


wernisaż      11.04.2015, g. 18:30 
	             wystawa czynna od 14.04 do 16.05.2015
	             wt – sb 11-19
	             (w nd na godz. przed spektaklem)

oprowadzania

	             24.04, 16:00 |  25.04, 13:30 | 26.04, 13:30

finisaż            Noc Muzeów, 15/16.05.2015
	             24:00 performance Jaśminy Polak

MIEJSCE          Strefa Be Narodowego Starego Teatru,
 	             ul. Jagiellońska 1
 

Artyści      
Paweł Althamer, Miron Białoszewski, Karina Bisch, Oskar Dawicki, 
Nathalie Djurberg, Wojciech Doroszuk, Druga Grupa 
(Jacek Stokłosa, Wacław i Lesław Jannicy), Aneta Grzeszykowska, 
Łukasz Jastrubczak, Leszek Knaflewski, Kwestia techniki, Pies Pimpek, 
Agnieszka Polska, Wojciech Puś, Józef Robakowski, Zbigniew 
Warpechowski, Anna Zaradny

Przeczytał u jakiegoś krytyka, iż w Widoku Delft Vermeera – obrazie, który uwielbiał 
sądząc, że zna go bardzo dobrze – kawałek żółtej ściany, której sobie nie przypomi-
nał, namalowany jest tak wspaniale, że kiedy się patrzy wyłącznie na ten fragment, 
dzieło wydaje się samowystarczalne w swojej piękności. Wyszedł z domu i udał się 
na wystawę. Wstępując na pierwsze stopnie uczuł zawrót głowy. Przechodząc obok 
kilku obrazów odniósł wrażenie oschłości i zbyteczności sztuki tak sztucznej, mniej 
wartej od przewiewu i słońca w jakimś pałacu w Wenecji lub zwykłym domku nad 
morzem. W końcu znalazł się przed obrazem, który pozostał mu w pamięci bardziej 
olśniewający, bardziej różny od wszystkiego, co znał, ale w którym, dzięki artykułowi 
krytyka, pierwszy raz zauważył drobne postaci ludzkie malowane niebiesko i to, że 
piasek był różowy, i wreszcie szacowną materię kawałka żółtej ściany. Zawrót był coraz 
silniejszy. “Tak powinienem był pisać. Moje ostatnie książki są za suche; trzeba było 
je pociągnąć kilka razy farbą, uczynić każde zdanie cennym samo w sobie. Kawałek 
żółtej ściany”. Nowy cios powalił go. Był martwy. 

Zdarzenie to miało miejsce u Prousta, ale ponowne narodziny dzięki mocy doświad-
czenia wydają się być potrzebą uniwersalną. Dlatego zdarzenia i rzeczy takie, jak 
odkrycie czegoś, czego już nie pamiętamy albo odkrycie czegoś, co choć oczywiste, 
nigdy nie było przedmiotem naszej uwagi, powrót do smaku i marzenia z dzieciństwa, 
powidoki piękna, dobra i prawdy, a nawet wolny dostęp do świata pragnień czy więcej, 
przestrukturyzowanie pola wyobraźni i jej radykalne otwarcie ma miejsce na wystawie, 
choć łączy się z ryzykiem rozpadu. Opowieść toczy się w dwóch planach. Żaden 
z nich nie wie o drugim, dziejącym się za jego plecami. W witrynie teatru stykamy się 
z fabulacją, gdzie wesołe historie mogą pozostać wesołymi historiami, ale mogą też 
ponieść nas głębiej, jeśli odważymy się nie patrzeć na kształty i kolory, ale poczuć. We 
wnętrzu galerii zaś odbywa się misterium transformacji, gdzie plastyka nie tworzy już 
nawet iluzji, że nazwanie czegokolwiek jest możliwe. Nie ma uczuć, z którymi wiadomo 
jak postępować. Nie ma afektów zaprogramowanych, gotowych do przeżywania. Jest 
rodzaj misterium, z którego można wykuć siebie ponownie, stać się. Trzeba rozpętać 
drzemiącą Bestię i zobaczyć, co ona zrobi. A jeśli się wścieknie, będzie dość czasu, 
aby ją jeszcze zastrzelić. Nawet, jeśli jej nie ma.

