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‘There, at the fork of the roads of Time, there has to exist a “Café 
Europe”. The true eternal Europe!’ wrote Tadeusz Kantor, imag‑

ining a space with no barriers, a meeting place for everybody who is 
there. This vision — seemingly utopian and poetic — is proving to 
be one of the most seminal visions for an institution working with 
the avant‑garde heritage.

Cricoteka faced the paradox — how to be the archive of an artist 
who despised archives? How does one build a museum for someone 
who did not want to be confined to a museum?

The answer lies in activation, rather than protection. Trans‑
formation, instead of maintenance. Cricoteka has adopted a strat‑
egy that could be referred to as a performative archive — a space 
where heritage is not a mere deposit, but an invitation to a game. 
Playing with Kantor– the title of an international project showcasing 
performances by artists from all over the world — was chosen on 
purpose, being an accurate description of the method. The texts 
of this publication showcase the different aspects of this game.

Kantor’s Café Europe was a hypothesis, a projection, a dream. It 
was a potential space that only exists when somebody enters it to start 
the game. Cricoteka built this café both literally, by building a meeting 
place for artists from all over the world, and metaphorically — as Playing 
with Kantor brings about the utopia of an indivisible cultural world.

G dzieś na rozstajnych / drogach Czasu / musi istnieć / Café Europe… 
[…] Prawdziwa Europa. / Wieczna!” — pisał Tadeusz Kantor, 

wyobrażając sobie przestrzeń, w której nie obowiązują żadne „barierki”, 
gdzie spotykają się wszyscy, „kogo tam nie ma”. Ta wizja — z pozoru 
utopijna, poetycka — okazuje się dziś jedną z najbardziej operatywnych 
idei dla instytucji pracującej z dziedzictwem awangardy.

Cricoteka stanęła przed paradoksem, jak być archiwum artysty, 
który nienawidził archiwów. Jak zbudować muzeum dla kogoś, kto 
w muzeum nie chciał być zamknięty.

Odpowiedzią okazała się nie ochrona, ale aktywacja. Nie konser‑
wacja, ale transformacja. Cricoteka przyjęła strategię, którą można by 
nazwać „archiwum performatywnym” — przestrzenią, gdzie dziedzictwo 
nie jest martwym depozytem, lecz zaproszeniem do gry. Gra z Kantorem — 
tytuł międzynarodowego projektu prezentującego spektakle artystów 
z całego świata — nie jest tu przypadkową metaforą. To dokładny opis 
metody. Teksty tej publikacji pokazują różne aspekty tej gry.

Café Europe Kantora było hipotezą, projekcją, tęsknotą. Było 
przestrzenią potencjalną, która realizuje się tylko wtedy, gdy ktoś w nią 
wejdzie i zacznie grę. Cricoteka zbudowała tę kawiarnię — dosłownie, 
bo nowa siedziba stała się miejscem spotkań artystów z całego świata, 
i metaforycznie, ponieważ Gra z Kantorem materializuje utopię nie‑
podzielnego świata kultury.
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Portret Tadeusza Kantora

Portrait of Tadeusz Kantor
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One of Tadeusz Kantor’s most quoted phrases is his declaration 
in the score of The Dead Class. Explaining his use of characters 

and motifs from Witkacy’s Tumor Mózgowicz in the original script 
of the play (instead of staging this drama as written), the founder of 
Cricot 2 Theatre said that he did not play nor stage Witkiewicz’s 
plays — instead, he played with Witkiewicz himself, just like one 
would play cards. In this arrangement, Witkacy was not a dead author 
of scripts destined to always be staged in the same exact manner, 
but a living partner — difficult, demanding and unpredictable. 
The course and outcome of the game can be different each time and 
there are no winners or losers.

The title of the project, which showcases international plays 
entering into a dialogue with the Polish director’s oeuvre, which was 
launched in 2018 under my curatorial supervision at the Cricoteka 
Centre for the Documentation of the Art of Tadeusz Kantor, refers 
to this famous phrase. The aim of Playing with Kantor (which was 
initially a series of monthly screenings of plays preceded by a lec‑
ture and sometimes followed by a debate, and later turned into an 
annual theatre festival) was to highlight the broad and dense web of 
interdependencies and links connected to the work of the Krakow 
artist. The goal was to answer the question of whether Kantor is 
already a somewhat dusty museum figure or whether he is still 

Jedną z najczęściej cytowanych fraz Tadeusza Kantora jest jego 
deklaracja zamieszczona w partyturze Umarłej klasy. Założyciel 

Teatru Cricot 2, tłumacząc się z wykorzystania w autorskim scena‑
riuszu spektaklu postaci i wątków z Tumora Mózgowicza Witkacego 
(zamiast wystawić ten dramat po prostu tak, jak został napisany), 
oznajmiał, że nie grał sztuk Witkiewicza, nie inscenizował ich, ale 
grał z samym Witkiewiczem, tak jak gra się w karty. W tak zaaran‑
żowanej sytuacji Witkacy nie był martwym twórcą scenariuszy 
przeznaczonych do realizowania — i realizowanych zawsze tak 
samo — ale żywym partnerem, trudnym, wymagającym i nieprze‑
widywalnym. Przebieg i wynik rozgrywki za każdym razem mogą 
być inne, a w grze nie ma wygranych ani przegranych.

