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Brush (Selbstportrct mit Pinsel), 2010-2013, olej, ptétno |
oil on canvas, fot. | photo: Roland Krauss, © Maria Lassnig
Foundation
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Juz we wrzesniu rusza nowy sezon Towarzystwa Zachety Sztuk
Pieknych. Znowu zabierzemy naszych cztonkéw w podréz po
najciekawszych wystawach i wydarzeniach w Polsce i za granica,
spotkamy sie z artystami oraz kuratorami na kameralnych

fot. | photo: Michalina Musielik

Zacheta — lipiec, sierpieri, wrzesieri, paZdziernik 2017
Zacheta — July, August, September, October 2017
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Teksty (za wyjatkiem: Maria Lassnig, Swiadomos¢ ciata. Manifest
rozmowa z Marig Lassnig; rozmowa z Tomaszem Sacitowskim),
projekt graficzny i zdjecia s. 4-5, 7-11, 37, 38 (za wyjatkiem zdjec
112),39-41, 61 udostepnione na licendji Creative Commons Uznanie
autorstwa-Na tych samych warunkach 3.0 Polska | Texts (except:
Maria Lassnig, Body Awareness Manifesto; the conversation with Maria
Lassnig; the conversation with Tomasz Sacitowski), graphic design and
photographs pp. 4-5, 711, 37, 38 (except photos 1 and 2), 39-41,
61 are licensed under a Creative Commons Attribution-ShareAlike 3.0
Unported license

Udziat Polski w 57 Migdzynarodowej Wystawie Sztuki w Wenedji finansuje
Ministerstwo Kultury i Dziedzictwa Narodowego Rzeczypospolitej Polskiej.
Wspétpraca: miasto stoteczne Warszawa, Instytut Adama Mickiewicza
Polish participation at the 57th International Art Exhibition — La Biennale
di Venezia was made possible thanks to the financial support from the
Ministry of Culture and National Heritage of the Republic of Poland.
Cooperation: city of Warsaw, Adam Mickiewicz Institute
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spotkaniach, jako pierwsi zobaczymy nowe projekty Zachety podczas
przedpremierowych pokazow.

Uczestnikom naszych programéw cztonkowskich dzigkujemy za wspdlnie
spedzony czas, zainteresowanie i entuzjazm. Zapraszamy — badzcie

z nami w nowym sezonie juz od wrze$nia 2017!

In September the Society for the Ecouragement of Fine Arts will be
welcoming its members for a new season.Once more we will journey

to the most interesting exhibitions and event in Poland and abroad,
meet with artists and curators on private tours and be the first to see
Zacheta’s new shows during exhibition previews.

We would like to thank our members for the season that we have spent
together, for your passion and enthusiasm. Join us for a new season
starting September 2017!

Stawomir Pawszak i Cezary Poniatowski oprowadzajg po swojej wystawie
Wieczny lunch, Griffin Art Space, Dom Stowa Polskiego, Warszawa, 2017
Guided tour by Stawomir Pawszak and Cezary Poniatowski at their exhibition
Endless Lunch, Griffin Art Space, Dom Stowa Polskiego, Warsaw, 2017

organizator wystawy Maria Lassnig
organiser of the exhibition Maria Lasnig

publikacja towarzyszaca wystawie Maria Maria
Lassnig wsparta finansowo przez Lassnig
publication accompanying the exhibition .
Maria Lassnig with the financial support from Foundation

sponsor wystawy Svestsilv >’ §
sposor of the exhibition Sestsil
DS SPIRIT

partnerzy wystawy Hubert Czerepok. Poczqtek
partners of the exhibition Hubert Czerepok. The Beginning
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wspétorganizator wystawy Spojrzenia 2017
— Nagroda Deutsche Bank .
coorganiser of the exhibition Views 2017 Deutsche Bank

— Deutsche Bank Award

Program Zacheta na lato zostat zrealizowany dzieki C=
wsparciu finansowemu miasta stotecznego Warszawy
The Zacheta in the Summer programme is organised
with the financial support from the city of Warsaw

wspétpraca medialna

social media cooperation
KALICINSCY.COM
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sponsor of the opening receptions cg ’5’){’;‘5{

patroni medialni SIO“CA arb

media patronage

armns -=>



Wiadomosci
News

“ facebook.com/zacheta

203

zacheta.art.pl

Gordon Parks w Muzeum Wspodtczesnym Wroctaw
Gordon Parks at the Wroctaw Contemporary Museum

Prezentowana wiosng tego roku w Zachecie wystawa Gordon Parks: Aparat to moja
bron swoja drugg polska odstone ma wiasnie w Muzeum Wspdtczesnym Wrockaw.
Zdjecia amerykanskiego fotografa mozna tam ogladac do 22 sierpnia 2017. Kuratora-
mi projektu we Wroctawiu sa Joanna Kinowska i Pawel Bakowski. eee

The exhibition Gordon Parks: I Use My Camera as a Weapon, presented in the spring
of this year at Zacheta, has its second Polish edition at the Wroctaw Contemporary Mu-
seum. Works of the American photographer will be on display until 22 August 2017.
The curators of the project in Wroctaw are Joanna Kinowska and Pawet Bakowski. eee

Podroznicy w Estonii
The Travellers in Estonia

Od 24 sierpnia do potowy stycznia 2018 w Kumu Kunstimuuseum w Tallinie bedzie
prezentowana wystawa Podroznicy, ktora polska publicznos¢ mogta oglada¢ w Za-
checie latem 2016 roku. Kuratorkg wystawy jest Magdalena Moskalewicz, a wéréd
pokazywanych prac miedzynarodowej grupy artystéw znajdzie sie rowniez praca C.T.
Jaspera i Joanny Malinowskiej Halka/Haiti. 18°48'05" N 72°23'01" W przygotowana
do Pawilonu Polskiego na Biennale Sztuki 2015, obecnie w kolekcji Zachety. eoe
From 24 August to mid-January 2018, the exhibition The Travellers, which the Polish audi-
ence had the opportunity to see in Zacheta in the summer of 2016, will be presented at the
Kumu Kunstimuuseum in Tallinn. The curator of the exhibition is Magdalena Moskale-
wicz, and among the works shown by the international group of artists will be a work by
C.T. Jasper and Joanna Malinowska Halka/Haiti 18°48'05" N 72°23'01" W produced for
the Polish Pavilion at the Venice Biennale 2015, currently in Zacheta’s collection. eee

Konferencja Korczakowska w Zachecie
Korczak Conference in Zacheta

31 maja 2017, na zakonczenie trwajacego na przelomie maja i czerwca pokazu archi-
walnych numeréw ,,Matego Przegladu” ze zbioréw Biblioteki Narodowej, odbyta sie
konferencja Z kregu Korczaka — (od)czytania. Badania, archiwalia, inspiracje. Wsp6t-
organizatorem sesji byto Korczakianum — Muzeum Warszawy, za$ jednym z jej waz-
nych elementéw spotkanie z thtumaczami i redaktorami pracujacymi nad przektadami
,Matych Przegladéw” na tegoroczne Biennale Sztuki w Wenecji. eo®

On the 31st of May 2017, a conference Korczak’s Circle — Reading (out). Research,
Archives, Inspirations was organised to close the presentation of archival issues of the
Maty Przeglqd [Little Review], which took place at the turn of May and June. The co-
organiser of the conference was Korczakianum — The Museum of Warsaw, and one of
the important events a meeting with translators and editors working on the translation
of the Little Review for the Venice Biennale 2017. eee

Korczak w BWA Tarnow
Korczak at the Bureau of Artistic Exhibitions in Tarnéw

W czwartek 7 wrze$nia w Biurze Wystaw Artystycznych w Tarnowie odbedzie sie
spotkanie zatytulowane Drogi Rabciu! Z kregu Janusza Korczaka — po$wiecone
,Matemu Przegladowi” i wystawie Sharon Lockhart w Pawilonie Polskim w Wene-
cji. To element programu towarzyszacego wystawie Teatr lalek Jerzego Koleckiego
w BWA, ktéra rozpoczyna sie 24 czerwca 2017. eoe

On Thursday, 7 September 2017, at the Bureau of Artistic Exhibitions in Tarnéw,
a meeting entitled Dear Rabcio! The Circle of Janusz Korczak — devoted to the Maty
Przeglqd [Little Review] and the Sharon Lockhart’s exhibition at the Polish Pavilion
in Venice — will take place. It is part of the program accompanying the exhibition
Jerzy Kolecki’s Puppet Theater at the BAE, which begins on 24 June 2017. eoe®

Miedzynarodowa Konferencja Korczakowska w POLIN
International Korczak Conference in POLIN

W dniach 1316 wrzesnia 2017 w Muzeum Historii Zydéw Polskich POLIN w War-
szawie odbedzie sie 3 Miedzynarodowy Kongres Praw Dziecka i VII Miedzynaro-
dowa Konferencja Korczakowska, zorganizowane w 75-lecie ostatniej drogi Janusza
Korczaka, Stefanii Wilczynskiej i ich wychowankéw. Gtéwnym organizatorem jest
Miedzynarodowe Stowarzyszenie im. Janusza Korczaka, a hasto przewodnie brzmi:
Dziecko — podmiot. Sprawca. Obywatel. Osoba. Wydarzenie zostato zaplanowane
jako wielodyscyplinarna platforma prezentacji réznorodnych idei i praktyk uczonych,
nauczycieli, dziataczy spotecznych, animatoréw kultury, studentéw, uczniéw oraz
przedstawicieli §wiatowego ruchu korczakowskiego. W ramach sesji warsztatowej
zostanie m.in. zaprezentowany projekt Sharon Lockhart Maty Przeglqd.

Wiecej informacji i rejestracja: korczak2017.com eee

On 13-16 September 2017 at the Museum of the History of Polish Jews POLIN in
Warsaw the 3rd International Congress of Children’s Rights and 7th International
Korczak Conference, will be held, organised on the 75th anniversary of the final jour-
ney of Janusz Korczak, Stefania Wilczynska and their pupils. The main organiser
is the International Janusz Korczak Association, and the slogan is: Child — Subject.
Maker. Citizen. Person. The event was planned as a multi-disciplinary platform for
presenting the diverse ideas and practices of scientists, teachers, social activists, cul-
ture animators, students, pupils and representatives of the world Korczak movement.
The workshop session will include a presentation of Sharon Lockhart’s project Little
Review.

More information and registration at korczak2017.com eee
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Jarostaw Kozakiewicz. Zawrot gtowy
Jarostaw Kozakiewicz. The Spinning Head

kurator | curator: David Crowley
wspdtpraca ze strony Zachety | collaboration on the part of Zacheta: Katarzyna Kotodziej

Habitat, 2017, site-specific, stal, ptyta gipsowa,
parkiet debowy

na sasiedniej stronie
Siedllisko, 2012-2017, wideo, animacja cyfrowa
Siedlisko, 2012-2017, wiklina

modele robocze z lat 2006-2017

Habitat, 2017, site-specific, steel, plasterboard,
oak parquet

opposite
Dwelling, video with digital animation, 2012-2017
Dwelling, 2012-2017, wicker

preparatory models from 2006-2017
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Pawilon Polski na 57 Miedzynarodowej Wystawie Sztuki w Wenecji | The Polish Pavilion at the 57th International Art Exhibition — la Biennale di Venezia

Sharon Lockhart. Maty Przeglad

Sharon Lockhart. Little Review

komisarz Pawilonu Polskiego | commissioner of the Polish Pavilion: Hanna Wréblewska

zastepca komisarza | deputy commissioner: Joanna Wasko

kuratorka | curator: Barbara Piwowarska

organizator | organiser: Zacheta — Narodowa Galeria Sztuki | Zacheta — National Gallery of Art

Udziat Polski w 57 Miedzynarodowej Wystawie Sztuki w Wenedji finansuje Ministerstwo Kultury i Dziedzictwa Narodowego Rzeczypospolitej Polskiej.
Wspétpraca: miasto stoteczne Warszawa, Instytut Adama Mickiewicza

Projekt powstat we wspétpracy z Mtodziezowym Os$rodkiem Socjoterapii w Rudzienku, Bibliotekg Narodowa, Korczakianum — Muzeum Warszawy,
Muzeum Historii Zydéw Polskich POLIN, Lockhart Studio.

Poland’s participation in the 57th International Art Exhibition in Venice is financed by the Ministry of Culture and National Heritage of the Republic of Poland.
Cooperation: city of Warsaw, Adam Mickiewicz Institute

The project was realised in collaboration with Youth Sociotherapy Center in Rudzienko, National Library of Poland, Korczakianum — The Museum of Warsaw,
Museum of the History of Polish Jews POLIN, Lockhart Studio.

fot. dzieki uprzejmosci artystki | photo courtesy of the artist

Sharon Lockhart, Maty Przeglgd, 2017, jednokanatowa instalacja Sharon Lockhart, Little Review, 2017, single-channel HD video
wideo HD, petla, 27'17” installation, loop, 27'17



wernisaz wystawy, 10 maja 2017. Od lewej: Tomasz Ortowski,
Ambasador RP w Republice Wtoskiej i San Marino; Agnieszka
Komar-Morawska, Ministerstwo Kultury i Dziedzictwa

Narodowego RP; Hanna Wrdblewska, komisarz Pawilonu Polskiego,
dyrektorka Zachety — Narodowej Galerii Sztuki; Barbara
Piwowarska, kuratorka wystawy oraz Sharon Lockhart

widok wystawy

exhibition opening, 10 May 2017. From left: Tomasz Ortowski,

H.E. Ambassador of the Republic of Poland to the Republic of Italy
and Republic of San Marino; Agnieszka Komar-Morawska, Ministry
of Culture and National Heritage of the Republic of Poland; Hanna
Wroblewska, commisioner of the Polish Pavilion, director of Zacheta
— National Gallery of Art; Barbara Piwowarska, curator and Sharon
Lockhart

exhibition view

Maty raport

z Pawilonu
Little Report
from the Pavilion

Barbara Piwowarska

Projekty Sharon Lockhart zawsze sa wyzwaniem za-
rowno dla bohateréw jej prac, jak i dla samej artystki
— spotkaniem ,,pierwszego stopnia”, intensywna praca
zespotowa, konfrontacja $wiatdow matych marginalizo-
wanych spolecznosci ze Swiatem sztuki. Uczestnicy jej
projektéw wspéttworza je na etapie wypracowywania
koncepcji i w trakcie produkcji. Lockhart zaprasza ich
do bycia soba. Oddaje im scene, obraz, kadr, gest, dia-
log, glos. W przeciwienstwie do intensywnosci samego
procesu tworczego w jej pracach czas ptynie wolno, jest
zatrzymany, jak gdyby odzyskany na nowo. To takze
wyzwanie dla publicznos$ci, ktéra skonfrontowana z go-
towym dzietem, musi poswieci¢ mu uwage, pozwoli¢ so-
bie na kontemplacje i weczytanie sie w subtelne, niespek-
takularne narracje — sensy i znaczenia, jakie artystka
nam pokazuje. Projekt w Pawilonie Polskim jest natu-
ralng konsekwencja wczesniejszej praktyki artystycznej
Lockhart, a zarazem zajmuje szczegblne miejsce w jej
tworczosci. Zostal poswiecony miodym, dorastajgcym
kobietom i wspdlnej z nimi pracy z historia, z konkret-
nym, nieznanym dzi$ szerzej materiatem zrédtowym,
jakim byt ,Maty Przeglad”, przedwojenny dodatek dla
dzieci i mtodziezy do gazety ,,Nasz Przeglad”. Podobnie
jak we wczesdniejszych pracach i tym razem zamierze-
niem Lockhart byto wytworzenie tymczasowej wspol-
noty, nowej spotecznosci, ktéra taczy wspélne zadanie.
Projekt podwaza stereotypowe poglady o nastolatkach
z miodziezowych osrodkéw socjoterapii i zmienia ich
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Sharon Lockhart. Maty Przeglad
Sharon Lockhart. Little Review

wlasne wyobrazenie o tym, jak moga by¢ postrzegane
przez reszte spoteczenstwa. Probuje uchwyci¢ moment,
w ktérym dziewczynki staja sie dorostymi kobietami.

Artystka naktonita grupe swoich 32 wspoétpracow-
niczek do czytania, pochylenia sie nad archiwalnymi
gazetami sprzed 90 lat, spotkania z historiami i proble-
mami réwiesnikéw — korespondentdéw, ktérzy pisali do
,Malego Przegladu” w latach 1926-1939. Wychowanki
z Mlodziezowego Osrodka Socjoterapii w Rudzienku
musiaty przejrze¢ 677 numeréw gazety przechowywa-
nych w Bibliotece Narodowej w Warszawie, nauczy¢ sie
korzystania z katalogéw, odnajdywania sygnatur, i za-
uwazy¢, ze ostatni numer ,,Matego Przegladu” ukazat
sie w piatek 1 wrzesnia 1939, w dniu wybuchu II wojny
Swiatowej. Przez kilka miesiecy tworzylty ,redakcje”,
ktorej zadaniem byto wylonienie 29 najwazniejszych
dla nich numeréw — }aczacych sie z ich zyciowymi
doswiadczeniami i aktualnymi problemami nastolat-
kéw. Numery te sa prezentowane w Pawilonie Polskim
w wersji drukowanej co tydzien (przez 29 tygodni trwa-
nia Biennale), po raz pierwszy przetlumaczone na jezyk
angielski. Publiczno$¢ moze je wzia¢ do rak, zabrac ze
soba albo usig$¢ na jednej z trzech tawek wypozyczo-
nych z Biblioteki Narodowej i je przeczytac.

Swoje wystawy artystka traktuje jako integralne
instalacje, rodzaj environment. Za kazdym razem tworza
one rozbudowany koncept wypracowany wspdlnie z bo-
haterami i wspottworcami jej prac: choreografami, an-
tropologami, naukowcami, edukatorami, architektami.
I tym razem wystawa sktada sie z filmu, fotografii oraz
architektury. W westybulu pawilonu zawist niedziataja-
cy zegar, bedacy podobnie jak czarne tawki przykiadem
polskiego modernistycznego designu. Byta to decyzja
artystyczna dziewczyn z Rudzienka, pragnacych, aby
na ekspozycji znalazty sie oryginalne obiekty, z ktérymi
miaty do czynienia w Bibliotece Narodowej. Ogromny
zegar pelni tu funkcje symboliczng: przypomina o petli
czasu, o kole historii, ktérego czescig sa projekt i wysta-
wa. Wskazuje na dystans dzielacy dzisiejsze pokolenie
»milenialséw” i ich przedwojennych, ,, matoprzeglado-
wych” réwiesnikow, na historie, ktére nie zostaty nigdy
opowiedziane. Cztery wielkoformatowe zdjecia ukazuja
dziewczyny czytajace ,,Maty Przeglad” na tych samych
tawkach, ktére znajduja sie w przestrzeni wystawy. Na
jednym z nich Agnieszka czyta numer 131(4568) z futu-
rystycznym tekstem Manifest mlecznej nocy napisanym
w 1935 roku przez Ryszarda. Na innym Ola pochyla sie
nad numerem 174(8870) i artykutem Kiedy rados¢ roz-
piera serce z czerwca 1939 roku. Kolejna fotografia po-
kazuje jej wymowne spojrzenie zwrécone wprost do pu-
blicznosci — staje sie manifestem. Tytul tej pracy — To-
day in Politics — odnosi sie do artykutu Dzien polityczny
z numeru 167(8863) ,,Naszego Przegladu” z 1939 roku.
Artystka zaprasza publiczno$¢ do powtérzenia doswiad-
czenia czytania materiatu archiwalnego z dziewczyna-
mi z Rudzienka, skorzystania z tych samych tawek, na
ktorych siedza bohaterki zdje¢. Wystawa oddaje glos nie
tylko mtodym polskim kobietom, ale takze przedwojen-
nemu pokoleniu mtodych, ktérych juz z nami nie ma.

W filmie Maty Przeglqd prezentowanym na wysta-
wie w tymczasowym kinie Lockhart oddaje dziewczy-
nom z Rudzienka scene teatralna. Po raz pierwszy w jej

tworczosci pojawia sie nie statyczny pejzaz lub plener,
ale pozbawione kontekstu, catkowicie abstrakcyjne
czarne tto. Korczakowskie ,,oddawanie gtosu dzieciom
i mlodziezy” artystka przeklada tutaj na inne medium:
na jezyk filmu eksperymentalnego i performansu, pa-
rafrazujac przestanie Korczaka w nowej, wspoétczesnej
odstonie. Jezyk ciala, w jakim dziewczyny z Rudzienka
prezentuja swoje ,wypowiedzi”, zostal wybrany przez
nie same, a poszczeg6lne sceny — wypracowane pod-
czas kilku tygodni warsztatow i pod opieka choreograf-
ki Marty Ziétek. Film otwiera prolog Oli: styszymy tyl-
ko jej glos nadladujacy nauczycieli i wychowawcéw. Do
tej fikcyjnej zbiérki nawotywani sg i widzowie, i kolejne
bohaterki filmu z Rudzienka: ,,Halo, pobudka! Raz, dwa,
trzy, wstajemy! Dzien dobry! Halo, wstajemy! Wycho-
dzi¢ z tych pokoi! Ile mam jeszcze czekac? Nie Smiej sie!
Cicho badz! Ustawic sie! Mozesz sie nie rusza¢? Dzie-
kuje. Nie odzywaj sie, bo licze. Raz, dwa, trzy... pietna-
Scie. Dobra, sa wszystkie. Teraz wchodzicie na stotéwke
w ciszy — zapraszam!”. Wtedy pojawia si¢ obraz. Na
czarng pusta scene wchodzi Karolina i zaczyna ruszac
rekami jak robot. Kolejno dotaczaja do niej Paulina, Ola,
Kinga, Gosia. Kazda z nich wybrala precyzyjny gest,
ktory powtarza, tworzac w ten sposob zywego zbioro-
wego ,,gifa”. Po paru minutach zaczynajq takze wypo-
wiadac stowa po angielsku: love, hate, trust, hope. Stowa
powoli zamieraja, traca znaczenie, zostaja dziewczyny.
Bohaterki filmu opuszczajq nieruchomy kadr w ciszy —
wychodza po kolei ze ,,zbiérki”. Wtedy na scene wkra-
cza milczaca Paulina. Zasiada przy fortepianie. Zaczyna
gra¢, improwizuje swoja minimalistycznag kompozycje,
z uwagg i skupieniem przypominajacym profesjonalny
koncert w filharmonii. Po jej wystepie na scene w zwol-
nionym tempie wbiegaja dziewczyny tanczace z kijami:
Zosia i Patrycja. Na koncu pojawia si¢ Alicja — juz nie
tancerka, ale prawdziwa wojowniczka. Rytualne Spiewy
i rytmy towarzyszace tej scenie dziewczyny z Rudzien-
ka nagraly same, pod kierunkiem Marii Koztowskiej.
Manifestuja w tym filmie kobiecq site. Tym razem nie
pisza tekstéw, nie czytaja. Przekladaja to, co wyniosty
z warsztatow towarzyszacych projektowi: wypowiadaja
sie jako $wiadome performerki.

Prace Lockhart sq efektem dtugofalowych, rozto-
zonych na lata proceséw. Rezultat owego ,wspotdzie-
lenia” i oddawania glosu innym artystka przeklada na
jezyk filmu i fotografii, nad ktérymi zawsze pracuje
réwnolegle. Jej filmy prowadzq gre z fotografia — ka-
dry sq statyczne, nieruchome. Bohaterowie wchodza
w pole widzenia kamery z przestrzeni spoza kadru,
precyzyjnie odgrywaja swoje gesty, po Czym opuszcza-
ja obraz-scene, kamera za nimi nie podaza. Artystka
wykorzystuje napiecie pomiedzy ruchomym i nieru-
chomym, pomiedzy narracja i jej brakiem, pomiedzy
ruchem portretowanych bohateréw a ruchem widza
wchodzacego w przestrzen jej wystaw. Prowadzi dia-
log z tradycja kina strukturalnego, kina rozszerzonego
(expanded cinema) i nowej fali, siega takze do tradycji
minimalizmu w rzezbie i muzyce oraz awangardowej
choreografii. Przez ostatnie 20 lat Lockhart stworzyta
wiele projektéw z dzie¢mi i mlodzieza. Jej debiutanc-
ki i dyplomowy film Khail, Shaun, a Woman under the
Influence (1993) byl zrealizowany z dzie¢mi. Jak sama

mowi: ,,byt to moment, w ktérym stanetam na wiasnych
nogach, poczutam, ze nareszcie mam glos, o ktdry stara-
tam sie od dawna”. Postanowita kontynuowac praktyke
artystyczna, a pézniej takze pedagogiczna. W kolejnych
latach zrealizowata wiele projektéw i filméw z dziec-
mi i mlodzieza, m.in. Auditions (1994); Goshogaoka
(1997) przygotowany z dziewczeca druzyna koszykar-
ska z liceum na przedmiesciach Tokio i choreografem
Stephenem Gallowayem; Pine Flat (2005) — z grupa
dzieci i mtodziezy z matej miejscowos$ci w gérach Sierra
Nevada; Podworka (2009) — z dzie¢mi z t6dzkich po-
dworek; Antoine/Milena (2015) — z Milena, wieloletnig
przyjaciotka i przewodniczka artystki po Polsce; Ru-
dzienko (2016) — z grupa nastolatek z MOS z Rudzien-
ka, nakrecony w podwarszawskich wsiach. Projekt Maty
Przeglqd, inspirowany teoria i praktyka Janusza Kor-
czaka, pomystodawcy i pierwszego redaktora ,,Matego
Przegladu”, powstat specjalnie dla Pawilonu Polskiego
na 57 Miedzybarodowej Wystawy Sztuki w Wenecji
réwniez we wspoétpracy z grupa wychowanek z osrod-
ka w Rudzienku. Nalezy doda¢, ze watki korczakowskie
pojawialy sie na wystawach Lockhart juz wczesniej.
Ksigzka Korczaka Jak kocha¢ dziecko stanowila czesc
instalacji na wystawie Milena, Milena w CSW Zamek
Ujazdowski w Warszawie (2013) i w Bonniers Konsthall
w Sztokholmie (2014), za$ wakacyjny numer ,,Malego
Przegladu” z sierpnia 1935 roku prezentowany by} jako
wydruk na aluminiowych ptytach w instalacji zaaran-
zowanej przez Lockhart na potrzeby wystawy w FACT
w Liverpoolu w ramach Liverpool Biennial (2014), na-
stepnie w Kunstmuseum Luzern w Lucernie (2015).

Maty Przeglqd jest zwieficzeniem wieloletniej
pracy artystki w Polsce, zbiorowym portretem mio-
dych kobiet z Rudzienka. Zak}tada kontynuacje poprzez
wspotprace z Mlodziezowym Osrodkiem Socjoterapii
w Rudzienku, Zacheta, warszawskimi instytucjami oraz
fundacja Lockhart, ktéra zostata powotana, aby wspie-
ra¢ podopieczne MOS-u, zwlaszcza gdy opuszczaja
osrodek — w ich dorostym zyciu. eee

Sharon Lockhart’s projects are always a challenge for both
the protagonists of her artworks and the artist herself —
adirect encounter, intense teamwork, confrontation of the
worlds of marginalised small communities and the world
of art. Participants of her endeavours are co-creators both
at the concept development stage and during production.
Lockhart invites them to be themselves. She gives them
the stage, the image, the frame, gesture, dialogue, voice.
As opposed to the intense creative process, in her works
time flows slowly, it is stopped, recaptured. It is also
a challenge for the audience, which confronted with the
completed work has to allow itself for contemplation
and for reading subtle, modest narratives — the
meanings that the artist reveals to us. The project at the
Polish Pavilion is a natural consequence of Lockhart’s
earlier artistic practice, and at the same time occupies
a special place among her works. It was dedicated to
young, adolescent women and their work with history,
with a specific, almost unknown source material Maty
Przeglgd [Little Review], a pre-war supplement to the
newspaper Nasz Przeglgd [Our Review], written by
children and teenagers. Just like in her earlier works,



Lockhart intended to create a new temporary community
with a common task. The Little Review project challenges
the stereotypical image of teenagers from youth socio-
therapy centres and changes their own view of how they
can be perceived by the society. It captures the moment
when girls become adult women.

Lockhart convinced the group of her 32 young
collaborators to read, to pay attention to the content of
a 90-year-old archival newspaper, and to learn about the
stories and problems of their peers — correspondents
of the Little Review between 1926-1939. Girls from
the Youth Socio-therapy Centre in Rudzienko had to
go through 677 issues of the newspaper stored at the
National Library in Warsaw, learn how to use directories,
reference symbols, and to note that the last issue of the
Little Review was published on Friday, 1 September
1939, on the day of the outbreak of the World War II. For
a few months they created an ‘editorial team’ whose task
was to identify the 29 issues that were the most relevant
to them — in connection with their life experiences and
current problems faced by teenagers. The 29 issues are
presented weekly at the Polish Pavilion (one for every
week of the Biennale), and for the first time translated
into English. The audience can touch them, take them
away or sit on one of the three benches borrowed from
the National Library and read them.

The artist considers her exhibitions as integral
installations, kind of environments. Each time they form
an elaborate concept developed jointly with participants
and collaborators of her work: choreographers,
anthropologists, scientists, educators, architects. This
time the exhibition consists of film, photographs, and
architecture. In the vestibule of the pavilion, a stopped
clock is hanging, being an example of Polish modernist
design, along with the three black benches. This was an
artistic decision made by the girls from Rudzienko, who
wanted to display the original objects that they dealt with
at the National Library. The huge clock has a symbolic
function: it reminds of the time loop, of the circle of
history, of the nearly hundred-year-old community —
the project and exhibition being part of it. It points to the
gap between today’s generation and their pre-war Little
Review peers, and to stories that have never been told.
Four large-format photographs show the girls reading
the Little Review newspapers on the same benches
that are now in the exhibition space. On one of them,
Agnieszka reads issue no. 131(4568) with the futuristic
text ‘Manifesto of the Milky Night’, written in 1935 by
Ryszard. On another, Ola leans over issue no. 174(8870)
and the article ‘As the Heart Spreads Joy’, from June
1939. Another photograph shows her meaningful glance
directed at the audience — she becomes a manifesto.
The title of this work Today in Politics refers to the
article ‘Political Day’ from issue no. 167(8863) of Nasz
Przeglqd, from 1939. The artist invites the audience to
repeat the girls’ experience of reading the archives, and
using the same benches where the subjects of the photos
sit. The exhibition not only gives voice to young Polish
women, but also to the pre-war generation of young
people who are no longer here.

In the film Little Review, shown at the exhibition
in a temporary cinema, Lockhart invites the girls from

Rudzienko to the stage. For the first time, what appears
in her work is not a static landscape or an open air, but
completely abstract black background with no context.
Korczak’s concept of ‘giving voice to children and youth’
is being translated by the artist into another medium:
into the language of experimental film and performance,
paraphrasing Korczak’s message in a new, contemporary
way. The body language, which the girls from Rudzienko
apply when presenting their ‘statements’, was chosen by
themselves, and the individual scenes were developed
during several weeks of workshops under the supervision
of choreographer Marta Ziétek. The film begins with
Ola’s prologue: we hear only her voice imitating teachers
and educators. The spectators and the other protagonists
of the film are called to the muster: ‘Hello, wake up!
One, two, three, we get up! Good morning! Hello, we get
up! Get out of these rooms! How long do I have to wait?
Do not laugh! Be quiet! Line up! Can you stop moving?
Thank you. Do not speak because I'm counting. One,
two, three . . . fifteen. Okay, all are present. Now you
go to the canteen in silence. There, be my guest!” Then
the image appears. Karolina enters the black empty stage
and starts to move like a robot. Paulina, Ola, Kinga, and
Gosia join her. Each of them chose a precise gesture that
they repeat, thus creating a live collective ‘gif’. After
a few minutes they also begin to pronounce English
words: love, hate, trust, hope. Slowly the words fade, they
lose their meaning in constant repetition, only the girls’
movements remain. The film characters get off the stage
in silence, one by one they leave the muster. Then silent
Paulina enters the stage. She sits at the piano. She begins
to play, improvises her minimalist composition with
attention and concentration resembling a professional
concert at a concert hall. After her performance, girls
dancing with sticks, Zosia and Patrycja, enter the
stage in slow motion. At the end appears Alicja — no
longer a dancer, but a real warrior. The ritual chants
and rhythms accompanying this scene were recorded
by the girls themselves, under the direction of Maria
Koztowska. The film is a manifestation of female power.
This time they do not write texts, they do not read. They
translate what they have learned during the workshops
that accompanied the project: they express themselves
as conscious performers.

Lockhart’s works are the effect of long-term,
time-consuming processes. The result of ‘sharing’
and giving voice to others is repositioned by the artist
into the language of film and photography, which she
always creates along with the process. Her videos refer
to photography — the images are static and still. The
protagonists enter the frame from the outside space,
precisely execute their gestures, and leave the scene-
image, the camera never follows them. The artist uses
the tension between moving and still image, between
the narrative and its lack, between the movement of the
portrayed subjects and the movement of the spectator
entering the space of her exhibitions. She engages
in dialogue with the tradition of structural cinema,
expanded cinema and the new wave, she also reaches
to the tradition of minimalism in sculpture and music,
and avant-garde choreography. Over the past 20 years,
Lockhart has created many projects with children and
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youth. Her debut and diploma film Khail, Shaun, a Woman
Under the Influence (1994) was made with children. As
she says, ‘It was the moment when I stood on my own
feet, I felt that T had a voice that I had been trying to
gain for a long time.” She decided to pursue her artistic
and later also pedagogical practice. In subsequent years,
she has realised a number of projects and films with
children and youth, among others: Auditions (1994);
Goshogaoka (1997) prepared with a girl basketball team
from a high school located at the outskirts of Tokyo,
and choreographer Stephen Galloway; Pine Flat (2005)
— with a group of children and youth from a small
village in the Sierra Nevada mountains; Podwdrka
(2009) — with children from £.6dz courtyards; Antoine/
Milena (2015) — with Milena, long-time friend and
the artist’s guide in Poland; Rudzienko (2016) — with
a group of teenagers from the Socio-therapy Centre
in Rudzienko, shot in the surrounding villages. Little
Review project, inspired by the theory and practice of
Janusz Korczak, the originator and first editor of the
Little Review newspaper, was created especially for
the Polish Pavilion at the 57th Venice Biennale, also in
collaboration with a group of girls from the Rudzienko
centre. It is worth mentioning that Korczak threads
appeared at some earlier exhibitions of Lockhart’s
works. Korczak’s book How to Love a Child was part
of the Milena, Milena installation at the Centre for
Contemporary Art Ujazdowski Castle in Warsaw (2013)
and Bonniers Konsthall in Stockholm (2014), and the
summer vacation issue of the Little Review from August
1935 was presented as a print on aluminium plates in
an installation arranged by Lockhart for the Liverpool
FACT exhibition at Liverpool Biennial (2014), then at
the Kunstmuseum Luzern (2015).