Wystawa o performatywnych pograniczach i miejscu czucia i uczucia w sztukach 
plastycznych i teatrze jest projektem równoległym do Kwestii techniki w reż. Michała 
Buszewicza, który na podstawie doświadczeń montażystów obsługujących spektakle, 
wraz z nimi, opowiada, czym jest teatr. Tytuł wystawy jest kwestią z dramatu Sarah 
Kane Łaknąć. 

Kuratorka    Ewa Tatar

Współpraca     Anna Batko, Adrian Przywara, Gaba Sułkowska

oprawa 

graficzna          Kaja Gliwa

1	 Paweł Althamer i Reaktor-Laboriatorium Rzeźby  
(Paweł Chmielewski, Przemysław Pietrzak, Witold Nazarkiewicz,  
Krzysztof Ostrzeszewicz, Tomasz Waszczeniuk, Anna Zielińska),  
Koziołek Matołek 

	 asamblaż, 2013. 
	 Dzięki uprzejmości artystów, Fundacji Galerii Foksal w Warszawie 
	 i galerii neugerriemschneider w Berlinie.

Koziołek Matołek, postać stworzona przez Kornela Makuszyńskiego i Mariana Wa-
letynowicza w 1933 roku, kultowy bohater kanonu literatury dziecięcej, “po dalekim 
szukał świecie tego, co jest bardzo blisko”, czyli Pacanowa, mitycznego miejsca, gdzie 
podkuwają kozy. Twórcy quasi-rzeźby, figury rozkładającego się Koziołka, wpisali w jego 
postać paradygmat współczesnego artysty – obaj podróżują, ale ważnejsze od dotarcia 
do celu jest przekraczanie granic, zacieranie porządków i znaczeń; to, co spotyka ich 
podczas wędrówki (m.in. inscenizowana podróż Koziołka do Brazylii czy wizyta u plemie-
nia Dogonów w Mali). Elementem rzeźby skłaniającym do refleksji nad tym, co stanowi 
sedno sztuki, jest znajdujące się w miejscu serca światło. Uaktywniane niespodziewanie, 
zaskakuje patrzącego i pozostawia pod powiekami powidok. Funduje wrażenie w ramach 
plastyki i za zasłoną fabulacji.
 
2	 Pies Pimpek, praca nr 1 

obiekty, 2011. 
	 Dzięki uprzejmości Marty Ojrzyńskiej i Agi Klepackiej.

Czerwone, poobgryzane, z resztkami zaschniętej śliny. Ofiary destrukcyjnej miłości 
do sztuki. Po raz pierwszy prezentowane były na wystawie w krakowskiej Spółdzielni 
Goldex-Poldex wraz z kilkunastoma innymi artefaktami, fetyszami i obiektami dzikiej 
pasji Pimpka, który pod nieobecność właścicieli, rekompensował sobie ich brak 
tworzeniem. Skoro destrukcja jest sztuką, a sztuka psychologicznie uzasadnioną 
kompensacją, pies może być artystą. Praca nr 1 egzaminuje granice sztuki współ-
czesnej, poddaje w wątpliwość prawa rządzące jej procesami i odkrywa to, co poza 
wizualnością, co tylko pozornie zdaje się nie przystawać, nie pasować, razić. Biografia 
rzeczy, historia tej konkretnej pary kobiecych butów przetworzonych przez trawionego 
egzystencjalnym lękiem Pimpka, wprzężona w funkcję galeryjnego obiektu przekłada 
się na dialektykę tekstu-kontekstu. Derrida interpretując buty z obrazu van Gogha, 
spraliżował obuwniczy dyskurs, odbierając nam prawa do szukania prawdy w „czy-
stym” bucie i w obrazie.  Skoro „nie ma nic poza tekstem”, to czym stała się ta para?

3	 Aneta Grzeszykowska, bez tytułu 
obiekt, 2009. Dzięki uprzejmości artystki i Galerii Raster w Warszawie.

Miękka, geometryczna konstrukcja z trzech czarnych kul ustawionych tak, aby malały 
ku górze, czyli – idąc za pierwszym skojarzeniem – czarny bałwanek. W każdej kuli 
dostrzegamy niewielkich rozmiarów otwór. Praca artystki, która w swojej twórczości 
od lat zajmuje się problemem  tożsamości zapośredniczonej przez media, przypomina 
równanie. Ta „naturalna” i jakby znajoma relacja geometrycznych brył, uruchamia 
w odbiorcy potrzebę egzaminowania jego własnych, percepcyjnych przyzwyczajeń. 
Czerń fukcjonuje bowiem tylko w opozycji do bieli, pustka wydrążonego kontrastuje 
z pozytywową pełnią, a twarda materia przeciwstawia się miękkości i efemeryczności 
widzianego oczyma wyobraźni, świeżego śniegu. 