Do tej słynnej frazy nawiązuje tytuł projektu zainicjowanego 
w 2018 roku — pod moją kuratorską opieką — w Ośrodku Dokumen‑
tacji Sztuki Tadeusza Kantora Cricoteka prezentacji zagranicznych 
spektakli dialogujących z dorobkiem polskiego reżysera. Celem Gry 
z Kantorem (początkowo cyklu comiesięcznych projekcji przedstawień 
poprzedzonych wykładem, a czasami także zakończonych dysku‑
sją; później corocznego festiwalu teatralnego) było pokazanie, jak 
szeroko rozpostarta i jak gęsta jest sieć zależności, w których funk‑
cjonuje dziś twórczość krakowskiego artysty. W swoich założeniach 
działania te miały przynieść odpowiedź na pytanie, czy Kantor jest 
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już dzisiaj nieco zakurzoną figurą muzealną, czy też artystą wciąż 
żywym i inspirującym, z którym można prowadzić tytułową grę. 
Pierwsza dekada XXI wieku była czasem, w którym twórca Cricot 2 
ewidentnie trafił w Polsce do teatralnego czyśćca.

W kolejnych latach powrócił jednak do gry — i to w sposób 
wyjątkowo zaskakujący i spektakularny.

Naprawdę umarła klasa
W 2010 roku w Krakowie odbyła się międzynarodowa konferencja 
naukowa pod tytułem Dziś! Tadeusz Kantor, zorganizowana w dwu‑
dziestą rocznicę śmierci artysty. Referaty licznych, przybyłych 
z całego świata badaczy i kuratorów potwierdzały doniosłość badania 
dorobku twórcy Umarłej klasy, a rozmowy z aktorami Cricot 2 i oku‑
pacyjnego Podziemnego Teatru Niezależnego przynosiły niezwykle 
emocjonalny obraz artystycznego i politycznego „półwiecza Kan‑
tora”, trwającego od lat czterdziestych do końca lat osiemdziesią‑
tych. Konferencja, której merytoryczną opiekunką była Katarzyna 
Fazan, okazała się naukowym sukcesem, wydarzeniem o wielkim 
znaczeniu dla dalszego rozwoju badań nad teatralnym i malarskim 
dorobkiem artysty.

A jednak w tej beczce miodu znalazła się jedna, wyjątkowo 
gorzka, łyżka dziegciu. Tą łyżką okazało się spotkanie konferencyjne, 

a living and inspiring artist that one can still play with. The first 
decade of the 21st century was a period of the in theatrical purgatory 
for the founder of Cricot 2 in Poland.

In the following decades, he returned to the game in a par‑
ticularly surprising and spectacular manner.

The Class is Really Dead
In 2010, Krakow hosted an international academic conference titled 
Today! Tadeusz Kantor, held on the 20th anniversary of the artist’s 
death. Papers by the numerous researchers and curators from all 
over the world confirmed the importance of studying the oeuvre of 
the author of Dead Class, and conversations with actors of Cricot 2 
and the wartime Independent Theatre gave a very emotional picture 
of the artistic and political ‘half‑century of Kantor,’ from the 1940s 
to the end of the 1980s. The conference, supervised by Katarzyna 
Fazan, proved to be a success an event of great importance for 
the further development of studies into the artist’s theatrical and 
painterly oeuvre.

Yet there was one, extremely nasty blot on that beautiful 
landscape. Namely the conference meeting, which was intended 
as the culmination of the congress, tying the discussions about 
Kantor to the future of theatre. The representatives of the youngest 
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generation of people co‑creating the Polish theatre and dance 
scene were invited to take part in the panel discussion — directors 
Michał Borczuch, Krzysztof Garbaczewski, Paweł Passini, Ana 
Brzezińska, Marcin Wierzchowski, Awiszaj Hadari, and curator 
Anna Królica. Interestingly, the only votum separatum in the discus‑
sion was presented by Hadari, born and educated in Israel, who 
was so enthralled by The Dead Class he saw there that he decided 
to come to Poland.

