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O Cricotece
Natalia Zarzecka

W 2013 roku, w krakowskim Podgérzu otwarta zostanie
nowa siedziba Cricoteki. Nowe przestrzenie, zgodnie

z zalozeniami ambitnego projektu architektonicznego,
odmienia funkcjonowanie instytucji, pozwalajac na
przygotowywanie i przyjmowanie zakrojonych na
szerokg skale wydarzen kulturalnych, ktére dotad
Cricoteka realizowata gtéwnie poza swymi siedzibami.

Zatozona w1980 roku przez Tadeusza Kantora instytucja,
peiniaca réwnolegle funkcje muzeum, archiwum, galerii

i osrodka badan, staje wtasnie przed waznym wyzwaniem
stworzenia nowego, rozszerzonego programu dziatania

w nowej siedzibie.

Wystawy, sympozja, wydawnictwa, spektakle,
warsztaty, spotkania dedykowane sztuce Tadeusza
Kantora, realizowane w krajuiza granica, ukazuja, jak
wielki wywiera wptyw i jakie zainteresowanie budzi
postac artysty i jego dokonania. Inspirujac sie¢ postawa
artystyczna Tadeusza Kantora, tworzymy nowa koncepcje
programowag Cricoteki na kolejne lata. Czerpiemy

wzory z doswiadczen podobnych - dedykowanych
jednemu artyscie - instytucji, ale takze z przedsiewzieé
prezentujacych dorobek Tadeusza Kantora w rozmaitych
formach i kontekstach. Inspirujace dla naszych dziatan
pozostaja zrealizowane kolejno w 2005 i 2007 roku
wystawy Teatr Niemozliwy' i Teatr bez teatru®. Umiescity

1 Wystawa The Impossible Theater zrealizowana przez wiedenska
Kunsthalle, Narodowa Galerie Sztuki Zacheta i Barbican Center
w Londynie w latach 2005-2006, kuratorkami wystawy byty Hanna
Wrdblewska i Sabine Folie.

2 Wystawa A Theater without Theater prezentowana w 2007 i 2008 roku
W MACBA Barcelona i Museu Berardo de Lisboa, ktérej kuratorami byli
Bernard Blistene i Yann Chateigné Tytelman.



one artyste pos$réd najwybitniejszych reformatorow
sztukiiteatru XX wieku, a takze zderzyly jego sztuke

z dziataniami wspotezesnych artystéw. Inne spojrzenie
na spuscizne Tadeusza Kantora zaprezentowane

zostato podczas niedawnej konferencji poswieconej
marionetkom w Institut International de la Marionette
w Charleville-Mézieres. Pokazata ona Kantora jako
artyste kontynuujacego poszukiwania Gordona Edwarda
Craiga i wplyw tychze poszukiwan na wspotczesny teatr,
rozszerzajac pola potencjalnych mozliwosci kreowania
multidyscyplinarnego programu Cricoteki.

W nowej siedzibie wyrdznic¢ pragniemy dwa gtéwne
nurty dziatan: pierwszy zwigzany z prezentacjg
tworczosci Tadeusza Kantora oraz drugi ukazujacy
jej wptyw na wspotczesna sztuke i teatr. Projekty
zapowiadajace nowg droge Cricoteki przedstawiamy
juz wtym roku, majac $wiadomosé, ze tworzenie nowej
instytucji na mapie kulturalnej Krakowa wymaga
odpowiedniego przygotowania i dialogu z obecng
iprzysztg publicznos$cia. Projekt Muzeum Migrujgce
posrod wielu dziatan proponuje m.in. warsztaty
teatralne - spotkania z artystami wspdttworzacymi
Teatr Cricot 2. Wprowadzamy w ten sposéb do statej
oferty Cricoteki nowg forme aktywnosci.

Jednym z najwiekszych wyzwan dla nowej odstony
Cricoteki staje sie wpisanie tworczosci artysty we
wspoétczesne dyskursy sztuki, otwarcie na nowe sposoby
interpretacji i prezentacji. Projekt Radykalne jezyki
mierzy sie z tym zadaniem jako pierwszy. Na stworzony
przez kuratorki Joanne Zielinska (Cricoteka) i Maaike
Gouwenberg program skladajg sie rozmaite dzialania
performatywne, wystawa i wydawnictwo. Wydarzenia
w ramach projektu Radykalne jezyki odbywac sie bedg
w goscinnych przestrzeniach Teatru Bagatela na

ul. Sarego, gdzie przez wiele lat mie$cit sie magazyn
kolekcji Cricoteki.

Dziatania performatywne realizowane w ramach
projektdw Radykalne jezyki i Muzeum migrujgce obrazuja
kierunek programu, ktoéry rozwijany bedzie w przestrzeni
sali wielofunkcyjnej nowego budynku. Stana sie one

uzupelnieniem wystaw sztuki Tadeusza Kantoraiwystaw
czasowych, ktére beda eksponowane w budowanej
obecnie, zawieszonej na filarach, czesci nowej siedziby.

Realizacja obu ambitnych projektow Muzeum Migrujgcego
i Radykalnych jezykow oraz biezaca dziatalno$é Cricoteki
mozliwe sa dzieki wsparciu i otwartosci na wspotprace

ze strony wielu os6b, przede wszystkim artystow,
kuratoréw, ale takze wielu instytucji. Pozwala mi to, jako
dyrektorowizmieniajacej sie Cricoteki, z optymizmem
spogladaé w przysztosé.

Zywig nadzieje, ze proponowane wydarzenia spotkaja

sie z uznaniem i zainteresowaniem mitosnikow
tworczosci Tadeusza Kantora, ale takze - dzieki obecnosci
wspotezesnych artystow — poszerzg grono odbiorcéw
programu Cricoteki, dajac mozliwos$¢ uczestnictwa

w wyjatkowych przedsiewzieciach realizowanych na
styku réznych dziedzin i form sztuki.

Bez pozyskanych dodatkowo srodkéw finansowych
zrealizowanie tegorocznych projektow bytoby niemozliwe.
W tym miejscu pragne szczegdlnie podziekowac:
Wojewodztwu Matopolskiemu, ktorego dotacja stata
umozliwita nam uzyskanie dofinansowania z programow
operacyjnych Ministra Kulturyi Dziedzictwa Narodowego,
atakze Fundacji Mondriana oraz Przedstawicielstwu
Flandrii przy Ambasadzie Belgii.

Natalia Zarzecka - Dyrektor Osrodka
Dokumentacji Sztuki Tadeusza Kantora
~Cricoteka”



About Cricoteka
Natalia Zarzecka

In 2013, the Podgorze district in Krakow will witness the
opening of Cricoteka’s new site. The new premises, in line
with the intentions of the ambitious architectural design,
will transform the functioning of the institution, allowing
for the elaboration and adoption of large-scale cultural
events, which have hitherto been organised by Cricoteka
mainly outside its grounds.

Founded by Tadeusz Kantor in 1980 to fulfil parallel
functions as museum, archive, gallery and research centre,
the institution is about to face the important challenge of
creating a new, expanded programme of activities on its
new site.

Exhibitions, symposia, publications, performances,
workshops and meetings dedicated to Tadeusz Kantor’s
art, organised both in Poland and abroad, show the great
impact of, and the interest aroused by, the artist and his
work. Inspired by Tadeusz Kantor’s artistic stance, we
are creating a new concept for Cricoteka’s programme
for the coming years. We will draw on the experiences of
similar institutions — dedicated to a single artist — but also
oninitiatives presenting Tadeusz Kantor’s achievements
in various forms and contexts. Our activities are inspired
by the exhibitions The Impossible Theatre' and A Theater
without Theater,? which positioned the artist in the midst
of the most outstanding reformers of art and theatre

1 Exhibition The Impossible Theatre organised by the Viennese Kunsthalle,
National Art Gallery Zacheta, and Barbican Centre in London from 2005
t0 2006. Exhibition curators: Hanna Wréblewska and Sabine Folie.

2 Exhibition A Theater without Theater presented in MACBA Barcelona and
Museu Berardo de Lisboain 2007 and 2008 respectively. Exhibition
curators: Bernard Blistene and Yann Chateigné Tytelman.



of the twentieth century and juxtaposed his art with the
works of contemporary artists. A different perspective
on Tadeusz Kantor’s legacy was presented at a recent
conference dedicated to marionettes at the Institut
International de la Marionette in Charleville-Mézieres.
The conference revealed Kantor as an artist continuing
Gordon Edward Craig’s quest and the influence thereof
on the contemporary theatre, extending the scope for
the creative potential of Cricoteka’s multidisciplinary
programme.

In the new premises we would like to distinguish two
main strands in our activities: one related to showcasing
Tadeusz Kantor’s art, and the other depicting its
influence on contemporary art and theatre. The projects
heralding Cricoteka’s new path will be presented as
early as this year; we are fully aware that the creation of
anew institution on the cultural map of Krakow requires
appropriate preparation as well as taking up a dialogue
with the present and future audiences. Among many
other initiatives, The Migratory Museum project offers
e.g. drama workshops - encounters with the artists

who co-created the Cricot 2 Theatre. In this way we

are introducing a new form of activity to Cricoteka’s
permanent offer.

One of the greatest challenges for Cricoteka’s new phase
is to incorporate the artist’s work in the contemporary
art discourse and to open up to new ways of interpretation
and presentation. The Radical Languages project is the
first attempt to take up this challenge. The programme,
created by curators Zieliniska (Cricoteka) and Maaike
Gouwenberg, which comprises various performative
activities, an exhibition and a publication, enters into
an unconventional dialogue with Tadeusz Kantor’s art,
seeking to find the points it has in common with the
activities of contemporary artists.

The events organised within the framework of the Radical
Languages project will be held in the premises of the
Bagatela Theatre in Sarego Street, which has housed
Cricoteka’s collection for many years.

The performative activities carried out as part of

the Radical Languages and Migratory Museum projects
illustrate the direction of the programme, which will be
developed in the multi-purpose hall of the new building.
They will complement the exhibitions of Tadeusz Kantor’s
art and temporary exhibitions, which will be displayed

in the section of the new site that is suspended on pillars
and is presently under construction.

The implementation of both ambitious projects —
Migratory Museum and Radical Languages - as well as
Cricoteka’s current activities, have been made possible
primarily thanks to the support and readiness to
co-operate on the part of many individuals, especially
artists and curators, as well as numerous institutions.

It allows me, as the Director of the transforming Cricoteka,
tolook to the future with optimism. I do hope that the
proposed events will not only meet with the appreciation
and interest of those who are already enthusiasts of
Tadeusz Kantor’s art, but also — thanks to the presence
of contemporary artists - broaden Cricoteka’s audience,
providing the opportunity to participate in unique
initiatives carried out at the interface of different
disciplines and forms of art.

Without the additional funds that we have raised, it
would have been impossible to implement this year’s
projects. At this point I would like particularly to thank:
the Matopolska Voivodeship, whose grant has allowed
us to obtain funding from the operational programmes
of the Minister of Culture and National Heritage, the
Mondriaan Fund and the Flemish Representation

at the Embassy of Belgium.

Translation: Anda McBride

Natalia Zarzecka - Director
The Centre for the Documentation
of the Art of Tadeusz Kantor ‘Cricoteka’






Bytem dumny z tego radykalizmu.

Nie bylem jednak na tyle ortodoksyjny,
aby wierzy¢ temu do konca.

W praktyce

oddawatem sie ,,na boku”
waqtpliwosciom,

i to chyba ustrzegto moje spektakle

od nudy i oschtosci.

Tadeusz Kantor

w: Program spektaklu Nigdy tujuz nie powrdce,
druk 1990, Krakow, s. 18.

Radykalne jezyki
Maaike Gouwenberg i Joanna Zielinska

Tadeusz Kantor byt artysta niezaleznym
ibezkompromisowym. Jego tworczo$¢ zywita sie
konfliktem, artysta nie stronit od prowokacji. Chciat,

zeby sztuka byta ,bezuzyteczna” oraz ,,autonomiczna”.
»Heretyk awangardy” pozostawit po sobie pokazny
dorobek, w sktad ktorego wchodzg pisma teoretyczne,
dzieta sztuki, kostiumy, scenografia oraz obiekty teatralne.

Projekt Radykalne jezyki przedstawia mozliwe
interpretacje radykalnych i przetomowych pogladéw
Kantorana sztuke i teatr jako zjawiska autonomiczne
w kontekscie wspotczesnego dyskursu sztuki oraz
wplyw jego twdrczosci na dzisiejsze praktyki
artystyczne. Zaprosilismy grupe artystow tworzacych
bezkompromisowe dzieta w czasach, kiedy czarna
skrzynka zastapita bialy szescian, kiedy artysci
przekraczaja granice dyscyplin, postugujac sie
eklektyczna mieszanka ztozona z dowolnie dobranych
elementdw historii teatru, literatury, tancaikina,
kiedy wyszukuja luki w historii i od$wiezaja formy

i style znane z przesztosci. W sktad dwudniowego
programu oraz towarzyszacej mu wystawy w pracowni
artysty wchodzg prace, w ktérych odnalezé mozna echa
zapatrywan Kantora na obecnosé sceniczng rezysera
oraz miejsce irole aktora, jego ,,zywego archiwum”,
atakze jego manifestéwirozciggnietych w czasie
performansow.

W niniejszej publikacji znalazl sie esej Yanna Chateigné
Tytelmana, bedacy oméwieniem dziatalnosci Kantora

w odniesieniu do sztuki wspétczesnej. W tekscie In Black
Holes - After Kantor: body, matter, possession (Czarne
Dziury. Po Kantorze: ciato, materia, opetanie) autor
skrupulatnie bada zjawiska, ktére wptynety na tworczosé
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Kantora, obecne réwniez w dzisiejszych spoteczenstwach.
Odnalezé mozna je takze w pracach Josa de Gruytera

& Haralda Thysa czy Nathaniela Mellorsa. Chateigné
zwraca uwage na cechy wspdlne dla twércezosci tych
artystow — wspolprace ze stala grupag aktoréw (amatorow),
wykorzystywanie elementow histerii, nadmiaru i transu
oraz przedstawienie sztucznego ciata przez obecnos¢
pewnych obiektéw, jak réwniez w odniesieniu do nich.

W niniejszej publikacji znajduja sie instrukcje
performanséw Yoko Ono przeznaczone do samodzielnego
wykonania. Propozycje krotkich akcji tworza most
taczacy sztuke i zycie. Sa jak manifesty i wskazowki
Kantora objasniajace, w jaki sposob sztuka moze
doprowadzi¢ do powstania pola autonomicznego, innej
rzeczywistosci. W ramach projektu Radykalne jezyki nowa
rzeczywistos$é oraz $wiat autonomiczny tworzy Zhana
Ivanova. Artystka sama staje na scenie, aby rezyserowaé
otoczenie, a postuguyje sie przy tym bezuzytecznymi na
pierwszy rzut oka przedmiotami, ,,biednymi” obiektami,
jak nazwalby je Kantor. Te ,biedne” obiekty zdolne sa
wzbudzi¢ namietng pasje, podobna do tej, jaka zywit
Kantor do kolekcjonowania i nazywania rzeczy. Podstawa
performanséw Styrmira Orna Gudmundssona sa wiaénie
obsesje na punkcie codziennych historii i rzeczy. Podczas
jego wystepow obiekty stajg sie rzezbami i aktorami.
Obiekty-aktorow, jak Kantor okreslat postaci bedace
zaréwno jednym, jak i drugim, odnajdujemy réwniez

w pracach Michaela Elmhgreena i Ingera Dragseta,

w ktorych rzezby stynnych autoréw gromadza sie na
scenie, zeby dyskutowac o wspotczesnym rynku sztuki.
Pojawiaja sie takze w tworczosci Egilla Seebjornssona,
gdzie jednak odgrywajg inng role. Tutaj cechy
charakterystyczne obiektéw wzmacniane sg przy pomocy
wideoprojekcji, wprawiajacych rzucane przez nie cienie
w nieustanny ruch. Brak jednoznacznie okreslonego
charakteru obiektu-aktora pozwala Nathanielowi
Mellorsowi nada¢ mu postacé figury animatroniczne;.
Przemiana stacjonarnej rzezby w rzezbe-robota
przypomina teatr lalek Kantora. U Mellorsa lalka jest
istota pomiedzy, natomiast w performansach Sebastiana
Cichockiego i Iana Saville’a manekinem, jak w Umariej
klasie Kantora. Manekin staje sie modelem aktora,

azywa osoba jest na scenie jedynym no$nikiem historii.

W filmach Josa de Gruytera & Haralda Thysa w roli
manekina nie zawsze wystepuje rzezba, obiekt czy
lalka, moze to by¢ réwniez aktor. Dzieki tej niestatosci
postaci prace nabieraja humoru. W twérczosci Kantora
podobny, absurdalny humor kryje sie w szczegétach
oraz groteskowych, rozciagnietych w czasie miejskich
performansach. Dekonstrukcja humoru i obiektowosci
stanowi cze$¢ dtugotrwatych badan nad przemianami
spotecznymi oraz zasadamirzadzacymi komunikacja

i zabawa prowadzonych przez Michaela Portnoya.
Wazna role odgrywa w nich sposéb postugiwania sie
jezykiem. W performansach Nicole Beutler jezyk i gtos
sa kluczowymi elementami. Artystka wyglaszana
scenie manifest, a aktorka staje sie u niej manekinem
przemawiajacym glosem mitycznych bohaterek. Voin
de Voin w swoich radykalnych performansach sam
tworzy mity, publicznos$¢ bierze udzial w procesie
tworzenia nowego swiata, w ktorym obiekty, postaci
ifunkcje nigdy nie sa raz na zawsze zdefiniowane.

Manifest niesie w sobie radykalny potencjat, ktory
chcemy wykorzystac jako punkt wyjsciowy dla nowej
jako$ci. Przyjmujac §wiadomie ryzykowna postawe,
mozna tworzy¢ sztuke i kierowad ja na nowe tory.
Uznajemy manifest za akt performatywny, inicjujacy
ruch i powodujacy znieksztaltcenia.

Zapraszamy wszystkich do wziecia udzialu w naszym
projekcie oraz do zainteresowania sie nim w przysztym
roku, kiedy to zamierzamy szerzej zajac sie niektorymi
z zagadnien, ktére wysuna sie na pierwszy plan podczas
tegorocznych dwudniowych wydarzen artystycznych.

Thumaczenie: Monika Ujma
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Publikacja

W przewodniku po Radykalnych jezykach mozna znalezé podstawowe
informacje na temat projektéw, jeden z manifestéw Tadeusza Kantora,
piosenki wy$piewywane w czasie performansu Nicole Beutler, libretto
do inscenizowanego wyktadu o wczesnych tekstach Roberta Smithsona,
opis nowej dziatalnosci Cricoteki, oraz dziewieé wybranych instrukeji
perfomanséw napisanych przez Yoko Ono. Artystka namawia widzdw,
zeby $miali sie przez caty dzien, tworzyli w wyobrazni mapy miasta czy
obserwowali spadajace ptatki $niegu... Dzieki instrukcjom kazdy moze
zostaé performerem!

Maaike Gouwenberg jest niezalezna kuratorka i producentka z Holandii, ktérej gtéwnym
zainteresowaniem sa niepokorne i performatywne praktyki artystyczne. Ma tytut licencjata

w dziedzinie sztuk pigknych, do roku 2006 byta wspdtdyrektorka Expodium, uczestniczyta
réwniez w kursie kuratorskim w de Appel arts centre. W latach 2007-2010 brata udziat w programie
IfI Can’t Dance, I Don’t Want To Be Part Of Your Revolution, prezentujacym produkcje artystow
performatywnych, w Europie i Stanach Zjednoczonych. Od 2010 roku Gouwenberg wspdtpracuje
zartysta Jorisem Lindhoutem wramach projektu badawczego Gothic as a Cultural Strategy,

ktdéry zaowocowal wystawami, publikacjami i performansamiw Stanach Zjednoczonych, Brazylii
iHolandii. Jest wspdtzatozycielka A.P.E. (Art Projects Era), programu krétkich filméw wchodzacego
w sktad Miedzynarodowego Festiwalu Filmowego w Rotterdamie, cztonkiem komitetu fundacji
Mondriaan Fund oraz czlonkiem zarzadu organizacji Enough Room for Space.

Joanna Zielinska od 2011 pracuje jako kuratorka w Cricotece. Mieszka w Krakowie. W latach
2008-2010 gldwny kurator Centrum Sztuki Wspétezesnej Znaki Czasu w Toruniu. Na przetomie
20101 2011 przebywata na rezydencji w icsp w Nowym Jorku. Od 2011 prowadzi bloga
poswieconego kolekcjonowaniu, syllogomanii oraz przestrzeniom Nowego Jorku.

Proéba spektaklu Wariat i zakonnica,
Galeria Krzysztofory, Krakow,
1963, fot. Aleksander Wasilewicz

23



24

Twas proud of my radical thoughts.
ITwas not, however, orthodox enough
to believe in them to the end.

In practice,

Twould indulge myself

‘on the side’ in doubts,

and probably this was what saved

my productions from being boring and dry.

Tadeusz Kantor

in: A Journey Through Other Spaces. Tadeusz Kantor. Essays and Manifestos,
1944-1990, ed. and trans. Michal Kobialka, University of California Press,
Berkley, Los Angeles London, 1993, p. 162.

Radical Languages
Maaike Gouwenberg and Joanna Zielinska

Tadeusz Kantor was an independent and uncompromising
artist. His work thrived on conflict; he never refrained
from provocation. He wanted art to be ‘useless’ and
‘autonomous’. Considered a ‘heretic of the avant-garde’,

he left a substantial oeuvre of theoretical writings, works
of art, costumes, stage scenery and theatrical objects.

The Radical Languages project proposes possible
interpretations of Kantor’s radical, ground-breaking
views on autonomous art and theatre in contemporary
art discourse, and of his legacy in contemporary art
practices. We have taken on board a group of artists

who create outspoken works at a time when the white
cube has been replaced with a black box; when artists
switch disciplines, using freely an eclectic mix of theatre,
literature, dance or cinema history; when they seek out
gaps in history, and re-use afresh art forms and idioms
familiar from the past. In the two-day programme and
exhibition in his studio, Kantor’s ideas about the director’s
on-stage presence, the position and role of the actor, his
‘living archive’, as well as his manifestos and durational
performances, surface in the practices of the invited
artists.

For this publication we invited Yann Chateigné
Tytelman to elaborate on Kantor’s practice in relation

to contemporary art. In Black Holes — After Kantor: body,
matter, possession he carefully writes about, amongst
others, influences on Kantor which are present in today’s
society and visible in the work of Jos de Gruyter & Harald
Thys, and Nathaniel Mellors. Chateigné sees similarities
between the artists in their use of a recurrent group of
(amateur) actors, elements of hysteria, excess and trance,
and the representation of the artificial body through

25
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the presence of and in relation to certain objects.

Yoko Ono’s instructions for performative actions are
spread throughout the publication. These instructions

for a specific temporary, utopian undertaking bridge

art and life. They are like Kantor’s manifestos and
instructions about how art can create an autonomous
field, another reality. In the Radical Languages programme
Zhana Ivanova creates a new reality and autonomous
world by being on stage herself to direct her surroundings,
and using seemingly useless objects, ‘poor’ objects, as
Kantor would call them. These ‘poor’ objects can also

be commodities that become the focus of a maniacal
passion, which Kantor had for collecting and naming
things. Styrmir Orn Gudmundsson takes this obsession
for daily-life stories and certain commodities as the basis
of his performance. The objects become the sculptures

in a show, as well as the actors in a play. Object-actors,

as Kantor named these in-between characters, are also
found in the work of Michael ElImgreen and Inger Dragset,
where copies of sculptures by famous artists gather on
stage and discuss the contemporary art market. The
object-actors recur in the work of Egill Seebjornsson,
where they play a very different role. Here the
characteristics of the objects are amplified by the use of
projectors, which make their shadows always in flux.

The changing characteristic of the object-actor becomes
an animatron in Nathaniel Mellors’ work. The alteration
from solid sculpture into robotic sculpture makes us think
of Kantor’s puppet theatre. While the puppet of Nathaniel
Mellors is an in-between, the puppet in the performance
by Sebastian Cichocki and Ian Saville, is a mannequin, like
those in Kantor’s death class. There the dummy becomes
the model for the actor, and the living person on the stage
is only the transmitter of the story. In the films of Jos de
Gruyter & Harald Thys, this dummy is not always fixed

to the sculpture, object or puppet, but the actor can also
become the mannequin. This absurd transgression of
personages fills the work with a lot of humour. In the work
of Kantor a similar absurd humour lies in small details in
his plays, and in his grotesque durational performances

in the city. The deconstruction of humour and object-hood
is part of Michael Portnoy’s long-standing investigation
of social exchange and the rules of communication and

play. The use of language plays an important role here.
Language and the voice are also key elements in the
performance of Nicole Beutler. She creates a manifesto
on stage in which an actor becomes a dummy who takes
on the voices of several mythical women. Voin de Voin
creates myths in his radical performances, where the
audience is part of the creation of a new world, whose
objects, characters and functions are never stable.