4	 Druga Grupa (Lesław i Wacław Janiccy, Jacek Stokłosa), 
	 Pierwsze nienaturalne złoże kamieni szlachetnych
	 dokumentacja akcji, 1975, fot. Jacek Stokłosa. Dzięki uprzejmości artystów.

Akcja artystyczna stworzona przez fotografa i szlifierzy diamentów, aktorów teatru 
Cricot 2 Tadeusza Kantora. Zorganizowali wspólnie szereg performansów i happe-
ningów, z których do najważniejszych należy m.in.  Zapamiętywanie, kiedy to w trakcie 
spotkania z publiczością na jej oczach artyści uczyli się tekstów i przekładali je na 
formy układane z własnych ciał. Pierwsze nienaturalne złoże kamieni szlachetnych 
wydarzyło się dwa razy, w Krakowie i w Warszawie. Publiczność galeryjna skonfron-
towana została z problemem sztuki jako skarbu wypreparowanego wspólnymi siła-

mi w stworzonym sztucznie wycinku rzeczywistości. Pułapką na widza okazało się 
poszukiwanie wymiernej wartości tego, co niemierzalne. A pretekstem do akcji były 
ukryte w piachu sztuczne kamienie szlachetne o takim samym, co naturalne, składzie 
chemicznym i fizycznym.

5	 Leszek Knaflewski, Para
	 rzeźba, 1989. Dzięki uprzejmości rodziny artysty i Galerii Piktogram w Warszawie.

„Knaf” w latach 80., indywidualnie i wraz z grupą Koło Klipsa, wprowadzał atmosferę 
skupienia w pole sztuk wizualnych zdominowanych przez ekspresyjny gest i malarstwo 
nowych dzikich. Choć jego estetyka zawsze miała pankowy sznyt, cechowała się 
pomieszaniem kulturowych symboli i ich radosną (choć gorzką) trawestacją, nigdy nie 
brzmiała nieczysto, zawsze uderzała w trzewia. Para, czyli portret podwójny, na zasadzie 
gradacji wyprowadza z porządku natury kulturowe symbole, albo też odwrotnie, roz-
puszcza je oddając naturze. Problematyzuje różnicę pomiędzy czuciem a uczuciem; 
między afektem, czymś, co kotłuje się w środku, niepokoi, wymyka nazwaniu, a czymś, 
co jest już językowo skategoryzowane i przez to wpisane w porządek rozumowy. Artysta 
porusza kwestię niesamowitego, tego, co zostało wywołane z ukrycia. 

6	 Anna Zaradny, BRUITBRUT
	 obiekt, 2013. Dzięki uprzejmości artystki i Bunkra Sztuki w Krakowie.

Zaradny zajmuje się m.in. improwizacją muzyczną rozumianą jako otwarcie na nieznane, 
na błąd i przypadek. Interesuje ją również dźwięk w sytuacjach pozamuzycznych, mu-
zyka jako funkcja przestrzeni oraz pogranicze sound artu i wizualności. W przypadku 
tej pracy proste podziały (gra światła i cienia emitowana przez telewizor) jest jak błąd 
obrazu, przerwa w nadawaniu komunikatu. Abstrakcyjnej wizji towarzyszy fonia – tytu-
łowy bruit, a więc szum, zakłócenie, hałas, który wbija się w uszy, nie pozwala o sobie 
zapomnieć, czyniąc odbiór nie tyle nieznośnym, co niemożliwym. Brudny formalizm 
instalacji Zaradny jest jednak pozorem. Artystka nie skupia się na abstrakcie, ale drąży 
konkret, czerpie z historii usytuowanego przy Plantach Pawilonu Wystawowego, obiek-
tu, który już na etapie idei i od początku swojego istnienia napotykał problemy natury 
organizacyjno-technicznej akcentowane w archiwalnych dokumentach. Generowana 
przez tę pracę dźwiękowa architektura brutalistyczna umieszcza nas w przestrzeni, 
która dopiero się montuje, odsłania swój stelaż.