Little Review is the culmination of many years of
the artist’s work in Poland — a collective portrait of
young women from Rudzienko. It assumes continuation
through cooperation between the Youth Socio-therapy
Centre in Rudzienko, Zacheta, Warsaw institutions
and the Lockhart Foundation, which was established
to support the girls of Rudzienko, especially when they
leave the centre — in their adult lives. eo®

wszystkie fot. | all photos: Bartosz Gorka
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Z Tomaszem Sacitowskim rozmawia Marcin Krasny
Tomasz Sacitowski talks to Marcin Krasny

Jeszcze kilka lat temu nie przypuszczatbym, ze zaczniesz tworzy¢ w stu procentach formali-
styczne wielkoformatowe prace fotograficzne. Zapytam krétko: dlaczego?

Pomyst, aby teraz tworzy¢ prace oddziatujace przede wszystkim wizualnie: kolorem, $wia-
tlem, skalg (nie wiem, czy to formalizm...) wynika ze zmeczenia dzialaniami w obrebie
sztuki wspétczesnej, w ktérych dominujq ztozone narracje i anegdoty. Czujac pewien prze-
syt, wrocitem do swojego gtéwnego medium, czyli fotografii, i okrezna droga — do Pikto-
gramu. Cho¢ juz prawie nie robie zdje¢, dziatam w obrebie samego medium. Jestem obsesyj-
ny, jesli chodzi o technike i jako$¢. Przeskalowanie wiaze sie z wyzwaniem, w jaki sposéb
i jak bardzo mozna powiekszy¢ slajd 35 mm, by stworzy¢ wrazenie dzieta w skali 1 : 1.

W jaki sposéb powstajg te slajdy? Czy kontrolujesz jakkolwiek efekty fotochemiczne, ktére sie
na nich pojawiaja, czy tylko wybierasz z gotowych, znalezionych? A jesli to drugie, jakie stosu-
jesz kryterium wyboru?

Uzywam tylko gotowych materiatéw, znalezionych czy to w moim archiwum, czy
u znajomych. Kryterium jest takie, zeby praca dawata mocny efekt wizualny, pracowata
kolorystycznie w specjalnie stworzonej pod ten projekt technice druku-ekspozycji.

Michat Wolinski pokazat cztery twoje prace w Piktogramie na wystawie Zombie formalizm,
ttumaczac jednoczesnie jej tytut ,perwersyjng przekorg”. Na ile owa przekora charakteryzuje
w tym wypadku réwniez ciebie? Jak odnosisz sie do tego terminu?

Efekt konncowy mojej pracy w obrebie fotografii, niezaleznie od tego, czy jest to abs-
trakcyjny, formalistyczny obraz, fotograficzna rzezba czy minimalistyczny obiekt,
poprzedza proces odwiedzania laboratoriéw, sklepikow z ramkami i fotolabow,
prywatnych archiwéw, ciemni itd. Szukam odpad6w, materiatéw eksploatacyjnych,
fragmentow zniszczonych zdjec¢ i klisz do wykonania prac. Odnoszac sie do tytutu
wystawy Zombie formalizm, w moim $wiecie te obiekty sq jak skéra, wtosy czy inne
fragmenty ciata fotograficznego medium. One odpadty z fotograficznego trupa, bo
fotografia jest dla mnie trupem. Tyle Ze (materialowo) pieknym — i w tym moze tkwi
jakas przekora. eee®

Rozmowa opublikowana w: Czysta formalnos¢, kat. wyst., Galeria Labirynt, Lublin 2015

A couple of years ago, | would not expect you to start working with one hundred percent for-
malist large format photography. | will ask briefly: why?

The idea to create works that are primarily visually expressive: through colour, light,
scale (I do not know if it is formalism though) is the result of me being tired of contem-
porary art, where complex narratives and anecdotes dominate. Feeling some surfeit,
I went back to my main medium, that is photography, and taking a detour — to the
Piktogram. Although I hardly have been taking any photos recently, I work with the
medium itself. I am obsessive as far as technique and quality are concerned. Over-
scaling is challenging: how and how much can you blow-up a 35 mm slide to create
a 1: 1 work impression.

How are these slides created? Do you control the photochemical effects that appear on them,
or do you just pick from the ones you find, from ready-mades? And if so, what criteria do you
apply?

I only use ready-made materials, found in my own or my friends’ archives. The crite-
rion is that the work produces a strong visual effect, and fits in terms of colour in the
specially developed printing-exposition technique.

Michat Wolinski presented four of your works in Piktogram as part of the Zombie formalism
exhibition, while also describing its title as ‘perverse’. Is this sort of perversity characteristic
also of you? How do you relate to this term?

The final effect of my work in photography, whether it’s abstract, formalist, a photo-
graphic sculpture or minimalist object, is preceded by the process of visiting labora-
tories, frame stores and photo labs, private archives, darkrooms, etc. I am looking for
waste, consumables, fragments of damaged photos and film to be used in my work.
As to the title of the exhibition Zombie formalism — in my world these objects are
like skin, hair or other parts of the body of the photographic medium. They fell off
a photographic corpse, because photography is dead to me. Except that it is (materially)
beautiful — and this is where the perversion may be. eee®

Conversation published in Czysta formalnos¢, exh. cat., Lublin: Galeria Labirynt, 2015

Tomasz Sacitowski (ur. 1972), w latach 2004-2008 wydawat magazyn fotograficzny ,Trzaskopis-
mo”. Publikowat m.in. w ,Piktogramie”, ,Obiegu’, ,Szumie’, ,Notesie na 6 Tygodni” i ,Punkcie”.
Wspdtpracuje z galerig Piktogram. Mieszka i pracuje w Warszawie.

Tomasz Sacitowski (b. 1972), published the photographic magazine Trzaskopismo (2004-2008). He
has published in Piktogram, Obieg, Szum, Notes na 6 Tygodni, and Punkt. Represented by Piktogram
gallery, he lives and works in Warsaw.
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Widzimy dziewczyne wchodzacg na sitownie, na jej twarzy maluje sie niepewnosc.
Kolejna scena przedstawia grupe kobiet ¢wiczacych joge, jedna z nich rozglada sie
po sali bez przekonania. Dziewczyna, ktorej brakuje sit w trakcie pétmaratonu, thu-
maczy sie sama przed sobg, ze to zaden wstyd skonczy¢ bieg w potowie. Po chwili
znowu jesteSmy na sitowni, wchodzi grupa wysportowanych kobiet, a znana nam juz
bohaterka ironizuje w myslach ,,Super, bede ¢wiczyta z modelkami”. Joga, fitness, si-
townia, pétmaraton, poznajemy mysli kolejnych dziewczyn: ,,Dobra jogo, zmien moje
zycie”; Cwiczenia redukuja stres”; ,,Nie moge juz!”; ,Jeszcze troche!”. Meta biegu:
»Zrobitam to!?”. To reklama jednej ze znanych firm sportowych i cze$¢ kampanii
Lepsza ja, ktéra miata zainspirowac kobiety na catym $wiecie do aktywnego stylu,
zycia, podejmowania nowych wyzwan i realizowania osobistych celéw treningowych
aby stac sie lepsza wersja siebie. Twarza kampanii zostata popularna na Instagramie
propagatorka zdrowego stylu zycia, zona pitkarza, celebrytka — ta sama, ktéra ostat-
nio stala sie przedmiotem atakdw za to, ze trzy miesigce po porodzie pokazata w sieci
swdj idealnie ptaski brzuch. Rzesze kobiet, ktére borykajq sie z depresja poporodowa
i pocigzowymi kilogramami, poczuly sie winne, ze im sie nie udato.

Tytut wystawy, podobnie jak tytut zesztorocznego spektaklu Marty Ziétek Zrob
siebie w Komunie// Warszawa, zostat zaczerpniety z kampanii reklamowej wspo-
mnianej firmy. Hasto to zawiera w sobie optymizm i nadzieje na zmiane, ale kryje sie
w nim takze zapowiedz poczucia winy.

Przyszto nam zy¢ w czasach, w ktérych dazenie do kreowania nowej, lepszej,
perfekcyjnej wersji siebie jest podstawa codziennego funkcjonowania. Ulepsza-
nie siebie to nie tylko styl zZycia i moda, ale i sita napedowa rynku. Na tym dazeniu
opierajq sie strategie marketingowe i reklama, tym zywia sie media. Sitownie pekaja
w szwach, potki w sklepach uginaja sie od produktéw ekologicznych, ksiegarnie peine
sq poradnikéw podpowiadajacych, jak zy¢ lepiej i zdrowiej i jak by¢ szczesliwym,
Instagram zostat opanowany przez licznych guru fitnessu, a smartfony przez aplika-
cje treningowe. Liczymy kroki, kilometry, kalorie, wypite szklanki wody, dtugos¢
i jako$¢ snu. Zalewaja nas oferty warsztatow i kursow, dzieki ktorym zyskamy Swia-
domo$¢ ciata, zdobedziemy site i pewno$¢ siebie, odnajdziemy szczescie. Cwiczymy
joge, medytujemy i uczestniczymy w terapiach, a koncerny farmaceutyczne zbijaja
fortuny na lekach antydepresyjnych. Czy tego chcemy, czy nie, jesteSmy czeScia kul-
tury indywidualizmu i dyskursu terapeutycznego. Dbamy o siebie. Ucza nas tego eks-
perci z telewizji, celebryci, internet i media spotecznosciowe. Kt6z z nas jest zupeinie
niepodatny na te mode?

Odstawiamy gluten i laktoze, o cukrze juz nie wspominajac. Wybieramy pro-
dukty ekologiczne, od lokalnych, sprawdzonych sprzedawcow. Zmiana, jaka zaszla
w ostatnich latach, jest widoczna gotym okiem — niegdys takie produkty byty trudne
do zdobycia, dzi$ ,,zdrowa zywno$¢” to ciggnacy sie w nieskonczonosc regat w gtow-
nej alejce sklepu. Odchudzamy sie, korzystamy z porad dietetykdw, zamawiamy ,,die-
ty pudetkowe”, rezygnujemy z miesa lub wrecz wybieramy diete weganska. W War-
szawie jest najwiecej weganskich restauracji ze wszystkich miast europejskich!
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Marta Ziotek, Pamela w galerii, proj. Rafat Dominik, 2017

Marta Ziétek, Pamela in the gallery, project Rafat Dominik, 2017

Wakacje z joga, joga w parku, joga dla kregostupa, joga relaksacyjna i wresz-
cie ,Yoga in the museum”. Joga zdaje sie by¢ odpowiedzig na wszystkie problemy
dzisiejszych czasow — symbolem poszukiwania spokoju, relaksu, ,zatrzymania sie”,
czasu dla siebie, ,,pozywka dla ciata i duszy” — sportem i medytacjg w jednym. Tym
samym jest dla wielu z nas bieganie. Czego chcie¢ wiecej? Przeciez ,w zdrowym ciele
zdrowy duch”, a ,,sport to zdrowie”, kazdy styszat tez o endorfinach, zwanych hormo-
nami szczescia, czyli grupie hormonéw peptydowych wytwarzanych w osrodkowym
uktadzie nerwowym przy najmniejszym nawet wysitku fizycznym.

Dbamy wiec o diete i uprawiamy sport. Do pelni szcze$cia potrzebna jest jesz-
cze terapia lub cho¢by udziat w warsztatach samodoskonalenia si¢ czy porady co-
acha. Samoswiadomos¢, kreatywnos¢, asertywnos¢, komfort psychiczny, cieszenie
sie zyciem, realizowanie potrzeb, pragnien i celéw, niezaleznos$¢, wolnos¢, poczucie
spetnienia, samoakceptacja, optymizm — czy te hasta brzmig znajomo? Coraz cze-
Sciej decydujemy sie na wizyte u terapeuty, psychologa czy nawet na psychoanalize.
Psychoterapia ciatem, terapia tafcem i ruchem — tam réwniez szukamy pomocy, jesli
jest potrzebna. Ale niekiedy oczekujemy, Ze terapeuta czy trener rozwiaza nasze pro-
blemy za nas. Bywaja tez terapie nieudane.

Przemiany zycia spotecznego uksztaltowaly wspétczesnego czlowieka jako
rozdartego pomiedzy pragnieniem bycia sobg a potrzeba akceptacji. Nie jesteSmy do-
skonali, bywamy w gorszej formie, ale wiemy juz, ze mozemy sobie pozwoli¢ na sta-
bos¢. W ped ku zdrowiu i szczes$ciu wpisane jest tez widmo porazki i zawodu. Dbanie
o sprawne ciato moze prowadzi¢ do samooskarzen i poczucia winy. Z czasem odkry-
wamy, zZe granica pomiedzy tym, co nam stuzy, a tym, co nam szkodzi, jest ptynna.

Dazenie do posiadania idealnego ciata, drakonskie diety i katorznicze treningi,
wyrzeczenia, zabiegi upiekszajace czy wrecz poprawiajace ciato to jedno, a nawoty-
wanie do samoakceptacji to drugie. Nawet w popkulturze coraz silniej dochodzi do
glosu sprzeciw wobec przymusu upodobniania sie do idealnych ciat znanych z okla-
dek gazet czy filméw. W modelingu pojawit sie ,,plus size”, w mediach postacie takie
jak Lena Dunham i jej stynne zdjecie z widocznym na udach cellulitem zamieszczone
na okladce magazynu dla kobiet, w $wiecie gwiazd moda na ,,no make-up selfie”.
Wydaje sie, ze nabieramy dystansu i coraz bardziej Swiadomie podejmujemy decyzje,
a nasza potrzeba ruchu nie zawsze jest podyktowana moda ani nie musi by¢ socjolo-
gicznym dowodem na rozwoj kapitalizmu. Bywa, ze biegamy, bo dzieki temu czujemy
sie lepiej. Chodzimy na terapie, bo dzieki niej czujemy sie lepiej. Po prostu.

Cztowiek, ciato i ruch, doswiadczenie cielesno$ci, obecnosci, wspétdziatania,
interakcji z drugim czlowiekiem sa rowniez w obszarze zainteresowania artystow.
Obserwujemy kolejny zwrot ku performansowi, a takze wtaczanie tanca i choreografii
w dziatania i programy instytucji sztuki. W ostatnich latach wystawy oparte na sze-
roko rozumianych dziataniach performatywnych takich artystéw, jak np. Tino Seh-
gal, Boris Charmatz czy Anne Imhof mozna bylo oglada¢ na catym $wiecie, réwniez
w Polsce. W Metropolitan Museum w Nowym Jorku odbywajg sie ¢wiczenia sporto-
we (Museum Workout), w ramach ostatniego Berlin Biennale organizowano treningi



Lepsza ja
Better Self

interwatowe, Brooklyn Museum i Victoria and Albert
Museum prowadza zajecia jogi.

Wystawa Lepsza ja jest refleksja na temat wspot-
czesnej kultury indywidualizmu, jej przyczyn, efektéw
i skutkéw ubocznych. Sktada sie z dziatan, performan-
sow, treningdw i warsztatow z udziatem publicznodci,
a jej przestrzen staje sie scena, sitownia, salg do jogi
i gabinetem terapeutycznym oraz miejscem rozmowy.
Sale galerii nie stuza prezentacji obiektéw sztuki, wy-
pelniaja je ludzie i dziatania.

Przez siedem tygodni trwania wystawy widzo-
wie beda mogli zobaczy¢ teatrzyk Ego Trip Dominiki
Olszowy, czyli opowie$¢ o braku czasu na popeinianie
btedéw, braku wolnosci, o kreatywnosci, wyobrazni,
potrzebie bycia najlepszym, ego artysty, wyzszosci
wspolnoty nad jednostka, o tym, Ze razem mozna wiecej
niz samemu, zwlaszcza teraz, kiedy zgodnie z chinskim
kalendarzem nastat rok Koguta. Mozna bedzie obejrze¢
najnowsze filmy Niny Cristante i wzig¢ udziat w kon-
sultacjach dietetycznych pod katem jej autorskiej diety
Zao Dha. Razem z fizjoterapeutg Krzysztofem Stefan-
kiem artystka poprowadzi serie treningéw dla senio-
réw na sitowniach plenerowych w czterech miejscach
w Warszawie. #SPA — Summertime Performing Arts to
projekt choreografek Centrum w Ruchu przygotowany
specjalnie na wystawe. Przez tydzien sale Zachety staja
sie miejscem dziatan choreograficznych i ruchowych,
spotkan i rozméw z artystkami. W ramach #SPA widzo-
wie mogg uczestniczy¢ w warsztatach, prébach i per-
formansach — dla seniorow, matek z niemowlakami,
rodzicéw z dzie¢mi i dla dorostych. Projekt Xavier Cha
pozwoli uczestnikom poddac sie hipnozie i w ten niety-
powy sposoéb ,,zajrze¢ w glab siebie”. W ramach projek-
tu Cally Spooner Sztuczne tzy i outsourcing instruktorka
metody Stanistawskiego Malgorzata Lipmann popro-
wadzi sesje nauki placzu na zadanie. Widzowie majq
tez okazje pozna¢ Pamele, wykreowana przez Marte
Ziotek zmiennoksztattng istote, ktéra reaguje na prze-
strzen i transformuje ja, poddac sie ,fatszywej terapii”
Jennifer Lacey, a z Pawtem Sakowiczem wzia¢ udziat
w tworzeniu choreografii opartej na skokach, od baleto-
wych po rave’owe. eoe

Magdalena Komornicka

We see a girl entering a gym, her face is full of un-
certainty. The next scene presents a group of women
practicing yoga, one of them, unconvinced, is looking
around the room. A girl who cannot make it to the end of
the marathon persuades herself that it’s no shame to stop
the run in the middle. The next moment, we are back
at the gym, a group of fit women enters, and the one
we already know says ironically to herself: ‘oh, great,
I’ll have do the workout with a group of models’. Yoga,
fitness, the gym, half marathon, we learn the thoughts
of subsequent women: ‘Ok, yoga, change my lifel’, ‘Ex-
ercise reduces stress’, ‘I can’t take it anymore’, ‘Try
a little bit harder!”. And at the finish line: ‘I made it!?”.
This is an ad of one of popular sports brands and part
of the Better Self campaign, which was to inspire wom-
an worldwide to start a more active lifestyle, face new
challenges and implement their training programmes
— to become a better version of themselves. The face

= .

of the campaign became a promoter of a healthy life-
style, popular on Instagram, wife of a football player,
and celebrity — the same one that recently became the
target of attacks because three months after giving birth
she showed her perfectly flat belly. Crowds of women,
who have to cope with postpartum depression and extra
kilograms, felt guilty that they didn’t make it.

The title of the exhibition, similarly to the title of
last year’s spectacle by Marta Zidtek Zrob siebie [Self
Made] at Komuna// Warszawa, was borrowed from the
advertising campaign of the above mentioned compa-
ny. The slogan sounds optimistic and brings hope for
change, yet it also contains a hint of remorse.

We live in times when a striving to create a new,
better, perfect version of yourself is a foundation of
daily functioning. Making yourself better is not just
a lifestyle and a trend, but also a driving force of the
market. Your efforts are exploited by marketing strate-
gies, advertisers, and media. Gyms are full of people,
shop shelves sag under the weight of ecological prod-
ucts, bookstores offer countless guides to better, health-
ier, and happier living. Thousands of fitness gurus sell
their wisdom on Instagram, and fitness apps domineer
our mobile phones as we count the steps, kilometres,
calories, glasses of water, and hours and quality of
sleep. We are pestered by advertisements of workshops
and weekend courses through which we will find body
awareness, strength, self-confidence, and happiness.
We do yoga, meditate, and undergo therapies, and
pharmaceutical companies make fortunes selling anti-
depressants. Willing or not, we are part of a culture of
individualism and therapeutic discourse. We take care
of ourselves, our teachers being TV experts, celebri-
ties, the Internet and social media. Is there anyone who
is completely immune to this trend?

We put away gluten and lactose, not to mention
sugar. We choose organic products from local, trusted
sellers. The change that recently took place is evident
— the products previously difficult to buy now occupy
long shelves in the main aisle. We try to lose weight,
hire dietitians, order box meals, give up meat, or even
choose a vegan diet. Warsaw has a bigger number of
vegan restaurants than any other city in Europe!

Summer with yoga, yoga in the park, yoga for your

spine, relaxing yoga, and finally “Yoga in the museum’.
Yoga seems to be the solution to all problems of today
— a symbol of searching for peace and quiet, relax,
mindfulness, quality time, ‘food for body and soul” —
a sport and meditation in one. For many others jogging
plays a similar role. What more could we dream of? Isn’t
‘health the greatest wealth’? And everybody heard about
endorphins, called the hormones of happiness, peptide
hormones produced by the central nervous system in re-
sponse to even relatively small physical activity.

So we follow or healthy diet and exercise. Yet,
in order to be fulfilled we still need therapy or at least
self-improvement workshops or a coach. Self-awareness,
creativity, assertiveness, therapy, mental comfort, en-
joyment of life, fulfillment of needs, desires, and goals,
independence, freedom, sense of accomplishment, self-
acceptance, optimism — do these words sound familiar?
More and more often we decide to visit a therapist, psy-
chologist or psychoanalyst. Psychotherapy through the
body, dance and movement — this is where we also seek
help. But quite often we expect the therapist or coach to
solve our problem. Also not every therapy is successful.

Social shifts have shaped the contemporary man
as being impossibly stretched between a desire to be
oneself and the need to feel accepted. We are not per-
fect, not always in top form, but we already know that
weakness is acceptable. Inherent to the pursuit of health
and happiness is a spectre of failure and disappoint-
ment. Fitness regimes can lead to self-accusations and
self-condemnation, and eventually to a sense of disap-
pointment and guilt. We discover with time that the
boundary between that which is good for us and that
which is not is fuzzy.

On the one hand we aspire to a perfect body, fol-
low rigorous diets and exhausting workouts, make sac-
rifices, undergo cosmetic surgery and beauty routines,
on the other — we hear exhortations to self-acceptance.
Even in popular culture there is opposition against the
compulsory self-improvement in order to look like ideal
bodies known from magazine covers and movies. ‘Plus
size’ made it to modelling, women like Lena Dunham
and her famous cellulite on the cover of a women’s mag-



azine — to the media, and ‘no make-up selfie’ to the world of celebrities. It seems we
caught some perspective, make our decisions with more awareness, and the need of
exercise is not always dictated by fashion and does not have to be a sociological proof
of the development of capitalism; sometimes we jog because it simply makes us feel
better. We go to therapy because we feel better thanks to it. And this is it.

Man, body, and movement, the experience of physicality, presence, cooperation,
interaction with other people have all come into artists’ focus. We have recently been
witnessing another turn towards performance art, as well as renewed institutional
interest in dance and choreography. Performance-based exhibitions by artists such
as Tino Seghal, Boris Charmatz, or Anne Imhof have been on view around the world
in recent years, including in Poland. New York’s Metropolitan Museum runs the Mu-
seum Workout, ‘part gallery tour, part dance performance, part workout’, Berlin Bien-
nale 2016 featured the Open Workout, and both Brooklyn Museum and the Victoria
and Albert Museum host yoga classes.

Better Self is a reflection on the contemporary culture of individualism, its caus-
es, effects, and side effects. Featuring actions, performance pieces, training sessions,
and public workshops, the Zacheta space will become a stage, a gym, a yoga room,
a therapy room, and a discussion site. Rather than merely serving to present art works,
the gallery will be filled with people and action.

Throughout the seven weeks of the exhibition, visitors will be able to view the
shows of Dominika Olszowy’s little theatre Ego Trip, a story about lack of time to
make mistakes, lack of freedom, about creativity, imagination, the need to be the num-
ber one, the artist’s ego, the superiority of the community over the individual, and
a reminder that together we can accomplish more, especially now, when we celebrate
the Chinese year of the Rooster. They will have the opportunity to see the newest films
by Nina Cristante and attend diet consultations within her original diet Zao Dha. To-
gether with physiotherapist Krzysztof Stefanek the artist will run a series of workouts
for senior citizens in city gyms in four locations in Warsaw. #SPA — Summertime
Performing Arts is a project by choreographers from the Centrum w Ruchu formation,
designed especially for the exhibition. For a week the galleries of Zacheta will become
the site of choreography and physical activities, meetings and discussions with the
artists. Within the #SPA project the viewers will be able to take part in workshops,
rehearsals and performances — for senior citizens, mothers with babies, parents with
children and for adults. The project by Xavier Cha will enable the participants to
take part in a hypnosis session and gain new insight in this unusual way. Within the
project by Cally Spooner On False Tears & Outsourcing, Stanistawski method trainer
Matgorzata Lipmann will carry out a lesson of crying on demand. The viewers will
also have the opportunity to meet Pamela, a polymorphous creature created by Marta
Ziotek, which reacts to the surrounding space and transform it. They can also undergo
false therapy with Jennifer Lacey, and take part in creating a choreography based on
jumping, from ballet to rave, with Pawel Sakowicz. eee

Magdalena Komornicka

Nina Cristante, zafitnesowana I, wideo, Londyn,
2016

1415
na sasiedniej stronie

Nina Cristante, widok instalacji, Kopenhaga, 2017

Nina Cristante, fitnessed |, video, London, 2016

opposite
Nina Cristante, installation view, Copenhagen, 2017

PROGRAM WYSTAWY:

7-9.07 DOMINIKA OLSZOWY
11-16.07 NINA CRISTANTE
18-23.07 CENTRUM W RUCHU
25-30.07 XAVIER CHA

1-6.08 CALLY SPOONER
8-13.08 MARTA ZIOKEK
15-20.08 JENNIFER LACEY
25-27.08 PAWEL SAKOWICZ

PRZEZ CALY CZAS TRWANIA WYSTAWY W DOLNYCH SALACH ZACHETY ODBYWAC SIE BEDA
ZAJECIA JOGI. NAUCZYCIELE Z SHAKTI SZKOYY JOGI PROWADZA CYKL ZAJEC METODA

B. K. S. IVENGARA, ZAROWNO W GRUPACH DLA POCZATKUJACYCH, JAK | DLA TYCH, KTORZY
JUZ MIELI DO CZYNIENIA Z JOGA.

PROGRAMME OF THE EXHIBITION:

7-9.07 DOMINIKA OLSZOWY
11-16.07 NINA CRISTANTE
18-23.07 CENTER IN MOTION
25-30.07 XAVIER CHA
1-6.08 CALLY SPOONER
8-13.08 MARTA ZIOLEK
15-20.08 JENNIFER LACEY
25-27.08 PAWEL SAKOWICZ

THROUGHOUT THE DURATION OF THE SHOW, IYENGAR YOGA CLASSES WILL BE TAUGHT
IN THE GROUND-FLOOR GALLERIES BY TEACHERS FROM THE SHAKTI SCHOOL OF YOGA,
IN GROUPS FOR BOTH BEGINNERS AND THOSE WHO HAVE ALREADY PRACTICED YOGA.

SZCZEGOXOWY PROGRAM WYDARZEN | FOR MORE DETAILS PLEASE VISIT:
ZACHETA.ART.PL
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Centrum w Ruchu

Center in Motion
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0 pochodzeniu nowoczesnego cztowieka,

czyli kultura indywidualizmu
About the Origin of Modern Man, or the Culture of Individualism

Matgorzata Jacyno

Indywidualizm zaréwno w jego wyzwalajacych, jak
i niszczacych przejawach, nie jest, cho¢ zwykliSmy tak
mysle¢, osiagnieciem ostatnich kilkudziesieciu lat. Na-
uki spoteczne i humanistyczne szukajq Zroédet indywidu-
alizmu w XV wieku, zwlaszcza w sztuce nowego portre-
towania. To wéwczas z obrazéw zniknety herby, a por-
tretowani nie byli juz przedstawiani jako cze$¢ rodu.
W obrazach Jana van Eycka ludzie nie reprezentujg juz
dynastii i nie sg cze$cia fanicucha ludzkich istnien. Repre-
zentujq jedynie siebie, a ich obecnos¢, jak zauwazyt Hans
Belting, nie szuka podparcia w przodkach i w nastepnych
pokoleniach. Te zmiane w przedstawianiu cztowieka wy-
raza przede wszystkim odmienne spojrzenie portretowa-
nych: spojrzenie tepe i niewidzace zastepuje spojrzenie
wymowne, poszukujace widza. W sztuce nowego portre-
towania, przekonuje Belting, artysci nie rejestrowali juz
faktu zaistnienia takiego czy innego cztowieka, ale zmie-
rzali do przedstawienia jego zywej obecnosci. Do dzisiaj
aktualne jest pytanie, czy sztuka jest forpocztag zmian
i proponuje nowe wyzwolone czlowieczenstwo, czy tez
raczej ilustruje nowe idee, podqza za nimi i je wzmacnia.
Niezaleznie od tego, jaka jest odpowiedzZ na to pytanie,
w sztuce sprzed blisko szeSciu wiekéw znajdujemy zapo-
wiedz projektu nowego cztowieczenstwa i nowych zasad
wspotistnienia ludzi. W dzietach van Eycka, a potem Ra-
faela i Rembrandta cztowiek wystepuje w towarzystwie,
ale bez asekuracji ludzi. WymownoS$¢ jego spojrzenia
kierujacego sie czesto ku widzowi jest pozbawiona kon-
kretnej tresci czy dajacego sie odgadna¢ przestania. Jest
to spojrzenie skoncentrowane, skupiajace witasng we-
wnetrzna energie. Nie wydobywa sie ono z anatomicznie
pojmowanej twarzy, fizjonomii cztowieka, ale z jakiego$
whetrza, z jakiej$ glebi. Swiadczy ono o tym, ze czlowiek
do tego, by istnie¢, nie potrzebuje juz asysty dostarczaja-
cej mu zewnetrznej spotecznej racji istnienia. Jego prawo
do zycia daje sie wyprowadzi¢ z niego samego, z tego,
ze doSwiadcza szczedcia i cierpienia, ma marzenia, sny
i sekrety. Taki cztowiek nie nalezy juz do jakkolwiek
wyobrazonego $wiata, ale przede wszystkim do siebie.
Niesmiertelno$¢ przezywang w nastepnych pokoleniach
czy nieSmiertelng dusze w spoteczenstwach zachodnich
zastapity wartosci indywidualistyczne — jazn, ekspre-
sja, autentyczno$¢, samoswiadomos¢, wybor i wolnosc.
Czlowiek jako solista, by postuzy¢ sie okresleniem
niemieckiego socjologa Norberta Eliasa, to gldwna idea
indywidualizmu, ktoéry ksztaltuje zar6wno nasze wspoét-
czesne Srodowisko kulturowe, jak i polityczne. Inaczej
mowiac, nasze sposoby zycia, ale takze posiadane przez
nas prawa, nie bytyby niczym oczywistym, gdyby jed-
nostki nie wyszty z tla na plan pierwszy. Trudno jest roz-
strzygnad, jaki udzial miata indywidualizacja w takich

wydarzeniach jak zniesienie niewolnictwa, przyznanie
wszystkim praw wyborczych czy przyjecie deklaracji
praw czlowieka, nie ma jednak watpliwosci co do tego,
ze warto$ci indywidualizmu dodawaty im energii i upra-
womocnienia. Indywidualizacja wymusita reformy na
wszystkich instytucjach. Szkota, sady, medycyna, sfera
publiczna i rodzina zostaly zmienione ze wzgledu na
emancypujace sie jednostki. Wszystkie te instytucje mu-
szq brac¢ pod uwage to, ze maja do czynienia z jednost-
kami wyposazonymi w owo wymowne spojrzenie, ktore
stato sie niezbitym dowodem na istnienie niewidzialne-
go ,wnetrza” wypelnionego przez nadzieje, pragnienia
iudreki.

Indywidualizm przyczynit sie, jak zauwaza Jean-
-Claude Kaufmann, do rozszerzenia demokracji na zycie
prywatne jednostki. Najpierw wybory ograniczaly sie do
sfery wyboréw politycznych, pdzniej jednostki zyskaty
prawo do swojej prawdy, tozsamosci i moralnosci. Demo-
kratyzacja zycia prywatnego, zauwaza przywotany autor,
w takim samym stopniu, jesli nie bardziej niz demokra-
tyzacja zycia publicznego, okreslita charakter epoki no-
woczesnej. Proces indywidualizacji zmienit takze sposéb
sprawowania wiladzy zaréwno w sferze publicznej, jak
i prywatnej. Panowanie nad ,,solistami” zmusito wszelka
wiadze do ,innowacji”, poszukiwania nowych strategii
wplywania na ludzi. Nie wyklucza to oczywiscie zZadnej
formy naduzywania przez nia sity, jednak wtadza w spo-
teczenstwie zindywidualizowanych ludzi musi ukrywac
sie ze swoim okrucienstwem, ¢wiczy¢ sie w hipokry-
zji i perswazji i okazywac lub przynajmniej udawac re-
spekt dla jednostki. Dzisiaj wida¢, ze indywidualizacja,
aw kazdym razie jej kierunek, nie byta procesem koniecz-
nym, zwienczeniem jakiej$ kulturowej ,,ewolucji” spote-
czenstw zachodnich. Widac¢ réwniez, zZe nie jest to proces
zakonczony, a jego efekty wcale nie sq ostateczne i pewne.
Oznacza to, ze takze my, wspoltczesdni ludzie, nie jesteSmy
jedynie spadkobiercami czy konsumentami indywiduali-
zacji, ale ze caly czas uczestniczymy w niej, wychodzimy
ciggle z tla i usitujemy z kulis wtargna¢ na scene $wiata
podobnie jak ludzie portretowani przez van Eycka.