We want to use the radical potential that lies in a manifesto
as a starting point for something new. It is the conscious
dare-devil attitude which makes it possible to shape

art and steer it in new directions. We see the manifesto

as a performative act, an instigator of movement, an
instigator of distortion.

We invite you to join our programme and follow us in
the coming year, in which we will elaborate on some
of the aspects that come to the forefront in this first
two-day event.
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Publication

In the guide to Radical Languages you can find the most important information
about the projects, one of Tadeusz Kantor’s manifestos, the songs which will
accompany the performance of Nicole Beutler, a libretto for stage lecture about
early texts of Robert Smithson, a resumé of Cricoteka’s new activities and nine
performance instructions written by Yoko Ono. The artist encourages the
spectators to spend the whole day laughing, to create maps of cities in their
mind or to watch falling snowflakes... Thanks to her instructions, everybody
can become a performer!

Maaike Gouwenberg is an independent Dutch curator and producer with a strong interest in unruly and
performative practices. She finished a BA in Fine Arts, was co-director of Expodium till 2006, and took
partinthe Curatorial Programme at de Appel arts centre. From 2007 till 2010, she worked at If 1 Can’t
Dance, I Don’t Want To Be Part Of Your Revolution on performative artist productions that were shown
in Europe and the Us. Since 2010 Gouwenberg collaborates with artist Joris Lindhout on the long-term
research project Gothic as a Cultural Strategy, which up to now has led to exhibitions, publications, and
performances in the US, Brazil and the Netherlands. She is co-founder of A.P.E. (Art Projects Era), short
film programmer at the International Film Festival Rotterdam, a committee member at The Mondriaan
Fund, and aboard member of Enough Room for Space.

Joanna Zielinska is a curator at the Centre for the Documentation of the Art of Tadeusz Kantor
‘Cricoteka’. She lives in Krakdéw. Zielinska is the former Chief Curator at the coca in Torun, Poland.
In 2011 she was in residence at International Studio and Curatorial Program in New York. She runs
ablog about collecting, hoarding and New York City.

Rehealsals of The Madman
and the Nun, Galeria
Krzysztofory, Krakow, 1963,
photo: Aleksander Wasilewicz

29






Czarne dziury
Po Kantorze: ciatlo, materia, opetanie
Yann Chateigné Tytelman

Tadeusz Kantor urodzit si¢ 6 kwietnia 1915 na wschodzie
Polski ,w matym miasteczku z duzym rynkiem i kilkoma
nedznymi uliczkami. Na rynku stata kapliczka z jakims
$wietym dla wiernych katolikéw i studnia, przy ktérej -
przewaznie przy pelniksiezyca - odbywaty sie wesela
zydowskie. (...) Obie strony zyly w zgodnej symbiozie.
Ceremonie katolickie spektakularne, procesje, choragwie,
kolorowe stroje ludowe, chtopi. Po drugiej stronie

rynku - tajemnicze obrzedy, fanatyczne piesni i modty,
czarne chataty, lisie czapki, $wieczniki, rabini'. Kreslac
ten z pozoru niewinny obraz swojego dziecinstwa,
Tadeusz Kantor daje wistocie wyraz zachwianiu

rownowagi charakterystycznemu dla wtasnego spojrzenia.

Jesli porwiemy sie dzi$ na odszukanie nielicznych
$ladéw Umartej klasy - ,dramatycznego seansu”, ktérego
prapremiera odbyta sie w1975 roku, w powyzszym
wspomnieniu, zaczerpnietym z tekstu opublikowanego
w tym samym czasie, co manifest artysty, Teatr Smierci,
przedstawiona w nim wizja codziennosci w jednej

chwili zapelni sie posepna i negatywna materia, jakby
na pozostato$ci okresu, ktory w potowie lat 70. XX

w. nalezat juz do przesztosci, padt ponury cien zaludniony
mimetycznymi, mechanicznymi i nierzeczywistymi
postaciami.

Podejmowane dzi$ proby zrozumienia tworczosci
Kantora oraz odnalezienia powigzan jego wszechstronnej
dziatalno$ci ze wspotczesnymi praktykami artystycznymi

1 Fragment tekstu Tadeusza Kantora opublikowany w: Tadeusz Kantor.
Wedréwka, red. Jozef Chrobak, Lech Stangret, Marek Swica, Cricoteka,
Krakow 2000, s. 21, za: Denis Bablet, Lejeu et ses partenaires, w : Tadeusz
Kantor, Le Thédtre de la mort, zebrati przedstawit Denis Bablet, Editions
L’Age d’homme, Lausanne 1977, s. 9.
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Gruyter, Bez tytutu, 2009,
dzieki uprzejmosci Isabella
BortolozziiMicheline
Swajczer

34

wykorzystujacymi podobne formy krytycznej teatralnosci
nieuchronnie prowadza do odkrycia szeregu uderzajacych
zjawisk: stanowczego i osobliwego, niemal agresywnego
zanikania, niezrecznej obecnosci przesztosci i przygaszonej
ekscentrycznos$ci. Pro$ciej bytoby zapewne przyjrzeé

sie wybranym happeningom z lat 60., na przyktad
Panoramicznemu Happeningowi Morskiemu (1967),

ktdre tatwiej nawigzatyby dialog z epoka, byty rowniez
zdecydowanie tatwiejsze do zaakceptowania niz
wspotcezesne praktyki performatywne noszace znamiona
szkicu konceptualnego o oddziatywaniu zaréwno
poetyckim, jakipolitycznym. A jednak rozwazania
chciatbym podjaé wlasnie w miejscu, gdzie podziaty
przestaja byé klarowne. ,Niepokojaca odmienno$¢”
Umartej klasy nieodmiennie przywodzi na mysl
zagadnienia podejmowane prawie dwadziescia lat

temu przez Mike’a Kelleya, kiedy to kompletowat
wielobarwne, antropomorficzne rzezby na wystawe

The Uncanny [Niesamowite]| (1993), ktorej byt kuratorem,
otwarta w jakis czas po $§mierci KantoraZ.

Na tej wystawie ,,potwornosci” odnalez¢ mozna na
przyktad echa instalacji Edwarda Kienholza, ktéry

we wtasciwy dla siebie sposéb réwniez przywotywat
zuzyty, pokryty ple$nig §wiat, schorowana, oslepta
Ameryke, uwiktang miedzy innymi w wojne wietnamska,
symbol konfliktéw spotecznych tamtych czaséw.
Atmosfera melancholii przenikajaca Umartq klase

to nic innego jak odbicie nostalgii za idealizowanym
okresem poprzedzajacym bunty spoteczne z lat 60.
minionego wieku, odczuwanej przed czes$¢ spoteczenstwa,
do ktérego nalezat Kantor, sama ,klasa” natomiast
odzwierciedla spoteczna kontrole swiadomosci, ktérej
liberalizacja przebiegata w sposéb bardziej postepujacy,
niz zwykle sugerowano. Stoicka obecnos$¢ realistycznie
wykonanych manekindw dzieci unaocznia zatrwazajace
podobienstwo kopii, nasladownictwa zywego ciata przy
pomocy form nieozywionych. W analizie teoretycznej

2 Cf.Mike Kelley Playing with Dead Things: On the Uncanny, w: The Uncanny,
by Mike Kelley, artist, red. Christoph Grunenberg, katalog wystawy,
Tate Liverpool i Verlag der Buchhandlung Walther Konig, Kolonia 2004,
s.25-38.
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Kelley odwotuje sie tu do Freuda i zaproponowanego
przez niego pojecia Unheimlichkeit (niesamowite),
utrzymujac, Ze zabieg ten pozwala na oddziatywanie
naumyst widza dzieki zastosowaniu efektu oddalenia,
déja-vuiznieksztatconego lustrzanego odbicia. Sam
Kelley poswiecat duzo czasu kwestii wyparcia, zaréwno
indywidualnego, jak i zbiorowego, stosujac przy tym
opracowany przez siebie Educational Complex
[Kompleks edukacyjny], serie projektow rozpoczeta

w 1995 roku wykonaniem modelu szkoty oraz rodzinnego
domu artysty, co miato mu postuzy¢ do wydobycia

sity abstrakcji z systemu edukacji.

System nerwowy

Nakrecona w ,,utopijnym” belgijskim osrodku kultury

z lat 70., ktéry popadl w zapomnienie po trzydziestu
latach $wietno$ci, praca Ten Weyngaert (2007) Haralda
Thysa i Josa de Gruytera opiera si¢ na podobnych tezach.
To enigmatyczne wideo przedstawia serie czynnosci
wykonywanych w milczeniu przez niezdarnych,
pozostajacych w niezmiennych pozach bohaterdw,

ktorzy obserwuja sie nawzajem pustym wzrokiem.

W miejscu, ktdre miato przyczynié sie do poprawy jakosci
zycialokalnej spotecznosci, stwarzajac jej mozliwos¢
uczestnictwa w zajeciach terapeutycznych

isportowych, zorganizowanych grach oraz rozrywkach,
samopoczucie postaci zamieszkujacych 6w odosobniony,
posepny, prawie zapomniany zakatek niewiele ma
wspoélnego z promieniujacym blaskiem usamowolnieniem
obiecywanym na etapie projektowania osrodka.
Podobnie jak u Kantora, w pracy wystepuja amatorzy —
znajomi artystow lub cztonkowie osobliwej wspolnoty
tworzonej przez pracownikow centrum. W akcjach
ukazujacych nierzeczywiste zycie mieszkancéw budynku,
przeplatanych zatosnymi sztuczkami magicznymi,
scenami sekretnych upokorzen i onirycznych wizji, da

sie wyczué ukryte napiecie, poczucie stalego zagrozenia
graniczace ze strachem.

W Umartej klasie Kantora posta¢ Sprzataczki bez
ustanku porusza si¢ po scenie, krzatajac sie za plecami

aktorow. Przypomina spoteczenstwo wciaz porzadkujace,
organizujace i udoskonalajace swoja zyciowa przestrzen,
aby uczyni¢ ja przyjemniejsza, nie§wiadome przy

tym nerwicowych skutkow swego postepowania.

Postac ta obrazuje réwniez ciemiezenie cztowieka

(a zwlaszcza kobiety) przez drugiego cztowieka, ucisnieta
wspolnote usitujaca oczyscié przestrzen wypeiniong
niewypowiedziang trauma. Thys i de Gruyter czesto
kaza swoim bohaterom milczeé. Niedajace si¢ wyrazic
uczucia, jak ktadki taczace sfere fizyczna z psychiczna,
obecne sa w wielu pracach tych artystéw poswieconych
niewidzialnemu magnetyzmowi. W Ten Weyngaert
mamy do czynienia z rodzajem pantomimy w amatorskim
wykonaniu, natomiast punktem wyj$ciowym wideo
Mut z Branst [Der Schlamm von Branst] (2008) jest
godna politowania, nietypowa i obsesyjna relacja miedzy
cialem a przedmiotem. Praca przedstawia zabawne
sceny z zycia pracowni rzezbiarskiej. Postacie belgijskich
artystow rozdarte sa miedzy zdeformowanym realizmem,
groteskowg parodia i upiornym, chorobliwym, na wpot
zywym obliczem, na ktorym dostrzec mozna typowe
objawy choroby toczacej spoteczenstwo. Ci mieszkancy
Swiata zrosnietego z przyziemng codziennoscia

miasta, ktorego normalnosé musi budzi¢ niepokdj,
przypominajacego pod wieloma wzgledami opisane na
wstepie miejsce urodzenia Kantora, demaskuja
odmiennos¢ rzeczywistosci regulowanej rytmem
telewizyjnych wiadomosci, chaotycznie zestawianych
trywialnych i przerazajacych wydarzen, katatonicznych
i brutalnych relacji, ktére nie mogtyby zaj$¢ miedzy
ludzmi.

Napiecie psychologiczne typowe dla tworczosci artystow
znajduje kulminacje w wideo zatytulowanym Dziura
[Das Loch] (2010), ktérego bohaterowie to odrazajace,
prymitywne polistyrenowe manekiny z rzadkimi,
wyptowiatymi wlosami - stary artysta Johannes
przemawiajacy natozu $mierci do swojej zony Hildegardy.
Praca jest satyra na swiat artystyczny, przeciwstawia
sobie budzace litos¢ malarstwo sztalugowe
reprezentowane przez bohateréw filmu i zaawansowane
technicznie praktyki wideo. Tworcy dystansuja sie
wobec postaci artysty, jego préznosci, w czym pomaga im
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zlowrogi, mroczny i ponury humor. Tekst wypowiadany
przez syntetyczny, komputerowo wygenerowany gtos
zdradza marzenia o potedze, réwnie demiurgiczne, co
$mieszne, okrutne obsesje graniczace z apokaliptycznym
delirium: ,Wtargniemy do wszystkich dziur, jakie masz.
Nie przestaniemy, az zostanie tylko jedna, ogromna
dziura. Do niej tez wtargniemy. A kiedy wszystkie juz
opanujemy, zaczniemy od nowa. Tacy juz jestesmy, tacy
juzjestesmy”.

Kamien szalenstwa

Skonstruowany na wzor serialu telewizyjnego projekt
Nathaniela Mellorsa Ourhouse [Naszdom] pokazuje inny
rodzaj traumy. W zyciu groteskowej rodziny Maddoksow-
-Wilsonéw pojawia sie tajemniczy osobnik zwany
Obiektem, ktéry zajmuje sie pozeraniem i trawieniem
ksiazek, sprawiajac, ze stosunki panujace wsrod
domownikow nabieraja cech szalenstwa. Czerpiac
inspiracje po czesci z filmu Teoremat Piera Paolo
Pasoliniego, artysta bierze przyktad z Kantora i odchodzi
od ,tekstu”, by prowadzié gre z Pasolinim - zdarzenia
filmowe przenosza oryginalna historie do zdziwaczatej
Anglii, zamieszkanej przez ekscentryczne postacie
funkcjonujace w $wiecie ztozonym z psychodelicznych
przezytkdow, zdezaktualizowanych odniesien
teoretycznych, popularnych motywow... ,Rzeczywistos¢
zdegradowana”, tak ceniona przez Brunona Schulza,

w ktorego tworczosci Kantor znajdowat inspiracje,

staje sie ttem produkcji doréwnujacej przedsiewzieciom
telewizyjnym. Ourhouse opiera sie na wizerunku
zmechanizowanego ciata, wytworu bardziej science
fiction niz nauki - w pracy widzimy zestaw dziwnych
obiektdw, na przyktad animatronicznych robotéw,
sztucznych gtéw nasladujacych gtowy ,,prawdziwych”
aktorow, ktore wykonuja dziwaczne, niepokojace
iirracjonalne czynnosci. Na poczatku trzeciego odcinka
zatytutowanego The Cure of Folly [Leczenie gtupoty],
Obiekt pozera wydawnictwa poswiecone malarstwu
flamandzkiemu, w ktorych znajduja sie reprodukcje dziet

<Ilustracja

Herbert List, Trepanacja,

1944, dzieki uprzejmosci
Herbert List Estate

39



40

Hieronima Boscha Woz siana (1510) i Leczenie glupoty?®
(1494). Kolejna scena pokazuje postaé¢ wyjmujaca z
mozgu obiekt symbolizujacy ,,szalenstwo”, abstrakcje
przeksztalcona przez opowie$¢ w symbol kastracji. .
Jednak ,szalenstwo” znane z dziet Boscha, od ptynacych
statkiem glupcow po karnawaty oraz wizje apokaliptyczne,
u Mellorsa (jak réwniez u Thysaide Gruytera czy

u Kantora, choé wszedzie w inny sposdb) odbija

sie szczegdlnym echem: transy, histeria, nadmiar,
przesuniecia, typy i maski - wszystkie stuza
kwestionowaniu zasad zachowania, ,,odgrywanych”
wymiarow rytuatu, ktéry nie wzbudza zaufania.

To jest teatr w teatrze, nieprzerwana swiadomosé
dystansu wynikajacego z przedstawienia,
podtrzymywanego przez wiasciwe mu kody i normy.

Uderzajace jest to, ze ponownie pojawiaja sie tutaj,
podobnie jak w tworczosci artystow belgijskich,
nawiazania do lat 70. XX wieku, okresu, na ktdéry
przypadio dziecinstwo artysty, a ktory wydaje sie siegaé
do dnia dzisiejszego, jakby wiazala sie z nim jakas trauma,
jakby duch lat 70. wrdécil, zeby nas przesladowac. Jednak
w odrdznieniu od postaci o ,,niskiej rozdzielczosci”,
stworzonych przez Thysa i de Gruytera, mechaniczne
glowy animatronicznych figur Mellorsa, wywodzace sie
z technologii stuzacych zazwyczaj do realizacji efektow
specjalnych w produkcjach gtéwnego nurtu,

z niewiarygodna precyzja imituja ludzkie gesty: wyraz
twarzy, sposob poruszania sig, a nawet méwienia stuza
tworzeniu iluzji. Wtasnie owo podobienstwo cztowieka
ijego kopii jest jednym z powod6w nieporozumienia.
Obiekt, ktory wslizguje sie w zycie rodziny, jest
czlowiekiem - traktowany jest jednak, jak w filmie
Pasoliniego, jako ,,obiekt”. A jednak ta ozywiona istota
pozerarodzinna biblioteke i kontroluje zachowanie
grupy dzieki tekstom, ktdore trawi raz lepiej, raz gorzej,
aniekiedy zwraca w budzacy odraze sposob. Odwrdcenie
perspektywy, dokonujgce sie w wyniku absurdalnego
zwigzku czlowieka z wlasng kopia, jest niewatpliwie

3 W jezyku angielskim funkcjonuja dwie wersje tego tytutu, The Cure of
Folly i The Extraction of the Stone of Madness, tj. Wydobycie kamienia
szaleristwa.

nawigzaniem do gteboko zakorzenionej tradycji
wykorzystania sztucznego ciata zaréwno w teatrze,
jakiwkinie, ktorej Kantor poswiecit wiele tekstow,
powotlujgc sie w nich na Kleista, Craiga i surrealistow.
Kantor w Teatrze Smierci podtrzymuje teze, ze istnieje
zasadniczy zwiazek miedzy ,Zzywym” cialem aktora
aozywionym cialem aktora nieozywionego, cho¢

nigdy nie posuwa sie do catkowitego zastapienia ciata
aktora lalka. Przywotujac czasy ,sobowtoréw, manekinéw,
automatow, homunkulusow”, zastrzega, ze tworczosc
mozliwa jest tylko w potaczeniu z owym ,,dodatkowym
organem”, ktorym jest ,sztuczny czlowiek”.

Jednym z motywow przewodnich projektu Ourhouse
Mellorsa jest dominacja kopii we wspotczesnym

Swiecie, instynktowne nasladownictwo warunkujace
zwykle relacje spoteczne, zwiazek pan-niewolnik
charakterystyczny dla kultury popularnej, naklaniajacej
do wzorowania sie na idolach, poczawszy od wyraznej
uniformizacji zbiorowego modelu rozpowszechniania
droga nasladowania systemu kulturowego,

az po odmienno$¢ zniszczonej lub nieudanej kopii

i znieksztatconych wzorcéw (w jednym z ostatnich
odcinkdw Ourhouse pojawia sie posta¢ zwana Bad

Copy). ,,Typy”, ktore widzimy w Ourhouse, zdecydowanie
nie sa negatywne, jednoznaczne ani jedynie zabawne.
Saraczej nieadekwatne, nierealne i hybrydowe, czym
przypominajg nieco Umariq klase Kantora. Inaczej

niz w parodii, nie sg odpowiednikami réznych typow
spotecznych; sa same w sobie sprzecznosciami, chimerami,
czy wrecz ,potworami”, kopiami kopii. Sa ,,nieudanymi
kopiami”, w odréznieniu od postaci animatronicznych,
ktére sg ,kopiami udanymi”. Podejscie do zagadnien
spotecznych prezentowane przez brytyjskiego

artyste znajduje oddzwiek polityczny w niektérych
teoriach antropologicznych, zwtaszcza tych autorstwa
Michaela Taussiga. Odwotujac sie do pojecia ,,zdolnosci
nasladowczej”, zaproponowanego przez Waltera
Benjamina, oraz ,,podobienstwa” Rogera Caillois,
Taussig prezentuje w swoim dziele Mimesis and Alterity
rozwazania na temat ,magii nasladownictwa”, broniac
przy tym idei mimetyzmu krytycznego. Jak pisze,

w niektorych skolonizowanych spoteczenstwach ,,tubylcy”
staraja sie sprosta¢ wyobrazeniom kolonizatoréw na swaj
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temat, innymi stowy imitujg imitacje, przyczyniajac

sie w ten sposob do wywotania efektu znieksztatconego
lustrzanego odbicia stanowigcego krytyke konstruktu
kulturowego, jakim w tym przypadku jest obraz ,dzikiego”.
Inno$¢, wedtug Taussiga, nie jest wynikiem uznania
wyjatkowosci, lecz bierze sie z kopiowania, nie wywodzi
sie zroznic kulturowych, ale z powtdrzen, nie jest w koncu
produktem niepowtarzalnosci, lecz odtwarzalnos$ci.

Teatr materii

,Figury panopticum, moje panie - zaczal on - kalwaryjskie
parodie manekindw, ale nawet w tej postaci strzezcie

sie lekko je traktowacd. Materia nie zna zartow. Jest ona
zawsze pelna tragicznej powagi. (...) Czy pojmujecie potege
wyrazu, formy, pozoru, tyranska samowole, z jaka rzuca sie
on na bezbronna ktode i opanowuje, jak wtasna, tyranska,
panoszaca sie dusza? Nadajecie jakiejs gtowie z ktakdw i
ptétna wyraz gniewu i pozostawiacie ja z tym gniewem,

z ta konwulsja, z tym napieciem raz na zawsze, zamknietg
ze $lepa ztoscia, dla ktorej nie ma odptywu. Thum $mieje sie
z tej parodii. (...) Ttum $mieje sie. Czy rozumiecie straszny
sadyzm, upajajace, demiurgiczne okrucienstwo tego
$miechu? Bo przeciez ptakaé¢ nam, moje panie, trzeba nad
losem wiasnym na widok tej nedzy materii, gwatconej
materii, na ktdrej dopuszczono sie strasznego bezprawia.
Stad ptynie, moje panie, straszny smutek wszystkich
btazenskich golemdw, wszystkich patub, zadumanych
tragicznie nad §miesznym swym grymasem™*.
Wspomagany lektura Schulza Kantor nigdy nie zaprzestat
$ledzenia ruchéw tej niejednoznacznej materii,
utrzymujac w Teatrze Smierci, ze w jego dzietach i na scenie
zycie moze pojawié sie tylko w sytuacji ,,braku zycia”.

Ten wtasnie nieuchwytny ruch materii wyzwalat
energie, ktdrg artysta wykorzystywat w swoich
»seansach”, nie brata si¢ ona z kontrastéw, sprzecznosci

4 Bruno Schulz, Traktat o manekinach, w: Sklepy cynamonowe, Wydawnictwo
Dolnoslaskie, Wroctaw 2005, s. 34-35, za: Denis Bablet, Le jeu et ses
partenaires, w: Tadeusz Kantor, Le Thédtre de la mort, zebratiprzedstawit
Denis Bablet, Editions L’Age d’homme, Lausanne 1977, s. 27.

czy przeciwstawienia sobie cial zywych aktoréw i ciat
nieozywionych. Nie wprowadzat zadnych hierarchii

do $wiata tworzonych przez siebie przedmiotéw
iwystawianych sztuk. Elementy spektakli nie podlegaty
zadnemu porzadkowi, a bywato, Ze sam tekst stawat sie
jednym z bohateréw - jak w Umartej klasie, ,,z” ktérymi
gral. Relacje te inaczej wygladaja w pracach Thysaide
Gruytera, ktorzy nie przypadkiem wybrali dla jednej ze
swoich ostatnich wystaw tytul Objects as Friends [Obiekty
jako przyjaciele]. Formy nieozywione - zado$¢éuczyniajac
wierzeniom animistycznym - zaczynaja prowadzié¢
wiasne zycie, a ich bycie jest z wielka starannoscia
obnazone, moze wrecz im dane. Z nimi to graja artysci,
poddajac w watpliwo$¢ nature naszych zwiazkéw

z bytamiirzeczami. Te samg dwuznacznos¢ odnajdujemy
w Qurhouse Mellorsa — zwlaszcza w przypadku jednego

z gtéwnych bohaterow zwanego Obiektem, ktorego postac
odtwarzana jest przez ,,prawdziwego” aktora w powiazaniu
z obiektem od samego poczatku przedstawianym tylko
iwylacznie jako przedmiot.