7	 Wojciech Puś, Wytrysk,
	 neony, 2013. Dzięki uprzejmości artysty i Bunkra Sztuki w Krakowie.

Neon, który nie układa się w litery ani niczego nie oświetla, znaczący sam siebie, od-
syłający w puste miejsce. Jako taki stanowi ramę wciąż czekającą na własną esencję, 
puste pole dla projektowanych przez nas znaczeń i do refleksji, chociażby nad tym 
rodzajem płodności, jaka możliwa staje się w sztuce. Artysta chwyta w stałej formie 
efemeryczne medium, jakim jest światło i trajektorię ruchu pewnego znanego zjawiska. 
Puś tworzy obiekty i filmy. Zgłębia problem reprezentacji, jego obrazy dają często 
złudzenie materialności, mięsistości, gęstości. Wykorzystując proste środki, dzięki 
znajomości technologii uwodzi widza, zwodząc jego percepcję. W tym wypadku 
„płynnym” światłem. 

8	 Kwestia techniki, nagranie z próby do spektaklu 
	 w reż. Michała Buszewicza 
	 (wykorzystano makietę scenografii Michała Korchowca do Sprawy Gorgonowej – 

dramaturgia Jolanta Janiczak, reżyseria Wiktor Rubin), 2015. 
	 Dzięki uprzejmości artystów.

W prezentowanym nagraniu widzimy, że kształt spektaklu formuje się dzięki kompro-
misowi między wizją artystyczną a praktycznymi rozwiązaniami. Kwestia techniki to 
spektakl przygotowany z zespołem maszynistów sceny oraz obsługą techniczną. Stwa-
rza możliwość dostrzeżenia tego, co na ogół ukryte, odsłania kulisy pracy w teatrze, 
jego miękkie podbrzusze i mroczne fantazje współtworzących go. Jak w programie 
do sztuki pisał reżyser, w sferze pozostającej poza wglądem widza, za kulisami, bardzo 
prawdziwa staje się metafora: „Teatr jest jak zegar – tarcza to scena, wskazówki to 
aktorzy, a techniczni to mechanizm”. 

9	 Karina Bisch, Ćwiczenia z patykami do tańca
	 film 16mm, 2009. Dzięki uprzejmości artystki

Paryska malarka i perfomerka inspiruje się klasyką międzywojennej awangardy. W swo-
ich działaniach zastanawia się nad kwestią standardyzacji w kontekście moderni-
stycznych utopii. Formy, które bierze na warsztat, czerpie z architektury, teatru i sztuk 
wizualnych. Przetwarza je w ramach subiektywnej wizji, poza herarchią tzw. kultury 
wysokiej i niskiej, przez zmieszanie powszechnie znanych kodów nowoczesności. 
Ćwiczenia z patykami do tańca zainspirowane są bezpośrednio choreografią Oskara 
Schlemmera, malarza, teoretyka sztuki, wykładowcy Bauhausu. W szkole artystycznej 
w Weimarze Schlemmer prowadził zajęcia dotyczące rzeźby i teatru (jeden z jego kur-
sów poświęcony był człowiekowi rozumianemu jako maszyna). Jego najważniejszym 
dziełem był Balet Triadyczny rozgrywany przez aktorów ubranych w kostiumy złożone 

z brył geometrycznych. Ćwiczenia z patykami stanowią zaproszenie do pracowni, gdzie 
formy są dopiero „wykreślane”; proste linie kontrastują z nieregularnym kształtem 
organicznym, jaki stanowi ciało, i zmieniają jego motorykę. 

10	 TIS MW2., Kompozycja sceniczna 
	 dla aktom, mima, tancerki i 5 muzyków
	 1962/3, wykonanie: Théâtre de la Cour St-Pierre, Genewa 8.12.1966. 
	 Opracowanie DVD: Marek Mietelski. Dzięki uprzejmości Jana Peszka. 