Ideologicznego wsparcia dla réznych form sakra-
lizacji jednostki — ,bycia soba”, ,Zzycia osobistego”
i ,prywatnosci” — dostarczyty na przelomie wieku
XIX i XX psychoanaliza i pole artystyczne. Psycho-
analiza zaproponowala program autoryzowania zycia
przez jednostki. Cwiczyta je w rozréznianiu, co pocho-
dzi z whasnych wyboréw, a co jest skutkiem wplywow,
pragnien i niewypowiedzianych rozkazéw innych. Anna
Freud, korzystajac z charakterystycznej dla psychoana-
lizy podejrzliwosci, przekonywata, ze ulubiona lektura
kobiet — biografie wielkich ludzi — $wiadczy o tym,

Ze maja one tlumione przez rodzine i 6wczesna kulture
pragnienie uczestniczenia w sferze publicznej. Z kolei
bohema korca XIX wieku rzucita wyzwanie uktadnemu
mieszczanskiemu zyciu. Wiadomo, ze na wp6t samobdj-
cze zycie, pogarda dla honoréw i bon tonu, nieliczenie
sie z opinig innych, przypisywane srodowisku artystow,
byty przede wszystkim mitem, jednak takim, do ktérego
mogli sie odwota¢ wszyscy gotowi na to, by eksperymen-
towac z nowymi sposobami zycia.

Pod wplywem indywidualizacji zmienily sie
wszystkie nasze instytucje: daja one cztowiekowi prawo
posiadania wlasnego zycia i wiasnej opinii, ale tez wy-
magaja od jednostek ciaglego reformowania sie i stosuja
rozliczne — werbalne i niewerbalne — zachety do in-
dywidualizowania sie. Dzisiaj jednostki coraz mocniej
doswiadczajq tego, ze mozliwo$¢ posiadania wiasnego
zycia to konieczno$¢ zycia na whasny rachunek. Nie cho-
dzi o to, ze indywidualizacja ma jasng i ciemna strone.
Chodzi raczej o to, ze spoteczenstwa zachodnie realizuja
pewien program indywidualizacji, a w idei ,,bycia sobg”
ujawnia sie coraz wiecej paradokséw. Kluczowe ideaty
indywidualizmu tracg na oczywistosci i stajq sie dzisiaj
,wezlowiskami” znaczen wymagajacymi egzegezy. Au-
tentyczno$¢ i naturalno$¢ sa tylez prawem, ile wymo-
giem i gldwna zasada nowego savoir-vivre’u. Aby ,,by¢
sobg” trzeba czyta¢ poradniki, korzysta¢ z ekspertyzy,
uczestniczy¢ w warsztatach asertywnosci, medytowac,
uczeszczac na kursy tanca, obserwowac swoje ciato, kon-
trolowac oddech, zdobywac¢ wiedze medyczna, stosowac
wilasciwg diete itd. ,,Bycie soba” musi by¢ tez poddane
starannej kalkulacji, bowiem, jak wiadomo, otwartos¢
i szczero$¢ moga by¢ wykorzystane na rézne sposoby
przeciwko tym, ktérzy nazbyt dostownie traktuja apele
o wyrazanie siebie. Nie przypadkiem jedna z glo$nych
ksigzek konca XX wieku autorstwa Alaina Ehrenberga
moéwi o zmeczeniu wspotczesnych ludzi z powodu bycia
soba. Skadinad elitarna, promujaca jednostke idea ,,bycia
sobg” stala sie ostatecznie populistycznym, mozna po-
wiedzie¢, programem partii politycznych kazdej strony.
Obecna jest w produkcjach hollywoodzkich, romansach,
programach telewizyjnych, poradnikach, piosenkach
ireklamach.

Z tego powodu, jak przekonywal Michel Foucault,
dzisiaj zadaniem jednostek jest wyzwolenie sie z okre-
Slonego programu indywidualizacji i poszukiwanie jej
nowej innej wersji. Aktualny program indywidualizacji
wsp6ibrzmi z projektami politycznymi i ekonomicz-
nymi. ,,Co$ takiego jak spoleczenstwo nie istnieje, ist-
niejg konkretni ludzie i ich rodziny” — to stwierdzenie
Margaret Thatcher z lat osiemdziesigtych ubieglego wie-
ku stato sie dogmatem okreslajacym program polityki
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gospodarczej. ,,Konkretni ludzie” coraz bardziej przypo-
minaja nowe wcielenie zakonnikéw: pracuja kilkanascie
godzin na dobe, $pia nie diuzej niz sze$¢ godzin, rezy-
gnuja z urlopéw, ¢wicza, biegaja do utraty tchu, medytu-
ja, decyduja sie na drakonskie diety, angazujq sie w akcje
spoteczne, robig $wiadomie zakupy, (aby odpokutowac
za to, ze czasem robig ,,nieSwiadome” zakupy), oczysz-
czajq sie ze ztych emocji, trenujg dystans i zachowuja
stoicki spokdj wobec zniewag, jakich doznajg w pracy.
Kultura indywidualizmu opiera sie na wierze w omni-
potentng jednostke, ktéra moze zyskac¢ niemal nadprzy-
rodzone moce, jesli tylko ,bedzie sobg”, a bedzie soba,
jesli sie zmieni. ,,Bycie sobg” nie ma bowiem dzisiaj nic
wsp6lnego z zyciem po prostu. Cisnie sie na usta ztosliwe
pytanie, czy ludzie przebiegaliby codziennie kilometry,
stosowali rezimy dietetyczne i znosili rozmaite upo-
korzenia, gdyby stwierdzili ktéregos dnia, Ze nie robig
tego ,,dla siebie”, ale dlatego, poniewaz przyszto im zyc
w takim, a nie innym rezimie politycznym, ktéry w in-
dywidualizacji zobaczyl wspaniala okazje do nowego,
bardziej dyskretnego dyscyplinowania ludzi.

Problemy niegdy$ spoteczne dzisiaj sq juz proble-
mami ,,konkretnych ludzi”. Bankructwo, ubdstwo, bez-
robocie, wymuszona mobilno$¢, choroba, staros¢, uza-
leznienia czy zdrada to problemy indywidualne, a zatem
psychologiczne, z ktérymi musi si¢ upora¢ samodzielna,
wyzwolona jednostka. Prety samodzielnosci, jak zauwa-
zyt Ulrich Beck, mogg stac¢ sie kratami samotnosci. Jed-
nostka jest zmeczona ,,byciem sobg” i aby unies¢ odpo-
wiedzialno$¢ za ,wtasne zycie” albo cho¢by usta¢ na wila-
snych nogach musi ciggle sie wspomagac na whasny koszt
i na wlasne ryzyko ekspertyzami, lekami pobudzajacymi
i uspokajajacymi, suplementami, uzywkami, terapiami,

warsztatami i treningami. Bycie nowoczesnym cztowie-
kiem okazuje sie coraz bardziej wyczerpujace. Osobliwe
praktyki, irracjonalne wierzenia, indywidualne rytuaty
i dziwactwa ludzi sg czesto niewidoczne dla innych, bo
ludzie oddaja sie im, jak pisal Zygmunt Freud, w ,,me-
luzynowatym odosobnieniu”. Meluzyna byta nimfg wio-
daca dwa zycia. Jedno — publiczne i znane wszystkim,
idrugie, pod nieludzka postaciag — sekretne. Freud twier-
dzit, ze dziwactwa, ktérym oddajq sie potajemnie ludzie,
sa funkcjonalne. Radza sobie oni niezle z codziennymi
obowiazkami, ,,poniewaz przedtem” oddali sie ,tajem-
nym czynnosciom”, a te sq uderzajaco podobne do nie-
gdysiejszych zakazow i nakazéw — mycie rak, dieta,
¢wiczenia. Intensywna indywidualizacja spowodowata
odwigzanie jednostki od innych ludzi i zinstytucjonali-
zowanych sposob6éw chronienia sie przed nieszcze$ciem
i cierpieniem. Nieznosna lekkos¢ bytu, brak grawitacji,
zycie posrodku niczego to cena samodzielnych wyste-
péw na scenie. Dzisiaj jasno wida¢, ze troska i przemoc,
doznawane przez jednostki w spoteczenstwach tradycyj-
nych, byly niezbyt dobrze dobrana, ale nierozerwalng
para. Mozna powiedzie¢, ze realizowana wersja indy-
widualizacji kaze ludziom pospiesznie zrywac kajdany,
choc¢by miato sie to skoficzy¢ amputacja konczyn.

Coraz wyrazniej wida¢, ze prawo do bycia cztowie-
kiem w pojedynke, przeksztalca sie w historie bardziej
i mniej udanych préb poszukiwania oparcia w sobie. ,,Ja”
barykaduje sie we wlasnych rytuatach, co grozi samot-
nosciq i izolacjg. Jean-Claude Kaufmann $ledzit ludzi
w ich ,,meluzynowatym odosobnieniu”, czyli w domu.
Odprezajaca kapiel, rozmowa telefoniczna, stuchanie
muzyki, lektura, film, snucie sie po mieszkaniu, nagte
decyzje, by wyjs¢ z domu i nagle decyzje o odwotaniu
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spotkania: nic nie jest wystarczajaco konieczne ani uza-
sadnione, by trwac przy wybranej czynnosci i podjetym
postanowieniu. Glebia i wnetrze cztowieka okazuja sie
wypelnione gldwnie doznaniami, ulotnymi mys$lami
i trudnymi do nazwania niepokojami, na ktérych nie daje
sie budowac poczucia tozsamosci. Z kolei to, co sie na-
zywa oczyszczeniem umystu — zatrzymanie mysli, re-
zygnacja z dzieciecych sposob6w poszukiwania ukojenia
w jedzeniu czy w ruchu — powoduje, ze ,jja” staje sie
puste i nazbyt abstrakcyjne, by méc sie nim cieszy¢. Jesli
przypadkiem, snujac sie po mieszkaniu, zabarykadowane
,»ja” zobaczy swoje odbicie w lustrze, prawdopodobnie to,
co ujrzy, nie bedzie owym wymownym spojrzeniem wy-
emancypowanej jednostki, ale raczej twarza udreczone-
go i zgnebionego czlowieka, dostownie nie majacego co
ze soba zrobi¢. Palaca kwestig ,,meluzynowatego odosob-
nienia” zajmujq sie tez artysci i nie jest przypadkiem, ze
tak wiele méwi sie o ,,spotecznym zwrocie” sztuki. Jest
to sztuka gotowa rezygnowac z wilasnej autonomii po to,
by prébowac na nowo powiazac jazi, ciato, tozsamos¢
i wspélnote. Dla nas, indywidualistéw, najwazniejszy
bedzie wynik eksperymentu pokazujacego, czy jest moz-
liwe polaczenie w trwalg, stabilng forme respektu dla
wielkosci i Swietosci jednostki z ukojeniem, jakie daje
wspotobecnosc¢ i wspolnota. eee
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Individualism, in both its liberating and destructive
manifestations is not — though we may believe so —
the achievement of the last few decades. Social sci-
ences and the humanities are looking for sources of
individualism in the 15th century, especially in the art
of new portraiture. It was then that the coats of arms
disappeared from the paintings, and the portrayed peo-
ple were no longer represented as part of a family. In
the paintings by Jan van Eyck people no longer repre-
sent the dynasty and cease to be part of the chain of
human existence. All they represent is themselves, and
their presence, as Hans Belting noted, needs no sup-
port from their ancestors and the generations to come.
This change in representation is expressed, mainly, by
a different gaze of the portrayed person: the blunt and
absent gaze is replaced by a meaningful one, seeking
the viewer’s attention. In the art of new portraiture,
Belting argues, artists ceased to simply record the
existence of the subject, and were aiming to express
his or her living presence. To this day, the question
whether art is the forerunner of change and proposes
a new liberated humanity, or rather illustrates, follows
and strengthens new ideas — remains unanswered.
Regardless of the answer, a project of new humanity
and new principles of human coexistence can be found
in the art from nearly six centuries ago. In the works
of van Eyck and later Rafael and Rembrandt, man is in
company but without the assurance from other people.
The meaningfulness of his gaze, often directed towards
the viewer, is devoid of any particular content or clear
message. It is a focused gaze, concentrating its own
inner energy. It does not come from an anatomically
represented face, or from the human physiognomy, but
from the interior, from a certain depth. It demonstrates

that man in order to exist does not need the assistance
of the external social reason for existence anymore.
His right to live can be deduced from himself, from the
fact that he experiences happiness and suffering, has
longings, dreams and secrets. Such a man no longer
belongs to an imagined world, but above all to him-
self. In western societies, immortality in the eyes of
the next generations or the immortal soul have been
replaced by individualistic values of self, expression,
authenticity, self-consciousness, choice and freedom.

Man as soloist, to use the term coined by German
sociologist Norbert Elias, is the main concept of in-
dividualism, which shapes our contemporary cultural
as well as political environment. In other words, our
ways of life, but also our rights, would not be so obvi-
ous if the individuals did not come out of the back-
ground to the fore. It is difficult to decide what was
the influence of individualisation on such events as the
abolition of slavery, universal suffrage, or the adop-
tion of the declaration of human rights, but there is no
doubt that the values of individualism have given them
energy and legitimacy. Individualisation has forced
reforms on all institutions. Schools, courts, medicine,
the public sphere and the family have been changed
thanks to emancipated individuals. All these insti-
tutions must take into account the fact that they are
dealing with individuals equipped with this meaning-
ful gaze, which has become indisputable proof of the
existence of an invisible ‘interior’ filled with hopes,
desires and anguish.

Individualism has contributed, as Jean-Claude
Kaufmann notes, to extending democracy to individu-
als’ private lives. At first, the choices were limited to
the sphere of politics, later individuals gained the right
to their own truths, identities and morals. The democ-
ratisation of private life, as the author notes, defined
the character of modern times to the same extent — if
not more — as the democratisation of public life. The
process of individualisation has also changed the way
people exercise power, both in the public and private
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spheres. Ruling the ‘soloists’ has forced all authority
to ‘innovate’, to seek new strategies for influencing
people. This does not, of course, exclude any form of
abuse of power, but the authorities in a society of in-
dividualised people must hide their cruelty, practice
hypocrisy and persuasion, and show or at least pretend
to show respect for the individual. Today it is clear
that individualisation, or at least its direction, was not
a necessary process, the culmination of some cultural
‘evolution’ of western societies. It is also clear that this
is not a complete process, and its effects are not de-
finitive and certain. It means that we, too, are not just
inheritors or consumers of individualisation, but that
we are constantly participating in it, constantly com-
ing out of the background and trying to make it to the
world stage just like the people portrayed by van Eyck.

Ideological support for various forms of sacrali-
sation of the individual — ‘being yourself’, ‘personal
life’ and ‘privacy’— was provided by psychoanalysis
and the arts at the turn of the 19th and 20th centuries.
Psychoanalysis has proposed a program for authoris-
ing life by individuals. It trained them in the distinc-
tion of what comes from their own choices, and what
is the result of influences, desires and unspoken orders
from others. Anna Freud, making use of distrust, typi-
cal of psychoanalysis, argued that women’s favourite
reading — the biographies of great men — testify to
the fact that their desires to participate in the public
sphere have been suppressed by their families and
culture. In turn the bohemians of the end of the 19th
century challenged the bourgeois life. It is known that
their half-suicidal lives, contempt for honours, man-
ners, and the opinions of others, attributed to the artis-
tic milieu, were above all a myth, but one that every-
one could relate to when experimenting with new ways
of life.

Under the influence of individualisation, all our
institutions have changed: they give people the right to
own one’s own life and opinion, but they also require
individuals to continually reform, and use the numer-
ous, verbal and non-verbal incentives to individualise.
Today individuals are increasingly aware of the fact
that the possibility of having their own life equals ne-
cessity of living on their own. It’s not that individu-
alisation has a bright and a dark side. It is rather that
western societies are implementing a certain program
of individualisation, and that the idea of ‘being your-
self’ reveals more and more paradoxes. The key ideals
of individualism are less obvious and they become to-
day ‘a vortex’ of meanings that require exegesis. Au-
thenticity and naturalness are as much a right as the
requirement and principle of the new etiquette. In or-
der to ‘be yourself’ you have to read guides, order sur-
veys, participate in assertiveness workshops, meditate,
attend dance classes, watch your body, control your
breath, gain medical knowledge, follow a proper diet,
etc. ‘Being yourself’ must also be carefully calculated,
as, obviously, openness and sincerity can be used in
various ways against those who treat the encourage-
ment to express themselves too literally. It is no ac-
cident that one of the popular books of the late 20th
century, by Alain Ehrenberg, is about people being
tired of being themselves. The otherwise elitist idea of

being yourself, promoting the individual, has become
ultimately a populist program of each political party.
It is present in Hollywood productions, romances, TV
shows, guides, songs and commercials.

For this reason, as Michel Foucault argued, to-
day the task of individuals is to liberate themselves
from the specific individualisation programme and
seek for new versions of it. The current individualisa-
tion programme coincides with political and economic
projects. ‘There is no such thing as society. There are
individual men and women, and there are families” —
the statement by Margaret Thatcher from the 1980s
has become a doctrine determining economic policy
agenda. ‘Individual men and women’ are increasingly
reminiscent of a new incarnation of monks: they work
a dozen or so hours a day, sleep no more than six, give
up vacations, do workouts, run breathless, meditate,
choose drastic diets, engage in social programs, buy
consciously (to repent for sometimes buying uncon-
sciously), release bad emotions, practice emotional
distance, and keep stoic calm against the insults they
experience at work. The culture of individualism is
based on faith in an omnipotent individual who can
gain almost supernatural powers if only he remains
‘himself’, and — he will become himself, if he chang-
es. ‘Being yourself’ today has nothing to do with life
as such. The question is whether people would run
miles every day, stick to dietary regimes, and tolerate
various types of humiliation if one day they were to
discover they are not doing it for themselves, but be-
cause they happen to live in a certain political regime,
that saw individualisation as a wonderful opportunity
to discipline people in a new, more discreet way.

Social problems of today are problems of ‘indi-
vidual people’. Bankruptcy, poverty, unemployment,
forced mobility, illness, old age, addiction or betrayal
are personal, and therefore psychological problems,
with which an independent, liberated individual must
deal. The rods of self-reliance, as Ulrich Beck notes,
can become the bars of loneliness. An individual is
tired of ‘being himself” and in order to be able to take
responsibility for ‘his own life’ or even to stand on his
own feet must constantly support himself at his own
expense and at his own risk with expertise, stimulant
and sedative drugs, supplements, substances, thera-
pies, workshops and workouts. Being a modern hu-
man being is becoming more and more exhausting.
Weird practices, irrational beliefs, individual rituals
and quirks are often invisible to others, because people
practice them, as Sigmund Freud wrote: in ‘Melusine-
like isolation’. Melusine was a nymph leading a dou-
ble life. One — public and known to everyone, and
the other — secret, under an inhuman figure. Freud
claimed that the quirks that people secretly practice
are functional. They manage to do well with their daily
duties, because before in secret they practiced ‘secret
activities’, and these are strikingly similar to old pro-
hibitions and orders — washing hands, diet, exercise.
Intensive individualisation has caused the individual
to be detached from other people and institutional-
ised ways of protecting themselves from misfortune
and suffering. Unbearable lightness of being, lack of
gravity, life in the middle of nowhere is the price of

solo performance on stage. Today it becomes clear that
care and violence experienced by individuals in tra-
ditional societies were not a very well matched, but
inseparable couple. It can be said that the implementa-
tion of individualisation makes people hurry to break
off the shackles, even if it ends with the amputation of
the limbs.

It is increasingly evident that the right to be a sin-
gle human becomes a history of more or less successful
attempts to seek support in oneself. ‘I’ is barricaded in
its own rituals, which brings loneliness and isolation.
Jean-Claude Kaufmann observed people in their ‘Me-
lusine-like isolation” — at home. Relaxing bath, phone
calls, listening to music, reading, watching movies,
wandering around the house, sudden decisions to leave
the house, and sudden decisions to cancel a meeting:
nothing is necessary or justified enough to stick to the
chosen action and decision. The depths and the inte-
rior of the human being are filled with experiences,
ephemeral thoughts and difficult to name anxieties,
upon which one cannot build a sense of identity. On the
other hand, what is called purification of mind — stop-
ping ones thoughts, giving up childish ways of seeking
solace in food or movement — makes the ‘I’ empty and
too abstract to enjoy it. If by chance, as you wander
around the apartment, the barricaded ‘I’ sees your re-
flection in the mirror, probably what it sees will not be
a meaningful look of the emancipated individual, but
rather the face of an agonised and depressed man who
literally has nothing to do with himself. The burning
issue of ‘Melusine-like isolation’ is also addressed by
artists, and it is no coincidence that so much is being
said about the ‘social turn’ of art. It is art that is ready
to give up its autonomy in an attempt to re-associate
the self, the body, the identity, and the community. For
us, individualists, the most important will be the result
of an experiment that shows whether it is possible to
combine in a durable, stable form the respect for the
magnitude and holiness of the individual with solace
brought by co-existence and community. eee

Ulrich Beck, World Risk Society. Cambridge: Polity Press, 1998; Hans Belting, Faces: Eine
Geschichte des Gesichts, Miinchen: C. H. Beck, 2013; Walter Benjamin, Passagen-Werk,
1927-1940, publ. 1982; Alain Ehrenberg, La Fatigue d’étre soi. Dépression et société, Paris:
Odile Jacob, 1998; Elias Norbert, The Society of Individuals, Dublin: UCD Press, 2010;
Michel Foucault, The Birth of Biopolitics: Lectures at the Collége de France, 1978-1979,
New York: Palgrave Macmillan, 2010; Anna Freud, The Ego and the Mechanisms of Defense
(1936), revised edition: 1966; Sigmund Freud, Studienausgabe, vol. 2: Zwang, Paranoia
und Perversion, Frankfurt am Main 1973; Jean-Claude Kaufmann, La femme seule et le
Prince charmant, Paris: Nathan, 1999; Jean-Claude Kaufmann, Ego: Pour une sociologie de
I/individu, Paris: Nathan, 2001.

Matgorzata Jacyno works at the Institute of Sociology of the
University of Warsaw. Author and editor of book publications:
(together with Alina Szulzycka) lluzje codziennosci. O teorii soc-
jologicznej Pierre'a Bourdieu [lllusions of everyday practice. On
the sociological theory of Pierre Bourdieu] (1997); Dziecinstwo.
Doswiadczenie bez swiata [Childhood. Experience without the
world] (co-editors: Aldona Jawtowska, Marian Kempny), (1999);
Kultura w czasach globalizagi [Culture at the time of globalisa-
tion] (2004); Kultura indywidualizmu [Culture of individualism],
(2007) (translated into Russian: Kultura indiwidualizma, 2012,
translated into Czech: Kultura individualismu, 2012), Przewodnik
sogologiczny po Warszawie [Warsaw. A sociological quide] (ed.)
(2016).



Rejestry bliskosci i ciata jako filtry
Registers of Closeness and Body as Filters

Katarzyna Stoboda

Choreografie dzisiaj mozemy rozumie¢ nie tylko jako spo-
s6b komponowania ruchu ciat w czasie i przestrzeni, ale
jako metode tworzenia relacji. Nie jest ona juz wylacznie
domeng sztuki tanca, rozpisywaniem na papierze ukila-
dow, gestéw i poz narzucanych ciatom, ktére miaty opo-
wiadac historie — przewaznie taka, ktéra gloryfikowata
kréla, chlebodawce pierwszych akademii tafica (w XVII
wieku we Francji). Rozw¢j baletu — tej najbardziej no-
bilitowanej sztuki tanca — doprowadzit do ekstremum

D

wirtuozerie ruchu cial, ktére dzieki zmudnemu treningo-
wi miaty stawac sie idealna taneczna maszyng. W poczat-
kach XX wieku taniec wyzwolit sie z koniecznosci ujarz-
miania ciata, a tworczynie takie jak Isadora Duncan, Loie
Fuller, Mary Wigman czy Martha Graham poszukiwaty
w nim wyrazu stanéw wewnetrznych i sposobu oddzia-
tywania na widzéw, badaly anatomiczne uwarunkowania
ruchu czy wreszcie samodzielnie wiaczaty w spektakl ta-
neczny caty arsenal nowatorskich rozwiazan scenicznych.
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Choreografii nie traktowano juz jako zaprogramowanego
nastepstwa krokow i figur, a jako narzedzie do badania
wzoréw ruchu, jego rytmu, ksztattu i natezenia. W poto-
wie XX wieku tworzenie tarica przestawato by¢ jedynie
wyrazem indywidualnej ekspresji, stawato sie mobilng
i cielesng wypowiedzig na temat istoty ruchu i jego ma-
terialnosci. Tym samym zerwano z intencjonalno$cia
i jednoznaczng interpretacjq choreograficznych propozycji
(Merce Cunningham). Przetlomowa rola pokolenia Jud-
son Dance Theater (Trisha Brown, Deborah Hay, Robert
Morris, Steve Paxton, Yvonne Rainer czy Carolee Schnee-
mann) polegala na przewartosciowaniu roli choreografa
poprzez wspélne podejmowanie decyzji dotyczacych
przebiegu performansu, a procesualno$¢ doceniano bar-
dziej niz skonczone dzielo. Inicjujacy prace artysta pro-
ponowat rodzaj partytury — zestawu otwartych zadan,
czestokro¢ wiaczajacych ruch codzienny, potoczny. Ar-
tystyczna domena tafica stala sie otwarta, a choreografia
zmienila sie w pole gry, czesto wlaczajacej widzow.

Yvonne Rainer w 1965 roku w swoim NO Manifesto
pisata:

NIE dla spektaklu.

NIE dla wirtuozerii.

NIE dla przeksztatcania, magii i uwiarygodnienia.
NIE dla splendoru i transcendendji.

NIE dla wizerunku gwiazdy.

NIE dla heroicznosci.

NIE dla antyheroicznosci.

NIE dla $mieciowej wyobrazni.

NIE dla zaangazowania wykonawcy lub widza.
NIE dla stylu.

NIE dla estetyki camp.

NIE dla kuszenia widza przez wykonawce.

NIE dla ekscentrycznosci.

NIE dla ruszania sie czy bycia poruszanym'.

W 2004 roku Mette Ingvartsen odpowiedziata, pi-
szac YES Manifesto:

TAK dla przedefiniowania wirtuozerii.

TAK dla ,inwendji” (jakkolwiek niemozliweyj).

TAK dla konceptualizowania doswiadczenia, afektéw i odczuc.

TAK dla materialnosci i praktyki ciata.

TAK dla ekspresiji.

TAK dla zmiany nazwy, dekodowania i nagrywania ekspresji.

TAK dla nierozpoznawalnosci i niepodobienstwa.

TAK dla nonsensu/nielogicznosci.

TAK dla organizujgcych zasad zamiast statych systeméw logicznych.
TAK dla umieszczaniem ,wyraznego konceptu” za faktycznym jego wyko-
naniem.

TAK dla metodologii i procedur.

TAK dla montazu i ozywiania.



Lepsza ja
Better Self

TAK dla stylu bedacego wynikiem procedury i specyfiki danej propozydji (tzn.
kazda propozycja ma odmienny ,styl"/specyfike, i w tym sensie praca nie moze
by¢ rozumiana jako esendjalistyczna).

TAK dla mnogosci, réznicy i wspdtbycia®.

Wspétczesny taniec wydaje sie by¢ zawieszony po-
miedzy tymi dwoma manifestami. Praktyka choreogra-
ficzna wykraczajaca poza pole sztuki rozpieta jest pomie-
dzy sprawczoscig i postuszenstwem, zmiang i statoscia,
procesualnoscia i efektywnoscia, obecnoscig i brakiem,
relacyjnoscia i technika, uwaznosciq i autoreferencyjno-
Scig, dazeniem do wolnosci i kontrola. Choreografia staje
sie trybem odczuwania i komponowania do$wiadczenia
wspotobecnosci. Przychodzac do galerii czy muzeum,
wspoéhuczestniczymy w pewnej bardzo precyzyjnie za-
kreslonej choreografii. Poczawszy od zakupienia biletu
w kasie, zostawienia plecaka czy wierzchniego okrycia
w szatni, po przechodzenie salami wystawowymi i odbiér
wystawy. Od kilku lat jednak daje sie zauwazy¢ wieksza
i bardziej jednoznaczng obecnos$¢ choreografii w muzeach
i galeriach, ktére podejmuja zagadnienia tanca, choreogra-
fii czy szerzej — sztuk performatywnych w kontekscie
sztuk wizualnych czy wystawiennictwa. Najciekawsze sa
propozycje, ktére nie fetyszyzuja ulotnosci sztuki tanecz-
nej, nie traktuja wydarzenia jako dodatku do programu
instytucji, ale wlaczajq sie w dialog pomiedzy dyscyplina-
mi, prowokujac widza do przemyslenia swojego sposobu
funkcjonowania w galeryjnych przestrzeniach. Na co i jak
patrze? Jak sie poruszam? Co przykuwa moja uwage i dla-
czego? Czy wizyta na wystawie jest dla mnie spelnieniem
kulturowego rytuatu, przygods intelektualna, estetyczna
przyjemnoscia, prowokacja, czy doswiadczeniem dzielo-
nym z innymi wspé6tobecnymi?

,»Iym, co moze zrobi¢ instalacja, performans, poje-
cie czy zaposredniczony obraz, jest wytyczenie mozliwe-
go lub rzeczywistego zwrotu na gruncie praw, zwyczajow,
miar, obyczajéw, technicznych i organizacyjnych narze-
dzi, ktore definiuja, jak musimy sie zachowywac i w jaki
spos6b winnismy sie do siebie odnosi¢ w danym czasie
i okresSlonym miejscu. W sztuce szukamy odmiennego
sposobu zycia, nowej szansy na wspolistnienie”™ — pi-
sat Brian Holmes w swoim Manifescie afektywistycznym
(2008), zapowiadajac, ze to rozmaicie rejestrowana i ge-
nerowana intymno$¢ stanie sie toposem dla sztuki XXI
wieku. Czy to wiasnie nie ciekawo$¢ ciala, jego mate-
rialnosci, emocjonalnosci czy intensywnosci powoduje,
Ze coraz czesciej to one, a nie obiekty budujag muzealne
doswiadczenie? Czy powodem, dla ktérego chcemy ogla-
dac¢ inne ciata z bliska jest fakt, ze mamy coraz wiecej
narzedzi do kreowania ich idealnego wizerunku, zmienia-
nia dynamiki ich odczuwania i rejestréw rzeczywistosci,
w jakiej funkcjonuja? Czy nasze ciala nie staty sie filtrami
naszego codziennego do$wiadczenia i odczuwania? Tak
czesto podrézuja po rozmaitych orbitach wirtualnosci, ze
z jednej strony potencjalnie moga ulec raptownym prze-
ksztatceniom, a z drugiej — sq ciezarem, nie spehniajac
oczekiwan, jakie narzuca wyobraznia (podsycana ciagle
nowymi produktami popkultury). eee

1 Yvonne Rainer, NO Manifesto, przet. Jadwiga Majewska, w: Swiadomosc ruchu. Teksty o taricu
wspdtczesnym, red. Jadwiga Majewska, Korporacja halart, Krakow 2013, s. 195.

2 (yt.za: Astrid Peterle, The Performances of Mette Ingvartsen. The Pleasures of Depersonalized
Bodies, Bouncing Trampolines and Evaporated Landscapes, ,n.paradoxa” 2010, t. 25, s. 37, takze
http://www.metteingvartsen.net/performance/5050/ (dostep 10.06.2017).

3 Brian Holmes, Manifest afektywistyczny, przet. Piotr Juskowiak, w: PrzyjdZcie, pokazemy Wam,
co robimy. O improwizagji tarica, red. Katarzyna Stoboda, Sonia Niespiatowska-Owczarek, Mu-
zeum Sztuki w todzi, £6dz 2013, s. 249.

Katarzyna Stoboda — kuratorka, redaktorka, badaczka tafca. Dok-
torantka w Instytucie Sztuki Polskiej Akademii Nauk w Warszawie.
Pracuje w Muzeum Sztuki w £odzi, gdzie byta kuratorka m.in. wystaw:
Oczy szukajq gtowy do zamieszkania (2011, z Aleksandrg Jach, Joanng
Sokotowska, Magdalena Zidtkowska), Cwiczenia z (re)produkdi (2013,
z Aleksandra Jach, Magdaleng Zidtkowska), Przyjdzcie, pokazemy Wam,
co robimy. O improwizagji tarica (2013, z Sonig Niespiatowska-Owcza-
rek), Uktady odniesienia (2016, z Mateuszem Szymandwka), Poruszo-
ne ciata. Choreografie nowoczesnosci (2016/2017). Wspétredaktorka
ksiazek: Robert Morris. Uwagi o rzeZbie. Teksty (2010), PrzyjdZcie, po-
kazemy Wam, co robimy. O improwizadji tarica (2013), Muzeum Sztuki
w £odzi. Monografia. Tom 1 (2015), Poruszone ciata. Choreografie no-
woczesnosci (2017).

Choreography today can be understood not only as
a way of composing body motion in time and space, but
as a method of creating relationships. It is no longer just
a domain of dance art, patterns, gestures and poses put on
a piece of paper, and imposed on bodies, which are to tell
a story — mostly one that glorifies the king, patron of the
first dance academies (in the 17th century in France). The
development of ballet — the most valued dance art, has led
to extreme virtuosity of body movements which, thanks to
arduous training, were to become perfect dance machines.
At the beginning of the 20th century, dance was liberated
from the necessity of body taming, and artists such as Isa-
dora Duncan, Loie Fuller, Mary Wigman and Martha Gra-
ham sought expression of internal states and ways of in-
fluencing spectators, explored anatomical conditions of the
movement and finally included a whole set of innovative
solutions in the dance performance. Choreography was no
longer treated as a programmed sequence of steps and fig-
ures, but as a tool for examining motion patterns, rhythm,
shape, and intensity. In the middle of the 20th century,
dance was no more seen as means of individual expression;
it became a mobile and bodily statement about the essence
of movement and its materiality. Thus, it broke with inten-
tionality and unequivocal interpretation of choreographic
suggestions (Merce Cunningham). The breakthrough role
of the Judson Dance Theater generation (Trisha Brown,
Deborah Hay, Robert Morris, Steve Paxton, Yvonne Rain-
er and Carolee Schneemann) was to redefine the role of the
choreographer by making collective decisions about the
course of the performance, and processuality was appreci-
ated more than the completed work. The artist initiating
the work proposed a kind of score — a set of open tasks,
often involving every day, ordinary movement. The artistic
domain of the dance became open and the choreography
changed into a game field, often involving spectators.
In 1965, Yvonne Rainer wrote in her NO Manifesto:

NO to spectacle.