Ten sposéb taczenia bytow i rzeczy przywodzi na mysl
Teatr materii, tytul filmu francuskiego rezysera Jeana-
-Claude’a Biette’a, ktérego premiera odbyta sie w1977
roku, a wiec mniej wiecej w tym samym czasie, co
premiera Umartej klasy Kantora. Film pokazuje trudne
iniepewne zycie amatorskiego zespotu teatralnego.
Film przedstawia ciezkie i niepewne Zycie amatorskiego
zespotu teatralnego. Dziwnym trafem motyw trupy
aktorow, wedrownej grupy artystow amatorow, mniej
lub bardziej formalnej wspolnoty zorganizowanej wokot
rezysera, obecny jest rowniez w tworczosci Kantora,
obrazuje wybrany przez niego sposob dziatania, ktéry
naznaczyt charakter jego obecnosci na scenie. By¢ moze
pomoze nam tez opisa¢ wspolng i celowo dziwaczng
postawe Thysaide Gruytera. Rowniez Mellors pracuje

z tg sama grupg aktordw, dzieki czemu jego twdrczosé
staje sie tozsama ze zbiorowoscia. Teatr w teatrze,
spoteczno$é¢ w spotecznosci, trupa artystyczna jest
formacja, ktorej intencja jest nieustanne przemieszczanie
granicy miedzy rzeczywistoscia a jej przedstawieniem.
Jest materia, ktora sie ksztattuje. Wewnatrz trwa inna
gra, ktora trzyma $wiat na dystans. Na zewnatrz aktorzy
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graja swoje role, a materia stopniowo zanieczyszcza §wiat
dookota, ktéry nie wie juz, w ktdrg strone sie zwrocic - by¢
moze dagzy¢ powinien do osiagniecia stanu wy$nionego
przez Caillois w utworze Kuszenie swigtego Antoniego
Gustawa Flauberta, stanu podobnie jak on uwiezionego

w $wiecie obsesyjnie narzucajacych sie form, ktéry nazwat
»konwulsyjnym posiadaniem”: ,, Rosliny nie r6znig sie

juz od zwierzat... Owady przypominajace do ztudzenia
ptatki roz ozdabiajg krzew... A wtedy rosliny myla sie
zkamieniami. Skaty wygladaja jak mézgi, stalaktyty jak
piersi, zyly zelaza jak tkanina zdobiona ksztattami”®.

Ttumaczenie: Monika Ujma

5 Za:Roger Caillois, Mimetisme et psychasthénie légendaire, ,Minotaure”
1935,n°7,s. 4-10.

Black Holes
After Kantor: body, matter, possession
Yann Chateigné Tytelman

Tadeusz Kantor was born in Poland on 6 April 1915 in
‘atypical eastern small town or shtetl, with a large market
square and a few miserable lanes. In the town square
stood alittle shrine dedicated to one of the saints where
faithful Catholics gathered, and a well at which, usually
in the full moon, Jewish weddings took place... Both

sides lived in agreeable symbiosis. Spectacular Catholic
ceremonies, processions, flags, bright folk costumes,

and the peasants were on the one side. On the other side
of the town square, there were mysterious rites, fantastic
songs and prayers, hats made of foxes, candelabra, rabbis,
and crying babies.”! Recalling the seemingly innocent
backdrop to his childhood, Kantor is in fact describing
the unusual disequilibrium in his own outlook. If we

now compare the sparse traces of Dead Class, a ‘dramatic
séance’ first performed in 1975, with this memory taken
from a text published when his manifesto for The Theatre
of Death was first disseminated, this everyday landscape
is instantly filled with sombre, negative matter, as if

a cold shadow populated with mimetic, mechanical,
hallucinatory figures were covering the remains of

what, by the mid-1970s, was already a bygone period.

Itis this assertive, strange, almost aggressive obsolescence,
this awkward presence of the past, this dusty eccentricity
that first strikes us when we try to grasp Kantor’s work in
the present and find links between his manifold activities
and what is going on today in an artistic field that uses

a similar form of critical theatricality. Indeed, it might

1 Krzysztof Ple$niarowicz, The Dead Memory Machine: Tadeusz Kantor’s
Theatre of Death, Aberystwyth, Black Mountain Press, 2001, p. 11
(quoted in Noel Witts, Tadeusz Kantor, Abingdon, Routledge, 2010, p. 3).
after: Denis Bablet, Le jeu et ses partenaires, in: Tadeusz Kantor, Le Thédtre
de la mort, by: Denis Bablet, Editions I’Age d’homme, Lausanne 1977, p. 9.
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be simpler to look at certain 1960s happenings such as
Panoramic Sea Happening (1967) which could more easily
engage in dialogue with the period, and were surely more
‘acceptable’ in formal terms than today’s performance
practices, which bear the stamp of the poetically and
politically effective conceptual draft. Yet it is at this

very point, where the unease of classification becomes
apparent, that I wish to try and work. ‘The disquieting
strangeness’ of Dead Class cannot fail to recall certain
topics raised by Mike Kelley almost twenty years ago when
he researched his array of polychrome anthropomorphic
sculptures for an exhibition he curated, which opened
some time after Kantor’s own death and was in fact
entitled The Uncanny (1993).2

This ‘monster’ exhibition echoes, for example, the
installations by Edward Kienholz who, in his way, likewise
summoned up a dilapidated, mildewed world, a sick, blind
America trapped in (among other things) the moment

of the Vietnam War, a major symbol of the social conflicts
prevailing at the time. The melancholy that hangs over
Dead Class is simply an image of the nostalgia felt by part
of the society Kantor lived in for an idealised period,
before the revolts of the 1960s — and ‘class’, an image of
social control designed to operate on a consciousness

that was becoming liberated more progressively than has
often been suggested. The stoic presence of mannequins

of children, produced with a certain realism, evokes this
disturbing resemblance to the copy, an imitation of the real
body by inanimate forms, theorised by Kelley after Freud
and his notion of Unheimlichkeit, as though working on

the viewer’s mind by means of distance, déja-vu, distorting
mirror effects. In fact, Kelley himself constantly worked on
individual and collective repression syndromes, excavating
the power of abstraction of the educational system through
what he called Educational Complex, a series of projects
from 1995 onwards that started with the reconstruction,

as a scale model, of his school and childhood home.

2 ForKelley’s theoretical variations on the uncanny, see Mike Kelley,
‘Playing with Dead Things: On the Uncanny’, in Christoph Grunenberg
(ed.), The Uncanny, by Mike Kelley, exhibition catalogue, Cologne, Tate
Liverpool and Verlag der Buchhandlung Walther K6nig, 2004, pp. 25-38.
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The Nervous System

Shot in Belgium in a ‘utopian’ 1970s community centre,
a complex that fell into disuse after the long post-war
boom, Harald Thys and Jos de Gruyter’s Ten Weyngaert
(2007) sets out from similar questionings. This enigmatic
video presents a series of silent actions in which the
characters, in fixed poses, with clumsy gestures and
empty gazes, observe one another without uttering
aword. In a totalising space that was meant to improve
the daily life of local society by providing curative
activities, organised games and areas for sport and
entertainment, the mental state of those dwelling in
this closed, sombre, well-nigh forgotten world seems

far removed from the radiant emancipation promised
by the discourse from which the centre first emerged.
Here, as with Kantor, the actors are amateurs, either
friends and acquaintances of the artists or else members
of the strange community formed by the staff of the
centre. Interspersed with pathetic magic tricks, in
costume, scenes of intimate humiliation, dreamlike
visions, the actions which show the hallucinatory lives
of the people in the building are filled with a latent
tension, a constant psychological menace verging on fear.

In Kantor’s Dead Class, one character, the ‘charwoman’,
constantly moves around the stage, doing her silent
cleaning behind the actors’ backs. Recalling a society

that seeks to tidy, arrange and perfect its living spaces

in order to make them more welcoming, yet fails to see
the neurosis they cause, the ‘charwoman’is also an image
of the oppression of man (or rather woman) by man, like
that of a community trying to cleanse a space haunted by
an unspoken trauma. The silence of Thys and De Gruyter’s
characters is arecurrent feature: the incommunicability
of feelings is present in many of their other works dealing
with this invisible magnetism, charging the spaces they
design like so many narrow bridges between physical and
mental zones. Suggesting a kind of amateur pantomime
in Ten Weyngaert, a crazy, obsessive, pathetic relationship
between body and object is the starting point for

Der Schlamm von Branst (2008), which presents the
comical life of a sculpture studio. The Belgian artists’

figures are always torn between grimacing realism,
grotesque parody and spectral, morbid, living-dead
faces reflecting the typical features of a diseased society.
Inhabiting a world rooted in the mundane daily life

of a disturbingly normal city, in many ways recalling the
birthplace described by Kantor above, these characters
reveal the intrinsic strangeness of a world governed by
television news bulletins, trivial or shocking incidents
randomly thrown together, and the catatonic or blunt,
impossible relationships between human beings.

The psychological tension in the two artists’ work
reaches its climax in arecent video called Das Loch
(2010), presenting two characters in the form of hideous,
naively made, painted polystyrene mannequins covered
with acidic-coloured hair and bristles: the old artist
Johannes confessing to his wife Hildegard as he is
dying. Satirising an artistic world that contrasts the

two protagonists’ pathetic easel-painting and hi-tech
video practices, the work relies on distance from the
figure of the artist, like a vanitas full of depressive, baleful,
frightening humour. The text, spoken by a synthetic
office-software voice, refers to dreams of grandeur that
are both demiurgic and ridiculous, cruel obsessions,
verging on apocalyptic delirium: “We will break into all

of your holes. We will do so until only one big hole remains.

The black hole that smells of your death, we will break
into that too. And when everything is broken into, we
will start all over again. We are like that, we are like that.

The Stone of Madness

Like a television series, Nathaniel Mellors’ Ourhouse
project tells of a different trauma, that of the absurd
Maddox-Wilson family, whose relationships lurch into
madness when a mysterious character known as “The
Object’, whose modus operandi is to eat and digest books,
turns up in their lives. Freely drawing inspiration from
Pier Paolo Pasolini’s Theorem, the artist, like Kantor,
distances himself from the ‘text’ to play with Pasolini:
the occurrences in Ourhouse transfer the original tale
to aweird England inhabited by eccentric characters
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that live in a montage world made up of psychedelic <Illustration

relics, semi-digested theoretical references and popular . )
. . Hieronymus Bosch, Cutting

motifs ... A ‘degraded reality’ so dear to Bruno Schulz - the Stone, circa 1494,

a Polish author who also inspired Kantor - that becomes  Collection Museo del Prado

the backdrop to a production enterprise on a par with

television. Using a set of strange objects - such as

‘animatronics’, robotic heads that imitate those of ‘real’

actors and perform funny, disturbing, insane actions -

Ourhouse is based on the image of abody mechanised

by science, or indeed science fiction. At the start of

episode 3, called The Cure of Folly, “The Object’ swallows

books on Flemish painting, including pictures of works

by Hieronymus Bosch: The Haywain (1510) and The

Extraction of the Stone of Madness (1494). In the next

scene we see a character extracting an object symbolising

‘madness’ from his brain, an abstraction that the story

turns into a symbol of castration. Yet the ‘madness’ in

Bosch’s paintings, from ships of fools and carnivals to

apocalyptic visions, finds a remarkable echo in Mellors’

work (as indeed it does with Thys and De Gruyter and

Kantor, each in their different ways): the trances,

hysteria, excesses, inversions, types and masks all serve

to challenge behavioural standards, like the ‘acted’

dimension of ritual, which they distrust. Here the theatre

is in the theatre, in the sense of a constant awareness

of the distance created by representation, its codes and

its very standards.

What so strikingly resurfaces here, just as in the Belgian
artists’ work, is the 1970s - a time that relates back to the
artist’s childhood and persists in the present, as if linked
to some trauma, as if some phantom of the 1970s had
come back to haunt us. But, unlike Thys and De Gruyter’s
‘low-resolution’ characters, the machine-like faces of
Mellors’ animatronics, borrowed from technologies
normally used for special effects in mainstream
audiovisual productions, imitate human behaviour with
great accuracy: their movements, their expressions, even
their ways of speaking are meant to create illusion.

This relationship to the artificial human is one of the
starting points for the underlying misapprehension in
the storyline. The character of “The Object’, a human
being who breaks into the family’s lives, is seen — just
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as in Pasolini’s film — as a mere ‘object’. Yet this animate
being devours the family library and controls the
community’s behaviour through texts which it digests
with greater or lesser ease, or sometimes vomits up
disgustingly. The reversal of perspective created by this
absurd relationship obviously echoes the deep, twisting
roots of the use of artificial bodies in both theatre and
cinema, which Kantor investigates in many of his texts,
quoting Kleist, Craig and the Surrealists. Refusing to
replace completely the actor’s body with that of the
puppet, the latter still asserts an essential relationship,
in The Theatre of Death, between the human actor’s
‘living’ body and the ‘animate’ body of the inhuman actor.
Invoking a time of ‘Doppelgdinger, dummies, automata,
homunculi’, he can only envisage creation in connection
with the ‘additional organ’ that is ‘artificial man’.

In Mellors’ work it is the contemporary reign of the

copy, the impulsive mimicry that structures everyday
social relationships, the master-slave relationship
inherent in pop culture (leading to imitation of the

idol), from the seeming uniformisation of the collective
model of dissemination by imitation of the cultural
system to the strangeness of the damaged copy, the

poor copy, the distorted models (a character in one of

the last Ourhouse episodes is actually called Bad Copy)
that partly governs the Ourhouse project. Far from

having a negative, unequivocal or simply amused value,
the ‘types’ in Ourhouse are usually inappropriate,
impossible, hybrid - rather like in Kantor’s Dead Class.
Far from documenting specific social profiles, as in parody,
they themselves are contradictions, chimeras, even
‘monsters’, copies of copies. They are ‘bad copies’, unlike
the animatronics, which are ‘good copies’. This approach
to society by the British artist has a political echo in
certain anthropological theories, especially those
developed by Michael Taussig. In Mimesis and Alterity,
taking his cue from Walter Benjamin’s term ‘mimetic
faculty’ and Roger Caillois’ ‘similarity’, Taussig presents

a series of meditations on the ‘magic of mimesis’, defending
the notion of critical mimicry. In some colonised societies,
he writes, it is by imitating the colonists’ image of the
colonised, by imitating the imitation, that the ‘natives’

produce, through a distorting mirror effect, a criticism

of the cultural construct of the figure of the ‘savage’. Thus,
says Taussig, alterity does not arise through the assertion
of singularity but through the copy, not through cultural
difference but through mime, not through uniqueness but
through reproduction.

The Theatre of Matter

‘Figures in a wax-work museum,” he began, ‘even fair-
-ground parodies of dummies, must not be treated
lightly. Matter never makes jokes: it is always full of

the tragically serious ... Do you understand the power of
form, of expression, of pretence, the arbitrary tyranny
imposed on a helpless block, and ruling it like its own,
tyrannical, despotic soul? You give a head of canvas and
oakum an expression of anger and leave it with it, with the
convulsion, the tension enclosed once and for all, with
ablind fury for which there is no outlet. The crowd laughs
at the parody ... The crowd laughs. Do you understand

the terrible sadism, the exhilarating, demiurgical cruelty
of that laughter? Yet we should weep, ladies, at our own
fate, when we see that misery of violated matter, against
which a terrible wrong has been committed. Hence the
frightening sadness of all those jesting Golems, of all
effigies which brood tragically over their comic grimaces.”
Kantor, nourished by his reading of Schulz, never tired

of questioning the movement of this ambivalent ‘matter’,
asserting in The Theatre of Death that life, in his works
and on the stage, can only appear at the point of ‘absence
of life’.

And itis this very invisible movement through matter, and
not only the contrast, the contradiction, the juxtaposition
of the actors’ living bodies and the inanimate bodies he
used, that gave rise to the energy he manipulated in his
‘séances’. He did not create any hierarchy among the
objects he produced and the plays he staged. The various

3 From Treatise on Tailors’ Dummies, published in Bruno Schulz, Cinnamon
Shops and other stories, London, MacGibbon & Kee, 1963.
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elements in these plays were arranged at the same level,
and sometimes, as in Dead Class, the actual text became
one of the characters ‘with’ whom he played.

This relationship is presented differently in the work

of Thys and De Gruyter, who - not by accident - called
one of their latest exhibitions Objects as Friends. As in
animist systems of belief, inanimate forms take on a life
of their own, a presence that is carefully revealed, perhaps
conferred, and which the actors play with, upsetting our
relationship with beings and things. The same ambiguity
can be found in Mellors’ Ourhouse, and even more
challengingly when he calls one of his main characters
‘The Object’, whereas in fact the character is played

by a ‘real’ actor, linked to a thing that is well and truly
presented as an object from the outset.

This way of linking beings and things recalls The Theatre
of Matter, the title of a film by the French director Jean-
Claude Biette that came out at much the same time as
Kantor’s Dead Class, in 1977. It depicts the difficult,
hesitant lives of an amateur theatre troupe. By a strange
coincidence, the motif of the troupe, the nomadic group
of non-professional actors, a more or less formal
community organised around a theatre producer, is

also Kantor’s stated modus operandi, which marked his
way of being on stage. In another way, it may help us to
describe the artists Thys and De Gruyter’s collective and
deliberately strange approach. Mellors, too, works with
arecurrent group of actors, and this identifies his work
with acommunity. A theatre within theatre, a society
within society, the troupe is a form of organisation that
constantly sets out to shift the boundary between reality
and its representation. It is matter, whose outlines are
shaped. Inside it there is a different way of acting, which
places the world at a distance. Outside it the actors play
their parts, and the matter gradually contaminates the
world around it, which no longer knows which way to
turn - until, perhaps, it tends towards the state Caillois
dreamed of in a text on Gustave Flaubert’s The Temptation
of Saint Anthony, a state which, similarly caught up in the
world of forms that obsessed him, he calls ‘convulsive
possession” ‘Plants are no longer distinguished from
animals... Insects identical with rose petals adorn a bush...

And then plants are confused with stones. Rocks look like
brains, stalactites like breasts, veins of iron like tapestries
adorned with figures.” *

Translation: Kevin Cook

4 Roger Caillois, Mimicry and Legendary Psychaesthenia, originally
published in French as ‘Mimétisme et psychasthénie 1égendaire’ in
‘Minotaure’ 1935, n°. 7, 1935, pp. 4-10 (quoted by Michael Taussig in
Mimesis and Alterity: a Particular History of the Senses, New York, London,
Routledge, 1993, p. 43).
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Teatr Zerowy
Tadeusz Kantor

Wersja tekstu za: Tadeusz Kantor Pisma.
Metamorfozy. Teksty o latach 1934 - 1974,
wybdriopracowanie Krzysztof Ple$niarowicz,
Ossolineum - Cricoteka, Wroctaw — Krakéw
2005, s.244-255

TEATR ZEROWY

Autonomiczne (w peini) postepowanie artystyczne (mysle o teatrze) nie tworzy
sie wedle zasad i norm zycia i z tego choéby powodu nie moze by¢ komentowane
w kategoriach zyciowych, wich pozytywnych lub negatywnych ocenach.
Dotychczasowe sposoby tworzenia rozwoju akcji obieraty kierunek od
normalnego trybu zyciowego ku gorze, in plus, wrejony potegujacych sie
objawéw namietnosci, reakcji, konfliktow i ekspres;ji.

Idea,wzrostu”, ktérauswych poczatkow byta jakas tragiczng ekspansja
cztowieka, heroicznym dazeniem przekroczenia ludzkiego wymiaru
iludzkiego losu — stawata si¢ z biegiem czasu popisem, wymagata coraz
mocniejszych wiasciwosci spektakularnych, rosnacej gwaltownie i
nieodpowiedzialnie iluzji, forsownego ksztattowania, formowania,
bezmyslnej rozrodczosci form.

Forma rozpierajaca sie, puchnaca niezdrowo i manierycznie wypierata
przedmiot ito,cojest, realne”. Calyten proces konczyl sie zatosnym
pompierstwem.

Obranieodwrotnego kierunku:,w ddt”, wrejony

,ponizej” normalnego trybu zycia —

poprzezrozluznianie,

rozktad,

destrukecje,

pozbawienie ksztattu,

wytracanie energii,

ochtadzanie temperatury,

w kierunku pustki,

nieforemnos$ci,

nie-formy,

jest procesem ROZPADU ILUZJI

ijedyna szansa zetkniecia sie z REALNOSCIA!

Znamienne sa towarzyszace temu objawy:

Przestajg obowigzywacé praktyczne normy zyciowe,
ksztaltowanietraci swoje ,tabu”icorazbardziej ciazaca,
jakoby jedyna funkcje tworzenia.

Przedmiot traci naiwnie narzucongmuznaczeniowos¢

59



60

ikamuflujaca go symbolike —

odstaniajac swojq

autonomiczna,

pusta (wedle zyciowych opinii) egzystencje.
Proces tworczy staje sie

realizacjg niemozliwego.

Teatr, ktory nazwatem ,zerowym” nie prezentuje gotowej sytuacji
»~zerowej”. Istotg jegojestproces wiodacy wkierunkupustki i ,okolic
zerowych?”.

A oto przekrdj tego procesu:

rozluznianie logicznych powiazan tresciowych,
tworzenie uktadow nie na zasadzie odniesien do tekstu (sztuki),
lecz ,ponad” nim, zonglowanie PRZYPADKIEM,
odpadkami,

rzeczami $miesznie btahymi,

ponizej godnos$ci, wstydliwymi,

Zenujacymi,

byle czym,

pustka.

Zobojetnianie

wagi wypadkdow,

znaczenia faktow,

emocji.

Uniewaznianie.

Eliminowanie bodZcéw i objawow zywszej aktywnosci.
,Rozladowywanie”,

LWypuszczanie” energii.

Ochtadzanie temperatury i ekspres;ji.
Operowanie Zenujaca monotonia i bezruchem.
Rozklejanie

wszelkiej zawigzujacej sie organizacji.
Powszechne rozpadanie sie

ksztattowania.

Psucie sie mechanizmu,

,zacinanie”,

zwalnianie tempa,

utratarytmu,

powtarzanie.

Eliminacja

hatasem,

tepota,

banatem,

dziataniem automatycznym,

terrorem.
Dezinformacja.
Deformacja informacji.
Rozprzeganie akcji,
,rozklejanie” gry.
Gra,byle jak”,
gra,cichcem?”,
gra,nie-grania”!

Dziataniom tym

towarzysza

okreslone stany psychiczne —

z tym zastrzezeniem, Ze dziatania nie sa uwarunkowane tymi stanami, nie sa
przeznie wywolywane.

Dzialania te stwarzaja jedyniepozory takich, anie innych stanéw
psychicznych, nie stanowia objaw6w przyczynowosci.

Stany psychiczne sa

wyizolowane, bezpodstawne, autonomiczne.

I jako takie moga staé sie czynnikami artystycznymi.

A oto niektdre z nich:
apatia,
melancholia,
wyczerpanie,

zanik pamieci,
rozkojarzenie,
zapas¢ psychiczna,
depresja,

brak reagowania,
zniechecenie,

stany wegetatywne,
dystrakcja,

nuda,

kompletna impotencja,
§lamazarnosé,
placzliwosé,
zdziecinnienie,
stany sklerotyczne,
maniakalne,
schizofrenia,
mizerabilizm...
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NOTATKI DO TEATRU ZEROWEGO

Sprobujmy zgromadzi¢ objawy zyciowej aktywnos$ci o duzym tadunku
emocjonalnym i tre$ciowym...

mito$¢, zazdro$é, zadza, namietnos$¢, chciwosé,
przebiegtosé, tchorzostwo, zemsta, morderstwo,
samobodjstwo, wojna, bohaterstwo, strach, cierpienie....
Ten nie byle jaki materiat wybuchowy stuzyt teatrowi i sztuce dtugo do
wymyslania literackiej fabuty, dramatycznych akcji, powiktan, konfliktéw i
sensacji.

Jego wlasciwos$ciitendencjedoekspansji i roztadowania zadecydowaty
o rodzaju $rodkéw formalnych, oczywiscie skutecznych i o podobnej naturze:
wyrazanie,

ksztattowanie,

forma,

iluzja,

zwigzki naturalistyczne z zZyciem,

,figuratywnos$é”..

Znany nam jest dobrze rozwdj tego systemu ekspansji, jego blaskii szczyty.
Interesuje nas teraz moment, gdy srodki, ktére utozsamity sie niemal z naturg
iistota sztuki, niewzruszalne (wydawaloby sie), najwyzsze i obowiazujace
formuty — zaczety martwied, sztywniec i z kolei rzeczy, caty tamten imponujacy
arsenat czy indeks objawdéw zyciowych zamienity w konicu

w pusta rekwizytornie.

