnych, spo-
tecznych, historycznych oraz ideologicznych z uwaga
testuje i przetwarza proste materialy takie jak glina, gips,
beton, ztoto, stal, szkto, asfalt, thuszcz zwierzecy, skora,
futro, jelita, plastelina, wtdkna i pyt roslinny oraz popidt.
Jej prace czesto kojarzone sa z hylozoizmem (koncepcja
opartg na przekonaniu, ze wszelka materia jest ozywio-
na). [za: Post Brothers]

wszstkie fotografie | all photos by Maciej Landsberg
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Nominees

Alicja Bielawska

(b. 1980) is an author of sculptures, installations, and
artistic books. Some of her media include textiles, metal
racks, wood and modelling clay. While the resulting ob-
jects resemble those from everyday life, the artist often
distorts their proportions and scale. She is interested in
what happens to the viewer’s memory and perception in
contact with her works.

Ada Karczmarczyk

(b. 1985) is a multimedia artist, performer, blogger, com-
poser and singer who in her practice freely fuses ele-
ments of pop culture, spirituality and art. She records
pop-style music videos heavy with Christian symbolism,
inspired by the work of Beyoncé, Madonna, Lady Gaga
or Katy Perry, and perceives her artistic practice as an
avant-garde proselytising mission.

Piotr takomy

(b. 1983) is a visual artist, informed by the minimalist
tradition and testing the limits of painting, who makes
installations reacting to extant architecture. His work
reflects a critical attitude to reality, to data glut, to
the materials and technologies that surround us. Us-
ing motion-sensitive materials and lighting, he trig-
gers the emergence of site- and time-specific spatial
arrangements/compositions, introducing the viewer to
the process.

Agnieszka Piksa

(b. 1983) is a visual artist and draughtswoman, author
of comics, illustrations and murals. Her works quote as
much from the belles-lettres as from scholarly writing,
juggling meanings and misunderstandings. She is in-
terested both in traditional narratives and in linguistic
experiments.

Iza Tarasewicz

(b. 1981) is a sculptor, draughtswoman and performer.
Her objects and their arrangement elude the opposition
between the natural and the artificial. As part of complex
practices of interpreting, collecting, deconstructing and
reorganising material, social, historical and ideologi-
cal systems, she attentively tests and transforms simple
materials as clay, plaster, concrete, steel, glass, asphalt,
animal fat, leather, fur, intestines, plasticine, plant fibres
and dust or ash. Her works have been associated with
hylozoism (the philosophical notion that all matter is
animate). [after: Post Brothers]
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Katarzyna Kotodziej, Magdalena Komornicka: Opowiedz
o swoich nowych pracach prezentowanych na wystawie. Jaka
byta twoja gtéwna inspiracja?
ALICJA BIELAWSKA : Jest trudna do sprecyzowania.
Kolejna praca wychodzi z poprzedniej, przenikajg sie.
Kazda jest wypadkowa wczesniejszych, poglebieniem
elementéw i fascynacji, ktore pojawity sie wczesniej, cza-
sem nawet w pracach z przed paru lat. Niezwykle istotna
jest dla mnie przestrzen ekspozycyjna, ale nie tworze do
konkretnego miejsca. Ciekawi mnie, ze prace moga funk-
cjonowac w roznych przestrzeniach. Wazne, w jaki sposob
tworzy sie relacja pomiedzy rzezba a przestrzenia, w kto-
rej jest prezentowana. Podstawa procesu tworczego jest dla
mnie rysunek jako sposéb wizualizowania pomystow. Nie
jest on dla mnie szkicem, ale autonomiczna pracg powsta-
jaca réwnolegle z rzezbami, czesto refleksja na ich temat.
Czasem to, co niemozliwe technicznie do zrealizowania
w przestrzeni mozna zawrze¢ w rysunku. W najnowszych
pracach chciatam wykorzysta¢ koce wykonane na podsta-
wie moich rysunkéw. Wszystkie prace powstaja bardzo
intuicyjnie, sa tez wypadkowa wspdtpracy np. z fabryka
tkanin w Biatymstoku. W pewnym momencie nie mam
pelnej kontroli nad tym, jaki bedzie efekt konicowy mo-
jego projektu, jak projekt zostanie przelozony w procesie
produkgji tkaniny. Nie interesuje mnie zresztq wierne jego
odtworzenie. Ograniczenia techniczne, kontakt z osobami
specjalizujagcymi sie w konkretnym materiale czy techno-
logii, majacymi na ten temat swoje sugestie, to wszystko
sklada sie na bardzo ciekawy proces powstawania pracy.
Przyjmuje, ze przypadek czy wiedza innych os6b moze
wzbogaci¢ mojq prace, czasem w sposéb dla mnie zaska-
kujacy czy niezaplanowany. Tym razem inspirujacy oka-
zal sie aspekt tkania maszynowego, interpretacji recznego
rysunku przez projektanta w fabryce, a nastepnie przez
maszyne. Kiedy zaczelam prace nad projektem, zastana-
wiatam sie, w jaki sposéb tkanina moze zosta¢ wykonana
i zdecydowatam, zZe interesuje mnie tkanie maszynowe,
a nie reczne. Fakt, ze tkanina (cho¢ wyprodukowana ma-
szynowo) nie wejdzie do masowej produkcji i nie stanie
sie uzytkowa (mimo ze ma teoretycznie taki potencjat)
sprawia, Ze jest ona czyms ,,pomiedzy”. Material, z kt6-
rego ma powstac koc, jest pétproduktem, ,,prawie kocem”.
Projektujesz recznie wzor, potem kontaktujesz sie z réznymi
zaktadami tkackimi, ekspertami, technologami, szukasz odpo-
wiednich krosien. Okazuje sig, ze potrzebne sa komputerowe
krosna zakardowe (jest ich w Polsce jest bardzo mato), a potem
nagle znajduije sie cztowiek, ktory chce to z tobg zrobi¢. Wtedy
dowiadujesz sie, ze ograniczenia techniczne krosien sg do$¢
duze i widac to w utkanych kocach. Wiec element btedu zwig-
zanego z aspektem technologicznym jest tu widoczny.
Dla mnie to jest inspirujace, to cze$¢ procesu. Skoro
podstawa do zaprojektowania tkaniny jest rysunek recz-
ny, kryje sie w tym mozliwo$¢ btedu. Pojawia sie on juz
we wzorze i jest przeze mnie wyeksponowany i przery-
sowany. Wzor kratki zostaje zachwiany. A w produkcji
pojawiaja sie kolejne przeksztatcenia. Inng kwestig jest
niedoskonatos$¢ zawarta w sposobie wykonywania mo-
ich prac. Nie interesuje mnie efekt koricowy bliski wzor-
nictwu ani rzemie$lniczemu kunsztowi. To, co robie jest
,pomiedzy”, w pracach pojawia sie pewna niezrecznos¢.
Taki proces tworzenia, kiedy nie jestem w stanie w peni
przewidziec¢ efektu koncowego, otwiera mnie na element
niespodzianki, zaskoczenia.

Jak dochodzisz do konkretnej formy?

Wynika to z zainteresowania materialng rzeczywisto-
$cia, obserwacji otoczenia, ale i z mojego do§wiadczenia.
Formy geometryczne, walec, stozek, ostrostup — to pod-
stawa ,,geometrii codziennego uzytku”. Potem nastepuje

polaczenie tych geometrycznych form z materiatami, bli-
skimi codziennosci, ale przeksztatconymi.

Dlaczego wtasnie koc?

W wypadku nowych rzezb najwazniejsze jest to, ze tkani-
ny powstaja wedtug mojego projektu, sa w pewien sposéb

przeze mnie ksztaltowane. We wcze$niejszych pracach

zdarzyto mi sie uzyc¢ gotowego koca. Koc to schronienie,
bliskos$¢, bezpieczenstwo. Kratka to najprostszy wzor:

latwo go zaburzy¢, a mimo to pozostaje rozpoznawalny.
Odnosi sie tez do siatki, np. geograficznej, kartograficznej.
Potrzebuje w moich pracach punktu odniesienia do znajo-
mych przedmiotéw i materiatéw. To rodzaj bezposrednie-
go do$wiadczenia materialnej rzeczywistosci.

Do czego jeszcze odwotujesz sie w swoich pracach?

W moich rzezbach z zalozenia nie ma narracji, konkret-
nych historii czy anegdot. Te prace sq zwiazane z do-
Swiadczeniem materialno$ci, wrazliwoscia na fizyczno$¢

przedmiotéw, materiatéw i doswiadczenie skali. Dla mnie

najwazniejsza w rzezbie jest skala, z ktorg sie konfrontu-
jesz. To, ze masz przed soba obiekt, przedmiot, rzezbe

z jej wlasna przestrzennoscia, dziata na ciebie bardzo

bezposrednio.

Czy twoje rzezby uktadajg sie w instalacje?

Nie, rzezby sa dla mnie autonomicznymi bytami. Two-
rzg rodzaj konstelacji. Mozna na nie patrze¢ osobno albo

w grupie. To dla mnie wazne. Kiedy myslisz o instalacji,
traktujesz jq jako calo$¢. A tutaj prace pozostaja w relacji

do siebie, ale nie tworza catosci. Nie chodzi mi o budo-
wanie wnetrz, jakiejs historii. Najwazniejsze jest dla mnie

fizyczne i przestrzenne doswiadczenie widza.

Istotng role odgrywa tez u ciebie kolor.

Kolor jest jak dodatkowy materiat, zmienia postrzeganie

i doswiadczanie materiatu. Wybér podstawowych ko-
loréw to jak wyboér podstawowych materiatow. Ale nie

ograniczam sie tylko do koloréw podstawowych. Intere-
suja mnie niuanse pomiedzy barwami, przejscia i rastry.
Bardzo mi sie to podoba w tkaninach!

Twoja praca nad rzezbami przypomina tworzenie poezji, ko-
jarzy sie z konstruowaniem wiersza.

Lubie to poréwnanie. Bardzo ciekawi mnie, jak zbudo-
wana jest poezja. To unikalny sposéb uzywania jezyka.
Jest tu muzycznos$¢, melodia, wrazliwos¢ na dzwiek,
rytm, ale mnie najbardziej interesuje wizualnos¢, w jaki

sposob wiersz jest skonstruowany. Fascynujace, ze jezyk,
stowo, staja sie Srodkiem wizualnym. Pojawia sie tez

fragmentaryczno$¢, budowanie obrazu za pomoca stow,
ich zestawien, skojarzen w bardzo plastyczny sposéb.
Ta plastycznos¢ jest widoczna np. u Mirona Biatoszew-
skiego. Moje prace tez mozna czyta¢, patrze¢ na nie jak

na poezje. Nie interesuje mnie definiowanie, opisywanie

rzeczy, lecz tworzenie ksztattow, ktére sa materialne,
ale znajduja sie ,,pomiedzy”. Jest jeszcze kwestia ,,nie-
uzyteczno$ci” — wspoélna dla moich prac i dla wierszy.
Odwotuje sie do materiatéw tylko potencjalnie, teore-
tycznie uzytecznych i funkcjonalnych. Moje prace odno-
sza sie do ,ludzkiej skali” i maja potencjat wykorzysta-
nia ich przez cztowieka. Jednak nie sg funkcjonalnymi

przedmiotami. eee

Katarzyna Kotodziej, Magdalena Komornicka: Tell us about
your new works presented in the exhibition. What was your
main inspiration?

Alicja Bielawska: It’s hard to say. Each new work en-
sues from the previous one; they are connected. Each one

is a resultant of the earlier ones, a further exploration of
the elements and fascinations that have appeared before,
sometimes in works from several years back. The exhibi-
tion space is always very important for me, but I don’t
make site-specific art. It is interesting that art works can

function in different spaces. What is important is the re-
lationship, and how it emerges, between a sculpture and

the space in which it is displayed. The basis of my creative

process is the drawing as a means of visualising ideas.
For me, it is not a sketch but rather an autonomous work
made concurrently with the sculptures, often a reflection
on them. Sometimes things that are impossible in physi-
cal space can be encapsulated in a drawing. In my latest

works I wanted to use blankets made on the basis of my

drawings. All these works are highly intuitive, being also

the result of collaborations, e.g. with a weaving mill in

Bialystok. At some point, I no longer have total control

over the final effect of my project, how the project will

be translated in the production process. In fact, I’'m not
interested in its exact replication. Technological limita-
tions, contact with persons specialising in a particular
material or technology, offering their suggestions on the

subject — all this results in a very interesting process.
I accept the fact that chance, or other people’s knowledge,
can contribute to my work, sometimes in surprising or

unplanned ways. What proved inspiring this time was

the aspect of machine weaving, where your handmade

drawing is first interpreted by a designer at the factory and

then by a machine. When I started working on this pro-
ject, I was wondering how the textile could be made and

I decided I was interested in machine weaving rather than

manual weaving. The fact that the textile (though made by

a machine) won’t be put into serial production and won’t
become functional (even if it has such potential) means

that it is something ‘in between’. The fabric the blanket is

to be made of is a semiproduct, ‘almost a blanket’.

You manually create a design, then contact various weaving

mills, experts, technologies, search for the right looms. It

turns out you need jacquard looms (of which there are very

few in Poland), and then suddenly you find someone who

wants to do it with you. Then you learn that the technological

limitations are pretty heavy, which can be seen in the actual

blankets. So the element of technological error is evident here.
This is inspiring for me, it’s part of the process. If the

textile design is to be based on a manual drawing, then

there’s the possibility of an error. It appears in the design

and I actually highlight and exaggerate it. The checked

pattern gets distorted, and further transformations occur

during the production process. Another aspect is the im-
perfection inherent in my art making. I’'m not interested

in a final effect that will be close to industrial design or

handicraft. What I do is something ‘in between’, there’s

a certain clumsiness to the works. Such a creative process,
of which I can’t predict the final outcome, opens me up to

the element of surprise, to the unexpected.

How do you arrive at a specific form?

Through my preoccupation with the material reality, the

observation of the surrounding world, but also personal



Rysunek z serii Geometria codziennego uzytku, 2015

Produkcja kocow wedtug projeku Alicji Bielawskiej, PHPU UNIA
w Biatymstoku, 2015

Drawing from the Geometry for Everyday Use series, 2015

Production of blankets designed by Alicja Bielawska, PHPU UNIA,
Biatystok, 2015

experience. Geometric forms, the cylinder, the cone, the
pyramid — they are the basis of ‘everyday geometry’.
Then these geometric forms are combined with — trans-
formed — materials derived from everyday life.

Why a blanket?

The most important thing as far as new sculptures are con-
cerned is that the textiles are made according to my design,
that I shape them in a way. In earlier works I sometimes
used a ready-made blanket. The blanket denotes shelter,
intimacy, security. The check is the simplest pattern: it’s
easy to distort, yet remains recognisable. It also refers to
the grid: geographic, cartographic. I need a reference to
familiar objects and materials. It’s a kind of direct experi-
ence of the material reality.

What else do you refer to in your works?

In my sculptures there are no narratives, stories or anec-
dotes. These works are related to an experience of mate-
riality, to being sensitive to the physicality of objects and
materials and to the experience of scale. In sculpture, the
most important thing for me is the scale that you confront.
The fact that you are facing an object, a thing, a sculpture
with its own spatiality, affects you in a very direct way.
Do you arrange your sculptures into installations?

No, the sculptures are autonomous entities. They form
a kind of constellation. You can view them separately or
in a group. This is important for me. When you think of an
installation, you treat it as a distinct entity. And here the
works relate to each other, but do not constitute a whole.
I’m not interested in building interiors, in telling stories.
What matters the most for me is the viewer’s physical and
spatial experience.

Colour plays an important role too.

Colour is like an extra material, changing your perception
and experience of the material. Choosing the basic col-
ours is like choosing the basic materials. But I don’t limit
myself to the basic ones. I’'m interested in the nuances
between the different hues, in transitions and halftones.
I like it very much in textiles!

The way you work on sculptures resembles writing \poetry,
the work of constructing a poem.

I like this comparison. I'm very interested in how po-
etry is structured. It’s a unique way of using language.
There’s musicality here, melody, a sensitivity to sound and
rhythm, but what fascinates me the most is visuality, how
the poem is constructed. It’s fascinating that language,
word, become means of visual expression. There is also
fragmentariness, building images with words, their com-
binations, associations, in a highly visual manner. This
visuality is evident, for example, in Miron Biatoszewski’s
work. My works can be read too, treated like poetry. I'm
not interested in defining, describing things, but in cre-
ating shapes that are material but situated ‘in between’.
There’s also the question of ‘uselessness’ — something
that my works share with poetry. I refer to materials that
are utilitarian and functional only potentially, theoretical-
ly. My works refer to ‘human scale’ and carry the potential
of human usage. But they are not functional objects. eee®

fot. dzieki uprzejmosci artystki | photo courtesy of the artist

fot. | photo by Krzysztof Matanowski



Katarzyna Kotodziej, Magdalena Komornicka: Twoj najnow-
szy projekt Oblubienice odnosi sie do tematu kobiecej natury

kosciota. Skad pomyst, zeby sportretowac Kosciot?

ADA KARCZMARCZYK : Wzial sie stad, ze posztam

do spowiedzi przed Wielkanocg, a w konfesjonale ksiadz

wypytuje mnie, czym sie zajmuje, ile mam lat, czy mam

chlopaka itd. Przyzwyczaitam sie do tego. Zawsze mo-
wie, Ze jestem artystkq plastyczka i zajmuje sie sztuka,
troche maluje, troche robie wideo... Na to ksiadz: ,,To su-
per! Swietnie! Namaluj nasz kosciél!”. Pomyslatam so-
bie: czy on proponuje mi jakas fuche? Czy to jest forma

pokuty? Konsternacja totalna, bo zamiast méwic o grze-
chach, rozmowa potoczyla sie wokoét tego. Pézniej dtugo

o tym my$latam, jak mozna ten ko$ciot sportretowac. Bo

w zasadzie nie chodzi o architekture, poniewaz Ko$ci6t

to ludzie. I Oblubienice to méj obraz kosciota namalo-
wany za pomocg wideo, fotografii, artefaktéw. Od razu

sobie uswiadomitam, ze Kos$ci6t moge sportretowac tylko

w moim ujeciu, czyli bedzie miat ,,dziewczynski charak-
ter”, bo w tym czuje sie najlepiej. Troche mnie to prze-
razito, ale z drugiej strony przypomniatam sobie cytaty

z Biblii dotyczace tego, ze Kosciot jest Oblubienica Boga

istrasznie mi sie spodobato, Zeby przedstawic go w takiej

kobiecej, dziewczecej ,,stylowie”. A druga kwestia to, jaki

charakter mu nadac? Jestem katoliczka, ale w zasadzie

powinnam sportretowac caty Kosciét chrzescijanski, bo

tam sie wiecej dzieje. Zaczelam zastanawiac sie, jakie ce-
chy maja Koscioty protestancki, prawostawny, katolicki

i chodzi¢ na rézne msze, robic research.

| jakie sg twoje obserwacje dotyczace réznic pomiedzy tymi

Kosciotami?

Bytam w kosciele ewangelickim i zaintrygowalo mnie, ze

na poczatku méwi sie 0 wspélnotowych sprawach, podczas

gdy u nas méwi sie o tym na koncu. W zasadzie bardzo

wazna wydaje sie by¢ sama wspdlnota. Padato duzo sfor-
mutowan o mitosci i o pojednaniu chrzescijanstwa. Podo-
bata mi sie tez muzyka — uwznioslajaca i kontemplacyjna,
wrecz anielska. Kaptan caly czas sie obracat i klekat pod

krzyzem. To byt gest peten pokory. Natomiast po wizycie

w cerkwi miatam zupenie inne odczucia. Wchodzisz i od

razu bucha na ciebie ciepte ztoto. Kiedy$ wydawato mi

sie to strasznie kiczowate, ale teraz odczutam, ze to ztoto

bardzo oddziatuje, a ikonostas wywoluje pragnienie przej-
Scia do Kroélestwa Bozego, do innego lepszego wymiaru.
Wszystko bylo takie transowe. Mistyczno-smutnawe ché-

ry i duzo $piewu popa. Pop stal wyprostowany i wygladat
jak zloty Swiety Mikolaj, totalny kontrast w stosunku do
kaptana w kosciele ewangelickim. Czu¢ bylo site. To byto
tak wyciagajace do gory, ze az zastablam.
W jakim stopniu te doswiadczenia spetnity twoje wyobra-
zenia?
Wydawato mi sie np. ze Kosci6t protestancki jest bardziej
sfeminizowany i zbuntowany, a po wizycie okazato sie, ze
jest peten pokory. Kosci6t prawostawny natomiast wyda-
wat mi sie rozlazly i flegmatyczny, a podczas mszy ode-
bratam go jako sie silny i autorytarny. Powiedziatabym,
ze Kosciél prawostawny emanuje sila, a protestancki
miekkos$cig.
Jak te obserwacje przektadajq si¢ na twoja najnowsza prace?
Najistotniejsze jest pytanie o Koscioty. Wynika z tego, ze
mno6stwo miodych ludzi chee sie przenies¢ do Kosciota
protestanckiego albo licza, ze Ko$ciét katolicki zostanie
sformatowany do protestanckich standardéw, zachodnio-
europejskich. Zaczeto mnie zastanawiac, czy to jest fajne
i dosztam do wniosku, ze podoba mi sie to, Ze te Koscioty
sa rozne i kazdy z nich ma inng urode. Dialog ekumenicz-
ny powinien prowadzi¢ do tego, Zeby Koscioty stworzyty
jednos¢, ale nie jednolitos¢. I dlatego w moim projekcie
jest tak duzo kobiecosci, gdyz dosztam do wniosku, ze
zaletg kobiecosci jest fakt, ze kobieta jest w zasadzie jed-
na Oblubienica przywdziewajaca rézne twarze, toczy sie
w niej wewnetrzna walka pomiedzy r6znymi naturami
ito sprawia, ze kobieta jest kobieca, nie dajaca sie okresli¢,
nieuchwytna — w tym tkwi jej sita. Dlatego tez eksploru-
je rozne urody Kosciotéw, zeby sprébowac zrozumie¢ ich
nature, zobaczy¢ je z ich perspektywy. Wydaje mi sie, ze
to jest mozliwe, ze w przysztosci te koScioty sie polacza,
ale z dzisiejszej perspektywy nie jesteSmy w stanie sobie
wyobrazi¢, ze do tego dojdzie.
Oblubienice réznig sie formalnie od twoich dotychczaso-
wych ,dziewczynskich” prac. Czy dla ciebie jest to przeto-
mowy projekt?
To moment przej$ciowy: walka miedzy dziewczyna a ko-
bieta; wyjscie z szafy, wyjscie do ludzi. To kietkowanie
kobiecosci, ale jeszcze nie jej rozkwit. To pewnie nadej-
dzie, ale nie chce niczego robi¢ na site. W teledysku poja-
wiajq sie nowe elementy: zamiast r6zu — czerwien, czern
i biel; szpilki; czerwone usta; wspotpraca z meska energia.
Kosciot przyjmuje kobiece role zwigzane ze sprza-
taniem, macierzynstwem, uwodzeniem, przyciaganiem,
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atrakcyjnoscig wizualng, pewna gra i ja jestem tez jakims$
nos$nikiem, sama jestem metaforg kosciota. Dlatego jako
dziewczyna moge zrobi¢ ten projekt.
Jaka jest historia twojego nawrécenia?
Nie nawrécitam sie pod wptywem jednego impulsu. Na-
wrocenie to poszukiwanie przez wiele lat i byto zwigzane
z nim wiele réznych waznych wydarzen w moim zyciu,
w tym moment, kiedy obiecalam Bogu, Ze przekaze
Swiatu wazne wskazowki. Trwato to bardzo dtugo i moja
praca po$wiecona Oskarowi Dawickiemu tez byla z tym
zwigzana, bo ja sie strasznie zakochatam wowczas w tym
bohaterze i obawialam sie, Ze on odchodzi w jaki$§ mrok.
Poniewaz sama otartam si¢ o podobny stan, batam sie
tego mroku i uwazatam, ze trzeba mu powiedzie¢, zeby
on tam nie szed}. Pojawito sie pytanie, jak w nowoczesny
sposdb przekaza¢ mu pozytywne przestanie. Wymysli-
tam hasto ,,IdZ do Swiatla i nie pierdol”. Ten bohater byt
po prostu pierwsza osoba, ktéra chciatam ewangelizowac,
od niego wszystko sie zaczelo. Moje dziatania miaty na
celu zmieni¢ jego los, byly odpowiedzia na jego prosbe
o pomoc zawarta w ksigzce W potowie puste Lukasza
Gorczycy i Eukasza Rondudy'. Nie wszystkie moje prze-
kazy na poczatku byty chrzescijanskie, bo bytam jeszcze
na etapie poszukiwan duchowych, bardzo ezoterycznych.
Chodzito w zasadzie o to, ze ja szukatam ,czego$” i ta
ksigzka troche w tym pomogta, bo czutam sie uczennicq
Oskara Dawickiego, nowa generacja, nowq fala. Zadatam
sobie pytanie: ,,co ja mam wprowadzi¢ w te sztuke?”. On
mowi o takich osobach jak Zbigniew Warpechowski, ale
uzywa nowej formy, ja w zasadzie tez méwie to samo
co Warpechowski, ale po swojemu. Jestem ,,dziewczyn-
skim Warpechowskim”. Teraz widze, ze strasznie na site
chciatam dokonac transformacji tego bohatera i to spowo-
dowato problemy. Bylam mtoda, niedoswiadczona i wie-
rzytam, ze wszystko moge dosta¢, zresztg nadal wierze,
ze wiele sie da, ale nie mozna tego zrobi¢ kosztem czyjej$
autonomii, wolnosci tworczej. Tak samo z ewangelizacja
— nie moze by¢ realizowana na site, musi opierac sie na
przyciaganiu, czego zwolennikiem jest papiez Franciszek.
Realizujesz swojg misje ewangelizacyjna, kreujac sie na po-
powg przywédczynie duchowa.
Przywodztwo duchowe moze by¢ jak najbardziej popowe.
Kazda gwiazda w pewnym sensie jest przywo6dca ducho-
wym, bo jej piosenki zostaja ludziom w gtowach, Madon-
na np. jest bardzo tego Swiadoma. Ale sq tez gwiazdy jak



Rihanna i Lana del Rey, ktére strasznie duzo Spiewajq
o mroku — to jest bardzo autodestrukcyjne. Natomiast
Madonna, Beyoncé, Katy Perry czy nawet Lady Gaga
paradoksalnie sa bardzo osadzone w religijnosci. Majq
jakie$ powotanie misyjne i ich piosenki sa czesto o tym,
zeby przezwyciezac leki i radzi¢ sobie z cierpieniem, nie
poddawac sie. Stucham wielu takich utwordéw, bo to mnie
wyciaga z dotéw, kopie do przodu, daje site. Totalnie nie
stucham melancholijnej muzyki, poniewaz boje sie, ze
wpadne w jaki$ depresyjny wir. Moje przywddztwo jest
popowe, bo chce stworzy¢ pozytywne wibracje i prze-
kazywac wazne tresci w sposéb wesoty, nieobciazajacy,
tak zeby wszyscy sie bawili, tanczyli przy tym, a jedno-
czesnie kto$ zastanowit sie, o czym to jest. Ewangelizuje
w spos6b entertainmentowy. eee

1 Powies¢ poswiecona zyciu i tworczosci Oskara Dawickiego — artysty sztuk wizual-
nych i performera. Pierwsza potowa ksiazki jest niezadrukowana; zaczynajgc od strony
131, czytelnik cofa sie w czasie wraz z kolejnymi rozdziatami. Odwrécona biografia
powoduje, Ze przysztos¢ bohatera jest nieznana.

Katarzyna Kotodziej, Magdalena Komornicka: Your latest pro-
ject, The Brides, relates to the feminine nature of the Church.
Whence the idea to portray the Church?

Ada Karczmarczyk: I went to confession before Easter,
and the priest in the confessional asks me what I do, how

old I am, whether I have a boyfriend etc. I've grown used

to it. I always say I’'m a visual artist and make art: some

painting, some video . . . And the priest goes: ‘Great!

Wonderful! Paint our church then!” I thought: is this

a job proposal? A form of penance? I was confused be-
cause rather than sins, the conversation steered around

that. Afterwards I wondered for a long time about how to

portray the Church. It’s not about architecture, because

the Church is people. And The Brides is my picture of
the Church, rendered using video, photography, artefacts.
I realised right away that if I were to portray the Church,
it would be my way, ‘girly style’, because that’s how I feel.
That terrified me a little, but then I remembered all those

quotations from the Bible about the Church being God’s

Bride and I enthusiastically embraced the idea of present-
ing it in such a feminine styling. The other question was,
what character should I impart to it? I’'m a Catholic but
I should actually portray the whole Christian Church,
because more happens there. So I started doing research,
reflecting on the specificity of the Protestant Church, the

Orthodox one, and the Catholic one, attending masses and
SO on.

And what differences did you discover between those Churches?
I visited an evangelical church and was intrigued to hear
community issues discussed right at the very beginning,
whereas in our Church it is at the end. In principle, the
community itself seems very important there. There was
a lot of talk about love and the reconciliation of Christi-
anity. I also liked the music — elevating and contempla-
tive, virtually angelic. The priest would turn around all
the time and kneel before the cross. It was a gesture of
humility. The Eastern Orthodox mass, in turn, offered
a completely different experience. You enter and are im-
mediately overwhelmed by warm gold. I once thought it
was really kitschy, but now I felt the gold had a strong ef-
fect and the iconostasis made you yearn for the Kingdom
of God, for another, better dimension. Everything was so
trance-like. The mystical-sorrowful choirs and a lot of
the priest’s singing. The priest stood upright and looked
like a golden Santa Claus, a total contrast to the Protestant
minister. You could feel the power. It pulled you upwards
so intensely that I actually felt dizzy.

How did those experiences relate to your expectations?

I had thought the Protestant Church was more feminised
and rebellious, but after the visit I felt it was full of hu-
mility. The Orthodox Church, in turn, I had imagined as
languid and phlegmatic, but during the mass I thought
it was masculine and authoritarian. I would say the Or-
thodox Church emanates power, while the Protestant one
oozes softness.

How have these observations translated into your latest
work?

The most important question concerns the Churches. It
seems that many young people want to convert to Protes-
tantism or hope that the Catholic Church is formatted to
Protestant, Western European standards. I started won-
dering whether this was cool and decided that I like the
fact that these Churches are different and each has its own
specificity. The purpose of ecumenical dialogue should be
unity, but not homogeneity. That’s why there’s so much
femininity in my project; I arrived at the conclusion that
the merit of femininity is the fact that the woman is basi-
cally a single Bride with different faces, that her different
natures struggle inside her and it is this struggle that makes
the woman feminine, hard to define, elusive — that’s her
power. Consequently, I explore the different beauties of the
Churches in order to understand their nature, to see them
from their own perspective. I think it’s possible that these
Churches will eventually merge, although from today’s
perspective we can’t imagine that happening.

In formal terms, The Brides differ from your earlier ‘girlish’
works. Is this a breakthrough project for you?

It’s a transition point: a struggle between a girl and
a woman; leaving a closet, going out towards people. It’s
womanhood germinating, but not yet blooming. That will
surely happen, but I don’t want to force anything. The
music video features some new elements: red, black and
white instead of pink; red lips; working with masculine
energy.

The Church adopts feminine roles associated with
cleaning, maternity, seduction, attraction, visual appeal,
a certain game, and I’'m a medium too, a metaphor of the
Church. Which is why as a girl I can do this project.
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What's the history of your conversion?

My conversion wasn’t an impulsive decision. It was a quest
that took many years and involved many important events
in my life, such as the moment when I promised God that
I’'d communicate important instructions to the world. It
all took a very long time and my work devoted to Oskar
Dawicki was also connected with that; I’d fallen in love
with that protagonist and felt that he was immersing him-
self in some sort of darkness. As I’d experienced a similar
condition before,  was afraid of the darkness and felt I had
to warn him not to go there. The question was how to com-
municate a positive message in a manner that wouldn’t be
old-fashioned. I came up with ‘Go towards the light and
don’t bullshit’. That protagonist was simply the first person
I wanted to proselytise, it was with him that everything
began. My activities were meant to change his life and
were a response to his call for help contained in Fukasz
Gorczyca and ukasz Ronduda’s Half Empty.* Not all of
my communications were Christian at first; I was still into
spirituality, esotericism. I was searching for ‘something’
and the book helped me, because I felt I was Oskar Da-
wicki’s disciple, a new generation, a new wave. I asked
myself, “What am I to contribute to this art?” He speaks
about people like Warpechowski, but using a new form,
and I basically say the same things as Warpechowski but
in my own way. I'm a ‘girlish Warpechowski’. I see now
that I wanted to transform that protagonist by force and
that caused problems. I was young, inexperienced, and
I believed that I can get everything, in fact I still believe
that a lot of things are possible, but you can’t do it at the
expense of someone’s autonomy or creative freedom. The
same applies to evangelisation — you can’t do it by force,
it has to be based on attraction, like Pope Francis says.
You pursue your evangelisation mission by styling yourself as
a pop-culture spiritual leader.

Spiritual leadership can be very much a pop phenomenon.
In a way, every pop star is a spiritual leader because peo-
ple remember their songs. Madonna, for example, is high-
ly aware of that. But there are also stars, like Rihanna
or Lana del Rey, who sing a lot about darkness — that’s
very self-destructive. Madonna, Beyoncé, Katy Perry or
even Lady Gaga, in turn, are, paradoxically, deeply em-
bedded in religiousness. They have a sense of mission
and their songs are often about overcoming your fears,
coping with suffering, not giving up. I listen to a lot of
such music because it lifts me, gives me a kick, gives me
power to go forward. I don’t listen to melancholic music
at all, lest I fall into some depressive hole. My leadership
is a pop phenomenon because I want to create positive
vibrations and convey important messages in a merry,
light-hearted fashion so that everyone can have a good
time and dance to the music, while reflecting on what it
is about. So my way is a combination of evangelisation
and entertainment. eee

1 A novel devoted to the life and work of Oskar Dawicki, a visual artist and performer.
The first half of the book consists of blank pages; from page 131 the reader moves
backwards in time with the successive chapters. The reversed narrative means that
the future of the protagonist is unknown.