Indeed, Kantor’s inspirations in the Polish theatre turned out 
to be irregular (partially owing to the fact that — despite occasional 
collaboration with art schools — he did not raise his successors 
in the strict sense of the word and did not develop a method in 
the same sense as Konstanty Stanisławski, Bertolt Brecht and Jerzy 
Grotowski). By the 1980s, Kantor was already working abroad; while 
his death in 1990 coincided with the abrupt end of a particular era 
in Polish history and culture. One could surmise that if the spirit 
of the author of Today Is My Birthday was alive in Polish stage art of 
the 1990s and the first years of the 21st century, it was mainly as 
a kind of an afterimage in the work of artists of the older gener‑
ation, who were once fascinated by him — Andrzej Wajda, Jerzy 
Grzegorzewski, and Krystian Lupa. However, Kantor will return 
to the Polish theatre. And the path will be winding and unexpected.

które w założeniu miało stanowić finalny akord zjazdu, wiążący 
dyskusję o Kantorze z przyszłością teatru. Do udziału w panelu 
dyskusyjnym zaproszone zostało najmłodsze wówczas pokolenie 
osób współtworzących polską scenę teatralną i taneczną: reżyserzy 
Michał Borczuch, Krzysztof Garbaczewski, Paweł Passini, Ana 
Brzezińska, Marcin Wierzchowski i Awiszaj Hadari oraz kuratorka 
Anna Królica. Zaproszeni w większości szczerze przyznali, że Kantor 
nie jest dla nich istotnym punktem odniesienia — nie zapoznawali 
się z jego dorobkiem w trakcie studiów, nie eksplorowali go samo‑
dzielnie, zniechęceni słabą jakością nagrań spektakli i nieprzejrzystą 
polityką w kwestii praw autorskich uniemożliwiającą chociażby 
wykorzystywanie partytur autora spektaklu Wielopole, Wielopole we 
własnej praktyce scenicznej (takie doświadczenie stało się udziałem 
Passiniego). Co znamienne, jedyny odrębny głos podczas dyskusji 
należał do Hadariego, który — urodzony i wykształcony w Izra‑
elu — do tego stopnia zachwycił się obejrzaną tam Umarłą klasą, że 
postanowił przyjechać do Polski.

Rzeczywiście, inspiracje kantorowskie w polskim teatrze 
okazały się nieregularne (nie tylko dlatego, że — mimo okreso‑
wej współpracy ze szkołami artystycznymi — nie wychował on 
następców w sensie ścisłym i nie wypracował metody w takim zna‑
czeniu, w jakim zrobili to Konstanty Stanisławski, Bertolt Brecht 
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czy JerzyGrotowski). Już w latach osiemdziesiątych Kantor pra‑
cował głównie za granicą; jego śmierć w 1990 roku zbiegła się 
z gwałtownym końcem określonej ery w krajowej historii (także 
historii kultury). Można uznać, że jeśli duch autora Dziś są moje 
urodziny był żywy w polskiej sztuce scenicznej lat dziewięćdzie‑
siątych i pierwszych lat XXI wieku, to głównie jako swego rodzaju 
powidok w twórczości artystów starszego pokolenia, niegdyś nim 
zafascynowanych: Andrzeja Wajdy, Jerzego Grzegorzewskiego, 
Krystiana Lupy. Kantor powróci jednak do polskiego teatru nie‑
oczekiwaną, okrężną drogą.

Nowe inspiracje
Polski teatr przełomu tysiącleci intensywnie nadrabiał zaległości 
w znajomości tego, co działo się na szeroko rozumianym Zacho‑
dzie. Publiczność, kuratorzy, krytycy i artyści zachwycali się 
oryginalnością wizji takich twórców jak Robert Wilson, Elizabeth 
LeCompte z The Wooster Group, Richard Foreman, Jan Fabre czy 
Jan Lauwers z Needcompany. Tym, co ich łączyło, było odejście 
od tradycyjnego, tekstocentrycznego, „mieszczańskiego” teatru, 
skupionego na opowiadaniu spójnych historii za pomocą reali‑
stycznego, psychologicznego aktorstwa, w kierunku widowisk 
operujących rytmem, ruchem, muzyką, obrazami.

New Inspirations
At the turn of the millennium, Polish theatre was catching up with 
what was happening in the West. Audiences, curators, critics and 
artists marvelled at the originality of the visions of artists such as 
Robert Wilson, Elizabeth LeCompte of The Wooster Group, Richard 
Foreman, Jan Fabre and Jan Lauwers of Needcompany. What they 
had in common was that they decided to depart from traditional, 
text — centric, bourgeois theatre, focused on telling cohesive stories 
using realistic, psychological acting, towards plays working with 
rhythm, movement, music, and images.

When they came to Poland to attend festivals such as Kon‑
takt and Dialog, they would be constantly asked questions about 
the sources of their unconventional style and working methods 
during post‑show discussions. One name kept coming back as 
the most important inspiration — Tadeusz Kantor.