Z chwila, gdy odrzucamy bezsilne juz srodki formalne,

iluzje,

automatyczny aparat reprodukcyjny,

zyciowy fabularny tok wydarzen,

jesli podajemy w watpliwosé pojecie

formy i ksztattowania —

caly ten bagaz nabrzmiaty trescia, glebia,

— ,powyzej zera” —

staje sie nieprzydatny.

Nasza wrazliwosc skierowuje sie wowczas ku takim objawom, jak:

nieched,

zanik woli,

apatia,

znudzenie,

monotonia,

zobojetnienie,

wegetatywno$é,

$§mieszno$¢é,

banalno$é,

’ s

Zzwyczajnos¢,

Sa to stany bezinteresowne.
A o to whasnie chodzi.

NIE-GRANIE

Czy mozliwy jest stan

nie-grania?

(Oczywiscie, jesli przyjmujemy istnienie sceny
iistnienie sztuki, la picce, das Stiick.)

Czy, pomimo Ze scene identyfikuje sie obowiazujaco z miejscem
gry,

asztuke zrodzajem przeznaczonymdo grania,
czy pomimo to —

mozliwy jest stan

nie-grania?

To natarczywe pytanie

wiazZe sie od dawna w moim dziataniu

z pragnieniem, ktére moze wydawac sie
maniakalnym dziwactwem

lub uparta pedanteriag —

z pragnieniem osiagniecia

pelnejautonomii teatru,

aby to, co tam na scenie sie dzieje
bylowydarzeniem —

by¢ moze innego gatunku

niz realno$¢ widza

W jego zyciowej przestrzeni i czasie — ale w kazdym razie,
aby bylo wydarzeniem

o swoich, wtasnych, a nie ,,udawanych”, na pokaz,
konsekwencjach, skutkach ilosach.

Aby stalo sie mozliwe takie rozwiazanie,

ktore by byto zdolne

porzucic te, jakoby jedyna, mozliwos¢ zachowania sie aktora
,hascenie”:

takzwana,gre” —

to naiwne udawanie,

pretensjonalne mizdrzenie sie,
owanieodpowiedzialng ILUZJE!
Spetnienie tej idei widziatbym w aktorze, ktéry
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odrzucailuzje jako sposob odniesienia do tekstu sztuki,
ktory pozostaje na stopniu swego ,,ja”, swego indywiduum,
nie wychodzi poza nie, aby uzyskac¢ iluzje innejpostaci.

W ten sposdb wyklucza zalezno$¢ od uktadu istniejgcego poza nim,
uzyskuje autonomie, demonstruje siebie, swoja wtasna postad,
ktéra jest jedyna realnoscia na scenie.

Tworzy swoj whasny tok wydarzen, standw, sytuacji,

ktére albo koliduja z tokiem wypadkéw zawartych w tekscie sztuki,
albo w jakis sposdb sa kompletnie odizolowane.
Wydajesietoniemozliwym.

Probyprzekroczenia tego progu,niemozliwego”
fascynuja.

Z jednej strony rzeczywistosé tekstu,

z drugiej aktorijego zachowanie.

Dwa niepowigzane uktady,

samodzielne,

nieilustrujace sie.

»Zachowanie” aktora winno

Lparalizowacd” rzeczywistoscé tekstu,

by¢ jej przeciwnym biegunem.

Woéwcezas:

rzeczywistosé tekstu

pozbawiona watpliwego, bo ,,ilustrujacego” ja sojusznika,
stanie sie samodzielna, autonomiczng (réwniez).

I konkretna.

ANTY-AKTYWNOSC

Aktorzy popadaja w gtebokie

zniechecenie.

Objawiaja nagla

Jhiechedé” dogrania

izenujace ,zainteresowania widzami”.

W spos6b niepraktykowany i skandaliczny

odwracaja funkcje i kondycje swoja wlasna i widza. Widz, ten
zakazanyprzedmiot zainteresowaniaiuwagi,
wywotuje u nich nieskonczone niuanse i rodzaje reakcji —
azpononszalancje,

pogarde i

obrzydzenie.

Potem przerzucaja swoja uwage na tekst, ale wréwnie
niedozwolony sposob:

powtarzaja jakis fragment tekstu, jakie$ stowa
,waza”, analizuja, oceniaja krytycznie,
podejrzliwie,

z watpliwosciami,

z dezaprobata,

przedrzezniaja,

drwia,

albo przeciwnie: nie rozumieja,

»obracaja” jak co$ obcego,

staraja sie dociec,

zbieraja to wszystko ,,do kupy”,

dopasowac, porownad, zaglebiaja sie w dociekania lingwistyczne,
a gdy w koncu wszystko to sie sypie, roztazi —
porzucaja.

I nagle zapominaja.

Rezygnuja.

Znowu stany

apatii,

melancholii,

depresji.

Pograzaja sie w gtebokie

zamyS$lenia,

odretwienie.

ZamyS$lenie moze by¢ wywotane intensywnym mysleniem,
rownie dobrze

tepota

i kompletng pustka.

Wszystko to skandalicznieprywatne.
Zenujace nieliczenie sie zpublicznoscia.
sZapatrzenie”sie wprzestrzen.

Nagle przypominanie sobie czegos.

Nagte zainteresowanie jakimi§btahymi szczegdtami,
drobiazgami.

(Wycieranie jakiejs niewidocznej plamKki.

Uwazne ogladanie jakiegos sznurka, czego$ minimalnego.)
Iznowuzaduma.

Rozpaczliwe starania ztapania urwanego watku.
Rezygnacja.

I tak w nieskonczonosé,

do znudzenia

ido szalenstwa....
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GRA ,,CICHCEM”

Przeciwstawié ,otwartej” grze aktorskiej,

ktora przez powszechne usankcjonowanie

stata sie kompletnie ,bezskuteczna” i niemal bezwstydna —
gre drugg — ,,cichcem”.

Aktorzy graja w miejscu

najmniej odpowiednim!

Przestaniaja ich wypadki

.pierwszoplanowe?”, hatasliwe, konwencjonalne
igtupie.

Aktorzysg ponizeni,

jako§wypchnieci ,poza”

Grajajakby ,na przekdr™

bezprawnie i

nielegalnie.

Aktorzy, eliminowani przez wydarzenia pierwszoplanowe, ,,oficjalne”,
ustepuja,

szukaja ostatniego ,przyladka” nadziei,

ostatniego skrawka ziemi,

gdzie usituja szybko,

jak najszybciej sie ,wypowiedziec¢”,

aby zdazy¢ przed ostateczna

likwidacja...

WYMAZYWANIE

W dziele sztuki stosuje sie czesto metode
wymazywania.

Znali ja dobrze starzy mistrzowie.

Mysle o obrazie. O takiej sytuacji, gdzie to wymazanie
jestwidoczne

imajakie$ znaczenie.

Stosowalem je z duza pasja w moim malarstwie ,,informel”.
Gdy w jakiejs partii obrazu nagromadzito sie zbyt wiele
niespokojnychzageszczen form —

wycieratem je jednym gestem —

,dodna”,

do pustki, ktérapochtaniata te wystajace lady.

Byt to gest — mozna by powiedzie¢ —okrutny,
skazujacy, decydujacy o zniszczeniu i zniknieciu z
powierzchni ziemi.

Obszary pustki i ciszy krytyzazdrosnie

tajemnice minionych epok.

Wymazywanie podobne jest rowniez do zupetnie zwyktej czynnosci
uprzatania,

gdy zsuwajac $mieciirézneresztki pod $ciany, do katow,
pozostawia sie wymieciony do czysta srodek pomieszczenia,

gdy te usuniete w kat rzeczy pozbawia sie wszelkiego znaczenia.
Krok tylko dzieli nas od momentu, gdy ten

akt wymazywania

przeniesiony zostanienascene......

WESSANIE EKSPRESJI

Stany ,.ekspresyjne” pojawiaja sie
nagle, spowodowane

przezjakie$ ,zadrasniecia”.
Wzrastaja.

Podniecenie, ekscytacje, niepokoj,
furia, rozjuszenie, wsciekto$c.
Nagle urywaja sie,

jakby zostaly wessane.

Pozostaja tylko gesty puste.

WEGETACJA. OSZCZEDNOSC RUCHOW I EMOCJI

Bezruch jako obrona.

Aktorzy usituja

przystosowacé sie do minimum
warunkow zyciowych,

przez oszczedzanie sit,

wykonywanie minimum ruchéw,
nieobjawianie wzruszen

(jak cztowiek w gérach, przyczepiony
do skaty, na bardzo waskiej $ciezce).
Smieszna ekonomia ruchéw.
Ostroznos¢.

Obliczanie i ,wymierzanie” kazdej
reakcji.

Napieta uwaga.

Swiadomo$¢, ze kazdy gwattowniejszy
objaw zycia grozi $§miercig.
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SPROWADZANIE DO ZERA
WARTOSCI ZNACZENIOWYCH

Sprowadzac¢ znaczenia

do waloréw czysto fonetycznych,
zonglowac stowami,

czynié je wieloznacznymi,
Lrozpuszczac” tresé,

rozluzniaé¢ wiazania logiczne,

powtarzac.
ELIMINACJA PRZY UZYCIU SILY

»Maszyna aneantyzacyjna”
(nieforemna masa starych krzesel) gwattownymi,
automatycznymi ruchami
wypiera aktorow, wyrzuca,poza”,
eliminuje.

Pozostaje $miesznie mata przestrzen
do zyciaigry. Aktorzy usituja

nie da¢ sie zepchng¢ zupelnie,
utrzymad rownowage, czepiaja sie
jak tongcy, rozpaczliwie walczg,
odpadaja.

SYTUACJE ZENUJACE

Zastapi¢ szok sytuacja
zenujacy:

Sytuacja zenujaca to co$ wiecej
niz zaszokowanie.

Trzeba nato o wiele wiekszej
odwagi,

ryzyka

idecyzji.

Sytuacja zenujaca niszczy w widzu
o wiele skuteczniej

jego doswiadczenie zZyciowe
ijego konwencjonalne,
ulegalizowane istnienie,
ustawia go ,,ponizej”.

AUTOMATYZM

Istotg automatycznej czynnosci

jest niezmienne powtarzanie.

Po pewnym czasie wywotuje ono
kompletne pozbawienie znaczenia

zardwno czynnosci, jak i przedmiotu.
Oczywiscie chodzi o znaczenie ,,zyciowe”.
Mozna teraz swobodnie nimi manipulowac.

GRANIE POD PRZYMUSEM

Aktorzy sa zmuszeni do grania,
podbechtywani,

pouczani,

karceni,

meczeni,

terroryzowani.

Role wywierania przymusu speiniaja
dwie ,,dodatkowe” postacie,

typy zdecydowanie ujemne,
tepeigtupie,

smutni klaunowie,

troche dozorcy, troche zbiry,

okrutni oprawcy,

brutalne i tepe narzedzia,

bezmys$lne automaty,

zmieniajacy sie tatwo, jesli zajdzie potrzeba,
w gorliwych moralizatoréw, surowych
mentorow,

tepych interpretatorow:

naganiacze,

tapiduchy

i sadysci.

AMBALAZ

Ogromny, czarny ambalaz

jest ostatecznym i radykalnym
sposobem likwidowania
wszystkiego.
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The Zero Theatre
Tadeusz Kantor

Michal Kobialka’s translation of The Zero
Theatre appeared in Further On, Nothing:
Tadeusz Kantor’s Theatre (University of
Minnesota Press, 2009) and is reprinted here
courtesy of the author and the publisher.

An earlier version of this translation
appeared in The Drama Review T.11 (1986)
and in A Journey Through Other Spaces
(University of California Press, 1993).

THE ZERO THEATRE

(Fully) autonomous artistic endeavor (in theatre, I mean) does not exist
according to the principles or norms of everyday life. For this very reason neither
any positive nor negative value judgments can be applied to appraise it.

The traditional techniques of plot development made use of human life as a
springboard for movement upwards toward the realm of growing and intensified
passions, heroism, conflicts, and violent reactions.

When it first emerged, this idea of “growth” signified man’s tragic expansion, or a
heroic struggle to transcend human dimensions and destinies. With the passing
of time, it turned into a mere show, requiring powerful elements of a spectacle,
and the acceptance of violent and irresponsible illusion, convincing shapes, and
athoughtless procreation of forms.

This pushy, morbidly inflamed, and pretentious form pushed aside the object and
thus what was “real.” The entire process has ended up in pathetic pomposity.

The movement in the opposite direction:downwardsintotherealmbelow,
THE ACCEPTED WAY OF LIFE,

which is possible by elimination,

destruction,

misshaping,

reduction of energy,

cooling;

[the movement] in the directionofemptiness,
DEFORMITY,

non-form

is an ILLUSION-CRUSHING process

and the only chancetotouch uponreality!
The symptoms of this process are momentous

Pragmatic forms of lite cease to be binding,
a creative process loses its sacred status and allegedly its only function—to
create—which has become nothing more than a burden.
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An object loses its meanings which were thoughtlessly assigned to it,

its symbolism—

and reveals its

autonomous

empty (according to standard opinions) existence. The creative process becomes
the realization of the impossible.

Theatre, which I have called the “Zero” Theatre, does not refer to a ready-
made “zero” situation. Its essence lies in the process leading TOWARDS THE
EMPTINESS AND “ZERO ZONES.”

This process means

dismembering of logical plot structures,

building up scenes not by textual reference

but by reference to

associations triggered by them, juggling with CHANCE or
junk,

ridiculously trivial matters,

which are embarrassingly shameful,

devoid of any meaning

and consequence;

by showing indifference towards

the importance of matters,

the meaning of facts,

emotions;

by invalidation;

elimination of stimuli and portents of livelier activity;
“diffusion,”

“discharge” of energy;

by cooling of temperature and expression,

use of awkward silences and inaction,

the dilution of

setting structures,

universal decomposition of

forms;

by cracking of mechanism,

“jamming,”

slowing of pace,

loss of rhythm,

repetition,

elimination through noise,

stupidity,

cliches,

automatic action, terror;

by disinformation,

withholding of information,
dissection of plot,

decomposition of acting;

by acting poorly,

acting “on the sly,”

acting “non-acting!”

These actions

are accompanied by

specific mental states—

on the condition that these actions are neither independent of nor triggered by
these states.

Theseactions areappearances of specific mental statesrather than the symptoms
of cause and effect.

These mental states are

isolated, groundless, autonomous.
And as such they can be perceived as the factors influencing artistic
creation.

Here are some of them:

apathy,

melancholy,

exhaustion,

amnesia,

dissociation,

neurosis,

depression,

unresponsiveness,

frustration,

minimalization,

distraction,

boredom,

impotence,

sluggishness,

tearfulness,

senility,

sclerotic or

maniacal states,

schizophrenia,

misery...
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NOTES ON THE ZERO THEATRE

Let us try to list some of the life conditions which are charged with intense
emotion and deep meaning. ..

LOVE, JEALOUSY, LUST, PASSION, GREED, CUNNING,

COWARDICE, REVENGE, MURDER,

SUICIDE, WAR, HEROISM, FEAR, SUFFERING ...

For a long time, this “highly inflammable” material has served theatre and art
as a primary source for literary plots, dramatic action, peripeteias, conflicts, and
sensational denouements.

Its inherent characteristics to expand and defuse [plots] have determined

the choice of formal means of expression, which of course were of a

similar nature and effect:

expression,

molding,

form,

illusion,

naturalisticapproachtolife,

“figurativeness...”

This system of expansion, its values and flaws are well known to us.
What happens if its means of expression, which almost universally are
identified with the nature and essence of art or which have been perceived
as the highest and mandatory formulas, become bereft of vitality? As
a corollary of this newly achieved passive state, the whole impressive
compilation or index of signs of life will change into an empty prop room.
The moment we reject the formal means which are impotent now;

the moment we reject illusion,

the automatic reproductive apparatus,

fictitious plots representing life,

and raise questions concerning the concept of

form and molding,

all this baggage of old meaning and depth,

—”above zero”—

proves useless.

All our sensitivity then is directed to such states as:

reluctance,

unwillingness,

apathy,

monotony,

indifference,

minimalization,

ridicule,

banality,

ordinariness,

emptiness. ...

These states are the states of disinterestedness.
And this is what we want to achieve.

NON-ACTING

Is the state of

non-acting possible?

(that is, if we take for granted the existence of stage

and a play, la piece, das Stiick). Is this state of non-acting possible,
even though the stage automatically imposes upon us its identification as a
place to act and

aplay as a genre which is meant to be acted?

This obtrusive question

has long been associated in my work

with the wish (which might seem to be the portent of

maniacal eccentricity,

or stubborn pedantry)

to achieve

full autonomy of the theatre;

so that everything that happens on stage

would become an event—

perhaps a different one from

those that occur in the audience’s spatial and temporal reality of life—
but still an event with

its own life and consequences rather than an artificial one.

I wish for a situation

in which one could discard so-called “acting”

(supposedly the only way for an actor to behave “on stage”),
which is nothing more than

naive pretence,

exulted mannerism,

irresponsible illusion!

This wish could be fulfilled by an actor who rejects illusion as a point

of reference to the text and stays on the plane of his own “Self”; his
INDIVIDUALITY does not extend beyond it in order to create the

illusion of being another character. Having done so, he would eliminate
dependence on the arrangement which exists outside of him, gain

autonomy and expose only himself, and his own character which is the only
reality on stage.
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He would create his own chain of events, states, situations which would either
clash with those in the play or be somehow completely isolated from them.

This seems impossible to achieve.

However, those attempts to cross over this borderline of IMPOSSIBILITY are
fascinating.

On the one hand, there is the reality of the text,

on the other hand, the actor and his behavior.

Two parallel systems which

are neither dependent

nor reflect each other.

The actor’s “behavior” should

“paralyze”thereality of the text,

be juxtaposed to it.

If this happens:

the reality of the text will be

relieved of its questionable ally, the actor (questionable because it is
rendered only through him) and become independent, (also) autonomous, and
concrete.

ANTI-ACTIVITY

Actors become deeply

discouraged.

They show a sudden

“unwillingness”toact

and an embarrassing “interest in the audience.”

They alter the function of and the relationship between actors and
audiences in an unnatural and contemptuous way. The audience, which
has been a forbidden object of interest and attention, triggers in them
responses of infinite variety and nuance which include:
nonchalanc'e,

contemptand

disgust.

Then they return to the text, but they deal with it in a way which is also
forbidden:

they repeat some lines,

dissect the meaning of words, analyze and appraise them critically,
with suspicion,

with doubt,

disapprove of them,

mock and

RIDICULE them,

or they DON’T UNDERSTAND the text

treatitasan ALIEN entity,

try to fathom its meaning to put it together,

fit its elements together, compare it, analyze it linguistically,
but, finally, when they realize the futility of their actions,
theydiscardit

andsuddenly forgetaboutit.

Theygive up.

And then submerge in the feeling of

apathy,

melancholy,

depression.

They are absorbed in

thought.

Numbnessengulfs them.

But this reverie can either be due to exercising the intellect
or, it might be caused by their dullness and complete vanity.
They behave as if they were in private.

An embarrassing disregard forthe audience.

“An empty stare” into the space.

Asudden recollectionofsomething.

A sudden interest in inconsequential details, or trivial matters.
(The rubbing of a non-existent spot.)

A careful examination of a piece of string or something insignificant.
Andthenagaindeliberation.

A desperate attempt to recapture a lost theme.

Resignation.

And so on, indefinitely

until boredom and

insanity strike. ...

SURREPTITIOUS ACTING

Counteract “open” acting

which has become completely ineffective and almost shameless by its
universal acceptance

with acting “on the sly.”

Actors perform in the place

which is the least suitable!

They are hidden behind

noisy, conventional, and stupid events

which are brought to the fore.
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Actors are humiliated by

the act of pushing them “behind.”

They perform as if “in spite.”

They are relegated to outlaw status.

Actors, who are being extirpated by the events which are “official” and
featured,

give way and leave to look for the last ray of hope,
the last patch of land

where they try to “make a statement”

quickly, as quickly as possible,

before the final extermination.

ERASING

Erasing is a method which

isoften used in art.

The old Masters knew it well.

T am thinking about paintings. I am thinking about situations in which
erasing is visible

and meaningful.

I passionately used this method in Informel Art.

When too many distracting densities of forms were squeezed into
some part of a painting, I could erase them in one move—

to the naught,

to nothingness which devoured those protruding parts.

One could say that this movement of the hand was cruel,

that it condemned, wrought destruction and eliminated those forms
from the face of the earth.

But those areas of nothingness and silence have jealously guarded the
secrets of the past epochs.

The act of erasing could also be equated with the simple actofcleaning up,
of leaving the centre of the room cleanly swept by pushing litter and other
rubbish against the walls or into the corners and thus depriving them
of any meaning. We are just a step away from the time when this act of
erasing couldbe transferred onto the stage....

INTERNALIZATION OF EXPRESSION

“Expressive” states appear
suddenly, caused by

some “scratches.”

They build up.

Excitement, agitation, anxiety,

fury, rage, frenzy.

Suddenly, they cave in, disappear
asif suckedin

and only empty gestures remain.

MINIMALIZATION. ECONOMY OF MOVEMENT AND EMOTION

Inertness as defense.

Actors try to

adjust to minimal

living conditions

by economizing on their vital powers,

by limiting their movements to the minimum,
by not showing their emotions,

(as does amountaineer

who holds onto the rock on a narrow path).
Aridiculous economy of movement.

Caution.

Every response is calculated and

measured out.

Intense concentration and

awareness that each additional violent sign of life
might lead to instant death.

REDUCTION OF MEANINGS TO THE ZERO STATE

Reduce meanings

to merely phonetic values,

juggle with words

to bring up their other meanings,
“dissolve” their content,

loosen their logical bonds,
repeat.

ELIMINATION BY FORCE

The Annihilation Machine

(a shapeless construct made out of decrepit chairs)
shoves the actors aside, throws them “out,”
exterminates

by its sudden, robot-like movements.

There remains a ridiculously small space for
acting and living. Actors resist
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being pushed aside,
try to keep their balance and cling to the surface
as does a drowning man; wage a hopeless struggle but fall off.

EMBARASSING SITUATIONS

Replace a shock with an embarrassing

situation.

An embarrassing situation is something more
than a shock.

To do so, one requires much

courage,

courage to take risks,

the ability to make decisions.

An embarrassing situation destroys the audience’s
life experience, its conventionally validated existence,
and puts it “down”

much more effectively than a shock.

AUTOMATION

The nature of an automatic activity

is defined by its constant repetition.

After some time, this repetition completely deprives
both the activity and the object of their meaning.
Their “life” meaning, of course.

Now they can easily be manipulated.

ACTING UNDER DURESS

Actors are forced,

Mattered,

admonished,

scolded,

tormented,

terrorized to act.

This duress is inflicted upon them by
two “additional” characters,
unquestionable villains,

who are dumb and stupid,

sad clowns,

who are half-janitor and half-thug,
cruel persecutors

brutal and blunt tools,
thoughtless automatons

who change easily, if required,
into devout moralists, strict
mentors,

dumb interpreters, pimps,
soul collectors, and sadists.

EMBALLAGE

A huge, black “emballage”
is the final and radical
tool of complete
extermination.

81






84

Piatek, 7 grudnia, 18:00

Otwarcie wystawy w ramach projektu ,Radykalne jezyki

Tadeusz Kantor

Egill Saebjornsson

Nathaniel Mellors

Wystawa czynna: od 7 do 27 grudnia 2012
Godziny otwarcia: poniedziatek - piatek, 14:00 - 16:00

Bohaterami wystawy sa przedmioty: zwyczajne,
jak nazwatby je Tadeusz Kantor - ,biedne”,
zawieszone pomiedzy sfera zyciai$mierci,
pozbawione roli w teatrze oraz animowane dzieki
wspotezesnym technologiom. Naturalistyczna
rzezba Nathaniela Mellorsa The 7 Ages of Britain
Teaser Face naprowadza widza na naukowa
hipoteze zwana ,,doling niesamowitosci”, wedtug
ktérej ludzie wpadaja w panike na widok androida.
Artyste fascynuja wspdtczesne technologie.
W swoich wielopoziomowych pracach miesza
rézne inspiracje — od obrazéw Hieronima Boscha
po filmy Pasoliniego. Islandzki artysta Egill
Seebjornsson ,powotuje do zycia” przedmioty
z codziennego otoczenia, ktére odgrywaja
réznego rodzaju role w jego multimedialnych
instalacjach (Various projections) Tym razem
gléwnymi aktorami sa: plastikowe wiadro, gataz,
kamien kawatek deseczki. Artysta animuje
obiekty za pomoca projekcji wideo oraz muzyki.
Jego instalacje sa bardzo zabawne i niezwykle
kolorowe. Egill Seebjérnsson znosi podziat na
kulture i nature. Jego praktyki przypominaja
,teatr przedmiotu”, ktéry jest jedna z odmian
teatru lalkowego, gdzie gtéwne role odgrywaja
pospolite obiekty, a nie tradycyjne marionetki
czy lalki.