Realizacja projektu Oblubienice, 2015, wszystkie fotografie dzigki
uprzejmosci artystki

Production of The Brides project, 2015, all photo courtesy of the
artist



Spojrzenia 2015 — Nagroda Deutsche Bank
Views 2015 — Deutsche Bank Award

Prezentowana na wystawie w Zachecie instalacja
PIOTRA EAKOMEGO 1aczy dotychczasowe poszu-
kiwania teoretyczne i formalne artysty. Inspiracja stat
sie tu Endless House — dzieto zycia amerykanskiego
architekta pochodzacego z Austro-Wegier, Fredericka
Kieslera (1890-1965) i stworzona przez niego koncep-
cja korrealizmu — idei interakcji miedzy cztowiekiem
a jego srodowiskiem naturalnym i technologig. Kiesler
uwazal, ze tradycyjny obiekt sztuki — obraz, rzezbe czy
realizacje architektoniczng — nalezy postrzega¢ w kon-
tekscie otoczenia, ktdre jest rownie wazne, albo nawet
wazniejsze niz sam obiekt. Instalacja sktada sie z kon-
strukcji na szkielecie 3—4 osobowego namiotu-lampy
o wysokosci 170 cm, czyli sredniego wzrostu cztowie-
ka. Tym samym wpisuje sie zarowno we wczes$niejsza
praktyke f.akomego, ktérego prace juz od 2012 roku
przybieraty ,ludzka skale” — takze w odniesieniu do
mozliwosci cztowieka — jak i nawiazuje do Kieslerow-
skiego pojmowania architektury jako ludzkiego organi-
zmu. Namiot zostal wykonany ze Swiatloczulej tkaniny,
przez ktéra wida¢ pulsujace w Srodku $wiatto. W namio-
cie zostaly umieszczone trzy jego zrodta — zaréwka,
Swietléwka i lampa LED, pojawiajace sie juz we wcze-
$niejszych pracach artysty. Kazde z nich jest nosnikiem
czasu i energii oraz symbolem technologii w srodowisku
naturalnym cztowieka, ale réwniez czynnikiem budu-
jacym i okreslajacym architekture. Swiatlo w namiocie
pulsuje jak komputerowe sleep indicator light — imitu-
jac ludzki oddech. Namiot przypomina zatem oddycha-
jacy organizm. Gre $wiatlem mozna réwniez odnies¢
do zabiegéw $wietlnych zastosowanych przez Kieslera
w przestrzeni ekspozycji sztuki surrealizmu w galerii
Peggy Guggenheim Art of This Century, zaprojekto-
wanej w 1942 roku. Swiatlo pulsowato tam, zmieniato
sie, gasto, tworzgc atmosfere napiecia. Forma namiotu
nawiazuje za$ do wczesniejszych prac-obiektow artysty
(kamizelka, kapok, pokrowce, materac) i idei ,,budowa-
nia ochronnych mieszkan na czesci ciala” ze wspétcze-
snych materiatow. Artysta odwotuje sie w ten sposéb do
eseju z 1898 roku jednego z prekursor6w modernizmu,
austriackiego architekta Adolfa Loosa, zatytutowanego
Zasada okrycia: ,,Na poczatku byto okrycie. Cztowiek
szukat ochrony przed dokuczliwymi kaprysami pogody,
ochrony i ciepta podczas snu. Starat sie okry¢. Okrycie
to najstarszy element architektury”*. Namiot jest wiec
dla Eakomego najprostszg forma architektury, cho¢ réw-
niez daje sie interpretowac jako symbol tymczasowo-
$ci. W 1950 roku Frederick Kiesler opracowal pierwszy
model swojego utopijnego projektu-domu rodzinnego
Endless House. M6owit o nim: ,,Nieskonczono$¢ domu
odnosi sie do ludzkiego ciata, ktére nie ma poczatku
ani konca”. Projekt wywodzi sie od poszukiwan Richar-
da Buckminstera Fullera z lat dwudziestych i praktyki
Waltera W. Birda z lat czterdziestych XX wieku. Na-
zwe domu zainspirowat ksztatt, w ktérym ,,nieustannie,
wciaz na nowo spotkaja sie wszystkie punkty skrajne”.
W 1960 roku duzy model Endless House (1958—1959)
zostal zaprezentowany na wystawie Visionary Architec-

ture w nowojorskim Museum of Modern Art. Jego zdje-
cie obiegto prase branzowa, a projekt stat sie wkrotce
ikonicznym dla powojennej architektury. Kiesler mowit,
ze nadejscie ,,domu bez konca jest nieuniknione w $wie-
cie zmierzajacym do swego konca, i ze bedzie on ostat-
nim schronieniem cztowieka jako cztowieka”. W latach
szes$cdziesiatych, w czasach podboju kosmosu, obta ar-
chitektura przybiera forme kapsuty statku kosmicznego
i staje sie wzorem projektowania wszelkich przedmio-
tow codziennego uzytku. Stynny Endless House do dzi$
istnieje jedynie jako model z metalowej siatki i lanego
cementu. Lakomy realizuje swoja wizje, interpretujac
mys$l Kieslera i zapraszajac widza do $rodka. To widz,
wchodzac w relacje z materiatem, $wiattem, przestrze-
nig i zastang architektura, dopeinia dziela. eoe

Magdalena Komornicka

1 Adolf Loos, Zasada okrycia (1898), w: idem, Omament i zbrodnia. Eseje wybrane,
Centrum Architektury, Warszawa 2013.

Piotr Eakomy’s installation combines the artist’s theo-
retical and formal investigations to date. The inspiration
came from Endless House, a key work by the Austrian-
American architect, Frederick Kiesler (1890-1965),
and his concept of ‘co-realism’, an idea of interaction
between man, his natural environment, and technology.
Kiesler believed that the traditional artistic object —
painting, sculpture or architectural design — should be
perceived in the context of its environment which is as
important as the object itself, or even more. The installa-
tion consists of a construction stretched on the frame of
a 3—4 person tent-lamp that is 170 cm high, the average
human height. Thus it inscribes itself in £.akomy’s prac-
tice to date — his works have been assuming a ‘human
scale’ since as early as 2012, also in relation to man’s
abilities — as well as referring to Kiesler’s notion of ar-
chitecture as a human organism. The tent has been made
of a light-sensitive fabric through which light pulsating
inside can be seen. There are three sources of light in the
tent — a light bulb, a fluorescent lamp, and a LED lamp,
all of which have appeared in the artist’s earlier projects.
Each of them is a medium of time and energy and a sym-
bol of technology in man’s natural environment, but also
a factor that contributes to and defines architecture. The
light inside the tent pulsates like a ‘sleep indicator light’,
imitating the rhythm of human breathing. Thus the tent
resembles a breathing organism. The light play can also
be related to the lighting effects employed by Kiesler in
the gallery of Surrealist art at Peggy Guggenheim’s Art
of This Century gallery, designed in 1942. There, light
pulsated, changed and dimmed, creating a tense mood.
The tent form relates to the artist’s earlier objects (vest,
life jacket, coverings, mattress) and to the idea of build-
ing ‘protective housings for body parts’ with contempo-
rary materials. Eakomy refers here to the 1898 essay by
one of the precursors of modernism, the Austrian archi-
tect Adolf Loos, The Principle of Cladding: ‘In the begin-

1, 2. Produkcja pracy na wystawe (proéby materiatu), 2015

3. Produkcja pracy na wystawe (szkic), 2015

4. Beztytutu, 2015

5. Untitled (Every step is moving me up), 2015

6.  Frederick Kiesler w trakcie pracy nad modelem Endless
House, Nowy Jork, 1959 © 2015 Austrian Frederick and
Lillian Kiesler Private Foundation, Vienna
Need Room, 2013

8. Nieskoriczony pokdj, Galeria BWA, Zielona Gora, 2015

~

1, 2. Production of the work to the exhibition (tests), 2015

3. Production of the work to the exhibition (sketch), 2015

4. Untitled, 2015

5. Untitled (Every step is moving me up), 2015

6. Frederick Kiesler working on the model of the Endless House,

New York, 1959 © 2015 Austrian Frederick and Lillian Kiesler
Private Foundation, Vienna
. Need Room, 2013
8. Endless Room, BWA Gallery, Zielona Géra, 2015

1-3, 7-8. fot. dzieki uprzejmosci artysty

4. fot. dzieki uprzejmosci artysty i HESTER, Nowy Jork

5. fot. dzieki uprzejmosci artysty i Cass Sculpture Foundation, West
Sussex, Wielka Brytania

1-3, 7-8. photos courtesy of the artist

4. photo courtesy of the artist and HESTER, New York

5. photo courtesy of the artist and Cass Sculpture Foundation, West
Sussex, UK

ning was cladding. Man sought shelter from inclement
weather and protection and warmth while he slept. He
sought to cover himself. The covering is the oldest ar-
chitectural detail.”! For £.akomy, therefore, the tent is the
simplest form of architecture, though it can also be inter-
preted as a symbol of temporariness. In 1950, Frederick
Kiesler designed the first model of his utopian family
home called the Endless House. As he said, ‘It is endless
like the human body — there is no beginning and no end
to it.” The design was inspired by Richard Buckminster
Fuller’s studies from the 1920s and Walter W. Bird’s
practices from the 1940s. The name came from a shape
where ‘all ends meet, and meet continuously’. In 1960,
a large-scale model of the Endless House (1958-1959)
was featured in the exhibition Visionary Architecture at
New York’s Museum of Modern Art. Its images were
widely reproduced by architectural magazines, and the
design became an iconic example of post-war architec-
ture. Kiesler said that the ‘coming of the Endless House
is inevitable in a world coming to an end. It is the last
refuge for man as man’. In the 1960s, during the space
era, free-flowing architecture assumes the form of the
space-rocket capsule and becomes a model for designing
all kinds of everyday objects. To this date the Endless
House exists solely as a concrete-and-metal-mesh model.
Lakomy realises his vision, interpreting Kiesler’s phi-
losophy and inviting the viewer inside. It is the viewer
who, entering in a relationship with the material, light,
space and extant architecture, completes the work. eee

Magdalena Komornicka

1 Adolf Loos, ‘The Principle of Cladding’, Neue Freie Presse, 4 September 1898.
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Spojrzenia 2015 — Nagroda Deutsche Bank
Views 2015 — Deutsche Bank Award

Katarzyna Kotodziej, Magdalena Komornicka: Tytut twojego
najnowszego projektu to Tropy. Co oznacza?
AGNIESZKA PIKSA : Chodzi o Sledzenie, ,,podazanie
za swym nosem”, zbieranie poszlak oraz intuicji, ale tez
o termin muzyczny: trop to utwor polegajacy na rozwi-
janiu juz istniejacego watku; dopisuje sie do niego nowe
stowa albo rozwija melodie. Po cze$ci tak powstaja moje
prace. Biore mysl i zaczynam ja roztrzasac, rozbijam na
drobniejsze czasteczki. Niekoniecznie prowadzi to do
powstania nowej mysli.

Na Tropy sktadaja sie murale pokazujgce diagramy stowne.
Diagramy to co$ odwrotnego do komikséw fotomon-
tazowych. Chcialam powréci¢ do watkéw opartych na
stowach i je eksplorowa¢. Diagramy nie sg ani narracyj-
ne ani przedstawiajace, ale majgq pewna przestrzennosc.
Mozna w nie wejs¢; skala sprawia, Ze sg troche rzezba,
a troche ttem. Mozna je i czyta¢, i ogladac zarazem.
Skad u ciebie dazenie do uproszczonej reprezentacji graficz-
nej idei, czyli diagraméw?

Z komiksow i ich prefabrykatéw. Z réznych sposobow
traktowania przeze mnie tekstow réznych autoréow —
z respektem albo przekora. Wprawdzie czuje respekt do
Strzeminskiego, ale nie prowadzi to do petnego pokla-
sku lub zrozumienia, tylko — z catlym podziwem — do
przeinaczania jego przekazu. On — o umysle tworza-
cym S$ciste konstrukcje; ja — ze sktonnoscig do frag-
mentarycznych i subiektywnych impresji. Znajduje dla
jego stow inne zastosowanie, niz mogiby sie spodziewac.
Diagramy sa jak kotwica w tym procesie, porzadkuja
mys$lenie. Sg kontynuacja storyboardéw, ktére stuzyty
mi przy pracy nad tekstami. Zanim przeniose tekst na
sekwencje obrazéw, wybieram samodzielny fragment,
i dziele go na liczbe klatek, okreslajac te kluczowe
i poboczne oraz relacje miedzy nimi. Ze storyboardu
powstawat komiks. Potem ten system przeniostam na
porzadkowanie mysli. Majac jedng mysl, szukatam od-
powiednich do niej, ktére mogltyby tworzy¢ grupe. Taka
grupe rozktadatam na mapie; znajdowatam prawidto-
wos¢, a nastepnie szukatam dla niej ksztattu.

Do jakich twoich wczesniejszych realizacji odwotuje sie
projekt Tropy?

Do Dylatacji i Chmur poje¢. W budownictwie dylatacja
to szczelina w konstrukcji. Pozwala znosi¢ wewnetrzne
napiecia powodowane reakcja materiat6w na warunki
atmosferyczne. W komiksie — to przerwa miedzy klat-
kami. Materialnie nic miedzy nimi nie ma, ale ptynie
w nich nienarysowany czas, dopowiedziany przez czy-
telnika. Dylatacja w geometrii to efekt zakrzywienia
wektorow, ktére dodane do siebie nie dajg zera (jakie
wysztoby przy zachowaniu ich réwnolegtosci), lecz
pewna warto$¢, wynik réznicy. Przettumaczytam to na
efekt zachodzacy w twoérczosci, kiedy sktadniki prze-
kazu napotykaja op6r materii i ich wektory zakrzywiaja
sie, nie sa rownolegte, tylko z zakldceniem, dodanym
szmerem. Chmury poje¢: miedzy skladnikami zachodza
powiazania i na przecieciu tych powigzan jest punkt sty-
ku. Zbierasz wszystkie punkty styku, wyciggasz z nich
pierwiastek i wychodzi z tego Intencja. Zaréwno Dyla-
tacje, jak i Chmury pojec¢ realizowatam w niewielkiej
formie, ale mysle, ze moga sie sprawdzi¢ w Zachecie
jako forma pejzazu, ,,spaceru tematycznego”. Rozwijam
istniejacy watek, co wyraza tytut Tropy.

Chmury poje¢ — definicja, 2011
Model skojarzeri, 2011
Klar/bezwtad, 2009/2015

na sgsiedniej stronie:
List, 1988
Swiatowid, 2012
Opdr materii, 2015

reprodukcje prac dzieki uprzejmosci artystki

Clue Clouds — Definition, 2011
Model of Associations, 2011
Clarity/Inertia, 2009/2015

opposite:

The Letter, 1988
Swiatowid, 2012
Resistance of Matter, 2015

works reproductions courtesy of the artist




Dlaczego stosujesz pierwiastki w swoich diagramach?
Pierwiastkowanie to wyraz tesknoty za redukujaca logi-
ka, z pomoca ktdrej uporzadkuje strzepy rzeczywistosci.
Pierwiastek jako odwrotnos$¢ potegowania umozliwia
kompresje tresci. Dochodzisz w ten sposéb do skrytego
zrédta wypowiedzi. To badanie ,,mowy-trawy”, ,lasu
rzeczy”. Mowe mozna przyréwnac¢ do nadmuchiwania
balonika, a diagram do wypuszczania z niego powietrza.
Co jeszcze sktada sig na Tropy?
Zagadka sfinksa (co to za zwierze, ktére rano chodzi na
czterech nogach, w potudnie — na dwdch, a wieczorem
— na trzech?). Rozbitam odpowiedZ — posta¢ ludzka
— na abstrakcyjne obrazy z linii. Pierwszy obraz jest
kwadratowy; najbardziej zbity; drugi — potudniowy
— sklada sie z tukéw, a trzeci — wieczorny — z linii
prostych. Na poczatku organizm ludzki jest Sciesniony;
nastepnie dorasta i rozprostowuje sie, a potem dochodzi
do jego rozpadu. Jesli chodzi o kolorystyke, odwotuje sie
do teorii strefizmu Leona Chwistka, w ktérej kompozy-
cja podzielona jest na strefy charakteryzujace sie domi-
nantq jednej barwy odpowiadajacej jednemu ksztattowi.
Mural uzupetniaja rysunki na papierze, m.in. wy-
kres Klar/bezwtad odnoszacy sie do teorii Formy Otwar-
tej Oskara Hansena. Hansen utozy} chronologiczng o$
napie¢ w historii cywilizacji. Z jednej strony Forma
Zamknieta: wladza, posiadanie, przemoc hierarchiczna.
Z drugiej Forma Otwarta: solidarnos$¢, wspétdziatanie,
dazenie do zrozumienia Swiata woko6t. Reformacja—
kontrreformacja, budowanie imperium-najazd chuliga-
noéw, Krol Stonice-Matka Ziemia... Ja to troche banalizuje,
uzywam wyrazen zaczerpnietych z codziennosci. Mo-
wimy ,,nocny marek” na kogo$ nieprzystosowanego do
systemu, kto czuwa, kiedy inni $pig. Tak samo jak stroz,
wartownik, jednak on wiasnie reprezentuje system.
Tytulowy mural Tropy... to fraktal, jak wnioski
wyciagane z wnioskow.
Czy na projekt Tropy miata wptyw przestrzen Zachety?
Nie. To jest projekt nomadyczny. Mozna go wlasciwie
zwing¢ do kieszeni. Sugeruje to sam tytut. Przemiesz-
czanie sie, mobilnos¢, zbieractwo.
Jaka technika wykonane s3 twoje murale?
Akryl ipedzel. W Zagadce Sfinksa zastanawiam sie nad
aerografem, to by umozliwito przenikanie barw, jako ze
etapy zycia przechodza przez siebie w spos6b transpa-
rentny, a nie , kryjacy”. eee

Katarzyna Kotodziej, Magdalena Komornicka: Your latest
project is entitled Tropes. What does it mean?
Agnieszka Piksa: In Polish, trop means both ‘trope’
and ‘track’ (as in ‘animal tracks’), so it’s about tracking,
‘following your hunch’, collecting pieces of evidence,
but it’s also a musical term: troping means adding new
music or words to a pre-existing opus. Partly this is how
my works are made. I take an idea and start belabouring
it, breaking it down into smaller elements. This doesn't
necessarily lead to the production of a new idea.

Tropes consist of murals showing verbal diagrams.
Diagrams are an antithesis of photomontage comics.
I wanted to return to and explore word-based themes.
Diagrams are neither narrative nor representational, but
they possess a certain spatiality. You can enter them;
their scale means they are part sculpture, part back-

ground. You can read and watch them at the same time.
Your striving towards a simplified visual representation of
ideas, or diagrams — where did it come from?

From comics and their prefabricates. From the different
ways in which I treat the texts of various authors — with
respect or a sense of contrariness. While I feel respect
for Strzeminski, it doesn’t lead to full approval or under-
standing but — with all admiration — to the distortion
of his message. Him, with a mind prone to exact con-
structions; me, with a penchant for fragmentary and sub-
jective impressions. I find different applications for his
words than he would expect. The diagrams are like an
anchor in this process, organising my thinking. They are
a continuation of the storyboards that I used in working
on the texts. Before transposing a text into a sequence
of images, I select a standalone fragment and divide it
into frames, defining the primary and secondary ones,
and the relationships between them. The storyboard was
then made into a comic strip. I later applied the system
to the organisation of thoughts. When I had one thought,
I searched for other ones that would fit to create a group.
I spread such a group on a map; I’d find a regularity and
then search for a shape for it.

Do Tropes relate to any of your earlier projects?

To Expansion Joints [Polish: Dylatacje] and Clue Clouds.
In engineering, an expansion joint is basically a gap
that absorbs inner tensions caused by the reaction of
the materials to weather conditions. In comics, it is the
break between the panels. Materially, there is nothing
between them; but unrepresented time, guessed by the
reader, flows through them. In geometry, a homogeneous
dilation is the effect of distorting vectors which, added
to each other, do not result in zero (as would have been
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the case if they had remained parallel), but a certain
value, the result of a difference. I translated this into
an effect occurring in art, when the elements of a mes-
sage encounter the resistance of matter and their vectors
bend, being no longer parallel, but with a distortion, an
added noise. Clue Clouds: connection occurs between
the elements and at their intersection is a junction point.
You collect all the junction points, extract their root and
this produces Intention. Both Expansion Joints and Clue
Clouds were realised in a small format, but I think they
could well work out at Zacheta as a sort of landscape,
a ‘themed walk’. I develop an existing theme here, as
expressed in the title, Tropes.
Why do you use roots in your diagrams?
Extracting a root is an expression of a longing for a re-
ductive logic that will allow me to introduce order to
the shreds of reality. As the opposite of raising a number
to a power, extracting a root allows the compression of
contents. You reach the latent source of the statement. It
is an exploration of the ‘grass of speech’, the ‘forest of
things’. Speech can be likened to blowing up a balloon,
and a diagram to deflating it.
What else do Tropes consist of?
The Riddle of the Sphinx (‘Which creature walks four-
footed in the morning, two-footed at noon, and three-
footed in the evening?’). I broke the answer — the hu-
man figure — into abstract line drawings. The first one
consists of squares, being the most compact one; the
second one is made of curves, and the third one — the
‘evening’ one — of straight lines. At first, the human
organism is compacted; then it grows up and straightens
up; finally, it disintegrates. As for colours, I refer here
to Leon Chwistek’s zone theory of painting [strefizml],
where the composition is divided into zones dominated
by a single colour corresponding with a single shape.
The mural is accompanied by drawings on paper,
e.g. the diagram Clarity/Inertia, relating to Oskar Hans-
en’s theory of Open Form. Hansen arranged a chrono-
logical axis of tensions in the history of civilisation. On
the one hand, Closed Form: power, possession, hierarchi-
cal violence. On the other, Open Form: solidarity, coop-
eration, a striving to understand the surrounding world.
Reformation — Counter-Reformation, empire building
— an invasion of hooligans, the Sun King — Mother
Earth . . . I banalise the whole thing somewhat, using
colloquial terms. We call a ‘nightbird’ someone who is
poorly adapted to the system, who is awake when others
sleep. Like the janitor or guard, yet it is him who actually
represents the system.
And the Tropes mural is a fractal, like conclusions
drawn from conclusions.
Did the Zacheta space have an effect on the shape of Tropes?
No. It’s a nomadic project. You could really roll it up and
put in your pocket. The title itself suggests this. Migra-
tion, mobility, gathering.
What media do you use in making your murals?
Acrylics and a brush. In The Riddle of the Sphinx I con-
sidered using an aerograph, which would have allowed
colours to interpenetrate, since the transitions between the
stages of life are transparent rather then ‘covering’. eee



Katarzyna Kotodziej, Magdalena Komornicka: Jaki jest cel
twojej sztuki?

IZA TARASEWICZ : Traktuje sztuke jako narzedzie
produkcji informacji i wiedzy. Jest to rodzaj medium do

faczenia roznych obszaréw: kultury i inspiracji nauka,
co jest dla mnie wazna sprawa, cho¢ nie udaje, Ze jestem
naukowcem. Nauki Sciste po prostu mnie inspiruja.
Skad pomyst na najnowszg instalacje TURBA, TURBO?
Pierwszy raz zaczetam myS$le¢ o tym projekcie pod-
czas pobytu stypendialnego w Kiinstlerhaus Bethanien
w Berlinie. Zrobitam tam zestaw narzedzi — prac od-
noszacych sie do teorii chaosu, ktérg zajmuje sie juz od
kilku lat. To dtugofalowy projekt, ktéry teraz bede mo-
gla pokazac¢ w wielkiej skali, o czym zawsze marzytam.
Co byto bezposrednig inspiracja dla tej instalacji?
Okragty modernistyczny kwietnik z lat trzydziestych,
ktory znalaztam w internecie.
Szukatas czego$ konkretnego?
Nie. Nieustannie kolekcjonuje rézne materiaty i infor-
macje. Jednoczesnie mam $wiadomos¢, ze nigdy nie
jestem gotowa, dlatego traktuje swoja tworczos¢ jako
jeden wielki projekt.
Czyli to wtasnie forma modernistycznego kwietnika zain-
spirowata cie do dalszej pracy?
Tak. Zasada dziwnych skojarzen, ktére nieSwiadomie
przychodza do mnie w czasie researchu, natrafiajac na
kwietnik z lat trzydziestych, natychmiast przyszed}t
mi do glowy najwiekszy na Swiecie akcelerator: Wiel-
ki Zderzacz Hadronéw z CERN w Genewie. Z jednej
strony obie ,,architektury” charakteryzuje potencjalna
uzyteczno$é, a z drugiej wptyw obu na nasze codzien-
ne zycie jest znikomy. Pomyslatam, jaki to paradoks
— w skali nauki, ekonomii i limitu ludzkiej wyobraz-
ni. Wielki Zderzacz Hadronéw jest totalnym absurdem,
abstraktem, ktory nie miesci mi sie w glowie, dlatego
sie tym zajelam. Na Swiecie istnieje kilka akcelerato-
row, ale ten jest najwiekszy: niewidoczne dla ludzkiego
oka protony rozpedzane sq w tunelu o dtugosci 27 km.
Pedzimy z tymi protonami z predko$cia $wiatta w préz-
ni 299 792 458 m/s — czy mozna to sobie wyobrazic?
Ten akcelerator stworzono by wprowadzi¢ kolizje cza-
steczek, czyli chaos, zeby zbiera¢ efekty tego zderzenia
irejestrowac zwigzane z nim mechanizmy. Sq tam r6zne
elementy, magnesy, supermateriaty, ktére tapia poszcze-
golne parametry. W mojej instalacji efektami fizycznymi
i wizualnymi kolizji stang sie obiekty, ktére skomponuje
na poétkach taczacych obrecze. Konstelacje beda efektem
kolizji materiatléw podczas pracy w warsztacie.
Przybiorg one formy drobnych abstrakcyjnych rzezb?
Tak. Inspirujace jest to, ze sq one rowniez narzedziami
o konkretnym dziataniu. Ostatnio widzialam w Tate Mo-
dern fajng wystawe ich kolekcji, podzielong na pokoje
tematyczne. Mnie ujat Structure and Clarity odnoszacy
sie do konstruktywizmu. Jestem silnie zwigzana z kon-
struktywizmem, a takze z forma futurystyczna, abstrak-
cyjna, architekturg i formami przemystowymi. Czuje, ze

tematy fizyki i abstrakcji bardzo sie tacza, wprowadzaja
mnie na troche inny poziom myslenia.
Spekulacji?
Tak. Spekulacja jest bardzo wazng cze$cia naszej rzeczy-
wisto$ci. Kiedy wszystko kontrolujemy, dobrze robi nam
odrobina watpliwosci, jaka$ alternatywa. Jesli chodzi
o CERN, to do tej pory nie wiadomo, czy oni nie nabija-
ja nas w balona z tym rozbijaniem protonéw. Interesuje
mnie fakt, ze to jest po prostu wielka maszyneria, w ostu-
pienie wprowadzajq mnie juz same abstrakcyjne sumy
wydane na konstrukcje i olbrzymia skala tego akcelera-
tora. Science fiction i absurd abstrakcji pojawiajq sie tez
w mojej instalacji. Co wiecej, w CERN prowadzone sg
badania nad nowymi technologiami, nad przyspieszeniem
calego $wiata. To bardzo dziwne, bo czy my naprawde
potrzebujemy szybszego zycia? W mojej prezentacji za-
lezy mi na tym, zeby roztozy¢ wszystko do materiatéw
podstawowych, siegna¢ do refleksji podstawowej o naszej
czasoprzestrzeni. Dlatego wazng inspiracjq sa dla mnie
diagramy z danymi publikowanymi na stronie CERN.
Interesuje cie metodologia naukowa?
Tak, ale oczywiscie, na ile to mozliwe, dbam takze
o tre$¢, ktora zawsze jest punktem startowym. Cho¢
wiadomo, ze forma to wabik przyciagajacy uwage. Moje
ostatnie projekty sa osadzone w abstrakcjach grafow
czy diagram6éw — z jednej strony bardzo estetycznych,
a z drugiej zapelnionych konkretnymi informacjami.
Trudno jest nam poja¢ w codziennej krzataninie, ze
Wielki Wybuch rzeczywiscie byt poczatkiem wszech-
Swiata. Inspiruje mnie wymieszana skala wielkich i ma-
tych perspektyw. Czytajac o powstaniu wszechs$wiata,
jestem w stanie wyobrazi¢ sobie to w mniej lub bardziej
koslawy sposob, ale mysle, ze ludzie ten poczatek thu-
maczg sobie na rézne sposoby. Dla jednych to jest Bog,
dla drugich to jest po prostu Nic, a dla innych fizyka.
W jaki sposob widz moze wejs¢ w interakcje z twoimi pra-
cami?
Chciatabym przede wszystkim, aby wprowadzi¢ wi-
dza w dyskomfortowa sytuacje; zeby poczut sie na tyle
zaintrygowany, ze zacznie o tym wszystkim myslec.
Uzyteczno$¢ sztuki na tym sie wlasnie zasadza, na uru-
chomieniu refleksji. Pamietam takq sytuacje na mojej
pierwszej wystawie o teorii chaosu Strange Attractors
w Instytucie Polskim w Berlinie. Kto§ mi powiedzial:
,,Nie wiem, o co chodzi, ale mnie sie to tak podoba! Mysle
o tym ciagle!”, i to byt naprawde najlepszy komplement.
Wazne, aby zatrzymac¢ uwage i dlatego aspekt mate-
rialny moich prac jest bardzo istotny. Pomaga ludziom
uchwyci¢ sie czego$ konkretnego.
Stosujesz ekonomie odzysku. Czy masz juz jakie$ plany do-
tyczace instalacji TURBA, TURBO?
Tak, bedzie pokazywana w Meet Factory w Pradze
w 2016 roku i poddana interwencji innych artystéw. Od
jakiego$ czasu zaczelam tak pracowac, aby jedna praca
miata wiele mozliwosci montazowych. Zalezy mi na
pewnej zmiennosci, potencjalnej otwartos$ci sytuacji.

Wszystkie elementy instalacji uktadajq sie w rodzaj ry-
sunku 3D.

Instalacje TURBA, TURBO dopetnia praca Arena, ktora pre-
zentowana byta na wystawie Collaborating Objects Radia-
ting Environments w Kiinstlerhaus Bethanien w Berlinie.
Arena to petla zrobiona z widkien konopnych i kauczuku,
zawsze pokazywana w okregu, bo to rodzaj sceny dla
catej sytuacji. Inspiracja dla niej byt tez teatr grecki, te
wszystkie rynki, ktore byty scena, gdzie wydarzyla sie
pierwsza demokracja, pierwsza komunikacja. Dla mnie
lina jest obramowaniem, osadza calg kompozycje. Daje
tez dobry przekrdj. Ten sam przekréj bedzie widoczny
poprzez te obrecze. To rodzaj dwuwymiarowosci, ktéra
przechodzi w tréjwymiarowos$¢. Kompozycja ta zawsze
zmienia sie wraz z widzem. Gdziekolwiek staniesz, za-
wsze wyglada ona inaczej. Ja ten gaszcz kontroluje, ten
chaos ma swdj porzadek. Tak naprawde najmniej kontro-
li, co bardzo lubie, jest podczas produkcji. Dlatego robie
bardzo duzo testéw przed produkcja.

Efekt uboczny takze cie fascynuje?

Jak najbardziej! eee

Katarzyna Kotodziej, Magdalena Komornicka: What is the
purpose of your art?

Iza Tarasewicz: For me, art is a tool that produces in-
formation and knowledge. It is a medium for combining
different fields: culture and scientific inspirations, which
are important for me, though I don’t pretend to be a sci-
entist. I am simply inspired by the exact sciences.
Where did you get the idea of your latest installation TURBA,
TURBO?

[ first started thinking about this project while on a resi-
dency at the Kiinstlerhaus Bethanien in Berlin. I made
there a set of tools — works referring to chaos theory,
which I’ve been exploring for several years now. This is
a long-term project that I’ll now be able to show on a arge
scale, something I’ve always dreamt about.

Where did the direct inspiration come from?

From a modernist circular flower stand from the 1930s
that I’d found on the Internet.

Were you searching for something specific?

No, I wasn’t. I constantly collect all kinds of materials
and information. At the same time, I’m aware that I’'m
never ready, which is why I treat my practice as one
great project.

So it was the form of a modernist flower stand that inspired
you?

That’s right. Through strange associations that cross my
mind during resarch, upon seeing a flower stand from
the 1930s, I immediately thought of the world’s greatest
accelerator: the Large Hadron Collider at CERN near
Geneva. On the one hand, both ‘architectures’ are char-
acterised by potential usefulness, on the other, their im-
pact on our daily life is minute. I thought it was a para-
dox — in terms of science, economy, and the limits of
human imagination. The Large Hadron Collider is a total



absurdity, an abstraction that I cannot grasp, which is why I grew interested in it. Sev-
eral such machines operate around the world, but this one is the largest: protons, invis-
ible to the human eye, are accelerated in a tunnel 27 kilometres long. We travel with

those protons with speed of light in a vacuum, 299,792,458 metres per second — can

you imagine that? The CERN accelerator was built to collide particles, that is, to create

chaos, in order to observe the effects of this collision and to record the mechanisms

associated. There are various elements there, magnets, super-materials that measure

the different parameters. In my installation, the physical and visual effects of collision

are objects that I arrange on the shelves connecting the loops. These constellations will

be an effect of the colliding of materials during studio work.

In the form of small-scale abstract sculptures?

That’s correct. What’s also inspiring is that they are tools of a specific function. I re-
cently saw a nice exhibition of works from the Tate Modern collection, divided into

themed rooms. I especially liked Structure and Clarity, which was about Constructiv-
ism. I feel a strong connection with Constructivism, but also with the futuristic, ab-
stract form, with architecture and industrial forms. I feel that physics and abstraction

have a lot in common, and they bring my thinking to a different level.

Of speculation?

Yes. Speculation is a very important aspect of our reality. When we control everything,
it’s good to have some doubts, an alternative of sorts. As for CERN, it’s still not clear
whether they’re not duping us with those proton collisions. I'm interested in the fact that
it’s simply a huge machine; the abstract amounts of money spent on its construction and

the accelerator’s giant scale amaze me. Science fiction and the absurdity of abstraction

are also present in my installation. Moreover, CERN conducts research on new technolo-
gies, on speeding up the whole world. That’s very strange, for do we really need a faster
pace of life? In my presentation, I want to resolve everything into basic materials, to

reach for a basic reflection on our space-time continuum. That’s why the data diagrams

published on the CERN website have been an important inspiration for me.

Are you interested in scientific methodology?

I am, but, of course, I’m also concerned as far as possible with content, which is always

the starting point. Even if form is the ‘bait’ drawing attention. My recent projects are

embedded in the abstractions of graphs or diagrams, which are highly aesthetic but also
filled with specific data. In our daily fuss and bother, it’s hard to comprehend that the
Big Bang really was the beginning of the universe. I am inspired by the mixed scale of
great and small perspectives. Reading about the origins of the universe, I can imagine
it more or less awkwardly, but I think people understand this beginning in various
ways. For some it is God, for others simply Nothing, and for others still it is physics.
In what ways is it possible for the viewer to interact with your works?

First of all, I’d like to put them in an uncomfortable position so that they feel intrigued
enough to start thinking about all that. This is precisely the purpose of art: to make peo-
ple think. I remember a situation from my first exhibition about chaos theory, Strange
Attractors, at the Polish Institute in Berlin. Someone told me, ‘I don’t know what it’s
all about, but I like it! I can’t stop thinking about it!” — and that was really the best
compliment. What’s important is to catch attention, which is why the material aspect
of my works really matters. It gives people something concrete to hold on to.

You believe in a recycling economy. Do you have any plans regarding TURBA, TURBO instal-
lation?

Yes, it will be presented at the Meet Factory in Prague in 2016 and will be subjected
to interventions by other artists. For some time now I’ve been working so that a single
work can be installed in many different ways. I’m interested in a certain variability,
a potential openness of the situation. All the elements of the installation arrange them-
selves in a kind of 3D drawing.

The installation TURBA, TURBO is coplemented by Arena, a work that was presented in the
exhibition Collaborating Objects Radiating Environments at the Kiinstlerhaus Bethanien
in Berlin.

Arena is a loop made of hemp fibres and rubber, always shown in a circle, for it’s
a kind of stage for the whole situation. It was also inspired by Greek theatre, all those
marketplaces that were a stage of the first democracy, the first communication. For
me, the rope is a frame, it grounds the whole composition. It also offers a good cross
section. The same cross section will be visible through the loops. It’s a kind of two-
dimensionality that turns into three-dimensionality. The composition always changes
with the viewer. Wherever you stand, it always looks differently. I control this thicket,
it’s a chaos that has its order. In fact, the production stage is when there is least control,
and I love it. That’s why I always do many pre-production tests.

Are you also fascinated by the side effect?

Abolutely! eoe

1. modernistyczny kwietnik, fot. archiwum Galerii Skowron, Poznar
2. ©CERN, 2012

3, 4. szkice do instalacji TURBA, TURBO, 2015

5. ©CERN, 2014

1. modernist flower stand, photo from Skowron Gallery archive, Poznan
2. ©CERN, 2012

3, 4. sketches for TURBA, TURBO installation, 2015

5. ©OCERN, 2014
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Zacheta — Narodowa Galeria Sztuki | Zacheta — National Gallery of Art

Nieskonczony rejestr. Obrazy

| ich muzyczne interpretacje
Endless Register. Images and Their Musical

Interpretations

kuratorki | curators: Maria Swierzewska-Franczak, Anna Zdzierrska
projekt ekspozycji i mural | exhibition design and mural: Jacek Swidzirski

artysci (prace z kolekgji Zachety) | artists (works from the Zacheta collection): Magda Bielesz, Agata Bogacka, Tomasz Ciecierski, Stanistaw Dr6zdz, Pawet Jarodzki,

Wtodzimierz Pawlak, Wilhelm Sasnal, Jacek Sempoliriski, Jan Tarasin

autorzy utworéw muzycznych: uczniowie Gimnazjum Przymierza Rodzin nr 2 im. ks. Jana Twardowskiego w Warszawie pod kierunkiem Dagny Sadkowskiej | authors of
musical pieces: students of Gimnazjum Przymierza Rodzin nr 2 im. ks. Jana Twardowskiego in Warsaw, led by Dagna Sadkowska

pokaz w ramach Matej Warszawskiej Jesieni | a presentation is a part of Little Warsaw Autumn

Jan Tarasin, Nieskoriczony rejestr, 1989, kolekcja Zachety — Narodowej Galerii Sztuki

Jan Tarasin, Endless Register, 1989, coll. Zacheta — National Gallery of Art

fot. | photo by Jerzy Gtadykowski

Pokaz w sali warsztatowe]j Zachety stanowi podsumowanie projektu pod kierunkiem
Dagny Sadkowskiej Muzyczne obrazy, w ktérym przez caly rok szkolny w ramach
autorskiego programu nauczania muzyki uczestniczyli uczniowie jednego z warszaw-
skich gimnazjow. Spotkania w Zachecie staly sie okazja do poznania nowych technik
instrumentalnych, wspétczesnych kompozytoréw i literatury muzycznej w konfrontacji
z historig sztuki i dzielami sztuki wspétczesnej. Obrazy z kolekcji Zachety postuzyty
do omdwienia poje¢ takich jak rytm, faktura, stowo, czas, interpretacja i analizy ich
znaczenia w kontekscie sztuk wizualnych i muzyki. Zwieniczeniem kazdego spotkania
byto nagranie wlasnych utworéw, ktére zebrane w katalog dzwiekowy, stanowia galerie
muzycznych interpretacji dziet ze zbioréw Zachety.