It seems that Kantor was a source of inspiration much more 
in Western Europe and North America, than he was in Poland, if 
only because of the presence of his work and thought in art school 
curricula. The influence of the Krakow‑based artist on the transfor‑
mation of world theatre was also noted by the influential German 
scholar Hans‑Thies Lehmann. In his acclaimed book Post‑Dramatic 
Theatre, published in Poland in 2004, he describes the process of 
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nie festiwali (takich jak Kontakt czy Dialog), podczas pospektaklowych 
dyskusji powracały pytania o źródła ich niekonwencjonalnego 
stylu i metody pracy. Jako najważniejsza inspiracja wracało jedno 
nazwisko — Tadeusza Kantora.

Wydaje się, że w krajach Europy Zachodniej i w Ameryce 
Północnej inspiracje teatrem Kantora miały charakter bardziej 
ciągły niż w Polsce — chociażby dzięki obecności dorobku i myśli 
tego reżysera w programie nauczania w szkołach artystycznych. 
Oddziaływanie krakowskiego twórcy na przemiany światowego 
teatru zauważył również wpływowy niemiecki badacz Hans‑Thies 
Lehmann. W głośnej, wydanej w Polsce w 2004 roku, książce Teatr 
postdramatyczny opisuje on proces uwalniania się reżyserów spod 
władzy „dobrze skrojonego” dramatu — jako prekursorów takiego 
myślenia wymienia przedstawicieli obu fal awangardy, szczególnie 
istotną rolę przyznając Kantorowi.

Zdaniem Lehmanna to właśnie Kantor pokazał zachodnim 
artystom, że teatr nie musi być „maszynką do wystawiania tekstu 
dramatycznego”, że może być bliski teatrowi tańca, „żywemu obra‑
zowi”, koncertowi, happeningowi, że wreszcie słowa, dialogi i sceny 
nie muszą być uwięzione w sztywnych relacjach przyczynowo‑skut‑
kowych, lecz łączyć się ze sobą niczym we śnie lub wspomnieniu.

directors freeing themselves from the power of the cookie‑cutter 
drama — he names representatives of both waves of the avant‑garde 
as precursors to such thinking, giving particularly high importance 
to Kantor.

According to Lehmann, it was Kantor who showed Western 
artists that theatre does not have to be a machine for staging dramatic 
texts, and that it can be closer to dance theatre, the living image, 
the concert, the happening, and that the words, dialogues and scenes 
do not have to be confined to rigid cause‑and‑effect relationships, 
but they can be linked with each other as if in a dream or a memory.

Aesthetic and formal inspirations were thus the first notice‑
able aspect of the performances by the international lovers of the 
Cricot 2 Theatre, but hardly the only or the most important ones. 
When themes of history, trauma, memory and post‑memory began 
to return to European stages with great impetus, Kantor became 
one of the most important points of reference. Christoph Marthaler, 
Luk Perceval, Pippo Delbono, Romeo Castellucci, Alvis Hermanis 
and Nenad Čolić shared his conviction that theatre is a space where 
there is room for all the Others, where the excluded and the dead 
have a voice that can be heard. And when Polish theatre took up 
the theme of the war and the Holocaust, similarities to Kantor’s 
aesthetics appeared unexpectedly not only in the works by Paweł 
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Inspiracje estetyczno‑formalne były więc pierwszym, co 
dało się zauważyć w spektaklach zagranicznych wielbicieli Teatru 
Cricot 2; ale nie były ani jedyne, ani najważniejsze. Gdy na euro‑
pejskie sceny z wielką mocą zaczęły powracać tematy związane 
z historią, traumą, pamięcią i postpamięcią, Kantor stał się jed‑
nym z głównych punktów odniesienia. Christoph Marthaler, Luk 
Perceval, Pippo Delbono, Romeo Castellucci, Alvis Hermanis czy 
Nenad Čolić dzielą z nim przekonanie, że teatr jest przestrzenią, 
w której jest miejsce dla wszystkich Innych, gdzie wykluczeni 
i martwi mają prawo głosu — i mogą być wysłuchani. Gdy zaś 
polski teatr podjął temat wojny i Zagłady, podobieństwa do estetyki 
Kantora pojawiły się niespodziewanie nie tylko u powołujących się 
na niego Pawła Passiniego czy Jana Klaty, ale także u Krzysztofa 
Warlikowskiego czy Mai Kleczewskiej.

Te same planety, różne światy
„Wielki osobny” polskiego i światowego teatru nie jest wcale tak 
osobny, jak mogłoby się wydawać — czerpał z tradycji przedwojennej 
awangardy polskiej, rosyjskiej i niemieckiej (co skrupulatnie opisały 
historyczki teatru Katarzyna Osińska i Małgorzata Leyko), a po 
wojnie uczestniczył w obiegu idei ożywiających życie artystyczne 
po obu stronach oceanu (temat obecności Kantora w wywrotowym, 

Passini and Jan Klata, who directly referred to him, but also in plays 
by Krzysztof Warlikowski and Maja Kleczewska.