NO to virtuosity.

NO to transformations and magic and make-believe.

NO to the glamour and transcendency of the star image.
NO to the heroic.

NO to the anti-heroic.

NO to trash imagery.

NO to involvement of performer or spectator.

NO to style.

NO to camp.

NO to seduction of spectator by the wiles of the performer.
NO to eccentricity.

NO to moving or being moved.'

In 2004 Mette Ingvartsen responded with her YES
Manifesto:

YES to redefining virtuosity.

YES to ‘invention” (however impossible).

YES to conceptualizing experience, affects and sensation.

YES to materiality and body practice.

YES to expression.

YES to un-naming, decoding and recoding expression.

YES to non-recognition, non-resemblance.

YES to non-sense/illogics

YES to organising principles rather than fixed logic systems.

YES to moving the ‘clear concept’ behind the actual performance of.

YES to methodology and procedures.

YES to editing and animation.

YES to style as a result of procedure and specificity of a proposal (meaning
each proposal has another ‘style’/specificity, and in this sense the work cannot
be considered essentialist.)

YES to multiplicity, difference and co-existence.”

Contemporary dance seems to be suspended be-
tween these two manifestos. Choreography practice ex-
tending beyond the field of art is spread between agency
and obedience, change and permanence, processuality and
efficiency, presence and absence, relations and technique,
mindfulness and self-reference, the pursuit of freedom
and control. Choreography becomes a mode of feeling and
composing the experience of co-existence. When coming
to a gallery or museum, we participate in a very precise
choreography. Beginning with the purchase of the ticket
at the box office, leaving the rucksack or coat in the cloak-
room, walking through the exhibition rooms and receiving
the exhibition we are offered. In the recent years, however,
one can notice a greater and more explicit presence of cho-
reography in museums and galleries, which deal with is-
sues of dance, choreography or performing arts in a broad-
er sense — in the context of visual arts or exhibitions. The
most interesting are those projects that do not make a fet-
ish out of the ephemeral character of dance, do not treat
events as simply supplements to the institution’s program,
but engage in dialogue between disciplines, provoking the
viewers to rethink their ways of functioning in the gallery
space. What and how do I look at? How do I move? What
attracts my attention and why? Is the visit to the exhibition
a cultural ritual, intellectual adventure, aesthetic pleasure,
provocation, or experience shared with other participants?

‘What an installation, a performance, a concept or
a mediated image can do is a mark, or a real shift with re-
spect to the laws, the customs, the measures, the mores,
the technical and organizational devices that define how
we must behave and how can we relate to each other at
a given time and in a given place. What we look for in art is
a different way to live, and fresh chance at coexistence’, as
Brian Holmes wrote in his Afectivist Manifesto (2008), an-
nouncing that it’s the diversely recorded and generated in-
timacy that would become a topos for 21st century art. Is it
not the curiosity of the body, its materiality, emotionality or



intensity that build the museum experience rather than the
objects? Do we want to see closely other bodies due to the
fact that we have more and more tools to create their ideal
image, change the dynamics of their feelings and registers
of the reality in which they function? Have our bodies not
become filters of our daily experiences and feelings? So
often they travel on various virtual orbits that, on the one
hand, they can potentially undergo rapid transformations,
and on the other — they are a burden, not fulfilling the
expectations imposed by imagination (fuelled by new and
new products of the pop-culture). eee

1 Yvonne Rainer, “No’ to spectacle ... ., Tulane Drama Review, no. 2, vol. 10, 1965, p. 178.

2 Quoted after: Astrid Peterle, ‘The Performances of Mette Ingvartsen. The Pleasures of
Depersonalized Bodies, Bouncing Trampolines and Evaporated Landscapes, n.paradoxa,
vol. 25, 2010, p. 37, also http://www.metteingvartsen.net/performance/5050/ (ac-
cessed 10 June 2017)

3 Brian Holmes, ‘The Afectivist Manifesto. Artistic Critique for the 21st Century’, in idem,
Escape the Overcode. Activist Art in the Control Society, Eindhoven: Van Abbemuseum,
2009, p. 12.

Katarzyna Stoboda — curator, editor, dance researcher. Post-
graduate student at the Institute of Art of the Polish Acad-
emy of Sciences. She works at the Muzeum Sztuki £6dz, where
she curated several exhibitions, i.a.. Eyes Looking for a Head

to Inhabit (2011, with Aleksandra Jach, Joanna Sokotowska,
Magdalena Ziotkowska), Exercises in (Re)production (2013,
with Aleksandra Jach, Magdalena Zidtkowska), You Come, We'll
Show You What We Do. On Dance Improvisation (2013, with
Sonia Niespiatowska-Owczarek), Frames of Reference (2016,
with Mateusz Szymandwka), Moved Bodies. Choreographies
of Modernity (2016/2017). Co-editor of books: Robert Morris.
Notes on Sculpture. Texts (2010), You Come, We'll Show You
What We Do. On Dance Improvisation (2013), Muzeum Sztuki
tadz, Monograph. Vol. | (2015), Moved Bodies. Choreographies
of Modernity (2017).
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Autoportret ekspresyjny, 1945, olej, wegiel, ptyta pilSniowa Expressive Self-Portrait (Selbstportrdt expressiv), 1945, oil paint and charcoal on fibreboard
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identyfikacja wizualna | visual identity: Full Metal Jacket

organizator wystawy | organiser of the exhibition: Tate Liverpool
wspétpraca | collaboration: Maria Lassnig Foundation

Wystawa jest pierwsza w Polsce prezentacja tworczosci
austriackiej artystki Marii Lassnig (1919-2014), jednej
z najbardziej oryginalnych malarek XX wieku. Obejmu-
je kilkadziesigt wielkoformatowych obrazéw odzwier-
ciedlajacych jej wieloletnia fascynacje ludzkim cialem
i autoportretem. Prezentuje przekr6j calej twoérczosci
malarki, poczawszy od prac powstatych w Wiedniu w la-
tach czterdziestych XX wieku, przez dziela tworzone
w Paryzu, w Nowym Jorku oraz po powrocie do Austrii
w roku 1980, a takze obrazy z ostatnich lat zycia artystki.
Maria Lassnig, ktéra we wczesnym okresie twérczosci
pozostawata pod silnym wptywem nurtéw celebrujacych
spontaniczne gesty malarskie, jak informel, taszyzm oraz
surrealizm, tworzylta obrazy o wyrazistej ekspresji i zy-
wej kolorystyce, w centrum kompozycji umieszczajac
postac ludzka.

Wystawa kladzie nacisk na zainteresowanie ar-
tystki ,,Swiadomoscia ciata” — terminem tym okreslata
swoje zaangazowanie w transponowanie do$wiadczen
cielesnych na gesty malarskie i przelewanie na ptétno
realistycznych przedstawienn samego ciata. Wérdd prac
prezentowanych na wystawie znalazto si¢ wiele autopor-
tretow z calego okresu pracy tworczej malarki, poczaw-
szy od Autoportretu ekspresyjnego z 1945 roku, az po
powstaty niedawno Autoportret z pedzlem (2010-2013).
PYotna, ktorych bohaterka jest sama artystka, ukazuja
kruchos¢ ciata ludzkiego, proces starzenia si¢ i uptyw
czasu.

Obok autoportretéw na wystawie prezentowane
sq obrazy przedstawiajace ciata ulegajace metamorfozie
w przedmioty codziennego uzytku i urzadzenia mecha-
niczne, a takze — w serii obrazéw odnoszacych sie do
wojny w Zatoce Perskiej w 1991 roku — w bron. Wpraw-
dzie w tworczosci Lassnig kluczowym elementem jest
skupienie sie na sobie, prace takie jak Kuchenne wojny
z 1991 roku ujawniaja glebokie zainteresowanie malarki
ludzkim losem, zwigzkami pomiedzy ludZmi i technolo-
gia, a takze jej wptywem na spoteczenstwo.

W czasie trwajacej 70 lat kariery Maria Lassnig po-
zostawata wierna sformutowanej przez siebie koncepcji
»Swiadomosci ciata”. Wystawa oddaje hotd wyjatkowej
wizji artystki, ktéra zawsze sprzeciwiala sie kategoryza-
cji. Mimo ze niemal do korica swoich dni byla w niewy-
starczajacym stopniu prezentowana, odegrata znaczaca

role w rozwoju malarstwa w XX i XXI wieku, a jej ob-
razy byly wysoko oceniane przez krytykow i stanowity
zrodto inspiracji dla innych artystow, takich jak Paul
McCarthy czy Martin Kippenberger. eoe

Zachgta — National Gallery of Art presents the first ret-
rospective in Poland of one of the most original painters
of the 20th century, Maria Lassnig (1919-2014), Austria.

Featuring large scale paintings that reveal her
long standing exploration of the body and self-repre-
sentation the exhibition spans her career; from work
made during the 1940s in Vienna, periods spent in
Paris and New York, her return to Austria in 1980
and paintings made in the final years of her life.
Influenced at an early stage by art movements that cel-
ebrate gestural, informal and spontaneous practice such
as art informel, tachisme and surrealism, Lassnig devel-
oped a singular body of work, making boldly expressive,
brightly coloured oil paintings with the human figure at
the centre of her compositions.

The exhibition emphasises Lassnig’s interest in
‘body awareness’, a term she coined herself to express her
commitment to painting the sensations experienced by
the body alongside the realistic representation of the body

24125

Maria Lassnig w swojej pracowni w Wiedniu, 1983

Maria Lassnig in her studio in Vienna, 1983

itself. The exhibition will feature a large group of self-
portraits spanning from Expressive Self-Portrait (Selbst-
portrat expressiv, 1945) to her Self-Portrait with Brush
(Selbstportrat mit Pinsel, 2010-2013). Using herself as
the subject of her paintings, they address the fragility of
the body, the aging process and the passing of time.

In addition to self-portraiture, the exhibition also
shows a selection of paintings that depict the body mor-
phed with household objects and mechanical devices, or
with weapons, in paintings that refer to the Gulf war of
1991. Although defined as an artist for whom the focus on
the selfis of key importance, these works, such as Kitchen
War (Der Kiichenkrieg, 1991) reveal Lassnig’s deep in-
terest in the human condition and our relationship with
technology and its impact on society.

During Lassnig’s 70 year career her unwavering
commitment to ‘body awareness’ remained persistent
and the exhibition celebrates the singular vision of this
artist who was never willing to be categorised. Despite
being largely underrepresented until recent years, Maria
Lassnig has played an influential role in the development
of painting in the 20th and 21st centuries and her work has
been met with critical acclaim and inspired other artists
such as Paul McCarthy and Martin Kippenberger. eoe
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Napoleon i Brigitte Bardot, 1961, olej, ptétno

Gtowa, 1956, olej, ptyta pilsniowa

Napoleon and Brigitte Bardot (Napoleon und
Brigitte Bardot), 1961, oil on canvas

Head (Kopf), 1956, oil on fibreboard

Swiadomos¢ ciata. Manifest
Body Awareness Manifesto

Maria Lassnig

Moje barwne obrazy z ostatnich lat sg zwigzane z polem widzenia, polem réznobarwnego Swiatta
odpowiadajacego temu, ktére wpada przez zamknigte powieki, do ktérych przyczepione s pézniej
nijakie grudy ciata —

Ale rysunki skazane przez ostry lub tepy otéwek na to, by by¢ tylko linia, nie wypetniajq sie, raczej
tworza kontur zgodnie z opisem lub zawierajg opis w swoich wewnetrznych granicach;

Kazdy rysunek jest udaremnionym obrazem olejnym, nie powtarzam bowiem zadnego rysunku

w oleju; innymi stowy sg one autonomiczne.

W moich rysunkach jest wiecej wolnosci i spontanicznosci niz w obrazach olejnych, bo tatwiej
mi utozy¢ kartke papieru, przyczepiong do czego$ twardego, czy to na kolanach, czy w tézku na
brzuchu,

na stole, na podtodze, na krzesle, ja sama tez moge przyjmowac przed nig rézne pozycje, czego
nie da sie, albo z trudem da sie zrobi¢, z naciggnietym ptétnem.

JRysunek jest najblizszy idei”.

Rysunek jest najblizszy chwili.

Kazda chwila to tylko jedna mozliwos¢.

Ale pokusa, by stworzy¢ ,ostateczny” rysunek, jest nadal niezbedna od czasu do czasu.
Czas méci sie na rysunku rozpoczetym zbyt szybko i pozostaje on nigdy nie dokoriczony.
Doznania cielesne = $wiadomos¢ ciata = $C

Kiedy obrazuje sie SC, widzenie staje sie rodzajem inspekgji.

Abstrakcja — usunigcie, strata?
Raczej ucielesnienie obfitosci, kompresja.

Wiec jaki jest sens SC? Nie zmyst wzroku, nie zmyst stuchu, ani powonienia, ani smaku, ani
dotyku (choc ten ostatni jest najblizszy).
Nie jest to tez mieszanka zmystow. Ale jest to zmyst.

0d niewyraznego, ptynnego, wrazliwego rozpoznania wtasnej percepcji cielesnej do chwili,

gdy mozna uzyc¢ otéwka, by przekroczyc granice bezpieczeristwa, co dla mnie staje sie w coraz
wiekszym stopniu jedng z najwiekszych tajemnic dziatalnosci artystycznej — i nawet jesli da sie
uchwyci¢ kazdg ulotng chwile, nastepng tamigtéwka bedzie wybdr chwil.

Skoro mozna zakwestionowac wyglad wszystkich rzeczy widzialnych, o ile bardziej musi to by¢
prawdziwe w odniesieniu do niewidzialnych, takich jak doznania cielesne $C; poniewaz sg tak
bardzo watpliwe, nie sg kwestionowane albo w ogdle pokazywane. Sama robitam to wiele razy.

Niewidzialne nie znaczy nieodczuwalne; poniewaz mozna to poczuc.

Zamiast ,wysp ciata” (Wildermuth) pojawiajg sie
grudy ciata utrzymywane w catosci przez linie skory.

$C = punkt wyjécia = poczatek = treé¢ = idea.
Watpliwos¢ i pewnos¢ w sztuce:

Jako ze wszelka wiedza jest subiektywna, nie moze by¢ zadnych watpliwosci. Ale to, co obce, jest
dla mnie pewnoscig.



Dobrze, ze Lyotard nie ogtosit, ze ciato jest martwag przestrzenia: ,cisza zdrowych organéw
tworzy piekielng wrzawe, bijace tetno, bodZce nerwowe” — (bo twierdzi sie, Ze nie czujemy
obecnosci zdrowego organu).

Kwestia Swiadomosci przesady:
Jesli péjs¢ o krok za daleko, wkracza sie w obszar dziwactwa; nie jest to co$, do czego daze.

Kwestia Swiadomosci czasu:
lle czasu poswiecam dzietu sztuki?

Kazdy rysunek jest triumfem nad niepokojem $wiata.
Kiedy usunie sie granice, koncentracja rozchodzi sie jak linie kardiogramu.

Zwigzek miedzy dwiema minutami nie ma nic wspélnego ze zwigzkiem miedzy jedng minutg

a nastepng, a jednak potrzebujemy historii.

Odpowiedziatam negatywnie na pytanie 0. Wienersa, czy moja Swiadomos¢ ciata tworzy ,obraz”
w mojej swiadomosci, tak ze jedyne, co musze zrobi¢, to skopiowac go, takim, jaki jest, gdyz
wierze, ze postrzegam jedynie intensywnos¢, kierunek, pozycje $wiadomosci mojego ciata, ktore
nie tworza obrazu.

Teraz jednak sktaniam sie ku temu, by odpowiedzie¢ na to pytanie twierdzaco, bo lepiej mie¢
jakis obraz, niewazne, jak bardzo bedzie amorficzny, chociaz to praca postkonceptualna, ktdra
przychodzi po zmystowej impresji. Obraz jest przeciggany tam i z powrotem w stanie niepokoju,
az ,osiggnie spokdj” w owym tajemniczym punkcie pewnosci. eee

(1992)

My coloured paintings of recent years have to do with the field of vision, a field of variously
coloured light equivalent to the fall of light through closed eyelids, to which the dull clumps of
the body are then attached —

But the drawings, condemned by a sharp or blunt pencil to line only, do not fill out, but rather
outline, following a description or containing a circumscription by its outer limit;

Every drawing is a thwarted oil painting, since | do not repeat any drawing in oil; in other words
they are autonomous.

My drawings have more freedom and more motility in them than the oil paintings because | find
a sheet of paper that has to rest on something hard easier to position, be it on my knees, on my
belly in bed, on the table, on the floor, on the chair, and | myself can take up all sorts of positions
in front of it, which cannot be done at all with a mounted canvas, or only with difficulty.

‘The drawing is closest to the idea.’
The drawing is closest to the moment.
Every instant has only one possibility.

But the temptation to make a ‘definitive’” drawing is
still necessary from time to time.

Time takes revenge on a picture begun too fast and
it is never finished.

Bodily sensations = body awareness = BA

Seeing is inspecting when depicting BA.
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Abstraction — a removal, a loss?
More an incorporation of abundance, a compression.

So what is the point of BA? Not the sense of sight, nor the sense of hearing, nor the sense of
smell, nor even taste or the sense of touch (the latter being the closest).

Nor is it a mixture of these senses. But it is a sense.

From vague, fluctuating, sensitive recognition of one’s own bodily perceptions to the moment the
pencil is applied is a leap over a safety barrier, which to me is increasingly becoming one of the
greatest mysteries of all artistic endeavor — and even if every fleeting moment can be nailed
down, the next puzzle would be the choice of moments.

As all visible things are ‘questionable’ in appearance, how much more must this be true of invisible
things like the bodily sensations of BA; because they are so very questionable they are not
questioned or shown at all, | myself have done this repeatedly.

Invisible is not the same as insensible; because it can be sensed.

Instead of ‘body islands’ (Wildermuth) what emerge are body clumps held together by the line of
the skin.

BA = starting point = beginning = content = idea.

Doubt and certainty in art:
Since all knowledge is subjective, there cannot be any doubts. But the strange is certainty to me.

It's a good thing Lyotard didn’t declare the body to be a dead space: ‘the silence of healthy organs
makes a hellish racket, the beating pulse, the neural stimuli’ — (because they claim that you
don't feel the presence of a healthy organ).

The question of conscience of exaggeration:
One step too far and it becomes bizarre; not something | aspire to.

The question of conscience of time:
How much time do | give a work of art?

Every drawing is a triumph over the world’s unrest.
When boundaries are removed, concentration spreads like the lines of a cardiogram.

The connection between two minutes has nothing to do with the connection between one minute
and the next, but we still need history.

I answered the question of 0. Wieners, whether my body awareness forms a ‘picture’ in my
consciousness so that all | have to do is copy it, as it were, in the negative, as | believe myself to
perceive only the intensity, the direction, and position of my body awareness, which do not yield
a picture.

But now | am inclined to answer the question in the affirmative, for no matter how amorphous

a picture may be, it is better at least to have a picture, though this is post-conceptual work that
comes after the sensory impression itself. The picture is pulled back and forth in a state of unrest
until it ‘comes to rest’ at the mysterious point of certainty. eee

(1992)






Z Marig Lassnig rozmawia

Hans Ulrich Obrist
Maria Lassnig talks to Hans Ulrich Obrist

Wiele pani obrazéw wyréznia sie biatym ttem. Wielokrotnie
w kuluarowych rozmowach wspominata pani, ze wtasnie tto
stanowito przedmiot pani konfliktu z Francisem Baconem.
Najnowsze pani prace dobitnie podkreslajg zjawisko dajace
sie zauwazy¢ w obrazach z lat piecdziesiatych [...]. Juz wtedy
malowata pani czarng farba na biatym tle. Czy mogtaby pani
powiedzie¢ co$ wiecej o tej niemal awersji do tta?

Wybdr biatego tta jest wtasciwie naturalng konsekwencja
mojego rozwoju. Po II wojnie $wiatowej bytam aktyw-
na w obrebie wielu nurtéw, miedzy innymi surrealizmu
isztuki informel, w ktérej przypadku obecno$¢ pierwsze-
go i drugiego planu nie byta az tak istotna. A poza tym
wtedy raczej rysowatam. Rysunek bedacy wyrazem mo-
ich wewnetrznych odczu¢ przenositam na ptétno. A ptot-
no jest po prostu biate. Podobnie jak w przypadku innych
moich prac, tutaj tez jest dla mnie niezwykle istotne, aby
tto bylo biate.

To surrealizm zdefiniowat pani twérczo$¢ podczas pobytu w Pa-
ryzu, potem byta sztuka informel, ktérg zresztg dosy¢ szybko
pani porzucita. Ktoregos razu wspomniata pani w jednej z nie-
oficjalnych rozméw, ze ten nurt szybko stat sie pospolity.
Wtedy wszyscy mtodzi malowali informel, wystarczyto
po prostu namazac cokolwiek na ptétnie i nazwac to ma-
larstwem informel. [...]

Ale w pani pracach, nawet tych najwczesniejszych, wida¢ wiele
oznak pézniejszego stylu. Przeciez wisi u pani ten wspaniaty
portret, maty obraz z lat czterdziestych. Tak wiele mozna w nim
z pani odnalez¢.

[.]

Te portrety to dla mnie szczegdlny powdd do dumy.
Sadze, ze moje pdzniejsze, dojrzate prace nie sg wca-
le, wbrew powszechnej opinii, znacznie lepsze od prac
z mojej miodosci. Uwazam, Ze takie twierdzenie jest
niesprawiedliwe wzgledem mojego wczesnego dorobku.

Pani tworczos¢ prezentuje staty poziom. Na kazdym etapie po-
wstawaty wybitne prace, ale to autoportrety stanowity motyw
przewodni, s3 wszechobecne, pojawiajg si¢ na kazdym etapie
pani aktywnosci.

Zmiana postepowata dynamicznie i rzeczywiscie moj
rozwdj jest bardzo wyrazny. Od pierwszych krokéw
w Swiecie malarstwa az do teraz zawsze sztam do przo-
du, pewnie dlatego, ze po II wojnie Swiatowej nie mo-
glam sobie znalez¢ miejsca.

[...]

Co zatem ksztattowato pani twérczo$¢ w tym poczatkowym
okresie, kim byli wazni dla pani arty$ci malarze? Czy byt ktos
najbardziej inspirujgcy?

Nie. W czasach III Rzeszy nic nie widzieliSmy. W aka-
demii byla wprawdzie biblioteka, ale zostata ograbiona.

Mozna byto jedynie zobaczy¢ malarstwo ludowe. P6Zniej
naturalng koleja rzeczy bylo odkrycie impresjonistow.
Poznatam twoérczo$¢ ich wszystkich, a Manet zostat
moim bogiem. Jak i wszyscy impresjoniSci zreszta, kaz-
dy z nich.

Czy poza Manetem byli jacys inni malarze?

[.]

Owszem, pozniej sie pojawili. Oczywiscie impresjonisci
mieli tez swoje autorytety, hiszpanskich malarzy, Goye
i Veldzqueza. Wraz z impresjonistami zaadoptowatam
ich jako nowych bogdow.

Czy byli nimi tez ekspresjonisci?

Szczerze moéwiac, nie do konca. Pézniej bardzo szybko
dotartam do Picassa, a wtedy to on stat si¢ moim auto-
rytetem. Sposrod ekspresjonistow naturalnie wielbitam
van Gogha. To nim zafascynowatam sie po impresjo-
nistach.

Picasso?
Tak, tak. Rozpad formy. On zaistniat w moim zyciu wraz
z rozpadem formy.

Czyli pewnym jej dualizmem. [...] W wywiadzie udzielonym Jor-
gowi Heiserowi dla ,Frieze” w 2006 roku mowi pani o rozréz-
nieniu punktéw wyjsciowych pani twérczosci — wewnetrznej
$wiadomosci, wewnetrznego odbioru wtasnego ciata i przeciw-
stawnego, zewnetrznego spojrzenia na ciato. Kiedy nastapit ten
rozpad?

[...]

Stosunkowo szybko, w 1948, 1949 roku wraz z pierwszy-
mi rysunkami, bo na poczatku byly rysunki. Czlowiek
zawsze nieSmiato stawia pierwsze kroki. Nie do konca
wierze osobom, ktére od razu dziataja z rozmachem.

[.]

Méwi pani, ze nigdy nie traktowata ciata jako catosci, lecz jako
zbior elementow. Zatem nie jest to ciato w wymiarze holistycz-
nym. Twierdzi pani, ze jesli nie czuje czesci ciata, to go nie ma-
luje.

Mozna tak powiedzie¢. Wciaz tak robie.

[...]

Na wystawie, na ktérej sie znajdujemy [Maria Lassnig, Serpen-
tine Gallery, Londyn, 25 kwietnia—8 czerwca 2008] ten dualizm
jest bardzo silny, namacalny. Mamy tutaj wiecej prac traktuja-
cych o zewnetrznosci ciata, mozna by to tak nazwac, ale mamy
tez prace pokazujace jego wnetrze.

Te miesiste obrazy, mowigc za Robertem Storrem. Przy-
wotuje tu fenomenalng wypowiedz Storra, parafrazu-
jacego tutaj Willema de Kooninga, ktéry stwierdzil, ze
mieso jest istota malarstwa.
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Autoportret z kilem, 1971, olej, wegiel, ptétno

Self-Portrait with Stick (Selbstportrdt mit Stab), 1971,
oil paint and charcoal on canvas

[...] Czy maluje pani szybko, czy raczej powoli?
W poréwnaniu z innymi bez watpienia szybko.

lle czasu zajmuje stworzenie obrazu?
Niektore powstaja w jeden dzien.

[...]

Czy obrazy nurtu ,$wiadomosci ciata” powstajg od razu, czy
poprzedzaja je rysunki? Jak wyglada ich proces powstawania?
Owszem, czesto wykonuje rysunki, ale nigdy nie rysuje
dla samych rysunkéw, chyba ze traktuje je jako podstawe
do malarstwa. A w ostatnim czasie stworzytam ich mimo
wszystko catkiem sporo, bo tego oczekiwaty ode mnie
galerie, wiec musiatam dziata¢ dosy¢ szybko. Wtedy te
mate rysunki przerabiatam na wielkie obrazy. Ale nie je-
stem tym szczego6lnie usatysfakcjonowana.

Ale dzieki temu powstaty fenomenalne obrazy.
Wiem.

Wiec rysunek jest bardzo waznym medium.
Jak najbardziej. Rysunki czesto byly dla mnie znacznie
wazniejsze niz malarstwo olejne.

Czy zatem mozna pokusic sie o stwierdzenie, ze to one s pani
najblizsze?
Sa prawie najwazniejsze.

Czy rysowanie wymaga codziennego ¢wiczenia?
Nie, to raczej chleb powszedni.

A nie malarstwo?

W malarstwo trzeba sie calym sobg zaangazowac. Malo-
wanie jedng godzine dziennie to za mato, dwie godziny
moglyby wystarczy¢, ale to jest minimum.

[...] Poméwmy o innych niz ciato tematach pani malarstwa. Za-
stanawiatem sie na przyktad nad rysunkami zwigzanymi z od-
krywaniem ludzkiego umystu; teraz przyszty mi one do gtowy,
w zwigzku z obrazem Kaganiec (Sprachgitter).

Moj Boze! Kaganiec. A co on ma z tym wspélnego?

W zwigzku z historiami o badaniu mézgu przyszto mi na mysl,
7e ten obraz w jakis sposdb sie z tym wigze. Z czym zatem sie
wigze?

Z Paulem Celanem. On napisat wiersz pod tym tytutem.

To hotd dla Paula Celana?
Tak, znatam go.

W jakich okoliczno$ciach go pani poznata?
W Paryzu, byliSmy dobrymi przyjaciétmi.



Maria Lassnig
Maria Lassnig

Wewnqtrz i na zewngtrz ptétna IV, 1984—1985,
olej, ptétno

Kuchenna narzeczona, 1988, olej, pt6tno

na sgsiedniej stronie
Zniwiarz, 1991, olej, ptétno

Furia wojny, 1991, olej, ptétno

Inside and Qutside the Canvas IV (Innerhalb und
auBerhalb der Leinwand 1V), 1984—1985, oil on
canvas

Kitchen Bride (Ktichenbraut), 1988, oil paint on
canvas

opposite
The Grim Reaper (Sensenmann), 1991, oil on canvas

Fury of War (Kriegsfurie), 1991, oil on canvas

Czy pisat o pani sztuce?
Nie, on po prostu we mnie wierzy}, powiedziat: ,,przetrwa pani, przetrwasz”.

[...] Kiedy w 1993 roku po raz pierwszy wspdtpracowalismy przy cyklu wystaw Der zerbrochene
Spiegel (Rozbite lustro) w Wiedniu, wtaczylismy do nich wiele portretow zwierzecych.

[.]

Gdy jeste$ zachwycony faktem, ze masz stycznosc¢ ze zwierzetami, nalezy to przedsta-
wi¢. Obrazowanie naczyn, innych przedmiotéw i temu podobnych zawsze sprawialo
mi pewna trudno$¢, poniewaz nie znam zadnej relacji z przedmiotem poza wieziq defi-
niowang przez potrzebe posiadania, nie ma tu zadnej wyzszej, metafizycznej wiezi, bo
jak wiadomo, sq przeciez rézne poziomy relacji. Z pewna rezerwa traktuje malowanie
kwiatow, poniewaz sq one tak nadzwyczajnie piekne. Nie ma takiego koloru farby, ktory
oddatby piekno barwy rézy. Na przyktad jako jedno z pierwszych ¢wiczen daje moim
studentom do namalowania st6t nakryty biatym obrusem, na ktérym znajduja sie jajka
i kalafior. Kalafior ma witasnie taki wielowymiarowy kolor, wtasciwie to zaden kolor,
jednak jaki$ kolor. Podobnie rzecz ma sie z jajkiem, ktére ma przeciez swdj kolor, cho¢
pozornie nie ma zadnego. Moi uczniowie majq zaczac¢ od tego typu analizy.

Jest taka niepozorna ksigzeczka Rainera Marii Rilkego, w ktérej autor doradza poczatkujacemu
poecie. Co doradzitaby pani mtodemu malarzowi w roku 2008?

Rada dla poczatkujacego malarza? Przede wszystkim sugerowatabym zacza¢ od zbudo-
wania $wiadomosci tego, co sie robi i w czym jest sie najlepszym, choc¢ on i tak czeka go
btadzenie. A poza tym musi sie poddac biegowi zdarzen. [...]

Rozmawiatem z Paulem McCarthy’m, ktéry napisat tekst na pani wystawe w Serpentine Gallery.
Kiedy po raz pierwszy wspomniatem o pani, mowiliSmy, ze przez wiele lat nikt nie mogt dogonic
pani dzieta, na przyktad akcjonisci wiedenscy. Tematu pani stosunku do mtodszej generacji, cho-
ciazby wspomnianych wiedefskich akcjonistow, nigdy dotad nie poruszalismy. Czy zawigzaty sie
miedzy wami jakie$ przyjaznie?

Z kim konkretnie?

Z Otto Muehlem, Hermannem Nitschem i innymi.
To byli prawdziwi akcjonisci, ale ich czas wcale nie nastat po mnie.

Ale oni s przeciez znacznie mtodsi od pani.
Ja tez bytam mtodsza, bytam zawsze tak samo mtoda jak oni.

Jest pani coraz mtodsza, a tu i teraz — najmtodsza.

Cos$ nalezatoby w tym momencie zaznaczy¢. Wspétczesni akcjonisci, performerzy kon-
tynuuja po prostu dzieto zapoczatkowane przez pionieréw. Szczerze moéwiac, nie mam
juz za wiele czasu, aby to wszystko $ledzi¢, przykro mi.

Ale to przeciez nie jest az tak istotne, ciggle jest pani aktywna zawodowo.
No tak, zycie ma swojq z géry okreslong dtugos¢ i nic ponad to. Winny jest oczywiscie
Swiat, ktory mnie wczesniej nie odkryt.

Ale mtode pokolenie artystow coraz czesciej sie na panig powotuje.
Nie do konca to zauwazam. Moze zakonczmy jakim$ negatywnym akcentem, wiasnie
powiedziatam cos takiego.

Czyli na tym zakoficzymy nasza rozmowe?

Tak. [Smiech] ®®®

Na podstawie: Jacqueline Kaess-Farquet, Das Interview. Maria Lassnig im Gesprédch mit Hans Ulrich
Obrist, Serpentine Gallery, Londyn, 2008, 38 min, niemiecki, angielski (voice-over), © Independent artfims

JKF.—PME, http//www.independentartfilms.eu/maria_lassnig.html
Fragmenty wywiadu red. Kasia Redzisz



Many of your paintings are distinguished by a white background. You have often mentioned in un-
official talks that it was just the background which made up the core of your conflict with Francis
Bacon. Your latest works heavily emphasize the phenomenon, which can be noticed in the pictures
of the 1950s. . . . As early as then you painted in black on a white background. Could you say some-
thing more about this almost aversion to the background?

The choice of a white background is actually a natural consequence of my develop-
ment. After the Second World War I was active within many movements, for example
surrealism and art informel, and in the latter case the presence of the fore- and back-
ground is not so important. Besides, I mostly drew at that time. A drawing expressing
my feelings was transposed onto the canvas. And canvas is simply white. Similarly,
as in the case of my other works, here it is also absolutely crucial for me that the back-
ground be white.