Na pokazie w Zachecie dziela te zestawione zostaty z ich muzycznymi interpreta-
cjami autorstwa uczestnikow projektu. Integracje sfery wizualnej i dzwiekowej ekspo-
zycji dopehia graficzno-komiksowa aranzacja przestrzeni autorstwa tworcy komiksow
i murali Jacka Swidzifiskiego. Tytut Nieskoriczony rejestr odnosi sie do pokazanej na
wystawie pracy Jana Tarasina, ktéra podczas jednego ze spotkan stata sie pretekstem
do rozmowy o rytmicznej kompozycji w sztukach plastycznych i muzyce. Nawigzanie
tytutem akurat do tego obrazu sugeruje réwniez kontynuacje projektu Muzyczne obrazy
oraz jego otwarta forme — moze powstac tyle interpretacji muzycznych danego dzieta
wizualnego, ilu jest odbiorcow.

Pokaz w ramach Malej Warszawskiej Jesieni prezentuje jak rézne i pozornie odle-
gle dziedziny sztuki moga oddziatywac na siebie nawzajem. Chcemy zacheci¢ widzéw
w kazdym wieku, poczawszy od najmtodszych, do nowego spojrzenia na sztuke i muzyke
wspotczesna, poszukiwania inspiracji i uruchomienia wyobrazni. eee

Projekt Muzyczne obrazy zostat opracowany i zrealizowany w roku szkolnym 2014/2015 w ramach
wspotpracy Zachety — Narodowej Galerii Sztuki i Gimnazjum Przymierza Rodzin nr 2 im. ks. Jana
Twardowskiego.

autorka: Dagna Sadkowska (skrzypaczka, cztonek zespotu Kwartludium, nauczycielka muzyki w Gim-
nazjum Przymierza Rodzin nr 2)

wspdtautorki: Maria Kosifska (historyczka sztuki i edukatorka w Zachecie), Karolina Iwaficzyk (absol-
wentka kulturoznawstwa i edukatorka w Zachecie)

opieka merytoryczna i koordynacja projektu: Anna Zdzieborska (dziat edukacji Zachety) i Dagna Sad-
kowska

Podczas finisazu 27 wrzeénia (niedziela) odbedg sie warsztaty rodzinne zakoficzone koncertem
uczestnikow projektu Muzyczne obrazy (godz. 161 17.30).




Warsztaty z cyklu Muzyczne obrazy, 25.06.2015

Workshops from the Musical Images series, 25.06.2015

A presentation at the Zacheta workshop room recapitu-
lates Dagna Sadkowska’s project Musical Images in
which students of one of Warsaw’s secondary schools
participated throughout the school year as part of an
individually. The meetings at Zacheta provided an op-
portunity to become familiar with new instrumental tech-
niques, contemporary composers and musical literature
in confrontation with art history and contemporary art
works. Paintings from the Zacheta collection served as
examples for discussing concepts such as rhythm, tex-
ture, word, time or interpretation, and for analysing their
significance in the context of the visual arts and music.
Every meeting culminated in the participants’ recording
their own pieces; collected in an audio catalogue, they
constitute a gallery of musical interpretations of works
from the Zacheta collection.

At the exhibition, these works have been juxta-
posed with their musical interpretations created by the
project participants. This integration of the visual and
audio spheres is complemented with the design by the
cartoon and mural artist Jacek Swidziriski. The title End-
less Register refers to a featured work by Jan Tarasin that
during one of the meetings became a pretext for a discus-
sion about rhythmic composition in the visual arts and
music. The reference suggests also a continuation of the
Musical Images project and it open form — there can be
as many musical interpretations of a given visual work
as there are viewers.

Presented as a part of the Little Warsaw Autumn
music festival, the exhibition demonstrates how two
different, and seemingly distant, disciplines can influ-
ence each other. We want to encourage viewers of any
age, including the youngest ones, to take a fresh look at
contemporary art and music, search for inspiration and
stretch their imagination. eee

Musical Images is a project that was carried out in the school year
2014/2015 as part of a collaboration between the Zacheta — Na-
tional Gallery of Art and Gimnazjum Przymierza Rodzin nr 2 im. ks.
Jana Twardowskiego secondary school.

author: Dagna Sadkowska (violinist, member of the ensemble Kwart-
ludium, music teacher at the Gimnazjum Przymierza Rodzin nr 2)
co-authors: Maria Kosinska (art historian, Zacheta educator), Karo-
lina Iwanczyk (graduate of cultural studies, Zacheta educator)
academic supervision and project coordination: Anna Zdzieborska
(Zacheta Education Department) and Dagna Sadkowska (Gim-
nazjum Przymierza Rodzin nr 2)

During the finissage, on Sunday, 27 September, a family work-
shop will take place, followed by a live concert by the partici-
pants of the Musical Images project (4 p.m. and 5.30 p.m.).

Muzyczne obrazy
Musical Images

Dagna Sadkowska

Pie¢ minut przed dziewiata w sali warsztatowej Zachety jest juz dwunastu gimnazjalistéw. Czekam na nich z kom-
pletem instrument6w, na $cianie dwa ptétna Magdy Bielesz — piekne, radosne, kolorowe uliczne handlarki z cyklu
Czarodziejki z ksiezyca.

Magda przyjdzie koto jedenastej i wtedy ustyszy kompozycje instrumentalne i spontaniczne improwizacje
uczniéw do jej prac. To ostatnie w tym roku szkolnym warsztaty z cyklu Muzyczne obrazy, ktérego bohaterami jest
dziesie¢ wybranych prac z kolekcji Zachety i uczniowie warszawskiego gimnazjum. Faktura, Stowo, Czas, Natura
przeciw naturze, Autor o sobie, Interpretacja, Narzedzia i techniki, Inspiracja, Rytm — to tematy, ktére staly sie wyzwa-
niem dla mnie i wspélprowadzacych warsztaty edukatorek. Wyzwaniem i zaproszeniem do poszukiwan edukacyjnych

,rozwigzan” i transkrypcji skomplikowanej i ztozonej natury sztuki wspotczesne;j.

Jakie bylo to wyzwanie? Wyjatkowe, bo rozgrywato sie w przestrzeni zrodzonej z konfrontacji obrazu i dzwieku.
Narzucajgce proste rozwigzania i przyjemne, bo rzadzace sie niespodziewana oczywistoscia relacji i budowanym przez
nas wspolnie leksykonem kodéw komunikacyjnych.

Wrze$niowa wystawa stanowi zwiericzenie naszej wspélnej pracy przez caly rok szkolny, jest nagroda dla uczniow
irodzicow, ale tez zacheta do eksperymentowania i zabawy ze sztuka wspoétczesna na polu edukacji.

Projekt edukacyjny ma swoje korzenie w dziataniach artystycznych i jest naturalng konsekwencja drogi artystycz-
nej, ktorg zespét Kwartludium zapoczatkowal w roku 2006, nagrywajac debiutanckq ptyte w wytwérni Dux. Obrazy
Poli Dwurnik, Twozywa, Karola Radziszewskiego, Anny Okrasko, Adama X pojawily sie na ptycie w czesci, ktéra
zatytutowaliSmy Instrumentalne interpretacje prac wizualnych. PotraktowaliSmy wéwczas obraz jak partyture wspoét-
czesng. Z czasem granie do prac artystéw wizualnych stalo sie czestym elementem repertuaru koncertowego zespotu,
zyskujac nazwe Muzyczne obrazy. W naszych dziataniach i zalozeniach zawarta sie silna che¢ bycia blisko publicznosci.
Ekspresje na koncercie i improwizacje zawsze poprzedzaliémy budowaniem i thumaczeniem znaczen.

To wspaniate doswiadczenie pracy zespotowej innej niz ekscytujace, ale zmudne przedzieranie sie przez partytury
wspotczesnych kompozytoréw, zaowocowato projektem edukacyjnym.

Budowanie znaczen, thumaczenie, pogtebianie wiedzy, zrozumienie i naturalna ekspresja staty sie aktem arty-
stycznym, w ktérym odbiorca staje sie tworca i ktérym mozemy sie dzieli¢. Jestem pewna, ze moi uczniowie przyjda
w tym roku na koncerty Warszawskiej Jesieni z wyboru i z przyjemnoscia. eee

By five to nine in the morning, twelve secondary-school students have already turned up at the Zacheta workshop room.
I am waiting for them with a complete set of instruments. Two paintings by Magda Bielesz hang on the walls — the
beautiful, merry, colourful street vendors from the Sailor Moon series.

Magda will arrive around eleven to listen to musical compositions and spontaneous improvisations inspired by her
works. This is the last meeting this school year in the Musical Images series, which has as its protagonists ten selected
works from the Zacheta collection and a group of students from a Warsaw secondary school. Texture, Word, Time, Nature
against Nature, Authors about Themselves, Interpretation, Tools and Techniques, Inspiration, Rhythm — the subjects
of the successive meetings became a challenge for me and the other educators running the project. A challenge and an

fot. | photo by Dominik Cudny



Nieskonczony rejestr. Obrazy i ich muzyczne interpretacje
Endless Register. Images and Their Musical Interpretations

invitation to search for educational ‘solutions’ and transcriptions of the complex nature
of contemporary art.

What kind of a challenge was it? Unique, unfolding in a space constituted by
a confrontation of image and sound. Suggesting simple and pleasant solutions, being
governed by an unexpected obviousness of relationships and a lexicon of communication
codes we built together.

The September exhibition is a culmination of the year-long project, a reward for
the students and parents, but also an invitation to experiment and play with contemporary
art in the field of education.

The educational project has its roots in artistic practices and comes as a natural
consequence of the artistic path that the band Kwartludium initiated in 2006, record-
ing their debut album for the label Dux. Images by Pola Dwurnik, Twozywo, Karol
Radziszewski, Anna Okrasko, and Adam X appeared on that album in the part titled ‘In-
strumental Interpretations of Visual Works’; we used them as contemporary scores. With
time, playing to works of visual art became a regular feature of the band’s live repertoire,
gaining eventually the name Musical Images. There was a strong desire in us to be close
to the audience. Live expression and improvisation was always preceded by a process of
building and explaining meanings. Thus wonderful experience of group work, different
from the exciting, but tedious struggling through the scores of contemporary composers,
resulted in an educational project.

Building meanings, explaining, learning, understanding and natural expression
became an artistic act in which the viewer becomes the author and which we can share.
I am sure that my students will attend this year’s Warsaw Autumn concerts on their own
will and with pleasure. oo e

wszystkie fotografie | all photos by Dominik Cudny

Bez szkolnego rygoru
No School Discipline

Uczestniczylicie w zajeciach w ramach projektu Muzyczne obrazy przez caty rok szkolny.
Co wam sie w nich najbardziej podobato?

— Podobaty mi sie same zajecia, bo byt to inny sposéb prowadzenia lekcji. Nie
siedzieliSmy w tawkach w szkole.

— Byta nie tylko muzyka, ale tez sztuka i obrazy, mogliSmy sie wiele dowiedzie¢,
poznac nowe techniki, artystow.

— Zdarzalo sie, ze jaki$ obraz nam sie spodobat, bo spodobata nam sie technika,
w jakiej zostal wykonany. Tak byto na przyktad z obrazem [Wtodzimierza Pawlaka] Pola-
cy formujq flage narodowq. Spodobato mi sie, ze wylewajac zawarto$¢ tubki, odgarniajac
farbe linijka i rysujac kreski, mozna stworzy¢ taki mocny efekt.

— Dla mnie bylo niesamowite to, ze w zasadzie wszystko z obrazu: kolor, linie itd.
mozna przenie$¢ do muzyki. Wydawato mi sie wczesniej, ze to zupetnie odrebne rzeczy,
a tak naprawde sa bardzo podobne.

—Fajne byly zajecia, na ktérych wyszlismy do holu gtéwnego i budowalismy instala-
cje w przestrzeni. To bylo takie nietypowe — nie tylko muzyka i rysowanie, ale dziatanie,
podczas ktérego mogliSmy wykorzysta¢ znalezione przez nas przedmioty.

—Moim zdaniem ciekawe byto tez granie dla pracownikéw Zachety — to byto takie
spontaniczne [improwizacje muzyczne na zadany przez pracownikéw Zachety temat].

— Albo wychodzenie w plener i robienie zdjec.

— Pytanie ludzi [przechodniéw w Ogrodzie Saskim], czym wedtug nich jest inspi-
racja. Uzyskali$my bardzo rézne odpowiedzi.

— Ciekawe byly ostatnie zajecia, na ktére przyszta artystka [Magda Bielesz] i mogli-
Smy sie dowiedzie¢ od niej czego$ ciekawego, postuchac troche o jej zyciu.

—...oraz o samym procesie tworzenia obrazow. Perspektywa spotkania osoby, ktéra
jest zwigzana ze sztuka, jest ciekawa.

— Dobra strona tych zaje¢ byto réwniez to, ze pani Dagna dawata nam bardzo duze
pole do popisu, duza swobode. MogliSmy sie wykazac wiasng inicjatywa, zagrac cos, co
nam sie podoba. Nie bylo szkolnego rygoru.

— Na takich zajeciach mozna nauczy¢ sie rzeczy, ktérych w codziennym zyciu nie
sposob poznac, zobaczy¢ to, czego na co dzien nie mozna zobaczyc¢, i zagra¢ wspotczesng
muzyke, ktérej ja na przyktad nie stucham.

A jakie widzicie pozytywne strony wyjscia z zajeciami poza szkote?

— Poznali$my co$ nowego.

— Zacheta bedzie nam sie teraz inaczej kojarzyla.

— PoznalisSmy tez duzo obrazo6w, nie tylko te, do ktérych gralisSmy.

— Jakbys$my byli w szkole, to ogladaliby$my obrazy z rzutnika, a tu moglismy je
zobaczy¢ w oryginale.

WyobraZcie sobie, Ze przychodzicie na takie zajecia do Zachety tylko raz i wracacie do szkoty.
Czy wartoscig tego projektu jest to, Ze jest cykliczny i trwa caty rok?

— Gdybym byt tylko na jednych zajeciach, to jeszcze bardziej bym sie zniechecit
do sztuki wspdétczesnej. Nic by nam pojedyncze zajecia nie daty. Wpadto by nam co$ do
glowy i na tym by sie skoficzylo — po tygodniu juz nic by$Smy nie pamietali. A jesli to
cykl, to niektére rzeczy sa powtarzane.

Czy uczestnictwo w tym projekcie zmienito wasz odbior muzyki wspdtczesnej?

— Muzyka jest dziwniejsza [niz sztuka], mam przed niq jeszcze wiekszy opor...

— Mnie sie bardzo podobato, kiedy pani nam puscita beatbox na flecie. Zdziwito
mnie, ze na takim klasycznym instrumencie jak flet mozna cos takiego zagrac. Ciekawy
iréwnoczes$nie dziwny byt réwniez utwér 4” 33” Johna Cage’a. Chodzac na takie zajecia,
mozna sie czego$ ciekawego dowiedzie¢.

—Janadal nie jestem przekonany do tej muzyki. Jest bardzo pomystowa i na pewno
sprawia frajde artystom, ale nie da sie jej stucha¢ codziennie.

—Rozumiem, postuchac sobie raz, ale gdybym miat stucha¢ codziennie na stuchaw-
kach, to raczej wolatbym postucha¢ muzyki klasyczne;.
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Workshops from the Musical Images series, 25.06.2015

A jak te zajecia zmienity wasze podejscie do sztuki?

—Pamietam, ze na poczatku wszyscy byli sceptycznie nastawieni do muzyki i sztuki
wspoblczesnej. A potem nasze nastawienie si¢ zmienito.

—Jaw ogdle nie znatam sztuki wspoétczesnej, tylko z cudzych opinii. Zaczeta mi sie
bardzo podoba¢. Kiedy idziemy sami na wystawe do galerii, czesto w ogdle nie zastana-
wiamy sie nad tym, co widzimy, tak nam wygodniej. A na tych zajeciach zastanawiamy
sie, jak namalowany jest obraz, jak do niego zagra¢, poznajemy go od podszewki.

— Ostatnio mieliSmy lekcje w Muzeum Narodowym i ogladali$my klasyczne obrazy:
krajobrazy, portrety itd. Doszedtem do wniosku, ze takie obrazy sq w zasadzie nudne. Az
sam sie zdziwitem, ze sztuka wspdtczesna mnie bardziej porywa. Najpierw miatem opory.

— Ja réwniez miatem opory, kiedy zaczynali$my zajecia w Zachecie. Nie wiedzia-
tem, co o sztuce wspotczesnej myslec. A teraz coraz bardziej sie przekonuje.

— Ja tez mialem opory i nadal wole sztuke dawng. Pani Dagna jest fajng nauczy-
cielka, ale tak jak sztuka wspdtczesna nie przemawiata do mnie wczesniej, tak nie prze-
mawia nadal.

— Uwazam, ze sztuka wspoéiczesna daje wiecej do myslenia. Oczywiscie sa tez
dzieta sztuki dawnej, ktore sa bardzo piekne, poruszajq jaki$ problem, nad ktérym sie
mozna zastanowic, ale wydaje mi sie, ze w przypadku sztuki wspotczesnej jest tak zde-
cydowanie cze$ciej. Ostatnio odwiedzitem Zachete podczas Nocy Muzedw i zaintereso-
walo mnie to, co tam widzialem. Niektére prace sg bardzo kontrowersyjne, przychodza
momenty zniechecenia, ale ogélnie te zajecia wplynely na mnie bardzo pozytywnie.

—Mysle, ze od dzisiaj, kiedy zobacze jakis obraz, bede go analizowac w taki sposéb,
w jaki analizowali$my go na zajeciach.

—Jana pewno bede tez duzo myslata o autorze. Nigdy wcze$niej o nim nie my$latam.

Z Agatg Wolfowicz, Basig Styputg, Jasmin Mmereole, Emilig Hotody, Olg Zbarachewicz, Martyng Cyganek,
Bartoszem Bergerem, Bogdanem Biatkiem, Olafem Dabrowskim, Jeremim Dziedziejko, Janem Gradoniem
i Szymonem Oktabg rozmawiaty Maria Swierzewska-Franczak i Anna Zdzieborska. eee

Throughout the school year you participated in the Musical Images project. What was it that
you particularly liked about it?

— We liked the classes themselves, it was something different from sitting behind
the desks at school.

— There was not only music but also art and pictures, so we could learn a lot, get to
know new techniques, artists.

— Sometimes we liked a piece because we liked its particular technique. That was
the case with [Wlodzimierz Pawlak’s] Poles Forming Their National Flag. I was surprised
that it’s possible to create such a powerful effect by simply squeezing out paint from the
tube, sweeping it aside with a ruler and painting lines.

— For me it was incredible that virtually all aspects of a painting — colour, lines
etc. — can be applied to music. I used to think they were two completely different things,
but now I see they are very similar.

—I'loved the class when we went out to the main lobby and built an installation. It
was so unusual — not just music and drawing, but physical action where we could use
found objects.

— Playing for the Zacheta staff [musical improvisations on a set theme] was also
interesting — so spontaneous.

— Or going outdoors and taking pictures.

— Asking people [passers-by at Park Saski] what ‘inspiration’ is. The replies were
highly varied.

—Iliked the last meeting where the artist [Magda Bielesz] was present and we could
learn something interesting about her and her life.

—. .. and the painting process itself. The prospect of meeting a person from the art
world is an interesting one.

— Another advantage was that Ms. Sadkowska gave us a lot of latitude. We could
show initiative, play something that we liked. There was no strict discipline.

— Such classes give you an opportunity to learn things you wouldn’t get to know
about in everyday life, see things you normally don’t see, and play contemporary music
which I, for one, don’t listen to’.

What were the advantages of attending extramural classes?
— We learned new things.
— Our perception of Zacheta has changed.
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— We got to know many paintings, not only those we played to.
—1It’s cool the paintings were here. Had we been at school, we’d have seen them on
slides only and here we could regard the originals’.

Imagine you attend just one such class at Zacheta and then go back to school. Is it a value that
the project is cyclical and runs throughout the year?

— If I had attended just one meeting, I'd only have grown even more wary of contem-
porary art. A single class would have been for nothing. We’d have remembered something
and forgotten it a week later. When it’s a series, some things are repeated.

Has participation in this project changed the way you perceive contemporary music?

— Music is stranger [than art], I have even more qualms about it . . .

— I loved it when we listened to a recording of a beatbox played on flute. I was sur-
prised you can play something like this on such a classical instrument. John Cage’s 4'33”
was interesting and also weird. Attending such classes, you can learn something new.

— I'm still not convinced about this music. It’s very ingenuous and certainly fun to
play, but it’s not something you could listen to every day.

— Okay, once, but if I were listen to it on a daily basis, I'd rather go for classical music.

And how have the classes changed your attitude to art?

— At first, I remember, everyone was sceptical about contemporary art and music.
But then our attitude changed.

— I didn’t know contemporary art before, only from other people’s accounts. I got to
like it. When we visit an exhibition, we often don’t reflect at all on what we see because
that’s the easier way. And here we discuss how the given piece was painted, how to play
to it, we got to know it inside out.

— We recently had an extramural class at the National Museum and viewed classical
paintings: landscapes, portraits etc. My conclusion was that they are generally boring.
I was surprised to realise contemporary art fascinates me more. I had my doubts at first.

— I also had doubts at the beginning of the project. I didn’t know what to think about
contemporary art. Now I’ve been warming up to it.

— I also had my doubts and still prefer old art. Ms. Sadkowska is a nice teacher but
contemporary art still doesn’t appeal to me, this hasn’t changed.

— 1 think contemporary art is more intellectually stimulating. Of course, there are
also works of old art that are very beautiful and tackle subjects that are thought-provok-
ing, but in contemporary art this happens much more often. I recently visited Zacheta on
the Night of Museums and what I saw there got me interested. Some works are highly
controversial, there are moments of discouragement, but generally I’d say the project has
had a very favourable influence on me.

— From now on, I think, when I see a painting, I’ll be analysing it the way we did
during the classes.

—T’ll also be giving a lot of thought to the author. Previously I never thought about
him before.

Agata Wolfowicz, Basia Styputa, Jasmin Mmereole, Emilia Hotody, Oa Zbarachewicz, Martyna Cyganek,
Bartosz Berger, Bogdan Biatek, Olaf Dabrowski, Jeremi Dziedziejko, Jan Gradon and Szymon Oktaba talk
to Maria Swierzewska-Franczak and Anna Zdzieborska. e e e
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Nie wierz temu, co piszq o Polsce — jest w tym duzo histerii i niezdrowego niepo-
koju, zupehie niepotrzebnego. W kazdym razie frazes o odbudowie nie jest tylko
frazesem. Sq gruzy, takze moralne. Trudno — to by}a wojna. U nas byta w najgor-
szej postaci. Nie, nie zmienitem sie w niczym. Ale pragne by¢ uczciwym. Pisalem
Ci, dlaczego wrécitem. Powtorze Ci raz jeszcze: uwazam, ze dobrze uczynitem. Ten
kraj trzeba zobaczy¢, zeby wen uwierzy¢.

Tadeusz Borowski, 1946!

Okres, o ktorym traktuje wystawa i towarzyszaca jej ksiazka, wyznaczaja daty odnoszace
sie do historii spoteczno-politycznej, bo to ona jest dla obu gléwnym elementem pro-
blematyzujacym. Te sztywne granice czasowe znaczone wydarzeniami politycznymi —
poczatkowa: ogloszenie manifestu PKWN i wybuch w kilka dni potem Powstania War-

szawskiego w 1944 roku, i koncowa: zjazd zjednoczeniowy i centralizacja wtadzy w 1948
roku nie pokrywaja sie z dynamikq zjawisk kultury, ale pozwalaja zbudowac rame, dzieki
ktérej mozna sprobowac przyjrzec sie specyfice sztuki tego czasu. Wystawa nie realizuje
przyjetej z gory tezy — jest raczej proba odpowiedzenia na pytanie, jak w pierwszych
latach nowej, powojennej i dynamicznie zmieniajacej sie rzeczywistosci spoteczno-po-
litycznej i atmosferze z jednej strony ,euforii odbudowy” i nadziei, z drugiej opisanej
przez Marcina Zarembe ,,wielkiej trwogi”?, odnajdywali sie arty$ci? Jaka funkcje miata
pelni¢ w niej sztuka? Jaki wptyw na nig miata nowa geografia Polski, masowe repatriacje
i przemieszczenie Srodowisk artystycznych? Jak sztuka negocjowata swoje miejsce i je-
zyk? W jakiej sytuacji debiutowali mtodzi? Czy wojna i rok 1945 stanowig rzeczywiscie
cezure, od ktérej wszystko zaczynato sie od nowa — ,,moment zerowy”?® Jednak ani
wystawa, ani ksigzka nie maja charakteru wyczerpujacej syntezy, na ktéra naszym zda-



niem, przy obecnym stanie badan jest jeszcze za wczesnie*. ChciatySmy raczej zakresli¢
horyzont, a nie stworzy¢ szczelng narracje. Opowiedzie¢ o tym niezwyklym czasie i jego
fenomenach poprzez historie wybranych twércéw — zaréwno tych debiutujacych ,,zaraz
po wojnie” (jak Andrzej Wréblewski, Jadwiga Maziarska, Marian Bogusz), jak i tych z po-
kolenia ich ,,0jcow”, artystow uksztattowanych przed wojng (Mieczystaw Berman, Marek
Wrhodarski, Wihadystaw Strzeminski, Felicjan Szczesny Kowarski, Jan Buthak). Przybli-
7y¢ go poprzez historie wybranych dziel i realizacji, czasem zapomnianych (Pomnik Zy-
déw walczacych w II wojnie $wiatowej Leona Marka Suzina w Warszawie), a czasem
tak bardzo ,,znanych”, ze paradoksalnie marginalizowanych we wspétczesnym dyskursie
historii sztuki (Bronistaw Linke). Taka struktura pozwolita na pewne przewarto$ciowa-
nia, by wspomnie¢ tylko wydobycie warszawskiej Wystawy Plastykéw Nowoczesnych
z 1947 roku ,,kosztem” zmitologizowanej krakowskiej I Wystawy Sztuki Nowoczesnej
z 1948 roku. Rewidujac dotychczasowq krakowskocentryczng narracje o latach czterdzie-
stych®, wystawa kieruje uwage m.in. na dziatalno$¢ Klubu Mtodych Artystow i Naukow-
cOw i jego spiritus movens — malarza i scenografa Mariana Bogusza. Znaczenia Klubu
upatrywa¢ mozna w proponowanym przezen nowym mysleniu o (prezentacji) nowocze-
snosci. Istotny by} pluralizm — przywotywanie réznych wspétczesnych postaw oraz, co
niezmiernie wazne, genealogii nowoczesnosci, w tym genealogii polskiego surrealizmu.
Jego recepcja dokonywata sie w latach czterdziestych nie tylko via Paryz (Jerzy Kujawski,
Tadeusz Kantor), Prage (Zbigniew Dlubak, Marian Bogusz), ale réwniez poprzez przed-
wojenna twoérczo$¢ Marka Whodarskiego (Henryka Strenga) i lwowskiej grupy Artes.

Pracujac nad wystawa, miatySmy $wiadomos$¢, ze dynamika wybranych przez nas
zagadnien nie zawsze wpisuje sie w cezury wyznaczone przez wydarzenia polityczne.
Zrédta wyboréw i postaw artystycznych znamiennych dla péznych lat czterdziestych sie-
gaja czasow przedwojennych, co w kilku miejscach sygnalizujemy. Prezentujemy monu-
mentalne malarstwo Felicjana Szczesnego Kowarskiego, ktére w niezachwianej formie,
po wojennej przerwie odradza sie w nowej rzeczywistosci czy historyzujace malarstwo
jednego z uczniéw Tadeusza Pruszkowskiego, Antoniego Michalaka. Koncepcja awangar-
dowego osiedla robotniczego swe najdoskonalsze wcielenie zyskata w realizacji ekspery-
mentalnego osiedla Kolo II Heleny i Szymona Syrkus6w na warszawskiej Woli, z kolei
idea tadu ,,pieknego mebla dla wszystkich” w rzeczywistosci ,,dnia codziennego” defi-
niowanej przez ruiny i szaberplace zamienita sie w utopie realizowana pod szyldem Biura
Nadzoru Estetyki Produkcji stworzonego przez Wande Telakowska.

Oczywiscie nie tylko konkretne artystyczne propozycje, ale réwniez postulaty ,,s0-
lidarnosci intelektualistbw z masami pracujacymi” ponownie zglaszane po wojnie majq
swoje przedwojenne zrédto. Przywolajmy choc¢by Zjazd Pracownikéw Kultury w Obro-
nie Pokoju we Lwowie w maju 1936, z udziatem wielu, potem prominentnych dziataczy
i przedstawicieli kultury (Karol Kuryluk, Wanda Wasilewska, Wladystaw Broniewski),
ktory zakoriczyt sie wzniesieniem okrzyku ,,Spotkajmy si¢ w czerwonej Warszawie”.

Najbardziej wymowna deklaracja tego typu postulatéw zaraz po wojnie jest tekst-ma-
nifest Jerzego Borejszy Rewolucja tagodna’. Jego autor, komunista-wizjoner, wyrazit w nim
dosy¢ powszechne wsrod polskiej inteligencji niezaleznie od sympatii politycznych przeko-
nanie o potrzebie zmian w dziedzinie kultury — zastapienia elitarnego modelu egalitarnym.

Jednak deklarowana w pierwszych latach powojennych przez wiadze i samych ar-
tystow potrzeba powiazania sztuki z zyciem spotecznym poniosta fiasko. Co wiecej, by¢
moze wlasnie wtedy — w drugiej polowie lat czterdziestych — utrwalit sie autoteliczny
model sztuki nowoczesnej i artysty odizolowanego od zycia spotecznego.

Pierwsze lata powojenne to czas wypracowywania strategii wizualnej propagandy
komunistycznej — ,,scenografii” nowej wladzy. Mieczystaw Berman, Tadeusz Trepkow-
ski, Wtodzimierz Zakrzewski nalezeli do tych, ktérzy zaangazowali sie bezposrednio
w nowa sytuacje polityczna i stali sie kluczowymi twoércami propagandowego jezyka.
Zwlaszcza dla Bermana praca ta stanowita nieprzerwang ciagtos¢, zaréwno ideowa, jak
i formalng z latami przedwojennymi i czasem wojny.

Repertuar motywow (mit Polski Piastowskiej) oraz repertuar srodkéw formalnych
sformutowane zostaty juz w koncu lat trzydziestych®, a w latach powojennych w kontek-
$cie zmian geopolitycznych wdrozone na masowa skale. Jednym z gtéwnych narzedzi
legitymizacji nowej wiadzy bylta propaganda Ziem Odzyskanych, w ktdéra zaangazowane
zostato Srodowisko fotograficzne (akcja fotografowania Ziem Zachodnich i dziatalnosc¢
Instytutu Zachodniego). Apogeum za$ owej akcji propagandowej stala sie Wystawa Ziem
Odzyskanych, prezentowana w ksigzce i na wystawie jako kluczowe wydarzenie agita-
cyjnej machiny, realizowane z niezwyklym jak na owe czasy rozmachem, z ogromnym
udziatem artystow — przedwojennych przedstawicieli awangardy (Henryk Stazewski),
kolorystow, a wsrdd nich Jan Cybis, oraz przedwojennych panstwowcéow (Kowarski).
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Wola zycia, obecna mimo wszechobecne]j destrukcji, ujawniajaca sie w polskiej
kulturze tego czasu, a wyrazajaca sie w projektowaniu $wiata wbrew wszystkiemu, wpro-
wadzaniu fadu, budowaniu nowego porzadku jest tym, co faczy postawy wielu artystéw,
architektow czy projektantéw prébujacych odnalez¢ sie w powojennej rzeczywistosci.

Niemal catkowite zniszczenie stolicy oraz komunalizacja gruntéw w 1945 roku otwo-
rzyty przed urbanistami i architektami mozliwosci realizacji dotychczas utopijnych wizji.
Teren zréwnanego z ziemig dawnego getta, ktorego ,,ksiezycowy” pejzaz widac na stynnej
fotografii Jana Buthaka Sodoma i Gomora, w 1945 stanowit wielkie wyzwanie i pokuse
dla architektow — spelnione marzenie modernistow, ,,przesniong rewolucje”. Wszystko
mozna bylo budowac od poczatku. Na gruzach i z gruzéw powstanie Muranéw — osiedle-

-pomnik autorstwa Bohdana Lacherta. Jego pierwotng symboliczng wymowe, ktéra two-
rzyly nieotynkowane Sciany domoéw z pustakow o czerwonej barwie majacej przypominac
o ,.krwi zamordowanych”, skutecznie zakry} socrealistyczny kostium. Socrealizm przeciat
takze toczone na famach prasowych dyskusje o doswiadczeniu wojny i Zaglady oraz jezy-
ku sztuki i sposobie jego formutowania (w literaturze czy malarstwie). Tym sposobem przy-
padajacy na pierwsze lata po wojnie czas Zatoby zostaje przerwany, a owe doswiadczenia
zepchniete w sfere ,,niewypowiadalnego”, tabu, co pokutowac¢ bedzie w kolejnych deka-
dach, takze w sztuce. Doskonatym swiadectwem zaréwno dyskusji o pamieci, jak i procesu
manipulacji i stopniowego z konicem tej dekady jej wypierania pozostaje historia otwartego
w 1947 roku Muzeum Auschwitz-Birkenau i zmieniajacej sie koncepcji aranzacji tej szcze-
gblnej ekspozycji®. W drugiej potowie lat czterdziestych pamie¢ wojny nie byla jeszcze
ustalona i wystepowato kilka konkurujacych ze sobg narracji. W spoleczenstwie polskim
Zagtada obecna byla w dyskursie publicznym, dopiero po 1949 roku ulegta marginalizacji.

Z poszukiwaniem adekwatnego jezyka opisujacego doswiadczenie wojny wiazat sie
toczacy sie na tamach prasy spér o realizm w literaturze i malarstwie. Nie by} on oczy-
wiscie oderwany od kontekstu politycznego i dotyczyt w duzej mierze kierunku polityki
kulturalnej: czy bedzie ona odwotywac sie do modelu liberalnego, czy raczej odgdrnie
narzucanych rozwiazan (jak radziecki socrealizm)?

Wobec poczatkowo niejasnych jeszcze sygnatéw ze Zwiazku Radzieckiego i pojawia-
jacych sie na tamach prasy niepokojacych postulatéw powrotu do dziewietnastowiecznej
wersji realizmu, dyskusja ta stawata sie dla artystéw i krytykéw terenem walki o sztuke no-
woczesng. Rozszerzanie formuly realizmu, ktéra moglaby pomiesci¢ nawet abstrakcje, ku-
bizm czy surrealizm, przejecie pojecia realizmu na potrzeby sztuki nowoczesnej wydawato
sie szansa na jej swobodny i autonomiczny rozwdj (,,realizm spotegowany” sformutowany
przez Tadeusza Kantora i Mieczystawa Porebskiego). W owej pojemnej formule realizmu
miescit sie zarowno Andrzej Wréblewski ze swoim ,,realizmem bezposrednim”, jak i Wia-
dystaw Strzeminski z ,,realizmem procesu widzenia”, podejmujacy probe sformutowania
nowego jezyka do opisania wlasnego doswiadczenia wojny i powojennej rzeczywistosci.