Bogusław Schaeffer, kompozytor i dramaturg członek Grupy Krakowskiej. Stwo-
rzył pierwszą na świecie partyturę beznutową (1957), pierwszy w Polsce happening 
(trwający siedem godzin i trzydzieści osiem minut happening Non stop na fortepian 
z muzykami Johnem Tilburym i Zygmuntem Krauzem oraz artystami: Tadeuszem Kan-
torem, Kazimierzem Mikulskim i Marianem Warzechą, Krzysztofory 1964). Jako pierwszy 
w Polsce tworzył teatr instrumentalny – TIS MW2. (Teatr Instrumentalny Schaeffera 
/ Młodzi Wykonawcy Muzyki Współczesnej). Akcje i gesty, a przede wszystkim ruch 
sceniczny, podobnie jak muzyka, ale też światło czy aranżacja przestrzeni, stanowią 
element kompozycji, która zyskiwała wymiar wizualny. Jego partytury realizowały jego 
ideę muzyki poliwersjonalnej, czyli dopuszczały różnorodne interpretacje i zmieniały 
stosunek między kompozytorem a wykonawcą. Wykonawcy z Genewy z 1966 r. to: 
aktor – Bogusław Kierec, mim – Jan Peszek, baletnica – Krystyna Ungeheuer–Mie-
telska, sopran – Barbara Niewiadomska, flet – Barbara Świątek, wiolonczela – Jerzy 
Klocek, fortepian – Adam Kaczyński, Marek Mietelski. Jak podają źródła, krakowska 
premiera (1964) – odebrana została jako skandal. TIS MW2 składającą się z dwóch 
kontrastowych części (w ciemności i przy świetle), trwa ok. 29’30”. Całość przypomina 
wykład o muzyce współczesnej - wygłaszane przez aktora kwestie interpretują wszy-
scy wykonawcy. Wykorzystany tu fragment Pałuby Karola Irzykowskiego funkcjonuje 
inaczej: w interpretacji aktora, pozostali wykonawcy oddają wyobrażenia jakie on 
implikuje napięciem budując relację pomiędzy tym, co rzeczywiste, a co wyobra-
żone. Schaeffer powołuje tu „aktora instrumentalnego”, którego najdoskonalszym 
wcieleniem stał się Jan Peszek od 1984 roku wykonujący wypracowaną w dialogu 
z kompozytorem interpretację Scenariusza dla nieistniejącego lecz możliwego aktora 
instrumentalnego (1963).

11	 Józef Robakowski, Mój teatr
	 videoperformance, 1984. Dzięki uprzejmości artysty.

Klasyk filmu analitycznego czasem odwraca kamerę w stronę własnej osoby. Prowa-
dzone od wczesnych lat 80. wideocykle Kino własne i Teatrzyk Józefa R. są douk-
mentacją procesu kształtowania i weryfikowania postawy oraz wprowadzania w obręb 
czystej sztuki mięsa egzystencji. Uwodzą dowcipem (artysta od zawsze fascynował 
się dada) i intymnym autorozpoznaniem. Mój teatr to autobiograficzny (tożsamy 
z życiem) inscenizowany monolog “o teatrze na każdą okoliczność”. Kadr przypomina 
monumentalizację i cięcia sylwetki w pracach z lat 70. Forma plastyczna nawiązuje do 
hołubionego przez artystę Czarnego kwadratu na białym tle Kazimierza Malewicza, 
który w interpretacji Robakowskiego, przekazanej w jednym z wywiadów, stał się ekra-
nem projekcyjnym dla wrażeń i emocji. Podobnie potraktowane jest tu zdekapitowane 
ciało – tors jako tło i centrum zdarzeń, scena ekspresyjnej gestykulacji-inscenizacji. 
Wzmacnia ona brzmienie wygłaszanego zza kadru manifestu i steruje uwagą widza. 
Na dwie ręce zostaje rozegrane spektrum psycho-fizycznych stanów artysty; gestem 
odmalowany jego temperament i świadomość. Krótkie wystąpienie jest jednocze-
śnie szczerym zwierzeniem z egzystencjalnego dośwadczenia i spektaklem, którego 
reżyser i aktor w jednej osobie, dystansuje się, nie jest dostępny dla widza w całości.