Same Planets, Different Worlds
‘The Great Other’ of Polish and international theatre is not as dis‑
tant as it might seem at first glance — he drew on the traditions of 
the pre‑war Polish, Russian and German avant‑garde (which was 
meticulously described by theatre historians Katarzyna Osińska 
and Małgorzata Leyko). After the war he took part in the circula‑
tion of ideas that were a breath of new life to the artistic life on 
both sides of the Atlantic Ocean (the subject of Kantor’s presence 
in the subversive and queer artistic life of New York was described 
by the artistic and scholarly team of the Kantor Downtown pro‑
ject: Jolanta Janiczak, Joanna Krakowska, Magda Mosiewicz and 
Wiktor  Rubin).

Among the artists whose performances were showcased 
as part of Playing with Kantor, there are two main categories. On 
the one hand, there are artists who have had the opportunity to 
watch Kantor’s performances (or at least recordings) and refer to 
Kantor directly in interviews. They often quote entire scenes from 
his plays — and they include virtually all the names brought up 
in the previous paragraphs. On the other hand, there are people 
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Kantor Downtown zespół artystyczno-badawczy: Jolanta Janiczak, 
Joanna Krakowska, Magda Mosiewicz i Wiktor Rubin).

Wśród artystów, których spektakle prezentowane były 
w ramach Gry z Kantorem, wyróżnić można dwie grupy. Z jednej 
strony są twórcy, którzy mieli okazję oglądać spektakle Kantora 
(a przynajmniej ich nagrania), powołujący się na niego wprost 
w wywiadach i częstokroć cytujący całe sceny z jego spektakli 
(to praktycznie wszystkie nazwiska przywołane w poprzednich 
akapitach). Z drugiej strony są osoby, które — jak to określiła 
aktorka Cricot 2 Ludmiła Ryba, mówiąc o francuskim reżyserze 
François Tanguyem — pochodzą „z tej samej planety” co Kantor. 
Oprócz Tanguyego i jego Théâtre du Radeau do grupy tej należą 
chociażby Pina Bausch i zafascynowany Brunonem Schulzem 
serbsko‑francuski artysta Josef Nadj.

W przypadku nieco młodszego pokolenia artystów, urodzo‑
nego już w latach siedemdziesiątych, jak Francuzi Philippe Quesne 
czy Gisèle Vienne, medium kontaktu z Kantorem są już nawet nie 
tyle nagrania spektakli, co zdjęcia z happeningów i przedstawień, 
zachowane w muzeach elementy scenografii, bio-obiekty i manekiny. 
Dla nich dorobek polskiego artysty to wrota ku onirycznemu — czy 
wręcz surrealistycznemu — światu. Język teatru Kantora pomaga 

who — as Cricot 2 actress Ludmiła Ryba put it, speaking of the French 
director François Tanguy — come ‘from the same planet’ as Kan‑
tor. In addition to Tanguy and his Théâtre du Radeau, this group 
includes Pina Bausch and the Serbo–French artist Josef Nadj, who 
is fascinated by Bruno Schulz.

In the case of the slightly younger generation of artists, born 
in the 1970s, including the French Philippe Quesne and Gisèle 
Vienne, they find their way to get in touch with Kantor not through 
recordings of performances, but through the photographs of hap‑
penings and performances, as well as pieces of stage design, bio‑ob‑
jects and mannequins preserved in museums. For them, the Polish 
artist’s oeuvre is a gateway to an oneiric — or even surreal — world. 
The language of Kantor’s theatre helps the artists talk about fears 
and longings, as well as about the search for identity, the discovery 
of a traumatic family history (as in the case of Lars Jan, an American 
director with Polish‑Afghan roots).

Perhaps Playing with Kantor has its most extraordinary effect 
when the way in which the Krakow artist worked through his 
seemingly extremely personal, specific and local (Polish, Galician, 
linked primarily to World War II) experience in theatre becomes 
an inspiration for settling scores with history, politics, spirituality 
and customs of very distant cultures.
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im opowiadać o lękach i tęsknotach, ale także o poszukiwaniu 
tożsamości, odkrywaniu traumatycznej rodzinnej historii (jak 
w przypadku amerykańskiego reżysera o polsko‑afgańskich korze‑
niach Larsa Jana).

Być może Gra z Kantorem najbardziej niezwykłe efekty przy‑
nosi wtedy, gdy sposób, w jaki krakowski artysta przepracowywał 
w teatrze swoje na pozór skrajnie jednostkowe, specyficzne i lokalne 
(polskie, galicyjskie, związane przede wszystkim z okresem drugiej 
wojny światowej) doświadczenie, staje się inspiracją do rozliczenia 
z historią, polityką, dominującą religijnością czy obyczajowością 
bardzo odległych kultur.