Sztuka lat czterdziestych mierzyta sie z doSwiadczeniem bycia Swiadkiem, do$wiad-
czeniem oka, ktére widzi. Strzeminski uczynit z tego zagadnienia centralny punkt swojej
powojennej tworczosci. Jego praca teoretyczna i praktyka malarska skupity sie na rela-
cji miedzy praca oka i aktywnoscia mézgu. Scisle powiazane sa ze soba pisana wowczas
i we fragmentach publikowana Teoria widzenia, ktorej przedmiotem jest neurofizjologia
widzenia, a takze Powidoki — zapisy nakladajacych sie na siebie obrazéw na siatkdwce,
tych zapamietanych i tych rzeczywistych, oraz cykl Moim przyjaciotom Zydom, ktérego
centralnym watkiem jest wlasnie patrzenie — obserwatora, naocznego Swiadka wydarzen.

Cykl ten bedacy jednym z najbardziej wstrzasajacych dziel o Zagladzie nabierat
szczeg6lnej wymowy w kontekscie powojennego antysemityzmu. To dla tego na wystawie
i w ksigzce prezentowany jest w sasiedztwie fotografii Julii Pirotte z pogromu kieleckiego.
Istotne bylo dla nas osadzenie tak cyklu Strzeminskiego, jak i Rozstrzelan Wréblewskiego
w specyficznej ikonosferze lat czterdziestych, ktéra tworzyty wszechobecne obrazy okru-
cienstwa. Wykorzystywat je i wkomponowywat w swoje kolaze Strzeminski, postuzyly jako
punkt wyjécia do studiéw do Rozstrzelari Wréblewskiemu. ,,Swiadomo$¢ wzrokowa”— naj-
istotniejsze pojecie Teorii widzenia Strzeminskiego, rozumiane tez jako zdolno$¢ czerpania
wiedzy z rzeczywisto$ci — staje sie niezwykle znaczacq kategorig w Swiecie, ktdrego uni-
wersum obrazéw w znacznym stopniu stanowily zdjecia dokumentujgce zbrodnie wojenne.

Spotkanie w jednej przestrzeni wystawowej tych dwoch artystow to takze spotkanie

,,kosmogonicznych” kompozycji Wréblewskiego — konstelacji planet i gwiazd, ktére na
nowo trzeba umiesci¢ w przestrzeni, Ziemi, ktéra na nowo trzeba posktada¢ z odtamkéw

— z obrazami stofica malowanymi przez Strzeminskiego.

Interesujace w kontekscie owej fotograficznej ikonosfery tego czasu wydajq sie za-
stugujace na nowe odczytanie prace Jadwigi Maziarskiej — zaréwno abstrakcyjne kolaze
skomponowane z podartych fotografii, w tym fotografii prasowych, jak i sytuujace sie na
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granicy abstrakeji i figuracji niezwykte ptétno Posqg krqziqcej sity z 1949 roku. Uzyta
w tym ostatnim fotograficzna gama barw (czern, szarosci i biel) oraz niejasna, trudna
od odczytania kompozycja zbudowana z pokawatkowanych, skiebionych ludzkich ciat
przywodzi na mysl pojawiajace sie w prasie tego czasu makabryczne fotografie, jak te
dokumentujace wyzwolenie obozu w Dachau.

Lejtmotywem tego czasu s ruiny i ich przedstawienia obecne w malarstwie i foto-
grafii. Jako obraz Swiata rozbitego, zdegradowanego stanowity w owym czasie niezwykle
nos$ng znaczeniowo metafore. Obrazy zrujnowanej Warszawy staty sie rowniez szczegdl-
nie istotne w budowaniu biografii miasta i stanowily wazny element strategii propagando-
wej nowej wladzy. Jednym z filaréw z trudem budowanego spotecznego zaufania stata sie
odbudowa zrujnowanej niemal w 80 procentach stolicy'’. Dawata ona szanse na spetnienie
spotecznej utopii o miescie dla egalitarnego spoteczenstwa.

Albumy fotograficzne czy wystawy (jak zorganizowana przez Biuro Odbudowy Sto-
licy w 1945 w warszawskim Muzeum Narodowym wystawa Warszawa oskarza) wyko-
rzystujace fotografie ruin ktadty nacisk na heroizm odbudowy.

Odwotania do antyku w fotografii, malarstwie, literaturze, a takze teatrze tego cza-
su, przyrownywanie powojennych zniszczen do antycznych ruin, a stolicy do Wiecznego
Miasta shuzy¢ miato uwznio$leniu wojennego doswiadczenia. Jednocze$nie zwrot w stro-
ne antyku, jako najbardziej uniwersalnego zrodta, byt wyrazem wiary w podniesienie sie
z gruzo6w, takze duchowych i moralnych.

Apokaliptyczny krajobraz ruin — wyestetyzowany i zmitologizowany — miat by¢
nie tyle wyrazem nostalgii za starym, co fundamentem budowania nowego tadu, nowego
panistwa, wznoszonego na gruzach dawnego porzadku i dawnych stosunkéw spotecznych.
Fotografie powojennych zniszczen shuzyly budowaniu nowej pamieci i nowej tozsamosci,
same w sobie — jako obrazy pamieci — byty wiec ruinami.

Przywotany na wstepie cytat pochodzi z listu Tadeusza Borowskiego do tytutowej
Marii z Pozegnania z Mariq — narzeczonej, ktéra nie zamierzata wraca¢ do Polski. Piszac
list, Borowski by} juz od ponad roku w kraju. Po Auschwitz, Dachau, obozie przejscio-
wym dla dipiséw, pobycie w Monachium powrdcit do Polski w maju 1946. W biografii
Borowskiego jak w soczewce skupia sie doswiadczenie, wybory i los artystow podejmu-
jacych wyzwanie, jakie stawiata przed nimi ,,nowa” rzeczywisto$¢. Graniczne doswiad-
czenie wojny i Zaglady, zaangazowanie po stronie nowo instalujgcej sie wtadzy'? oraz
poszukiwanie jezyka, aby to wszystko nazwac i opisa¢. Borowski go odnalazt — antyhe-
roiczny, antymoralistyczny, prowokujacy, radykalny jezyk jego opowiadan szybko okazat
sie sprzeczny z wdrazang pod koniec dekady ideologig socrealizmu. W opublikowanej
w prasie samokrytyce pisarz wyrzek! sie swojego najwybitniejszego dzieta. Symbolicznie
popetnil wtedy pierwsze samobdjstwo. Trudno dzis$ docieka¢ powodéw jego postepowa-
nia, ,,zrezygnowatem juz zreszta z prob zrozumienia tego, co si¢ we mnie dzieje” — pisat
w kolejnym liScie do Marii'"®. Tak jak nie da sie zrozumie¢ motywdw powstawania jego
tekstow w ostatnich latach, tak nie sposob jednoznacznie oceni¢ tego, co w tych pierw-
szych pieciu latach po wojnie dziato sie w kulturze: ile w tym wszystkim byto naiwnosci,
a ile cynizmu, ile prawdziwego zaangazowania, a ile zimnej kalkulacji. ee®

1 List Tadeusza Borowskiego do Marii Rundo, 12.07.1946, w: Niedyskregie pocztowe. Korespondengia Tadeusza Borowskiego, oprac.
T. Drewnowski, Prészyriski i S-ka, Warszawa 2001, . 148.

2 Marcin Zaremba, Wielka Trwoga. Polska 1944—1947, Znak, Krakéw 2012.

3 Por. Repartir d zero. Comme si la peinture n'avait jamais existé (1945—49), kat. wyst., red. Eric de Chassey, Sylvie Ramond, Musée des
Beaux-arts de Lyon, Paris 2008.

4 Wciaz brak monograficznych opracowan tak waznych dla tego okresu tematow jak dziatalno$¢ Biura Odbudowy Stolicy, Klubu
Mtodych Artystow i Naukowcow, Biura Nadzoru Estetyki Produkji, Wystawa Ziem Odzyskanych, monografii wielu artystow i ar-
chitektow, a zwtaszcza badan archiwéw politycznych.

5 Ostatecznie ustanowiong przez wystawe i katalog: / Wystawa Sztuki Nowoczesnej. Piecdziesigt lat pdzniej red. Jozef Chrobak, Marek
$wica, Fundacja Nowosielskich, Starmach Gallery, Krakow 1999.

6 Znamienne jest, ze organizujaca zjazd KPP, obawiajac sie nieprzewidzianych reakcji ze strony polskiej awangardy (francuscy surre-
alisci odméwili udziatu w paryskim Pierwszym Miedzynarodowym Kongresie w Obronie Kultury, zwotanym w 1935) nie dopuscita
do udziatu wiekszoéci zgtaszajacych che¢ uczestnictwa artystow z Krakowa i Lwowa. Najprawdopodobniej w kongresie udziat
wzieli tylko Jonasz Stern i Andrzej Pronaszko.

7 Jerzy Borejsza, Rewolugia tagodna, ,0drodzenie” 1945, nr 10-12, s. 1.

8 Np. ksiazka Jézefa Kisielewskiego Ziemia gromadzi prochy (Ksiegarnia $w. Wojciecha, Poznar 1939) zaréwno w zestawie motywow
propagandowych, jak i w warstwie wizualnej jest bezposrednim wzorem dla pézniejszej Ziemie Staropolski wydanej przez Instytut
Zachodni w Poznaniu.

9 Zofia Wéycicka, Przerwana Zatoba. Polskie spory wokét pamieci wokdt nazistowskich obozow koncentracyjnych 19441950, Trio,
Warszawa 2009.

10 Warszawa niszczona podczas wojny w sposéb systematyczny zgodnie z nazistowska strategia wyniszczania polskiego narodu zruj-
nowana byta do tego stopnia, Ze przez pewien czas byto watpliwe, czy pozostanie stolicg kraju (wtadze komunistyczne rozwazaty
pomyst pozostawienia nieodbudowanego widmowego miasta-ruiny jako antywojennego pomnika).

11 K. Pijarski, Wunderblock Warsaw. The Ruined City, Memory and Mechanical Reproduction http://widok.ibl.waw.pl/index.php/one
/article/view/150/252 (dostep 11.08.2015).

12 Borowski znat wtadze radziecka z dowiadczenia: urodzit sie w Zytomierzu, na sowieckiej Ukrainie, a jego rodzice zostali wywie-
zieni na Syberie.

13 Niedyskregie pocztowe..., op. cit., s. 150.

Joanna Kordjak, Agnieszka Szewczyk
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Don’t believe in what they write about Poland — there’s a lot of hysteria and
unhealthy anxiety in that, utterly unnecessary. In any case, the reconstruction
slogan is not just a slogan. There are ruins here, also moral ones. Well — it
was a war. And here in its worst form. No, I haven’t changed in anything. But
I wish to be honest. I told you why I’ve come back. I’ll say it once again: I be-
lieve it was the right decision. You need to see this country to believe in it.
Tadeusz Borowski, 1946'

The period that the exhibition and the accompanying publication deal with is defined
by dates relating to socio-political history, which is the main point of reference here.
These rigid temporal boundaries, marked by political events — beginning with the Pol-
ish Committee of National Liberation (PKWN) manifesto and the outbreak of the War-
saw Uprising a few days later in 1944, and ending with the party unification congress
and the centralisation of power in 1948 — do not overlap precisely with the dynamics of
cultural phenomena, but provide a time frame allowing to take a closer look at the art of
the period. Rather than attempting to prove a predefined thesis, the exhibition seeks to
answer the question of how artists found themselves in the context of, on the one hand,
a new, dynamically changing socio-political reality and an atmosphere of the ‘euphoria
of reconstruction” and hope, and, on the other hand, the ‘great trepidation’ described by
Marcin Zaremba.? What function was art supposed to play in it? How was it influenced
by Poland’s new geography, mass repatriations and the migration of artistic communi-
ties? How art negotiated its place and language? What was the situation in which young
artists made their debuts? Do the war and the year 1945 really constitute a turning point
when everything began anew — a ‘zero moment’?® However, neither the exhibition nor
the book pretend to offer an exhaustive synthesis; we believe that it is too early for that at
the current state of research.* Our goal was to define a horizon rather than create a tight
narrative. To tell about this unique time and its phenomena through the histories of se-
lected artists — both those debuting ‘right after the war’ (such as Andrzej Wréblewski,
Jadwiga Maziarska or Marian Bogusz) and those from the generation of their ‘fathers’,
who had emerged before the war (Mieczystaw Berman, Marek Wtodarski, Wiadystaw
Strzeminski, Felicjan Szczesny Kowarski, Jan Buthak). To portray the period through
the histories of selected works and projects, sometimes forgotten (e.g. Leon Marek Su-
zin’s Memorial to Jews Fighting in Second World War) and sometimes so ‘well known’
that, paradoxically, they have been marginalised in the contemporary art-historical dis-
course (e.g. Bronistaw Linke). Such a structure provided for certain revaluations, to
mention but the highlighting of the 1947 Exhibition of Modern Visual Artists in Warsaw
‘at the expense’ of the highly mythologised 1st Exhibition of Modern Art in Krakéw in
1948. Revising the hitherto Krakéw-centric narrative® about the 1940s, the exhibition



directs attention to, among other things, the practices of
the Club of Young Artists and Scientists and its driving
spirit, the painter and stage designer Marian Bogusz. The
Club’s significance consisted, for example, in its new
way of thinking about (the presentation of) modernity.
What mattered here was pluralism — referring to various
contemporary attitudes as well as, importantly, various
genealogies of modernity, including the genealogies of
Polish Surrealism. Its reception took place in the 1940s
not only via Paris (Jerzy Kujawski, Tadeusz Kantor) or
Prague (Zbigniew Diubak, Marian Bogusz), but also
through the pre-war work of Marek Wiodarski (Henryk
Streng) and the Lviv-based collective Artes.

Working on the exhibition, we were aware that
the dynamics of the selected phenomena do not always
match the turning points defined by political events. The
sources of the artistic choices and attitudes significant
for the late 1940s date back to pre-war times, something
that we note on several occasions. We present the monu-
mental painting of Felicjan Szczesny Kowarski, that in
an unchanged form revives after the war in a new reality,
or the historicising painting of Antoni Michalak, a disci-
ple of Tadeusz Pruszkowski. The idea of the avant-garde
working-class housing scheme found its perfect embodi-
ment in Helena and Szymon Syrkus’ experimental Koto
II residential estate in Warsaw’s Wola district; the Lad
collective’s concept of ‘beautiful furniture for everyone’,
in turn, materialised in an everyday reality defined by ru-
ins and ‘loot markets’, as a utopia realised under the aegis
of the Production Aesthetics Supervision Bureau created
by Wanda Telakowska.

Naturally, not only specific artistic proposals but
also the postulates of ‘solidarity between intellectuals
and the working masses’, raised again after the war, had
their roots in the pre-war reality. In this context, let us
mention the Congress of Cultural Workers in the De-
fence of Peace in Lviv in May 1936, attended by many
would-be prominent cultural activists and artists (e.g.
Karol Kuryluk, Wanda Wasilewska or Wladystaw Bro-
niewski),® which culminated in the participants’ cheering
‘Let us meet in red Warsaw!’

The most telling declaration of this kind of pos-
tulates shortly after the war was Jerzy Borejsza’s es-
say/manifesto Rewolucja tagodna [A mild revolution].”
Borejsza, a communist and a visionary, expressed in
it a sense, quite common for Polish intellectuals at the
time, regardless of their political sympathies, that the elit-
ist cultural-policy model needed to be replaced with an
egalitarian one.

However, the postulate of connecting art with so-
cial life, declared in the immediate post-war years by the
authorities and the artists themselves, ended in a fiasco.
What is more, it may have been then — in the second half
of the 1940s — that the autotelic model of modern art
and the modern artist as isolated from the social reality
had become firmly established.

The early post-war years saw the development of
communist propaganda’s visual strategy — the ‘scenog-
raphy’ of the new regime. Artists such as Mieczystaw
Berman, Tadeusz Trepkowski or Wlodzimierz Zakrze-
wski were among those who had directly involved them-
selves in the new political reality, becoming key authors
of the propaganda rhetoric. For Berman, in particular,

there was an uninterrupted continuity, both ideological
and formal, between that work and the pre-war and war-
time years.

The repertoire of motifs (e.g. the myth of ‘Piast
Poland’) and of the formal means of expression, already
established in the late 1930s,® were implemented on
a mass scale in the post-war years in the context of the
recent geopolitical changes. One of the new regimes key
legitimisation tools was the propaganda of the ‘Regained
Territories’, which heavily involved the photographic
community (state-sponsored photographic tours around
the newly acquired lands in the west, the founding of the
Western Institute in Poznan etc.). The apogee of those ef-
forts was the Regained Territories Exhibition, presented
in both the book and the exhibition as a key propagandis-
tic event, realised on an unprecedented scale and featur-
ing a great number of artists — members of the pre-war
avant-garde (Henryk Stazewski), Colourists (e.g. Jan Cy-
bis), and pre-war statists (e.g. Kowarski).

A will to live, present despite omnipresent destruc-
tion, manifesting itself in Polish culture of the period and
expressed in efforts to design the world despite every-
thing, in introducing order, in building a new organisa-
tion of life, is something that is common for the attitudes
of many artists, architects and designers seeking to find
a place for themselves in the post-war reality.

In Warsaw, the city’s almost complete destruction
and the municipalisation of real estate in 1945 offered
urban planners and architects the possibility to realise
hitherto utopian visions. Razed to the ground, the area
of the former Jewish Ghetto, whose ‘lunar’ landscape
can be seen in Jan Buthak’s famous photograph, Sodom
and Gomorrah, represented in 1945 a great challenge
and temptation for architects — a modernist dream ful-
filled, a ‘dreamed revolution’. It was now possible to
start building from scratch. On the ruins — and using
the ruins — will emerge Muranéw, a housing scheme-
cum-memorial designed by Bohdan Lachert. Its original
symbolism, conveyed by unplastered red brick walls
meant to evoke the ‘blood of the murdered’, was even-
tually obscured by a socialist-realist ‘costume’. Socialist
realism also put a halt to a public debate dealing with the
experience of war and the Holocaust as well as with the
language of art and how it should be formulated (in litera-
ture or painting). Thus the mourning period of the early
post-war years is interrupted and the traumatic experi-
ences repressed into the sphere of ‘unspeakable’ taboo,
something that will continue to be felt in the successive
decades, also in art. A good example of the complexi-
ties of the commemoration debate, its manipulation and
eventual repression (beginning in the late 1940s) is the
history of the Auschwitz-Birkenau Museum, opened in
1947, and of the changing concepts regarding the desired
shape of this particular exposition.” In the second half
of the 1940s, the memory of war had not yet solidified
and several different narratives competed with each other.
The Holocaust was present in the Polish public discourse,
becoming marginalised only after 1949. The search for
an adequate language to describe the experience of war
was bound up with a debate over realism in literature and
painting. It was not disconnected, of course, from the po-
litical context, and concerned, in large part, the directions

Nie damy wegla Niemcom. Trzecie pytanie: Tak, 1946, Muzeum
Plakatu w Wilanowie, Oddziat Muzeum Narodowego w Warszawie

na sasiedniej stronie:
Bronistaw Linke, Balet, z cyklu Kamienie krzyczq, 1949, kolekcja
prywatna

No Coal to the Germans. Third Question: Yes, 1946, Poster Museum
in Wilanéw, Branch of National Museum in Warsaw

opposite:
Bronistaw Linke, The Ballet, from the Stones Shrieks series, 1949,
private collection

of cultural policy: would it follow the liberal model or
adhere to paradigms imposed from above (such as Soviet
socialist realism)?

Given initially unclear signals arriving from the
Soviet Union and disturbing postulates appearing in the
press, calling for a return to a 19th-century version of
realism, for artists and critics the debate became a field
of battle for modern art. Expanding the realist formula
so that it could contain abstraction, cubism or surrealism,
adopting the concept of realism for modern art, seemed
to be offering a chance for its free and autonomous de-
velopment (the ‘enhanced realism’ formulated by Kan-
tor and Porebski). In this broad formula of realism, there
was room for both Andrzej Wréblewski with his ‘direct
realism’ and for Wiadystaw Strzeminski with his ‘real-
ism of the process of vision’, attempting to design a new
language to describe the experience of the war and the
post-war reality.

The art of the 1940s faced the experience of being
a witness, the experience of an eye that sees. Strzeminski
made the issue the focal point of his post-war art. His
theoretical work as well as painting practice focused on
the relationship between the work of the eye and the ac-
tivity of the brain. There was a close connection between
his Theory of Vision, written at the time and published in
fragments, which dealt with the neurophysiology of vi-
sion, Afterimages, renderings of images overlapping on
the retina, both remembered and actual, and the To My
Friends the Jews series, the central theme of which are
the visual perceptions of the observer, the eyewitness.
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The latter series, one of the most disturbing art-
works about the Holocaust, acquired particular signifi-
cance in the context of post-war anti-Semitism. For this
reason, in both the exhibition and the book it is pre-
sented next to Julia Pirotte’s photographs of the Kielce
pogrom. What was important for us was anchoring both
Strzeminski’s series and Wréblewski’s Executions in the
specific iconosphere of the 1940s, saturated with images
of cruelty. Strzeminski used those images in his collages,
while for Wréblewski they had served as a point of de-
parture for studies for the Executions. ‘Visual conscious-
ness’, the central concept of Strzeminski’s Theory of
Vision, construed also as an ability to derive knowledge
from reality, becomes an extremely significant category
in a world whose iconosphere was comprised largely of
photographs documenting the atrocities of war.

The meeting of these two artists in a single exhibi-
tion space is also a meeting of Wréblewski’s ‘cosmogo-
nic’ compositions — constellations of planets and stars
that need to be re-situated in space, an Earth that has to
be reconstructed from fragments — with Strzeminski’s
paintings of the sun.

What also seems interesting in the context of the
era’s dominant photographic imagery, as well as deserv-
ing a reinterpretation, are the works of Jadwiga Ma-
ziarska — both her abstract collages made of torn pho-
tographs, including press photos, and her unique 1949
painting verging between abstraction and figuration,
Statue of Circulating Power. The latter’s ‘photographic’
colour scheme (black, grey, white) and an unclear, hard-
to-decipher composition consisting of fragmented, tan-
gled human bodies, brings to mind the era’s gruesome
press photographs, such as those documenting the libera-
tion of the Dachau camp.

One of the leitmotifs of the early post-war period
are ruins and their representations in painting and pho-
tography. As an image of a shattered, fragmented, de-
graded world, they were an extremely potent metaphor.
Images of ruined Warsaw became also instrumental in
writing the city’s biography as well as constituting a key
element of the new regime’s propaganda strategy. One
of the pillars underpinning fragile social confidence was
the reconstruction of the Polish capital, which had been
destroyed in nearly 80 percent.'” Moreover, the recon-

struction effort offered a chance for realising the utopia
of a city for an egalitarian society.

Photo books or exhibitions (e.g. Warsaw Accuses,
organised by the Warsaw Reconstruction Bureau at the Na-
tional Museum in Warsaw in 1945) featuring images of ru-
ins emphasised the heroism of reconstruction. References
to antiquity in photography, painting, literature and theatre,
drawing parallels between the post-war devastation and
ancient ruins, and between Warsaw and the Eternal City,
served to ennoble the wartime experience. At the same
time, the shift towards antiquity as the most universal
source was an expression of hope in rising from the ruins,
including the spiritual and moral ones.

The apocalyptic landscape of the ruins — aestheti-
cised and mythologised — was meant not so much as
an expression of nostalgia for the old as a foundation of
a new social order, a new state, built on the rubble of the
old order and old social organisation. Serving to build
a new memory and new identity, the photographs of the
post-war wreckage were thus — as images of memory —
ruins in themselves."

The quotation opening this essay is from Tadeusz
Borowski’s letter to the Maria from Farewell to Maria,
a girlfriend who had decided to remain in exile. At the
time of writing the letter, Borowski had been back in Po-
land for over a year. After Auschwitz, Dachau, a camp for
displaced persons, and a stay in Munich, he had returned
to Poland in May 1946. In his biography are condensed
the experiences, choices and fate of those artists who had
accepted the challenge posed by the ‘new’ reality. The
liminal experience of the war and Holocaust, political
support for the new regime,> and a search for the right
language to name and describe all that. Borowski found
it, but the anti-heroic, anti-moralistic, provocative and
radical idiom of his short stories soon proved at odds
with the socialist realist doctrine. In a self-critical essay
published in the press, the writer renounced his most
important work; it was, symbolically, his first suicide.
It is hard today to investigate his reasons; ‘in fact, I’ve
already stopped trying to understand what is happening
inside me’, he wrote in another letter to Maria.'® Just as
it is impossible to fathom the motives of his late writing,
so there is no clear-cut interpretation of the first five post-
war years in culture: how much of it was naivety and
cynicism, how much true commitment, and how much
cold calculation. eee

1 Tadeusz Borowski’s letter to Maria Rundo, 12 July 1946, in Niedyskrecje

pocztowe. Korespondencja Tadeusza Borowskiego, ed. T. Drewnowski,

Warsaw: Proszynski i S-ka, 2001, p. 148.

Marcin Zaremba, Wielka trwoga. Polska 1944-1947, Krakéw: Znak,

2012.

Cf. Repartir a zero. Comme si la peinture n’avait jamais existé (1945—

49), exh. cat., ed. Eric de Chassey, Sylvie Ramond, Paris: Musée des

Beaux-arts de Lyon, 2008.

4 There is still a dearth of monographic studies on such important sub-
jects as the Warsaw Reconstruction Bureau, the Club of Young Art-
ists and Scientists, the Production Aesthetics Supervision Bureau, the

N
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Regained Territories Exhibition, of monographs of numerous artists
and architects, and especially of studies of the political archives.
Ultimately established by the exhibition and catalogue: I Wystawa Sztu-
ki Nowoczesnej. Piecdziesiqt lat pézniej, ed. Jozef Chrobak, Marek
Swica, Krakéw: Fundacja Nowosielskich, Starmach Gallery, 1999.
Significantly, the Congress’s organiser, the Communist Party of Poland,
fearing unexpected reactions from the Polish avant-garde (French Sur-
realists had refused to participate in the First International Congress in
the Defence of Culture in Paris in 1935), turned down applications from
the majority of artists from Krakéw and Lviv. In most likelihood, only
Jonasz Stern and Andrzej Pronaszko took part.

Jerzy Borejsza, ‘Rewolucja tagodna’, Odrodzenie, no. 10-12, 1945, p. 1.

For example, Jozef Kisielewski’s book Ziemia gromadzi prochy

(Poznan: Ksiegarnia Sw. Wojciecha, 1939) served as a direct model,

in terms of both visuals and the repertoire of propaganda motifs, for

Ziemie Staropolski, published after the war by the Western Institute in

Poznan.

Zofia Woycicka, Przerwana zatoba. Polskie spory wokét pamieci wokot

nazistowskich obozéw koncentracyjnych 1944-1950, Warsaw: Trio,

2009.

10 Demolished systematically during the war in keeping with the Nazi strat-
egy of destroying the Polish nation, Warsaw was so ruined that it was
doubted for some time whether it would remain the country’s capital;
the communist regime considered leaving it as it was, a phantom city of
ruins, as an anti-war memorial.

11 Krzysztof Pijarski, Wunderblock Warsaw. The Ruined City, Memory
and Mechanical Reproduction http://widok.ibl.waw.pl/index.php/one
/article/view/150/252, accessed 11 August 2015.

12 Borowski knew the Soviet regime from personal experience: he was
born in Zhytomyr, Ukrainian SSR, and his parents were deported to
Siberia.

13 Niedyskrecje pocztowe . . ., p. 150.
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Joanna Kordjak, Agnieszka Szewczyk

Roman Szatas, Widkniarzu — na Zachodzie potrzeba wiecej rak
do pracy, 1946, Muzeum Plakatu w Wilanowie, Oddziat Muzeum
Narodowego w Warszawie

Roman Szatas, Weavers — More Manpower Is Needed in the West,
1946, Poster Museum in Wilanéw, Branch of National Museum in
Warsaw
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Sala 1
Ruiny i architektura

Powojenne realia — niemal catkowite zniszczenie stolicy oraz komunalizacja gruntéw
w 1945 roku — otworzyty przed urbanistami i architektami mozliwosci realizacji do-
tychczas utopijnych wizji. W pracowniach Biura Odbudowy Stolicy powstawaty opra-
cowywane przez interdyscyplinarny zesp6t specjalistow plany rozwoju miasta w kolej-
nych dekadach. W 1949 roku rozpoczeto realizacje planowanej jeszcze w czasie wojny
jednej z dwoch gldwnych arterii miasta: trasy W—Z. Realizowano tez przedwojenne
awangardowe idee osiedli robotniczych. Wykorzystujacy prefabrykaty z gruzobetonu
eksperymentalny projekt Koto IT Szymona i Heleny Syrkuséw by} jednoczes$nie proba
odpowiedzi na podstawowe problemy zwigzane z odgruzowywaniem stolicy.

Helena i Szymon Syrkusowie, osiedle Kolo I, 1947-1951, Muzeum Architektury
we Wroclawiu

Room 1
Ruins and Architecture

The post-war realities — Warsaw’s almost complete destruction and the municipalisa-
tion of real estate in 1945 — offered urban planners and architects the possibility to
pursue what until then would have been utopian visions. An interdisciplinary team of
experts working for the Warsaw Reconstruction Bureau designed plans of the city’s
development in the successive decades. In 1949, construction began of Trasa W—Z, one
of Warsaw’s two major thoroughfares, planned even during the war. Prewar avant-garde
concepts of working-class housing schemes were given a go-ahead. Koto II, an experi-
mental design by Szymon and Helena Syrkus, used debris as a construction aggregate
for prefabricated elements, thus addressing the major issue of clearing the city of rubble.

Helena and Szymon Syrkus, Kolo II housing scheme, 1947-1951, Museum of
Architecture in Wroclaw

Okladka tygodnika ,,Stolica”, 1949

Zaprojektowane przez przedwojennego awangardowego architekta Bohdana Lacherta,
zlokalizowane na terenie bylego getta osiedle Muranéw staneto na wzniesieniu utwo-
rzonym z gruzéw zniszczonej dzielnicy zydowskiej i miato wedle koncepcji architekta
petni¢ funkcje osiedla— pomnika urbanistycznego. Symboliczng wymowe podkreslat
jego pierwotny wyglad — nieotynkowane pustaki o czerwonej barwie przywodzity na
my$l krew zamordowanych. Otynkowanie osiedla w 1951 roku catkowicie zmienito
jego estetyczny i symboliczny wyraz.

Cover, Stolica weekly, 1949

Designed by the prewar avant-garde architect, Bohdan Lachert, the Muranéw housing
scheme was located on the site of the former Jewish Ghetto and built on an elevation
formed by its ruins; it was meant to serve as an architectural memorial. The symbolism
was emphasised by its original appearance, the unplastered red hollow blocks bringing
to mind the blood of the victims. Plastering the buildings in 1951 completely changed
the estate’s aesthetic and symbolic expression.
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Jan Buthak, Sodoma i Gomora, 1945, Muzeum Historii Fotografii, Krakow, fot.
dzieki uprzejmosci Bohdana Buthaka

,,Ksiezycowy” pejzaz zréwnanego z ziemia warszawskiego getta na fotografii Jana Bul-
haka to jedno z najbardziej niezwyktych zdjec¢ z licznej serii fotografii zrujnowanych
polskich miast i jednocze$nie przejmujacy obraz Swiata po Zagtadzie.

Jan Bulhak, Sodom and Gomorrah, 1945, Photography History Museum, Krakow,
photo courtesy of Bohdan Buthak

Razed to the ground by the Germans, the ‘lunar’ landscape of the Warsaw Ghetto in Jan
Buthak’s photograph is one of the most unique images in a large series of photographs
of ruined Polish cities, and a moving image of the post-Holocaust world.

Mieczystaw Berman, Szabrownicy, 1945, fotomontaz, Muzeum Narodowe we
Wroclawiu

Mieczystaw Berman, czotowy grafik wczesnego okresu powojennego w Polsce, zaan-
gazowany w propagandowa dziatalno$¢ komunistyczna juz przed 1939 rokiem, najcze-
Sciej postugiwat sie technika fotomontazu. Przeznaczona do szerokiego obiegu praso-
wego, operujaca jednoznacznym przekazem i karykaturalng forma praca podejmowata
jeden z kluczowych problemdw zycia spotecznego po 1945 roku.

Mieczyslaw Berman, Looters, 1945, photomontage, National Museum in Wroclaw
The favourite technique of Mieczystaw Berman, a leading graphic designer of post-war
Poland, active in the field of communist propaganda even before 1939, was photo-
montage. Meant for the mass-circulation press, sending a clear-cut message and using
a caricatural form, the work addressed one of the crucial issues of post-1945 social life.

Bronislaw Linke, RézZowy tor i Niebieska droga, 1946, Muzeum Narodowe w War-

szawie

Dyptyk Bronistawa Linkego namalowany zostal pod wptywem do$wiadczen ucieczki
przed nazistami w 1939 roku oraz powrotu do Polski w 1946. , Fotograficzny kadr”,
niepokojacy realizm i symboliczna kolorystyka czyniq te prace jednymi z bardziej
wyjatkowych dokumentéw wojennych przezy¢. Doswiadczenie przedwojennego
komunisty uciekajacego w 1939 roku z zong Zydéwka do Lwowa, zestanego potem
w glab Zwiazku Radzieckiego i powracajacego do zrujnowanej Warszawy, gdzie bla-
dzit z aparatem fotograficznym i szkicownikiem po gruzach getta zaowocowato jeszcze
przejmujacym cyklem prac Kamienie krzyczq (1946—1956).

Bronislaw Linke, Pink Track and Blue Road, 1946, National Museum in Warsaw
Bronistaw Linke’s diptych was inspired by the experience of fleeing from the Nazis in
1939 and returning to Poland in 1946. Its ‘photographic frame’, disturbing realism and
symbolic colours make it one of the more outstanding testimonies of wartime plight.
A prewar communist, fleeing in 1939 with his Jewish wife to Lviv, deported to Russia
and afterwards returning to Warsaw, where he wandered, camera and sketchbook in
hand, around the ruins of the Jewish Ghetto, Linke produced also the highly emotional
series Stones Shrieks (1946—1956).

Sala 2
Straszne obrazy

Ogrom zdje¢ dokumentujacych okrucienistwo zbrodni wojennych, nasycajacych sfere
wizualng wielkq liczba ,,strasznych obrazéw”, to charakterystyczny znak tamtego cza-
su. Docieraty one do szerokiego odbiorcy za posrednictwem popularnych czasopism
takich jak ,,Przekrdj”, albuméw fotograficznych, kartek pocztowych. Niedawne osobi-



ste doSwiadczenia przewazajacej czesci spoteczenstwa przywotywano w dokumentach
fotograficznych aby to, co ,niewyobrazalne” nie osuneto sie sfere nierealnosci i zapo-
mnienia. Wprzegniete z oczywistych powodéw w machine propagandowa stanowia
szczego6lny dowdd radykalizmu czasu ,,zaraz po wojnie”.

Room 2
Horrible Images

A multitude of photographs documenting the atrocities of war, saturating the visual
sphere with a great number of ‘horrible images’, was a characteristic sign of the times.
The images reached the mass audience through popular magazines such as Przekréj,
picture books or postcards. The recent personal experiences of a vast majority of the
population were evoked through photography so that the ‘unimaginable’ does not be-
come unreal and forgotten. Harnessed, for obvious reasons, in the service of propaganda,
the images attest to the radicalism of the immediately post-war era.

fot. | photo by Bartosz Gérka

Wiladyslaw Strzeminski, Kobieta w oknie, 1948, wi. prywatna

Wiadystaw Strzeminski juz przed 1939 rokiem podejmowat w swojej twérczosci za-
gadnienie widzenia i fizjologii oka. Po wojnie relacje pomiedzy pracg oka i aktywno-
Scig mozgu staty sie gldownym watkiem pracy teoretycznej i malarskiej artysty. Z po-
wstajacych wowczas serii ptocien solarystycznych, tzw. powidokéw, na wystawie
prezentowany jest m.in. obraz Kobieta w oknie.

Wiladystaw Strzeminski, Woman in a Window, 1948, private collection

Even before 1939 Wladystaw Strzeminski explored in his art the various aspects of
vision and the physiology of the eye. After the war, relationships between the work of
the eye and the activity of the brain became the main theme of his theory and painting
practice. Among his ‘solaristic’ paintings from the period, known as ‘afterimages’,
was Woman in the Window.