12	 Miron Białoszewski, Filmikowanie
	 film 8mm, 1965-1978. 
	 Dzięki uprzejmości Pani Adrianny Buraczewskiej-Klewin 
	 i pomocy dr Izabeli Tomczak

	 Białoszewski znany jest jako poeta i prozaik, autor słuchowisk, dramatopisarz 
i aktor tworzonego ze znajomymi Teatru Swena, Teatru na Tarczyśskiej czy Te-
atru osobnego. O swojej postawie tak pisał w Tajnym dzienniku: „Wydeptane. 
Wypatrzone. Doczute. Stosunek do sztuki stały, profesjonalny u mnie nie ist-
nieje”. Filmikowanie to krótkie scenki rejestrowane kamerą 8mm w mieszkaniu-
-pracowni-galerii Adriany Buraczewskiej-Klewin i Romana Klewina na warszaw-
skim Żoliborzu. Miron Białoszewski wraz z Romanem Klewinem (performerem 
i tłumaczem) byli autorami scenariuszy, Adriana Buraczewska-Klewin (rzeźbiarka 
i malarka surrealistyczna) – autorką scenografii. W scenkach uczestniczyli 
przyjaciele Białoszewskiego i Klewina. Eulalię zrealizowano na podstawie prozy 
Poznańska Białoszewskiego, stała się ona bezpośrednią inspiracją dla opowia-
dania Eulalia. Aktorzy to m. in.: Kicia Kocia (Halina Oberlander), Jadwiga Stań-
czakowa, Agnieszka Kostrzębska (obecnie Petelska), Julian Kiełkiewicz, Eulalia 
(lala-rzeźba stworzona przez Buraczewską z masy papierowej). W scenie Dwo-
rzec – zagrali Miron Białoszewski, A. Buraczewska-Klewin, R. Klewin. W Śnie 
Mirona: Białoszewski i Krzysztof Białek. W Sekretarce: Białoszewski, Grażyna 
Jaworska, Elżbieta Piotrowska. W Wystawie: G. Jaworska, A. Kostrzębska, K. 
Białek, A. Buraczewska-Klewin, M. Białoszewski. W Krakowiance zrealizowanej 
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na podstawie ballady Pod zielonym jaworem... zagrali: R. Klewin, A. Kostrzębska, 
Anna Sobolewska, Tadeusz Sobolewski, Anula Żurowska. Improwizowana, slap-
stickowa forma inspirowana była literaturą, codziennymi sytuacjami, często też 
snami Białoszewskiego. 

13	 Łukasz Jastrubczak, Perspektywa porażki
	 film 16mm, 2013. Dzięki uprzejmości artysty

Widzimy Florencję: bazylikę San Miniato al Monte zdobioną geometrycznymi inkru-
stacjami, Galerię Uffizi, jedno z najsłynniejszych i najstarszych muzeów na świecie 
z ogromną kolekcją dokumentującą malarskie zmagania z perspektywą linearną, Pałac 
Vecchio, do którego freski zaprojektowało dwóch kanonicznych mistrzów renesansu, 
Michał Anioł i Leonardo da Vinci – pierwszy z nich poprzestał na szkicach, a nieudane 
prace tego drugiego ostatecznie zamalowano. W filmowym kadrze mieści się jednak 
nie tylko perspektywa renesansowej ulicy, podręcznikowe przykłady jej wykreślania, 
budynki ze swoją historią i bogactwem zgromadzonych w nich dzieł, ale też tłum 
turystów, a wśród nich niepozorny mężczyzna w swetrze w romby, który zestrzelony 
z wieży, pada na bruk. Niemal niezauważony leży martwy, a może tylko udaje? Karol 
Sienkiewicz pisał, że twórczość Jastrubczaka plasuje się gdzieś pośrodku „między 
podawaniem komunikatu, a wsadzaniem palca w oko widzowi”. Perspektywa porażki 
może być oglądana jako wyreżyserowana śmierć konceptualizmu w miejscu jego 
narodzin, jeżeli za pierwsze jego próby uznamy wczesnorenesansowe malarstwo 
Giotta. Okazuje się, że z punktu widzenia przeciętnego przechodnia gest artysty nie 
jest niczym godnym uwagi, wobec dokonań jego poprzedników namaszczonych 
przez historię sztuki. Niepowodzenie jest tu jednak nie tyle zagrożeniem, co celowo 
realizowaną wizją. Konceptualizm zjada własny ogon. 