I tak brazylijska grupa Teatro Antropofágica (mająca za sobą 
doświadczenie pracy warsztatowej zarówno z Ludmiłą Rybą, jak i bada‑
czem Kantora Michałem Kobiałką) w Desterrados — Ur Ex Des Machine 
przygląda się doświadczeniu wygnania z dosłownie i metaforycznie 
rozumianego domu, portretując równocześnie zjednoczoną i podzieloną 
społeczność za pomocą scen zbiorowych przywodzących na myśl Niech 
sczezną artyści. Z kolei założony w Seulu teatr Changpa wykorzystuje 
partyturę sztuki Wielopole, Wielopole do opowiadania o wojnie koreań‑
skiej. Po inspiracje kantorowskie sięga też William Kentridge, artysta 
o wschodnioeuropejskich żydowskich korzeniach, który w Republice 
Południowej Afryki eksploruje temat inności, obcości, biedy i wojny.

Thus, the Brazilian Teatro Antropofágica ensemble (which 
had the experience of working with both Ludmiła Ryba and Kantor 
scholar Michał Kobiałka) looks at the experience of exile from a literal 
and metaphorical home in Desterrados Ur Ex Des Machine, while por‑
traying a united and divided community through collective scenes 
reminiscent of Let the Artists Die. The Changpa Theatre from Seoul 
uses the score of Wielopole, Wielopole to tell the story of the Korean 
War. William Kentridge, an artist with Eastern European and Jewish 
roots who explores themes of otherness, alienation, poverty and war 
in South Africa, also draws inspiration from Kantor.

Contemporary artists often resort to means of expression 
reminiscent of the Cricot 2 style, such as hyperrealistic mannequins, 
facial make‑up resembling a mask, as well as mechanised collective 
choreographies. They do this in order to be able to portray situa‑
tions considered impossible to show and present, thus empowering 
Kantor’s figures and scenes and bringing back the impact they 
must have had on his audiences, as they watched the spectres of 
the war they had lived through on stage. For the Dublin‑based Bro‑
kentalkers ensemble, the puppets from The Dead Class proved to be 
the only means of expression capable of portraying the nightmare 
of Irish children abused in monastic orphanages. Reza Abdoh, on 
the other hand, whose performances explore the themes of alienation 
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Cricot 2, takie jak hiperrealistyczne manekiny, upodabniająca 
twarz do maski mocna charakteryzacja czy „zmechanizowane” 
zbiorowe choreografie. Robią to, by móc pokazać na scenie sytua
cje uznawane za niewyrażalne i niepokazywalne; tym samym 
przywracają kantorowskim figurom i scenom moc, którą musiały 
mieć one dla jego publiczności, oglądającej na scenie widma prze‑
żytej przez siebie wojny. I tak dla dublińskiej grupy Brokentalkers 
lalki z Umarłej klasy okazały się jedynym medium zdolnym ukazać 
koszmar irlandzkich dzieci maltretowanych w klasztornych siero‑
cińcach. Z kolei Reza Abdoh, eksplorujący w swoich spektaklach 
temat obcości (również swojej — jako pracującego w Ameryce 
queerowego emigranta z Iranu), choroby i śmierci, znalazł u Kan‑
tora środki pozwalające ukazać grozę świata doby pandemii AIDS, 
fanatyzmów religijnych i bratobójczych konfliktów, takich jak 
wojna na Bałkanach. O fascynacji Abdoha spektaklami Cricot 2 opo‑
wiadał zresztą w Krakowie jego bliski współpracownik, realizator 
nagrań spektakli Adam Soch, sam będący emigrantem z Rumu‑
nii — i również odnajdujący się w kantorowskim doświadczeniu.

Kantorowskie inspiracje pojawiają się w najróżniejszych 
miejscach i manifestują się w najrozmaitszy sposób; śledzenie ich 
w pojedynkę jest niewykonalne. Dlatego na początku 2020 roku do 

(including his own, as a queer Iranian immigrant working in Amer‑
ica), illness and death, found the means to show the horrors of 
the world in the age of the AIDS pandemic, religious fanaticism and 
fratricidal conflicts, such as the Balkan War. Abdoh’s fascination 
with Cricot 2 was also presented in Krakow by Adam Soch, his close 
colleague and producer of recordings of the performances, an emi‑
grant from Romania, who identified with Kantor and his experience.

These inspirations appear in the most diverse places and 
manifest themselves in the most varied ways — tracing all of them 
alone is an insurmountable challenge. That is why three curators 
have joined the Playing with Kantor project in early 2020: Małgorzata 
Jabłońska, Tadeusz Kornaś and Dariusz Kosiński, whose knowledge 
of the Eastern European theatre, alternative stages and puppet 
theatre proved to be crucial. Thanks to the collective efforts of all 
those involved, Cricoteka is gradually becoming an archive not 
only of Tadeusz Kantor, but of world theatre in all its dimensions.