Przedmioty byly zawsze waznymi aktorami

w teatrze Tadeusza Kantora. W 1984 roku artysta
powotat Komisje Ocen i Wycen, aby chronié¢
niektore obiekty przed zniszczeniem i przed losem

zwyktych rekwizytow teatralnych. Z czasem
obiekty zostaly wyjete z pierwotnego kontekstu
ipozbawione roli w teatrze, teraz tworza kolekcje
Cricoteki. Wramach wystawy prezentujemy te
najbardziej niepozorne i skromne.

Obiekty, ktére mozemy ogladaé na wystawie,
maja charakter performatywny. Tradycja uzycia
przedmiotéw na scenie: od masek, marionetek,
po teatr cieni, maszyny i roboty itp. jest niezwykle
bogata. W czasach modernizmu tradycja ta
odzywa, prowadzac nas ku wspétczesnosci
inarodzinom kina. Dzi$ za ,,przedmioty
performatywne” (performing objects) uznaje

sie réwniez elementy wirtualnej rzeczywistosci.
Skromna prezentacja wspdtczesnych artystow
Nathaniela Mellorsa, Egilla Seebjornssona

oraz Tadeusza Kantora odwotuje sie do
awangardowych eksperymentéw ido §wiata
wspotczesnych technologii. Wystawa stanowi
swego rodzaju dopetnienie performatywnego
programu Radykalne jezyki, ktory taczy sztuke
wspotezesnych artystéw z praktyka artystyczna
Tadeusza Kantora.

Friday, December 7, 6 p.m.

Exhibition Opening as part of ‘Radical Languages’

Tadeusz Kantor

Egill Saebjornsson

Exhibition open: 7 - 27 December 2012

Nathaniel Mellors

Opening hours: Monday - Friday, 2 - 4 p.m.

The protagonists of the exhibition are objects -
ordinary objects - or, as Tadeusz Kantor would
have described them, ‘poor things’, suspended
between life and death, deprived of their role

in the theatre and animated with the help of
modern technology. Nathaniel Mellors naturalist
sculpture 7 Ages of Britain Teaser Face leads

the spectator to the robotics hypothesis known
as the ‘Uncanny Valley’, which posits that

people are thrown into terror at the sight of an
android. The artist is fascinated by contemporary
technologies. His multilayer works fuse
inspiration from various sources, ranging from
Hieronymus Bosch’s paintings to films by Pasolini.
The Icelandic artist Egill Seebjornsson breathes
life into mundane objects, which perform various
functions in his multimedia installations
(Various projections). On this occasion, the main
actors are: a plastic bucket,the branch of a tree,
astone and a piece of wood. The artist animates
the objects with the help of video projection

and music. His installations are as colourful

as they are amusing. Egill Seebjornsson has

done away with the distinction between ‘culture’
and ‘nature’. His practice is reminiscent of the
‘theatre of the object’ which is one of the varieties
of puppet theatre where everyday objects play
the mainroles, rather than traditional
marionettes or puppets.

In the theatre of Tadeusz Kantor objects have
always been very important actors in their own

right. In 1984, the artist founded the Commission
of Appraisal and Evaluation in order to protect
some of his objects from destruction, the usual
fate of theatrical props. In time, the objects were
removed from their original context and deprived
of their theatrical function; now, they are part

of the Cricoteka collection.

In the exhibition, we present the most
insignificant and modest of these objects,

which are performative in character. There
hasbeen arich tradition of employing objects

on the stage, from masks and marionettes to

the theatre of shadows, machines and robots,

and more. During the modernist era, the tradition
revived, leading us to contemporary art and the
birth of cinema. Today, elements of virtual
reality are also considered ‘performing objects’.
This modest presentation of the contemporary
artists Nathaniel Mellors, Egill Seebjérnsson

and Tadeusz Kantor refers to avant-garde
experiments and to the world of modern
technology. The exhibition complements the
two-day programme of Radical Languages, which
shows the art of contemporary artists in relation
to the artistic practice of Tadeusz Kantor.
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Sobota, 8 grudnia, 17:00

Radykalne jezyki - wieczor performatywny

Sebastian Cichocki

Michael Portnoy Jos de Gruyter & Harald
Thys lan Saville Voin de Voin & Ancelle
Beauchamp Nathaniel Mellors

Yann Chateigné Tytelmann

Rezerwacja miejsc
obowigzkowa

Napoczatek o tym, co taczy sztuke Tadeusza
Kantora ze wspétczesnymi artystami i kto boi si¢
androidéw. Czy brzuchoméwcy naprawde istnieja?
Cotaczy sztuke ziemi ze $piewem operowym?
Wieczdr po$wiecony opowiadaniu antydowcipéw
iwywolywaniu duchéw. W naszym kinie filmy
inspirowane Monty Pythonem, folklorem i sztuka
wysoka. Arty$ci nie stronig od amatorszczyzny,
tandetnych dekoracji oraz teatrzyku lalek. Ptynnie
przejdziemy od powaznych akademickich dyskusji
do magicznych sztuczek. P6znym wieczorem
koncert.

Saturday, December 8, 5 p.m.

An evening with performances, lectures, and a film screening

Sebastian Cichocki
Jos de Gruyter & Harald
Voin de Voin & Ancelle

Yann Chateigné Tytelmann
Michael Portnoy

Thys lan Saville

Beauchamp God In Hackney

Admission only
with reservation

What links the art of Tadeusz Kantor with
contemporary artists? Who is afraid of androids?
Areventriloquists real? Does earth art have
anything in common with opera singing? An
evening devoted to telling anti-jokes and calling
up spirits. The film showing in our cinema is
inspired by Monty Python, folk art and high art.
The artists won’t be averse to amateurish displays,
kitsch stage design or puppet theatre. We will
make a smooth transition from solemn academic
discourse to magic tricks. We finish with a concert.
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Niedziela, 9 grudnia, 18:00

Radykalne jezyki - wieczor performatywny

Styrmir Orn Gudmundsson Zhana lvanova
Elmgreen & Dragset Nicole Beutler

Rezerwacja miejsc
obowigzkowa

Tego wieczoru do gtosu dochodza przedmioty.
W naszym kinie kultowa produkcja — na scenie
spotykaja sie gwiazdy, m.in. Krdliczek Jeffa
KoonsaiKroczgcy Giacomettiego. Niektére
przedmioty w dalszej czesci programu pochodza
znizszych sfer, ale ich uzycie jest twércze. Jeden
z zaproszonych artystéw prezentuje zwodnicza
nature piecykéw gazowych. Na koniec wieczoru
przejda was dreszcze. Performans nazwany
,egzystencjalna gimnastyka §piewajacego ciala”,
podczas ktorego bohaterka wcieli sie w Antygone,
Medee i Malgorzate z Fausta...

Sunday, December 9, 6 p.m.

An evening with performance and film screenings

Styrmir Orn Gudmundsson Elmgreen & Dragset
Zhana lvanova Jos de Gruyter
& Harald Thys Nicole Beutler

Admission only
with reservation

This evening the object gets the upper hand.

Our cinema will present a star-studded cult
production, where Jeff Koons’s Rabbit meets
Giacometti’s Walking Man. Even though some

of the objects in the later part of the programme
may be down market, they will be used creatively.
One of the artists will demonstrate the deceptive
nature of gas boilers. The grand finale of the
evening is bound to send shivers down your spine:
aperformance called ‘existential gymnastics of
the singing body’, during which the protagonist
will incarnate Antigone, Medea and Gretchen...
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1: Piesni / 1: Songs
Nicole Beutler

Wykonanie/ Performer: Ibelisse Guardia Ferragutti
Muzyka / Music: Gary Shepherd
Oswietlenie / Lighting: Paul Schimmel

9.12. 21:30 / 9:30 p.m. (50 min)
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1: Songs to performans zaprezentowany w formie koncertu Liederkreis, bedacy
egzystencjalng gimnastyka Spiewajacego ciata. Performerka Ibelisse Guardia
Ferragutti uzycza swego glosu przejmujacym postaciom tragicznym znanym
z historii teatru, np. Antygonie, Medei czy Malgorzacie z Fausta. Cierpienia
fikcyjnych (anty)bohaterek czesto przenikaja w trakcie wystepu sama
wykonawczynie, ktora $piewa, krzyczy i wypowiada stowa - bywa przy

tym krucha, naturalna, wyrachowana i petna emocji. Lecz kto wlasciwie
$piewa? Czy odniesienia do historii dramatu majg sens TU i TERAZ?

Symbioza wspotczesnej muzyki elektronicznej autorstwa Gary’ego Shepherda
itekstow z kanonu literackiego pozwala wybrzmieé pelnemu delikatnosci,
cho¢ donosnemu gtosowi sprzeciwu wobec niestato$ci i przewidywalnej
nieobliczalnosci istnienia. W 2010 roku Nicole Beutler otrzymata prestizowa
nagrode vscD-Mimeprice za performans I: Songs. Praca zostata réwniez
wyrdzniona przez jury Flamandzkiego Festiwalu Teatralnego jako jeden
znajlepszych performans6w zrealizowanych w sezonie 2009/2010, byla tez
prezentowana podczas Holenderskiego Festiwalu Teatralnego w 2010 roku.

Nicole Beutler (ur. 1969) jest niemiecka choreografka, kuratorka i performerka. Od 1993 roku mieszka
ipracuje w Amsterdamie. Studiowata sztuki piekne w Miinster i Monachium, literature niemiecka na
Uniwersytecie Miinsterskim oraz taniec i choreografie w SNDO w Szkole Teatralnej w Amsterdamie.
Jej tworczosc taczy elementy tanca, performansu i sztuk wizualnych. Podejmowane przez nia
réznorodne dziatania oraz krytyczne spojrzenie stuzg tworzeniu przestrzeni wymiany, refleksji
ispotkan. Jej przypominajace kompozycje muzyczne performanse przenika subtelny humor. Cechuje
je minimalistyczna scenografia oraz wyeksponowanie postaci wykonawczyni. W swojej tworczosci
Beutler bada funkcjonowanie tanica w kontekscie performansu i teatru. Po pieciu latach wspétpracy

z kolektywem teatralnym LISA, artystka zatozyta w 2009 roku wtasng firme produkcyjna NBprojects.
www.nbprojects.nl.

Pomyst, rezyseria, choreografia: Nicole Beutler, wykonanie: Ibelisse Guardia Ferragutti, DJ,
kompozytor: Gary Shepherd, konsultacja literacka i pomoc artystyczna: Magne van den Berg,
konsultacja dramaturgiczna: Igor Dobricic, kostium: Jessica Helbach, o§wietlenie: Minna Tiikkainen,
obsluga techniczna: Paul Schimmel, projekt wideo: videomachas.com (Susanna Brenner, Helle Lyshoj),
konsultacja muzyczna: Aleksandar Grujic, asystent rezysera: Giulio d’Anna, projekt graficzny: Connie
Nijman, produkcja: Josta Obbink, NBprojects, podziekowania dla: Felix Ritter, Steve Green, Sarah van
Lamsweerde, fotografia reklamowa: Anja Beutler, sponsor: XOVER Sound System: K Array, Raul Mini,
przy wsparciu: PACT Zollverein Essen, Frascati Amsterdam, wspolprodukeja: Stichting NBprojects,
Beursschouwburg Brussel, dla celéw realizacji pracy Nicole Beutler firma NBprojects otrzymuje
wsparcie od FPK, Holandia.

1: Songs is a solo performance presented as a concert, a Liederkreis, an
existential exercise for a singing body. Performer Ibelisse Guardia Ferragutti
surrenders her voice to the intense words of tragic female figures from the
history of theatre, figures such as Antigone, Medea and Gretchen. The suffering
of the fictional (anti-)heroines repeatedly enters her very being as she sings,
shouts and speaks their words - she is fragile, raw, calculating and emotional.
But who is speaking here? And do the dramatic references from the past
resonate in the here and now? The symbiosis of contemporary electronic
music composed by Gary Shepherd and texts from the literary canon form

the basis for a subtle but loud scream against the instability and calculable
incalculability of our existence. In 2010 Nicole Beutler received the prestigious
vscd-Mimeprice for I: Songs. The piece was also selected by the jury of the
Flemish Theaterfestival as one of the best performances of the season
2009/2010 and was performed during the Dutch Theaterfestival in 2010.

Nicole Beutler (b.1969) is a German choreographer, curator and performer. She has been living and
working in Amsterdam since 1993. She studied Fine Arts at Miinster and Miinchen arts academies,
German Literature at the University of Miinster and Dance and Choreography at SNDO (School for

New Dance Development), Amsterdam. Her work is situated on the threshold of dance, performance and
visual arts. With her diverse activities and critical eye, she wants to create space for exchange, reflection
and encounters. Her performances are composed musically, and suffused with subtle humour. They are
characterised by minimal stage sets and a focus on the performer as a human being. In all her work, she
examines the function of dance in the context of performance and theatre. After five years producing
works in the collective L1sA, she started her own organisation, NBprojects in 2009.

Concept, regie, choreography: Nicole Beutler, made in collaboration with: theatermaker, performer:
Ibelisse Guardia Ferragutti, DJ, composer: Gary Shepherd, text advice, artistic assistance: Magne van
den Berg, dramaturgic advice, context: Igor Dobricic, costume: Jessica Helbach, lighting design: Minna
Tiikkainen, technique: Paul Schimmel or Martin Kaffarnik, video design: videomachas.com (Susanna
Brenner, Helle Lyshoj), music advice: Aleksandar Grujic, rehearsal assistance: Giulio d’Anna, graphic
design: Connie Nijman, production: Josta Obbink, NBprojects, PRphotography: Anja Beutler, thanks to:
Felix Ritter, Steve Green, Sarah van Lamsweerde, Sponsor: XOVER Sound System, K Array, Raul Mini
supported by: PACT Zollverein Essen, Frascati Amsterdam, co-production: Stichting NBprojects,
Beursschouwburg Brussel. NBprojects receives for the work of Nicole Beutler subsidy from the FPk

in the Netherlands.
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Black Holes. After Kantor: body, matter, possession
/ Czarne dziury. Kantor: ciato, materia, opetanie
Yann Chateigné Tytelman

8.12.17:30 / 5:30 p.m. (45 min)
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Jako rozszerzenie, uciele$nienie oraz uzupeinienie zamieszczonego

w niniejszej publikacji eseju Czarne dziury. Kantor: cialo, materia, opetanie,
Yann Chateigné Tytelman zaprezentuje dZwieki, obrazy i nagrania wideo.

W trakcie eklektycznego wyktadu omdéwi zagadnienia ekscentrycznosci,
teatralnosci krytycznej, niepokojacej odmiennosci oraz nostalgii w twoérczosci
Kantora. Bedzie rowniez méwit o kopiach i manekinach, aktorach i amatorach,
poruszaniu sie po scenie oraz zabawnym zyciu rzezb. Wérdd przedstawianych
w kontekscie twérczosci Tadeusza Kantora prac wspotezesnych artystow
znajda sie miedzy innymi dzieta Josa de Gruytera i Haralda Thysa, Nathaniela
Mellorsa, Mike’a Kelleya i Edwarda Kienholza.

Yann Chateigné Tytelman (ur.1977) jest krytykiem i kuratorem. Mieszka w Genewie, gdzie jest
dziekanem Wydziatu Sztuki na Uniwersytecie Sztuki i Projektowania. W ramach piastowanego
stanowiska nadzoruje LiveInYourHead, interdyscyplinarny instytut kuratorski dziatajacy przy
Uniwersytecie, oraz Fieldwork: Marfa, miedzynarodowy program naukowy i rezydencji z siedziba

w Marfie, Teksas. Wezes$niej byt gtéwnym kuratorem w muzeum sztuki wspdtczesnej capc w Bordeaux.
Jako kurator byl wspdtorganizatorem kilku miedzydyscyplinarnych projektéw, programéw oraz
wystaw, miedzy innymi The Curtain of Dreams (1Ac Villeurbanne, 2011), Fun Palace (Centre Pompidou,
Paryz, 2010), The Mirage of History (Kaleidoscope Project Space, Mediolan; LiveInYourHead, Genewa,
Whitechapel, Londyn, 2010-2012), IAO. Explorations in French Psychedelia (cApc Museum of
Contemporary Art, Bordeaux, 2008-2009), Ultramoderne (Paul Wurth Hall, Luksemburg, Passerelle,

Brest, 2007-2008), A Theater without Theater (MACBA, Barcelona; Museu Berardo, Lizbona, 2007-2008).

Jego teksty publikowane sa w miedzynarodowych katalogach wystaw oraz innych wydawnictwach,
np. czasopismach, takich jak ,,Artforum?”, ,Frieze”, ,Artin America”, ,Kaleidoscope”, ,Art Press”
czy ,,Criticism”.

As an extension, incarnation or appendix to his essay for this publication,
Black Holes. After Kantor: body, matter, possession, Yann Chateigné will share
sounds, images and videos. In an eclectic lecture, he elaborates on dusty
eccentricity, critical theatricality, disquieting strangeness, and nostalgia in
the work of Kantor. Other elements like the copy and the dummy, actors as
amateurs, moving around the stage, and the comical life of sculptures will be
discussed. The works by Jos de Gruyter and Harald Thys, Nathaniel Mellors,
Mike Kelley, and Edward Kienholz are amongst some of the contemporary
references that he makes in relation to the broad work of Tadeusz Kantor.

Yann Chateigné Tytelman (b.1977) is a critic and curator. He currently acts as Dean of the Art
Department at Geneva University of Art and Design. In this context, he supervises LiveInYourHead,
the school's interdisciplinary curatorial institute and Fieldwork: Marfa, an international research
and residency programme located in Marfa, TX, UsA. He previously served as Chief Curator at CApC
Museum of Contemporary Artin Bordeaux. As a curator, he has organized and co-organized several
cross-disciplinary projects, programmes and exhibitions including The Curtain of Dreams (1AC
Villeurbanne, 2011), Fun Palace (Centre Pompidou, Paris, 2010), The Mirage of History (Kaleidoscope
Project Space, Milan; LiveInYourHead, Geneva, Whitechapel, London, 2010-12), IAO. Explorations
in French Psychedelia (cApc Museum of Contemporary Art, Bordeaux, 2008-09), Ultramoderne
(Paul Wurth Hall, Luxembourg, Passerelle, Brest, 2007-08), A Theater without Theater (MACBA,
Barcelona; Museu Berardo, Lisbon, 2007-08). As a writer, he is a regular contributor to several
international exhibition catalogues, publications, and magazines such as Artforum, Frieze, Art

in America, Kaleidoscope, Art Press or Criticism.
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...0f love, springing from pain and
despondency, agony and death.
Sebastian Cichocki

Tekst / text: Sebastian Cichocki

Sopran / soprano: Marzena Lubaszka
Brzuchoméweca / ventriloquist: Ian Saville
Lalka /dummy: Donat & Tomek Kowalski

9.12. 18:45 / 6.45 p.m. (16 min)
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Brzuchomoéwstwo przypisywano wieszczkom, opetanym, czarnoksieznikom,
wrozbitom, mediom i §wietym. Zanim stalo si¢ wodewilowa atrakcja,

nalezato do krélestwa smierci. Wierzono, ze gtos, ktéry nie wydobywat sie
przez usta, pochodzi¢ mégt zaréwno od zmartych, jak i demonéw. W XVIII
wieku brzuchomdéwstwo stato sie jednym z cyrkowym trikow, wcigz jednak
ciagneto si¢ za nim odium ,,ciemnej praktyki”. Budzaca najwyzszy podziw,
ajednoczesnie lek, umiejetnoscia brzuchomdéwcey byto nie tyle wydobycie glosu
z wlasnych trzewi, ile sprawienie, Ze glos wydarzal sie poza cialem: w innej
osobie, lalce, pod sufitem, za $ciana, spod ziemi. Jeszcze w pierwszej potowie
XX wieku brzuchomdéwcom (ktdrymi byli wytgcznie mezezyzni) udawato sie
podtrzymywacd status gwiazd kultury popularnej. Upowszechnienie si¢ radia

i gramofonu ostatecznie pogrzebato jednak catkowicie te profesje - iluzja gtosu
wydobywajacego sie poza cialem stala sie zbyt tatwo dostepnaizbanalizowana.
Gléwnym bohaterem wyktadu-wywiadu - opartego na powrocie do
skompromitowanej i archaicznej formy rozrywki, jaka jest brzuchoméwstwo -
jest znany amerykanski artysta R.s., autor przenikliwych tekstéw dotyczacych
rozpadu jezyka, geologii oraz ,muzedw pustki”. Eseje i opowiadaniaR.S.
cechowaly spore poczucie humoru, irytujaca pewnosc siebie i nonszalancka
niechec¢ do ,ruin Starego Kontynentu”, nad ktére przedktadal peryferia
amerykanskich miast. Tekst wyktadu zostat powierzony trzem postaciom:
sopranistce (uparcie zadajacej ten sam zestaw pytan), brzuchomdéwcy
(produkujacemu glos, cierpliwie odpowiadajacemu na pytania) oraz lalce (zywo
przypominajacej R.S., goszczacej przekierowany glos). Seans brzuchoméweczy
jest wtym przypadku proba tchniecia ducha w przykurzone awangardowe
truchto - odczytaniem ekskluzywnej ramoty w duchu akademickiego freak
show. Zgodnie ze starym angielskim powiedzeniem: Brzuchomowstwo jest

dla kretynow ilalek (Ventrilloquism is for dummies).

Sebastian Cichocki (ur.1975) kurator i krytyk sztuki, zastepca dyrektora Muzeum Sztuki Nowoczesnej
w Warszawie. Zajmuje sie gtéwnie refleksja neo-konceptualna w sztuce, nawiazuje do land-artu,

sztuki srodowiskowej z lat 70. Kurator licznych wystaw, m.in. wystawy Moniki Sosnowskiej

w Pawilonie Polskim na 52. Biennale w Wenecji oraz Yael Bartany na 54. Biennale w Wenecji, Parku
Rzezby na Brédnie (2009 -2012) czy Nowa Sztuka Narodowa (2012). Autor projektéw kuratorskich

w formie publikacji, np. A Cookbook for Political Imagination (2011), Future of Art Criticism as Pure
Fiction (2011), libretta opery instytucjonalnej Wystawy méwione (z Michatem Liberg, Grzegorzem
Piatkiem i Jarostawem Trybusiem, 2011).

Ventriloquism has been associated with fortune-tellers, the possessed,
sorcerers, magicians, mediums and holy men. Before it came to be a form of
vaudeville entertainment, it belonged to the kingdom of death. It was believed
that the voice which did not emerge through the mouth was as likely to come
from the dead as from demons. In the 18th century, ventriloquism became
acircus trick, yet it still carried the stigma of a ‘dark practice’. The ventriloquist
evoked both high admiration and fear not so much thanks to his ability to raise
avoice from his entrails, as by making the sound appear to be emanating from
outside the body: from another person, from a dummy, up by the ceiling, on

the other side of the wall, from below the ground. Even as late as the first half
of the 20th century ventriloquists (Who were exclusively male) were able to
hang on to their star status in popular culture. However, proliferation of the
radio and the gramophone finally did for the profession - the illusion of the
voice roused outside the body became commonplace and therefore trivialised.
The chief protagonist of the lecture/ interview based on ventriloquism - this
compromised and archaic form of entertainment - is the well-known American
artist r.S., the author of perspicacious texts on the subject of the decay of
language, geology and the ‘Museum of the Voids’. The essays of R.S. were noted
for their considerable sense of humour, an irritating self-assuredness and
anonchalant antipathy to the ‘ruins of the Old Continent’, to which he preferred
the suburbs of American cities. The text of the lecture has been assigned to
three individuals: a soprano singer (who persists in asking the same questions
over and over), a ventriloquist (producing the voice and patiently answering
the questions) and a dummy (a life-like replica of R.s., which shelters the
redirected voice). The ventriloquist séance is, on this occasion, an attempt to
breathe a ghost into the dusty, avant-garde corpse — a new reading of esoteric
trash in the spirit of an academic freak show. Ventriloquism really is for
dummies - in more senses than one.