14	 Oskar Dawicki, I’m sorry
	 video, 2003. Dzięki uprzejmości artysty i Galerii Raster w Warszawie.

Artysta przeprasza publiczność nie za to, że tworzy „złą” albo „niezrozumiałą” sztukę, 
ale za to, że żadnej pracy nie przygotował. Paradoksalnie moment skruchy jest tak 
naprawdę momentem kreacji, w którym odpowiedź została zastąpiona poddaniem 
w wątpliwość samego pytania, a pustka  proponowana w miejsce pracy, przewrotnym 
i źle zagranym blefem na pograniczu języka i performensu. Absurd zasadza się tutaj na 
subtelnej interwencji, na didi-hubermanowskim cięciu, geście podwójnego rozłamu 
prostego pojęcia logiki i prostego pojęcia obrazu. To operacja, którą przeprowadzono 
w sferze postrzegania sztuki i figury artysty, z wykorzystaniem sprzężenia wpisanego 
w zasady fukcjonowania instytucji i rynku sztuki. I’m sorry odnosi się do refleksji o sztu-
ce po jej końcu, o artyście, który nie tyle nie jest w stanie sprostać oczekiwaniom, co 
tak naprawdę nie chce się z nimi mierzyć. Artysta nic nie musi, skoro jest „rodzajem 
bąbla, który wyrasta na ciele społecznym, pije te same soki, ale jest, nie wiedzieć 
czemu, tak nadęty, że w istocie jest poza”. Poza społeczeństwem i poza normą. Sorry, 
nie dziś. Dziś ma wolne.

15	 Wojciech Doroszuk, Gençlik Park
	 video, 2008. Dzięki uprzejmości artysty.

Film zrealizowany w cieszącym się niegdyś wielką popularnością parku w Ankarze, 
stolicy Turcji. Gençlik Park (czyli “park młodzieży”) obejmował 40 ha powerzchni, 
w tym baseny, zbiorniki wodne, amfiteatr, sklepy, niezliczone kioski, herbaciarnie 
oraz lunapark. Doroszuk opowiada o minionej świetności miejsca za pomocą kadrów 
przedstawiających estetyczne skorupy, które toną w świetle zachodzącego słońca. 
Zabawki nikomu nie służą, niszczeją a spod jaskrawo pomalowanej powierzchni wy-
ziera przyczyna rozpadu. Turecki kryzys wodny, związane z nim susze oraz dynamiczna 
transformacja gospodarcza, miały bezpośredni wpływ na ilość odwiedzających park, 
spadła jego popularność i zaczął on popadać w ruinę. Byłe miejsce spotkań młodzieży 
jest teraz jednym z najniebezpieczniejszych w Ankarze. W obrazach prezentowanych 
przez Doroszuka próżno szukać ruchu, tętniącego życia czy roześmianych ludzi. Za-
miast tego słyszymy dźwęki wydawane przez zardzewiałe sprzęty, oglądamy kalejdo-
skop płowiejących barw i naturę, która podbija przestrzeń. Wrażeniowe, nostalgiczne 
wideo, odrealnia to, co stanowi jednocześnie reportaż z podróży. Rancière pisał, że 
sztuka jest polityką nie ze względu na komunikaty lub uczucia, jakie przekazuje, ale 
przez sam dystans przybierany wobec swoich funkcji, przez wprowadzany typ czasu 
oraz przestrzeni. Doroszuk w swoim poetyckim wideo zaciera granicę między reali-
zmem a idealizmem; o świecie na zewnątrz parku więcej mówi wykreowana dla jego 
potrzeb wizja: apolityczna, przyjemna, z podskórnym pulsowanie tego, co bolesne. 

16	 Nathalie Djurberg, Potwór
	 animacja, 2011. Dzięki uprzejmości Muzeum Sztuki Nowoczesnej w Warszawie.

Djurberg tworzy nie tylko animacje poklatkowe o plastelinowych światach, w których 
manifestuje się niesamowite – coś, co, jak pisze Freud, powinno pozostać w ukryciu, 
ale zostaje wypowiedziane, ale także zespołami sumarycznych obrazów zamienia 
w instalacje plastyczne całe przestrzenie galerii. W jej pracach nastrój budowany 