To Be Continued
In the middle of the third decade of the 21st century, it became 
apparent that Kantor’s work could also resonate surprisingly well 
with the latest currents in the arts and humanities. Disability studies 
is one such fields. The theme of the deconstructed body, which is 
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projektu Gra z Kantorem dołączyło troje kuratorów: Małgorzata Jabłoń‑
ska, Tadeusz Kornaś i Dariusz Kosiński, których wiedza o teatrze 
Europy Wschodniej, scenie alternatywnej i teatrze lalek okazała się 
bezcenna. Dzięki zbiorowym wysiłkom wszystkich zaangażowanych 
osób Cricoteka stopniowo staje się archiwum nie tylko Tadeusza 
Kantora, ale światowego teatru we wszystkich jego wymiarach.

Ciąg dalszy nastąpi
W połowie trzeciej dekady XXI wieku okazało się, że dzieło Kantora 
może zaskakująco dobrze współbrzmieć także z najnowszymi 
prądami w sztuce i humanistyce. Jednym z nich są badania nad 
niepełnosprawnością. Obecny w spektaklach teatru Cricot 2 temat 
zdekonstruowanego ciała podejmuje w licznych swoich projektach 
performerka Joanna Pawlik; przesunięcia gestów i sensów rem‑
brandtowskiego i kantorowskiego pierwowzoru dokonała w Lekcji 
anatomii — rekonfiguracji Agata Skwarczyńska, u której kobieta

‑anatomka przy pomocy osób z niepełnosprawnością zszywa na 
nowo to, co rozczłonkowane i zniszczone.

Kantorowska refleksja nad życiem i śmiercią zyskuje nowy 
sens w dobie sztuk cyfrowych, sztucznej inteligencji i mediów 
interaktywnych. W 2025 roku w ramach wystawy (Nie)Umarła klasa 
Krzysztof Garbaczewski zaprezentował przejmującą instalację 

present in the Cricot 2 theatre productions, is taken up by the per‑
former Joanna Pawlik in many of her projects — the gestures and 
senses of the Rembrandt and Kantor prototypes were shifted in 
Lekcja anatomii — rekonfiguracja (Anatomy Class — Reconfiguration) 
by Agata Skwarczyńska, in which a female anatomist mends what is 
dismembered and destroyed with the help of people with disabilities.

Kantor’s reflection on life and death gains new meaning in 
the age of digital arts, artificial intelligence and interactive media. 
In 2025, as part of the exhibition (Nie)Umarła klasa (‘The (Un)Dead 
Class’), Krzysztof Garbaczewski presented the poignant installa‑
tion Neither Alive nor Dead. One of the screens showed how artificial 
intelligence, which was fed with images from the legendary Cricot 2 
theatre performance, reconstructs The Dead Class (the mistakes made 
by the AI only add to the uniqueness of the final effect), while on 
another screen, Kantor’s avatars moved like zombies, set in motion 
(thanks to the motion capture technology) by the exhibition visitors.

Kantor’s theatre turns out — unfortunately — to be sur‑
prisingly up‑to‑date when it comes to the matter of dealing with 
the experience of war. Created in 2025, FC Bergman’s Guernica Guer‑
nica is a performance of three silent vivid images (the perspective 
of the victims: a drone view of the moment when the Basque city 
was bombed; the perspective of the perpetrators: a feast in honour 
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„nakarmiona” zdjęciami z legendarnego spektaklu teatru Cricot 2 
sztuczna inteligencja rekonstruuje Umarłą klasę (błędy popełniane 
przez AI tylko dodają niesamowitości efektowi), na drugim ekra‑
nie poruszały się — niczym zombie — kantorowskie awatary, które 
w ruch wprowadzały (za pomocą motion capture [przechwytywania 
ruchu]) osoby zwiedzające wystawę.

Równocześnie teatr Kantora okazuje się — niestety — zaska‑
kująco aktualny jeśli chodzi o wzorzec mierzenia się z doświad‑
czeniem wojennym. Zrealizowany w 2025 roku spektakl Guernica 
Guernica FC Bergman to trzy nieme żywe obrazy (perspektywa ofiar: 
oglądana dzięki dronom rekonstrukcja momentu zbombardowania 
baskijskiego miasta; perspektywa sprawców: uwieczniana przez 
fotografa uczta na cześć hiszpańskich i niemieckich faszystów; 
perspektywa świadków: Pablo Picasso maluje swój słynny obraz). 
Twórcy spektaklu szukają odpowiedzi na te same pytania, które 
zadawane były w Niech sczezną artyści i Dziś są moje urodziny. W momen‑
cie, gdy od kilku lat trwa wojna w Ukrainie, a na całym świecie 
eskalują konflikty mogące doprowadzić do agresji zbrojnej, wątek 
niemożności stworzenia reprezentacji doświadczenia wojennego 
przy równoczesnej moralnej konieczności podejmowania takich 
prób brzmi szczególnie dobitnie.