Wladyslaw Strzeminski, Moim przyjaciolom Zydom, przed 1947, Muzeum Naro-
dowe w Krakowie
W latach 1945-1947 Wladystaw Strzeminski stworzylt cykl prac poswiecony pamieci
swoich zydowskich przyjacié}, ktérzy w czasie wojny znalezli sie w t6dzkim getcie,
stajac sie ofiarami masowej eksterminacji tego narodu. Na cykl ztozylto sie dziesiec¢
kolazy — ich kompozycje tworzg fotografie z getta lub obozéw $mierci potaczone
z rysunkami przekopiowanymi z wojennych cykloéw artysty i opatrzone poetyckim
komentarzem. Niemal abstrakcyjne rysunki o charakterystycznej biologicznej linii
zestawione z fotograficznymi dokumentami zbrodni tworzg przejmujacy obraz zde-
rzenia utopijnej wizji awangardowego artysty z rzeczywistoscia.

Cykl bedacy jednym z najbardziej wstrzasajacych dziet dotykajacych tematu
Zagtady (ktérej artysta sam byt naocznym $wiadkiem) nabierat szczeg6lnej wymowy
w kontekscie powojennego antysemityzmu.

Wiladystaw Strzeminski, To My Friends the Jews, before 1947, National Museum
in Krakow
In the years 1945-1947 Wiadystaw Strzemirnski created a series of works devoted to
the memory of his Jewish friends who had been imprisoned in the £.6dZ Ghetto, be-
coming victims of the mass extermination of Polish Jewry. The series consisted of ten
collages combining photographs from the ghetto and death camps with drawings copied
from the artist’s wartime series and accompanied by poetic commentary. Combined
with photographic images of atrocities, the nearly abstract drawings, rendered using
a characteristic, ‘biological’, line, constitute a moving portrayal of a clash between the
avant-garde artist’s utopian vision and reality.

One of the most shocking works about the Holocaust (which the artist had person-
ally witnessed), the series acquired a particular significance in the context of post-war
Polish anti-Semitism.
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Julia Pirotte, Z pogromu kieleckiego, 1946, Zydowski Instytut Historyczny, War-
szawa

Julia Pirotte jako fotoreporterka tygodnika ,,Zoierz Polski” wykonata w 1946 roku
serie zdje¢ przedstawiajacq skutki brutalnej napasci Polakéw na Zydéw w Kielcach,
w wyniku ktérej zginelo 35 oséb. Bezposrednia przyczyna pogromu byla plotka
o uwiezieniu przez Zydéw w piwnicy budynku przy ul. Planty 7 oémioletniego chtop-
ca, Henryka Blaszczyka, w celu dokonania na nim mordu rytualnego. Pirotte znalazta
sie na miejscu niedtugo po zajsciach, sfotografowata ofiary i uroczystosci pogrzebowe.
Kilka zdje¢ opublikowano w gazecie, ale klisze z caloscia reportazu skonfiskowat
Urzad Bezpieczenstwa. Zachowaly sie jedynie uratowane przez artystke odbitki.

Julia Pirotte, From the Kielce pogrom, 1946, Jewish Historical Institute, Warsaw
In 1946, working as a photojournalist for Zotnierz Polski, the armed forces weekly, Julia
Pirotte made a series of photographs documenting the Kielce pogrom, which claimed
35 victims. The pogrom was directly inspired by a rumour that an eight-year-old Pol-
ish boy, Henryk Bltaszczyk, had been abducted by Jews and locked up in a basement
at 7 Planty Street for the purpose of ritual murder. Pirotte, who had arrived in town
soon after the pogrom, portrayed the victims and their funeral. Several images were
published, but the negatives were soon confiscated by the political police; only prints
saved by the artist herself have been preserved.

Sale 3, 4
Realizmy powojenne

Dyskusja o realizmie w polskiej prasie drugiej potowy lat czterdziestych dotyczyta
kierunku polityki kulturalnej: czy bedzie ona odwotywac¢ sie do modelu liberalnego
czy odgornie narzucanych rozwigzan (jak radziecki socrealizm)?

Rozszerzanie formuty realizmu, ktéra mogtaby pomiesci¢ takze abstrakcje czy
surrealizm, wydawato sie szansa na swobodny rozwdj sztuki nowoczesnej. Spor o re-
alizm w literaturze i malarstwie wigzat sie jednoczesnie z kluczowym dla tego czasu
poszukiwaniem adekwatnego jezyka opisujacego doswiadczenie wojny i Zagtady.

Rooms 3 and 4
Post-war Realisms

The debate on realism carried out in the Polish press in the second half of the 1940s
concerned the guidelines of cultural policy: would it follow the liberal model or adhere
to top-down patterns (such as Soviet socialist realism)?

Expanding the realist formula, which could also include abstract or surrealist art,
seemed to be offering a chance for an unconstrained development of modern art. The dis-
pute over realism in literature and painting was also bound up with a search, crucial for
the period, for an adequate language to describe the experience of war and the Holocaust.

Marian Bogusz, Za 5 minut dwunasta w Nankin, 1948, wl. prywatna

Tytut obrazu odwotuje sie do aktu ludobdjstwa dokonanego przez Japonczykéw na
mieszkancach chinskiego miasta Nankin w 1937 roku. Propagandowy temat zobrazo-
wany zostat w surrealistycznej stylistyce. Obraz Bogusza prezentowany by} na Wy-
stawie Sztuki Nowoczesnej w Krakowie w 1948 roku, ostatniej przed socrealizmem
manifestacji sztuki nowoczesnej w Polsce.

Marian Bogusz, Five Minutes to Twelve in Nanking, 1948, private collection

The title refers to the Nanking Massacre, perpetrated by Japanese troops against the
residents of the Chinese city of Nanking (today spelled Nanjing) in December 1937—
January 1938. The propagandistic theme was depicted in a surreal style. The painting
was featured in the Exhibition of Modern Art in Krakow in 1948, the last manifesta-
tion of modern art in Poland before the imposition of the doctrine of socialist realism.

Marek Wlodarski, Demonstracja obrazéw, 1948, Muzeum Sztuki w Eodzi
Henryk Streng — czotowy przedstawiciel lwowskiej awangardy ze wzgledu na swoje
zydowskie pochodzenie w czasie okupacji ukrywat sie i zmienit nazwisko na Marek
Whodarski. Obraz z 1948 jest autokomentarzem do jego przedwojennej twoérczosci
i glosem w toczacej sie w latach czterdziestych dyskusji o realizmie. Praca z 1937
roku o tym samym tytule traktowata o potrzebie tworzenia realistycznego malarstwa
zaangazowanego spotecznie, zgodnego z 6wczesnymi hastami grupy Artes, do ktorej
nalezat artysta. Abstrakcyjna Demonstracja obrazéw jest wyrazem utraty zaufania do
realistycznej formuty sztuki, ktéra okazata sie nieadekwatna do opisu dos§wiadczenia
wojny i Zaglady.



Marek Wlodarski, Demonstration of Paintings, 1948, Muzeum Sztuki ¥.0dz

Due to his Jewish ethnicity, Henryk Streng, a leading representative of the Lviv avant-
garde art community, went into hiding during the German occupation and changed
his name to Marek Wtodarski. The 1948 painting is a self-commentary on his prewar
work and a voice in the 1940s debate on realism. A 1937 work bearing the same title
dealt with the need for socially aware realistic painting, as postulated by the collective
Artes, which Streng was a member of. The abstract Demonstration of Paintings is an
expression of a loss of faith in the realistic painting formula that had proven inadequate
for describing the experience of war and the Holocaust.

Zbigniew Dlubak, Bez tytutu, 1948, Muzeum Narodowe w Warszawie

Jest to jedna z serii abstrakcyjnych fotografii Zbigniewa Diubaka tworzonych w drugiej
potowie lat czterdziestych, inspirowana surrealizmem, z ktorym artysta zetknat sie
w Czechach, w trakcie swojego powrotu z obozu koncentracyjnego w Mauthausen.

Zbigniew Dlubak, Untitled, 1948, National Museum in Warsaw

One of Zbigniew Dtubak’s abstract photography series, made in the second half of the
1940s, inspired by Surrealism, which the artist had come in touch with in Bohemia,
during his return from the Mauthausen concentration camp.

Felicjan Szczesny Kowarski, Kobieta z kulq, 1947, Muzeum Narodowe w Krakowie
Kobieta z kulq znana takze jako Alegoria architektury to jeden z obrazéw z powstaja-
cego tuz po wojnie cyklu Czlowiek. Kowarski, znany przedwojenny malarz monumen-
talny, w czasie wojny tworzyt gtdwnie pejzaze, do wielkich ptécien powrécit tuz po jej
zakonczeniu. Kobieta z kulq jest tutaj szczeg6lna. Mozna w niej widzie¢ zamkniecie
cyklu — po najbardziej znanej Elektrze siedzacej na gruzach $wiata przynosi ona
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nadzieje. DoSwiadczenie hekatomby, ale réwniez wiara w podniesienie sie z gruzéow
kierowatla artystow w strone sztuki antycznej jako najbardziej uniwersalnego zrodta.

Felicjan Szczesny Kowarski, Woman with a Sphere, 1947, National Museum in
Krakow

Woman with a Sphere, also known as Allegory of Architecture, is one of the paintings
from the series Man, created right after the war. Kowarski, a well-known prewar monu-
mental painter, painted mainly landscapes in 1939-1945, returning to large formats
after the end of the war. Woman with a Sphere is unique here; it can be perceived as
a culmination of a series, offering hope after the best-known Electra sitting amid the
ruins of the world. The experience of a hecatomb, but also faith in a recovery from
ruination, led the artist towards classical art as a most universal source.

Andrzej Wréblewski, Bez tytutu (Chlopiec z bezglowym posagiem), b.d., kol. prywatna
W dwéch nieznanych dotad wielkoformatowych pracach na papierze artysta wyko-
rzystat motyw antycznej ruiny, a jednoczes$nie podjat kluczowy dla swej twérczosci
temat: spotkania zywych i umarlych. Motyw okaleczonej antycznej rzezby to kolejny
wariant wyobrazenia pokawatkowanego ciata ludzkiego, ktdre pojawia sie w tworczosci
Wréblewskiego wielokrotnie. W pracach z lat czterdziestych poddany kubistycznej
deformacji i uproszczeniu motyw ten stawat sie punktem wyjscia do studiéw figury
cztowieka-abstrakcji i poszukiwan nowej formuty figuracji.

Andrzej Wroblewski, Untitled (Boy with a Headless Statue), no dated, private
collection

In two previously unknown large-format works on paper, Wréblewski used the motif of
ancient ruins while tackling a crucial theme of his art: a meeting of the living and dead.
The motif of a mutilated classical sculpture is a variation on the image of a dismembered
human body, recurring frequently in his work. In Wréblewski’s paintings from the 1940s,
the motif, simplified and subjected to cubist deformation, became a point of departure
for studies of the abstract human figure and a search for new formula of figuration.
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Sala 5
Wzornictwo

W latach czterdziestych panstwo podjeto dzialania majace na celu podniesienie este-
tyki przedmiotéw powszechnego uzytku. Chec¢ tworzenia nowych, odznaczajacych sie
dobrym wzornictwem przedmiotéw powstata niejako wbrew powojennej rzeczywisto-
$ci wymagajacej prowizorycznych rozwigzan podstawowych probleméw bytowych.
Prace w tym kierunku inicjowala i prowadzita Wanda Telakowska — od 1945 kieru-
jaca Wydziatem Wytworczosci w Ministerstwie Kultury i Sztuki przeksztatconym
w Biuro Nadzoru Estetyki Produkcji (BNEP) dziatajace w latach 1947-1950. Gtéwnym
zadaniem tej instytucji byto organizowanie wspétpracy plastykow z wytwdrczoscig
(przemystem i rzemiostem). Kupowano od nich projekty i prototypy, gromadzone we
wzorcowni z nadziejq na to, ze w przysztosci trafia do produkcji.

Room 5
Design

After the war, the Polish state undertook efforts aimed at improving the aesthetics
of everyday articles. The desire to create new, well-designed objects was at odds, in
a way, with the impoverished post-war reality that called for makeshift solutions to
the burning existential issues. Efforts in this direction were initiated and led by Wan-
da Telakowska, from 1945 head of the Ministry of Culture and Art’s Department of
Production, later renamed as the Production Aesthetics Supervision Bureau (BNEP),
operative 1947-1950. The institution’s main task was to connect visual artists with
industry and trades; BNEP acquired and stored designs and prototypes in the hope of
eventually scheduling them for production.
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Julia Kotarbirska, szklanka i spodek, 1947-1949, Instytut Wzornictwa Przemystowego w Warszawie
Tadeusz Kasprzycki, lezanka-fotel, lata 40., Instytut Wzornictwa Przemystowego w Warszawie
Oktadka ,Kobiety”, 1948

na sgsiedniej stronie: .
Jadwiga Maziarska, Posqg krgzqcej sity, 1949, Muzeum Slaskie w Katowicach

Julia Kotarbinska, glass and saucer, 1947-1949, Institute of Industrial Design in Warsaw
Tadeusz Kasprzycki, chaise-longue, 1940s, Institute of Industrial Design in Warsaw
Kobieta, cover, 1948

opposite;
Jadwiga Maziarska, Statue of Circulating Power, 1949, Silesian Museum in Katowice
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Sale6i7
Propaganda Ziem Odzyskanych

Pierwsze lata po wojnie bylty krétkim
okresem Scistej wspotpracy dotychcza-
sowych przeciwnikéw: komunistow
i przedstawicieli obozu narodowo-demo-
kratycznego, a rozpowszechniana przez
$rodowiska nacjonalistyczne ,my$l za-
chodnia” stala sie podstawowym narze-
dziem legitymizacji nowej wladzy. Klu-
czowa propagandowa role odegrato hasto
»powrotu do Macierzy” i koncepcja nowo
wcielonych terytoriéw jako ,,ziem odzy-
skanych”, a Polski w nowym ksztalcie
jako powrotu do Polski z czaséw Piastow.
Najwazniejsza placéwka dla rozwoju
,»mysli zachodniej” po II wojnie Swia-
towej stal sie zalozony w 1945 Instytut
Zachodni w Poznaniu.

Rooms 6 and 7
Regained Territories Propaganda

The early post-war years saw a brief pe-
riod of collaboration between hitherto po-
litical enemies: the communists and the
national-democratic camp, and ‘western
thought’, promulgated by nationalists, be-
came a key tool of the new regime’s le-
gitimisation. The slogan of the newly ac-
quired territories’ ‘return to Motherland’
and their concept as ‘regained lands’, and
of Poland in its new shape as a return to
the Piast-era Polish state, came to play
a crucial role in official propaganda. An
institution pivotal for the development
of ‘western thought’ after Second World
War was the Western Institute in Poznan,
founded in 1945.

Jan Bulthak, Wystawa Ziem Odzyskanych, 1948, Muzeum Narodowe w Warszawie, fot. dzieki uprzejmosci Bohdana Buthaka

Wystawa prezentowata osiggniecia trzyletniego okresu odbudowy i rozwoju tzw. Ziem Odzyskanych w wielu dziedzinach go-
spodarki i zycia spotecznego. Byla pierwszym o tej skali przedsiewzieciem propagandowym powojennej Polski, przez wiele lat
niemajacym odpowiednika, tak pod wzgledem rozmachu, jak i warto$ci rozwigzan artystycznych z dziedziny wystawiennictwa.
Do wykonania oprawy plastycznej zaangazowano wielu artystéw m.in. Jana Cybisa, Xawerego Dunikowskiego, Stanistawa i Woj-
ciecha Zamecznikéw, Henryka Stazewskiego, Jerzego Jarnuszkiewicza. Zwiedzajacym prezentowano takze materiaty na temat
warunkéw naturalnych i historii Ziem Zachodnich. Manipulacja intelektualna i emocjonalna wykorzystywana przez propagande
osiggneta zenit zwlaszcza w tej czesci ekspozycji i ustanowita na najblizsze lata repertuar obowiazujacych motywoéw agitacyjnych.

Jan Buthak, Regained Territories Exhibition, 1948, National Museum in Warsaw, photo courtesy of Bohdan Buthak

The exhibition presented the achievements of a three-year period of reconstruction and development in the ‘Regained Territories’ in
many spheres of economic and social life. It was post-war Poland’s first propaganda project of this magnitude, unparalleled for many
years in terms of both scale and modern exhibition-design solutions. Visuals were designed by numerous outstanding artists, e.g. Jan
Cybis, Xawery Dunikowski, Stanistaw Zamecznik, Wojciech Zamecznik, Henryk Stazewski or Jerzy Jarnuszkiewicz. Also featured
were presentations on the western lands’ natural conditions and history; the intellectual and emotional manipulation reached its
zenith particularly in that part of the show, establishing a repertoire of dominant propaganda slogans and motifs for the years to come.
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Jan Buthak, Kopalnia Rymer kolo Rybnika, 1948-1949, Muzeum Historii Fotogra-
fii, Krakow, fot. dzieki uprzejmosci Bohdana Buthaka

Powojenna propaganda podkreslala odwieczny zwigzek tzw. Ziem Odzyskanych
z kultura i historig Polski. Celem jej bylo takze oswojenie spoleczenstwa z krajobra-
zem nowych terytoriéw. Ministerstwo Transportu zorganizowato w latach 1947-1949
dziesie¢ objazddw po terenach przytaczonych po 1945 roku do Polski, by wykonac ich
fotografie. Jednym z uczestnikéw akcji fotografowania tych ziem byt Jan Buthak, wy-
bitny przedstawiciel polskiej fotografii artystycznej, tu zaangazowany do stworzenia
politycznie zawtaszczonego dokumentu.

Jan Buthak, Rymer Coal Mine Near Rybnik, 1948-1949, Photography History
Museum, Krakow, photo courtesy of Bohdan Buthak

The post-war propaganda stressed the Regained Territories’ ‘centuries-long’ connection
with Polish culture and history. It also aimed to familiarise the general public with the
landscape of the newly acquired lands; for this purpose, ten photographic tours were
organised in 1947-1949 by the Ministry of Transport. One of their participants was
Jan Buthak, an outstanding representative of Polish artistic photography, here involved
to create a politically appropriated documentary.

Xawery Dunikowski, Pomnik Czynu Po-
wstariczego na Goérze Swietej Anny, ok.
1948, Archiwum Akt Nowych
Ogloszony w 1945 konkurs na upamiet-
nienie walk powstaficzych na Slasku
wygral zespdt pod kierownictwem Xa-
werego Dunikowskiego. Zrealizowany
wedlug jego projektu pomnik stanagt
w symbolicznie naznaczonym miejscu.
W latach 1933-1937 Niemcy wybudowa-
li tam amfiteatr stuzacy uroczystosciom
organizowanym przez nazistowskie wia-
dze oraz mauzoleum, ktére po wojnie
wysadzono w powietrze. Stworzony na
ich miejscu pomnik upamietnial walki
polsko-niemieckie z 1921 roku, sprzeciw
Polakéw zamieszkujacych te tereny wo-
bec germanizacji, a takze zajecie Slaska
przez wojska polskie i radzieckie w 1945
roku. Wpisywat sie w powojenne strate-
gie zacierania §ladow niemieckiej obec-
nosci na tych terenach i podkres$lania ich
zwigzkow ze stowianszczyzng.

Xawery Dunikowski, Silesian Uprisings
Memorial, St. Anne Mountain, ca. 1948,
Central Archives of New Records
(AAN)

Announced in 1945, an architectural
competition for commemorating the
Silesian uprisings was won by a team led
by Xawery Dunikowski. A memorial was
built according to his design in a symboli-
cally charged location. In 1933-1937, the
Germans had erected there an amphithea-
tre for Nazi festivities and a mausoleum
that was dynamited after the war. The
memorial built in their place commemo-
rated the Third Silesian Uprising of 1921,
Poles’ resistance to Germanisation, and
the seizure of Silesia by Polish and Soviet
troops in 1945. It was part of the post-
war strategy of erasing traces of German
presence in Silesia and emphasising the
region’s links with Slavdom. eee
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Jan Dziaczkowski. Historie

prawdziwe i zmyslone
Jan Dziaczkowski. True and Untrue Stories

kurator | curator: Karol Hordziej

wspdtpraca merytoryczna | assistant curator: Aleksandra Dziaczkowska

wspdtpraca ze strony Zachety| collaboration on the part of Zacheta: Katarzyna Kotodziej
partner wystawy | partner of the exhibition: Fundacja Sztuk Wizualnych

Jan Dziaczkowski urodzit sie w 1983 roku w Warszawie. W 2007 roku ukoficzyt studia na Wydziale

Malarstwa warszawskiej Akademii Sztuk Pieknych pod kierunkiem prof. Krzysztofa Wachowiaka. Malarz,
fotograf, ilustrator i tworca kolazy — w ciggu zaledwie kilku lat dat sie poznac jako jeden z najbardziej

utalentowanych mtodych polskich twoércéw. Szczegélne uznanie przyniosty mu kolaze wykonywane

tradycyjna technika, obecnie znajdujace sie w licznych prywatnych kolekcjach, a takze ilustracje, ktére

tworzyt dla pism muzycznych, spotecznych i kulturalnych, m.in. dla ,Machiny”, ,Architektury”, ,A4",

JHalartu” i ,Przekroju”. Dziaczkowski brat réwniez czynny udziat w artystycznym zyciu Warszawy;

w latach 2004-2007 wspdttworzyt nieformalng grupe Pracownia Nuku; jest réwniez autorem insta-
lacji zrealizowanych w klubokawiarniach PKP Powisle oraz Chtodna 25. Zgingt we wrzesniu 2011 roku

podczas wspinaczki w Tatrach. Od czasu $mierdi artysty opieke nad jego archiwum sprawuje Fundacja

Sztuk Wizualnych, wydawca opublikowanego w 2013 roku albumu Jan Dziaczkowski. Kolaze.

Jan Dziaczkowski was born in 1983 in Warsaw. In 2007, he graduated in painting at the Warsaw
Academy of Fine Arts in the studio of Prof. Krzysztof Wachowiak. A painter, photographer, illustrator
and author of collages, within just a few years he earned recognition as one of the most talented young
Polish artists. He was particularly praised for his collages on paper, today held in numerous private
collections, and for his illustrations for various musical, cultural and general-interest magazines, e.g.
Machina, Architektura, A4, Halart or Przekrdj. He also took an active part in Warsaw’s artistic life; he
was a co-founder and member of the informal collective Pracownia Nuku in 2004-2007; he is also the
author of installations realised at the PKP Powisle and Chtodna 25 club/cafés. He died in September
2011 while climbing in the Tatra Mountains. Following his death, his archive has been in the custody
of Fundacja Sztuk Wizualnych, the publisher of the artist’s book Jan Dziaczkowski. Collages (2013).

Paris, z cyklu Keine Grenze, 2008
Paris, from the Keine Grenze series, 2008
Wszystkie prace: © Aleksandra Dziaczkowska, Monika Klonowska, Julian Klonowski, dzieki uprzejmosci

Fundadji Sztuk Wizualnych | All works: © Aleksandra Dziaczkowska, Monika Klonowska, Julian Klonowski,
courtesy of Fundacja Sztuk Wizualnych



Wystawa jest pierwszg
monograficzng prezen-
tacja tworczosci Jana
Dziaczkowskiego, w pet-
ni pokazujgcq rozlegty
horyzont zainteresowan
artysty. Wsrod zapre-
zentowanych prac znaj-
dujq sie zaréwno dobrze
znane szerokiej pu-
blicznosci kolaze, mniej
znane dzieta malarskie,
jak réwniez nieprezento-
wane do tej pory obrazy
i fotografie zwigzane

z afrykanskq podrd-

zg tropem rodzinnych
historii, ktorg artysta
odbyt niedtugo przed
swojg Smiercig. Nieza-
leznie od techniki twor-
czo$¢ Dziaczkowskiego
charakteryzuje monta-
zowy sposob widzenia,
w ktorym elementy

z roznych Swiatow stajg
sie materiatem two-
rzacym nowa rzeczywi-
sto$¢, zamieszkang przez
postacie historyczne

i figury zaczerpniete

z historii sztuki, gwiazdy
popkultury oraz rodzi-
ne i znajomych autora.
Na kolejnych stronach
prezentujemy krotki
przewodnik po wykre-
owanym przez tworce
Swiecie.

The exhibition is the first
monographic presentation of
Jan Dziaczkowski’s work, fully
showing the broad range of
the artist’s preoccupations.
Among the featured works
are the well known collages,
less known paintings, as well
as never previously exhibited
paintings and photographs
related to an African trip in
search of family history that
the artist undertook shortly
before his death. Whatever
the medium, Dziaczkowski’s
art is distinguished by mon-
tage vision, with elements
from different worlds com-
ing together to create a new
reality, inhabited by historical
and art historical figures, pop
stars and the artist’s relatives
and friends. The following
pages present a short guide
to the world evoked by Jan
Dziaczkowski.

Motyw podrozy jest najbardziej charakterystyczny dla prac Jana Dziaczkowskiego.
Na obrazie zatytutowanym Firebanks 142 widzimy temat zainspirowany kadrem
z filmu Wszystko za zycie (Into The Wild) Seana Peana, opowiadajacego historie Chri-
sa McCandlessa, ktéry w 1990 roku w gescie buntu wobec konsumpcjonistycznego
spoleczenstwa wyruszyt bez pieniedzy w trwajaca blisko dwa lata podr6z po Ame-
ryce. Ostatecznym celem byla Alaska, gdzie McCandless (na obrazie to mezczyzna
w koszuli w kratke, siedzacy przy zaimprowizowanym stoliku) zamieszkat w opusz-
czonym autobusie. Podréznik zgingt z gtodu i wycienczenia, nie mogac powrdécic¢ do
cywilizacji. Malarz umiescit przy autobusie dodatkowych bohateréw, miedzy innymi
geologa i odkrywce Johna Wesleya Powella (na koniu) oraz zmartego réwniez tragicz-
nie mitosnika niedzwiedzi i autora filméw dokumentalnych Timothego Treadwella,
znanego jako Grizzly Man (po prawej stronie, z liskiem).

The motif of travel is most characteristic for Jan Dziaczkowski’s works. Firebanks
142 shows a scene inspired by a still from the Sean Pean movie, Into the Wild, which
tells the story of Chris McCandless who in 1990, in a gesture of defiance against con-
sumerist society, went penniless on a nearly two-year-long trip through America. His
final destination was Alaska where McCandless (in the painting he is the man in the
striped shirt sitting by the improvised table) moved into an abandoned bus. He died of
hunger and emaciation, unable to return to civilisation. Other figures surrounding the
bus include the geologist and explorer John Wesley Powell (on horseback) and Timothy
Treadwell, a.k.a. the Grizzly Man, a bear aficionado and author of documentary films,
who also died tragically (on the right, with a fox).

Firebanks 142, z cyklu Prawdziwe i zmyslone
historie amerykariskie, 2008—2010

Firebanks 142, from the True and Untrue American
Stories series, 2008—2010



Jan Dziaczkowski. Historie prawdziwe i zmyslone
Jan Dziaczkowski. True and Untrue Stories

z cyklu Zdjecia powtdrzone, 2011

from the Repeated Photographs series, 2011

W 2009 roku Dziaczkowski rozpoczat
prace, ktéra w zamierzeniu stac sie mia-
}a jego najbardziej rozbudowanym pro-
jektem artystycznym. Punktem wyjscia
bylo rodzinne archiwum listéw, zdje¢
oraz nagran audio i wideo wykonanych
przez dziadka, Igora Dziaczkowskiego,
ktéry jako lekarz pracowal w Sacred He-
art Hospital w Nigerii. To archiwum oraz
rodzinne opowiesci od wczesnego dzie-
cinstwa ksztattowaty wyobraznie Jana
Dziaczkowskiego, a w ostatnich latach
zycia staly sie przedmiotem $wiadomej
pracy, co zaowocowato rozpoczetymi
seriami: obrazéw Powrdt do Nigerii oraz
zdje¢ powtarzajacych ujecia dziadka,
zrealizowanych podczas podrézy odby-
tej w 2011 roku.

In 2009 Dziaczkowski started working on
what he envisaged as his most wide-rang-
ing project. The point of departure was
a family archive of letters, photographs,
audio recordings and videos left by the
artist’s grandfather, Igor Dziaczkowski,
who had worked as a doctor at the Sa-
cred Heart Hospital in Nigeria. Kindling
Dziaczkowski’s imagination from early
childhood, the archive and related family
stories eventually became the subject of
his artistic reflection, resulting in a series
of paintings called A Return to Nigeria
and a series of photographs recreating
his grandfather’s, realised during a trip
undertaken in 2011.



Jak zauwazyl kurator i krytyk sztuki
Stach Szabtowski, przygody Dziaczkow-
skiego rozgrywaja sie wszedzie, tylko nie
w Warszawie. Wyjatkiem potwierdzaja-
cym regute jest cykl Gory dla Warszawy,
w ktérym Warszawa wymys$lona zosta-
je po raz kolejny na nowo, jako miasto
otoczone pasmem gor, a zmianie geogra-
ficznej towarzyszq tez zmiany kulturowe.
Cykl powstal w ramach projektu Funda-
cji Bec Zmiana Ekspektatywa.

As noticed by curator and art critic, Stach
Szabtowski, Dziaczkowski’s adventures
take place everywhere but in Warsaw.
An exception to confirm this rule is the
Mountains for Warsaw series, where the
Polish capital is reinvented as a city sur-
rounded by mountains, which also means
cultural changes. The series was created
under a Bec Zmiana Foundation project
called Expectative.

Bez tytutu, z cyklu Gory dla Warszawy, 2009

Untitled, from the Mountains for Warsaw series,
2009

Cykl kolazy zatytulowany Keine Gren-
ze to jeden z najbardziej popularnych
w twoérczosci artysty. Wizja panoramy
miast Europy Zachodniej w sSwiecie,
w ktérym nie zaistniata ,,zelazna kur-
tyna”, a wptyw sowieckiej mysli archi-
tektonicznej nie natrafit na zaden opor,
zobrazowany zostat w kilkudziesieciu
pracach. Wsrod nich znajduje sie jedna
o wyjatkowym charakterze. Ilustracja
przedstawia robotnice fabryki — w jej
rysach autor zobaczyt wizualne alter ego
zmartej tragicznie ksieznej Walii, Diany.
Praca ta jako jedyna z tego cyklu nie zo-
stata poddana zadnej fizycznej manipu-
lacji, a charakter kolazu uzyskata dzieki
nowemu tytutowi i zmianie kontekstu
wizerunku.

The collage series Keine Grenze [No
Borders] is among the most popular in
the artist’s oeuvre. A vision of Western
European cityscapes in a world in which
there had been no ‘Iron Curtain’ and the
impact of Soviet architecture had been
unconstrained, was illustrated in several
dozen works. Among them is a unique
one, showing a factory worker in whose
face the artist saw a visual alter ego of
the late Princess Diana. As the only one
in the series, the work was not physi-
cally manipulated in any way, and owes
its character as a collage to the new title
and the recontextualisation of the image.
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Lady Di, z cyklu Keine Grenze, 2008

Lady Di, from the Keine Grenze series, 2008






Jacques Prévert, z cyklu Pozdrowienia z wakagji,
2003-2007

Jacques Prévert, from the Holiday Greetings
series, 2003-2007

Na reprodukowanej pracy z cyklu Po-
zdrowienia z wakacji pocztowka przed-
stawiajgca przydrozny zajazd amerykan-
ski polaczona zostata z postacia z obrazu
Martwy torreador Edouarda Maneta.
W pézniejszych latach motywy nawia-
zujace do klasyki filméw drogi pojawia-
ly sie w tworczosci Dziaczkowskiego
w licznych wersjach; odby?t on réwniez
podréz po Ameryce, ktéra zainspirowata
serie obrazéw Prawdziwe i zmyslone hi-
storie amerykanskie.

In this work from the Holiday Greetings
series, a figure from Edouard Manet’s
The Dead Toreador has been montaged
into a postcard showing an American
roadside motel. In later years, motifs
relating to classic road movies appeared
in Dziaczkowski’s works in numerous
versions; he also made a trip around the
United States, resulting in a painting
series called True and Untrue American
Stories.

Pierwszy cykl kolazy Pozdrowienia z wakacji Dziaczkowski zaczat tworzy¢ w wieku
18 lat po powrocie z Normandii, gdzie odwiedzit dom-muzeum Jacques’a Préverta,
poswiecone tworczosci francuskiego poety, scenarzysty i autora surrealistycznych
kolazy. W pracach z tej serii spotka¢ mozna wiele postaci z kregu europejskiej sztuki,

a wsérod nich réwniez samego Préverta.

Dziaczkowski created his first collages from the Holiday Greetings series at the age
of 18, upon returning from Normandy, where he visited the house museum of Jacques
Prévert, devoted to the memory of the French poet, scriptwriter and author of mini-
malistic collages. Works from this series feature numerous European artistic figures,

including Prévert himself.

Bez tytutu, 20032007

Untitled, 2003—2007

Kolaz wykonany dla magazynu ,,Ma-
china” przedstawia Williama S. Burro-
ughsa w karabinem M16 na tle nieokre-
Slonej struktury, ktéra powstata poprzez
sfotografowanie hologramu z ptyty CD.
Dziaczkowski zamiescit w swoich pra-
cach wiele znanych oséb, takich jak Glenn
Gould, David Bowie, Marlena Dietrich,
Serge Gainsbourg, Fela Kuti, Bob Dylan,
Jim Morrison, Allen Ginsberg czy David
Lynch. Brian Dillon, brytyjski pisarz
i krytyk sztuki, sugeruje, ze odniesienia
te s nie tyle krytyczne, co raczej wyda-
ja sie tworzy¢ konstelacje (nazwijmy ja
konstelacja Dziaczkowskiego) powstala
podczas eksplorowania i nawigzywania
relacji z globalng kultura masowa.

Made for Machina magazine, this col-
lage shows William S. Burroughs hold-
ing an M16 rifle against an indeterminate
background created by photographing
a CD hologram. Dziaczkowski’s works
feature many famous figures, e.g. Glenn
Gould, David Bowie, Marlena Dietrich,
Serge Gainsbourg, Fela Kuti, Bob Dylan,
Jim Morrison, Allen Ginsberg or David
Lynch. British writer and art critic, Brian
Dillon, suggests these references are not
so much critical as comprising a constel-
lation (let’s call it the ‘Dziaczkowski con-
stellation”) resulting from the exploration
of and relations with global mass culture.

llustracja dla magazynu ,Machina”

Illustration for Machina magazine
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Zuzanna Sekowska, tukasz
Radziszewski. Niewojenni

Zuzanna Sekowska, tukasz Radziszewski. Non-Martials

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

Krieg dem Kriege [Wojna przeciw wojnie] — pacyfistyczny album Ernsta Friedricha
(1924) otwieraja przedstawienia olowianych zoierzykéw. Zabawa zotierzykami uka-
zana jest tu jako przyuczanie do zabijania, oswajanie z bronia. Morderczy potencjat zostat
zakodowany w naszej tozsamosci; obecny od czasu najbardziej btahych, dzieciecych
zabaw. Potencjal zwigzany ze wspomnieniami, jako przypomnienie w cigglym zawie-
szeniu. Przypomnienie o niejasnym terminie odroczenia. Susan Sontag pisata, ze wojna
musi mie¢ swodj poczatek i koniec, abysSmy mogli nazwac ja wojna.

Nasze wizje wojny odzwierciedlone na papierze, w wyobrazni, to wojny niedokonane
i takie, ktorych nie mozemy nawet pamietac. Zapis wojen niebytych. Opowies¢ poszla-
kowa o wojnie. Trwale nierozwigzana, zawieszona. Slad, przeczucie, przestroga. Obrazy
wojny trwale rzutuja na nasze postrzeganie Swiata, ksztattuja nas od najwczesniejszych lat,
okreslaja naszg przynaleznos¢ swiatopogladowa.

Nasze prace powstawaty niezaleznie. Na wystawie pokazane sq w kontrze wyzwala-
jacej dialog. ChcieliSmy poréwnac spojrzenie kobiety i mezczyzny na wojne. Analizujemy
samo pojecie wojny, nie tylko jej wizerunki i zapis fotograficzny.

W czasach, ktére tak nieprecyzyjnie definiujq kategorie meskosci i kobiecosci zada-
nie to okazuje sie jeszcze bardziej skomplikowane. Opisujemy wojne z punktu widzenia
pokolenia, ktére jej nie doswiadczyto bezposrednio, ale si¢ jej obawia. eee

Zuzanna Sekowska, tukasz Radziszewski

tukasz Radziszewski, Wojenka, 1993, dtugopis, papier
Zuzanna Sekowska, Stajgc sie /1, 2015, technika wtasna, blacha stalowa

na sasiedniej stronie:
tukasz Radziszewski, Parada, 2014, dtugopis, papier, zapis audio
Zuzanna Sekowska, Stajgc sie 1, 2015, technika wtasna, blacha stalowa

tukasz Radziszewski, Little War, 1993, ballpen on paper
Zuzanna Sekowska, Becoming /ll, 2015, mixed media, steel plate

opposite:
tukasz Radziszewski, Parade, 2014, ballpen on paper, audio recording
Zuzanna Sekowska, Becoming 1, 2015, mixed media, steel plate

56 | 57



Zuzanna Sekowska (ur. 1990, Warszawa). Studentka ostatniego roku

na Wydziale Grafiki Akademii Sztuk Pieknych w Warszawie. Malar-
ka, kuratorka. Wspdtdziata w niezaleznym $rodowisku tworczym

Pracownia zelazna.