Sebastian Cichocki (b.1975) sociologist, curator and art critic, Deputy Director at the Museum of
Contemporary Art in Warsaw. His focus is on neo-conceptual reflection in art referring to land art

and environmental art of the 70s. Curator of numerous exhibitions, including Monika Sosnowska’s
exhibition in the Polish Pavilion in the 52 Venice Biennale and Yeal Bartana in the 54 Venice Biennale,
The Sculpture Park in Brédno (2009-2012), New National Art (2012). Author of curator projects in the form
of publications, e.g., A Cookbook for Political Imagination (2011), and The Future of Art Criticism as Pure
Fiction, the libretto of the institutional opera Spoken Exhibitions (with Michatl Libera, Grzegorz Pigtek
and Jarostaw TrybusTrybus 2011).
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Drama Queens
Michael EImgreen & Ingar Dragset

Autorzy przedstawienia / a play by: Elmgreen & Dragset
Tekst / text: Tim Etchells

9.12.19:00 / 7 p.m. (40 min)
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Pierwotnie Drama Queens (2007) mialo charakter wystawianego w teatrze
przedstawienia. W tym dramacie przedmiotéw, pokazywanym tu w wersji
filmowej, odnajdziemy charakterystyczne dla duetu artystycznego
Elmgreen & Dragset poczucie humoru. Znane dwudziestowieczne rzezby
wyglaszaja na scenie lakoniczne monologi, miedzy innymi uktadajace sie

w dyskusje na temat mozliwych rezultatow aukcji sztuki. Opisane przez
Tima Etchellsa w scenariuszu rzezby sg odpowiednikami ich twdrcow.
Kroczgcy Giacomettiego opowiada smetnym tonem ze szwajcarsko-wloskim
akcentem o potrzebie znalezienia samotnosci w stylu Grety Garbo;

Elegia I Barbary Hepworth zawsze bedzie umiera¢ w meczarniach;

Bez tytutu (rzezba z granitu) Ulricha Riickriema zada piwa i méwi Scheisse
co drugie stowo, podczas gdy Krolik Jeffa Koonsa maniakalnie biega w kdtko,
probujac namoéwié kazdego na impreze. Posrdd natloku skonfliktowanych
pomystéw Pasterz Chmur Jeana Arpa probuje stworzy¢ wspolny front

z Elegiq I11, ale jest to ruch desperacki. Po pdigodzinnej awanturze o to,

czyj pomyst jest lepszy, pojawienie sie Brillo Box Andy’ego Warhola jest
szczegOlnie satysfakcjonujace.

Michael Elmgreen (ur.1961) oraz Ingar Dragset (ur. 1969) pracuja razem od 1990 roku. Ich wspédtpraca
przedefiniowatla sposdb, w jaki sztuka jest przedstawiana i do§wiadczana. Siegaja do réznych obszardow,
jak krytyka instytucjonalna, polityka spoteczna, architektura, teatr. Swoje rzezby oraz instalacje
opieraja na charakterystycznym, subwersywnym poczuciu humoru. W 2005 roku przeniesli na
teksanska pustynie butik Prady. Ich projekt Kolekcjoner podczas Biennale w Wenecji byt najczesciej
dyskutowanym pawilonem narodowym tej edycji (2009). W 2011 roku w ramach Performa Bienniale

w Nowym Jorku zaprezentowali przedstawienie teatralne inspirowane dzietem Samuela Becketta pod
tytutem Happy Days in the Art World. Swoje prace pokazywali m.in. w Serpentine Gallery (Londyn,
2006), Tate Modern (Londyn, 2004) oraz Kunsthalle w Zurychu (2001). W 2009 roku otrzymali specjalne
wyrdznienie na Biennale w Wenecji.

Originally, Drama Queens (2007) had the character of a theatre performance.
In this ‘object drama’, which here is shown as a film, we find Michael Elmgreen
and Ingar Dragset’s typical sense of humour. A group of well-known 20th
century sculptures deliver laconic on-stage monologues, and discuss such
topics as the likely prices they might fetch at an art auction. Scripted by Tim
Etchells, the various sculptures are voiced as shorthand versions of their
artists. Giacometti’s Walking Man speaks lugubriously in a Swiss-Italian accent
of his need to find a Garbo-like solitude; Barbara Hepworth’s Elegy II1 is forever
gasping for a fag; Ulrich Riickriem’s Untitled (Granite) demands beer and says
‘Scheisse’ every other word; while Jeff Koon’s Rabbit rushes around manically
trying to persuade everyone else to party. Amidst the welter of conflicting ideas,
Jean Arp’s Cloud Shepherd tries to make common cause with Elegy 11, but

you know it’s a desperate move. After half an hour of ‘my way is better than
yours’, the denouncement, involving a cameo by Andy Warhol’s Brillo Box,

is particularly satisfying.

Michael Elmgreen (b.1961) and Ingar Dragset (b. 1969) have been working together since 1995. Their
collaboration has redefined the way that art is presented and experienced. They cover such diverse areas
as institutional critique, social policy, architecture and theatre. Their sculptures are noted for their
trademark: a subversive sense of humour. In 2005, they created a Prada boutique in a desert in Texas.
Their major installation The Collectors, at the Nordic and Danish Pavilions, was the most talked-about
work at the 2009 Venice Biennale. As part of the 2011 New York Performa 11 Biennial, the artists showed
atheatrical spectacle inspired by a play by Samuel Beckett, entitled Happy Days in the Art World. Their
works have been exhibited at the Serpentine Gallery (London 2006), Tate Modern (London 2004) and
the Kunsthalle in Zurich (2001). In 2009 they were awarded Special Mention at the Venice Biennale.



Der Schlamm von Branst / Mut z Branst
Das Loch / Dziura
Jos de Gruyter and Harald Thys

projekcja
screening

8.12.20:45 / 8:45 p.m. (25 min)
9.12. 20:45 / 8:45 p.m. (20 min)
Teatr Bagatela, Sarego 7, Krakow
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Tworczosé belgijskich artystow Haralda Thysa i Josa de Gruytera bierze
swoj poczatek w ludowej i tragikomicznej wrazliwo$ci, ktéra znalazta swoj
wyraz w eksperymentalnej dramaturgii ich prac. W pracach fotograficznych
iwideo artysci wykorzystuja prosta i symboliczng scenografie, odwotujaca
sie do typowych przestrzeni mieszkalnych, pdl bitewnych, miejskich
peryferiow i gmachow publicznych, zatrudniajac statg grupe aktoréow
amatordw. W ich pracach wystepuja rowniez postaci zmyslone lub
specjalnie przystosowane — marionetki, manekiny, pluszowe zwierzeta,
prowizoryczne roboty i porzucone zabawki. Bezustannie testuja oni
dynamike sil i uwiklania emocjonalne, tworzac §wiaty niewiele rozniace

sie od rzeczywistego, cho¢ bardziej konkretne, dziwaczne i przygnebiajace.
Artysci usituja znalezé sposob, aby zmierzy¢ sie z podmiotami zepchnietymi
namargines, unieszkodliwionymi, zagubionymi i wyalienowanymi bez
konieczno$ci definiowania ich w kontekscie socjologicznym - odpowiedziec
napytanie, kim sa ciinni. Dzigki temu, a zwtaszcza dzieki nowatorskiemu
wykorzystaniu upiornego humoru, Thys i de Gruyter proponuja nietypowe
spojrzenie na zachowania spoteczne.

Harald Thys (ur.1966) i Jos de Gruyter (ur.1965) mieszkaja i pracuja w Brukseli. Wspéipracuja od
potowy lat 80. Prace ich byty wielokrotnie prezentowane publicznie, w tym réwniez na wystawach
indywidualnych w Le Plateau w Paryzu, Artspeak w Vancouver, Kunsthalle w Bazylei, Culturgest

w Lizbonie, Kestnergesellschaft w Hanowerze oraz Mu.Zee Oostende. Dziela artystéw pokazywano

w Irish Museum of Modern Art, Berlin Biennale, Manifesta 7 Trentino, The Power Plant w Toronto, 1AC,
Villeurbanne / Rhone-Alpes i wielu innych.

The collaborative work of Belgian artists Harald Thys and Jos de Gruyter
isrooted in a folksy, tragicomic sensibility honed into an experimental
dramaturgy. Their video and photographic work uses simple, symbolic sets,
including the paradigmatic spaces of home, battlefield, urban periphery and
community hall. They have engaged a recurring cast of non-professional
actors as well as invented or adopted personae spanning the forms of puppets,
dummies, plush animals, makeshift robots and rejected toys. These characters
continually rehearse power dynamics and emotional entanglements, creating
worlds not unlike our own, yet more focused, bizarre and bleak. The artists seek
ways to confront marginal, incapacitated, lost and alienated subjects without
defining these ‘others’ in sociological terms. In this sense, and especially in
their novel use of ghoulish humour, Thys and de Gruyter broaden the scope

of reflection on socially produced behaviour.

Harald Thys (b.1966) and Jos de Gruyter (b.1965) live and work in Brussels and have been working
together since the mid-1980s. Their work has been widely exhibited, including solo exhibitions at Le
Plateau Paris, Artspeak Vancouver, Kunsthalle Basel, Culturgest Lisbon, Kestnergesellschaft Hanover,
Muzee Oostende. Their work has also been included in exhibitions such as the Irish Museum of Modern
Art, the Berlin Biennale, Manifesta Trento, The Power Plant, Toronto, and the 1ac Villeurbanne, among
many others.
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The Death Show
Styrmir 6rn Gudmundsson

9.12. 18:30 / 6:30 p.m. (40 min)
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Styrmir Orn Gudmundsson stworzy! na podstawie ksiazki The End Is Near
(2012) performans, na ktdry sktadaja sie refleksje dotyczace $mierci, kazda
przedstawiona przy uzyciu innych srodkéw aktorskich i literackich. Kazda
refleksja pojawia sie jako reakcja na poprzednia, przyczyniajac sie tym samym
do powstania metody. Polega ona na przechodzeniu od prostych obserwacji do
wieloaspektowego spojrzenia na dany temat. W swoim performansie Styrmir
Orn Gudmundsson siega po prawdziwe przedmioty, zmyslone historie i zywe
wspomnienia. Ksiazka The End Is Near bedzie dostepna w Krakowie.

Styrmir Orn Gudmundsson (ur. 1984) jest islandzkim artysta mieszkajacym w Amsterdamie.

Jest sztukmistrzem tworzacym fantastyczne scenerie. Aktywny przede wszystkim na polu rysunku,
performansuijezyka pisanego, podejmuje zwykle w swoich realizacjach szerokie zagadnienia, ktére
stopniowo ogranicza do okreslonego watku. Jednak sposéb, w jaki do tego dochodzi, jak réwniez wynik
tego postepowania ksztattuja sie¢ w trakcie samego procesu. Czasami praca opiera si¢ na dtugotrwatej
procedurze medytacyjnej, innym razem zmienia forme i charakter pod wptywem jakiegos obiektu lub
osoby, fikeyjnej lub z zycia artysty. Styrmir Orn Gudmundsson studiowat na Rietveld Academy w latach
2005-2009. W latach 2010-2012 byl studentem Sandberg Institute.

Based on his book The End Is Near (2012), Styrmir Orn Gudmundsson has
created a performance that includes several reflections on death, all of which
take on different characters in acting and storytelling. As each reflection reacts
to the previous one, a method is generated. This method enables a development
to take place from simple-minded observations toward a multi-faceted outlook
on the subject. In the performance, Styrmir Orn Gudmundsson plays with real
objects, made-up stories and vivid memories. The publication The End Is Near,
will be available for free .

Styrmir Orn Gudmundsson (b. 1984) is an Icelandic artist who lives in Amsterdam. He is a conjurer of
fantastic scenes. Working mostly with the medium of drawing, performance and the written language,
he typically starts with a broad subject and narrows it down to a specific route. But the way it narrows
itself down and the kind of result gained are determined by the process. Sometimes the work progresses

by along meditative procedure, other times it shifts shape and character according to the motivation of an
object or a person - fiction or autobiography. Styrmir Orn Gudmundsson studied at the Rietveld Academy

from 2005 to 2009. He extended his studies at the Sandberg Institute from 2010 to 2012.
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Flipsides [1&2] / Odwrotne strony [1&2]
Zhana lvanova
Razem z / with: Mariangela Tinelli

performans
performance

Wystepuje / with: Zhana Ivanova razem Mariangela Tinelli
Wspotpraca artystyczna / artistic advice: Andrew Fremont-Smith
Produkcja / produced by: Hetveem Theater (Amsterdam)
Wsparcie / supported by: Amsterdams Fonds voor de Kunst

9.12. 20:15 / 8.15 p.m. (40 min)
Teatr Bagatela, Sarego 7, Krakow
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W zyciu za godne uwagi uznajemy zwykle to, co przedstawia soba jakas wartosé
iczemus stuzy. Ivanova natomiast skupia sie na rzeczach niepotrzebnych
imato waznych. Tworzy listy, na ktérych umieszcza wszystko to, co przestato
spelniac przypisang mu funkcje, po czym stara si¢ przywrocic znaczenie
odrzuconym przedmiotom. W serii publicznych prezentacji zatytutowanych
Flipsides przedstawia wybrane pozycje z listy i usituje znalez¢ dla nich jakies
zastosowanie. Fragmenty Flipsides pokazywano miedzy innymi w W139
(Amsterdam), Het Veem Theater (Amsterdam) oraz Zeebelt (Haga). Petna
wersja performansu przygotowywana jest przez Het Veem Theater

w Amsterdamie, premiere zaplanowano na marzec 2013.

Zhana Ivanova (ur.1977) mieszka w Amsterdamie. Dziata na polu sztuki performansu oraz sztuk
zmiennych w czasie. Najbardziej interesuja ja schematy i uktady, do ktérych przyzwyczaita nas
codzienno$é. Stara si¢ wydobywac formy wynikajace z obranego tematu. Tworzone przez nig
konstrukcje robia poczatkowo wrazenie zgodnych z regutami, ale wich ramach Ivanova uparcie ujawnia
niejednoznaczno$é ich zasad. Ivanova ksztatcita sie w Queen Mary University College w Londynie

oraz DasArts w Amsterdamie. Realizowata prace w galeriach oraz na festiwalach na catym swiecie,

w tym w Kiinstlerhaus Mousonturm (Frankfurt), Mediamatic (Amsterdam), Ellen de Brujne Projects
(Amsterdam), Frascati (Amsterdam), W139 (Amsterdam), Het Veem (Amsterdam), Beurschouwburg
(Bruksela), Galerija Nova (Zagrzeb), Product contemporary art festival (Varna). Ivanova bierze obecnie
udziat w programie rezydencji artystycznej w Rijksakademie van Beeldende Kunsten w Amsterdamie.

Considering how our lives are largely driven by notions of worth and purpose,
Zhana Ivanova has been concentrating on things which have been rendered
marginal and useless. She has been making lists of objects that appear no
longer to fulfil their function, aiming to figure out a way to make the discarded
somehow significant again. In a series of public presentations under the title

of Flipsides, she has been introducing selected items from her lists and
attempting to put them to good use. Various stages of Flipsides have been
presented at a.0. W139 (Amsterdam), HetVeem Theater (Amsterdam) and
Zeebelt (The Hague). A full-length performance is in development with
HetVeem Theater (Amsterdam) and is scheduled to premiere in March 2013.

Zhana Ivanova (b.1977) lives in Amsterdam. She produces works in the field of performance and time-
based arts. The patterns and systems to which we become accustomed in daily experience are of central
interest. She attempts forms which are inherent to the subjects in question. Her constructions are
initially formal and rule-governed yet, within these constructions, she insistently exposes the ambiguity
of her own rules. Ivanova was educated at Queen Mary University College, London and at DasArts,
Amsterdam. Her works have been realised in galleries and festivals internationally, a.o. Kiinstlerhaus
Mousonturm (Frankfurt), Mediamatic (Amsterdam), Ellen de Brujne Projects (Amsterdam), Frascati
(Amsterdam), W139 (Amsterdam), HetVeem (Amsterdam), Beurschouwburg (Brussels), Galerija

Nova (Zagreb), Product Contemporary Art Festival (Varna). Ivanova is currently a resident at the
Rijksakademie van Beeldende Kunste (Amsterdam).
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Tadeusz Kantor

712 18:00 / 6 p.m. (otwarcie wystawy / opening exhibition)
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W twoércezosci Tadeusza Kantora obiekty majg szczegdlny status. ,W magazynie
Cricoteki zgromadzone sa wszystkie przedmioty zwiazane z Teatrem Cricot 2.
Pouktadano je naregatach i zabezpieczono ptétnem. (...) Wszystkie przedmioty
tego ,,sktadu pamieci” po licznych podrdzach - tournée teatru - jakby czekaty
na kolejng wedrowke, kolejne role ”- tak pisata Anna Halczak w tek$cie
Przedmioty sztuki Tadeusza Kantora*. Z czasem obiekty Kantora zostaty
wyjete z pierwotnego kontekstu, pozbawione roli w teatrze. W 1984 roku
artysta powotat Komisje Ocen i Wycen, aby chronié niektdre obiekty przed
zniszczeniem i przed losem zwyklych rekwizytow teatralnych. Przedmioty
byly zawsze waznymi aktorami w teatrze Kantora. Wybrane obiekty z kolekcji
Cricoteki prezentowane sa na wystawie towarzyszacej projektowi Radykalne
Jezyki, wystepuja obok prac wspdtczesnych artystéw: rzezby Nathaniela
Mellorsa oraz instalacji Egila Seebjornssona.

* Tadeusz Kantor, Obiekty / Przedmioty. Zbiory Cricoteki, Cricoteka, Krakow, 2007.

Tadeusz Kantor (ur. 1915, zm. 1990) byt jednym z najwazniejszych polskich artystow XX wieku. Zyt
ipracowal w Krakowie. Aktywny na polu sztuk wizualnych, a takze performatywnych, uwaza sie go
zareformatora teatru, naktérego wptyw miaty idee artystéw awangardowych. Kantorowi chodzito
przede wszystkim o obalenie iluzji tworzonej przez teatr klasyczny. Dazyt do zniwelowania dystansu
miedzy publicznoscig a sytuacja sceniczna, otwierajac teatr na ,prawdziwe zycie”. W ten sposéb
znalazl sie w grupie tych XX-wiecznych artystow, ktorzy glosili oraz uprawialiidee sztuki otwartej,
przekraczajacej wszelkie granice. Dzigki §wiatowym tournée z grupg teatralng Cricot 2 (zatozong

w polowie lat 50. XX w.) Tadeusz Kantor zdobyt wlatach 70. XX w. §wiatowa stawe.

Objects have a special status in the art of Tadeusz Kantor. ‘In the Cricoteka
storeroom there have been gathered all the objects connected to the Cricot 2
Theatre. They have been placed on shelves and protected with canvas ... It’s
asifall these objects in this ‘memory store’ - having done with their touring

of the world - are awaiting their next journey, their new roles, wrote Anna
Halczak in her text Tadeusz Kantor: Art Objects.* In time, Kantor’s objects were
removed from their original context and deprived of their theatrical function.
In 1984, the artist founded the Commission of Appraisal and Evaluation in
order to protect some of his objects from the destruction that is the usual fate
of theatrical props. In the theatre of Tadeusz Kantor objects have always been
very important actors in their own right. Selected objects from the Cricoteka
collection are presented in a small exhibition which accompanies the project
Radical Languages, side by side with works of contemporary artists: a sculpture
by Nathaniel Mellors and an installation by Egil Seebjérnsson.

* Tadeusz Kantor, Obiekty / Przedmioty. Cricoteka collection, Cricoteka, Krakow, 2007.

Tadeusz Kantor (b. 1915, died 1990) was one of the most significant Polish artists of the 20th century.
He lived and worked in Krakéw. Along with his work as a visual artist, he was also involved in the
performing arts: he is regarded as a pioneering theatre reformer, influenced by the ideas of avant-garde
artists. Kantor was particularly interested in destroying the illusion created by the classical theatre;
he set out to do away with the distance generated between the audience and the on-stage situation by
opening up the theatre to ‘real life’. In doing this, he joined the ranks of those 20th-century artists who
proclaimed and practised the concept of open art; art transgressing all boundaries. In the course of his
world-wide tours with his Cricot 2 Theatre group (originally set up in the mid-1950s), Tadeusz Kantor
became world-famous during the 1970s.
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God In Hackney
The 7 Ages of Britain Teaser
Nathaniel Mellors

performans muzyczny, rzezba oraz film
music performance, sculpture and film

Performans / performance: Nathaniel Mellors and Andy Cooke

712.18:00 / 6 p.m. (otwarcie wystawy / opening exhibition)
8.12.22:45 /10.45 p.m.
Galeria-Pracownia Tadeusza Kantora, ul. Sienna 7
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Nathaniel Mellors dziata na styku réznych dyscyplin. Interesuje go
fragmentaryzacja jezyka, pamied, groteska, Teatr Absurdu, animatronika.
Przygotowywany dla Cricoteki performans muzyczny eksploruje

jego zainteresowania wspotczesng muzyka. W jego tworczosci mozna
odnalez¢ wiele watkow bliskich teatralnym poszukiwaniom Tadeusza
Kantora. Rzezba The 7 Ages of Britain Teaser Face (2010), ktéra mozna zobaczy¢
w Galerii-Pracowni Tadeusza Kantora to jedna z serii ,,performatywnych
gléw” prezentowanych miedzy innymi podczas ostatniego Biennale

w Wenecji. Jej prototyp pojawia sie w filmie The 7 Ages of Britain Teaser.
Artysta przy jej tworzeniu wykorzystatl technologie, ktérych uzywa sie

w wysokonaktadowych produkcjach filmowych. Naturalistyczny wyglad
obiektu moze budzié¢ negatywne reakcje, przyblizajac naukowa hipoteze
zwana ,doling niesamowitosci”. W latach 70. zesztego stulecia japonscy
naukowcy odkryli, Ze ludzie, patrzac na obiekty androidalne, odczuwaja
nieprzyjemne emocje.

Nathaniel Mellors (ur. 1974) dzieli czas miedzy Amsterdam i Londyn. Jezyk, a przede wszystkim
sposoby postugiwania si¢ nim, to gtéwny temat podejmowany przez Mellorsa w absurdalnych
scenariuszach, psychodelicznych przedstawieniach teatralnych, filmach, wideo, performansach,
kolazachirzezbach. Mellors jest rowniez basista w grupie Advanced Sportswear oraz wspéizatozycielem
wytworni Junior Aspirin Records. W 2009 roku, w South London Gallery odbylo sie jedyne
przedstawienie wersji scenicznej filmu Mellorsa The Time Surgeon. Jego praca Giantbum (2009),
opartana napisanej przez artyste historii o grupie sredniowiecznych odkrywcéw, ktérzy zabtadzili

we wnetrzu olbrzyma, pokazywana byta w 2009 roku podczas czwartej edycji Tate Triennial. Byta
rowniez prezentowana w amsterdamskim Stedelijk Museum, a inna wersja tej pracy - w Centro Cultural
Montehermoso w Vitoria-Gasteiz. Latem 2009 roku stacja BBC zamo6wita u Mellorsa kroétkie ,,dzieto
sztuki nowoczesnej”, ktére miato rozpoczac ostatni odcinek serialu o historii kultury brytyjskiej,

The Seven Ages of Britain. Prezenterem programu byl David Dimbleby, a rezyserem Jonty Claypole.
Mellors studiowat w Ruskin School, Oxford University (1996-1999), Royal College of Art w Londynie
(1999-2001) oraz na Rijksakademie van beeldende kunsten w Amsterdamie (2007-2009). W Londynie
reprezentuje go Matt’s Gallery, aw Amsterdamie MONITOR, Rome & Galerie Diana Stigter.

Nathaniel Mellors operates at the interface of different disciplines. He is
interested in the fragmentation of language, in memory, the grotesque,

the Theatre of the Absurd and animatronics. In the musical performance

he has prepared for Cricoteka, he explores his interest in contemporary
music. His work contains many threads in common with the theatrical quest
of Tadeusz Kantor. Mellors’ sculpture The 7 Ages of Britain Teaser Face (2010),
presented in Tadeusz Kantor’s Studio, is one of a series of ‘performative heads’
shown, amongst other venues, at the 2011 Venice Biennale. Its prototype can
be seen in the film The 7 Ages of Britain Teaser, which is on show in Sienna 7.
In making the sculpture, the artist employed technology used in large-scale
film making. The naturalistic appearance of the object evokes negative
emotions. This reaction bears out the Uncanny Valley Theory - evolved in the
1970s by Japanese robotics experts — who posited that the more human android
objects appear to be, the more they stimulate a response of fear, horror or
revulsion.