It was surrealism which defined your art during your stay in Paris, then the phase of art informel
followed, which you anyway quite quickly abandoned. Once during backstage talks you mentioned
that this current quickly became too ordinary.

Then all young people painted in the informel style. It was enough just to daub any-
thing on the canvas and call it art informel. . . .

But in your works, even those earliest ones, many signs of the later style can be seen. There is for
example that wonderful portrait hanging in your place, a small picture of the 1940s. So much of
you can be found in it.

These portraits are for me a special reason to be proud. I think that my later, mature
works are not at all, against general opinion, much better than the pictures of my
youth. For my money, such a statement is not fair in relation to my earlier output.

Your oeuvre shows an equal level. At each stage there were outstanding works but these were
your self-portraits, which constituted the leitmotif. They are omnipresent, and appear at each
stage of your activity.

The changes occurred dynamically, and indeed my development appears fairly dis-
tinct. Since my first steps in the world of painting till now I have always moved for-
ward, maybe because after the Second World War I couldn’t find a place for myself.

So what influenced your work at the very beginning. Who were important painters for you? Was
there anyone particularly inspiring?

No. In the times of the Third Reich we saw nothing. Although there was a library in
the academy, it had been robbed. You could only see folk painting. Later, by the natu-
ral order of things, I discovered the Impressionists. I got to know the output of all of
them and Manet became my god. As, actually, did all of the Impressionists, each and
every one of them.

Were there other painters besides Manet?

Yes, they appeared later. Of course the Impressionists also had their authorities —
Spanish painters, Goya and Veldzquez. Along with the Impressionists I adopted them
as new gods.

Were there also Expressionists?

To be honest, not exactly. Later, I very quickly discovered Picasso, and he became my
authority. Among the Expressionists I naturally adored van Gogh. I became fascinated
with him after the Impressionists.

Picasso?
Yes, yes. The disintegration of form. He entered my life with the disintegration of form.

So it’s a certain dualism. . . . In the interview given to Jorg Heiser for Frieze in 2006 you talked
about the differentiation of the points of departure for your artistic work — inner consciousness
or inner reception of your own body and, contrary to it, the external look at the body. When did
this breakdown take place?
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Dama z mdzgiem, ok. 1990, olej, ptétno

na sgsiedniej stronie
Dwa sposoby istnienia/Autoportret podwdjny, 2000, olej, ptétno

il

Lady with Brain (Dame mit Hirn), c. 1990, oil on canvas

opposite
Two Ways of Being/Double Self-Portrait (Zwei Arten zu sein/Doppelselbstportrdt), 2000, oil on canvas



Relatively fast, in 1948 or 1949, with the first drawings, because at the beginning
there were drawings. Man always shyly takes first steps. I don’t fully believe people
who right away work on a large scale.

You say that you've never treated the body as a whole but as a collection of elements. So it's not
the body in a holistic dimension. You claim that if you don’t feel a body part, you don’t paint it.
You may say so. I still do it.

The exhibition at which we are at the moment [Maria Lassnig, Serpentine Gallery, London,
25 April-8 June 2008] shows this dualism very strongly, tangibly. We have here more works about
the externality of the body, as it can be called, but we also have works displaying its interior.
These fleshy paintings, to quote Robert Storr. It’s a phenomenal statement of Storr,
who paraphrased here Willem de Kooning’s statement that ‘Flesh was the reason oil
paint was invented’.

... Do you paint quickly or quite slowly?
In comparison with others, undoubtedly quickly.

How long does it take you to create a picture?

Some of them need one day.

Are body awareness paintings created immediately or are they preceded by drawings? What is
their process of execution?

That’s true, I often make drawings but I never do them just for themselves but as

a basis for painting. Nevertheless, recently I’ve created quite a lot of them because
galleries expected me to do so, and for this reason I had to work quite swiftly. Then
I remade these small drawings into huge paintings. But I'm far from being fully
satisfied with it.

Thanks to this, however, phenomenal pictures were painted.
I know.

So drawing is an essential medium.
Of course. Drawings were often much more important for me than oil painting.

So can you say that they are the most important to you?
Almost the most important.

Does drawing require everyday exercise?
No, it’s more daily bread.

Not painting?
You have to get involved with your whole self in painting. It’s not enough to paint an
hour daily, two hours could suffice but it’s the minimum.

... Let’s talk about topics of your painting other than the body. | was thinking for example about
the drawings connected with the exploration of the human mind. Your picture Language Grid
(Sprachgitter) seems related to them a bit.

Oh my God! Language Grid. And what does it have in common with brain research?






Maria Lassng, marzec 2002

na sasiedniej stronie
Autoportret z rondlem, 1995, olej, ptétno

Maria Lassnig, March 2002

opposite
Self Portrait with Saucepan (Selbstportrdt mit Kochtopf), 1995, oil on canvas

It crossed my mind that this picture is somehow bound up with it. If not, what is it then connected
with?
With Paul Celan. He wrote the poem under this title.

Is it a tribute to Paul Celan?
Yes, I knew him.

In what circumstances did you get to know him?
In Paris, we were good friends.

Did he write about your art?
No, he simply believed in me. He said, “You will make it through.’

... Asin 1993 we cooperated for the first time on the cycle of exhibitions Der zerbrochene Spiegel
(The Broken Mirror) in Vienna, we included numerous animal portraits.

When you are delighted with the fact that you have contact with animals, it should be
depicted. The portrayal of vessels, other objects and the like always posed a certain
difficulty for me since I don’t know any other relation with the object apart from the
bond defined by the need to possess. There is no higher, metaphysical tie here, be-
cause, as is known, there are different levels of relationships. I treat the painting of
flowers with some reserve on account of the fact they are so exceptionally beautiful.
There is no such colour of paint which would reflect the hue of a rose. For example, one
of the first exercises I give to my students for painting is a table covered with a white
tablecloth, with eggs and a cauliflower laid on it. A cauliflower has just such a multi-
dimensional colour; actually not any particular colour but still one. A similar situation
is with an egg, which has its own hue after all, although seemingly it doesn’t have any.
My students have to start from this type of analysis.

There is an inconspicuous little book of Rainer Maria Rilke in which the author gives his advice for
a novice poet. What would you counsel young painters in 2008?

Advice for budding painters? First of all, I would suggest they start from building
self-awareness of what they do and in what they are best, even though they are fated to
still wander around. Apart from that, they should succumb to the course of events. . . .
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| talked with Paul McCarthy, who wrote an essay for your exhibition in the Serpentine Gallery.
When | mentioned you for the first time, we said that for many years nobody had been able to
catch up with your work, for example the Viennese Actionists. The topic of your relationship with
the younger generation, say the just mentioned Viennese Actionists, has not been brought up yet.
Did you strike up any friendships?

With whom specifically?

With Otto Muehl, Hermann Nitsch and others.
These were real actionists, but their time did not come after me by any means.

But they are, after all, much younger than you.
I also was younger, I was always equally as young as they were.

You are always younger and here and now — the youngest.

Something should be emphasized here. Contemporary actionists, performers, simply
continue work initiated by pioneers. To be honest, I don’t have time to follow it all,
I'm sorry.

But it’s not that essential. You are still professionally active.
Well, yes, life has its own predetermined length and nothing beyond it. It is of course
the world, which failed to discover me earlier, that is to be blamed.

But the young generation of artists cite you as an authority more and more often.
I don’t really notice that. Let’s maybe finish with some negative accent. I’ve just said
something of this sort.

So we will conclude our conversation with it?
Yes [laughter]. eoe®

Based on: Jacqueline Kaess-Farquet, Das Interview. Maria Lassnig im Gesprdch mit Hans Ulrich Obrist,
Serpentine Gallery, London, 2008, 38 min., German, English (voice-over), © Independent artfilms JKF.—PME,
http://www.independentartfilms.eu/maria_lassnig.html

Fragments of the interview edited by Kasia Redzisz
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Zacheta — Narodowa Galeria Sztuki | Zacheta — National Gallery of Art

The Best Gallery. Nowosci w kolekcji
The Best Gallery. New Works in the Collection

kuratorki | curators: Matgorzata Bogdanska, Joanna Egit-Puzynska,
Maria Swierzewska (dziat zbioréw i inwentarzy | collection and inventory department)
infografika i identyfikacja wizualna | infographics and visual identity: Rafat Dominik

artysci | artists: Azorro (Oskar Dawicki, Igor Krenz, Wojtek Niedzielko, £ukasz Skapski),
Karolina Breguta, Stefan Gierowski, Elzbieta Jabtonska, Jerzy Jarnuszkiewicz, Koji Kamoji,
Anna Molska, Tomasz Osifiski, Katarzyna Przezwariska, Konrad Smolenski, Olga Wolniak,
Ewa Zarzycka

Kazda galeria dazy do tego, by okreslano ja mianem najlepszej. Z tematem tym zmie-
rzyli sie dowcipnie artysci z grupy Azorro, gdy w Berlinie poszukiwali dla siebie ty-
tutowej The Best Gallery, takiej, w ktérej chcieliby umie$ci¢ swoje prace. I by¢ moze
znalezli — film ten trafit w tym roku do kolekcji Zachety.

Jako galeria wystaw czasowych Zacheta nie ma statej ekspozycji, ale ten brak
daje impuls do cyklicznego prezentowania fragmentow naszych zbioréw i pokazy-
wania ich w réznych zestawieniach. Tym razem chwalimy sie nowosciami w dwo6ch
salach galerii. Pokazujemy wiekszo$¢ prac, ktére ostatnio trafity do naszej kolekcji,
udowadniajac, ze ich wybor nie jest przypadkowy, poniewaz osadzone sa w kontekscie
dotychczasowej dziatalnodci Zachety.

Od poczatku lat dziewiecdziesigtych postanowiono poszerza¢ kolekcje Zache-
ty o prace wspotczesnych tworcéw zwigzane z programem wystawienniczym i edu-
kacyjnym galerii. Uznano ten wybér za jednoczesng gwarancje jakosSci artystycznej
i element wyrézniajacy te zbiory wsrdd kolekcji innych instytucji sztuki wspotczesnej.
Decyzje zakupu prac podejmuje powotana w tym celu komisja zakupéw. Opiniuje ona
takze dziela przekazywane jako dary od artystow i donatoréw pod katem zgodnosci
z profilem zbioréw oraz zwraca uwage, by nowe prace korespondowaty z dzietami juz
znajdujacymi sie w naszym posiadaniu, tworzac wspoélne narracje i wchodzac ze soba
w dialog.

W tworzeniu kolekcji Zachety istotne jest konstruowanie rozbudowanego i réz-
norodnego obrazu wspotczesnej sztuki polskiej — rowniez dzieki potaczeniom, ja-
kie powstaja pomiedzy dzietami z kolekcji a niezwykle szerokim archiwum zycia

Azorro, The Best Gallery, 2002, wideo,
dofinansowano ze $rodkéw Ministra Kultury
i Dziedzictwa Narodowego

— Azorro, Samospetniajqca sie przepowiednia,
2016, ztota nitka, hak, dofinansowano ze srodkéw
Ministra Kultury i Dziedzictwa Narodowego

na sasiedniej stronie

Koji Kamaji, Bez tytutu, 1967, olej, deska,
zakupiono dzieki wsparciu Fundadji Sztuki
Polskiej ING

Azorro, The Best Gallery, 2002, video, with the
financial support from the Minister of Culture and
National Heritage

Azorro, Self-fulfilling Prophecy, 2016, golden thread,
hanger, with the financial support from the Minister
of Culture and National Heritage

opposite

Koji Kamoji, Untitled, 1967, oil on wood, purchase
has been made possible by funding from ING Polish
Art Foundation

fot. | photo: Grzegorz Karkoszka

artystycznego gromadzonym przez dzial dokumentacji Zachety. Wsréd tegorocz-
nych nabytkoéw znalazly sie m.in. dary: rzezby Jerzego Jarnuszkiewicza oraz obraz
Tomasza Osinskiego — unikalne dzieta autoréw dotychczas nieobecnych w naszych
zbiorach. Prace Stefana Gierowskiego, Jacka Malinowskiego i Konrada Smoleriskie-
go natomiast doskonale uzupeiniaja zgromadzone dotad prace tych artystéw. Roz-
budowujemy takze konteksty historyczne. Z jednej strony wiaczyliSmy dzieta Olgi
Wolniak czy Ewy Zarzyckiej, z drugiej, instalacja 15 Polish Painters, zainspirowang
dziatalno$cia wieloletniego dyrektora Programu Miedzynarodowego MoMA Portera
McCraya, przywotujemy istotny moment w polskiej historii sztuki przetomu lat piec¢-
dziesigtych i sze$¢dziesigtych XX wieku. Do naszych zbioréw trafiaja takze prace
wystawiane lub produkowane przez Zachete w zwigzku z projektami realizowanymi
zaréwno w gmachu galerii, jak i w innych miejscach. Poza wspomnianymi juz dzie-
tami Konrada Smolenskiego prezentowanymi na wystawie Bogactwo, filmem Jacka
Malinowskiego Plama zrealizowanym przy okazji wystawy artysty Dwubiegunowo,
wiaczyliSmy do zbior6w wideoinstalacje C.T. Jaspera i Joanny Malinowskiej Halka/
Haiti 18°48'05"N 72°23'01" przygotowang do Pawilonu Polskiego na 56 Miedzyna-
rodowa Wystawe Sztuki w Wenecji, a takze kilka prac pokazywanych na wystawie
Common Affairs, ktéra odbyla sie w zesztym roku w Deutsche Bank KunstHalle
w Berlinie (wideo Anny Molskiej Platforma, Elzbiety Jabloriskiej Nowe Zycie, Ka-
roliny Breguty Biuro budowy pomnika oraz tytutowe The Best Gallery grupy Azorro
i dopetniajaca film praca Samospetniajqca sie przepowiednia). Przy wyborze artystow
z miodszego pokolenia duza role odgrywa dziatalno$¢ Miejsca Projektéw Zachety.
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fot. | photo: Marek Krzyzanek



The Best Gallery
The Best Gallery

Gordon Fox
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Marek Krzyzanek

photo: Grzegorz Karkoszka

fot.

. Marek Krzyzanek .




Jerzy Jarnuszkiewicz, Przedmioty, 1972, metal

na sasiedniej stronie

1 Stefan Gierowski, Obraz L, 1958, olej, ptétno, obraz
ofiarowany przez Gordona Foxa dla uczczenia pamigci Marii
Hiszpariskiej-Neumann

2. Ewa Zarzycka, Reka, 2011, wideo, dofinansowano ze
srodkow Ministra Kultury i Dziedzictwa Narodowego

3 Anna Molska, Platforma, 2016, wideo

4 Konrad Smolenski, All for Money/Money for Nothing, 2016,
kolaz

5 Karolina Breguta, Biuro budowy pomnika, 2016, instalacja
wideo, wystawa Common Affairs, zakupiono dzieki wsparciu
Fundacji Sztuki Polskiej ING

6 Katarzyna Przezwanska, Donica, 2016, ceramika
7 Elzbieta Jabtoriska, Nowe Zycie, 2016, wideo

s. 40
Tomasz Osinski, Autoportret, 1973, akryl, ptétno

s. 41

Porter McCray, 75 Polish Painters, 1961, 2016, instalacja,
wystawa Podrdznicy, dofinansowano ze srodkéw Ministra
Kultury i Dziedzictwa Narodowego

Aleksandra Ska, 3 x U, 2005, silikon, stal nierdzewna, magnes,
wystawa Poza zasadg przyjemnosci. Afektywne operacje,
dofinansowano ze srodkéw Ministra Kultury i Dziedzictwa
Narodowego

Jerzy Jarnuszkiewicz, Objects, 1972, metal

opposite
1 Stefan Gierowski, Painting L, 1958, oil on canvas, donated
by Gordon Fox in memory of Maria Hiszpariska-Neumann

2. Ewa Zarzycka, Hand, 2011, video, with the financial support
from the Minister of Culture and National Heritage

3 Anna Molska, Platform, 2016, video

4 Konrad Smolenski, All for Money/Money for Nothing, 2016,
collage

5 Karolina Breguta, Office for Monument Construction, 2016,
video installation, exhibition Common Affairs, purchase has been
made possible by funding from ING Polish Art Foundation

6 Katarzyna Przezwanska, Flowerpot, 2016, ceramics
7 Elzbieta Jabtoniska, Nowe Zycie, 2016, video

p. 40
Tomasz Osinski, Self-portrait, 1973, acrylic on canvas

p. 41

Porter McCray, 15 Polish Painters, 1961, 2016, installation,
exhibition The Travellers, with the financial support from the
Minister of Culture and National Heritage

Aleksandra Ska, 3 x U, 2005, silicon, stainless steel, magnet,
exhibition Beyond the Pleasure Principle. Affective Operations,
with the financial support from the Minister of Culture and
National Heritage
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Donica Katarzyny Przezwanskiej byta elementem wystawy Eksperyment tysogorski
50 lat pozniej w MPZ i od tej pory na state zdobi wejscie do galerii.

W zesztym roku byto gtosno o naszej kolekcji za sprawa akcji crowdfundingowej
Buduj z nami kolekcje Zachety. Jej wielki sukces pokazat, ze mozemy liczy¢ na naszych
widzéw.

Rozwdj zbioréw Zachety jest mozliwy takze dzieki funduszom Ministra Kultury
i Dziedzictwa Narodowego w ramach programu Regionalne Kolekcje Sztuki Wspotcze-
snej i wsparciu statych fundatoréw: Fundacji Sztuki Polskiej ING oraz Towarzystwa
Zachety Sztuk Pieknych. Konsekwentnie bedziemy dalej budowac nasze zbiory. eee

Matgorzata Bogdariska

Every gallery wants to have the reputation of being the best. The artists from Azorro
Group tackled this idea in a humorous way, in Berlin, while looking for the Best Gal-
lery, where they could show their works. And perhaps they found it: this year, their film
became part of Zacheta’s collection.

As a gallery intended for temporary exhibitions, Zacheta does not have a per-
manent exposition, but this gives us a reason to cyclically present fragments of our
collection and show them in various configurations. This time we proudly present the
new arrivals in two of the gallery rooms. Most of the works that recently enlarged our
collection are presented in order to prove that their choice is not accidental and that they
are embedded in the context of our current activity.

Since the beginning of the 1990s, a decision was made to expand Zacheta’s col-
lection with works by contemporary artists in connection with the exhibition and edu-
cational program of the gallery. This choice was considered to be a guarantee of artistic
quality and a distinguishing feature among the collections of other institutions of con-
temporary art. Purchase decisions are made by a purchasing commission appointed for
this purpose. It also reviews works donated by artists and donors for compliance with
the collection’s profile, and assures that new works correspond with those already in
our possession, creating common narratives and entering into dialogue.

An important feature of the process of building Zacheta’s collection is to con-
struct a rich and varied image of contemporary Polish art — also thanks to the con-
nections created between the works from the collection and the unusually rich archive

of artistic life gathered by Zacheta’s documentation department. This year’s acquisi-
tions include, among others the following gifts: sculptures by Jerzy Jarnuszkiewicz and
a painting by Tomasz Osinski — unique works by authors not yet present in our col-
lection. The works of Stefan Gierowski, Jacek Malinowski and Konrad Smolenski per-
fectly complement the existing works of these artists. We also expand some historical
contexts. On the one hand, we have included works by Olga Wolniak or Ewa Zarzycka;
on the other, the installation 15 Polish Painters, inspired by the work of Porter McCray,
director of the International Program at MoMA, invokes an important moment in Pol-
ish art history of the 1950s and 1960s. Our collection also includes works exhibited
or produced by Zacheta within projects implemented both in the gallery building and
elsewhere. Apart from the above mentioned works by Konrad Smolenski, presented at
the exhibition Money to Burn, a film by Jacek Malinowski Stain, produced on the occa-
sion of the artist’s exhibition Bi-Polar, we included in the exhibition a video installation
by C.T. Jasper and Joanna Malinowska Halka/Haiti 18°48'05"N 72°23'01" prepared
for the Polish Pavilion at the 56th International Art Exhibition in Venice, and some
of the works shown at the Common Affairs exhibition held last year at the Deutsche
Bank KunstHalle in Berlin (video Platform by Anna Molska, Nowe Zycie by Elzbieta
Jabtonska and Office for Monument Construction by Karolina Breguta, The Best Gallery
by the Azorro group, and the accompanying film by this group Self-fulfilling Prophecy).
Zacheta Project Room plays an important role during the selection of artists from the
younger generation. The Flowerpot by Katarzyna Przezwanska was an element of the
exhibition £ysa Gora Experiment — 50 Years Later, at the Zacheta Project Room and it
has been placed permanently at the entrance to the Gallery.

Last year our collection gained popularity thanks to the crowdfunding action
Build the Zacheta collection with us. Its great success has shown that we can count on
our audience.

The development of the Zacheta collection is also possible thanks to the funds
from the Minister of Culture and National Heritage within the Regional Collections of
Contemporary Art programme and the support of permanent funders: ING Polish Art
Foundation and the Society for the Encouragement of Fine Arts. We will consistently
develop it further. eoe®

Matgorzata Bogdariska
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Miejsce Projektow Zachety | Zacheta Project Room

Sestsil
Sestsil

kurator | curator: Grzegorz Kozera
wspdtpraca ze strony MPZ | collaboration on the part of ZPR: Julia Harasimowicz

artysci | artists: Karolina Breguta, Grzegorz Kozera,
Jan Mioduszewski, Marta Paciejewska, Iza Rogucka, Zo

Wystawa jest Swiadectwem zainteresowan artystow czeskim surrealizmem i jedno-
cze$nie wynikiem wizyty studyjnej w Pradze 29 listopada—3 grudnia 2016 roku. Idea
projektu, ktérego czescia by} zesztoroczny pobyt, zrodzita sie znacznie wczesniej, bo
w 2013 roku, podczas zwiedzania przez piszacego te stowa madryckiej ekspozycji El
Surrealismo y el suefio'. Kontakt z pracami czotowych czeskich przedstawicieli tego
kierunku — Toyen i JindFicha Styrskiego — zestawionych z dzielami innych znanych
reprezentantéw ruchu stanowit bezposredniq inspiracje do wnikliwszego spojrzenia na
zagadnienie czeskiego surrealizmu. Tym bardziej, ze jak zauwazyt wcze$niej Leszek
Engelking, cho¢ bylo to zjawisko niezwykle bogate, zastugujace na miano ,,surrealizmu
w liczbie mnogiej”, z powodu niesprzyjajacej sytuacji politycznej przez lata pozostawa-
1o nieznane, czekajac na odkrycie?.

Cho¢ oficjalnie Skupina Surrealistd v CSR [Grupa Surrealistéw w Republice
Czechostowackiej] zostata zatozona 21 marca 1934 roku w Pradze, jej powstanie po-
przedzaty inne interesujace lokalne zjawiska artystyczne, a gtdwnie wystepujacy w la-
tach dwudziestych XX wieku kierunek literacki poetyzm. Wywarl on w owym czasie
ogromny wplyw na liczne formy ekspresji, takze wizualnej, utorowat tez droge surreali-
zmowi. Czolowym jego przedstawicielem byto powstate w 1920 roku stowarzyszenie
artystyczne Devétsil (dziewiecsil, lepieznik). Tytut wystawy w MPZ to skutek transfor-
macji: dziewiecsit zmienit sie w szesésita (czeskie: Sestsil) z powodu liczby zaproszo-
nych artystow. Tytut ten jest tez aluzja do gtosnej bibliofilskiej serii wydawniczej Edice
69 z lat 1931-1933.

Pomimo bardzo wczesnie pojawiajacej sie krytyki czy chtodnego odbioru hi-
storycznego surrealizmu lat trzydziestych, niekwestionowany jest trwaty jego wktad
w rozwoj czeskiej kultury®. W r6znym stopniu i nasileniu stanowit staty punkt odnie-
sienia dla tworcow kolejnych pokolen, przedstawicieli tzw. drugiej fazy kierunku. Do-
wodem na jego zywotno$¢ jest tez dziatajace od 1969 roku do dzi$ (z kilkunastoletnig
przerwa), w catosci poswiecone surrealizmowi w Pradze czasopismo ,,Analogon” ze
skupionym wokoét niego Srodowiskiem?.

Poszukujac wyjasnienia trwatej obecnosci mysli surrealistycznej w kulturze cze-
skiej, warto zwrdci¢ uwage na wyjatkowo sprzyjajacy jej, jak zauwazyta Agnieszka Ta-
borska, genius loci. ,,Tradycja Pragi jako miasta magicznego siega czaséw Rudolfa II,
ktéry otaczat sie astronomami i okultystami, miat najwspanialszy gabinet osobliwos$ci
(pierwowzor kolekcji surrealistycznych przedmiotéw) i sprowadzit na sw6j dwoér ma-
nierystow z mistrzem malarskiego kolazu, Arcimboldem, na czele. [...] Mit Golema,
legenda o praskim epizodzie w historii Fausta, tworczo$¢ Kafki, oniryczne teatry lalko-
we — wszystko to sktada sie na atmosfere niesprzyjajaca realistycznemu spojrzeniu na
rzeczywisto$¢”®. Zorganizowana rok temu praska eskapada, poza bezposrednim kon-
taktem z dzielami w kolekcjach muzealnych (Veletrzni paldc, Narodni galerie w Praze;
Museum Kampa), miata na celu doswiadczenie in situ wyjatkowej atmosfery, w ktorej
one powstawaty.

Grupa surrealistow byta bardzo zréznicowang formacja artystyczna. Tworzyli
ja nie tylko malarze, graficy i rzezbiarze, ale takze architekt, muzyk, rezyser i poeta,
wszyscy uprawiajacy rownolegle kilka dyscyplin — fotografie, kolaz czy poezje. Wy-
bér zaproszonych artystow stuzy¢ miat osiggnieciu podobnej interdyscyplinarnosci;
w obecnym projekcie przewazajq jednak artystki.

Wystawa jest efektem subiektywnego spojrzenia polskich wspétczesnych twor-
c6w na awangardowgq tworczosc¢ naszych czeskich sasiadéw. Tak jak czescy surrealisci
nie kopiowali bezrefleksyjnie francuskich, réwniez zaproszeni artysci nie powielaja
dostownie praskich rozwigzan, lecz wchodza z nimi w dialog tworczy. Wierzymy jed-
nak, ze podjeta przez nas proba, urzeczywistniony ,,czeski sen”, przyczyni sie do nad-
robienia wszystkich przespanych lat w kontaktach z tym srodowiskiem i pobudzi do
dalszych badan surrealistycznego fenomenu. eee

Grzegorz Kozera

El Surrealismo y el suerio, Museo Thyssen-Bornemisza, Madryt, 8.10.2013-12.01.2014.

Leszek Engelking, Surrealizm w liczbie mnogiej, ,Literatura na Swiecie’ 1992, nr 10/12, s. 242.

Hanna Marciniak, Likwidagia sztuki-narodziny obrazu. Wprowadzenie do czeskiej i stowackiej awangardy miedzywojennej, w: Gtuchy brudnopis.
Antologia manifestéw awangard Europy Srodkowej, Wydawnictwo Uniwersytetu Jagiellofiskiego, Krakéw 2014, 5. 31-34,

4 28 pazdziernika 2016 roku uczestniczylisSmy w specjalnie zorganizowanym spotkaniu Srodowiska wokét pisma ,Analogon” w Café Montmar-
tre z udziatem Bertranda Schmitta i FrantiSka Dryje, wspdtczesnych surrealistycznych animator6w.

Agnieszka Taborska, Instytut Imaginadi dziata petnq parg, rozmowa z Jerzym Franczakiem, ,Tygodnik Powszechny”, dodatek ,Ksiazki w Tygodni-
ku. Magazyn Literacki” 2016, nr 1/3,s. 9.
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The exhibition is the result of the artists’ interest in Czech surrealism and their study
visit to Prague between 29 November and 3 December 2016. The idea of the project (the
visit being part of it) however was conceived much earlier, in 2013, while I was visiting
the El Surrealismo y el suefio' exhibition in Madrid. Contact with the works of leading
Czech representatives of surrealism — Toyen and Jindfich Styrski — combined with the
works of other well-known representatives of the movement was a direct inspiration for
a more in-depth look at Czech surrealism. All the more so, as Leszek Engelking noted
before, as although it was a very rich phenomenon deserving the name ‘surrealism in
plural’, because of the unfavourable political situation for years it remained unknown,
waiting to be discovered.?

Although officially Skupina Surrealisti v CSR [the Surrealist Group in the Czech-
oslovak Republic] was founded on 21 March 1934 in Prague, its origin was preceded
by other interesting local artistic phenomena, predominantly by the literary movement
from the 1920s called Poetism. At that time, it exerted a tremendous influence on nu-
merous forms of expression, also visual, and paved the way for surrealism. Its leading
representative was the artistic association Devétsil (petasites, butterbur, in Czech mean-
ing ‘power of nine’) founded in 1920. The title of the exhibition at the Zacheta Project
Room is the result of a transformation: nine from the name Devétsil was replaced by six
(Czech: Sestsil) due to the number of invited artists. The title is also a reference to the
popular bibliophile series Edice 69 from 1931-1933.

Despite the very early criticism and cold reception of the historical surrealism of
the 1930s, its contribution to the development of Czech culture is undisputed.? To vary-
ing degrees and intensities it was a constant reference point for the creators of successive
generations, representatives of the so-called second phase of the movement. The journal
Analogon totally devoted to surrealism, existing from 1969 to the present (with a break
of over a decade) and bringing the Prague milieu together, is also evidence of its vitality.*

When looking for explanations of the permanent presence of surrealist thought
in Czech culture, it is worth to pay particular attention to the genius loci, as Agnieszka
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Taborska notes. “The tradition of Prague as magical city
dates back to the time of Rudolf II, who surrounded him-
self with astronomers and occultists, had the most mag-
nificent cabinet of peculiarities (the prototype of a collec-
tion of surrealist objects) and brought mannerists to his
court, particularly the master of painting collage, Arcim-
boldo. [...] The myth of Golem, the legend of the Prague
episode in Faust’s story, the works of Kafka, the dreamy
puppet theaters — all of this makes for an atmosphere
that does not have a realistic view of life.”> Our Prague
escapade organised a year ago, in addition to direct con-
tact with works in museum collections (VeletrZni palac,
National Gallery in Prague; Museum Kampa), aimed at
experiencing the unique atmosphere in which they were
created.

The surrealist group was a very diverse artistic
formation. It was created not only by painters, graphic
artists and sculptors, but by architects, musicians, film-
makers and poets, all practicing several disciplines —
photography, collage or poetry. The selection of invited
artists was to achieve a similar interdisciplinarity, but in
the present project women artists prevail.

The exhibition is the result of a subjective perspec-
tive of contemporary Polish artists on the avant-garde
work of our Czech neighbours. Just as the Czech surreal-
ists did not copy French surrealists without reflection, the
invited artists also did not reproduce literally the solutions
from Prague, but instead entered into creative dialogue
with them. We believe, however, that the attempt made by
us, the ‘Czech dream’ realised, will help to fill the long gap
in contact with this environment and will stimulate further
research into the surreal phenomenon. eee

Grzegorz Kozera

1 E Surrealismo y el suefio, Museo Thyssen-Bornemisza, Madrid, 8 October 2013—12 Janu-
ary 2014

2 Leszek Engelking, ‘Surrealizm w liczbie mnogiej, Literatura na Swiecie, no. 10/12, 1992,
p. 242

3 Hanna Marciniak, Likwidagia sztuki-narodziny obrazu. Wprowadzenie do czeskiej i stowackiej
awangardy miedzywojennej, in Gtuchy brudnopis. Antologia manifestéw awangard Europy
Srodkowe, Krakéw: Wydawnictwo Uniwersytetu Jagiellofiskiego, 2014, pp. 31-34.