Wybrane wystawy zbiorowe: 2014 Getto XX, Monopolis, £6dZ;

2015 Przedmiot, ktdrego nie ma, Galeria 42, Cetinje, Czarnogora; 2014

kuratorka projektu Gra w artyste, Plac Zabaw Galerii Arsenat, Bia-
tystok; kurator wystaw: Nurt cieptej niestatosci, Ojcowie, Pracownia

zelazna, Warszawa; W tym domu nie mieszkat nawet poeta, Pracow-
nia zelazna, Warszawa

tukasz Radziszewski (ur. 1989, Biatystok). Studiuje w Akademii

Sztuk Pieknych w Warszawie. Wspéttworca niezaleznego Srodowiska

twarczego Pracownia zelazna. Finalista konkursu Artystyczna Podréz

Hestii 2015. Pracowat jako etatowy plastyk w 2 Mazowieckim Putku

Saperéw w Kazuniu Nowym.

Wybrane wystawy zbiorowe: 2015 Co bedziesz malowat, kiedy

przyjdzie wojna, Galeria Turbo, Warszawa; Sto*Diegnando/Rysuje, Ga-
leria V9, Warszawa; 2014 Nurt dieptej niestatosd, Pracownia zelazna,
Warszawa; W tym domu nie mieszkat nawet poeta, Pracownia zelazna,
Warszawa; Gra w artyste, Plac Zabaw Galerii Arsenat, Biatystok

Krieg dem Kriege [War against War], Ernst Friedrich’s

pacifistic photo album from 1924, opens with images of
tin soldiers. Playing with them is shown here as a way
of getting us familiar with weapons, teaching us to kill.
A murderous potential has been embedded in our identity,
present since our early years. A potential bound up with
memories, as a memento in constant suspension. A me-
mento postponed for an indeterminate period of time. Su-
san Sontag wrote that for war to be called war, it has to
have a beginning and an end.

Our visions of war represented on paper, in imagina-
tion, are imperfective wars and such that we can’t even
remember. A record of would-be wars. A circumstantial
case of war. Permanently unsolved, suspended. A trace,
a hunch, a warning. Images of war deeply affect our per-
ception of the world, shaping us from early childhood,
defining our outlook on life.

Our works were made independently. In the exhibi-
tion they are shown in juxtaposition to facilitate dialogue.
We wanted to compare how war is seen by a woman and
a man. We analyse the very concept of war, not just its
fictional or documentary images. In times that define the
categories of masculinity and femininity so imprecisely,
the task proves even more complicated. We describe war
from the vantage of a generation that hasn’t experienced
it directly, yet fears it. o0 ®

Zuzanna Sekowska, fukasz Radziszewski

tukasz Radziszewski

Bunkier 2, 2014, dtugopis, papier, zapis audio
Wojenka, 2014, dtugopis, papier

Bunker 2, 2014, ballpen on paper, audio recording
Little War, 2014, ballpen on paper

Zuzanna Sekowska

Stajqc sie 11, 2015, technika wtasna, blacha stalowa
Becoming Il, 2015, mixed media, steel plate

wszystkie fotografie dzieki uprzejmosci artystow
all photos courtesy of the artists

Zuzanna Sekowska (b. 1990, Warsaw) is a graduation-year student

at the Faculty of Graphic Design, Academy of Fine Arts in Warsaw.
A painter and curator, she collaborates with Pracownia zelazna, an

independent artistic community.

Selected group exhibitions: 2014 Ghetto XXI, Monopolis, £odZ; 2015

A Non-Existent Object, Gallery 42°, Cetinje, Montenegro 2014 project

curator, Playing the Artist, Playground, Galeria Arsenat, Biatystok;

exhibition curator: Current of Warm Volatility, Fathers, Pracownia

zelazna, Warsaw; No Poet Even Lived in This House, Pracownia ze-
lazna, Warsaw

tukasz Radziszewski (b. 1989, Biatystok) studies at the Academy of
Fine Arts in Warsaw. Associated with the Pracownia Zelazna indepen-
dent artistic community. Finalist of the Hestia Artistic Journey 2015
competition. Formerly employed full-time as a visual artist at the
2nd Mazovian Engineer Regiment of the Polish Army in Kazur Nowy.
Selected group exhibitions: 2015 What Will You Be Painting When
the War Comes, Galeria Turbo, Warsaw; Hundred*Diegnando/Drawing,
Galeria V9, Warsaw 2014 Current of Warm Volatility, Pracownia ze-
lazna, Warsaw; No Poet Even Lived in This House, Pracownia zelazna,
Warsaw; Playing the Artist, Playground, Galeria Arsenat, Biatystok



IEVA EPNERE

Wyrzeczenie to portret katolickiego ksiedza, ktéry w mlodosci zamiast zostaé artysta poswiecit sie
stuzbie Bogu i ludziom.

Nikt jednak nie zdola catkiem uciec przed samym soba, dlatego artystyczna natura nieustannie
przejawia sie w dziataniach ksiedza. Umozliwit on konserwacje rzezb i obrazéw w kosciotach, nad
ktérymi sprawuje nadzér w okregu Suiti (okolice wsi Al , Gudenieki, Jurkalne). Jego specjalna
misja jest ratowanie zabytkowych tkanin liturgicznych.

Objawszy nadzér nad okolicznymi parafiami, mlody ksiadz wprowadzit nalezacy do lokalnej tradycji
$piew fauxburdonowy.

leva Epnere (ur. 1977) mieszka i pracuje w Rydze. Jest autorka fotografii, prac wideo, filméw i instalacji,
w ktérych osobiste i prywatne historie sa punktem wyjscia do artystycznej refleksji nad tozsamoscia,
tradycja i rytuatem.

Renunciation portrays the Catholic priest, who, instead of becoming a professional artist in his youth,
decided to serve God and people.

Yet, no one can hide from himself or herself completely, and the artist’s nature constantly manifests
itself in every step the priest takes. He has made it possible to restore sculptures and paintings in the
churches under his supervision in the suiti district (Alsunga, Gudenieki, Jurkalne). Besides, his special
mission is ensuring the collection and preservation of the liturgical textile art.

Since the young priest started working in the sviti parishes, the chant singing in bourdon was
introduced as a novelty in the traditions of suiti.

leva Epnere (b. 1977) lives and works in Riga. Her body of work includes photography, video, film and
installations, in which personal and private stories are the starting point for artistic reflections on
identity, tradition and ritual.

21.11.2015-17.01.2016

tystki / photo courtesy of the artist
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wrzesien, pazdziernik, listopad...

September, October, November . . .

Kalendarz wydarzeﬁ | The Events Calendar

Dzikie pola. Historia
awangardoweqgo Wroctawia

3 wrzesnia (czwartek), godz. 18 O
Oprowadzanie kuratorskie Michata Dudy po czesci
wystawy poswieconej architekturze

8 wrzesnia (wtorek) godz. 18 O
Wroctawska niezalezna scena muzyczna

lat osiemdZziesigtych. Oprowadzanie

kuratorskie Pawta Piotrowicza oraz pokaz filmu
Przepompownia, rez. Mirostaw Spychalski, 1994
- sala multimedialna, wejscie od ul. Burschego

10 wrzes$nia (czwartek), godz. 18 O
Spotkanie z Krzysztofem Bednarskim
- zbidrka w holu gtéwnym

Ogrody

13 wrzesnia (niedziela) ® @
Ogrody — zapach przestrzeni. Warsztaty rodzinne
z Mirostawem Maszlanko
godz. 12.30 (dzieci w wieku 4-6 lat)
godz. 15.00 (dzieci w wieku 7-10 lat)
- wstep 18 zt (bilet rodzinny)
- zapisy: 22 556 96 51 (od wtorku do niedzieli
w godz. 12-20) lub informacja@zacheta.art.pl

14 wrzesnia (poniedziatek), godz. 18 ® O
Spotkanie z Iz Tarasewicz na klatce schodowej
- zapisy: 22 556 96 51 (od wtorku do niedzieli

w godz. 12-20) lub informacja@zacheta.art.pl

15 wrzesnia (wtorek), godz. 18 O
Pokaz filmu Edward Nozycoreki, rez. Tim Burton, Stany
Zjednoczone, 1990, 105 min
- pokaz z audiodeskrypcjq i napisami dla niestyszacych
2 2 AD))
- sala multimedialna, wejscie od ul. Burschego

19 wrzesnia (sobota), godz. 17 ® O
Lzej — taweczka taktylna, czyli dotknieci dzwiekiem.
Warsztaty dla dorostych z Krzysztofem Topolskim
- zapisy: 22 556 96 51 (od wtorku do niedzieli
w godz. 12-20) lub informacja@zacheta.art.pl

20 wrzesnia (niedziela) ® @
JIrzesionka”, czyli taweczka w ogrodzie. Warsztaty
rodzinne z Krzysztofem Topolskim
godz. 12.30 (dzieci w wieku 4-6 lat)
godz. 15.00 (dzieci w wieku 7-10 lat)
- wstep 18 zt (bilet rodzinny)
- zapisy: 22 556 96 51 (od wtorku do niedzieli
w godz. 12-20) lub informacja@zacheta.art.pl

24 wrzesnia (czwartek), godz. 18 O
Performans natury. Spotkanie z dr Martg Wrzosek

27 wrze$nia (niedziela), godz. 12.30 D @
Ogrody domowe. Warsztaty rodzinne z Marzanng
Morozewicz (dzieci w wieku 7-10 lat)
- wstep 18 zt (bilet rodzinny)
- zapisy: 22 556 96 51 (od wtorku do niedzieli

w godz. 12-20) lub informacja@zacheta.art.pl

29 wrzesnia (wtorek), godz. 18 O

Pokaz filmu Tajemniczy ogrdd, rez. Agnieszka Holland,

Stany Zjednoczone, 1993, 101 min

- pokaz z audiodeskrypcjq i napisami dla niestyszacych
2. 2 AD))

- sala multimedialna, wejscie od ul. Burschego

30 wrzesnia (Sroda), godz. 18 @ O
Ogrody ciemnoskdre. Warsztaty dla dorostych
z Pawtem Matyszewskim
- zapisy: 22 556 96 51 (od wtorku do niedzieli

w godz. 12-20) lub informacja@zacheta.art.pl

2 pazdziernika (pigtek) godz. 17 O

Oprowadzanie kuratorskie Magdaleny Godlewskiej-

-Siwerskiej

- wydarzenie udostepnione dla 0s6b niestyszacych i nie-
widomych: opatrzone audiodeskrypcja i ttumaczone na
PJM, organizowane w ramach Il Warszawskiego Tygodnia
Kultury Bez Barier 2! 5" AD))

3 pazdziernika (sobota), godz. 17 © O
Kokony/Kolebki/Skorupy/Zlepierice. Warsztaty dla
dorostych z Matgorzata Niedzielko
- zapisy: 22 556 96 51 (od wtorku do niedzieli

w godz. 12-20) lub informacja@zacheta.art.pl

4 pazdziernika (niedziela), godz. 15 @
Planeta Ogrdd. Warsztaty rodzinne z Anng Panek
i Aleksandrg Czerniawskg (dzieci w wieku 7—-10 lat)
- wstep 18 zt (bilet rodzinny)
- zapisy: 22 556 96 51 (od wtorku do niedzieli

w godz. 12-20) lub informacja@zacheta.art.pl

Niektore wydarzenia towarzyszace wystawie Ogrody
sg udostepnione dla osdb z dysfunkcjg wzroku

i stuchu: opatrzone audiodeskrypcja i ttumaczone

na PJM. Pozostate wydarzenia moga zostac réwniez
udostepnione. Prosimy o podanie przy zapisach
informacji, czy uczestnik jest osoba niewidomg

lub niestyszacq i czy bedzie potrzebowat pomocy
audiodeskryptora, ttumacza PJM lub petli indukcyjnej.
2 2 AD))

Nieskonczony rejestr. Obrazy
i ich muzyczne interpretacje

Pokaz i wydarzenia w ramach Matej
Warszawskiej Jesieni

18 wrzesnia (pigtek), godz. 19 O

Wernisaz

26 wrzesnia (sobota) @

Zaklinacz dZzwigkow. \Warsztaty rodzinne

z komputerowego modelowania dzwieku

godz. 11 (dzieci w wieku 4—6 lat)

godz. 16 (dzieci w wieku 7-12 lat)

- prowadzenie: Wojciech Btazejczyk, TWOgether Duo:
Magdalena Bojanowicz, Maciej Frackiewicz

- wstep: 15 zt osoba dorosta, 5 zt dziecko, bilety do
kupienia na godzine przed wydarzeniem lub od dnia
15 wrzesnia w biurze festiwalu, Rynek Starego Miasta
27, w godzinach 10—17 w kasie Filharmonii Narodowej,
ul. Jasna 5, poniedziatek—sobota w godzinach 10-14
i 15—19, ptatno$¢ gotdwka

27 wrzesnia (niedziela) ® O
Muzyczne obrazy. Warsztaty rodzinne

godz. 16 (dzieci w wieku 4—6 lat)

godz. 17.30 (dzieci w wieku 7-12 lat)

- prowadzenie: Maria Kosifiska i Dagna Sadkowska
- zapisy: warsawautumn@gmail.com

Spojrzenia 2015

7 wrzesnia (poniedziatek), godz. 19 O
Wernisaz

13 wrzesnia (niedziela), godz. 12.15® @
Oprowadzanie kuratorskie Katarzyny Kotodziej

i Magdaleny Komornickiej

- zhiérka w holu gtéwnym

Cykl spotkan z finalistami konkursu O

1 pazdziernika (czwartek), godz. 18
Piotr £akomy

8 pazdziernika (czwartek), godz. 18
Ada Karczmarczyk

15 pazdziernika (czwartek), godz. 18

Agnieszka Piksa

17 pazdziernika (sobota), godz. 18

Iza Tarasewicz

29 pazdziernika (czwartek), godz. 18

Alicja Bielawska



J% zacheta.art.pl

QO wstep wolny | admission free
() wstep w cenie biletu | admission included in entrance fee
@ wstep ptatny | entrance fee

€D obowigzujq zapisy | registration required

60 | 61

,”): petla indukcyjna | induction loop
’7\ dostepne dla niestyszacych | accesssible for the deaf
and hearing impaired

AD)) audiodeskrypca | audio description

Zaraz po wojnie
2 pazdziernika (pigtek), godz. 19 O

Wernisaz

4 pazdziernika (niedziela), godz. 12.15®
Oprowadzanie kuratorskie Joanny Kordjak i Agnieszki
Szewczyk

Swiat od nowa. Sztuka w Polsce lat
czterdziestych i jej konteksty O

Seria wyktadow i towarzyszacych im konwersatoriow
organizowana we wspotpracy z Instytutem Historii
Sztuki Uniwersytetu Warszawskiego.

7 pazdziernika (Sroda), godz. 18

prof. dr hab. Andrzej Paczkowski, Polska 1944—1949:
jak wkraczato nowe

- sala Matejkowska, wejscie potudniowe

14 pazdziernika (Sroda), godz. 17
dr hab. Marcin Zaremba, Wielka Trwoga. Polska
1944-1947. Wybrane aspekty

21 pazdziernika (Sroda), godz. 17

prof. dr hab. Jacek Leociak, ,Tu juz dla was nie ma
miejsca”. Formy zapisu doswiadczenia Zydowskiego
pierwszych lat w powojennej Polsce

4 listopada (Sroda), godz. 17

Dorota Jarecka, Lewica i surrealizm

18 listopada ($roda), godz. 17
prof. dr hab. Andrzej Turowski

2 grudnia ($roda), godz. 17
dr Piotr Korduba, Nieludowa ludowos¢. Jak wzornictwo
miato potgczyc wies z miastem

9 grudnia (Sroda), godz. 17 O
prof. dr hab. Marta Lesniakowska, Przed obrazem ruin.
Widmowos¢ i melancholia

- sala multimedialna, wejscie od ul. Burschego
Program filmowy O

Projekcje beda poprzedzone pokazami Polskiej Kroniki
Filmowej oraz wyktadami

6 pazdziernika (wtorek), godz. 18
Ostatni dzien lata, rez. Tadeusz Konwicki, 1958,
Polska, 59 min

20 pazdziernika (wtorek), godz. 18
Jak by¢ kochang, rez. Wojciech Jerzy Has, Polska,
1962, 97 min

3 listopada (wtorek), godz. 18
Prawdziwy koniec wielkiej wojny, rez. Jerzy
Kawalerowicz, Polska, 1957, 85 min

24 listopada (wtorek), godz. 18

Nikt nie wota, rez. Kazimierz Kutz, Polska, 1960, 86 min

8 grudnia (wtorek), godz. 18
Skarb, rez. Leonard Buczkowski, Polska, 1948, 102 min

- sala multimedialna, wejscie od ul. Burschego

Jan Dziaczkowski. Historie
prawdziwe i zmyslone

16 pazdziernika (piatek), godz. 19 O

Wernisaz

18 pazdziernika (niedziela), godz. 12.15 @

Oprowadzanie kuratorskie Karola Hordzieja

5 listopada (czwartek), godz. 18 @ O

Warsztaty dla dorostych z Michatem Szuszkiewiczem

- zapisy: 22 556 96 51 (od wtorku do niedzieli w godz.
12-20) lub informacja@zacheta.art.pl

INNE WYDARZENIA

23 wrzesnia (niedziela), godz. 18 O

Gry i zabawy ze sztukgq: action painting. Warsztaty na
tarasie Miejsca Projektow Zachety, ul. Gatczynskiego 3
- prowadzenie: Anna Owsiany

4 pazdziernika (niedziela), godz. 19 O
Gniazdo. Sztuka o tym, jak uzy¢ rzeczy w sposob
nieodpowiedni i potem ich jeszcze nie zmarnowac¢ —
czytanie performatywne, tekst i rezyseria Bogna Burska

5 pazdziernika (poniedziatek), godz. 18 O
Gdzie jest Bdg? Spotkanie zorganizowane w ramach
Dziedzifica Dialogu we wspdtpracy z Centrum Mysli
Jana Pawta Il

- sala multimedialna, wejscie od ul. Burschego

PROGRAMY CAtOROCZNE
W pigtek o pigtej @

Specjalne pigtkowe oprowadzanie po aktualnych
wystawach. Poruszamy rézne tematy i rézne problemy.
Co tydzien edukatorzy proponujg inng Sciezke
zwiedzania i inne zagadnienia.

Sztuka i filozofia O
Cykl otwartych wyktadéw i seminariow organizowany
we wspétpracy z Instytutem Filozofii UW.
- prowadzenie: dr Monika Murawska, dr Mateusz Salwa,
dr Piotr Schollenberger

terminy wyktadow: 28 pazdziernika; 25 listopada;
16 grudnia; 13 i 27 stycznia; 24 lutego; 9 i 23 marca;
6 i 20 kwietnia; 4 i 18 maja; 1 8 czerwca (Srody,
godz.17-20)

- sala multimedialna, wejscie od ul. Burschego

Patrze¢/Zobaczy(. Sztuka wspétczesna
i seniorzy © O

Spotkania z tego cyklu sg przygotowywane z mysla

0 osobach w wieku emerytalnym. Prowadzace prébuja
przetamywac stereotypy dotyczace ,prawdziwej,
dawnej sztuki i mtodych skandalistow”, pokazuja,

ze sztuka wspdtczesna nie jest niezrozumiata lub
trudna. Seniorzy bioracy udziat w spotkaniu majg
okazje do wyrazenia swojego zdania, dyskusji na temat
tworczosci artystow oraz konkretnych prac z wystawy.

11 wrzesnia (pigtek), godz. 12.15

Spotkanie towarzyszace wystawie Dzikie pola. Historia
awangardowego Wroctawia

- prowadzenie: Barbara Dabrowska i Maria Kosinska

29 wrzesnia (wtorek), godz. 12.15
Spotkanie towarzyszace wystawie Ogrody
- prowadzenie: Alicja Korpysz

23 pazdziernika (pigtek), godz. 12.15
Spotkanie towarzyszace wystawie Spojrzenia —
Nagroda Deutsche Bank. 7 edycja

- prowadzenie: Barbara Dabrowska i Maria Kosinska

27 listopada (piatek), godz. 12.15
Spotkanie towarzyszace wystawie Zaraz po wojnie
- prowadzenie: Barbara Dabrowska i Maria Kosinska

- zapisy: 22 556 96 51 (wtorek—niedziela, godz. 12-20)
lub informacja@zacheta.art.pl
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Sztuka dostepna. Spotkania ze sztukg
wspdtczesng dla osob z dysfunkcjg
wzroku & O

Spotkania z tego cyklu adresowane s3 do dorostych
os6b niewidomych i niedowidzacych. W ramach spotkan
odbywajgcych sie raz w miesigcu oprowadzamy po
aktualnych wystawach i przyblizamy tworczos¢ artystow,
ktérych prace znajdujq sie w kolekcji Zachety. Dzieta
sztuki udostepniamy za posrednictwem audiodeskrypcji
oraz specjalnie przygotowywanych pomocy dotykowych.
Omawiajac wybrane dzieta przestrzenne z naszej
kolekcji, umozliwiamy ich dotykanie w rekawiczkach,

a takze udostepniamy kopie niektorych prac, wykonane
w technice tyflografiki.

terminy spotkan: 14 pazdziernika, 4 listopada, 9 grudnia
- spotkania odbywaja Sie raz w miesigcu, w $rody 0 godz. 17
- zapisy: a.zdzieborska@zacheta.art.pl, 22 556 96 42

Sztuka dostepna. Spotkania
ze sztukg wspdtczesng dla os6b
z dysfunkcjg stuchu® O

Spotkania z tego cyklu adresowane sg do dorostych
os6b niestyszacych i niedostyszacych. W ramach
spotkan odbywajacych sie raz w miesigcu
oprowadzamy po aktualnych wystawach i przyblizamy
tworczos¢ artystow, ktérych prace znajduja sie

w kolekgji Zachety. Wprowadzenie o twérczosci
wybranego artysty lub oprowadzanie po wystawie jest
impulsem do warsztatéw twérczych.

Spotkania ttumaczone na Polski Jezyk Migowy PJM,
mozliwos¢ skorzystania z petli indukcyjne;j.

terminy spotkan: 13 pazdziernika, 3 listopada, 8 grudnia
- spotkania odbywajg sie raz w miesigcu, we wtorki

0godz. 17.30
- zapisy: a.zdzieborska@zacheta.art.pl, 22 556 96 42

Zacheta dla nauczycieli

Program skierowany do nauczycieli chcacych poszerzy¢

swoja wiedze o sztuce wspétczesnej. W ramach

programu organizujemy szkolenia i konferencje,

przygotowujemy otwarte materiaty edukacyjne

na licencjach Creative Commons, przeznaczone

do wykorzystania podczas zaje¢ w szkole. Stale

wspdtpracujemy z nauczycielami przedmiotow

humanistycznych i artystycznych, konsultujac z nimi

program i realizujgc wspélne projekty. Przy organizacji

szkolen wspdtpracujemy z Warszawskim Centrum

Innowacji Edukacyjno-Spotecznych i Szkolen oraz

Towarzystwem Zachety Sztuk Pieknych.

- koordynacja programu: Anna Zdzieborska,
a.zdzieborska@zacheta.art.pl, 22 556 96 42

23 wrzesnia ($roda), godz. 17

Konferencja informacyjna Edukacja kulturalna

w Warszawie w roku szkolnym 2014-2015
organizowana we wspotpracy z Warszawskim Centrum
Innowacji Edukacyjno-Spotecznych i Szkoler

19 20 listopada (czwartek i pigtek)
Konferencja Sztuka w szkole. Koniecznosci, mozZliwosci,
potrzeby z cyklu Sztuka edukacji w Galerii Biura
Wystaw Artystycznych w Zielonej Gorze

organizatorzy: Galeria BWA w Zielonej Gorze, we
wspétpracy z Muzeum Ziemi Lubuskiej, Wydziatem
Artystycznym Uniwersytetu Zielonogérskiego, Fundadja
Salony w Zielonej Gorze oraz Zacheta — Narodowg Galeria
Sztuki i Ministerstwem Kultury i Dziedzictwa Narodowego

Wokadt wystaw i kolekcji Zachety —
przewodnik po sztuce wspotczesnej
Szkolenie dla nauczycieli z Warszawy wspétorganizowane
z Warszawskim Centrum Innowacji Edukacyjno-Spotecz-
nych i Szkolef
- prowadzenie; Zofia Hejke, Maria Szczycinska,

Joanna Swierczyriska

terminy spotkan: 12 pazdziernika, 16 listopada,
14 grudnia, 18 stycznia, 22 lutego, 14 marca,
11 kwietnia, 16 maja

Alfabet sztuki, czyli jak czytac sztuke
wspdtczesnq, edycja 4

Szkolenie dla nauczycieli spoza Warszawy wspdtorga-
nizowane z Towarzystwem Zachety Sztuk Pieknych

terminy spotkan: 9 i 10 pazdziernika, 6 i 7 listopada,
45 grudnia, 8 i 9 stycznia

WARSZTATY
| OPROWADZANIA

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

Warsztaty dla szkdt i przedszkoli
- zajecia odbywajg sie od wtorku do pigtku od godz. 12
- koszt: 150 zt od grupy do 25 o0séb (przedszkole i szkota
podstawowa), do 30 0s6b (gimnazjum i liceum)
- zas trwania: ok. 90 min
- informacje i zapisy: przedszkole i szkota podstawowa:
z.dubowska@zacheta.art.pl, 22 556 96 71;
gimnazjum i liceum: a.zdzieborska@zacheta.art.pl,
22 556 96 42

Warsztaty rodzinne

godz. 12.30 (dzieci w wieku 3—6 lat)

godz. 15 (dzieci w wieku 7—10)

- zapisy: 22 556 96 51 (od wtorku do niedzieli
w godz. 12-20) lub informacja@zacheta.art.pl

- koszt: 18 zt (bilet rodzinny)

Warsztaty rodzinne z cyklu Co robi artysta?
Warsztaty skierowane do rodzin z dzie¢mi z zabu-
rzeniami ze spektrum autyzmu. W matych grupach
zwiedzamy aktualne wystawy, poznajemy dzieta sztuki
wspotczesnej i sami tworzymy swoje prace. Warsztaty
prowadzone sg przez edukatoréw przeszkolonych przez
terapeutow Fundacji SYNAPSIS i Swiadomych potrzeb
o0s6b z autyzmem. Odbywajq sie raz w miesigcu, w so-
boty, w dwéch grupach wiekowych.

terminy: 12 wrzesnia, 17 pazdziernika, 28 listopada,
12 grudnia
- zapisy: 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: a.zdzieborska@zacheta.art.pl,
22 556 96 42

KSIEGARNIA ARTYSTYCZNA
Promocje z cyklu Na Zachete! O

30 wrzeénia ($roda), godz. 18
Magdalena Starska, pod red. Jakuba Banasiaka, BWA
Zielona Gora 2015

13 pazdziernika (wtorek), godz. 18

Wojciech Nowicki, Odbicie, Czarne, Wotowiec 2015

27 pazdziernika (wtorek), godz. 18
Anna Arno, Jaka szkoda. Krétkie zZycie Pauli
Modersohn-Becker, Stowo/obraz terytoria, Gdansk
2015

Cykl spotkan Dyskusyjnego Klubu Ksigzki O

11 wrzesnia (pigtek), godz. 18
Magdalena Grzebatkowska, Beksiriscy. Portret
podwdjny, Znak, Krakéw 2014

23 dpaidziernika i 20 listopada (pigtki),
godz. 18

0 ksigzkach, ktére wybierzemy podczas wczesniejszych
spotkan

Znajdz nas na | find us on:

n / zacheta

@galeria_zacheta
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The Wild West. A History of
Wroctaw’s Avant-Garde

3 September (Thursday), 6 p.m. O
Curatorial guided tour of the part of the exhibition
devoted to architecture by Michat Duda

8 September (Thursday), 6 p.m. O
Wroctaw’s Alternative Music Scene of the 1980’s.
Curatorial guided tour by Pawet Piotrowicz and
screening of the film Przepompownia [Pump station],
dir. Mirostaw Spychalski, 1994

- multimedia room, entrance from Burschego Street

10 September (Thursday), 6 p.m. O
Meeting with Krzysztof Bednarski
- meeting in the main hall

Gardens
13 September (Sunday) ® @

Gardens — the Smell of Spaces. Family workshops
with Mirostaw Maszlanko
12.30 p.m. (children from 4-6)
3 p.m. (children from 7-10)
- entrance 18 zt (family ticket)
- registration: 22 556 96 51 (from Tuesday
to Sunday 12-8 p.m.) or informacja@zacheta.art.pl

14 September (Monday), 6 p.m. O
Meeting with Iza Tarasewicz on the staircase
- registration: 22 556 96 51 (from Tuesday

to Sunday 12-8 p.m.) or informacja@zacheta.art.pl

15 September (Tuesday), 6 p.m. O
A screening of the film Edward Scissorhands,
dir. Tim Burton, USA, 1990, 105 min.
- screening with audio-description and subtitles
for the deaf. 2 9" AD))
- - multimedia room, entrance from Burschego Street

19 September (Saturday), 5 p.m. ® O
Lighter — Tactile Bench, or Touched by Sound.
Workshop for adults with Krzysztof Topolski
- registration: 22 556 96 51 (from Tuesday

to Sunday 12-8 p.m.) or informacja@zacheta.art.pl

20 September (Sunday) © @
‘The Trembler’, or the Bench in the Garden. Family
workshops with Krzysztof Topolski
12.30 p.m. (children from 4-6)
3 p.m. (children from 7-10)
- entrance 18 zt (family ticket)
- registration: 22 556 96 51 (from Tuesday
to Sunday 12-8 p.m.) or informacja@zacheta.art.pl

24 September (Thursday), 6 p.m. O

The Performance of Nature. Meeting with
Dr. Marta Wrzosek

27 September (Sunday), 12.30 p.m.© ®
Home Gardens. Family workshops with Marzanna
Morozewicz (children from 7-10)
- entrance 18 zt (family ticket)
- registration: 22 556 96 51 (from Tuesday

to Sunday 12-8 p.m.) or informacja@zacheta.art.pl

29 September (Thursday), 6 p.m. O
Screening of the film The Secret Garden, dir. Agnieszka
Holland, USA, 1993, 101 min.
- screening with audio-description and subtitles

for the deaf. 2! 9" AD))
- multimedia room, entrance from Burschego Street

30 September (Wednesday), 6 p.m. ® O
Black-skinned Gardens. Workshops for adults with
Pawet Matyszewski
- registration: 22 556 96 51 (from Tuesday

to Sunday 12-8 p.m.) or informacja@zacheta.art.pl

2 October (Friday), 5 p.m. O

Curatorial guided tour by Magdalena Godlewska-

Siwerska

- event accessible for the deaf and blind: accompanied by
audio-description and translated into Polish Sign Langu-
age, organised in the frame of the 3rd Warsaw Culture
without Barriers Week /2! 9" ADY)

3 October (Saturday), 5 p.m. ® O
Cocoons/Puparia/Shells/Conglomerates. Workshops
for adults with Matgorzata Niedzielko
- registration; 22 556 96 51 (from Tuesday

to Sunday 12-8 p.m.) or informacja@zacheta.art.pl

4 October (Sunday), 3 p.m. ®®
A Planet of Gardens. Family workshops with Anna Panek
and Aleksandra Czerniawska (children from 7—10)
- entrance 18 zt (family ticket)
- registration: 22 556 96 51 (from Tuesday
to Sunday 12-8 p.m.) or informacja@zacheta.art.pl

Some of the events accompanying the exhibition
Gardens are accessible for people with hearing or
sight impairments: they are accompanied by audio-
description or translated into Polish Sign Language.
Other events can also be made available. When
registering, please indicate if a participant is someone
with sight or hearing impairments and if the help of
an audio-describer, Polish Sign Language translator
or induction loop will be required. 2} " ADY)

Endless Register. Images and

Their Musical Interpretations

Screening and events in the frame of the
Little Warsaw Autumn

18 September (Friday), 7 p.m. O

Exhibition opening

26 September (Saturday) @

The Sound Whisperer. Digital sound modellling family

workshops

11 a.m. (children 4-6)

4 p.m. (children 7-12)

- led by Wojciech Btazejczyk, TWOgether Duo: Magdalena
Bojanowicz, Maciej Frackiewicz

- entrance: 15 zt adults, 5 zt children, tickets available one hour
before the event or from 15 September at the festival office,
Rynek Starego Miasta 27, 10 am—=5 p.m. at the ticket-desk of
the Filharmonia Narodowa, 5 Jasna Street, Monday—Saturday,
10am~2 pm.and 3 pm~7 pm, cash only

27 September (Sunday) & O
Musical Images. Family workshops

4 p.m. (children from 4-6)

5. 30 p.m. (children from 7-10)

- led by: Maria Kosirska and Dagna Sadkowska
- registration at; warsawautumn@gmail.com

Views 2015
7 September (Monday), 7 p.m. O

Exhibition opening

13 September (Sunday), 12.15 p.m. ® ®
Curatorial guided tour by Katarzyna Kotodziej and
Magdalena Komornicka

- meeting in the main hall

Series of meetings with finalists of the
competition O

1 October (Thursday), 6 p.m.
Piotr £akomy

8 October (Thursday), 6 p.m.

Ada Karczmarczyk

15 October (Thursday), 6 p.m.

Agnieszka Piksa

17 October (Saturday), 6 p.m.

Iza Tarasewicz

29 October (Thursday), 6 p.m.

Alicja Bielawska

Just After the War
2 October (Friday), 7 p.m. O

Exhibition opening

4 October (Sunday), 12.15 p.m @
Curatorial guided tour by Joanna Kordjak and
Agnieszka Szewczyk

The World Anew. Art In Poland in the
Forties and its Contexts O

A series of lectures and discussions organised

as a cooperation with the Institute of Art History
at Warsaw University.




Kalendarz wydarzen
The Calendar of Events

7 October (Wednesday), 6 p.m.

Prof. Andrzej Paczkowski, Poland 1944—1949: How the
New Crept In

- Matejko Room, south entrance

14 October (Wednesday), 5 p.m.

Dr. Hab. Marcin Zaremba, The Great Fear. Poland
1944-1947. Selected Aspects

21 October (Wednesday), 5 p.m.

Prof. Jacek Leociak, “There’s No Room for You Here
Now”., Forms of Recording Jewish Experiences of the
First Years of Post-War Poland

4 November (Wednesday), 5 p.m.

Dorota Jarecka, The Left and Surrealism

18 November (Wednesday), 5 p.m.

Prof. Andrzej Turowski

2 December (Wednesday), 5 p.m.
Dr. Piotr Korduba, Unfolk Folk. How Design was Meant
to Connect Village and City

9 December (Wednesday), 5 p.m.

Prof. Marta Lesniakowska, Before Images of Ruin.
Spectrality and Melancholia

- multimedia room, entrance from Burschego Street

Film Programme O
Screenings will be preceded by Polish Film Chronicles
and lectures

6 October (Tuesday), 6 p.m.
The Last Day of Summer, dir. Tadeusz Konwicki, 1958,
Poland, 59 min.

20 October (Tuesday), 6 p.m.

How to Be Loved, dir. Wojciech Jerzy Has, Poland,
1962, 97 min.