Nathaniel Mellors (b.1974) is an artist based in Amsterdam and London. The application of language

is a central theme in Mellors” absurdist scripts, psychedelic theatre, film, video, performance, collage
and sculpture. Mellors also plays bass guitar in the group Advanced Sportswear and is a co-founder

of Junior Aspirin Records. In 2009 at the South London Gallery, he put on a one-night stage version

of his film, The Time Surgeon. He was represented in the Tate Trienniel 2009, Altermodern, by a work
Giantbum 2009, based on a story written by him about a party of medieval explorers who lose their way
in the body of a giant. The work was also exhibited at the Stedelijk Museum, Amsterdam, and a variant of
it at Centro Cultural Montehermoso in Vitoria-Gasteiz. In summer 2009, Mellors was commissioned by
the BBC to make a short ‘work of modern art’ to introduce the final episode of the cultural history series
The Seven Ages of Britain, presented by David Dimbleby and directed by Jonty Claypole. Mellors studied
at the Ruskin School, Oxford University (1996-99), the Royal College of Art, London (1999-2001), and
the Rijksakademie van beeldende kunsten, Amsterdam (2007-09). He is represented by Matt’s Gallery,
London; MONITOR, Rome & Galerie Diana Stigter, Amsterdam.
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Grapefruit / Grejpfrut
Yoko Ono

instrukcje performanséw, przedruk
a series of performance instructions, reprint
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W 1964 roku Yoko Ono wydata Grejpfrut, ksiazke, ktora zawierata ponad 150
scenariuszy i prostych instrukeji. Publikacja nigdy dotad nie byta ttumaczona
najezyk polski. W niniejszym przewodniku przedrukowujemy kilka z nich.
Instrukcje pochodzace z Grejpfrut przeznaczone sa do samodzielnego
wykonania. Zbior jest jednym z najbardziej znanych dziet sztuki konceptualnej
zlat 60. Tytul publikacji zostal wybrany ze wzgledu na hybrydyczny charakter
owocu, ktory jest skrzyzowaniem cytryny z pomaranczg. Artystka uznata

to za ciekawa metafore dla eksperymentalnego zbioru instrukeji, wpisujacych
sie w dziatania grupy Fluxus. Yoko Ono angazuje proste zdarzenia i przedmioty
pochodzace z codziennego otoczenia.

Yoko Ono (ur.1933) - japonska artystka zajmujaca si¢ konceptualizmem i performansem, wokalistka
ikompozytorka, autorka filméw, aktywistka na rzecz pokoju na §wiecie, feministka, wdowa po Johnie
Lennonie. Pod wptywem neodadaizmu, a zwtaszcza Johna Cage’a, pioniera muzyki awangardowej

XX wieku, jak réwniez wspoélpracy z grupa Fluxus, Ono tworzyta wlatach 60.170. dzieta konceptualne
iperformanse cieszace sie zta stawg w czasach, kiedy powstawaty. Jednym ze sztandarowych przyktadéw
byl zrealizowany przez artystke w1964 roku w Tokio performans Cut Piece: Ono zachecata widzéw

do odcinania kawatkdw ubrania, ktére miata na sobie. W rezultacie artystka zostata caltkiem obnazona.
Yoko Ono zyskata uznanie jako autorka filméw, m.in. dzieki nakreconemu we wspétpracy z artystami
Fluxusu filmowi Bottoms, pokazujagcemu zblizenia ludzkich posladkéw. Wspétpracowata z Johnem
Lennonem przy produkeji albuméw z muzyka eksperymentalna, a po jego Smierci wydawata solowe
nagrania. W 1969 roku napisali wspdlnie Imagine, piosenke, ktéra sposréd utworéw Lennona odniosta
najwiekszy sukces i cieszyta sie najwiekszym uznaniem krytykow. Jest to réwniez jedna ze stu piosenek
najczesciej wykonywanych w XX wieku. Poczawszy od przeprowadzonej wspdlnie z Johnem Lennonem
akeji Bed-ins for Peace 21969 roku, w ramach protestu przeciw wojnie w Wietnamie, Yoko Ono czynnie
dziatanarzecz pokoju. W 2009 roku artystka otrzymata na Biennale w Wenecji Ztotego Lwa za caloksztatt
tworczoscei.

A series of performance instructions, intended for the reader to act on;
reprinted from the book Grapefruit (not translated into Polish). The first
edition, in 1964, contained over a hundred and fifty simple instructions for
scripted activities. The collection is one of the best-known works of conceptual
art of the 1960s. It was Grapefruit that first attracted John Lennon to Yoko Ono.
The book was named after the hybrid fruit - half orange, half lemon - which the
artist thought an interesting metaphor for her experimental set of instructions,
which have similarities with the activities of the art group Fluxus. In her art,
Yoko Ono employs everyday activities and simple, mundane objects.

Yoko Ono (b.1933) is a Japanese conceptual and performance artist, vocalist and composer, film-maker,
peace activist and feminist, widow of The Beatles singer John Lennon. She lives and works in New York
City. In the 1960s and 70s, inspired by neo-dada and especially by John Cage, the leading 20th century
pioneer of avant-garde music, and sometimes collaborating with Fluxus, Ono produced conceptual art
and performances - often notorious at the time. One iconic example is her 1964 happening Cut Piece
(Tokyo): members of the audience were asked to come and cut away pieces of the clothes draped on the
artist until she was naked. As an experimental film-maker, Yoko Ono became particularly renowned for
her 1966 Fluxus film known as Bottoms, which showed close-ups of human buttocks. With John Lennon,
Ono collaborated on albums of experimental music and after he was killed, she continued to produce
her own work. Together, in 1969 they wrote Imagine, the most successful and critically acclaimed piece
in Lennon’s career and one of the top 100 most-performed songs of the 20th century. Starting with her
Bed-ins for Peace against the Vietnam War in 1969, performed with John Lennon, Yoko Ono has all her life
been a dedicated peace activist. Yoko Ono received a Golden Lion Award for lifetime achievement from
the Venice Biennale in 2009.



Carrot Jokes and Cognitive Linguistics
Michael Portnoy
Razem z / with: Wiadystaw Chiopicki, Dorota Brzozowska

8.12.19:15 / 7:15 p.m. (45 min)
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Jako dalszy ciag komedii eksperymentalnej Michael Portnoy przedstawia
publiczno$ci specjalng forme zartéw — Carrot Jokes. Po zakonczeniu akcji
odbedzie sie dyskusja z jezykoznawcami kognitywnymiibadaczami humoru -
Wiadystawem Chtopickim i Dorota Brzozowska. Carrot Jokes to gatunek
zartoéw zaproponowany przez Chtopickiego i Petraya (1981) w celu podwazenia
wiarygodnosci pojawiajacych sie obliczeniowych modeli analizy humoru.
Zarty te, doskonalone réwniez przez innych dziatajacych na tym polu,

opieraja sie na przewadze drugoplanowych niestosownosci, niezawoalowanych
zaniedban, niewlasciwych momentow zwrotnych, niejasnej implikatury oraz
luk uniemozliwiajacych prawidtowy proces wnioskowania. Jedng z gtéwnych
cech charakteryzujacych ten rodzaj zartu jest to, ze tlo przy¢miewa pierwszy
plan - elementéw tworzacych kontekst zartu (miejsce, postaci, temat, styl, itd.)
nagromadzito sie tak wiele, ze gléwny watek musi si¢ przez nie sila przedzierac.

Michael Portnoy (ur.1971) jest amerykanskim artysta multimedialnym oraz rezyserem zachowarn.
Diugotrwate badania dotyczace wymian spotecznych oraz zasad organizujacych komunikacje i zabawe
Portnoy prowadzi z wykorzystaniem serii plansz do abstrakcyjnych gier hazardowych i nawiazujacych
do nich rzezb, jak réwniez gier konwersacyjnych odwotujacych sie do siedemnastowiecznych jezykéw
uniwersalnych i taksonomicznych. Wypracowany przez siebie rodzaj petnych absurdu i dyktatorskich
zapedow interakcji z uczestnikaminazywa ,stalinizmem relacyjnym” - ,eleganckie zapewnienia,

ze dzieto sztuki moze stworzy¢ demokratyczng magie, przemieniajac interrelacyjne kody w co$
przyjemniejszego, zostaja odrzucone, podkreslona zostaje natomiast nadrzednarola artysty jako
wytworey i wykonawcy...” (Tirdad Zolghadr, Creamier: Contemporary Art in Culture, Phaidon Press, 2010).
Prace artysty prezentowane byty na catym $wiecie, m.in. w ramach docUMENTA (13), The 2nd Moscow
Biennial, The Taipei Biennial 2010, MOMA P.s.1 (NY), Perfa Biennial 07 & 09 (NY), Art Unlimited Basel,
Centre Pompidou, SculptureCenter (NY), The Kitchen (NY), Kunsthalle Basel, 1BID PROJECTS (Londyn),
Wilfried Lentz (Rotterdam), Kling & Bang (Rejkiawik), Fundacji Galerii Foksal (Warszawa), Kaaitheater
(Bruksela), Migros Museum (Zurych), Le Comfort Moderne (Poitiers, Francja) oraz The National Review
of Live Art (Glasgow).

Dorota Brzozowska - pracownik naukowy Instytutu Filologii Polskiej Uniwersytetu Opolskiego.
Zajmuje sie problematyka komunikacji miedzykulturowej, studiami nad humorem, kategoria gender
wjezykuikulturze, analiza dyskursu, stereotypami etnicznymii ptciowymi w kontekstach europejskich,
amerykanskich i azjatyckich.

Wiadystaw Chlopicki - adiunkt w Instytucie Filologii Angielskiej Uniwesytetu Jagielloniskiego.

Jego zainteresowania naukowe obejmuja: interdyscyplinarne badania nad humorem w kontekscie
kulturoznawstwa, jezykoznawstwa kognitywnego, dyskursologii i narratologii, jak réwniez zagadnienia
przektadoznawstwa i komunikacji w biznesie. Jest cztonkiem International Society for Humor Studies
orazredaktorem serii wydawniczej ,Humour and Culture”.

Continuing his interest in ‘experimental comedy, Michael Portnoy introduces
the public to a specialized form of jokes, ‘carrot jokes’, through a performance
and discussion around the subject with cognitive linguist and humour
researcher Wladyslaw Chlopicki and Dorota Brzozowska. Carrot Jokes are
agenre of jokes first proposed by Chlopicki and Petray (1981) to undermine

the emerging computational models of humour analysis. These jokes, further
developed by others in the field, depend on a preponderance of background
incongruities, blunt omissions, faulty script switch-triggers, ‘grey’ implicature
and missing links in inferencing. One of the primary features of these jokes is
that their background has essentially occluded the foreground, i.e. all of the
establishing features of the situation of a joke (setting, character, theme, style,
etc.) have overcrowded the ‘room’, leaving little space for the narrative to nudge
through.

Michael Portnoy (b.1971) is an American multimedia artist and Director of Behavior. Portnoy’s
long-standing investigation of social exchange and the rules of communication and play, has been
conducted through a series of ‘abstract gambling’ tables and related sculptures, and conversation
games drawing on 17th Century universal or taxonomic languages. He has called his breed of absurdist,
dictatorial interaction with participants ‘Relational Stalinism’ - ‘the fashionable promise that an
artwork might offer a democratic magic, transforming inter-relational codes into something nicer,
is abandoned in favour of a clarification of the artist’s imperious role as producer and performer...
(Tirdad Zolghadr, Creamier: Contemporary Art in Culture, Phaidon Press, 2010). He has presented
work internationally, at venues including: docUMENTA(13), The 2nd Moscow Biennial, The Taipei
Biennial 2010, MOMA P.s.1 (NY), Performa Biennial 07 & 09 (NY), Art Unlimited Basel, Centre
Pompidou, SculptureCenter (NY), The Kitchen (NY), Kunsthalle Basel, 1BID PROJECTS (London),
Wilfried Lentz (Rotterdam), Kling & Bang (Reykjavik), Foksal Gallery Foundation (Warsaw),
Kaaitheater (Brussels), Migros Museum (Zurich), Le Comfort Moderne (Poitiers, France) and

The National Review of Live Art (Glasgow).

Dorota Brzozowska is research fellow at the Institute of Polish Studies at the Opole University.
She deals with intercultural communication, humour studies, the category of gender in language and
culture, discourse analysis, ethnic and gender stereotypes in European, American and Asian contexts.

Wiadystaw Chlopicki is associate professor at the Institute of English Studies at the Jagiellonian
University. His interests include interdisciplinary research on humour in the context of cultural
studies, cognitive linguistics, discourse studies and narratology, as well as translation studies and
communication in business. He is member of the International Society for Humor Studies and editor
of the Humour and Culture series.
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Cabaret Act
lan Saville

8.12 21:15 / 9:15 p.m. (30 min)
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Od ponad 25 lat Ian Saville prezentuje marksistowska magie oraz
brzuchoméwstwo. David Copperfield zadowala sie wykonywaniem

drobnych sztuczek, sprawia na przyktad, ze znika Statua Wolnosci. Ian

Saville stawia przed soba duzo ambitniejszy cel - chce doprowadzi¢ do
usuniecia z powierzchni ziemi miedzynarodowego kapitalizmu oraz

wyzysku. Co prawda nie do korica mu to wychodzi, lecz nie ustaje w wysitkach.
Jego tworczo$¢ to zabawna, magiczna, dajagca do myslenia i jak najbardziej

na czasie apoteoza socjalizmu. ,,Zreczna i zabawna praktyka... uwodzi
wdziekiem... wysoce zarazliwa” (,The Guardian”, Londyn). Ian Saville
zaprezentuje rowniez fragmenty Brecht on Magic.

Ian Saville (ur.1953) zaczat robi¢ magiczne sztuczki w wieku lat 10 lub 11. Od tamtej pory zdazyt
ukonczyé studia aktorskie na Exeter University, dotaczy¢ do wedrownej, politycznie zaangazowanej
grupy teatralnej Broadside Mobile Workers’ Theatre oraz wystepowac w teatrze spolecznosciowym.
Mniej wigcej w roku 1979 rozpoczat prace nad wystepem prezentujacym ,socialist magic”, tj. sztuczki
magiczne i brzuchoméwstwo, ktérych celem byto przedstawienie i promocja socjalistycznego
spojrzenia na $wiat. Spektakl prezentowano w kilku wariantach w teatrach, kabaretach, na festiwalach,
aréwniez nakonferencjach, podczas demonstracjii pikiet zaréwno w Wielkiej Brytanii, jak i za granica.
Na podstawie materiatu z tych wystepow artysta stworzyt kilka jednoosobowych, pelnowymiarowych
spektakli, w tym Brecht on Magic, w ktérym Bertolt Brecht jako lalka brzuchoméwcey ttumaczy Ianowi
podstawy czarowania socjalistycznego. Ian byl réwniez uczniem Augusta Boalai wystepowal z grupa
teatralng Arc. Praca doktorska Iana po§wiecona byta rozwojowi teatru robotniczego w Wielkiej Brytanii
wlatach 20.i30. xX w. Ian nieprzerwanie wystepuje, réwnoczes$nie jest wyktadowca na Wydziale Sztuk
Teatralnych w Middlesex University w Londynie.

For more than 25 years, Ian Saville has been presenting his Marxist Magic

and ventriloquism. Whereas David Copperfield is content with little tricks

like making the Statue of Liberty disappear, Ian Saville aims at the much more
ambitious goal of making International Capitalism and exploitation disappear.
True, he hasn’t quite succeeded, but he keeps on trying. This is a funny, magical,
thought-provoking and topical celebration of Socialism. ‘A deft and funny
routine... captivating in its charm... utterly infectious.” He will be presenting
also a selection from his show Brecht on Magic.

Ian Saville (b.1953) began doing magic tricks at the age of 10 or 11. Since then he has studied Drama at
Exeter University, worked with the touring political theatre group Broadside Mobile Workers’ Theatre,
and in community theatre. Around 1979 he started developing a’socialist magic’ act, using magic tricks
and ventriloquism to present and celebrate a socialist view of the world. This act, in its several variations,
has been performed in theatres, cabaret clubs and festivals, as well as at conferences, demonstrations
and on picket lines throughout Britain and abroad. He has developed a number of full-length one-man
shows from this material, including Brecht on Magic, in which a ventriloquist’s dummy of Bertolt Brecht
takes Ian through the basics of socialist conjuring. Ian has also trained with Augusto Boal, and worked
as a performer with forum theatre group Arc. Ian’s PhD looked at the development of workers’ theatre in
Britain in the 1920s and 1930s. As well as continuing to perform, Ian teaches on the Theatre Arts degree
at Middlesex University, London.
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Various Projections / Rozne projekcje
Egill Saebjornsson

712 18:00 / 6 p.m. (otwarcie wystawy / opening exhibition)
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Various Projections (2007) to instalacja wideo zrealizowana w Arizonie

w Stanach Zjednoczonych. W pracy wykorzystano kilka przedmiotéw, ktore
stuza jako ekrany dla projekcji wideo: kamien umieszczony na niewielkim
postumencie, gataz i wiadro podwieszone u sufitu oraz drewniany patyk
przyczepiony do $ciany. Nagranie wideo wchodzi w interakcje z wymienionymi
obiektami przy akompaniamencie silnie dziatajacej na wyobraznie Sciezki
dzwiekowej, ktora intensyfikuje odbidr pracy. Wszystkie przedmioty
wykorzystane przez artyste pochodza z pustyni otaczajacej miasto Scottsdale
w Arizonie, z wyjatkiem patyka znalezionego w magazynie Scottsdale Museum
for Contemporary Art. Praca zostata zrealizowana wta$nie na zaméwienie
SMOCA, a Seebjornsson postanowil oprzeé si¢ na swoich wyobrazeniach
dotyczacych Arizony, jak réwniez na cechach wspélnych wszystkim miejscom.
W pracowni Tadeusza Kantora przy ulicy Siennej praca Various Projects zyska
nowe zycie. W otoczeniu znajdujacych sie w pomieszczeniu przedmiotow
wzbudzi nowe refleksje na temat pojecia ,,unikalnego”.

Egill Szebjornsson (ur.1973) mieszka w Rejkiawiku i Berlinie. W 1997 roku Egill Seebjornsson ukonczyt
Icelandic College of Arts and Crafts (obecnie Icelandic Academy of the Arts), wlatach 1995-1996
studiowal na Uniwersytecie Paryskim, St. Denis. Tworczo$¢ Saebjornssona to doswiadczanie, okreslony
spos6b zachowania, gra. Artysta tworzy kompozycje, ktore sa czyms wiecej niz tradycyjne instalacje.

Sa to zaréwno scenografie do wystepéw performance, nagromadzenie obiektéw rzezbiarskich, jak i
tréjwymiarowe rysunki. W jego projektach artystycznych wazng role odgrywa muzyka - Seebjornsson
jestwtym samym stopniu muzykiem, co artysta wizualnym. Artysta ksztalcil sie wrysunku i malarstwie,
od poczatku tez fascynowaty go wideo i animacja. Obecnie tworzy prace bedace (techno)logiczng
kontynuacja malarstwa. W niektoérych realizacjach taczy muzyke i projekcje z przedmiotami codziennego
uzytkuw zabawny, ale réwniez poetycki sposéb. W jego wystapieniach performance, przedstawianych

w specjalnie zaprojektowanej scenografii, pojawiaja sie wycinane postaci, ktére méwia, Spiewaja
iwchodza w interakcje z prozaicznymi przedmiotami lub tez z samym artysta. W pracach znalez¢
moznawyrazne odniesienia do wspolczesnego spoteczenstwa, historii kultury i sztuki.

Various Projections (2007) is avideo installation that came into being in
Arizona, USA. In the work, a video is projected onto several items: a stone

that has been placed on a small pedestal, abranch and bucket hanging from
the ceiling and a wooden stick attached to the wall. While the video interacts
with the objects, a soundtrack plays — powerfully triggering our imagination
as we watch the piece evolve. The objects were all found in the desert around
Scottsdale, Arizona, apart from the wooden stick, which was from the storage
of the Scottsdale Museum for Contemporary Art. SMoCA commissioned this
piece, and Saebjornsson decided to work with his preconceived ideas about
Arizona and with qualities that are common to all places. In Sienna, the studio
of Tadeusz Kantor, Various Projections will get a new life, in which the work
is confronted with the other objects in the studio, thus triggering new ideas
concerning the notion of the unique.

Egill Szebjornsson (b.1973) lives in Reykjavik and Berlin. He graduated from the Icelandic College of
Arts and Crafts (now the Icelandic Academy of the Arts) in 1997 and studied at the University of Paris,
Saint Denis, from 1995 to 1996. Seebjérnsson’s work is an approach to experience, a mode of behaviour,
aplay. He creates arrangements that cannot be described as mere ‘installations’. They are at the same
time stage sets, sculptural accumulations and three-dimensional drawings. Music plays a vital part in his
art projects, and he is amusician as much as a visual artist. With an artistic background in drawing and
painting, Seebjornsson has always been fascinated by video and animation, and his current work can be
seen as a (techno)logical continuation of painting. Some of his works incorporate music and projections
with everyday objects in a way that is both comical and poetic. Other works feature complete stage sets
and performances, with cut-out figures that talk and sing and interact with commonplace objects or with
the artist himself, all with strong references to both contemporary society and cultural and art history.
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Calling Kantor For a Pattern. Piece in three
acts / Prosba do Kantora o wskazanie
wzoru. Sztuka w trzech aktach

Voin de Voin & Ancelle Beauchamp

8.12. 21:45 / 9.45 p.m. (40 min)

145



146

Pokazcie mi obraz; uméwmy sie na chwile, ze §wiat jest w jednym kawatku.
Pobawmy sie ta minuta, niech pokaze rysy.

Ukaze sie wzor, usitujacy utrzymac wszystko razem

Kantorze, czy przylaczysz sie do naszej piosenki?

Na poczatek tworzymy wspolng baze, proszac widzow, zeby przyniesli

obrazy - stworzg one kompletny, obrazowy mit sytuacji, ktora chcemy
wywotaé przez rézne zabawy metafizyczne wymyslone przez nas samych.
Chcemy wykreowac wzor i ornament, w tym celu wybieramy rézne fragmenty
inapowrot je taczymy. Interpretacja dokona sie¢ w duchu kolektywnym przy
wsparciu ducha Kantora, ktorego zamierzamy wywotac podczas seansu
spirytystycznego.

Voin de Voin (ur. 1978) to artysta btugarski, obecnie mieszka w Berlinie. Znany jest jako swego rodzaju
szaman, ktory utrzymuje, ze jest w stanie sprawié, ze cztonkowie publicznosci beda robié to, co im

kaze. Performans jest wazna czescig jego praktyki artystycznej, nawet jesli stuzy mu jedynie jako

pole do eksperymentowania. Jego twdrczos¢ oscyluje miedzy zupeing otwartoscia a specyficznym
przestaniem, widocznym w jego pasji do zbierania obrazéw z wszelkich dostepnych Zrédet oraz sposobie,
w jaki sie z nimi obchodzi. Czesto umieszcza na nich samego siebie, lecz nie po to, aby sta¢ w centrum
przedstawienia. Wprost przeciwnie, chodzi mu o ujawnienie zadziwiajacej mnogosci perspektyw,
zktorych wszyscy mozemy patrzec na kazdy obraz, jaki kiedykolwiek powstal na swiecie.

Ancelle Beauchamp to sceniczne alter ego berlinskiej artystki Sarah Schonfeld (ur. 1978). Kwestionujac
podzial na sfere pamieci i sfere do§wiadczenia, Beauchamp zajmuje si¢ pokrewnymi sobie zjawiskami
archiwizowaniaipamieci. Przy pomocy wyroczni i rytuatéw wywoluje oraz kwestionuje powiazania
miedzy obrazami arzeczywistoscig. Od 2004 roku Beauchamp wspoétpracuje z wyrocznia deformacyjng -
grupa artystéw o niestatym sktadzie i okazyjnych wybuchach.

Give me an image; let’s claim the world unbroken for a minute.
Going to play with the minute, it will show its rift.

A pattern will appear, trying to hold all together

Kantor, will you sing with us?

Calling Kantor for a Pattern begins with creating a common base and substance
by asking visitors to bring an image which will become the entire imagery myth
of the situation that we are going to explore by playing through some self-made

and metaphysical games. Aiming to create a pattern and ornament by choosing
fragments and putting them together again. The act of interpretation is done by
the collective spirit and supported by Kantor’s ghost, which we are going to call
in a séance.

Voin de Voin (b.1978) is a Bulgarian artist, living in Berlin. He is known as some sort of performance
shaman, who asserts such power over his audience that people will do whatever he asks of them.
Performance is a vital part of his artistic practice, if only to serve as an experimental base. His work
oscillates between total openness and specific definition, which shows in his passion for collecting
imagery from all kinds of sources and the way in which he deals with it. Often, he literally puts himself
in the picture, not to make the art centre around his personabut, on the contrary, to reveal the
astounding multiplicity of perspectives to be taken on each image that has ever come into this world.

Ancelle Beauchamp is the performative alter ego of Berlin-based artist Sarah Schonfeld (b.1978).