4 0n 28 October 2016 we participated in a meeting of the Analogon milieu at the Café
Montmartre with the participation of Bertrand Schmitt and FrantiSek Dryje, contemporary
surrealist animators

5 Agnieszka Taborska, Instytut Imaginagii dziata petnq parg, a conversation with Jerzy
Franczak, Tygodnik Powszechny, suppl. Ksigzki w Tygodniku. Magazyn Literacki, no. 1/3,
2016,p.9

wszystkie fot. | all photos: Jan Mioduszewski

1 Grzegorz Kozera, Hommage d Josef Istler, wystawa Josef Istler,
Museum Kampa, Praga, listopad 2016

2 Spotkanie z Adamem Budakiem, gtéwnym kuratorem w Patacu
Kinskich, oddziale Narodni galerie v Praze, Veletrzni Palac,
Narodni galerie v Praze, listopad 2016

3 Marta Paciejewska na wystawie Avantgardni fotograf Jaromir
Funke, Leica Gallery, Praga, listopad 2016

4 Spotkanie z Anna Pravdova, kuratorkg zbioréw sztuki XX wieku
w Veletrzni Paldc, Narodni galerie v Praze, listopad 2016

5 Oprowadzanie kuratorskie po wystawie Josef Istler, Museum
Kampa, Praga, listopad 2016

6 Karel Srp Senior i artysci (od lewej): Grzegorz Kozera, Jan
Mioduszewski, Iza Rogucka, Marta Paciejewska, Studio Radio
Hortus, Praga, listopad 2016

7 Artysci w Café Slavia, Praga, listopad 2016

na sasiedniej stronie

Spotkanie z grupg wspétczesnych praskich surrealistéw zwiazanych
z platforma pisma ,Analogon”. Obecni m.in.: FrantiSek Dryje

i Bertrand Schmitt, listopad 2016

1 Grzegorz Kozera, Hommage a Josef Istler, exhibition Josef Istler,
Museum Kampa, Prague, November 2016

2 Meeting with Adam Budak, chief curator of the Kinsky Palace
department of the National Gallery in Prague, Veletrzni Paldc,
National Gallery in Prague, November 2016

4 Meeting with Anna Pravdova, curator of the 20th-century
art collection in Veletrzni Palac, National Gallery in Prague,
November 2016

3 Marta Paciejewska at the exhibition Avantgardni fotograf Jaromir
Funke, Leica Gallery, Prague, November 2016

5 Curatorial quided tour at the exhibition Josef Istler, Museum
Kampa, Prague, November 2016

6 Karel Srp Senior and the artists (from the left): Grzegorz Kozera,
Jan Mioduszewski, Iza Rogucka, Marta Paciejewska, Studio Radio
Hortus, Prague, November 2016

7 The Artists at Café Slavia, Prague, November 2016

opposite

Meeting with a group of contemporary surrealists from Prague,
from the milieu of the Analogon magazine, i.a.; Frantisek Dryje
and Bertrand Schmitt, Prague, November 2016
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artysci | artists: Ewa Axelrad, Przemystaw Branas, Agata Kus, Honorata Martin, tukasz Surowiec

Poprzednia edycja wystawy Spojrzenia zostala otwarta
w Zachecie 8 wrzesnia 2015 roku. Do konkursu o na-

grode Deutsche Banku zostalo woéwczas nominowa-
nych pieciu artystow i artystek: Alicja Bielawska, Ada
Karczmarczyk, Piotr Lakomy, Agnieszka Piksa i Iza
Tarasewicz. Dziela sztuki, ktore przygotowali, nadaty
wystawie mocny rys formalistyczny. Jedynie praca Ady
Karczmarczyk Oblubienice wspétbrzmiala z przeczucia-
mi nadchodzacego armagedonu, ktéry nastapit miesiac
pozniej. W potowie pazdziernika odbyly sie wybory par-
lamentarne radykalnie zmieniajace polityczny kontekst
funkcjonowania kultury. Otwierana obecnie wystawa
konkursowa jest okazja do postawienia pytania, czy wy-
darzenia ostatnich dwéch lat wywarty wptyw na sztuke
mitodych artystéw, przynajmniej z perspektywy nominu-
jacych do wystawy jurorow'. W Spojrzeniach 2017 biora
udziat twoércy urodzeni pomiedzy 1984 i 1987 rokiem:
Ewa Axelrad, Przemystaw Branas, Agata Kus, Honorata
Martin i Eukasz Surowiec. Poprzednia edycja obejmo-
wala artystow tylko nieznacznie starszych, bo urodzo-
nych w latach 1980-1985. Biorac pod uwage, ze jednym

fot. | photo: Remi Urnat

z kryteriébw wyboru jest wiek nominowanego (nie moze
mie¢ wiecej niz 36 lat), zmieniajacy sie skiad komisji
konkursowej ma do czynienia przez kilka edycji Spoj-
rzen z mniej wiecej tq samaq grupg potencjalnych kandy-
datéw. Mozna zatem poréwnywac wybory jury z kilku
kolejnych edycji i zatozy¢, Ze kazdorazowo stanowia one
wskazdéwke co do aktualnie wiodacych tendencji na sce-
nie artystycznej.

Umiejscowienie tegorocznych kandydatéw do na-
grody Deutsche Banku na szerszym tle polskiej sztuki
nie jest zadaniem latwym ze wzgledu na bogactwo
i ré6znorodno$¢ pejzazu instytucjonalnego (w sektorze
publicznym i prywatnym). To pozytywny efekt polityki
kulturalnej Polski po przystapieniu do Unii Europejskiej,
za ktérym idzie rozproszenie i zr6znicowanie oferty ar-
tystycznej. Na wystawie Co widac? Polska sztuka dzisiaj
w Muzeum Sztuki Nowoczesnej w Warszawie w 2014
roku, ostatniej jak dotychczas probie przekrojowej pre-
zentacji polskiej sztuki najnowszej, kuratorzy wyr6z-
nili az 15 trendéw?. Z artystow tegorocznych Spojrzen
w dziale ,sztuka krytyczna dzisiaj” wystawiat Lukasz

Surowiec, a poza ta sekcja — Ewa Axelrad i Honorata

Martin. Na marginesie mozna zauwazy¢, ze w Co widac?
brato udzial wielu uczestnikow i laureatow poprzed-
nich edycji Spojrzen. Wyr6znione na wystawie dziaty
tematyczne miaty charakter opisowy i porzadkujacy
a posteriori w stosunku do réznych zjawisk sztuki ostat-
niej dekady. Nowos$cia byli wczeséniej szerzej nieznani
tworcy zgrupowani pod hastem ,,nowoczesny folklor”:
Michat Lagowski, Krzysztof Maniak czy Daniel Rychar-
ski. Sztuka stawiajaca w centrum zainteresowania zycie
na wsi lub prowincji byta juz poczytywana za barometr
nadchodzacej zmiany, wskazujac nowego hegemona,
w imieniu ktérego prowadzona jest nowa ,,antyelitarna”
polityka polskiego pafistwa.

Tymczasem ostatnie dziesieciolecie w narracji kry-
tyki artystycznej byto zdominowane przez sztuke ,,zme-
czonych rzeczywisto$cia”. Termin ukuty przez krytyka
Jakuba Banasiaka w 2009 roku odnosit sie pierwotnie do
surrealistycznych obrazéw autorstwa mtodych twércéw,
lecz wkrétce zostal rozszerzony na innych artystéw, de-
monstrujacych ostentacyjny brak zainteresowania bez-

): Karol Trebuta

hott



Ewa Axelrad, Fetor. Pozdrowienia, 2014, pocztowka wysytana
z roznych miejsc oraz wydruk na papierze barytowym w ramie,
dzieki uprzejmosci artystki i BWA Warszawa

Ewa Axelrad, Minimalne, konieczne, obiektywnie umiarkowane #1,
2015, stos dtoni w pozycji masazu serca, beton, dzieki uprzejmosci
artystki i BWA Warszawa

na sasiedniej stronie

Przemystaw Branas, Ciggle rzucam geometryczne cienie,
performans, Galeria Studio, Warszawa, 24.11.2016, dzieki
uprzejmosci artysty

Przemystaw Branas, Ubung, 12-godzinny performans, 6:03—18:04,
BWA Zielona Géra, 28.02.2015, dzieki uprzejmosci artysty

Ewa Axelrad, Fetor. Greetings, 2014, postcard, posted from various
locations and a framed baryta print, courtesy of the artsist and BWA
Warszawa

Ewa Axelrad, Minimum, Necessary, Objectively Reasonable #1, 2015,
stacks of life-size hands in a CPR position, concrete composite,
courtesy of the artsist and BWA Warszawa

opposite
Przemystaw Branas, Ciggle rzucam geometryczne cienie, performance,
Galeria Studio, Warsaw, 24.11.2016, courtesy of the artist

Przemystaw Branas, Ubung, long duration performance, 6:03—18:04,
BWA Zielona Gora, 28.02.2015, courtesy of the artist

posrednim zaangazowaniem sztuki w kwestie spoteczne

i polityczne®. Karol Sienkiewicz wskazywat na przyktad
na ideowa bliskos$¢ tworczosci grupy Penerstwo z ma-
larzami spod znaku ,,zmeczonych rzeczywistoscia”, ze
wzgledu na deklarowany przez cztonkéw formacji an-
tyintelektualizm oraz skupienie na samej materii dzie-
ta, ktéra powinna przemawia¢ sama przez sie*. Ponadto
wiekszo$¢ ,,peneréw” nawigzywata do folkloru miej-
skiego, kultury blokowiska, i zwigzanej z nim pop- czy
subkultury. ,,Zmeczeni rzeczywistoscia”, w szerokim ro-
zumieniu tego okre$lenia, byli reakcja zaréwno na ,,pop-
banalizm” grupy Ladnie, inspirowany dokumentalng czy
prasowa fotografia, jak i na ,,sztuke krytyczng” w jej ko-
lejnych odstonach nowego millennium. W Spojrzeniach
z lat 2009, 2011, 2013 i 2015 ,,penerzy” ciagle byli obec-
ni. W tych latach wystawiali: Wojciech Bakowski (laure-
at 2009), Konrad Smolenski (laureat 2011), Piotr Bosacki
(nominowany 2013), Iza Tarasewicz (laureatka 2015).
W 2017 roku, zaledwie dwa lata péZniej, zestawienia na-
zwisk artystow z poprzednich edycji wystawy wydaja sie
jakby gtosem z innej epoki.

Eukasz Surowiec zwr6cit mi niedawno uwage na
tytut ostatniego numeru ,,Krytyki Politycznej” (2017, nr
45), ktéry brzmi Znudzeni, zmeczeni, wsciekli. W kon-
tekscie sztuki kuszaco brzmi zestawienie owych ,,zme-
czonych rzeczywistoscia” AD 2009 oraz ,,zmeczonych

i wéciektych” z 2017. Zaiste wielu artystom, jak i innym
obywatelom kultury nietatwo jest wieS¢ codzienne zycie
w czasie, kiedy otaczajaca rzeczywistos$¢ nasyca sie tre-
Sciami antyliberalnymi, nacjonalistycznymi, rasistow-
skimi, antyinteligenckimi, homofobicznymi i dewocyj-
nymi. Zanim jednak przymierzymy hasto ukute przez
redakcje ,,Krytyki Politycznej” do artystéw bioracych
udzial w wystawie, ciekawie byloby przyjrze¢ sie ar-
tystycznym patronom, na ktérych powotuja sie miodzi
tworcy. Jesli dla Lukasza Surowca wazna jest praktyka
artystyczna Artura Zmijewskiego, to Przemek Branas
pisze na swojej stronie internetowej, ze ,praktyki sztu-
ki krytycznej lat dziewiecdziesigtych wyczerpaty swoje
mozliwosci”, ale ,potencjal kontestacji i destabilizacji
rzeczywistosci przez narzedzia sztuki pozostaje niewy-
czerpany”®. Z kolei Honorata Martin zaistniata szerzej na
scenie artystycznej dzieki projektowi Kurator Libera®. Jej
propozycja przemarszu przez Polske zostata wybrana do
realizacji na wystawie w BWA Awangarda we Wrocta-
wiu (sposrod setki nadestanych aplikacji) przez artyste
krytycznego generacji jeszcze lat osiemdziesiatych. Kry-
tyk Piotr Policht w niedawno opublikowanym artykule
zwraca uwage, ze mtodzi malarze inspirujg sie malar-
stwem Ryszarda Grzyba, najbardziej ,,ornamentalnym”
sposrod cztonkéw warszawskiej Gruppy, ale dodajmy —
autora potrafiacego w latach stanu wojennego skrywac

fot. dzieki uprzejmosci artystki i BWA Warszawa | photo courtesy of the artist and BWA Warsaw

fot. dzieki uprzejmosci artystkii BWA Warszawa | photo 'courtesy of the artist and BWA Warsaw



Spojrzenia 2017 — Nagroda Deutsche Bank
Views 2017 — Deutsche Bank Award

Agata Kus, NARCYZ, 2017, olej, ptétno
Agata Kus, TWIN BED, 2016, olej, ptétno

na sasiedniej stronie
Honorata Martin, Balkon, 2015, dokumentacja performansu, dzieki
uprzejmosci artystki

Honorata Martin, Wyjscie w Polske, 2013, rysunek, fragment
instalacji, dzieki uprzejmosci artystki i Muzeum Sztuki Nowoczesnej
w Warszawie

Agata Kus, NARCISSUS, 2017, il on canvas
Agata Kus, TWIN BED, 2016, oil on canvas

opposite
Honorata Martin, Balcony, 2015, performance documentation,
courtesy of the artist

Honorata Martin, Going out into Poland, 2013, drawing, fragment of
the installation, courtesy of the artist and Museum of Modern Art in
Warsaw

pod dekoracyjng powierzchnig obrazéw réwniez tresci
polityczne’. Twérczo$¢ malarki Agaty Kus nie nalezy
formalnie do tego nurtu, chociaz zdaniem Polichta z tq
grupa faczy ja ,jadowity jezyk sztuki”®. Artystka powo-
tuje sie na innego waznego dla figuracji lat osiemdzie-
sigtych malarza — dziatajacego na scenie amerykanskiej
Erica Fischla. Dalej od polskiego kontekstu tworzy Ewa
Axelrad, ksztatcaca sie w latach 2007-2010 w Londynie
i pozostajaca tam obecnie. Podejmuje tematy wynikajace
z zycia i obcowania z problemami spotecznymi rezonu-
jacymi w jej miejscu zamieszkania.

Interesujace sa te nawigzania do lat osiemdziesig-
tych i dziewiecdziesiatych, bo sztuka powstawata wow-
czas w okre$lonych warunkach polityczno-spotecznych.
Prowokuja do zastanowienia, czy inspiracje formal-
ne i ideowe mtodych artystdw nie sg, analogicznie jak
w pokoleniach wczes$niejszych, powiazane z faktem, ze
zatoczyliSmy koto i wracamy do punktu wyjScia — zma-
gan o demokratyczny ksztalt panstwa i spoteczenstwo
otwarte. W sztuce jednak, jak i w historii, nic dwa razy
sie nie zdarza, a przynajmniej nie zdarza sie tak samo.
Arty$ci wybrani do wystawy Spojrzenia 2017 sa by¢
moze ,,zmeczeni rzeczywistoscia”, ale w innym, bardziej
potocznym sensie niz miat na mysli Banasiak. Po prostu
zajmujq sie nig w sposéb krytyczny i dajg temu wyraz
W swaojej sztuce.

W dziedzinie krytycznosci sztuki ostatni jak dotad
glos miat Artur Zmijewski. W 2006 roku opublikowat
tekst/manifest Stosowane sztuki spoteczne, w ktérym
propagowat dziatalno$¢ artystyczng polegajaca na sku-
tecznym przeksztatcaniu przez sztuke rzeczywistosci
politycznej i spotecznej. Praktyczng realizacjg tego
programu byto Biennale w Berlinie w 2011 roku, ktére-
go byt kuratorem. Zmijewski we wiasnej dziatalnosci
artystycznej skupit sie na projektach partycypacyjnych
— ,ustugowych”, jak je nazywal, wobec instytucji sztu-
ki i grup spotecznych®. Nieomal nazajutrz po publikacji
rozpoczeta sie dyskusja, ktéra zdezawuowata ten projekt
jako utopijny, a przede wszystkim — wbrew intencjom
autora — jako ,reakcyjny”'. Jak zatem moze wygladac
politycznos¢ sztuki dzisiaj, po lekcji lat osiemdziesiatych
i dziewiecdziesigtych, kiedy wielkie narracje wydaja sie
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oto courtesy of the artist

fot. dzieki uprzejmosci ar

fot. dzieki uprzejmosci art\./stki | D;woto courtesy of the artist



mitodym artystom nieadekwatne do obecnych probleméw wspétczesnosci, a bezposred-
nie zaangazowanie sztuki ukazalo swoja naiwnosc¢ i bezskutecznos$¢?

Formuta Spojrzenn wymusza na artystach wycofanie sie w przestrzen galerii, ale
tez nie mieli oni (poza Lukaszem Surowcem) wcze$niej zamiaru z niej wychodzi¢. Para-
doksalnie, to wtasnie Zmijewski nakreslit we wspomnianym tekscie granice mozliwo-
$ci sztuki, poza ktore takze i jemu samemu nie udato sie wykroczy¢: udzial w stwarza-
niu porzadkéw symbolicznych, strategie subwersywne czy dziatalno$¢ interwencyjna
na malg skale!'. Niedocenionym natomiast przez tego autora narzedziem tworzenia
sensow i dyskursow jest formalny jezyk dzieta sztuki, czyli tak potepiana przez niego
»estetyzacja”. Jak wiele przez nig mozna wyrazi¢, przy zatozeniu $wiadomego uzycia,
pokazal np. obraz Karola Radziszewskiego z cyklu Ali (2015) na wystawie Pézna pol-
skos¢ w U-jazdowskim, w ktérym autor scene z powstania warszawskiego przedsta-
wit w stylistyce malarstwa Picassa z lat trzydziestych'?. Gdyby w Polsce powstawaty
obrazy naszych traum narodowych o randze estetycznej Guerniki, by¢ moze inaczej
wygladalyby nasze debaty publiczne. Ale tworczos¢ artystow jest przede wszystkim
symptomem i reakcjq na to, co dzieje sie wokét nich, i musi sobie radzi¢ ze spoteczen-
stwem wychowanym na innych wzorcach estetycznych i innych wzorach myslenia. I od
tego trzeba zaczynac, zadajac pytanie o skutecznosc sztuki. Artysci bioracy udziat w te-
gorocznych Spojrzeniach maja dojrzato$¢ pokolenia §wiadomego mozliwosci i porazek
sztuki politycznej. Na wystawie bedziemy mogli sie wiec dowiedzie¢, jakie strategie
w tej sytuacji wybrali. eee

Dorota Monkiewicz

1 W 2017 roku sktad nominujgcego jury tworzyli: Magda Kardasz, Piotr Lisowski, Ewa £3czynska-Widz, Paulina Otowska (przewodniczaca),
Stanistaw Ruksza, Piotr Stasiowski, Stach Szabtowski.

2 Zob. Co widac? Polska sztuka dzisiaj, Muzeum Sztuki Nowoczesnej w Warszawie, 14.02-31.08.2014, kuratorzy: Sebastian Cichocki, tukasz

Ronduda, http://cowidac.artmuseum.pl/pl/paths (dostep 6.06.2017).

Jakub Banasiak, Zmeczeni rzeczywistoscig. Rozmowy z artystami, 40 000 Malarzy, Warszawa 2009.

Karol Sienkiewicz, Penerstwo, http://culture.pl/pl/tworca/penerstwo (dostep 6.06.2017).

Zob. przemekbranas.com (dostep 29.05.2017).

Kurator Libera: Artysta w czasach beznadziei. Najnowsza sztuka polska, BWA Awangarda, Wroctaw, 7.12.2013-19.01.2014.

Zob. Ryszard Grzyb, Wstydze sig, ze jestem Polakiem, 1986, olej, pt6tno.

Piotr Policht, Ornament to nie zbrodnia. Horyzont mtodego malarstwa, ,Szum" 2017, nr 16.

Artur Zmijewski, Stosowane sztuki spoteczne, ,Krytyka Polityczna” 2006, nr 11/12.

10 Zob. np. Jan Sowa, Poza zasadq skutecznosdi, w: Skutecznos¢ sztuki, red. Tomasz Zatuski, Muzeum Sztuki w £odzi, £6dz 2014.

11 Artur Zmijewski, op. it.

12 Pdzna polskos¢. Formy tozsamosci narodowej po 1989 roku, U-jazdowski, Warszawa, 31.03—6.08.2017.
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fot. | photo: Zofia Martin



The previous edition of the Views exhibition opened in Zacheta on 8 September 2015.

Five artists were nominated then to the Deutsche Bank Award: Alicja Bielawska, Ada
Karczmarczyk, Piotr £.akomy, Agnieszka Piksa and Iza Tarasewicz. The works they
proposed gave the exhibition a strong formalist character. Only the work The Brides by
Ada Karczmarczyk was in tune with the premonition of the armageddon which was to
begin a month later. In mid-October the parliamentary elections took place, radically
changing the political context in which the culture functions. The exhibition which
opens this year is an occasion to ask the question whether the events of the last two years
influenced the art of young artists, at least from the perspective of the jury members
nominating the works for the exhibition’. The following artists born between 1984 and
1987 take part in the Views 2017 exhibition: Ewa Axelrad, Przemystaw Branas, Agata
Kus, Honorata Martin and fukasz Surowiec. The artists of the previous edition were
only slightly older, born between 1980 and 1985. Taking into account that one of the
criteria is the age of the nominees (they cannot be over 36 years old), the changing jury
members deal with more or less the same group of potential candidates during several
editions of the Views. Therefore, the jury choices from a number of editions can be
compared and an assumption can be made that the selection of artists is an indicator of
the current trends on the art scene.

Placing this year’s candidates to the Deutsche Bank award on a wider background
of Polish art is not an easy task due to the rich and diverse institutional landscape (both
in the private and public sector). It is a positive effect of Polish cultural policy after the
accession to the EU, followed by dispersion and diversification of the artistic offer.

At the As You Can See exhibition, held at the Museum of Modern Art in Warsaw
in 2014 — so far the last attempt to present a cross-section of Polish contemporary art,
— the curators identified as many as 15 trends®. From among this year’s participants of
the Views, Lukasz Surowiec exhibited in the ‘critical art today’ section, whereas Ewa
Axelrad and Honorata Martin — outside this section. It is worth mentioning that many
participants and laureates of the previous editions of the Views participated in the As You
Can See exhibition. The thematic sections included in the exhibition were of descriptive
character and they assigned the works a posteriori to various artistic phenomena of the
last decade. Previously unknown artists, grouped under the label ‘modern folklore’ —
Michal Eagowski, Krzysztof Maniak or Daniel Rycharski were a novelty there. Art

focused on country or provincial life was already perceived as a barometer of the change
to come, pointing at the new hegemon, on behalf of whom the new ‘anti-elitist’ policy of
the Polish state is being introduced.

Meanwhile, in the last decade, the narrative of art criticism was dominated by the
art of those ‘tired of reality’. The term coined by critic Jakub Banasiak in 2009, referred
to surrealist paintings by young artists, but soon it was expanded to a group of other
artists ostensibly demonstrating lack of interest in direct engagement of art in social and
political issues®. Karol Sienkiewicz pointed at the ideological vicinity of the Penerstwo
group with the ‘tired of reality’ painters, due to the anti-intellectualism declared by the
members of that formation and their focus on the material aspect of the work of art, which
should be meaningful in itself*. Moreover most of the ‘Peners’ referred to city folklore,
the culture of housing estates and pop- or subcultures associated with them. Those ‘tired
of reality’ in a wider meaning of the term, were a reaction to both the ‘pop-banality’ of
the L.adnie group, inspired by documentary or press photos, as well as ‘critical art’ in
its subsequent versions emerging in the new millennium. ‘Peners’ were still present in
the Views editions of 2009, 2011, 2013 and 2015. The following artists participated at
that time: Wojciech Bakowski (2009 laureate), Konrad Smolenski (2011 laureate), Piotr
Bosacki (2013 nominee), Iza Tarasewicz (2015 laureate). In 2017, merely two years later,
the set of names from the previous editions seems to be a voice from a totally different era.

Eukasz Surowiec pointed recently at the title of the last issue of Krytyka Polityczna
(no. 45, 2017), which reads: ‘Bored, tired, furious’. In the context of art, combining the
‘tired of reality’ of 2009 with the ‘tired and furious’ of 2017 seems quite tempting. For
sure many artists and ‘citizens of culture’ have a problem with leading a regular life
in the time when the world around us gradually fills up with anti-liberal, nationalist,
racists, anti-intellectual, homophobic and bigoted discourse. Yet, before we apply the
slogan coined by the editors of Krytyka Polityczna to the artists who take part in the
exhibition, it might be interesting to have a look at their artistic patrons, people to whom
the young artists refer in their works. If for Eukasz Surowiec the artistic practice of Artur
Zmijewski is still relevant, Przemek Branas writes on his website that the ‘practice of
critical art of the 1990’s exhausted its possibilities’, but the ‘potential of contesting and
destabilising reality through art tools is inexhaustible.”> Honorata Martin made it big at
the art scene thanks to the Curator Libera project®. Her proposal of traveling through



tukasz Surowiec, Berlin-Birkenau, Seeds, 2012,
certyfikat, dzieki uprzejmosci artysty

na sasiedniej stronie
tukasz Surowiec, Poczekalnia, akcja, Bunkier
Sztuki, 2013, dzieki uprzejmosci artysty

tukasz Surowiec, Berlin-Birkenau, Seeds, 2012,
certificate, courtesy of the artist

opposite
tukasz Surowiec, Waiting Room, action, Bunkier
Sztuki, 2013, courtesy of the artist

Poland on foot, was selected at the exhibition at the BWA Awangarda gallery in Wroctaw
(from among a hundred of submissions) by the artist from the critical generation of the
1980s. Art critic Piotr Policht, in a recently published article, emphasises that young
painters are inspired by the work of Ryszard Grzyb, the most ‘ornamental’ of the
Warsaw-based Gruppa members, but at the same time, during the martial law in Poland,
able to conceal political content under the decorative surface of his paintings’. The works
of painter Agata Kus do not belong formally to this trend, although, as Policht claims,
what connects her to this group is the ‘stinging language of art’®. The artist however
refers to another painter, significant for the figuration of the 1980s — Eric Fischl, active
on the American scene. Ewa Axelrad, educated in London in 2007-2010 and living
there, moved further away from the Polish context. She tackles subjects originating
from everyday life and social issues resonating in her place of residence.

The references to the 1980s and 1990s are interesting, as art was created then in
specific socio-political conditions. They provoke a reflection whether the formal and
ideological inspirations for the young artists aren’t — as it were in the previous era —
due to the fact that we are approaching the starting point again: the struggle to maintain
a democratic character of the state and an open society. In art however, as well as in
history, nothing happens twice, or at least it never happens the same way. The artists
selected for the Views 2017 exhibition, may be ‘tired of reality’, but in a different, more
commonplace meaning than Banasiak suggests. They simply deal with it in a critical
way and express it through their art.

So far, the last statement about the critical role of art was made by Artur Zmijewski.
In 2006, he published the text/manifesto Applied Social Arts, in which he promoted
artistic activity aiming at effective transformation of political and social reality through
art. The Berlin Biennale in 2011, which he curated, became a practical realisation of his
programme. In his own art practice, Zmijewski focused on participatory projects which
he called ‘in the service’ of art institutions and social groups®.

Immediately after the publication, a discussion began, discrediting the project as
utopian, and above all — against the author’s intentions — ‘reactionary’'’. How can the
political aspect of art be perceived today, after the lessons we took from the 1980s and
1990s, when the great narratives are dismissed by young artists as not applicable to modern
problems, and immediate engagement of art has shown its naivety and pointlessness?

GERTIFIGATE

This seedling was grown in the spring of 2012 out of seeds
from birch forests on the grounds of the former concentration
camp Auschwitz-Birkenau, where millions of people were
imprisoned and killed by the Nazi regime. It is a living piece
of memory, a natural archive that tells of the suffering and
innumerable deaths in the camp. This document certifies the
authenticity of the seedling and at the same time confirms the
bearer’s commitment to take care of the plant.
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Bictis Birbemas € Lukans Surnine. 2003

The formula of the Views forces the artists to confine their work to the gallery
space, but (apart from Lukasz Surowiec) they had no intention to leave it. Paradoxically,
it was Zmijewski, who — in the above mentioned text — defined the limits of art, which
he also failed to transgress: participating in the creation of symbolic orders, subversive
strategies or small-scale interventions". However, what the author underrates as a tool
of creating meaning and discourses is the formal language of art, or the — dismissed
by him —‘aesthetisation’. Its expressive potential, when purposefully used, was
represented i.a. by Karol Radziszewski’s painting from the Ali series (2015), at the Late
Polishness exhibition at the U-jazdowski, where the author presented a scene from the
Warsaw Uprising in Picasso’s style of the 1930s'. If Polish paintings about our national
traumas had the aesthetic rank of Guernica, perhaps our public debates would look
slightly different. But the works of the artists are mainly a symptom and reaction to what
is going on around them and they have to deal with the society educated on different
aesthetic and intellectual patterns. This should be the starting point when asking about
the effectiveness of art. The artists participating in this year’s Views have the maturity
of the generation aware of both, the potential and the failures of politically involved art.
At the exhibition we will have the opportunity to learn what strategies they have chosen
in these circumstances. eee

Dorota Monkiewicz

1 In 2017 the jury members included: Magda Kardasz, Piotr Lisowski, Ewa £3czynska-Widz, Paulina Otowska (President), Stanistaw Ruksza,
Piotr Stasiowski, Stach Szabtowski.

2 See: As You Can See. Polish Art Today, Museum of Modern Art in Warsaw, 14.02—31.08.2014, curators; Sebastian Cichocki, £ukasz Ronduda,

http://cowidac.artmuseum.pl/pl/paths (accessed 6 June 2017).

Jakub Banasiak, Zmeczeni rzeczywistoscig. Rozmowy z artystami [Tired of reality. Conversations with artists], Warsaw: 40 000 Malarzy, 2009.

Karol Sienkiewicz, Penerstwo, http://culture.pl/pl/tworca/penerstwo (accessed 6 June 2017).

See: przemekbranas.com (accessed 29 May 2017).

Curator Libera. The Artist in the Time of Hopelessness. The Newest Polish Art, BWA Awangarda, Wroctaw, 7.12.2013-19.01.2014.

See: Ryszard Grzyb, | am ashamed that | am a Pole, 1986, oil on canvas.

Piotr Policht, Omament to nie zbrodnia. Horyzont mtodego malarstwa, ,Szum’, no. 16, 2017,

Artur Zmijewski, ‘Stosowane sztuki spoteczne, Krytyka Polityczna, no. 11/12, 2006.

See: Jan Sowa, ‘Poza zasada skutecznosci' in Skutecznos¢ sztuki, ed. Tomasz Zatuski, £6dz: Muzeum Sztuki £6dz, 2014.

Zmijewski.

2 Late Polishness. Forms of National Identity after 1989, U-jazdowski, Warsaw, 31.03—6.08.2017.
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Spojrzenia 2017 — Nagroda Deutsche Bank
Views 2017 — Deutsche Bank Award

fot.dzieki uprzejmosci | photo courtesy of: Warsaw Gallery Weekend

fot. | photo: Marika Szewczyi(

Ewa Axelrad, Przemystaw Branas

na sgsiedniej stronie | opposite
Agata Kus, Honorata Martin, tukasz Surowiec

Nominowani

Ewa Axelrad

(ur. 1984) — autorka instalacji, fotografii, wideo oraz
obiektow rzezbiarskich. Ukonczyla Akademie Sztuk
Pieknych w Poznaniu oraz Royal College of Art w Lon-
dynie. Przedmiotem zainteresowania artystki jest po-
tencjat, jaki niesie zmiana wtadzy, oraz dynamika tego
procesu, a takze rola estetyki i wzornictwa w prze-
strzeni spotecznej. Jednym z tematéw powracajacych
w jej pracach jest przemoc obserwowana w relacjach
spotecznych i jej przejawy w przedmiotach codzien-
nego uzytku czy architekturze. Poszukiwania Axelrad
dotyczq przesztosci, zaréwno przezy¢ osobistych, jak
wydarzen utrwalonych w pamieci zbiorowej. Jest lau-
reatka stypendium ‘Mtoda Polska’. Jej prace znajduja
sie w kolekcjach m.in. Muzeum Wspoéiczesnego Wro-
claw, Zachety Sztuki Wspoétczesnej w Szczecinie, CSW
Znaki Czasu w Toruniu, Muzeum w Gliwicach, Griffin
Art Space. Mieszka i pracuje w Londynie i Gliwicach.
Wspolpracuje z galeria BWA Warszawa.

Przemystaw Branas

(ur. w 1987) — autor performanséw, wideo, instalacji.
Ukonczyt Wydziat Intermediéw Akademii Sztuk Piek-
nych w Krakowie, obecnie jest doktorantem Interdyscy-
plinarnych Studiéw Doktoranckich Uniwersytetu Arty-
stycznego w Poznaniu. W swoich pracach taczy watki
biograficzne z symbolami. Interesuje go przekraczanie
barier, jakie wyznacza ciato, kultura i mechanizmy spo-
tecznego funkcjonowania. Brat udziat m.in. w festiwalu
Embodied Action w Hongkongu (2016), GUYU ACTION
Performance Art Festival w Xi’an (Chiny, 2016), Polish
Performance Night, Le Lieu Gallery w Quebecu (2014).
W 2013 roku by} stypendysta Ministerstwa Kultury
i Dziedzictwa Narodowego, w 2015 zostat laureatem
nagrody Fundacji Grey House. Byl rezydentem Meet
Factory w Pradze (2016), Sesama w Dzakarcie (2017)
oraz Terra Foudation for American Art w Giverny
(2017). Mieszka i pracuje w Jarostawiu.

Agata Kus

(ur. 1987) — malarka, autorka wideo. Jest absolwent-
ka i doktorantkq Wydziatu Malarstwa Akademii Sztuk
Pieknych w Krakowie (dyplom w 2012 roku w pracow-
ni Leszka Misiaka). Maluje przede wszystkim ludzi, jej
kompozycje charakteryzuje wielowatkowo$¢ narracji,
nieoczywisto$¢ i dwuznacznos$¢ przedstawien. Stosuje
chetnie gry z forma, np. malarskie kolaze, pseudowyci-
nanki, wklejki, zamazywanie i destruowanie warstwy
malarskiej. Jest laureatkq wielu nagréd i stypendiéw,
w tym nagrody gtéwnej Miedzynarodowego Biennale
Sztuki Mediow WRO 2015 we Wroclawiu za wieloka-
natowq wideoinstalacje Kochanka. Jej obrazy znajduja
sie m.in. w Muzeum Sztuki Wspoéiczesnej MOCAK
w Krakowie, Muzeum Narodowym w Gdansku i licz-
nych kolekcjach prywatnych w Polsce i zagranica.
Mieszka i pracuje w Krakowie.

Honorata Martin

(ur. 1984) — malarka, performerka, artystka multime-
dialna. W latach 2004-2009 studiowata na Wydziale
Malarstwa Akademii Sztuk Pieknych w Gdansku (dy-
plom w pracowni Mieczystawa Olszewskiego, aneks
z Intermediéw u Wojciecha Zamiary). W 2007 roku przez
semestr studiowata na Marmara University w Stambu-
le. Artystka znana jest z radykalizmu swoich dziatan.
Przedmiotem jej zainteresowania sq sytuacje ekstremal-
ne, silne emocjami, jakie towarzysza pokonywaniu wia-
snych lekow, przekraczanie granic wytrzymatosci psy-
chicznej i fizycznej. Jest laureatka 3 nagrody w konkursie
Gepperta (2011) i nagrody publicznosci na Gdanskim
Biennale Sztuki (2012). W 2015 roku otrzymata nagrody:
w kategorii Kultura i sztuka w plebiscycie Polacy z we-
rwq; w kategorii Kultura — odkrycie roku w plebiscycie
Pomorskie sztormy oraz nominacje do nagrody Splen-
dor Gedanensis, Nagroda Miasta Gdanska dla mtodych
tworcow kultury. W 2016 roku byta nominowana do na-
grody Paszporty Polityki. Mieszka i pracuje w Gdansku.

tukasz Surowiec

(ur. 1985) — artysta interdyscyplinarny, rzezbiarz, per-
former, tworca filméw wideo, autor akcji spotecznych.
W latach 2007-2009 studiowatl w Akademii Sztuk Piek-
nych w Poznaniu, w latach 2009-2010 na Universitét der
Kiinste w Berlinie. Jest absolwentem Wydzialu Rzezby
Akademii Sztuk Pieknych w Krakowie i doktorantem
Wydzialu Sztuki Uniwersytetu Pedagogicznego w tym
miescie. Interesuja go zagadnienia polityczne, historycz-
ne, relacje miedzyludzkie, ale takze ciato i jego granice.
Zajmuje sie sztuka spotecznie zaangazowang, pracuje
wsrod ludzi zepchnietych na margines, inicjuje dziata-
nia unaoczniajace najbardziej niewygodne problemy. Do
jego najgtosniejszych projektéw naleza Berlin Birkenau
(2012), Poczekalnia (2015), Skup tez (2014) i Przychod-
nia (2016). Otrzymat stypendia MKiDN: stypendium
naukowe w 2009, tworcze w 2012 i 2016 oraz dla najlep-
szych doktorantéw w 2017. Mieszka i pracuje w Bytomiu
i Krakowie.