3 November (Tuesday), 6 p.m.
The Real End of the Great War, dir. Jerzy Kawalerowicz,
Poland, 1957, 85 min.

24 November (Tuesday), 6 p.m.
Nobody’s Calling, dir. Kazimierz Kutz, Poland, 1960,
86 min.

8 December (Tuesday), 6 p.m.
Treasure, dir. Leonard Buczkowski, Poland, 1948,
102 min.

- multimedia room, entrance from Burschego Street

Jan Dziaczkowski. True and | ALL YEAR PROGRAMMES
Untrue Stories At Five on Friday ®

. Special Friday guided tours around current exhibitions.
16 October (Friday), 7 p.m O We raise various themes and issues. Each week, guides
Exhibition opening will propose a different route through the exhibition

18 October (Sunday), 12.15 p.m. @

Curatorial guided tour by Karol Hordziej

5 November (Thursday), 6 p.m. ® O
Workshops for adults with Michat Szuszkiewicz
- registration: 22 556 96 51 (from Tuesday

to Sunday 12—8 p.m.) or email: informacja@zacheta.art.pl

OTHER EVENTS

23 September (Sunday), 6 p.m. O

Play and Games with Art: Action Painting. Workshops on
the terrace of the Zacheta Project Room, 3 Gatczynskiego
Street

- led by Anna Owsiany

4 October (Sunday), 7 p.m. O

Nest. A Piece about How to Use Things in an
Inappropriate Way and Not Waste Them. Performative
reading, text and directed by Bogna Burska

5 October (Monday), 6 p.m. O

Where is God? Meeting as a part of Dziedziniec Dialogu
in cooperation with the Centre for Thought of John
Paul Il

- multimedia room, entrance from Burschego Street

and different issues to consider.

Art and Philosophy O

A series of open lectures and seminars organised in

collaboration with the Institute of Philosophy of the

University of Warsaw.

- led by Dr. Monika Murawska, Dr. Mateusz Salwa and
Dr. Piotr Schollenberger

dates: 28 October; 25 November; 16 December; 13 and
27 January; 24 February; 9 and 23 March; 6 and

20 April; 4 and 18 May; 1 and 8 June (Wednesdays,
5-8 p.m.)

- multimedia room, entrance from Burschego Street

Look/See. Contemporary Art
And Seniors & O

Meetings in this series are aimed at people of
retirement age. They aim to challenge the stereotype
of an opposition between ‘the real art of the

good old days’ and ‘the young scandal-seekers

of today’, and show that contemporary art is

neither incomprehensible nor difficult. The seniors
participating in the meetings have the chance to
express their opinion and enter into discussions about
artists or particular works from the exhibitions under
consideration.

11 September (Friday), 12.15 p.m.
Meeting accompanying the exhibition The Wild West.
A History of Wroctaw’s Avant-Garde

- led by Barbara Dgbrowska and Maria Kosifska

29 September (Tuesday), 12.15 p.m.
Meeting accompanying the exhibition Gardens
- led by Alicja Korpysz

23 October (Friday), 12.15 p.m.

Meeting accompanying the exhibition
Views — Deutsche Bank Award. 7th Edition
- led by Barbara Dgbrowska and Maria Kosinska

27 November (Friday), 12.15 p.m.
Meeting accompanying the exhibition Just After the War
- led by Barbara Dgbrowska and Maria Kosifska

- registration: 22 556 96 51 (from Tuesday
to Sunday 12—8 p.m.) or informacja@zacheta.art.pl
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Accessible Art. Meetings with
Contemporary Art For Those with Sight

Impairments & O

Meetings in this series are designed for adults with
sight impairments or who are blind. In the frame of the
meetings taking place once a month, we offer guided
tours around current exhibitions and make accessible
works by artists in the Zacheta collection. We make
the works of art available through audio-descriptions
and specially prepared tactile aids. While discussing
the spatial forms of selected works from our collection,
we also enable them to be touched in gloves, and

also make available copies of some works made

in tyflographic techniques.

dates of meetings: 14 October, 4 November, 9 December
- meetings take place once a month on Wednesday

at 5 p.m.
- registration: a.zdzieborska@zacheta.art.pl, 22 556 96 42

Accessible Art. Meetings with
Contemporary Art For Those with Hearing

Impairments ® O

Meetings in this series are designed for adults with
hearing impairments or who are deaf. In the frame

of the meetings taking place once a month, we offer
guided tours around current exhibitions and make
accessible works by artists in the Zacheta collection. The
presentation of the work of a given artist or visit to an
exhibition is used as an impulse for creative workshops.
The meetings are translated into Polish Sign Language,
with the possibility of using an induction loop.

dates of meetings: 13 October, 3 November, 8 December
- meetings take place once a month on Tuesday at 5 p.m
- registration: a.zdzieborska@zacheta.art.pl, 22 556 96 42

Zacheta for Teachers
A programme aimed at teachers wishing to broaden
their knowledge about contemporary art. In the frame
of the programme, we organise training sessions and
conferences, and prepare open educational materials
on Creative Commons licenses intended for use during
school lessons. We continuously cooperate with
teachers of humanities and artistic subjects, consulting
our programme with them and realizing joint projects.
In the organization of training sessions we cooperate
with the Warsaw Centre for Socio-Educational
Innovation and Training and the Society for the
Encouragements of the Fine Arts.
- coordination of the programme: Anna Zdzieborska,
a.zdzieborska@zacheta.art.pl, 22 556 96 42

23 September (Wednesday), 5 p.m.
Informational conference Cultural Education in
Warsaw in the School Year 2014-2015 organised
in cooperation with the Warsaw Centre for Socio-
Educational Innovation and Training

19-20 November, (Thursday and Friday)
Conference Art In School. Obligations, Possibilities,
Needs in the Series The Art of Education in the BWA
Gallery in Zielona Gora

organisers: BWA Gallery in Zielona Géra, in cooperation with
the Lubuskie District Museum, Zacheta — National Gallery
of Art and the Ministry of Culture and National Heritage

Around the Exhibitions and Collection of
Zacheta — a Guide to Contemporary Art
Educational sessions for teachers from beyond
Warsaw, co-organised with the Warsaw Centre for
Socio-Educational Innovation and Training

- led by Zofia Hejke, Maria Szczyciriska, Joanna Swierczyfiska

dates of Meetings: 12 October, 16 November,
14 December, 18 January, 22 February, 14 March,
11 April, 16 May

The Alphabet of Art, or How to Read
Contemporary Art, 4 Edition

Educational sessions for teachers from beyond Warsaw,
co-organised with the Society for the Encouragements
of the Fine Arts

dates of meetings: 9—-10 October, 6~7 November,
4-5 December 2015, 8-9 January 2016

WORKSHOPS AND GUIDED
TOURS

During the whole period of the duration of exhibitions
we run workshops whose goal is to get to know
exhibitions better, to encourage the asking of
questions and to motivate creative thinking.

Workshops for Schools and Kindergartens

- sessions take place on Tuesdays and Fridays from 12 noon

- cost: 150zt for groups of up to 25 (for kindergartens and
elementary schools), and up to 30 (for middle and upper
schools)

- duration: about 90 mins

- information and registration: kindergarten and elementary
schools; z.dubowska@zacheta.art.pl; 22 556 96 71

- middle and upper schools: a.zdzieborska@zacheta.art.pl;
22 556 96 42;

Family Workshops
12.30 p.m. (children 3-6)
3 p.m. (children 7-10)
- registration: 22 556 96 51 (from Tuesday
to Sunday, 12-8 p.m.) or informacja@zacheta.art.pl
- cost; 18 zt (family ticket)

Family Workshops from the Series
What Does an Artist Do?

Workshops designed for families with children

with autism related conditions. In small groups,

we visit current exhibitions and get to know works

of contemporary art and create works ourselves.
Workshops are led by educators trained by therapists
from the SYNAPSIS Foundation and aware of the needs
of people with autism. They take place once a month,
on a Saturday, in two age groups.

dates: 12 September, 17 October, 28 November,
12 December
- registration; 22 556 96 51 (from Tuesday

to Sunday, 12-8 p.m.) or informacja@zacheta.art.pl
- cost; 18 zt (family ticket)

Guided Tours
Guided tours in Polish, English, German or French

- cost: 150 z¢; group: maximum of 30 people
- information and registration; a.zdzieborska@zacheta.art.pl;
22 556 96 42

THE ART BOOKSHOP
Na Zachete! book promotions: O

30 September (Wednesday), 6 p.m.
Magdalena Starska, ed. Jakub Banasiak, BWA Zielona
Gora, 2015

13 October (Tuesday), 6 p.m.

Wojciech Nowicki, Odbicie, Wotowiec: Czarne, 2015

27 October (Tuesday), 6 p.m.

Anna Arno, Jaka szkoda. Krétkie zycie Pauli
Modersohn-Becker, Gdansk: Stowo/obraz terytoria,
2015

Book Discussion Club meetings: O

11 September (Friday), 6 p.m.
Magdalena Grzebatkowska, Beksiriscy. Portret
podwdjny, Krakéw: Znak, 2014

23 October and 20 November (Fridays),
6 p.m.

On books we select during the previous meetings
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W Ksiegarni Artystycznej
At the Art Bookshop

Jesienig w Ksiegarni Artystycznej kontunuowanie s po wakacyjnej przerwie dwa cykle: promocji ksigzkowych Na Zachete!
oraz spotkan Dyskusyjnego Klubu Ksigzki. Co miesigc w przestrzeni Ksiegarni Artystycznej mozna postuchac rozmowy
o najciekawszych nowosciach wydawniczych oraz porozmawiac o interesujacych ksigzkach z zakresu sztuki. Szczegéty

w kalendarzu wydarzen, s. 62.

In the autumn, after the summer break, Zacheta's Art Bookshop continues its two series of events: the Na Zachete!
book promotions and the Discussion Book Club meetings. Every month, in the space of the Art Bookshop, public presentations
of recent publications and discussions centred around interesting art books take place. Detailed programme in the events

calendar, p. 65.

Dzikie pola. Historia awangardowego Wroctawia

pod red. Doroty Monkiewicz

autorzy: Olga Tokarczuk, Klaus Bachmann, Matgorzata
Dawidek Gryglicka, Michat Duda, Jolanta Gromadzka, Anka
Herbut, Agata Jakubowska, Anna Markowska, Anna Mitus,
Magda Piekarska, Pawet Piotrowicz, Piotr Stasiowski,
Mirostaw Ratajczak, Sylwia Serafinowicz, Joanna Stembalska,
tukasz Wojciechowski

projekt graficzny: Magdalena Frankowska, Artur Frankowski
(Fontarte)

356 stron, cena: 65 zt

Zacheta — Narodowa Galeria Sztuki, Muzeum Wspélczesne
Wroctaw, Warszawa 2015

ISBN 978-83-64714-17-7, ISBN 978-83-63350-19-2

Przewodnik przygotowany zostat wraz z wystawg prezentowa-
ng w Zachecie. Zanim scena artystyczna Wroctawia lat szes¢-
dziesigtych, siedemdziesigtych i osiemdziesiatych XX wieku
zostata dobrze udokumentowana i opisana, przeszta juz w sfere
mitu, ktéry czyni to miasto tak fascynujacym i atrakcyjnym

dla odwiedzajacych je gosci. Publikacja pragnie zado$¢uczyni¢
potrzebie przewodnika po wydarzeniach i miejscach, ktére ten
mit zbudowaty — po tym, czego juz nie widac, ale jeszcze trwa
w pamiei ludzi i miejsc. Opowiada o twércach réznych dziedzin
sztuki w kontekécie miasta, ktdre byto rama dla ich dziatan

i przestrzenig wzajemnych inspiracji. W przewodniku znalazto
sie wiele niepublikowanych dotychczas zdje¢ i materiat6w.
Publikacja i wystawa nie bytyby mozliwe bez prowadzonych od
ponad trzech lat badan Muzeum Wspdtczesnego Wroctaw nad
sceng artystyczng Wroctawia.

Publikacja przygotowana w ramach programu sztuk wizual-
nych Europejskiej Stolicy Kultury Wroctaw 2016. Dofinanso-
wana ze srodkéw Ministra Kultury i Dziedzictwa Narodowego.

The Wild West. A History of Wroctaw’s Avant-Garde
edited by Dorota Monkiewicz

authors: Olga Tokarczuk, Klaus Bachmann, Matgorzata
Dawidek Gryglicka, Michat Duda, Jolanta Gromadzka, Anka
Herbut, Agata Jakubowska, Anna Markowska, Anna Mitus,
Magda Piekarska, Pawet Piotrowicz, Piotr Stasiowski, Mirostaw
Ratajczak, Sylwia Serafinowicz, Joanna Stembalska, tukasz
Wojciechowski

graphic design: Magdalena Frankowska, Artur Frankowski
(Fontarte)

356 pages, price 65 z4

Warsaw: Zacheta — National Gallery of Art, Wroctaw
Contemporary Museum, 2015

ISBN 978-83-64714-18-4, ISBN 978-83-63350-20-8

The guide has been prepared in conjunction with an exhibition
presented at Zacheta. Before Wroctaw's art scene of the 1960s,
1970s and 1980s was well documented and described, it had
already become a myth, which makes the city so fascinat-

ing and attractive for those visiting it today. The publication
addresses the need for a quide to the events and places that

had contributed to that myth — to what can no longer be seen,
but which persists in the memory of people and loci. Narrating
about artists of various disciplines in the context of a ity that
served as a background for their practices and a space of mutual
inspirations, it features many previously unpublished photographs
and materials. The publication and exhibition wouldn't have been
possible without the research into the Wroctaw art scene, carried
out for over three years now by the Wroctaw Contemporary
Museum.

Publication prepared as part of the visual arts programme,
European Capital of Culture Wroctaw 2016. With the support
of the Ministry of Culture and National Heritage.
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Kto to jest artysta?

tekst | text: Zofia Dubowska

opracowanie graficzne | graphic design: Jan Bajtlik
Zacheta — Narodowa Galeria Sztuki, Warszawa 2013

Kto to jest artysta? to ksigzka dla dzieci w wieku
przedszkolnym, ktéra na przyktadzie dziet polskiej sztuki
wspdtczesnej pochodzacych z kolekeji Zachety pokazuie,
czym zajmuje sie artysta i co sktada sie na ,bycie artystg”.
Dzieki prostemu tekstowi, dziecko ma kontakt z konkretnymi
dzietami sztuki. Dzieki oryginalnej oprawie graficznej

i typografii ksigzka sama jest dzietem sztuki.

Ksigzke mozna otrzyma¢ w Ksiegarni Artystycznej

w godzinach otwarcia galerii lub piszac na adres:
ksiegarnia@zacheta.art.pl (koszt przesytki ponosi odbiorca).

Kto to jest artysta? [Who is an artist?] is a book for
preschool children which uses examples of Polish
contemporary artworks from Zacheta's collection to
show what an artist does and what it means to ‘be an
artist’. Reading the simple text, the young reader learns
about selected works of art. Innovative graphic design
and typography make the book a work of art in itself.

Copies of the book can be secured at the Art Bookshop

within the Zacheta opening hours, or by writing to
ksiegarnia@zacheta.art.pl (postage is paid by the recipient).

Publikacja sfinansowana ze srodkéw Ministra Kultury
i Dziedzictwa Narodowego | Publication financed by the
Ministry of Culture and National Heritage
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,Moc miesni i sita piesci” — konkursy

artystyczne

‘The Power of Muscles and the Strength of Fists’
— Artistic Competitions

Agnieszka Sural

Konkursy artystyczne to jedne z najwazniejszych wydarzen
w Swiecie sztuki, ktdre nie tylko umozliwiajg kontakt
z publicznoscig, przydajq prestizu, ale takze decyduja

0 karierze tworcy.

Ich poczatkéw doszukac sie mozna w tzw. Salonach, cy-
klicznie organizowanych w Paryzu wystawach sztuki,
ktére zwiaszcza w XIX wieku odgrywaty wiodacq role
w zyciu artystycznym i przyczynity sie do powstania
krytyki artystycznej oraz niezaleznych, prywatnych
instytucji sztuki. Na poczatku XX wieku z kolei po-
dejmowano proby polaczenia rywalizacji artystycznej
i sportowej — w Olimpijskim Konkursie Sztuki i Lite-
ratury w latach 1912-1948 towarzyszacemu olimpiadzie
sportowej. Obecnie taka olimpiada $wiata sztuki jest
weneckie Biennale, na ktéorym od 1986 roku przyzna-
wane sa najbardziej prestizowe nagrody: Ztote Lwy dla
najlepszej reprezentacji narodowej oraz od 1998 Srebrne
Lwy dla najbardziej obiecujacego artysty.

W XXI wieku konkursy artystyczne w Polsce i na
Swiecie organizowane sg przez najwazniejsze instytu-
cje rzadowe czy muzea, najwieksze banki i firmy ko-
mercyjne, cho¢ dzi$ twérca ma duzo wiecej niz kiedys$
mozliwosci zaistnienia w Swiadomosci spoteczenstwa.
Nagrody dla zwyciezcéw dochodzg w nich nawet do
kilkuset tysiecy ztotych.
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,Najwyzsza miedzynarodowa nagrode artystyczng ogto-
sita Rosja poprzedniej nocy w Londynie, przyznajac
oszatamiajacq kwote 500 tysiecy euro za ozywienie nie-
popularnej sztuki figuratywnej” — napisat najwiekszy
brytyjski tabloid ,,The Daily Mirror” pod koniec stycz-
nia 2013. Chodzi o Plastov Art Award, ktora piec lat po
jej powotaniu, rosyjskie Ministerstwo Kultury wsparto
niebagatelng suma pieniedzy. O podaniu tej informacji
do publicznej wiadomosci pisano w tonie skandalu. ,,To
brzmi niemal jak zart” — podsumowata Colline Mil-
liard z serwisu ArtInfo.

Patronem nagrody zostat niezyjacy juz realista Ar-
kadij Ptastow, czczony w ZSRR autor wiejskich pejzazy.
Inicjatorami byli Siergiej Morozow, gubernator obwodu
uljanowskiego, z ktérego pochodzit Ptastow, oraz mini-
ster Wladimir Medinski pragnacy, Zzeby nagroda stata sie

,Noblem $wiata sztuki”. Pokazng sume pieniedzy rozdy-

sponowywano pomiedzy 16 zwyciezcéw w tyluz kate-
goriach — wszyscy to reprezentanci sztuki figuratywnej,
jak np. Tatiana Gorszunowa czy Wiktor Safronow.

Najstarszq nagroda wreczang artystom z catego
$wiata jest Kunstpreis Aachen, przyznawana w Niem-
czech od 1983 roku. Co dwa lata otrzymuja ja tworcy,
ktorych prace wywarly najwiekszy wplyw na sztuke
Swiatowa. Wyrdznieniu w postaci 10 tysiecy euro to-
warzyszy wystawa indywidualna w Ludwig Forum
w Akwizgranie. Dotychczasowi laureaci to m.in. Chri-
stian Boltanski, Tacita Dean oraz dwdjka polskich arty-
stow: Pawel Althamer i Paulina Otowska.

Najbardziej prestizowym i jednoczes$nie najbar-
dziej medialnym konkursem dla artystow jest konkurs
o Hugo Boss Prize — nagrode ufundowang w 1996
przez znang marke odziezowa i Guggenheim Museum
w Nowym Jorku. Z szesciu finalistow wybierany jest
jeden zwyciezca, ktéry otrzymuje 100 tysiecy dolaréw
i mozliwos¢ zorganizowania swojej wystawy indywidu-
alnej. Nagroda nie objeta jest zadnymi obwarowaniami
dotyczacymi wieku czy narodowosci, przyznaje sie ja
jednak znaczacym i zastuzonym artystom (wsrod laure-
atéw sa m.in. Matthew Barney i Tacita Dean). W przy-
padku tak wysokiej gratyfikacji pojawia sie ostra kry-
tyka (konkursowi zarzuca sie hollywoodyzacje swiata
sztuki); powstajq tez konkurencyjne imprezy probujace
zajac jego miejsce.

W 2009 roku DeVos Foundation oglosita inng
amerykanska nagrode — ArtPrize. Prasa oskarzyla jej
fundatoréw o populistyczng probe podniesienia prestizu
kulturalnego miasta Grand Rapids w stanie Michigan
(gdzie miesci sie kapituta nagrody) oraz o promowanie
przecietnej sztuki. W przypadku tej nagrody dziesieciu
zwyciezcow wybranych przez publicznosc¢ oraz szesciu
przez jury otrzymuje od 20 do 200 tysiecy dolaréw.

Kolejnymi waznymi nagrodami przyznawanymi
miedzynarodowym artystom sg Future Generation
Art Prize i STRABAG Artaward International. Te
pierwsza skierowang do twdrcoéw ponizej 35 roku powo-
fal w 2009 ukrainski przedsigbiorca i polityk — Wiktor

Pinczuk. Jej celem jest dlugoterminowe wspieranie mto-
dego pokolenia artystéw: gtéwny zwyciezca oraz sze-
$ciu laureatow otrzymuja od 100 do 60 tysiecy dolardw,
40 tysiecy na produkcje nowej pracy oraz 20 tysiecy na
pobyt stypendialny. Jest to takze jedyna nagroda, ktorej
patronami sg uznani arty$ci o Swiatowej stawie jak Da-
mien Hirst, Jeff Koons czy Takashi Murakami. W 2012
nominowano do niej jedyna jak dotychczas polska ar-
tystke, Agnieszke Polska.

Druga ze wspomnianych nagréd zostata ufundo-
wana w Austrii w 1994 roku (w 2009 przekwalifikowano
ja na nagrode miedzynarodowq), a wreczana jest twor-
com, ktorzy nie ukonczyli 40 roku zycia i zajmujq sie
malarstwem i rysunkiem. Po wystawie zbiorowej kazdy
z pieciu laureatéw ma wystawe indywidualng w STRA-
BAG Kunstforum w Wiedniu oraz mozliwo$¢ pobytu ar-
tystycznego. Nagrode wyré6znia to, ze w poszczeg6lnych
latach poswiecona jest artystom z wybranych krajow, np.
w latach 2015-2017 startowa¢ w konkursie moga tworcy
z Belgii, Luksemburga, Holandii, Nadrenii P6tnocnej-

-Westfalii oraz Szwajcarii. Artysci z Austrii, kraju be-
dacego gospodarzem nagrody, sa statymi uczestnikami
konkursu.

Niektére konkursy gratyfikuja konkretne dziedzi-
ny sztuki, jak np. w wypadku konkursu o miedzynaro-
dowa nagrode fotograficzng Prix Pictet. Przyznawana
od 2008 w Szwajcarii przez Swiss Private Bank Pictet
et Cie jest najwazniejszym wyrdznieniem finansowym
w swojej dziedzinie. Zwyciezca otrzymuje 105 tysiecy
dolaréw oraz podr6z do wybranego regionu, w ktérym
ma stworzy¢ cykl zdjec.

W dziedzinie sztuki performans przyznawana
jest natomiast Malcolm Award, organizowana od 2011
przez biennale Performa w Nowym Jorku. Nazwano ja
od imienia menedzera Sex Pistols Malcolma McClarena.
Nagroda w wysokosci 10 tysiecy dolaréw trafia w rece
artysty ponizej 40 roku zycia, ktéry wziat udziat w tym
nowojorskim wydarzeniu.

Dodatkiem do $wiata konkurséw i nagréd jest
Leonore Annenberg Prize for Art and Social Change.
Amerykanska nagroda w wysokosci 25 tysiecy dolaréw
przyznawana jest od 2009 i wyréznia artystow zaanga-
zowanych politycznie i spotecznie.

Istnieje tez nagroda bedaca satyra z nagrody,
dziataniem artystycznym, a nie powazng impreza.
Rob Pruitt Awards wymyslona w 2009 roku przez
amerykanskiego artyste Roba Pruitta, poczatko-
wo sponsorowana byta przez Guggenheim Museum,
potem organizacje przejelo Art Fag City. Ceremonia



jej wreczania przybiera forme performansu, stanowiac
ironiczny komentarz celebracji osiggniec¢ w Swiecie arty-
stycznym. W dotychczasowych edycjach zwyciezcami
byli Louise Bourgeois i Sam Falls.

Oprocz konkurséw skierowanych do artystow
z calego Swiata niemal w kazdym kraju organizowane
sg zawody artystyczne dla miejscowych twércow — wy-
starczy, ze mieszka sie i pracuje tam, gdzie nagroda jest
przyznawana. Najstarszym i najbardziej znanym wy-
roznieniem tego typu jest Turner Prize, ustanowiona
w Wielkiej Brytanii w 1984 roku i przyznawana twor-
com ponizej 50 roku zycia, ktérzy w ciggu ostatniego
roku mieli najciekawsza wystawe. Na nagrode skladaja
sie kwota 25 tysiecy funtéw i wystawa indywidualna
w Tate Britain. Jest to jednocze$nie najbardziej kontro-
wersyjny konkurs, ktéry dziata na konserwatywnych
krytykow jak plachta na byka. Po zwyciestwie duetu
Gilbert & George ksiaze Karol oznajmil, Zze nagroda

,zatruta Swiat sztuki”. Najwiecej dyskusji wywotujaq
prace pokazane na wystawach nominowanych twércow
(jak np. rozcztonkowane i zamarynowane w akwariach
zwierzeta Damiena Hirsta czy nieposcielone, poplamio-
ne i zasmiecone 16zko Tracey Emin). Zwyciezcami byli
m.in. Douglas Gordon i Wolfgang Tillmans. Jedyna pol-
ska artystka nominowana do Turner Prize jest miesz-
kajaca i pracujaca w Londynie Goshka Macuga (2008).

Powaga Turner Prize sprowokowata dwojke by-
tych muzykéw do stworzenia satyrycznej konkurencji
w postaci nagrody dla ,,Najgorszego artysty roku”. Jej
inicjatorem jest Fundacja K, zalozona przez Billa
Drummonda i Jimmy’ego Cauty’ego, o ktérych gtosno
bylto, gdy spalili milion funtéw. Do swojej nagrody
powotanej w 1994 roku nominowali doktadnie tych sa-
mych artystow co kapituta Turner Prize, wybierajac tak-
Ze tego samego zwyciezce. Jednak ich nagroda pieniezna
byta dwukrotnie wyzsza, mieli tez duzo lepsza promocje.

W Czechach z inicjatywy 6wczesnego prezydenta
Véclava Havla ustanowiono Nagrode Jindficha Cha-
lupeckégo, historyka i krytyka sztuki. Przyznawana
jest dorocznie od 1990 roku najbardziej utalentowanym
przedstawicielom sceny artystycznej, ktérzy nie ukon-
czyli 35 roku. Zwyciezca otrzymuje 50 tysiecy koron
oraz 100 tysiecy na zorganizowanie wystawy i sze$cio-
tygodniowy pobyt artystyczny w Nowym Jorku.

Malarstwo nordyckie nagradzane jest w konkursie
Carnegie Art Award. Ta szwedzka nagroda wreczana
jest od 1998 roku dzieki funduszowi grupy finansowej
Carnegie Investment Bank. Zwyciezcéw jest trzech,
a otrzymuja oni odpowiednio: milion, 600 i 400 tysiecy
koron szwedzkich; biorg takze udzial w wystawie orga-
nizowanej w krajach Europy Péinocnej.

Sztuke francuska promuje Marcel Duchamp Pri-
ze, przyznawana od 2000 przez stowarzyszenie ADIAF,
Centre Pompidou i targi FIAC. Zwyciezca otrzymuje 35
tysiecy euro oraz niewiele mniej na produkcje pracy, kto-
ra nastepnie trafia na wystawe w paryskim Centre Pom-
pidou. Nagroda jest jedna z najwazniejszych ze wzgledu
na prestiz organizator6w oraz posta¢ patrona: najwybit-
niejszego artysty XX wieku Marcela Duchampa.

W Rosji wreczana jest Kandinsky Prize. Spon-
sorowana od 2007 roku przez Deutsche Bank AG oraz
Art Chronika Culture Foundation wytania laureatéw
w czterech kategoriach: Artysta Roku — 40 tysiecy euro,

Nowe Media — 10 tysiecy euro, Nagroda Publiczno$ci

— 5 tysiecy oraz w kategorii Mtody Artysta (ponizej 30
lat) laureat otrzymuje trzymiesieczny pobyt w Villa Ro-
mana we Florencji.

Abraaj Group Art Prize przyznawana od 2008
w Zjednoczonych Emiratach Arabskich wynosi milion
dolaréw i jest rozdzielana pomiedzy pieciu artystéw. Na-
groda ta promuje sztuke Srodkowego Wschodu, Afryki
Péinocnej i Azji Potudniowej. Konkurs wyréznia sie
tym, ze nagradzane sg propozycje projektow, a nie go-
towe dziela.

Najmtodsza z kolei nagrodg narodowa jest eston-
ska Koler Prize. W 2011 ufundowato ja Eesti Kaasa-
egse Kunsti Muuseum w Tallinie, ktére kazdego roku
nagradza pieciu artystow za dorobek ostatnich trzech lat.

W Polsce jednym z najwazniejszych konkurséw
dla artystow z dziedziny sztuk wizualnych, odgrywa-
jacym wazna role w promocji i prezentacji mtodej pol-
skiej sztuki w kraju i za granica jest konkurs Spojrzenia

— Nagroda Deutsche Bank, organizowany od 2003
przez Zachete i Deutsche Bank Polska (do 2103 takze
przez Fundacje Deutsche Bank). Zwyciezca I nagrody
otrzymuje 15 tysiecy euro, II nagrody — pobyt studyj-
ny w Villa Romana we Florencji. W 2007 roku podczas
rozdania nagréd w konkursie nominowana grupa Sedzia
Gloéwny przygotowata performans, w czasie ktérego za
pomoca rzutow kosémi wytonita wlasnego zwyciezce:
mogt on w nagrode spedzi¢ dobe w towarzystwie arty-
stek. Zostal nim Janek Simon, réwniez oficjalny zdo-
bywca gtéwnej nagrody.

Inne wazne polskie konkursy to: od 2001 roku Na-
groda im. Katarzyny Kobro przyznawana najpierw
artystom przez artystéw, od 2011 pod auspicjami Mu-
zeum Sztuki w Lodzi; od 1993 Paszporty ,,Polityki”
wreczane najbardziej zastuzonym twércom; od 2010 Na-
groda Filmowa PISF, Muzeum Sztuki Nowoczesnej
w Warszawie oraz Szkoly Wajdy; od 2001 Artystycz-
na Podréz Hestii oraz od 2008 Kompas Mlodej Sztu-
ki organizowany jako suplement do Kompasu Sztuki —
rankingu polskich artystow wspoétczesnych. Konkursy
poswiecone malarstwu to Biennale Malarstwa Bielska
Jesien od 1962 roku organizowane przez Galerie Bielskg
BWA i dajace szanse zaistnienia nieznanym tworcom;
Konkurs Gepperta — od 2005 wylaniajacy najbardziej
rokujacych miodych malarzy oraz Nagroda im. Jana
Cybisa ustanowiona w 1973 przez Okreg Warszawski
Zwiazku Polskich Artystow Plastykow.

soskok
Losy artysty, ktéry pragnat dostapi¢ uznania artystycz-
nego $wiata i publicznosci, przedstawil Emile Zola
w powiesci Dzieto (1886). Jej bohater, malarz Klaudiusz
Lantier, nawet gdy w koncu jego obraz trafia na Salon
i tak zostaje wySmiany przez publiczno$¢, a malarz
z rozpaczy popeinia samobdjstwo. Ale tragiczne losy nie
zawsze sa udziatem odrzuconych artystéw. Sniadanie na
trawie Edouarda Maneta, mimo ze nie zakwalifikowato
sie do Salonu Paryskiego w 1863 roku dzi$ jest jednym
z najbardziej znanych i inspirujacych dziet sztuki. eee.

Competitions belong to the
most important events in
the art world; they not only
put artists in touch with the
audience and offer prestige,
but also determine the
course of careers,

Their origins date back to the so called ‘Salons’, cycli-
cal art exhibitions held in Paris, which especially in the
19th century played a decisive role in artistic life and
contributed to the development of art criticism and inde-
pendent private art institutions. In the early 20th century,
in turn, attempts were made to combine competition in
art and sports — in the Olympic Competitions of Art and
Literature that accompanied the Olympic Games in years
1912-1948. Today, the role of such art world ‘Olympics’
is played by the Venice Biennale, during which the most
prestigious awards are given: the Golden Lions for best
national representation (since 1986) and the Silver Lions
for the most promising artist (since 1998).

In the 21st century, art competitions in Poland and
abroad are organised by major government institutions,
museums, banks and corporations, even if generally it is
easier for artists today to reach audiences than in the past.
Awards in such competitions can be worth hundreds of
thousands of zlotys.
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‘The world's richest art prize was launched in London
last night by Russia, offering a staggering 500,000 euro
pot to revitalise the out-of-favour style of figurative art’,
Britain’s largest tabloid, The Daily Mirror, wrote in Janu-
ary 2013. It was the Plastov Art Prize, which, five years
after its inception, had received strong financial backing
from the Russian Ministry of Culture. The news was
reported in a tone of scandal. ‘This sounds almost like
a joke’, commented Colline Milliard at ArtInfo.

The prize, whose patron is Arkady Plastov, a re-
nowned landscape painter of the Soviet era, was initiated
by Sergey Morozov, governor of the Ulyanovsk region,
and Minister Vladimir Medinsky, wishing it to become
the ‘art world’s Nobel’. The sizeable sum of money is
distributed among 16 winners in as many categories, all
of figurative art, and past winners include artists such
as Tatiana Gorshunova or Viktor Safronov.

The world’s oldest art prize is the Kunstpreis
Aachen, awarded biannually since 1983 in the Ger-
man city of Aachen. It is presented to artists who have
‘given substantial impetus to the international art scene’;
winners receive EUR 10,000 and have a solo exhibition
at Aachen’s Ludwig Forum. Among past laureates are
Christian Boltanski, Tacita Dean, and two Polish artists,
Pawel Althamer and Paulina Otowska.

One of the most prestigious, and most widely
publicised, art competitions is the Hugo Boss Prize,



initiated in 1996 by the clothing brand and New York’s
Guggenheim Museum. The winner, selected from among
six finalists, receives $100,000 and holds a solo exhibi-
tion. The prize sets no restrictions in terms of age or
nationality, and is awarded to ‘remarkable artists whose
practices are among the most innovative and influen-
tial of our time’; past winners include Matthew Barney,
Rirkrit Tiravanija or Tacita Dean. The high sum of mon-
ey involved has been a source of controversy, with some
critics accusing the prize’s organisers of ‘Hollywoodis-
ing’ the art world; the prize has also seen some fierce
competition from rival events.

In 2009, DeVos Foundation announced another
US-based art competition, called simply ArtPrize. The
press accused its sponsors of using populism to raise
the cultural prestige of the city of Grand Rapids, Michi-
gan (where the award committee is located), and of pro-
moting mediocre art. Ten artists selected by the public
and six named by the jury receive prizes ranging from
$20,000 to $200,000.

Two other important prizes awarded to interna-
tional artists are the Future Generation Art Prize and
the STRABAG Artaward International. The former,
meant for artists below 35 years of age, was founded in
2009 by the Ukrainian industrial tycoon and politician,
Victor Pinchuk. Its purpose is to offer long-term sup-
port to young-generation artists: the main winner and
six laureates receive from $100,000 to $60,000, $40,000
for the production of a new work, and $20,000 for a resi-
dency. It is also the only art award patroned by world-
renowned artists such as Damien Hirst, Jeff Koons or
Takashi Murakami. The only Polish artist nominated so
far for the Future Generation Art Prize was Agnieszka
Polska in 2012.

The other of the abovementioned prizes was found-
ed in Austria in 1994 (and expanded to include interna-
tional artists in 2009), and is awarded to artists who are
below 40 years of age and work in the fields of painting
and drawing. Following a group exhibition, each of the
five laureates has a solo show at the STRABAG Kun-
stforum in Vienna and is invited for a residency. What
makes the prize unique is that in different years it is
awarded to artists from different countries, e.g. in the
years 2015-2017 it is Belgium, Luxembourg, Nether-
lands, North Rhine-Westphalia and Switzerland. Artists
from Austria, which hosts the prize, are always eligible.

Some competitions are reserved for specific art
disciplines, e.g. the international Prix Pictet photo-
graphic prize. Given since 2008 in Switzerland by Swiss
Private Bank Pictet et Cie, it is the richest financial
award in the field. The winner receives $105,000 and
funding for a trip to a selected region to create a series
of photographs.

The Malcolm Award, organised since 2011 by
the Performa biennial in New York, is reserved for un-
der-40 performance artists participating in the event.
Named after the Sex Pistols manager, Malcolm McLar-
en, it carries a prize of $10,000.

An addition to the world of competitions and
awards is the Leonore Annenberg Prize for Art and
Social Change. Started in 2009 and worth $25,000, it
is given to artists for their political and social commit-
ment.

There also exists a prize that is a satire on art
prizes, an artistic project rather than a serious event.
Invented by the American artist Robb Pruitt in 2009,
the Rob Pruitt Awards were initially sponsored by the
Guggenheim Museum; organisation was subsequently
taken over by Art Fag City. The award-giving ceremony
is a kind of performance, an ironic commentary on the
celebration of achievements in the art world. Winners to
date include Louise Bourgeois and Sam Falls.