By challenging the division between the realm of memory and the realm of experience, Beauchamp
reflects on the closely related subjects of archive and memory. She is invoking and questioning through
oracles and rituals the connection between images and reality. Beauchamp has been working with

the deformance oracle, a group of artists with fluid consistence and eruptions, since 2004.
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Sebastian Cichocki
Libretto

Aktl

M. sprawdza aktualno$é pytan, jakich R. uzyt w 1968
roku na potrzeby swojego kwestionariusza dla J.B.:
Czy myslisz ze natura istnieje?, Czy jestes formalistq?,
Jakie sq twoje krytyczne standardy? etc. Zadne z pytan
nie sktania R. do odpowiedzi. Uparcie milczy. Nie
rozpoznaje wlasnych stéw, napisanych zaledwie rok
weczesniej. Wydaja mu sie anachronicznie i raczej
niedorzecznie. R. jestzaklopotany, a M. nie potrafi
sttumié w sobie uczucia zazdrosci.

Akt Il

R. przetamuje sie i zaczyna opowiadac o swoich
fascynacjach krajobrazem drugiej kategorii. Twierdzi,

ze arty$ci konceptualni odeszli zbyt daleko od
materialnosci: Nie mozna zajmowa¢ sie wytqcznie umystem.
Musimy zajqé sie tez materiq. Nie ma ucieczki od fizycznosci
ani ucieczki od umystu. Te dwie rzeczy sq na ciggtym kursie
kolizyjnym. R. staje sie cyniczny, dyskredytuje chorobliwg
mitoéé do ruin, jaka cechuje jego zdaniem intelektualistow
Starego Kontynentu. Opowiada o wysychaniu oceandw,
termodynamice, entropii i przemystowych obrzezach
bankrutujacych miast. M. czuje sie skrepowana jego
wyniostoscia. Przez caty drugi akt zadaje tylko jedno
pytanie, ktérego to R. wydaje sie nawet nie styszec.
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Akt Il

Zachecony prostymi pytaniami M., R. wraca do
wspomnien z dziecinstwa i swoich relacji z ojcem

(Czy widziates gdzies mojego gipsowego pterodaktyla,
tato? - wota maty Bob ze swego pokoju, tamujac za
pomoca palca wskazujacego krew cieknaca z nosa).
Przywotuje swoje pierwsze dzieto sztuki, czyli muzeum
geologiczne zbudowane w piwnicy rodzinnego domu.

R. caly czas zachowuje dyscypline. Anirazu nie dotyka
M., mimo Ze jedna z jej mysli (przekazana telepatycznie
w trzeciej minucie i siedemnastej sekundzie aktu) jest
dosé frywolna. R. rozwaza role wystaw czasowych,
postuluje interdyscyplinarne podejscie do pracy

w muzeum, umniejsza role publicznosci. Czuje sie
pewnie, mimo Ze jego hipoteza oparta jest na wattym
materiale dowodowym: kilku ptasich kosciach oraz
bazaltowym kamieniu o nietypowym ksztalcie.

Akt IV

Do rozmowy wlacza sie Brzuchoméwca, wspomina
orysunku The Dumbstruck (Oniemiaty) z 1965 roku.
Prowokuje R. do dalszych rozwazan na temat zwigzkow
pomiedzy umystem i materia. Artysta daje wyraz swojej
glebokiej fascynacji geologia ilingwistyka. Pod koniec
swojego wywodu traci zainteresowanie Brzuchomoéweca
i odwraca si¢ ponownie w strone M. Chce dowiedzieé sie,
czy plotka o jej stabosci do alchemii jest prawda.

M. potwierdza to trzykrotnie.

AktV

M. traci watek, czuje pustke w glowie. By zyska¢ na czasie,
zadaje wciaz jedno i to samo, topornie brzmigce pytanie:
Czy pasywnosé muzeéw byta dla Ciebie rozczarowaniem?

R. podejmuje gre i cierpliwie odpowiada, za kazdym razem
wynajdujac inng odpowiedz. Jego relacja z instytucjami
wydaje sie rozerotyzowana, kaprysna, pozbawiona
wiasciwych proporcji.

R. mysli o M., wodzi za nia wzrokiem i teskni.
Jednocze$nie wieszczy $§mieré malarstwa i rzezby,
rozprawia o mauzoleach i drzy z podniecenia na mysl

o chwili, wktorej caly Swiat zamieni sie w ,muzeum
niczego”. Dzieli sie wreszcie swoim najwiekszym
marzeniem - pragnie oprézni¢ magazyny i sale wystawowe
najwiekszych muzedw §wiata, a nastepnie przechadzaé

sie wewngtrz ich pustych skorup. M. wstuchuje sie

w jego glos i czuje sie coraz pewniej. Nie przeszkadza

jej, ze usta R. nie poruszaja sie nawet przez chwile.

Akt VI

M. podaje kilka nowych btyskotliwych rozwigzan dla
muzedw sztuki oraz sugeruje kierunki dalszych badan.
R. jest zachwycony jej przenikliwoscig i chtodnym
dystansem. W tym akcie nie jest w stanie wydusi¢

z siebie glosu, kiwa wylacznie glowa z uznaniem.
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Sebastian Cichocki
Libretto

Actl

M. is checking how topical the questions are that R.
used in 1968 in his questionnaire for J. B.: Do you think
that nature exists? Are you a formalist? What are your
critical standards? etc. None of the questions induces
R. to give an answer. He remains stubbornly silent.

He does not recognise his own words, written merely
ayear earlier. They seem to him anachronistic and
somewhat nonsensical. R. is rather embarrassed and
M. - unable to stifle a sense of feeling envious.

Actll

R. gets a grip on himself and begins to talk about his
fascination with ‘second-rate landscape’. He claims

that conceptual artists have moved too far away from
materiality: Man cannot live by mind alone. We must

also consider matter. There is no escaping either physicality
or the cerebral. These are permanently on a collision

course with each other. R.becomes cynical; he discredits

a ‘pathological love of ruins’ which, to his mind, is
characteristic of intellectuals from the Old Continent.

He begins to talk about oceans drying up, thermodynamics,
entropy and the industrial outskirts of cities going
bankrupt. His aloof manner makes M. uneasy.
Throughout the entire second Act she asks only one
question, which R. appears not to hear at all.
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Actlll

Encouraged by M.’s simple questions, R. returns to
recollections of his childhood and his relationship with his
father (Dad, have you seen my plaster pterodactyl anywhere?
little Bob cries from his room, while with his index finger
trying to stop his nosebleed.) He recalls his first work of
art, that’s to say, a geological museum built in the cellar

of his family home. R. keeps a firm grip on himself.

He never touches M., even though one of her thoughts
(transmitted telepathically in the third minute and

17 seconds of Act ITI) is quite frivolous. R. considers

the role of temporary exhibitions; he postulates an
interdisciplinary approach to the work of a museum

and minimises the role of the public. He feels confident,

in spite of his hypothesis being based on scant evidence:
afew bird bones and a basalt stone of an unusual shape.

Act IV

The Ventriloquist joins in the conversation; he mentions
the drawing The Dumbstruck from 1965. He provokes R.
into further reflections on the theme of the relationship
between the mind and matter. The artist expresses

his profound fascination with geology and linguistics.
Towards the end of his discourse, he loses his interest in
the Ventriloquist and again turns towards M. He wants
to find out whether the rumour about her weakness for
alchemy is true. M. confirms that it is, three times.

ActV

M. loses the plot; she feels a void inside her head. To play
for time, she keeps repeating the same, crude-sounding
question, Did you find the passivity of museums
disappointing? R. takes up the game and, patiently,
keeps replying, each time finding a new answer. His
relationship with institutions appears over-eroticised,
whimsical, out of proportion.

R. thinks about M.; he follows her with his eyes and

yearns for her. Simultaneously, he prophesies the death of
painting and sculpture, he pontificates about mausoleums
and he is trembling with emotion at the thought of the time
to come when the entire world will turn into a ‘museum of
nothing’. Finally, he reveals his greatest dream - he would
like to empty out the storerooms and exhibition halls of
the greatest museums in the world and then walk about
inside their empty shells. M. is listening intently to his voice
and feels more and more confident. It doesn’t bother her
that R’s mouth is not moving at all.

Act VI

M. delivers several new, brilliant solutions for art museums
and suggests new directions for further research. R. is
enchanted with her perspicacity and cool detachment.

In this Act, he is incapable of uttering a single word; all he
can do is to nod his head in approval.

Translation: Anda McBride
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Yoko Ono
Grejpfrut

Utwor na Smiech

Smiej sie przez tydzien.
Zima1961

Utwor na zegar

Postuchaj uderzen zegara.
Kiedy przestanie bic,
powtarzaj je w myslach.
Jesien 1963

Utwor na miasto

Spaceruj po mie$cie z pustym
wozkiem dziecigcym.
Zima1961

Utwor na $nieg

Wyobraz sobie, ze pada $nieg.
Wyobraz sobie, ze $nieg pada wszedzie
izawsze.

Kiedy z kim§ rozmawiasz, wyobraz sobie,

ze $nieg pada miedzy was i

na te osobe.

Zakoncz rozmowe w momencie,

kiedy wedlug ciebie ta znajdzie sie pod Sniegiem.
Lato1963
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Utwor na cien

Potaczcie swoje cienie, az stana sie jednym.
1963

Utwor na mape

Narysuj mape z wyobrazni.

Na mapie zaznacz miejsce, do ktérego chcesz dotrzed.
Péjdz prawdziwa ulica kierujac sie swoja mapa.

Jezeli nie ma ulicy tam, gdzie wskazuje ja mapa, stworz ja,
usuwajac przeszkody.

Kiedy dotrzesz do celu, zapytaj o nazwe
miastaidaj kwiaty pierwszej
napotkanej osobie.

Musisz $cisle trzymac sie mapy, albo
zupeinie zaniechaé akcji.

Popros przyjaciot,

zeby tez narysowali mapy.
Rozdaj mapy przyjaciotom.
Lato1962

Utwor na stonce

Obserwuj stonce, az stanie si¢ kwadratowe.
Zima1962

Utwor na szafe nr 1

Pomysl o jakiej$ rzeczy, ktdra ci zgineta.
Poszukaj jej w szafie.

Wiosna1964

Utwor taneczny do wykonania na scenie

Tancz w zupetnej ciemnosci.
Powiedz publicznosci, ze osoby, ktdre chea co$ zobaczyd,

mogg zapali¢ zapatke. Jedna osoba moze zapali¢ tylko jedng zapatke.

Jesien 1961
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Yoko Ono
Grapefruit

Laugh Piece

Keep laughing a week.
1961 winter

Clock Piece

Listen to the clock strokes.
Make exact repetitions in your head
after they stop.

1963 autumn

City Piece

Walk all over the city with an empty
baby carriage.
1961 winter

Snow Piece

Think that snow is falling.

Think that snow is falling everywhere
all the time.

When you talk with a person, think
that snow is falling between you and
on the person.

Stop conversing when you think the
person is covered by snow.

1963 summer
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Shadow Piece

Put your shadows together until
they become one.
1963

Map Piece

Draw an imaginary map.

Put a goal mark on the map where you
want to go.

Go walking on an actual street according
to your map.

If there is no street where it should be
according to the map, make one by putting
the obstacles aside.

When you reach the goal, ask the name of
the city and give flowers to the first
person you meet.

The map must be followed exactly, or the
event has to be dropped altogether.

Ask your friends to write maps.
Give your friends maps.

1962 summer

Sun Piece

Watch the sun until it becomes square.
1962 winter

Closet Piece |

Think of a piece you lost.

Look for it in your closet.

1964 spring

Dance Piece for Stage Performance
Dance in pitch dark.

Ask audience to light a match if they want
to see.

A person may not light more than one match.

1961 autumn
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1: Pies$ni
Nicole Beutler

Wszystko umarto
Nie byto juz na swiecie zZywej duszy.
Wyszla i szukata
Dzieri i noc.

A Ze na ziemi nie byto juz nikogo,
Zapragneta is¢ do nieba.
Ksiezyc spoglgdal na nigq

Tak przyjaznie.

Kiedy udato jej sie do niego dotrzed,
Okazat sie kawatkiem spréchniatego drewna.
Zwrdcila sie wiec ku storicu,
Byto zwiedtym stonecznikiem.
Potem poszta do gwiazd,

Lecz byty to mate, zlote Zuczki.

A kiedy chciata wrécié na ziemie,

Przekonata sie, Ze ta jest wywréconym kociotkiem.

Zostata catkiem sama.
Usiadla wiec i zaptakata.
Weigz tam jest,
Catkiem sama.
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Serce ciezy mi,
Brak mi ciszy mej,

Juz nigdy, przenigdy Nie wskrzesze jej.
Gdzie nie ma go, Tam grobu dno,
Tam smutku jad Zatruwa $wiat.

W mdj biedny mozg Ktos obted wnidst,
Ma biedna mysl Rozbita w gruz.
Serce ciezy mi, Brak mi ciszy mej,

Juz nigdy, przenigdy Nie wskrzesze jej.
Za nim wyglgdam W dal szarych drég,
Do niego biegne Przed domu prdg.

Ten smukty wzrost, Szlachetny ten krok.
Tych warg jego usmiech, Ten witadczy wzrok.
I mowy jego Ptynny midd. Dotkniecie rqk I ust tych cud!
Serce ciezy mi. Brak mi ciszy mej,

Juz nigdy, przenigdy Nie wskrzesze jej.

W ramiona jego Moc pasé jak w ton,
Ach, méc go objqé I przywrzeé don.
Catowaé go Do straty tchu,

W pieszczotach zycie Swe oddac mu!

I przysnito mi sie.

Przysnity mi sie rzeczy takie jakie sq.
Obudzitam sie nagle, zadowolona - ze to sen.
I'wtedy zrozumiatam, Ze to prawda,

Ze jestem sama, ze moja glowa nie jest wtulona w twojq szyje,
nie spoczywa na twoim ramieniu,
moje nogi nie sq splecione z twoimi.
Poczutam, ze nie dam rady, nie dam juz rady zy¢.
Krecito mi sie w gtowie i byto mi zimno
Nie czutam juz bicia wlasnego serca...
Smieré nadchodzita tak wolno,
Ogarneta mnie rozpacz...

Nie miatam odwagi umrzeé sama.

Boze, prosze, spraw, Zeby przywotat mnie do siebie.
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Czy pan sobie wyobraza, zZe ja tu potrafie pozostaé, stajgc sie
dla pana niczym? Czy pan mnie uwaza za bezduszny automat,
za maszyne bez czucia? Sqdzi pan, ze potrafitabym znies¢,
gdyby mi kes chleba wydzierano od ust i krople
zyciodajnej wody wylewano z czary? PoniewaZz jestem biedna,
nieznana, nietadna i mata, mysli pan, ze i duszy
we mnie nie ma ani serca? O, jak sie pan myli!

Mam dusze jak i pan i takiez serce!

A gdyby mi Bég byt dat nieco urody i wielkie bogactwa,
postaratabym sie, aby panu byto réwnie ciezko
odejsé ode mnie, jak mnie jest ciezko odejs¢ od pana.

Nie zwracam sie teraz do pana tak, jak nakazuje
zwyczaj czy konwenans $wiatowy, nawet nie jak
cztowiek do cztowieka, ale jak wolny duch do wolnego ducha,
Jjak gdybysmy, przeszedtszy przez Smierc i przez grob,
stali przed Bogiem réwni, bo i rowni przeciez jestesmy!

Chce od zycia wszystkiego, i to natychmiast!
Chce wszystkiego bez wyjatku: w przeciwnym razie
Nie przyjme niczego! Nie bede umiarkowana.
Nie zadowole sie ciastkiem, ktore chcesz mi dac, jesli
Obiecam, ze bede grzeczna.

W tej chwili chece byé pewna wszystkiego. Dzisiaj. Teraz.

Jesli to niemozliwe, chce umrzec.
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W sercu ciemnosci.
Pod biekitnym storicem tortur.
Do wszystkich stolic Swiata.
W imieniu ofiar:

Wyrzucam z siebie wszelkie nasienie, jakie kiedykolwiek otrzymatam.

Mleko w mych piersiach zamieniam w trucizne.
Zabieram $wiat, ktéry powitam.
Pochowam go w swoim tonie.

Precz z radosnym postuszeristwem.
Niech zyje nienawisé i pogarda,

Bunt i Smier¢.

w Smierci bedziesz ze mng
nigdy wolna
Nie pragne Smierci
Zaden samobdjca jej nie pragngt
patrz jak znikam
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Bom $mierci ja pewna
Nawet bez twego ukazu; a jesli

wezesniej smieré przyjdzie, za zysk to poczytam.

Bo komu przyszto Zyé wsréd nieszczesé tylu,
Jakze by w Smierci zysku nie dopatrzyt?
Tak wigec nie mierzi mnie Smierci ta grozba,
Lecz mierzitoby mnie braterskie ciato
Niepogrzebane. Tak, Smier¢ mnie nie straszy,
A jesli gtupio dziataé ci sie zdaje,
Niech mdj nierozum za nierozum staje.

Przepraszam.

Nie chce juz nikim rzqdzié i nikogo podbijac.
Jezeli bytoby to mozliwe, chciatbym pomdc kazdemu.
Wszyscy chcemy sobie pomagaé, ludzie tacy po prostu sq,
Chcemy zy¢ szczesciem innych ludzi, nie ich cierpieniem.
Nie chcemy sobq pogardzad i nienawidzié sie.

Na tym swiecie jest miejsce dla kazdego.

A nasza planeta jest bogata i moze zapewnic byt kazdemu.

Nasze zycie moze by¢ wolne i piekne.
Myslimy za duzo, a za mato czujemy.

Bardziej niz maszyn potrzebujemy czlowieczenstwa,
Bardziej niz sprytu potrzebujemy dobroci i delikatnosci.
Bez tych cech zycie bedzie brutalne
T wszystko zostanie stracone.
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Czemu tak patrzycie, dzieci?

Co to za uSmiech, ten ostatni usmiech?
Och! Co mam czynié? Serce mi ucieka,
Kobiety, przed ich promiennym spojrzeniem.
Chyba nie zdotam... Zegnajcie me plany.
Czy zeby w smutku pogrqzyc ich ojca,
sama mam w dwakro¢ gorszy popasé¢ smutek?
Nie, nie, ja nigdy!... Zegnajcie me plany!
Lecz co ja mysle? Na Smiech sie narazié
chce, gdy bez kary zostawie mych wrogow?
Trzeba odwagi! Toz ja juz stchorzytam,
dajgc do serca przystep rozczuleniu.
Idzcie do domu, dziect!

EXTRA
-1

O Pani $wiata,
W bolesé bogata,
Ku nedzy mojej wzrok Twaj zniz!
Z sercem przeszytem
Bdélu dzirytem,

Na Syna $smieré spoglgdasz wzwy?z.

Do Ojca wznosisz
Wzrok swdj i prosisz
Za bolesé Swq i Syna Krzyz.
Ktoz zglebi,
Jak ziebi
Krew mojq bolu dreszcz?
Czym sie biedne serce morzy,
Czego pragnie, czym sie trwozy,
Ty jedna, jedna wiesz!
Gdzie péjde w mej niedoli,
Jak boli, boli. boli
Ten ciern, co w piersi tkwi!
Niech sama sie obacze,
Juz ptacze, placze, plgcze,
Az serce peka mi.
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1: Songs
Nicole Beutler

Everything was dead and
Not a soul was left in the world.
She went out and searched
Day and night.

Since nobody was left on earth,
She wanted to go to heaven.
And the moon looked
At her so friendly.

When she finally reached the moon,
it was a piece of rotten wood.
So, then she went to the sun.
But when she finally reached the sun,
It was a wilted sunflower.

And then she went to the stars,
But they were little golden bugs.
And when she wanted to return to
Earth, it was an upside-down cauldron.
And she was all alone.

So, she sat down and started to cry.
There she sits to this day,

All alone.
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My peace is gone, My heart is sore,
1 find it never, And never no more!

Where him I have not, Is the grave; and all
The world to me Is turned to gall.

My wilder’d brain Is overwrought;
My feeble senses Are all distraught.
My peace is all gone, My heart is all sore,
I find it never, And never no more!
For him from the window I gaze, at home;
For him and him only Abroad I roam.
His lofty step, His bearing high,

The smile of his lip, The power of his eye,
His witching words, Their tones of bliss,
His hand’s fond pressure, And ah - his kiss!
My peace is all gone, My heart is all sore,
1 find it never, And never no more.

My bosom aches To feel him near;

Ah, could I clasp And fold him here!
Kiss him and kiss him Again would I,
And on his kisses I fain would die.
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And I had a dream.

Idreamt about things as they are.
Twoke up with a start, quite happy — because
it was a dream.

And when I realized it was true,
that I was alone, that I didn’t have my head nestled
into your neck,
on your shoulder,
my legs intwined into yours...

I felt I couldn’t, I just couldn’t go on living.
Lightheaded and cold
And I couldn’t feel my heartbeat anymore...
And death was so slow in coming,

And I was quite distressed...

I didn’t have the courage to die alone.
Please God make him call me back.
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Do you think I can stay to become nothing
to you? Do you think I am an automaton?

A machine without feelings? Do you think I can
bear to have my morsel of bread snatched
from my lips, and my drop of living water

dashed from my cup? Do you think, because
I am poor, obscure, plain, and little, that
I am soulless and heartless? You think wrong!
I have as much soul as you, and full as much
heart! And if God had gifted me with some
beauty, and much wealth, I should have made
it as hard for you to leave me, as it is hard for
me to leave you now.
I am not talking to you from the medium of
custom, no conventionalities, or even mortal

flesh: it is my spirit that addresses your spirit;

Just as if both had passed through the grave,
and we stood at God’s feet, equal — as we are.

Iwant everything of life, and I want it now!
Twant it total, I want it complete: otherwise
I reject it! I will not be moderate. I will not be satisfied
with the bit of cake you offer me if
I promise to be good. I want to be sure of everything
this very moment. Today. Now. If not, I want to die.
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In the heart of darkness.
Under the blue sun of torture.
To the capitals of the world.
In the name of the victims:
Ieject all the sperm I have ever received.

I turn the milk of my breast into deadly poison.

I take back the world I gave birth to.
I bury it in my womb.
Down with the happiness of submission.
Long live hate and contempt,
Rebellion and death.

In death you hold me.
Never free.

I have no desire for death.

No suicide ever had.
Watch me vanish.
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Yes.
I know all too well 'm going to die.
How could I not?

It makes no difference what you decree.
AndifT have to die before my time,
Well, I count that a gain.

When someone has to live the way I do,
Surrounded by so many evil things,
How can she fail to find a benefit in death?
And so for me meeting this fate won’t bring
Any pain.

What’s going on here does not hurt me at all.
And ifyou think what I’'m doing now is stupid,
perhaps I'm being charged with foolishness
by someone who’s a fool himself.

I'msorry.
I don’t want to rule and conquer anyone.

I should like to help everyone, if possible.
We all want to help one another.
Human beings are like that.

Humans want to live by each other’s Happiness,
not by each other’s misery.

We don’t want to hate and despise one another.
In this world there’s room for everyone,
And the good world is rich
And can provide for everyone.

The way of life can be free and beautiful.

We think too much and feel too little.
More than machinery we need humanity.
More than cleverness we need kindness and Gentleness.

Without these qualities
Life would be violent
And all will be lost.
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Why do ye gaze on me with such a look
of tenderness, or wherefore smile?
For these are your last smiles.

Ah wretched, wretched me!
What shall I do? My resolution fails.
Sparkling with joy now
I their looks have seen.

My friends, I can no more.

To those past schemes I bid adieu,
And with me from this land
My children will convey.

Why should I cause a twofold portion
of Distress to fall on my own head,
That I may grieve the sire
By punishing his sons?

This shall not be:

But what’s going on?
What’s wrong with me?
Twill go through with this.
What a coward I am even to let my heart
admit such sentimental reasons.

Farewell, sweet kisses - tender limbs,
Farewell! And fragrant breath!
I never more can bear to look on you,
My children.
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Ah, rich in sorrow, thou,
Stoop thy maternal brow,
And mark with pitying eye my misery!

Ah, the sword in thy pierced heart,
Thou dost with bitter smart,
Gaze upwards on thy Son’s death agony.
To the dear God on high,
Ascends thy piteous sigh,
Pleading for his and thy sore misery.

Ah, who can know
The torturing woe,
The pangs that rack me to the bone?
How my poor heart, without relief,
Trembles and throbs, its yearning grief

Ah, wheresoe’er I go,
With woe, with woe, with woe,
My anguish’d breast is aching!

When all alone I creep,
I weep, I weep, I weep,
Alas! My heart is all breaking!
Help!
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