Nominees

Ewa Axelrad

(born 1984) — author of installations, photography,
video and sculptural objects. She graduated from the
Academy of Fine Arts in Poznan and the Royal Col-
lege of Art in London. The artist is mainly interested in
the potential of the change in power and the dynamics
of the process, as well as the role of aesthetics and de-
sign in social space. One of the recurring themes in her
work is violence observed in social relationships and
its manifestations in everyday objects or architecture.
Axelrad’s explorations concern the past, both personal
experiences and events present in collective memory.
She is the laureate of the ‘Young Poland’ scholarship.
Her works are in several collections, among others of
Wroctaw Contemporary Museum, Encouragement of
Contemporary Art in Szczecin, Centre of Contempo-
rary Art Znaki Czasu in Torun, Museum in Gliwice,
Griffin Art Space. She lives and works in London and
Gliwice. She collaborates with BWA Warszawa gallery.

Przemystaw Branas

(born 1987) — performer, author of videos and instal-
lations. He graduated from the Intermedia Department
of the Academy of Fine Arts in Krakéw and is currently
a PhD student of Interdisciplinary Doctoral Studies at
the Poznan University of Arts. In his works he links
biographical threads with symbols. He is interested in
crossing the barriers determined by the body, culture
and mechanisms of social functioning. He took part
in the Embodied Action Festival in Hong Kong (2016)
GUYU ACTION Performance Art Festival in Xi’an
(China, 2016), Polish Performance Night, Le Lieu Gal-
lery in Quebec (2014). In 2013, he received the scholar-
ship of the Ministry of Culture and National Heritage,
and in 2015 he was awarded the Grey House Foundation
Award. He was a resident of Meet Factory in Prague
(2016), Sesama in Jakarta (2017) and Terra Foundation
for American Art in Giverny (2017). He lives and works
in Jarostaw.

Agata Kus

(born 1987) — painter, video artist. She is a graduate of
the Department of Painting at the Academy of Fine Arts
in Krakéw (diploma in 2012 in Leszek Misiak’s studio).
She paints first and foremost people, her compositions
are characterised by a multitude of narratives, equivo-
cal meanings, and ambiguity. She likes to play with
form, such as painting collages, pseudo-cutouts, stick-
ers, blurring and destruction of the painting layers. She
is laureate of many awards and scholarships, including
the main prize of the WRO Media Art Biennale 2015
in Wroctaw for her multichannel video installation The
Lover. Her paintings are, among others, in the Museum
of Contemporary Art MOCAK in Krakéw, the National
Museum in Gdansk, and numerous private collections
in Poland and abroad. She lives and works in Krakéw.

Honorata Martin

(born 1984) — painter, performer, multimedia artist. In
the years 2004—-2009 she studied at the Painting Depart-
ment of the Academy of Fine Arts in Gdansk (diploma
in Mieczystaw Olszewski’s studio, annex in Intermedia
with Wojciech Zamiara). In 2007, she studied for one se-
mester at Marmara University in Istanbul. The artist is
known for the radicalism of her actions. The subject of
her interest are extreme situations, strong emotions that
accompany the overcoming of fears, crossing the limits
of mental and physical endurance. She is a winner of the
3rd Geppert Award (2011) and the audience award at the
Gdansk Biennial of Art (2012). In 2015, she received the
following awards: in the category of Culture and Art in
the Polacy z werwq plebiscite; in the category of Cul-
ture — Discovery of the Year in the Pomorskie sztormy
plebiscite, and the nomination to the Splendor Gedan-
ensis Award, Gdansk City Award for Young Creators
of Culture. In 2016 she was nominated for the Polityka
Passport Award. She lives and works in Gdansk.

tukasz Surowiec

(born 1985) — interdisciplinary artist, sculptor, per-
former, author of videos, and social actions. Between
2007 and 2009, he studied at the Academy of Fine Arts
in Poznan, in the years 2009-2010, at the Universitédt
der Kiinste in Berlin. He graduated from the Faculty
of Sculpture at the Academy of Fine Arts in Krakéow
and was a doctoral student at the Faculty of Art at the
Pedagogical University in Krakow. He is interested in
political and historical issues, human relations, but also
the body and its limits. He deals with socially engaged
art, works with marginalised people, and initiates ac-
tivities that illustrate the most uncomfortable problems.
His most prominent projects include Berlin Birkenau
(2012), Waiting Room (2015), Tear Dealer (2014) and
Clinic (2016). He received scholarships of the Ministry
of Culture and National Heritage: education scholarship
in 2009, creative — in 2012 and 2016, and for the best
PhD students in 2017. He lives and works in Bytom and
Krakow.
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Materiaty przygotowawcze do filméw Huberta Czerepoka (Cziatura, Gruzja, s. 52; Gobekli Tepe, Turcja,
s. 54-57), dzieki uprzejmosci artysty

Hubert Czerepok's films making-of (Chiatura, Georgia, p. 52; Gobekli Tepe, Turkey, pp. 54-57), courtesy of
the artist
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Hubert Czerepok. Poczatek
Hubert Czerepok. The Beginning

kuratorka | curator: Monika Szewczyk
wspdtpraca ze strony Zachety | collaboration on the part of Zacheta: Magdalena Komornicka

Wystawa sklada sie z trzech instalacji wideo. Pierwsza z nich to trzykanatowa pro-
jekcja zrealizowana na miejscu wykopalisk w Gobekli Tepe w Turcji, gdzie odkryto
najstarsze miejsce kultu datowane na 10 tysiecy lat przed naszg era, uwazanego za
kolebke osadnictwa. Jeszcze przed rewolucjq neolityczng, czyli przed poczatkiem
rolnictwa i hodowli zwierzat, z potaczonych Scianami stupéw megalitycznych po-
wstaly tam owalne struktury. W sferze domystéw pozostaje, jaka cywilizacja zdo-
tata tego dokona¢, kim byli ludzie, ktérzy zasypali sanktuarium 1500 lat p6Zniej
i dlaczego.

Artysta analizuje rozne teorie dotyczace powstania tego niezwyklego miejsca,
poréwnujac wyprawe w tak odlegla przesztos¢ do podrézy na Marsa i nawigzujac do
Stalkera Andrieja Tarkowskiego. W filmie tym narracja prowadzona jest przez trzy
postacie: Pisarza (cztowieka sztuki), Profesora (cztowieka nauki) i Stalkera symboli-
zujacego duchowosé. W pracy Huberta Czerepoka te trzy perspektywy widzenia ucie-
le$niaja trzy roboty — taziki marsjanskie.

Kolejng realizacjq jest trzykanatowe wideo Kontynuacja bedace wizualng opo-
wiescig o sieci poprzemystowych kolejek linowych w gruzinskim miescie Cziatura,
dziatajacych niemal nieprzerwanie od 1953 roku, zbudowanej w celu transportu gor-
nikéw pracujacych w okolicznych kopalniach. Cho¢ uptynelo 60 lat, dzis nadal jest to
najwygodniejszy i najszybszy sposéb przemieszczania sie mieszkaficéw miasta. Artysta
zdazyl zrealizowac swa prace tuz przed jej modernizacjq jesienig 2016.

Tytut wystawy zaczerpniety zostat z kolejnej pracy wideo — filmu paradoku-
mentalnego przedstawiajacego badania DNA pierwszych Piastéw i hipotezy dotycza-
cej ich obcego rodowodu, ktéra pojawila sie juz w XIX wieku. Jednym z pierwszych
jej zwolennikéw byt Karol Szajnocha. W 1858 roku zaprezentowal teze, ze w VI
wieku na ziemie polskie naptyneli skandynawscy imigranci zwani Lachami. Kolejng
wersje tej teorii przedstawili w 1918 roku dwaj niemieccy historycy Lambert Schulte
i Robert Holtzmann. Odwotali sie do dokumentu zwanego Dagome iudex, w ktérym
Mieszko I (nazywany Dagome) oddaje swoje panistwo pod opieke papiezowi. Na tej
podstawie Niemcy uznali, ze by} to najpewniej duniski wodz imieniem Dago, ktéry
okoto 960 roku podbit na czele swojej druzyny ziemie nad Wartgq. Od dwoch lat In-
stytut Chemii Organicznej PAN w Poznaniu realizuje projekt badawczy, ktéry ma
ostatecznie rozwiazac¢ zagadke pochodzenia Mieszka I i dynastii Piastow.

W prezentowanych na wystawie pracach fikcja miesza sie z nauka, wielo$¢ hi-
potez i teorii poszerza nasze spojrzenie na rzeczywistos$¢, ztozong i niejednoznaczna,
i powoduje, Ze pytanie o Zrédta pozostaje otwartym. eee

The exhibition consists of three video installations. The first one is a three channel pro-
jection realised at the site of the archaeological excavations at Gobekli Tepe, Turkey,
where the oldest site of worship — dating back to 10 thousand years BC and believed to
be a cradle of civilisation — was discovered.

It was even before the neolithic revolution, before the beginning of agriculture and
animal breeding, that the oval structures made of adhering megalithic pillars had been
created there. What civilisation managed to accomplish this, who were the people who
buried the sanctuary 1500 years later and why — remains a mystery.

The artist analyses various theories concerning the origins of this extraordinary
place, comparing the expedition to such distant past to a travel to Mars, and referring
to Andrei Tarkovsky’s film Stalker. In this film, the narrative is led by three characters:
the Writer (man of arts), the Professor (man of science) and the Stalker symbolising
spirituality. In Hubert Czerepok’s work, these three perspectives are embodied by three
robots — Mars rovers.

Another part of the project is a three-channel video Continuation — a visual story
of an old, post-industrial cable car network in the Georgian city of Chiatura, which has
been operating almost continuously since 1953. It was built to transport miners work-
ing in nearby mines. Although 60 years has passed, it was still the most convenient and
fastest way to move people around the city. The artist managed to complete his work just
before the tram was modernised in the autumn 2016.

The title of the exhibition was taken from another video work — a documentary
film showing the DNA research of the first Piasts and the hypothesis about their foreign
origin, which was created in the 19th century. One of its first supporters was Karol Sza-
jnoch. In 1858, he presented the thesis that in the 6th century Scandinavian immigrants
called Lachs came to the Polish land. Another version of this theory was presented in
1918 by two German historians Lambert Schulte and Robert Holtzmann. They referred
to a document called Dagome Iudex, in which Mieszko I (called Dagome) places his land
under the protection of the pope. Based on this, the German scholars deducted that this
was probably a Danish leader named Dago who, around 960, conquered the land around
the Warta River. For two years, the Institute of Organic Chemistry of the Polish Acad-
emy of Sciences in Poznan has been carrying out a research project which is supposed to
finally solve the mystery of the origin of Mieszko I and the Piast dynasty.

In the works presented at the exhibition, fiction is mixed with science, many hy-
potheses and theories broaden our view of the complex and ambiguous reality and cause
the question of the origin to remain open. eee

Hubert Czerepok (ur. 1973, Stubice) — artysta sztuk wizualnych, autor instalacji, fotografii, obiektéw
i filméw. Studiowat w Akademii Sztuk Pigknych w Poznaniu, gdzie w 1999 roku obronit dyplom w pra-
cowniach Izabelli Gustowskiej i Jana Berdyszaka. W latach 2002-2003 odbyt studia podyplomowe
w Jan van Eyck Academie w Maastricht, a w latach 2004-2005 w Higher Institute for Fine Arts w An-
twerpii. Asystent, a potem adiunkt w Pracowni Wideo na Uniwersytecie Artystycznym w Poznaniu.
Obecnie profesor nadzwyczajny na Wydziale Malarstwa i Nowych Mediéw Akademii Sztuki w Szcze-
cinie, kierownik Pracowni Filmu Eksperymentalnego. Bada anomalie, rzeczy dziwne i wymykajace sie
kontroli, analizuje konstrukcje determinujgce ludzkie zachowania, tropi konspiracyjne teorie i zjawiska
paranormalne, szuka regut Wielkiego Spisku, miesza historie z utopig. Z wyjatkowa erudycjg i poczu-
ciem humoru balansuje na granicy ironicznego dystansu i autentycznego zaangazowania.

Wybrane wystawy indywidualne i zbiorowe: Historia i utopia, Galeria Arsenat w Biatymstoku, 2013;
Lux Aeterna, Galeria Zak/Branicka, Berlin, 2012; Devil’s Island, La Criée Centre d'art contemporain,
Rennes, 2009; Cultural Transference, EFA Project Space, The Elizabeth Foundation for The Art, Nowy
Jork, 2012; Domy srebme jak namioty, Zacheta— Narodowa Galeria Sztuki, Warszawa, 2013; Regres/
Progres, CSW Zamek Ujazdowski, Warszawa, 2012.

Hubert Czerepok (b. 1973, Stubice) — visual artist, author of installations, photographs, objects and
films. He studied at the Academy of Fine Arts in Poznan, where in 1999 he made his diploma in Izabella
Gustowska’s and Jan Berdyszak’s studios. Between 2002 and 2003, he completed postgraduate studies
at the Jan van Eyck Academie in Maastricht, and in 2004—2005 at the Higher Institute for Fine Arts in
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Zawsze bytam pod wrazeniem rozpietosci twoich projektéw. Tego, jak bardzo sg erudycyjne, jak
réznych obszaréw dotykaja i jak réznymi mediami sie postugujesz. Jednak ze wszystkich zapa-
mietanych przez mnie wystaw przygotowanie tej wtasnie, dla Zachety, wydaje mi si¢ najbardziej
skomplikowane logistycznie.

Mysle, ze dzieje sie tak dlatego, ze pokazuje na niej trzy nowe filmy, ktére wymagaja
wszystkich etapéw przygotowawczych i realizacyjnych, zajmujacych bardzo duzo cza-
su. A po drugie, akcja dwoch z nich dzieje sie bardzo daleko stad, natomiast trzeciego
bardzo blisko, lecz w strzezonym i tajemnym miejscu.

Masz stabo$¢ do mitycznych miejsc, sytuacji nieoczywistych, odkrywania tajemnic, spiskowych
teorii dziejow, do wygrzebywania rzeczy, ktére nie s ogélnodostepne, skryte pod powierzch-
nia. Czy odkrycie ich wymaga dtugich badan, poszukiwan?

To dzieje sie naturalnie. Najzwyczajniej w $wiecie interesuje mnie to, co znajduje sie pod
dywanem, szpary w podtodze. Moze dlatego, ze najwiecej informacji o uzytkownikach,
mieszkarnicach zachowanych jest wtasnie tam. I dlatego te filmy sa o mieszkaricach
i uzytkownikach swiata, w ktérym zyjemy.

To moze opowiedz wigcej o tych filmach.

Pierwszy jest filmem o przysztodci. O przysztosci dystopijnej, ktéra by¢ moze bedzie
naszym udziatem, kiedy nie bedzie juz wiecej mineratéw do wydobycia, skonczy sie
paliwo, a o technologie, ktore nam wtedy pozostana, bedziemy musieli sami dba¢. Ak-
cjarozgrywa sie w Gruzji, w gérniczym miescie Cziatura, na ktérego terenie znajdujq
sie liczne kopalnie manganu. Najwiekszy boom na wydobycie tego surowca przypadat
na poczatek XX wieku, kiedy tutejsze kopalnie odpowiadaty za jedng trzecia $wia-
towego wydobycia manganu. P6zniej imperium rosyjskie przejeto produkcje, a wraz
z rozpadem imperium i odzyskaniem niepodlegtosci przez Gruzje wydobycie tego
mineratu spadto. Miasto podupadto. Zafascynowat mnie fakt, zZe na potrzeby kopalni
zbudowano sie¢ kolejek linowych taczaca czesci miasta potozone na szczytach kanio-
nu z tymi w dolinie. Pierwotnie stuzyty przewozowi gornikéw do pracy. Wiadomo,
ze kopalnie zapewniaty byt calym rodzinom. Obecnie kolejki te to najdogodniejszy
srodek transportu publicznego; co prawda pozostaja w stanie rozpadu, rdzewieja,
lecz utrzymywane sq wciaz przy zyciu dzieki ofiarnej ludzkiej pracy. Za przemiesz-
czanie sie tym Srodkiem transportu publicznego nie pobiera sie zadnych oplat. By¢
moze taki bedzie przysztosciowy model miasta, z darmowa komunikacja miejska.

Projekt obywatelski.

Tak, to jest projekt obywatelski. Bez niego dostanie sie z jednego punktu miasta do dru-
giego zajetoby wiele godzin jazdy samochodem, bo trzeba objecha¢ calg doline. To nie-
zwykte, do jakiego stopnia ten mechaniczny organizm wymaga poswiecenia cztowieka.
Jest to sytuacja przysztosci, kiedy zostato nam kilka maszyn i musimy o nie szczegélnie
dbag, by dalej dziataty. Staja sie one wtedy czescia spotecznosci, a obstugujacy je ludzie
zachowuja sie troche jak maszyny, wykonujq swoja prace przez wiele godzin.

Wydaje mi sig, ze kolejki przestajg wtasnie istnie¢, s3 demontowane, prawda? Trafites w to
miejsce niemal w ostatnim momencie, a film jest rowniez dokumentem czegos, co odchodzi
w przesztosc...



Tak. Kiedy tam przyjechalismy, w listopadzie 2016, dwie lub trzy kolejki byty juz nie-
czynne. Gruzja otrzymata dofinansowanie na demontaz starych kolejek i zastapienie ich
nowaq infrastruktura. Istnieja dwie firmy liczace sie na rynku kolejek linowych. Jedna
szwajcarska, druga francuska. Montuja kolejki linowe, jakie mozemy zobaczy¢ wsze-
dzie, na stokach narciarskich na przyktad... Rodzaj takiej globalnej kolejki linowej.
Wiem, ze jest to bardziej bezpieczne i moze bardziej estetyczne, ale nawet kolejki staja
sie do siebie podobne. W naszym kraju tesknota za dobrobytem tez prowadzi do tego, ze
pozbywamy sie przedmiotéw tworzacych historie.

Poza tym s3 to miejsca sentymentalne, wazne w zyciu cztowieka. Gdy ging, jesteSmy czego$
istotnego pozbawieni.

No tak. To kontekst taczacy ten projekt z kolejnym filmem, ktérego akcja dzieje sie
w Turcji. W 1994 roku niemiecki archeolog Klaus Schmidt rozpoczat prace wykopali-
skowe w Gobekli Tepe — miejscu odkrytym przez rolnika podczas prac w polu. Okaza-
1o sig, ze pod ziemiq na polu znajduje sie najstarsze sanktuarium neolityczne na Ziemi.
Jego powstanie datowane jest na okoto 10 tysiecy lat przed nasza era. Dlaczego te dwa
projekty taczy kontekst pozbawienia? Dlatego, ze wzgérze wcale nie powstato natural-
nie. Najpierw znajdowala sie tam $wiatynia, okoto 9 tysiecy lat przed naszq erg zostata
opuszczona przez ludzi tam mieszkajacych, zasypana, ukryta, zahibernowana na cate
tysiaclecia. Znajdujemy jq i nie wiemy nic o tamtejszej cywilizacji, o tym, jaki lud za-
mieszkiwal ten teren. Wiemy jedno — w tamtym miejscu cztowiek przeszed} z trybu
zbieracko-towieckiego na tryb osiadty. Tam tez stworzyt pierwsze wyobrazenia zwie-
rzat, wykonal pierwsza rzezbe przedstawiajaca posta¢ ludzka, ale przede wszystkim
wiasnie tam wymyslit Boga, kogo$ nad sobg, komu zawdziecza byt. Przestal modli¢
sie do zjawisk atmosferycznych. Z jakiegos powodu po uptywie 1500 lat opuscit swoja
Swiatynie. Zdecydowat sie na ukrycie jej i wyemigrowanie. Dokad?

Decyzja o zasypaniu jest bardzo symboliczna, ale tez nie do konca zrozumiata. Czy to préba
zamaskowania terenu?

Interpretuje to jako gest ukrycia czego$ cennego przed zbezczeszczeniem. Bezpieczne
ukrycie. Znajdujace sie tam wapienne filary tworzace koliste struktury liczq po 5-7 me-
trow. Zostaty zasypane tak, ze wystaja tylko mate ich fragmenty. Wygladajq jak zwykle
kamienie na polu.

A moze to dziatanie czasu i wptyw naturalnych uwarunkowan, np. burz piaskowych...

Nie. Badacze zgodnie orzekli, ze Swiatynia zostata zasypana. Poczatkowo akcja filmu
miata toczy¢ sie w Gobekli Tepe, ale kiedy pojechalismy na dokumentacje, okazato sie,
Ze miejsce to jest bardzo rozkopane. Oczywiscie w cudzystowie. Prowadzone sg tam
liczne prace wykopaliskowe i powstaje infrastruktura turystyczna. Pomyslatem wte-
dy, Ze nie pasuje ono juz do wyobrazenia o tajemniczym miejscu poczatku cywilizacji.
Gobekli Tepe stato sie muzeum. Okazato sie jednak, ze nie tak daleko znajduje sie drugie
wzgobrze potozone okoto 50-60 kilometréw od pierwszego, tez skrywajace Swiatynie
z tego samego okresu, moze nawet odrobine starszq. Odrobina to pewnie kilkaset lat.
Swiatynia ta nie zawiera tak wielu przedstawien zwierzat, roslin i ludzi. Jest bardziej
odlegta w czasie, kamien ma grubiej ciosany. Znaczytoby to, ze budujacy ja cztowiek nie
dojrzat jeszcze do tak pelnego obrazowania. Miejsce nazywa sie Karahan Tepe i znajduje
sie blisko miejscowosci Kegili. To osada w gorach Tektek, ktorej nazwa oznacza nieuzy-
tek (wzgorze rzeczywiscie lezy na ugorze). Na poczatku XXI wieku turecki archeolog
Bahattin Celik odkry} tam zakopana w ziemi $wiatynie sktadajaca sie z 266 wielkich ka-
miennych filaréw tworzacych kregi. Zajmuje cate wzgorze, to nieprawdopodobna skala.
Znajduja sie tam dwa neolityczne amfiteatry czesciowo wyztobione w kamieniach. Nie-
zwykle miejsce, gdzie cztowiek wynalazt teatr (a co za tym idzie — kino), ale tez sztuke.
Kiedy czlowiek wldczy! sie, polowal, zbieral, nie potrzebowal rozrywek. Gdy osiadt,
zaczat taka potrzebe odczuwad, znalazt czas, by wierzy¢ i jednoczesnie tworzy¢ sztuke.

Nauka, badania, czyli sytuacje juz sprawdzone, potwierdzone historycznie. Bardzo czesto sie-
gasz do historii. Czy manipulujesz tym znalezionym materiatem, w jakims stopniu go modyfiku-
jesz? Czy po prostu s to na tyle fascynujace historie, ze wtasciwie mozesz je po prostu wiernie
przekazac i uczynic z nich atrakcyjny, intrygujacy, nieoczywisty temat.

Nie uprawiam dokumentalistyki, jest to raczej kreacja. Fascynujace w rzeczywistosci
jest to, Ze istnieje wiele mozliwosci jej interpretacji oraz to, ze kazdy moze w inny spo-
s6b opowiedzie¢ to, co widzi.




Hubert Czerepok. Poczatek
Hubert Czerepok. The Beginning

Z reguty tak sie wtasnie dzieje. Mam wrazenie, Ze patrzac na
to samo, widzimy zupetnie inne rzeczy, nie obiektywng rze-
czywistos¢, ale nasze wyobrazenia.

Pozwala nam to opowiadac zdarzenia na r6zne sposoby. Po-
wiedzmy sobie szczerze — w wiekszosci przypadkéw hi-
storia nie sktada sie z faktow, lecz ze spekulacji. Trzeci film
odnosi sie do takiej narracji. Dotyczy poczatkéw panstwa
polskiego, dynastii Piastow. Wyobrazmy sobie, ze jakim$
cudem Piastowie podbijaja, podporzadkowuja sobie kolejne
plemiona, dzieki temu powstaje nasze panstwo, rzadzi nim
Mieszko, pézniej jego syn Bolestaw, ktdry zostaje krélem.
Uklada sie to w zgrabny scenariusz. Wiarygodny. W rze-
czywistosci istnieje tylko jeden dokument, Dagome iudex,
gdzie jest mowa o ksieciu Dagome, ktéry ma by¢ Miesz-
kiem. To jedyny zapis historyczny z epoki. Na reszte znanej
narracji sktadaja sie spekulacje Wincentego Kadtubka, kt6-
ry kilkaset lat p6Zniej wszystko to napisat i wymyslit.

Imie Dagome sugeruje troche inne Zrédta niz stowianskie.
Istnieje teoria, do ktérej odnosze sie w tym filmie. Chodzi
o to, ze druzyna Mieszka, mogaca liczy¢ pare tysiecy wa-
lecznych wojownikéw, ktérzy pomogli mu podporzadko-
wac inne plemiona, skladata sie z wojownikéw z P6t-
nocy. Stanowili armie zaciezng optacang za swe ustugi
ziemiami, lennami itp. Idac dalej, mozemy podejrzewac,
ze Mieszko még}t by¢ jednym z nich. Bo niby dlaczego
iles tysiecy najemnych wojownikéw miatoby stuchac ja-
kiego$ krepego blondyna?

Jezeli byt blondynem.

Jako Stowianin musial by¢ blondynem. Oczywiscie
obietnica wynagrodzenia finansowego mogta by¢ takze
motywujaca.

Ale lojalnos¢ plemienna kojarzy sie lepie;j.

Badania prowadzone sa w wielu o$rodkach, ale ja sie sku-
piam na jednym konkretnym przypadku. Interesuja mnie
te prowadzone przez profesora Marka Figlerowicza z In-
stytutu Biochemii Polskiej Akademii Nauk w Poznaniu.
To duzy projekt badawczy, ktérego celem jest przeprowa-
dzenie badan por6wnawczych DNA pierwszych Piastow
i dynastii skandynawskiej. Powiedzial mi ostatnio, ze
szykuje wiasnie publikacje na ten temat. Nie chciat ujaw-
ni¢ konkretéw, ale rezultaty majq zmieni¢ postrzeganie
naszej historii. W gruncie rzeczy wyglada na to, ze nasza
historia, blizsza i dalsza, jest zasypana ziemia. Po prostu.
To tylko kwestia, ile jest tej ziemi.

Czyli jestesmy Wikingami?

Mysle, ze kazdy z Polakéw posiada domieszke ,,obcej”
krwi. Tak zwana czysto$¢ nie istnieje. Bedac w Turcji,
w Urfie, w okolicach gérnego Eufratu i Tygrysu — rzek,
ktére daty poczatek cywilizacji — czutem, ze to wlasnie
jest jej kolebka. Na tamtych ptaskowyzach wszystko sie
zaczelo, sg jak tygiel. Mieszkaja tam ludzie wielu kul-
tur, méwigcy réznymi jezykami. Do tej pory w okolicach
Urfy zyli ludzie porozumiewajacy sie jezykiem aramej-
skim, jak Jezus. To jedyna taka grupa na swiecie. Gdyby
kto$ chciat postucha¢ aramejskiego, powinien sie udac
wlasnie tam.

Moze gdyby pogrzebac gtebiej, okazatoby sie, ze jestesmy po
prostu uchodZcami z Syrii.

Podobna teoria pojawia sie w filmie. Istnieje hipoteza,
ze 9 tysiecy lat temu, lud, ktory zasypat swoje Swiaty-
nie w Karahan Tepe i Gobekli Tepe, przemiescit sie
z terenéw Azji Mniejszej do Europy, dajac poczatek lu-
dom slowiariskim i germariskim. Swigtynie neolityczne
budowane na planie kota pojawiaja sie na terenie catej
Europy. Teoria nie jest potwierdzona. Dla mnie wilasnie
to jest ciekawe, chcialem zmierzy¢ sie z tym tematem.
Jesli czynione sa poréwnania stylistyczne wyobrazen
zwierzecych z Gobekli Tepe z tymi na gérze Sleza, to co$
w tym musi by¢.

A czy mozemy jeszcze na chwile zatrzymac przy filmie ,tu-
reckim’, w ktérym dostrzegam $lad innych twoich duzo
wczesniejszych filméw, jak na przyktad Armagedon, z drugiej
strony Lux Aeterna, zainteresowanie kinem science fiction.
W Poczqtku widac tez wyrazng inspiracje Stalkerem Andrieja
Tarkowskiego.

Tak, w tym filmie maszyny poszukuja swojej ducho-
wosci. Dlaczego by nie? Kiedys, na posiedzeniu Rady
Wydzialu ASP [ob. Uniwersytetu Artystycznego] w Po-
znaniu prezentujacy swoje prace $wietny fotograf —
konceptualista i analityk, ustyszal pytanie o duchowos$¢
w jego sztuce. Wydato mi sie to wowczas jakim$ cynicz-
nym zartem, pytaniem majacym pograzyc¢ jego przewod
doktorski. Z perspektywy czasu mysle, ze kto wie, moze
sztuka poszukuje duchowosci, nawet jesli jest ona zupel-
nie inna, posthumanistyczna. eee

| was always impressed by the range of your projects. By your
erudition, by how many areas you tackle, and how many vari-
ous media you apply. Yet, from among all the exhibitions | re-
member, the preparation of this one, for Zacheta, seems the
most complicated in terms of logistics.

I suppose this is because I show three new films here,
each of them requiring all the preparation and produc-
tion stages that are very time consuming. Also, two of
them are set in very distant locations, and the third one
very near, but in a guarded and secret place.

You have a soft spot for mythical places, ambiguous situ-
ations, solving mysteries, conspiracy theories, for finding
things which are not accessible to everyone, hidden under the
surface. Does it require a lot of research?

It happens quite naturally. I am simply interested in the
things that are hidden under the carpet or between floor
panels. Maybe because this is exactly where most infor-
mation about the users, the residents is hidden. And this
is why those films are about dwellers and users of the
world we live in.

Could you tell us more about those films?

The first one is about the future. About a dystopian fu-
ture, which may become our destiny, when there are
no more minerals to be mined, when there is no more
fuel, and everybody will have to take care of the tech-
nology that remains. The film is set in Georgia, in the
town of Chiatura with numerous manganese mines. The
manganese mining boom took place at the beginning
of the 20th century, when local mines were responsi-
ble for 1/3 of world manganese production. Later, the
Russian empire took over, and when it fell apart and
Georgia regained liberty, the production stopped. The

city declined. I was fascinated by the fact, that a a whole

network of cable cars was constructed for the needs of
the miners, connecting the parts of the city located on
the top of the canyon with those in the valley. Primar-
ily they were designed to transport the miners to work.
The mines enabled whole families to dwell. Now, the
cable cars are still the most convenient means of public
transportation; although they fall apart, become cov-
ered with rust, they are still kept alive thanks to human
hard work. There are no charges for using this means of
public transportation. Maybe this a model for the future
cities with free transportation.

A community project.

Yes, this is a community project. Without it getting from
one part of the city to another would take many hours by
car, because you have to drive around the whole valley.
It is incredible to what extent this mechanical organism
requires human dedication. It is like a situation from the
future, when we will only have a small number of ma-
chines left and we will have to take special care of them
in order to keep them operating. They then become part
of the community, and the people which operate them
start to act as machines, which have to deliver their
work for many hours.

Am | right, that the cars are being pulled down at the mo-
ment? You managed to capture this place in the very last
moment, and your film is also a documentation of something
there ceases to exist . . .

Yes. When we arrived there in November 2016, two or
three of the cars were already out of order. Georgia re-
ceived financing for pulling down the old cars and re-
placing them with a new infrastructure. There are two
companies that count on the cable car market. One from
Switzerland, one from France. They construct the cars
that we can see everywhere, e.g. at ski slopes. It is a kind
of global cable car system. I know this is much safer,
and maybe prettier, but even cable cars try to look alike.
In our country the longing for prosperity also leads to
getting rid of objects which create history.

These places have also a sentimental value, so important in hu-
man life. When they disappear, we lose something essential.



Yes. This is the context connecting this project with
the other film, which was shot in Turkey. In 1994,
a German archeologist Klaus Schmidt began excava-
tions in Gobekli Tepe — a place which was discovered

by a farmer working in the field. It turned out that un-
der the soil the oldest neolithic sanctuary on Earth can
be found, dating circa ten thousand years BC. Why are
these two projects connected by the context of loss?
Because the hill wasn’t a natural construction. First
there was a shrine there, around nine thousand years
BC it was abandoned by the people, who lived there,
covered with soil, hidden, hibernated for thousands of
years. We find it and we know nothing about that civi-
lisation, what people lived in that area. We know one
thing, that they changed their lifestyle from hunters-
gatherers to settlers. They also created the first images
of animals, the first sculpture representing the human
figure, but first of all they invented God, somebody
who is above, and thanks to whom they exist. They
stopped praying to atmospheric phenomena. For some
reason, after 1500 years, the same people abandoned
their temple. They decided to hide it and migrate.
Where to?