Besides competitions aimed at international art-
ists, virtually every country has prizes for local artists

— you only need to live and work in the country where
the award is based. The oldest and best known of those
is Britain’s Turner Prize, initiated in 1984 and awarded
to artists below 50 years of age for the most interest-
ing exhibition in the given year. Carrying a monetary
award of £25,000 and a solo show at Tate Britain, it is
also a prize that has stirred controversy with conserva-
tive critics. When Gilbert & George won the award in
1986, Prince Charles said the verdict had ‘poisoned the
art world’. Exhibitions of works of the nominated artists
have also provoked heated debates, e.g. Damien Hirst’s
dismembered animals in formaldehyde or Tracey Emin’s
dishevelled bed. Past winners include Douglas Gordon
and Wolfgang Tillmans, among others. The only Polish-
born artist nominated for the Turner Prize so far has been
London-based Goshka Macuga in 2008.

The Turner’s solemnity provoked two former mu-
sicians to offer some satirical competition in the shape
of an award for the ‘worst artist of the year’. Its initia-
tor was the K Foundation, started by Billy Drummond
and Jimmy Cauty, who gained notoriety after burning
£1,000,000 in banknotes. For their award, started in
1994, they nominated the same artists as in the Turner
Prize, selecting also the same winner; the monetary
award, however, was twice as high as the Turner’s, and
the publicity was much better too.

In the Czech Republic, on the initiative of then
president Vaclav Havel, the Jindfich Chalupecky
Award was established in 1990, named after the Czech
art historian and critic. It is awarded annually to Czech
artists aged under 35; the winner receives CZK 50,000,
a further CZK 100,000 for an exhibition, project or cata-
logue, and a six week scholarship in New York.

Nordic painting is awarded in the Carnegie Art
Award competition, a Swedish-based prize started in
1998 with funding from the financial group Carnegie
Investment Bank. Three winners are selected, receiv-
ing respectively SEK 1,000,000, SEK 600,000 and SEK
400,000; they are also featured in an exhibition on tour
in all Nordic countries.

French art is promoted by the Marcel Duchamp
Prize, awarded since 2000 by the Association pour la
Diffusion Internationale de I'Art Francais (ADIAF),
Centre Pompidou and the FIAC art fair. The winner re-
ceives EUR 35,000 and not much less for the production
of a work that is then exhibited at the Centre Pompidou
in Paris. It is one of the most important art prizes due to
the prestige of the organisers and the figure of its patron,
20th century’s most influential artist, Marcel Duchamp.

In Russia, the Kandinsky Prize, sponsored since
2007 by Deutsche Bank AG and Art Chronika Culture
Foundation, awards laureates in four categories: Artist
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of the Year — EUR 40,000, New Media — EUR 10,000,
Audience Award — EUR 5,000, and Young Artist (under
30) — a three-month residency at the Villa Romana in
Florence.

The Abraaj Group Art Prize is given since 2008
in the United Arab Emirates; it is worth $1,000,000 and
is distributed among five artists. Promoting art from the
Middle East, North Africa and South Asia, it is unique
in awarding artistic proposals rather than actual works.

The youngest national art award is Estonia’s Kéler
Prize, started in 2011 by the Eesti Kaasaegse Kunsti
Muuseum in Tallinn. Every year, five artists are awarded
for their achievements in the previous three years.

In Poland, one of the most important competitions
for visual artists, playing a major role in the promotion
and presentation of young Polish art at home and abroad,
is the Views — Deutsche Bank Award competition,
organised since 2003 by the Zacheta — National Gal-
lery of Art and Deutsche Bank Polska (until 2013 also
by the Deutsche Bank Foundation). The winner receives
EUR 15,000, and the second prize is a residency at the
Villa Romana in Florence. In 2007, during the award-
giving ceremony, the nominated performance collective,
Sedzia Gléwny, staged a performance where, by casting
dice, they selected their own winner; the prize consisted
in spending 24 hours with the collective’s members. It
went to Janek Simon, winner of the competition’s main
prize that year.

Other major Polish art competitions include the
Katarzyna Kobro Award, started in 2001 and ini-
tially given by artists to artists, since 2011 held under
the auspices of the Muzeum Sztuki £.6dz; the Polityka
Passports (since 1993); the Film Prize of the Polish
Film Institute, the Warsaw Museum of Modern Art
and the Wajda School (since 2010); the Hestia Artis-
tic Journey (since 2001); and the Young Art Compass
(since 2008), a supplement to the Art Compass, a ranking
of Polish contemporary artists. Painting competitions
include the Bielsko Autumn Painting Biennale, organ-
ised since 1962 by Galeria Bielska BWA and awarding
upcoming artists; the Geppert Competition for prom-
ising young painters (since 2005); and the Jan Cybis
Prize, established in 1973 by the Warsaw Branch of the
Association of Polish Artists and Designers (ZPAP).

EEEY

In his novel L'eeuvre (1886), Emile Zola tells the story
of an artist who desires to win the recognition of the art
world and the public. The protagonist, painter Claude
Lantier, eventually gets his painting accepted by the Sa-
lon, but when it is ridiculed for it subject and execution,
the depressed Lantier commits suicide. However, reject-
ed artists do not always share a tragic fate. The Luncheon
on the Grass by Edouard Manet, though rejected by the
Paris Salon in 1863, is one of the world’s best known and
most inspiring artworks today. eee.



Zacheta dla nauczycieli
Zacheta for Teachers

Anna Zdzieborska

Im dzieci mtodsze, tym chetniej ogladaja dzieta wspot-
czesnych artystéw. Sq bardziej otwarte na to, co nowe,
nieznane, naturalniej i swobodniej przyjmuja zaskakuja-
ce rozwigzania. Wraz z wiekiem, rosnacq wiedza, a jed-
noczesnie Swiadomoscig jej brakéw przychodzi coraz
wiekszy lek przed niezrozumieniem przekazu dzieta
sztuki, a co za tym idzie — kompromitacja. Bezpieczniej
jest wiec opierac sie na opiniach autorytetéw, bywac na
wystawach artystéw o ugruntowanej pozycji. A w Swie-
cie sztuki wspolczesnej dzieje sie wiele i nawet osobom
zajmujacym sie nig zawodowo trudno czasem nadazy¢ za
wszystkimi nowosciami. Ponadto w ocenie jej wartosci
czesto zdani jesteSmy na siebie.

Prawdopodobnie stad bierze sie lek nauczycieli
przed wizyta z uczniami w galerii sztuki wspotczesnej.
Podczas wspoélnego zwiedzania wystawy zmienia sie
relacja mistrz—uczen. Teraz role mistrza, przewodnika
dzielacego sie swoja wiedzg na temat sztuki przejmuje
edukator prowadzacy zajecia. I cho¢ rola nauczyciela nie
polega juz na przekazywaniu wiedzy, pozostaje on wcigz
postacia kluczowa. To on ksztattuje postawe otwartosci
u swoich uczniéw, motywuje ich do dzielenia sie wia-
snymi spostrzezeniami, emocjami ptynacymi z kontaktu
ze sztuka. Jesli wezesniej w szkole mtodziez nie zostata
odpowiednio przygotowana, to réwniez podczas wizyty
w galerii sztuki uczniowie beda odczuwali obawe przed
podejmowaniem préb samodzielnej interpretacji dziet
sztuki. Nauczyciel petni wiec istotng funkcje w przygo-
towaniu uczniéw do odbioru sztuki wspoétczesnej przed
wizyta na wystawie, ale i po, kiedy juz w klasie moga
podzieli¢ sie swomi refleksjami.

W Zachecie w ramach programu Zacheta dla
nauczycieli juz od czterech lat rozwijamy wspo6tprace
z nauczycielami, wierzac, ze przyniesie ona rezultaty
w postaci lepszego przygotowania dzieci i mtodziezy do
odbioru sztuki wspotczesnej oraz wiekszej jej obecnosci
w szkole. Budujemy z nimi relacje partnerskie oparte
na zaufaniu oraz obustronnej checi dzielenia sie wiedza
i doSwiadczeniem. Program konsultujemy ze wspétpra-
cujacymi z nami nauczycielamiréznych przedmiotéw na
roznych etapach nauczania, realizujemy tez wspoélne pro-
jekty faczace rézne dziedziny wiedzy. Przykladem jest
trwajacy przez caly ubiegty rok szkolny i kontynuowany
w roku biezacym projekt Muzyczne obrazy zainicjowany
przez skrzypaczke i nauczycielke muzyki Dagne Sad-
kowska (wiecej na s. 32—-35) czy powstaly wspolnie ze
Stowarzyszeniem Otwarte! we wrze$niu 2014 roku jed-
nodniowy projekt Kosmos wzywa! dla uczniéw dwéch
klas z dwoch réznych warszawskich lice6w, towarzysza-
cy wystawie o tym samym tytule. Stawiamy na realng
wspoiprace z nauczycielami, w ramach ktérej obydwie
strony maja réwny wkitad merytoryczny.

Od pieciu lat wspoétpracujemy réwniez z War-
szawskim Centrum Innowacji Edukacyjno-Spotecz-

nych i Szkolen, organizujac wspoélnie liczne szkolenia

dla nauczycieli szkét warszawskich. Do tej pory odbyto

sie siedem szkolen towarzyszacych aktualnie pokazywa-
nym wystawom, ktérych program zalezny od charakteru

wystawy, obejmowat zaréwno oprowadzania i warsztaty
na wystawie, jak i wyklady i zajecia poszerzajace jej kon-
tekst. Przyktadowo ekspozycji Domy srebrne jak namioty
towarzyszyto szkolenie Romowie — inni, ale czy obcy?,
ktérego celem byto poszerzenie wiedzy o spotecznos$ci

romskiej, a takze o mechanizmach powstawania stereo-
typéw i uprzedzen zwigzanych z innymi grupami kul-
turowymi i etnicznymi. Z kolei szkolenia towarzyszace

wystawom Antonisz: Technika jest dla mnie rodzajem

sztuki i Bylem, czego i wam zycze. Henryk Tomaszewski

przyblizaty twérczos¢ prezentowanych artystow i umoz-
liwiaty zapoznanie sie z ich warsztatem tworczym po-
przez samodzielne wykonanie filméw animowanych, czy
w drugim przypadku, plakatow.

Prowadzimy takze szkolenia wokét kolekcji Za-
chety w formie rocznych cykli. Szkolenie Kolekcja
Zachety — przewodnik po polskiej sztuce wspotczesnej
(rok szkolny 2013/2014 i 2014/2015) kierujemy do na-
uczycieli przedmiotéw artystycznych, a jego celem
jest przyblizenie twérczos$ci najwazniejszych polskich
artystow. Punktem wyjscia do wykladu staje sie wy-
brana praca ze zbioréw Zachety. Teorie uzupelniamy
praktyka — druga cze$¢ spotkania to zajecia plastycz-
ne inspirowane wybranym dzietem, przyblizajace jej
tre$¢ i forme. W biezacym roku szkolnym program zo-
stanie urozmaicony o dzieta artystéw pokazywanych
na aktualnych wystawach w Zachecie. Z kolei z mysla
o nauczycielach historii sztuki, jezyka polskiego, wie-
dzy o kulturze i innych przedmiotéw humanistycznych
przygotowalisSmy szkolenie Kurs jezyka sztuki, czyli jak
czytac sztuke wspotczesng, rozpoczety w ubiegtym roku
szkolnym. Zajecia z tego cyklu tacza zainteresowanie
sztuka dawna i wspotczesna, a w ich trakcie poddawane
sg analizie wybrane dziela. Kazde spotkanie poSwiecone
jest innemu motywowi, np. naturze, kobiecie, wojnie.

Z inicjatywy Towarzystwa Zachety Sztuk Piek-
nych oraz dzieki jego wsparciu finansowemu i organi-
zacyjnemu, naszg dziatalno$¢ szkoleniowa moglismy
rozszerzyc€ i zaprosi¢ do uczestnictwa nauczycieli z ca-
tej Polski. Specjalnie dla nich prowadzimy cykl Alfabet
sztuki, czyli jak czyta¢ sztuke wspotczesnq (do tej pory
odbytly sie juz trzy edycje a jesienig 2015 roku rozpocznie
sie kolejna), ktéry obejmuje cztery weekendowe zjazdy

— cztery spotkania ze sztuka wspotczesng i tworczoscia
wybranych artystow, ktérych prace prezentowane sa na
wystawach lub znajdujq sie w zbiorach Zachety.

Celem wszystkich szkolen jest przedstawienie
wybranych zagadnien ze sztuki wspdtczesnej w formie
wyktadow historykow i krytykéw sztuki, prezentacja
metod angazowania ucznia w samodzielng analize

dzieta oraz doskonalenie narzedzi do interpretowania
i odczytywania jezyka wspotczesnych artystow. Na
program skladaja sie zar6wno spotkania z kuratorami
wystaw, zajecia prowadzone przez edukatoréw Zachety,
wyklady poszerzajace kontekst wystawy czy warsztaty
z artystami. Kazde spotkanie to wymiana doswiadczen
ispostrzezen dotyczacych sztuki i jej nauczania zar6wno
miedzy prowadzacymi a uczestnikami, jak i pomiedzy
samymi uczestnikami. Bardzo interesujace sq prezento-
wane na koniec przez nauczycieli projekty lub pomysty
na ¢wiczenia, dla ktérych inspiracjq staly sie konkretne
dzieta sztuki czy przeprowadzone podczas szkolen za-
jecia. Czasem, zeby wyzwoli¢ kreatywno$¢ potrzebna
jest tylko inspiracja, a pomysty na nowe zajecia w szkole
przychodza same. Wtérujac jednej z uczestniczacych
w naszym szkoleniu nauczycielek, uwazamy, Ze mozna
uczy¢ innych tak dtugo, jak dtugo sami potrafimy sie
uczy¢. I dotyczy to zaréwno nauczycieli szkolnych, jak
i edukatorow w galeriach i muzeach.

Z tej potrzeby wymiany doswiadczen i budowania
partnerstwa miedzy szkolq a instytucjq kultury wyni-
ka tez nasze zaangazowanie w organizacje dorocznych
konferencji zainicjowanych przez Ministerstwo Kultu-
ry i Dziedzictwa Narodowego z cyklu Sztuka edukacji.
Pierwsza konferencja z tego cyklu odbyta sie w listo-
padzie 2013 roku w Zachecie i dotyczyta mozliwosci
wilaczania wspétczesnej kultury i sztuki w szkolne pro-
gramy nauczania (sztukaedukacji2013.pl). Pokazalismy
dobre praktyki taczenia zaje¢ szkolnych z dziataniami
prowadzonymi przez instytucje kultury oraz przyktady
wspoélpracy nauczycieli z animatorami i edukatorami.
Rok pézniej w Galerii Arsenal w Biatymstoku odbyta
sie konferencja Sztuka edukacji. Artysta wraca do szkoty
(sztukaedukacji2014.pl). Tym razem tematem spotkania
byto wlaczanie artystéw w projekty realizowane w szko-
fach. Przed nami kolejna edycja konferencji, tym razem
pod hastem Sztuka w szkole. Koniecznosci, mozliwosci,
potrzeby, ktéra odbedzie sie 19 i 20 listopada w Gale-
rii BWA w Zielonej Gérze. Kazda z tych konferencji
jest wyjatkowym spotkaniem integrujacym nauczycieli
z edukatorami, animatorami i artystami, stanowigcym
zrédto inspiracji do realizacji kolejnych projektéw
i przynoszacym chwile refleksji nad edukacja kultural-
na w Polsce i mozliwoScia wypracowania efektywnych
modeli wspdtdziatania. Uwazamy, ze szkota powinna
by¢ pierwszym miejscem kontaktu ze wspdtczesna kul-
turq i z tego zalozenia wynika realizowany w Zachecie
program wspoétpracy z nauczycielami. eoe

Children — the younger they are, the more wiling they
will be to look at the work of contemporary artists.
They are more open to everything new and unknown,
and ready to accept surprising ideas in a natural and

easy-going way. Getting older and accumulating more



knowledge together with the awareness of its shortcom-
ings, they are more afraid of failing to understand art’s
message, and compromising themselves. So they find
it safer to rely on the opinions of authority figures, and
attend exhibitions by established artists. And as so much
is happening in the world of contemporary art, even pro-
fessional art experts sometimes find it difficult to keep
up with all the developments. What’s more, we often
need to rely on our own opinion in assessing art’s value.
This is probably why teachers are afraid to visit
contemporary art galleries with their students. Visiting
a gallery together changes the master-student relation-
ship. Now the role of a master, a guide sharing his or her
knowledge about art is taken over by that of the educator,
who conducts the classes. And the teacher’s role is no
longer about transferring knowledge, although it still re-
mains very important. It is the teacher who shapes the at-
titude of openness in their students, who motivates them
to share their thoughts and emotions evoked by contact
with art. Unless properly prepared at school beforehand,
the students will be afraid to attempt their own interpre-
tations of works of art. So the teacher plays a vital role
in preparing students to accommodate contemporary art
before a visit to an exhibition, and also afterwards, when
the students share their impressions in the classroom.
As part of the programme Zacheta for Teachers
initiated four years ago, our gallery has been building
on its work with teachers in the belief that it will help
prepare children and youth in a better way for contempo-
rary art and its wider presence in schools. Together, we
build partnership relations based on trust and a mutual
willingness to share knowledge and experience. The pro-
gramme has been consulted on with teachers of different
subjects at different stages of education, and we also
carry out joint projects that link different fields of knowl-
edge. This can be illustrated by Musical Pictures, which
ran throughout the last school year and was initiated by
violinist and music teacher Dagna Sadkowska (read more
on pp. 32-35), or the one-day project Cosmos Calling!
created with the Otwarte! Association in September 2014
for students of two forms, from two different secondary
schools in Warsaw, accompanying the exhibition of the
same title. We focus on real work with teachers; both
parties can make an equally substantive contribution.
For five years we have also worked with the War-
saw Centre for Educational and Social Innovation and
Training, jointly organising numerous training courses
for teachers of Warsaw schools. So far we have held
seven training seminars accompanying current exhibi-
tions; their curriculum, depending on the nature of the
exhibition, has included both guided tours and work-
shops during exhibitions, as well as lectures and activi-
ties broadening their context. For example, the exhibition
Houses As Silver As Tents was accompanied by a training

seminar The Roma — Others but Also Strangers?, which
aimed to raise awareness of the Roma community and
about the mechanisms of developing stereotypes and
prejudices related to other cultural and ethnic groups.
On the other hand, the training seminars accompanying
the exhibitions Antonisz: Technology for Me is a Kind of
Artand. I've Been Here; I Hope the Same for You. Henryk
Tomaszewski offered a closer look at the artistic output of
those artists and enabled the participants to get some grip
on their technique, giving them an opportunity to make
animated films or, in the second case, posters.

We also conduct training courses focusing on
the Zacheta’s collections in the form of annual cycles.
The training course Zacheta’s Collection — a Guide to
Polish Contemporary Art (school year 2013/2014 and
2014/2015) is addressed to art teachers and aims to help
popularize the work of key Polish artists. A selected
piece from the Zacheta’s collection becomes the start-
ing point for the lectures. The theory is complemented
with practice — the second part of the meeting includes
arts classes inspired by selected art works, delving into
their content and form. In the coming school year the
programme will be diversified to include the works of
artists shown in the present exhibitions at the Zacheta.
Additionally, with a view to teachers of art history, Polish
language, knowledge of culture, and other humanities,
we prepared The Course of the Language of Art, or How
To Read Contemporary Art, launched in the last school
year. The classes in this series combine an interest in old
and contemporary art, and include analysis of selected
art works. Each meeting is dedicated to a different theme,
such as nature, women, and war.

On the initiative of the Society for the Encour-
agement of Fine Arts and thanks to its financial and
organizational support, we were also able to expand our
training programme and invite teachers from all over
Poland. Especially for them, we ran the Art Alphabet,
or How To Read Contemporary Art cycle. (So far we’ve
already held three editions, with the next beginning in
autumn 2015). This includes four weekend meetings —
four meetings with contemporary art and the works of
selected artists shown at the Zacheta’s exhibitions, or
part of its collection.

All training courses aim to present selected issues
of contemporary art in the form of lectures given by art
historians and critics, including methods of engaging
students in independent analysis of art and developing
tools to interpret and read the language of contemporary
artists. The programme consists of both meetings with
curators, classes conducted by the Zacheta’s educators,
lectures broadening the context of exhibitions, and work-
shops with artists. Each meeting provides an opportunity
to exchange experiences and observations on art and
art education, both between the instructors and the par-

wszystkie fotografie | all photos by Anna Zdzieborska

ticipants and between the participants themselves. Espe-
cially interesting are the projects and ideas for exercises

presented by teachers at the end of the course, inspired by
specific works of art or activities carried out during the

course. Sometimes, all that’s needed to unleash creativ-
ity is inspiration, and then the ideas for new classroom

activities come on their own. Echoing one of the teachers

participating in our training seminar, we believe that you

can teach others as long as you preserve your ability to

learn. And this applies to both school teachers and educa-
tors in galleries and museums.

It is out of this need to exchange experiences and
build partnerships between the school and the cultural
institution that we are committed to organizing annual
conferences initiated by the Ministry of Culture and
National Heritage in the Art Education series. The first
conference of this series took place in November 2013
at the Zacheta, and was devoted to prospects for the in-
clusion of contemporary art and culture in school cur-
ricula (www.sztukaedukacji2013.pl). We presented good
practices in combining school classes with the activities
of cultural institutions and gave examples of coopera-
tion between teachers with art animators and educators.
A year later, the Gallery Arsenat in Biatystok hosted
the conference Arts Education. The Artist Goes Back to
School (sztukaedukacji2014.pl). This time the confer-
ence focused on the theme of engaging artists in projects
conducted in schools. The next edition of the conference,
themed Art in School. Necessity, Opportunities, Needs,
will be held on the 19—20 November at the BWA Gallery
in Zielona Goéra. Each of these conferences is a unique
meeting integrating teachers with art educators, anima-
tors and artists, being a source of inspiration for the im-
plementation of new projects, as well as an opportunity
to reflect on cultural education in Poland and the ability
to develop effective models of cooperation. We believe
that the school should be the first point of contact with
contemporary culture, and this is the inspiration for the
programme with teachers at the Zacheta. eee®

Szkolenia dla nauczycieli w roku szkolnym 2014/2015

Training courses for teachers in the school year 2014/2015
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15 Miedzynarodowa Wystawa
Architektury w Wenegji

15th International Architecture Exhibition
in Venice

Minister Kultury i Dziedzictwa Narodowego oraz Za-
cheta — Narodowa Galeria Sztuki ogtosity konkurs na
kuratorski projekt wystawy do realizacji w Pawilonie
Polskim na 15 Miedzynarodowej Wystawie Architek-
tury w Wenecji w 2016 roku. Kuratorem generalnym
przysztorocznej edycji jest Alejandro Aravena. Juz
w pazdzierniku jury powotane przez Ministra Kultury
i Dziedzictwa Narodowego wytoni zwycieski projekt,
ktory bedzie reprezentowat Polske na Biennale Archi-
tektury, a po ogtoszeniu wynikéw odbedzie sie otwarte
spotkanie podsumowujace konkurs. eee

The Minister of Culture and National Heritage and
Zacheta — National Gallery of Art have announced
a competition for the curatorial project of the Polish pres-
entation at the 15th International Architecture Exhibition
in Venice in 2016. The 2015 Architecture Biennale is
curated by Alejandro Aravena. A jury appointed by the
Minister of Culture and National Heritage will select the
winning entry in October. After the presentation of the
verdict, an open meeting will be held to recapitulate the
competition. eee

Uniwersytet Warszawski w Zachecie
Warsaw University at Zacheta

Tej jesieni Zacheta rozpoczyna dwa cykle otwartych
wyktadéw i seminariow we wspotpracy z Instytutem
Historii Sztuki oraz Instytutem Filozofii Uniwersytetu
Warszawskiego. Pierwszy program towarzyszy wysta-
wie Zaraz po wojnie i dotyczy sztuki lat czterdziestych
XX wieku w Polsce. Podczas spotkan poruszane beda
zaréwno problemy zwigzane z literatura, designem, fo-
tografig oraz wybranymi watkami dotyczacymi sztuk
plastycznych, jak i historig polityczna i spoteczna. Opie-
ke merytoryczng sprawuja dr Luiza Nader z IHS oraz
krytyczka sztuki Dorota Jarecka.

Drugi cykl wyktadéw, przygotowany przez In-
stytut Filozofii we wspdtpracy z Wydziatem Nowych
Mediéw Akademii Sztuk Pieknych w Warszawie i Za-
cheta, ma stworzy¢ okazje do zblizenia sie studentow
filozofii, ASP oraz mito$nikéw sztuki. Kanwa Srodo-
wych spotkan bedgq wystawy w Zachecie, organizowa-
ne w trakcie roku akademickiego, a zajecia prowadzic¢
beda dr Monika Murawska, dr Mateusz Salwa i dr Piotr
Schollenberger.

Szczegbdlowy program w kalendarzu wydarzen,
s.61. eee
This autumn, Zacheta begins two series of lectures and
seminars in association with Warsaw University’s Insti-
tute of Art History and Institute of Philosophy. The first
programme accompanies the exhibition Just After the

War and deals with 1940s art in Poland. With academic
supervision from Luiza Nader, PhD, of the Institute of
Art History and art critic Dorota Jarecka, it will discuss
aspects of literature, design, photography and selected
themes related to the visual arts.

The second series of lectures, organised by the
Institute of Philosophy in association with the War-
saw Academy of Fine Arts’ Faculty of New Media and
the Zacheta — National Gallery of Art, is to provide
an opportunity for closer contact between philosophy
students, art students and art lovers. The Wednesday
meetings, focusing on the Zacheta exhibitions held dur-
ing the academic year, will be led by Monika Murawska,
PhD, Mateusz Salwa, PhD, and Piotr Schollenberger,
PhD.

For a detailed programme, please refer to the
events calendar, p. 63. eee®

Warsaw Gallery Weekend 2015
Warsaw Gallery Weekend 2015

Tradycyjnie juz w ostatni weekend wrze$nia odbedzie sie
Warsaw Gallery Weekend — impreza taczaca artystow,
galerie i publicznos¢. Zapraszamy do Warszawy 25-27
wrzes$nia! eee

The Warsaw Gallery Weekend, an event connecting art-
ists, galleries and the public, will traditionally take place
on the last weekend of September. Don’t miss it and be
in Warsaw on 25-27 September! eoe®

Gniazdo — czytanie
performatywne sztuki Bogny

Burskiej
The Nest — a performative reading of a play
by Bogna Burska

Gniazdo. Sztuka o tym, jak uzy¢ rzeczy w sposob nieodpo-
wiedni i potem ich jeszcze nie zmarnowac to sztuka teatral-
na autorstwa artystki wizualnej Bogny Burskiej. Zacheta
we wspoipracy z Instytutem Teatralnym im. Zbigniewa
Raszewskiego organizuje dwa performatywne czytania
dramatu, co pozwoli zaistnie¢ mu zaréwno w przestrze-
ni galeryjnej, jak i na scenie teatralnej. Zapraszamy do
Zachety 4 pazdziernika oraz do Instytutu Teatralnego
6 pazdziernika, gdzie po czytaniu sztuki odbedzie sie
dyskusja o relacjach sztuk wizualnych i teatru.eee

The Nest. A Play on How to Misuse Things and Also How
Not to Waste Them is a theatre play written by the visual
artist Bogna Burska. In association with the Zbigniew
Raszewski Theatre Institute, Zacheta organises two per-
formative readings of the play, allowing it to come to life
both on stage and in a gallery space. Please join us on 4
October at the Zacheta and on 6 October at the Theatre
Institute for readings and a discussion on the relation-
ships between the visual arts and theatre. eee®

Dobre czasy, zte czasy we

Wroctawiu
Good Times, Bad Times in Wroctaw

Wystawa Anny Jermolaewej Dobre czasy, zte czasy, ktora
Zacheta prezentowala wiosna tego roku, zostanie po-
kazana takze wroctawskiej publicznosci. W dniach 20
pazdziernika—29 listopada 2015 bedzie ja mozna ogladac
w siedzibie Centrum Sztuki WRO przy ulicy Widok 7.
Kuratorka wystawy jest Christiane Erharter z ERSTE
Stiftung w Wiedniu. eee

Anna Jermolaewa’s exhibition Good Times, Bad Times,
presented at the Zacheta in spring this year, will be
shown in Wroctaw. Curated by Christiane Erharter of
Vienna’s ERSTE Stiftung, it will be on view at the WRO
Art Centre at 7 Widok Street from 20 October till 29
November 2015. eoe

Wystawa WRO 2015 Résumé
WRO 2015 Résumé

Do Wroclawia zapraszamy takze wszystkich zaintere-
sowanych sztuka nowych mediéw. Od 31 sierpnia do
4 pazdziernika mozna oglada¢ wybor najciekawszych
i najwazniejszych prac prezentowanych w ramach
16 Biennale Sztuki Mediow WRO 2015 Test Exposure.
Centrum Sztuki WRO, ul. Widok 7, Wroctaw eee

If you are interested in new media art, you shouldn’t miss
this show in Wroctaw. A selection of the most interesting
and most significant works featured in 16th Media Art
Biennale WRO 2015 Test Exposure will be on display
at the WRO Art Centre, from 31 August till 4 October.
7 Widok Street, Wroclaw eee

Fundacja Bator Tabor Polska —

aukcja sztuki wspotczesnej
Bator Tabor Polska Foundation — Auction
of Contemporary Art

110

Juz po raz drugi w Zachecie odbedzie sie aukcja sztuki
wspotczesnej Fundacji Bator Tabor. Dochéd z aukcji
zostanie przeznaczony na wakacyjne wyjazdy polskich
dzieci dotknietych chorobami nowotworowymi na ob6z
Bator Tabor na Wegrzech. Gospodarzem wydarzenia jest
Towarzystwo Zachety Sztuk Pieknych. eee

The Bétor Tabor Foundation’s auction of contemporary
art will take place at the Zacheta for the second time. All
proceeds go towards vacation trips for Polish juvenile
cancer patients at the Bator Tabor camp in Hungary. The
event is hosted by the Society for the Encouragement of
the Fine Arts. eoe




Blizniemu swemu...
To Thy Neighbour . . .

25.11-4.12

Co dwa lata Zacheta — Narodowa Galeria Sztuki gosci

wystawe przedaukcyjng organizowang przez Fundacje

,Blizniemu swemu...”, ktéra dziata narzecz Towarzystwa

Pomocy im. Sw. Brata Alberta — jednej z najstarszych

w Polsce pozarzadowych organizacji charytatywnych.

Jej patron, brat Albert Chmielowski, byt cztonkiem To-

warzystwa Zachety Sztuk Pieknych, w ktérego dawnej

siedzibie miesci sie obecnie galeria. Tegoroczna prezen-

tacja dziet sztuki przeznaczonych na aukcje rozpocznie

sie 25 listopada. eee

Every two years, Zacheta hosts a pre-auction exhibition

organised by the ‘To Thy Neighbour . .

. Foundation,

which works on behalf of the St. Brother Albert Aid
Society, one of Poland’s oldest charity NGOs. Its patron,

Brother Albert Chmielowski, was a member of the Soci-

ety for the Encouragement of the Fine Arts, in the former

space of which the Zacheta Gallery is located today. This

year’s pre-auction show starts on 25 November. eoe
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Sktadamy podziekowania Krzysztofowi Matanowskiemu i firmie PHPU UNIA Sp. z 0. o. w Biatymstoku za pomoc w produkcji kocow
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for their invaluable help in producing blankets in accordance with Alicja Bielawska’s design.
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TOWARZYSTWO
LACHETY SZTUK

PIEKNYCH

Dot3acz do nas juz dzis!
The Society for the Encouragement of Fine Arts invites
you to become a member today!

Towarzystwo Zachety Sztuk Pieknych to stowarzyszenie osob zainteresowanych
sztuka, ktore chca aktywnie uczestniczy¢ w programie galerii. JesteSmy jedna z naj-
starszych europejskich organizacji wspierajacych sztuke, istniejaca od 1860 roku.

Naszym czlonkom proponujemy udzial w specjalnie przygotowanym pro-
gramie wydarzen towarzyszacych wystawom w Zachecie — przedpremierowych
pokazach wystaw, oprowadzaniach, spotkaniach z artystami i kuratorami. Co roku
zapraszamy tez na zorganizowane wyjazdy na najbardziej prestizowe wystawy
i targi sztuki za granica, jak Miedzynarodowa Wystawa Sztuki i Miedzynarodowa
Wystawa Architektury w Wenecji, targi sztuki Art Basel, Frieze Art Fair czy FIAC.

Dzieki zaangazowaniu cztonkéw Towarzystwa i jego darczyncoéw mozliwa stata
sie realizacja dodatkowych programéw z obszaru edukacji artystycznej. O realizowa-
nym juz czwarty raz projekcie szkolen dla nauczycieli Alfabet sztuki, czyli jak czytaé
sztuke wspdtczesnq mozna przeczyta¢ wiecej na s. 70. Z inicjatywy Towarzystwa
rozpoczely sie takze prace nad stworzeniem innowacyjnego cyfrowego narzedzia
edukacyjnego popularyzujacego polska sztuke wspdtczesna. Projekt rozwija linie wy-
tyczong przez dotychczasowe dziatania Zachety, w tym zwlaszcza Otwartq Zachete.
Jednoczesnie, wpisuje sie tez w szersze trendy w nowoczesnym muzealnictwie, ktore
wskazujg na znaczenie tworzenia cyfrowych narzedzi edukacyjnych bazujacych na
zdigitalizowanych kolekcjach.

Do naszego stowarzyszenia zapraszamy wszystkich, ktérym bliska jest sztuka
wspotczesna i ktérzy chea ja lepiej poznac. Cztonkostwo w Towarzystwie to mozli-
wo$¢ poznania 0s6b o podobnych zainteresowaniach, artystow i kuratoréw, ale takze
specyfiki pracy galerii czy rynku sztuki.

Wiecej informacji na temat aktualnych dziatan Towarzystwa udzieli Zofia
Kozniewska, koordynator TZSP, info@tzsp.art.pl, 22 556 96 74.

Zachecamy rowniez do odwiedzenia naszej strony: tzsp.art.pl

Dolacz juz dzis! eee

tzsp.art.pl

The Society for the Encouragement of Fine Arts is an association of art aficionados
who take an active part in our gallery’s programme. Formed in 1860, we are one of
the oldest European organizations supporting the arts.

Our members are invited to participate in a specially prepared programme
of events accompanying the Zacheta’s exhibitions — previews of our exhibitions,
guided tours, as well as meetings with artists and curators. Every year we also or-
ganize trips to the most prestigious art exhibitions and art fairs abroad, such as the
International Art Exhibition and the International Architecture Exhibition in Venice,
the Art Basel show, Frieze Art Fair and the FIAC.

Thanks to the involvement of our Society’s members and donors, we are also
able to present additional arts education programmes. For example, at this issue of
Zacheta magazine you can read more about the fourth edition of our teacher training
project The Alphabet of Art, or How to Read Contemporary Art (p. 71). The Society
has also initiated work on creating an innovative digital learning tool for popularizing
Polish contemporary art, planned along the lines of the Zacheta’s earlier initiatives,
including the Otwarta Zacheta website. At the same time, it also fits with wider
trends in modern museum productions that indicate the importance of creating digital
educational tools based on digitized collections.

Our membership is open to all who are fond of contemporary art and want
to spend more time with it, and will give you the opportunity to meet people with
similar interests, artists and curators, and also to get a closer look at the specifics of
gallery life and the art market’s functioning.

For more information on the activities of the Society, please contact Zofia
Kozniewska, TZSP Society coordinator, info@tzsp.art.pl, +48 22 556 96 74.

Please visit our website: tzsp.art.pl

Join us today! eee



MIEJSCE PROJEKTOW ZACHETY to przestrzen-laboratorium,
project room, scena artystycznych eksperymentow. Celem
organizowanych w nim wystaw jest z jednej strony pokazanie
wspolczesnych prac artystow z PolskKi i zagranicy, z drugiej -
zaprezentowanie efektow ich dziatan przeprowadzanych
specjalnie z mysla o przestrzeni galerii.

Podazaj za mapa, przyjdz na Galczynskiego.
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GALERIA SZTUKI
ul. Gatczynskiego 3 pl. Matachowskiego 3
00-362 Warszawa 00-916 Warszawa
tel. 22 826 01 36 tel. 22 556 96 00
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