jest nie tylko wizualnością, ale także  kompozycjami muzycznymi Hansa Berga. Ty-
tułowy bohater filmu Potwór pada ofiarą autodestrukcyjnych sił pojawiających się 
w konfrontacji z niemożliwym do zniesienia pięknem i skalowym do niego niedopa-
sowaniu. W klaustrofobicznym pokoju mięsistość bohatera zostaje skonfrontowana 
z kruchością filigranowych obiektów, jego pojedynczość z ich wielością, jego mrok 
z ich krystaliczną strukturą. W kilkuminuowym pasażu obserwujemy pełną gamę 
skrajnych emocji od zachwytu, przez wzruszenie, agresję po obojętność. Animacja 
Djurberg gra napięciem pomiędzy niewinną estetyką, a egzystencjalnym wymiarem 
fabuły, dotyka ambiwalencji pragnień związanych z uwielbieniem i chęcią posiadania, 
wieloznacznie dekonstruuje potencjalność aktu sublimacji.

17	 Agnieszka Polska, Future Days
film, 2014. Dzięki uprzejmości artystki.

Jak wygląda niebo dla artystów? Polska proponuje wyspę znaną z filmów Bergmana 
i Tarkowskiego, pejzaż, będący czasem sceną, a czasem scenografią, w której spotykają 
się bohaterowie kreowani oszczędnym gestem. Twarze aktorów skrywają obejmujące 
całe głowy maski (echa Umarłej klasy Tadeusza Kantora). Z historii sztuki najnowszej 
Polska zaprosiła do filmu fascynujące ją osobowości (Bas Jan Ader, Włodzimierz 
Borowski, Lee Lozano, Jerzy Ludwiński, Charlotte Posenenske, Andrzej Szewczyk, 
Paul Thek), które cechuje konsekwencja w podejściu do tworzenia, wizjonerstwo, 
rewolucyjne zerwania i stojąca za nimi legenda. Niebo artystów to wystawa – wszystko 
wypełnione jest sztuką, a niepoddawane konserwacji dzieła klasyków rozpadają się. 
Kruche istnienie skazane na erozję jednocześnie fascynuje i niepokoi bohaterów. 
Nawet jeżeli śmierć już ich nie dotyczy, efekty ich działań (często zakrojonych bądź zain-
teresowanych skutkiem społecznym) mają datę ważności. W perspektywie wieczności 
ich sprawczość jest znikoma. Głęboko nostalgiczne i metaartystyczne wypowiedzi 
o niemożliwej rewolucji, czyli braku bezpośredniego wpływu sztuki na rzeczywistość, 
przetykane są  autoironicznymi komentarzami i abstrakcyjnymi impresjami. Przełamują 
one patos, wnoszą dystans podobnie jak gra estetyką. Zasadnicza problematyka 
poruszana przez Polską to starcie materializmu z idealizmem. 

18	 Performance Zbigniewa Warpechowskiego 
	 stworzony na potrzeby filmu Champion off 
	 (1979) w reż. Małgorzaty Potockiej. Dzięki uprzejmości artysty.

Film Małgorzaty Potockiej, którego kilkudziesięciosekundowy fragment pokazujemy 
na wystawie jest manifestem autorskim artystki. Deklaruje ona nie tylko perspektywę 
z jakiej wychodzi tworząc: przyjaźń, ale też problematyzuje w obrazie i strukturze swo-
ją – kobiety z kamerą – obecność wobec performera. Wychodzącej od fizyczności, 
ale dotykającej problamtyki obecności, wcielenia i wzniosłości sztuce konceptualnej, 
Potocka nadaje kalejdoskopowy wizerunek oparty o kontrastowy montaż, grę statyką 
i dynamiką kadru, rozwibrowanie w sferze audio. Pokazywany performance jest od-
powiedzią artysty na pytanie o sens jego głęboko egzystencjalnej działalności. Jest 
on taki sam, jak sens życia. Warpechowski gestem schwytania ciemności w dłonie 
i czekaniem, aż nabierze ona formy, prezentuje swoją metodę twórczą. Mówi, że sztuka 
daje mu się „upolować”, ponieważ jest człowiekiem spod jej totemu – jego mate-
rialność i jego duch jest częścią materialności i ducha sztuki jako takiej. Schwytany 
w ręce „materiał” jest niewiadomą, ale zarazem pewnikiem: czuje się go, doświadcza 
się go w obrębie własnego ciała i myśli skupionych wokół konkretyzacji. Pełnia do-
świadczenia pozwala by ciemność swobodnie wypuścić.
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