The decision to bury the temple is a symbolic one, but not fully
understandable. Was it a kind of camouflage?

I understand it as a gesture of hiding something pre-
cious from desecration. Creating a safe hideout. The
limestone pillars that were found there create circular
structures, five to seven meters long. They were buried
in such a way that only very small fragments are visible.
They look like ordinary stones in the middle of a field.

Maybe it’s just the impact of time and natural conditions, such
as sand storms?

No. The researchers are unanimous that the shrine
was purposefully buried. Initially the film was to take
place at Gobekli Tepe, but when we went there for
scouting, we found out that the place is quite dug up.
Metaphorically speaking. Many excavations are being
conducted there and a whole tourist infrastructure is
being created. I thought that it doesn’t fit anymore into
the vision of a mysterious place where civilisation was
born. Gobekli Tepe became a museum. But I found out

that there is another hill, located around 50-60 kilom-
eters from the first one, also hiding a shrine from the
same period, maybe even a slightly older one. Slight-
ly meaning several hundred years. The other shrine
doesn’t have so many images of animals, plants and
people. It was create earlier, the stones are more rough-
ly carved. It would mean, that the people who build it
weren’t ready for such full imaging. The place is called
Karahan Tepe, located near a small town Kegili. It is
a settlement in the Tektek mountains, its name means
‘wasteland’ (the hill is actually a wasteland). At the
beginning of the 21st century a Turkish archeologist
Bahattin Celik found a shrine covered with soil there,
built of 266 huge stone pillars creating circles. It fills
the whole hill, the scale is unbelievable. There are
two neolithic amphitheaters, partially carved in stone.
A unique place where man invented theatre (and what
follows — cinema), and art. When man was in constant
motion, hunting, gathering, he didn’t need entertain-
ments. When he settled he began to feel such need, he
found time, both to believe and to create art.

Science, research, situations which are checked and histori-
cally confirmed. You very often refer to history. Do you ma-
nipulate the found material, modify it somehow? Or are these
stories fascinating enough, and you can just faithfully convey
them and treat them as an attractive, intriguing and not so
obvious subject.

I am not a documentarist, it is more of a creation. What
is fascinating in reality is the fact, that it can have many
possible interpretations, and everybody can describe
what they see in their own way.

Usually this is what happens. | have an impression that even
when looking at the same things, we see something different,
not the objective reality, but rather an imagined one.

It allows us to describe the events in various ways. Let’s
be honest — in most cases history doesn’t consist of
facts but of speculations. The third film refers to such
narrative. It is about the beginning of the Polish state,
the dynasty of Piasts. Let’s imagine that in some mi-
raculous way the Piasts conquer and subordinate sub-
sequent tribes, and thanks to that our country is created
under the rule of Mieszko and later his son Bolestaw
who becomes the king. This looks like a sensible sce-
nario. A credible one. In reality, there is only one docu-
ment, Dagome Iudex, where a prince named Dagome
is mentioned, supposedly he is Mieszko. It is the only
historical document from that time. The rest of this well
know narrative is composed of speculations by Wincen-
ty Kadtubek, who invented that story and wrote it down
several hundred years later.

The name Dagome suggests a different origin that Slavic.
There is a theory that I refer to in this film. There is an
assumption that Mieszko’s fellowship, which may
have consisted of several thousand brave knights, who
helped him subjugate other tribes, was composed of
warriors from the north. They were a mercenary army,
payed for their services with land, fiefs, etc. We can sus-
pect that Mieszko could be one of them. Otherwise why
would several thousand recruits listen to some bulky
blonde guy?
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If he was blonde . . .

As a Slav he must have been blonde. Of course, the
promise of remuneration could also be the motivation
for the military.

Tribal loyalty sounds much better though.

Various research upon this subject is being conduct-
ed by many organisations, but I focus on just one of
them. I’'m interested in research conducted by professor
Marek Figlerowicz from the Institute of Biochemistry
of the Polish Academy of Sciences in Poznan. It is a big
research project, aiming at comparative DNA tests of
the first Piasts and the Scandinavian dynasty. He told
me recently that he is preparing a publication on this
subject. He didn’t want to reveal any details, but the
results may change our perception of history. After all,
it seems that our history, older and newer is covered
with soil. As simple as that. It only depends how much
soil there is.

So we may be Vikings?

I thing each and every Pole has some amount of ‘for-
eign’ blood. The so called purity doesn’t exist. When
I was in Turkey, in Urfa, near upper Euphrates and
Tigris — rivers that gave beginning to civilisation —
I had the feeling it actually was its cradle. That it all
began at those plateaus — they are like a melting pot.
People of many cultures live there, speaking various
languages. People living around Urfa still use the Ara-
maic language, just like Jesus. It’s the only such group
in the world. If somebody wants to listen to Aramaic
language he should go there.

If we dig deeper, maybe we will find out that we are simply
refugees from Syria.

A similar theory is presented in the film. There is
a hypothesis that nine thousand years ago, the people
who buried their shrines in Karahan Tepe and Gobekli
Tepe, moved from Asia Minor to Europe, giving ori-
gin to Slavic and Germanic peoples. Neolithic temples
built on the plan of a circle are present everywhere
around Europe. This theory is unconfirmed. For me
this an interesting issue, a challenge I want to face. If
there are comparisons being made between the style of
animal imagery from Gobekli Tepe and the one from
the mountain of Sleza, then there must be something
about it.

Can we talk a bit more about your ‘Turkish’ film, where | no-
ticed some traces of your much earlier productions, such as
Armageddon, or Lux Aeterna, and your interest in science fic-
tion films. Beginning is also quite straightforwardly inspired
by Andrei Tarkowsky'’s Stalker.

Yes, in this film machines are searching for spiritual-
ity. Why not? Once, at a Council at the Academy of
Fine Arts [now University of Art] in Poznan a wonder-
ful conceptual photographer and analyst presenting his
photos heard the question about spirituality in his work.
I thought it was some sort of a cynical joke, a question
which was to spoil his Ph.D. exam. But from some per-
spective, I think that art actually may be in search of
spirituality, even it is a completely different, post-hu-
manist one. eee
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Jarostaw Kozakiewicz.
Zawrot gtowy

15 lipca (sobota) godz. 1760 O

Relacje przestrzenne. Warsztaty dla dorostych

- prowadzenie: Marta Kwapich

- zapisy: formularz zgtoszeniowy na stronie zacheta.art.pl

18 lipca (wtorek), godz. 18 O

Pokaz filmu Solaris, rez. Andriej Tarkowski, ZSRR, 1972,
167 min. Pokaz we wspétpracy z Rosyjskim OSrodkiem
Nauki i Kultury w Warszawie

- film w wersji oryginalnej z napisami w jezyku polskim

- sala multimedialna

25 lipca (wtorek), godz. 18 O

Pokaz filmu The World of Buckminster Fuller, rez.
Baylis Glascock, Robert Snyder, Stany Zjednoczone,
1974, 85 min

- film w wersji oryginalnej z napisami w jezyku polskim
- sala multimedialna

Maria Lassnig
14 lipca (pigtek), godz. 19 O

Wernisaz

16 lipca (niedziela), godz. 12.15 @

Oprowadzanie kuratorskie Kasi Redzisz

Sestsil
1 wrzesnia (pigtek), godz. 19 O

Wernisaz
- Migjsce Projektéw Zachety, ul. Gatczynskiego 3

The Best Gallery. Nowosci
w Kolekgji

3 wrzesnia (niedziela), godz. 12.15® %
Oprowadzanie kuratorskie

Spojrzenia 2017 — Nagroda
Deutsche Bank

8 wrzesnia (pigtek), godz. 19 O

Wernisaz

10 wrzesnia (niedziela), godz. 12.15® 2
Oprowadzanie kuratorskie Doroty Monkiewicz

Hubert Czerepok. Poczgtek
15 wrzesnia (pigtek), godz. 19 O

Wernisaz

17 wrzesnia (niedziela), godz. 12.15® %
Oprowadzanie kuratorskie Moniki Szewczyk

OPROWADZANIA
Pigtek o pigtej @

Specjalne pigtkowe tematyczne oprowadzanie po
aktualnych wystawach. Poruszamy rézne tematy,
rézne problemy.

- piatki, godz. 17, zbidrka w holu gtéwnym

Niedzielne oprowadzania @

Jesli wybieracie sie do nas w niedziele, zapraszamy
na oprowadzanie po aktualnych wystawach. Nasi
przewodnicy wskazg najwazniejsze watki, przytoczg
szerszy kontekst prezentowanych dziet oraz
odpowiedzg na wasze pytania. To doskonata okazja,
aby jeszcze lepiej zapoznac sie z naszymi wystawami.
- niedziele, godz. 12.15

- zhiérka w holu gtéwnym

Oprowadzanie w jezyku polskim,

angielskim, niemieckim lub francuskim @

- koszt: 150 zt; grupa: maksymalnie 30 0séb

- zapisy: formularz zgtoszeniowy na stronie zacheta.art.pl
lub informacja@zacheta.art.pl

WARSZTATY

WARSZTATY DLA GRUP ;
ZORGANIZOWANYCH ZE SZKOt
| PRZEDSZKOLI ORAZ DLA GRUP
0 SPECJALNYCH POTRZEBACH

0d czerwca do wrzesnia zapraszamy na bezptatne
warsztaty w ramach programu Zacheta na lato,
finansowanego przez miasto stoteczne Warszawa.

Na wystawie Jarostaw Kozakiewicz.
Zawrot gtowy

- (zas trwania: ok. 90 minut

- do 6 sierpnia, wtorek—pigtek, godz. 12—20

- zapisy: poprzez formularz na zacheta.art.pl

- kontakt: Zofia Dubowska, z.dubowska@zacheta.art.pl,
tel. 22 556 96 71

SCHRONIENIE

Zwierzeta kryjg sie w norkach, dziuplach albo budkach.

Cztowiek, zeby sie schroni¢, buduje dom, a czasem
rozbija namiot lub konstruuje szatas. Dzieci lubig
budowac kryjowki z kocow i poduszek, by chowac sie

w nich przed catym Swiatem. Na wystawie zobaczycie
wiele dziwnych i zaskakujacych rzezb-makiet,

a podczas warsztatéw zastanowimy sie nad tym, co
oznacza dla nas bezpieczne miejsce. Bedziemy tez robic
modele wymarzonych kryjowek.

W POSZUKIWANIU Z£OTEGO PODZIAU

0d wiekow ludzie prébowali opisac ludzkie ciato jako
czes¢ porzadku kosmicznego. Ten sam temat inspiruje
w pracy artystycznej Jarostawa Kozakiewicza. W trakcie
warsztatéw odrysujemy swoje postaci, postaramy sie

w nich poszukac proporgji i podziatéw. Z powstatych
ksztattéw zrobimy instalacje przestrzenne.

ARCHITEKTONICZNA GIMNASTYKA

Podczas inspirowanych wystawg warsztatéw
zastanowimy sie, czym dla nas jest nasze ciato, jak
odczuwamy przestrze, czy skala architektury moze
wptywac na nasze emocje. Bedzie to réwniez czas na
dziatania performatywne i stworzenie rzezby, ktérej
staniemy sie czescia.

Kolekcja na lato

- (zas trwania: ok. 90 minut, wtorek—piatek od godz. 12

- zapisy: poprzez formularz na zacheta.art.pl

- kontakt: Karolina Iwanczyk, k.iwanczyk@zacheta.art.pl,
tel. 22 556 96 96

Warsztaty przeznaczone sg dla zorganizowanych
grup dzieci i mtodziezy. Ich celem jest przyblizenie
tworczosci wybranych polskich artystéw oraz
réznych technik, mediow i nurtow w sztuce. Punktem
wyjécia do rozmowy o tworczosci artysty staje sie
praca z naszej kolekji. Teorie uzupetniamy praktykq
— druga czes¢ spotkania to zajecia plastyczne
inspirowane wybrang praca, przyblizajace jej tres¢

i forme. Prace do wyboru:

Stanistaw Drézdz, Srodek, 2003; zagadnienia: poezja
konkretna, zwigzki stowa i obrazu

Pawet Jarodzki, Tylko sztuka cie nie oszuka, 2006;
zagadnienia: technika szablonu, sztuka ulica a malarstwo
Wilhelm Sasnal, Krakéw—Warszawa, 2006; zagadnienia:
codzienno$¢ w sztuce, zwiazki fotografii i malarstwa

Kto to jest artysta? Warsztaty dla uczniéw

z zaburzeniami ze spektrum autyzmu

- czas trwania; ok. 90 minut, wtorek—piatek

- zapisy: a.zdzieborska@zacheta.art.pl, tel 22 556 96 42
lub poprzez formularz na zacheta.art.pl

Swiadomi szczeg6lnych potrzeb dzieci i mtodziezy z ASD
proponujemy grupom warsztaty skupione na pracach

z kolekgji i aktualnych wystawach. Program warsztatow
ustalamy podczas wstepnej rozmowy z opiekunem grupy.
Zgodnie z potrzebami uczestnikéw dostosowujemy
warsztaty prowadzone na wystawach (warsztaty dla
dzieci, warsztaty dla mtodziezy) lub proponujemy takie
na temat prac z kolekcji Zachety z cyklu Kto to jest
artysta?, ktorych scenariusze powstaty we wspotpracy

z terapeutami Fundacji SYNAPSIS.
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QO wstep wolny | free entrance

( wstep w cenie biletu | admission included in entrance fee
. wstep ptatny | entrance fee

€D obowigzujq zapisy | registration required
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,”’): petla indukcyjna | induction loop

’_’)\ dostepne dla niestyszacych | accesssible for the hearing
impaired

AD)) audiodeskrypca | audio description

Warsztaty dla uczniéw

Z niepetnosprawnoscig intelektualng

- (zas trwania: ok. 90 minut, wtorek—niedziela

- 7apisy: a.zdzieborska@zacheta.art.pl, tel 22 556 96 42
lub poprzez formularz na zacheta.art.pl

Warsztaty dostosowujemy do wieku, potrzeb

i mozliwosci uczniow o specjalnych potrzebach.

Proponujemy zajecia towarzyszace aktualnym

wystawom lub warsztaty na temat prac z kolekgji

Zachety. Program i przebieg zaje¢ ustalamy podczas

wstepnej rozmowy z opiekunem grupy. Edukatorzy

prowadzacy zajecia zostali przeszkoleni miedzy

innymi przez treneréw i pracownikéw Polskiego

Stowarzyszenia na Rzecz Os6b z Niepetnosprawnoscig

Intelektualna.

Warsztaty i oprowadzania dla uczniéw

niestyszacych

- (zas trwania: ok. 90 minut, wtorek—niedziela

- 7apisy: a.zdzieborska@zacheta.art.pl, tel. 22 556 96 42
lub poprzez formularz na zacheta.art.pl

Warsztaty i oprowadzania po aktualnych wystawach
dostosowujemy do wieku, potrzeb i mozliwosci
uczniéw niestyszacych. Program i przebieg zajec
ustalamy podczas wstepnej rozmowy z opiekunem
grupy. Edukatorzy prowadzacy zajecia to zaréwno
sami niestyszacy, jak i osoby styszace z duzym
doswiadczeniem w prowadzeniu zaje¢ dla os6b
niestyszacych. Styszacy edukatorzy moga by¢ na
zyczenie opiekuna grupy wspierani przez ttumacza
PJM. W takim przypadku przy planowaniu wizyty
prosimy o wziecie pod uwage czasu na ustalenie
terminu z ttumaczem PJM.

Warsztaty i oprowadzania dla uczniéw

niewidomych

- (zas trwania: ok. 90 minut, wtorek—niedziela

- 7apisy: a.zdzieborska@zacheta.art.pl, tel. 22 556 96 42
lub poprzez formularz na zacheta.art.pl

Warsztaty dostosowujemy do wieku, potrzeb

i mozliwosci uczniéw niewidomych. Proponujemy
zajecia towarzyszace aktualnym wystawom lub
warsztaty na temat prac z kolekcji Zachety.

Program i przebieg zaje¢ ustalamy podczas wstepnej
rozmowy z opiekunem grupy. Przy prowadzeniu

zajec wykorzystujemy audiodeskrypcje na zywo oraz
pomoce dotykowe. Warsztaty prowadzg edukatorzy

z duzym doswiadczeniem w prowadzeniu zajec dla oséb
niewidomych.

WARSZTATY RODZINNE

Warsztaty na wystawach przeznaczone dla rodzin

z dzie¢mi w wieku 4-10 lat. Po obejrzeniu wystawy
dzieci i rodzice razem wykonuja prace plastyczna.
W czasie wakacji zajecia odbywaja sie w niedziele

0 godz. 12.30, a od wrzesnia o godz. 12.301i 15.

KSIEGARNIA ARTYSTYCZNA

Jak zachecic dzieci do czytania i samemu
przy tym sie Swietnie bawic? ® @

Po wakacjach Ksiegarnia Artystyczna wraca z cyklem
warsztatow dla rodzicéw i dzieci:

16 wrze$nia (sobota), godz. 17.30
Ksigzki z apteczki, czyli o ksigzkach na rézne problemy.
Komu je czytac?

7 paidziernika (sobota), godz. 17
Pop-upy i inne ksigzkowe dziwy — bookarium to
pierwszy krok do rozbuchanej wyobrazni

- wstep w cenie biletu rodzinnego

- zapisy: formularz zgtoszeniowy na stronie zacheta.art.pl
lub informacja@zacheta.art.pl

- sala multimedialna

Dyskusyjny Klub Ksigzki O

Dyskusyjny Klub Ksigzki, ktory dziata przy Ksiegarni
Artystycznej juz od trzech lat, zaprasza na jesienne
spotkania:

22 wrzesnia (pigtek), godz. 18

Rozmowa o ksigzkach: Hawaikum. W poszukiwaniu
istoty piekna, red. Monika Kozien, Marta Miskowiec,
Agata Pankiewicz, Wydawnictwo Czarne, Wotowiec
2015; Filip Springer, Wanna z kolumnadq. Reportaze

o polskiej przestrzeni, Wydawnictwo Czarne, Wotowiec
2013

27 pazdziernika (pigtek), godz. 18

kolejne spotkanie

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

Zacheta in the Summer programme with the
financial support from the city of Warsaw

Jarostaw Kozakiewicz.
The Spinning Head

15 July (sobota), 5 p.m. O

Spatial Relations. Workshops for adults

- led by Marta Kwapich

- registration: registration form on the site zacheta.art.pl

18 July (Tuesday), 6 p.m. O

Film screening Solaris, dir. Andrei Tarkovsky, USSR,
1972, 167 min. Film screenig with the collaboration with
Russian Centre for Science and Culture in Warsaw

= film in original version with Polish subtitles

- multimedia room, entrance from Burschego street

25 July (Tuesday), 6 p.m. O

Film screening The World of Buckminster Fuller, dir. Baylis
Glascock, Robert Snyder, USA, 1974, 85 min.

= film in original version with Polish subtitles

- multimedia room, entrance from Burschego street

Maria Lassnig

14 July (Friday), 7 p.m. O
Opening of the exhibition

16 July (Sunday), 12.15 p.m. @

Curatorial guided tour by Kasia Redzisz

Sestsil
1 September (Friday), 7 p.m. O

Opening of the exhibition
- Zacheta Project Room, 8 Gatczynskiego street

The Best Gallery. New Works
in the Collection

3 September (Sunday), 12.15 p.m.® 2
Curatorial guided tour

Views 2017 — Deutsche
Bank Award

8 September (Friday), 7 p.m. O
Opening of the exhibition

10 September (Sunday), 12.15 p.m. ® 2

Curatorial guided tour by Dorota Monkiewicz
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Hubert Czerepok.
The Beginning

15 September (Friday), 7 p.m. O
Opening of the exhibition

17 September (Sunday), 12.15 p.m. @ 2

Curatorial guided tour by Monika Szewczyk

GUIDED TOURS
At Five on Friday ®

Special Friday guided tours around current exhibitions
We raise various themes and issues. Each week, guides
will propose a different route through the exhibition
and different issues to consider.

- Fridays, 5 p.m.

- meeting in the main hall

Sunday guided tours @

Guided tours of current exhibitions are available on
Sundays. Our guides will highlight the main themes,
sketch a broader context of the presented works
and answer your questions.

- Sunday, 12.15 p.m.

- meeting in the main hall

Guided tours in Polish, English, German

or French @

- cost: 150 zt; group: maximum of 30 people

- registration: registration form on the site zacheta.art.pl
or informacja@zacheta.art.pl

WORKSHOPS

WORKSHOPS FOR SCHOOL AND
KINDERGARTEN GROUPS AND GROUPS
WITH SPECIAL NEEDS

From June to September we offer free workshops
within the Zacheta in the Summer programme,
supported by the city of Warsaw.

At the exhibition Jarostaw Kozakiewicz.

The Spinning Head

- duration: ca. 90 min.

- until 6 August, Tuesday—Friday, 12=8 p.m.

- registration: registration form available at zacheta.art.pl
or: Zofia Dubowska, z.dubowska@zacheta.art.pl, phone
22 556 96 71

SHELTER

Animals find shelter in holes, hollows or birdhouses.
Humans build houses, and sometimes set up a tent
or build a cabin. Children like to create hideouts from
blankets and pillows, where they hide from the entire
world. At the exhibition, you will see many surprising
sculptures-models, and during the workshop we will

try to answer the question what do we perceive as
a safe place. We will also build models of a hideout of
our dreams.

IN SEARCH OF THE GOLDEN SECTION

For ages people tried to describe the human body as
part of the universal order. This subject inspires the
work of Jarostaw Kozakiewicz. During the workshops
we will outline our bodies and we will try to find
proportions and sections in them. From the shapes we
obtain, we will make spatial installations.

ARCHITECTURAL WORKOUT

During the workshop inspired by the exhibition, we
will try to define what our body means to us, how

we experience space, and if the scale of architecture
can influence our moods. There will be also time for
performative activities and for creating a sculpture we
will be part of.

Collection for the Summer

- duration: ca. 90 min. Tuesday—Friday, 12—8 p.m.

- registration: registration form available at zacheta.art.pl
or: Karolina lwanczyk, k.iwanczyk@zacheta.art.pl, phone
22 556 96 96

The workshops are addressed to organised groups of
children and youngsters. Their aim is to familiarise
participants with the works of some Polish artists,

as well as with various art techniques, media and
currents. The starting point of the discussion is

a selected work from our collection. Theory is
combined with practice — the second part of the
meeting involves art workshops inspired by the given
work, helping to understand its meaning and form.
Works to choose from:

Stanistaw Drozdz, The Middle, 2003; issues: concrete
poetry, connection between word and image

Pawet Jarodzki, In Art We Trust, 2006; issues: stencil
technique, street art vs. painting

Wilhelm Sasnal, Krakéw—Warsaw, 2006; issues: everyday
in art, connections between photography and painting

Workshops Designed for Families with
Children with Autism Related Conditions
from the Series What Does an Artist Do?
- duration: ca. 90 min. Tuesday—Friday, 12—8 p.m.

- registration: registration form available at zacheta.art.pl
or: a.zdzieborska@zacheta.art.pl, tel. 22 556 96 42

Aware of the special needs of the children and
youngsters with ASD, we offer group workshops
focused on the works from the collection and current
exhibitions. The workshop programme is designed
during the initial conversation with the group’s
caretaker.

According to the needs of the participants, we
adjust the workshops conducted at the exhibitions
(workshops for children, workshops for youth) or we
propose workshops about works from the Zacheta
collection What Does an Artist Do?, with scripts
created in cooperation with therapists from the
SYNAPSIS Foundation.

Workshops for Pupils with Intellectual
Disabilities
- duration: ca. 90 min. Tuesday—Sunday, 12=8 p.m.

- registration: registration form on the site zacheta.art.pl
or: a.zdzieborska@zacheta.art.pl, tel. 22 556 96 42

The workshops are adjusted to the age, needs and
abilities of students with special needs. We offer
activities accompanying current exhibitions or
workshops about the works from the collection of
Zacheta. The programme and agenda are designed
during the initial conversation with the group
caretaker. Educators conducting the workshops were
trained by trainers and workers of the Polish Society
for People with Intellectual Disabilities.

Workshops and Guided Tours for Hearing

Impaired Pupils

= duration; ca. 90 min. Tuesday—Sunday, 12—8 p.m.

- registration: registration form on the site zacheta.art.pl
or: a.zdzieborska@zacheta.art.pl, tel. 22 556 96 42

The workshops and guided tours around current
exhibitions are adjusted to the age, needs and
abilities of hearing impaired students. The
programme and agenda are designed during the
initial conversation with the group caretaker.
Educators conducting the workshops are hearing
impaired themselves or persons with extensive
experience in running workshops for hearing impaired
participants. The hearing trainers can be supported
by a translator into the Polish Sign Language upon
request. In such a case, when planning your visit,
please take into account we need time to schedule
the translator.

Workshops and Guided Tours for Visually

Impaired Pupils

- duration: ca. 90 min. Tuesday—Sunday, 12—8 p.m.

- registration: registration form on the site zacheta.art.pl
or: a.zdzieborska@zacheta.art.pl, tel. 22 556 96 42

The workshops and guided tours around current
exhibitions are adjusted to the age, needs and
abilities of visually impaired students. We offer
activities accompanying current exhibitions or
workshops about the works from the collection of
Zacheta. The programme and agenda are designed
during the initial conversation with the group
caretaker. During the workshops we use live audio
description and tactile resources. The workshops
are conducted by educators with extensive
experience in running workshops for visually impaired
participants.

FAMILY WORKSHOPS

The workshops at the exhibitions are addressed to
families with children aged 4-10. After visiting the
exhibition, the children and parents create an artwork
together. During the summer vacation the workshops
are held on Sundays, at 12.30, and from September
at 12.30 and 3 p.m.




ART BOOKSHOP

How to Encourage Children to Read
and Still Have Fun? ® @

After summer vacation, the Art Bookshop with continue
with its series of workshops for parents and children
How to Encourage Children to Read and Still Have Fun?.
The next meetings will take place:

16 September (Sunday), 5.30 p.m.

First Aid Kit, or Books To Solve Various Problems. Who -
should they be read to? 4

7 October (Sunday), 7 p.m.
Pop-ups and Other Strange Books — bookarium as the
first step to an unbridled imagination E
- family ticket
- multimedia room
- registration: registration form on the site zacheta.art.pl
or informacja@zacheta.art.pl
- the sequence of the workshops may be changed,
the current program is available at zacheta.art.pl

fot. | photo: Paulina Celifiska

b

Book Discussion Club

The autumn meetings of the Book Discussion Club,
which has been active at the Art Bookshop for three
years, will be held on:

22 September (Friday), 6 p.m.

Discussion about the following books: Hawaikum.

W poszukiwaniu istoty piekna [Hawaicum. In search
of the essence of beauty], ed. Monika Kozien,

Marta Miskowiec and Agata Pankiewicz, Wotowiec:
Wydawnictwo Czarne, 2015; Filip Springer, Wanna

Z kolumnadg. Reportaze o polskiej przestrzeni
[Bathtub with collonade. On Polish space], Wotowiec:
Wydawnictwo Czarne, 2013

27 October (Friday), 6 p.m.

next meeting

fot. | photo: Dominika Kucner

Sztuka dostepna. Spotkania ze sztukg wspétczesnq dla oséb
niestyszgcych na wystawie Jarostaw Kozakiewicz. Zawrét gtowy,
prowadzenie: Sara Herczyriska

Warsztaty dla wychowanek Mtodziezowego Osrodka Socjoterapii
w Rudzienku na wystawie Jarostaw Kozakiewicz. Zawrét gtowy,
prowadzenie: Dorota Ogrodzka

Warsztaty dla dorostych na wystawie Poza zasadg przyjemnosci.
Afektywne operacje, prowadzenie: Agnieszka Szostakiewicz

Accessible Art. Meetings with Contemporary Art for Hearing Impaired
Pupils at the exhibition Jarostaw Kozakiewicz. The Spinning Head,
moderation: Sara Herczynska

Workshops for girls from the Youth Socio-therapy Centre in Rudzienko
at the exhibition Jarostaw Kozakiewicz. The Spinning Head,
moderation: Dorota Ogrodzka

Workshops for adults at the exhibition Beyond the Pleasure Principle.
Affective Operations, moderation: Agnieszka Szostakiewicz
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Competition for the
curatorial project

of the exhibition at
the Polish Pavilion

at the Biennale of
Architecture in Venice,
2018

Proposals for the competition for the curatorial project of the exhibition to be presented in the Polish Pavilion
within the 16th International Exhibition of Architecture — La Biennale di Venezia in 2018, announced by the
Minister of Culture and National Heritage and the Zacheta — National Gallery of Art, can be submitted by the
11 September 2017.

The general curators of next year's Biennial of Architecture are Yvonne Farrell and Shelley McNamara, who
proposed the slogan Freespace as the theme of the exhibition. In their curatorial statement they wrote, among
others: ‘Freespace describes a generosity of spirit and a sense of humanity at the core of architecture’s agenda,
focusing on the quality of space itself. Freespace focuses on architecture’s ability to provide free and additional
spatial gifts to those who use it and on its ability to address the unspoken wishes of strangers. . . . Freespace can
be a space for opportunity, a democratic space, un-programmed and free for uses not yet conceived. There is an
exchange between people and buildings that happens, even if not intended or designed, so buildings themselves
find ways of sharing and engaging with people over time, long after the architect has left the scene. Architecture
has an active as well as a passive life. . . . With the theme of Freespace, the Biennale di Architettura 2018 will
present for public scrutiny examples, proposals, elements — built or unbuilt — of work that exemplifies essential
qualities of architecture which include the modulation, richness and materiality of surface; the orchestration and
sequencing of movement, revealing the embodied power and beauty of architecture. . . . We invite all participants
and every national pavilion to bring to Venice their Freespace, so together we may reveal the diversity, specific
ity and continuity in architecture based on people, place, time, history, to sustain the culture and relevance of
architecture on this dynamic planet. “A society grows great when old men plant trees whose shade they know
they shall never sit in." — Greek proverb. eee

For further information on the competition: labiennale.art.pl, zacheta.art.pl



Ksiegarnia Artystyczna poleca na wakadje:
The Art Bookshop's recommendations for summer vacation:

Dla dorostych | For adults

Andrze] Tobis

Anthony Flint, Le Corbusier architekt jutra,
W.A.B., Warszawa 2017

Anthony Flint, Le Corbusier architekt jutra
[Le Corbusier the architect of tomorrow],
Warsaw: W.A.B., 2017

Jakub Banasiak, 15 stuleci. Rozmowa z Wilhelmem
Sasnalem, Wydawnictwo Czarne, Wotowiec 2017
Jakub Banasiak, 75 stuleci. Rozmowa z Wilhelmem
Sasnalem [15 Centuries. Conversation with Wilhelm
Sasnal], Wotowiec: Wydawnictwo Czarne, 2017

Andrzej Tobis, A—Z Stownik ilustrowany jezyka
niemieckiego i polskiego, Instytut Adama Mickiewicza,
Warszawa 2014

Andrzej Tobis, A—Z Stownik ilustrowany jezyka
niemieckiego i polskiego [A-Z lllustrated Polish

and German dictionary], Warsaw: Instytut Adama
Mickiewicza, 2014

Nicholas Mirzoeff, Jak zobaczyc¢ swiat, Karakter,
Krakow 2016

Nicholas Mirzoeff, Jak zobaczy¢ swiat [How to see
the world], Krakéw: Karakter, 2016

Jarostaw Kozakiewicz. Subiektywne mikrokosmologie,
red. David Crowley, Zacheta — Narodowa Galeria
Sztuki, Akademia Sztuk Pieknych w Warszawie,
Warszawa 2017

Jarostaw Kozakiewicz. Subjective Microcosmologies,
ed. David Crowley, Warsaw: Zacheta — National
Gallery of Art, Academy of Fine Arts in Warsaw, 2017

Zycie. Instrukcja, pod redakcja Jadwigi Sawickiej,
Zacheta — Narodowa Galeria Sztuki, Warszawa 2017
Zycie. Instrukgja [Life. A manual], ed. Jadwiga
Sawicka, Warsaw: Zacheta — Narodowa Galeria
Sztuki, 2017

Dla mtodziezy | For youth

Matgorzata Bogdanska-Krzyzanek, Zofia Dubowska,
Maria Swierzewska-Franczak, Bardzo nam sie
podoba. Wspétczesna. Sztuka. Pytania, Zacheta —
Narodowa Galeria Sztuki, Warszawa 2015
Matgorzata Bogdanska-Krzyzanek, Zofia Dubowska,
Maria Swierzewska-Franczak, Bardzo nam sie
podoba. Wspétczesna. Sztuka. Pytania [We like it

a lot. Modern. Art. Questions], Warsaw: Zacheta —
Narodowa Galeria Sztuki, 2015

Dla dzieci | For children

Monika Bien-Konigsman, jOlé! Hiszpania dla
dociekliwych, Dwie Siostry, Warszawa 2016
Monika Bien-Konigsman, jOlé! Hiszpania dla
dociekliwych [jOlé! Spain for the inquistive],
Warsaw: Dwie Siostry, 2016

Andy Mansfield, ZnajdZ kropki, Mamania, Warszawa
2016

Andy Mansfield, ZnajdZ kropki [Find the dots],
Warsaw: Mamania, 2016



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 Polski i zagranicy,
z drugiej — zaprezentowanie efektow ich dziatan przeprowadzanych
specjalnie z mysla o przestrzeni galerii.

Podazaj za mapa, przyjdz na Galczynskiego.

ZACHETA PROJECT ROOM is laboratory space, a stage for artistic experiment.

On the one hand, the aim of the exhibitions organised here is to show
contemporary works of artists from Poland and abroad, on the other — to
present the effects of their activities intended specifically for the gallery space.

Please follow the map to find our venue at Galczynskiego street.

MIE)JSCE

PROJEKTOW
ZACHETY

GALERIA SZTUKI
ul. Gatczynskiego 3 pl. Matachowskiego 3
00-362 Warszawa 00-916 Warszawa

tel. 22 826 01 36 tel. 22 556 96 00
mpz@zacheta.art.pl zacheta.art.pl

projekt graficzny | graphic design by Jakub Jezierski