of the Spanish and German fascists, captured by a photographer; 
the perspective of the witnesses: Pablo Picasso painting his famous 
work). The authors seek answers to the questions posed in Niech 
sczezną artyści and Dziś są moje urodziny. At a time when the war in 
Ukraine has been going on for several years and there are conflicts all 
around the world that could lead to full‑blown hostilities, the theme 
of the impossibility of creating a representation of the war experi‑
ence over and against the simultaneous moral compulsion to do so 
resonate particularly strongly.

International Dialogue
The Playing with Kantor artistic and research project changed in 
2023, taking the form of an annual festival dedicated to individual 
countries and cultures, with room for a variety of activities — from 
performances, film screenings and meetings with artists, exhibi‑
tions and workshops for adults and children, to academic sessions 
and translation initiatives. Its curators ask one question — why are 
there places in the world, where the work of the founder of Cricot 2 
Theatre enjoys exceptional interest and is a living source of inspi‑
ration? Is this the echo of the tour of the Krakow‑based ensemble? 
The impact of the availability of recordings of performances and 
publications (translations of Kantor’s manifestos and works on 
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Międzynarodowy dialog
Projekt artystyczno‑badawczy Gra z Kantorem od 2023 roku ma 
postać poświęconego poszczególnym krajom i kulturom dorocznego 
festiwalu, w którym jest miejsce na różnorodne działania: od poka‑
zów spektakli, projekcji filmowych i spotkań z artystami poprzez 
wystawy i warsztaty dla dorosłych i dzieci aż po sesje naukowe 
i inicjatywy translatorskie. Jego kuratorzy stawiają pytanie: jak to 
się dzieje, że w niektórych miejscach na świecie twórczość zało‑
życiela Teatru Cricot 2 cieszy się wyjątkowym zainteresowaniem 
i stanowi żywe źródło inspiracji? Czy to echa tournée krakowskiego 
zespołu, skutki dostępności nagrań spektakli lub publikacji (tłu‑
maczeń manifestów Kantora i poświęconych mu prac), a może 
efekt działalności wyjątkowo charyzmatycznych „promotorów” 
(takich jak związany z festiwalem Fringe w Edynburgu szkocki 
kurator Richard Demarco, wspomniany Hans‑Thies Lehmann 
lub zafascynowani polską kulturą amerykańscy twórcy filmów 
animowanych, bracia Stephen i Timothy Quay)? A może wynika 
to ze współdzielonych z Polską traum historycznych, problemów 
tożsamościowych, lęków i nadziei?

Motywacje do sięgania do dorobku Kantora często potrafią 
bardzo zaskoczyć — udowodniła to już pierwsza edycja festiwalu, 
kuratorowana przez Magdalenę Link‑Lenczowską Gra z Kantorem. 

Kantor), or perhaps the outcome of the activity of exceptionally char‑
ismatic promoters (including the Scottish curator Richard Demarco, 
associated with the Edinburgh Fringe Festival, the aforementioned 
Hans‑Thies Lehmann, or the American animation filmmakers Ste‑
phen and Timothy Quay, who are fascinated with Polish culture)? 
Or perhaps it stems from historical traumas, identity issues, fears 
and hopes shared with Poland?

The motivations for reaching out to Kantor’s oeuvre can 
often be very surprising — as the first edition of Playing with 
Kantor: Spain — Furies, Phantoms, Infantas curated by Magdalena 
Link‑Lenczowska proved. The Krakow director would surely be 
surprised that his performances have inspired the angry rheto‑
ric of a radical feminist performer such as Angélica Liddell. For 
Kantor, Spanish culture — from Cervantes to Velázquez and Goya 
to Dali — was extremely important, which may explain the sim‑
ilarities between the performances of the Cricot 2 Theatre and 
the Andalusian La Zaranda troupe (→ 2). 

Quite unexpectedly, Kantor himself also became a hero of 
the imagination of artists working in Spain — his visit to the Prado 
Museum is the subject of Jerónimo López Mozo’s play Velázquez’s 
Infanta and Tom Skipp’s film Tadeusz Kantor in the Prado Museum. As it 
turns out, his thinking about the body and movement has also left 
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zdziwiony faktem, że jego spektakle inspirowały gniewną retorykę 
radykalnie feministycznej performerki, jaką jest Hiszpanka Angélica 
Liddell. Dla krakowskiego artysty kultura hiszpańska — od Cervan‑
tesa poprzez Velázqueza i Goyę aż po Dalego — była niezwykle ważna, 
co może tłumaczyć podobieństwa pomiędzy spektaklami teatru 
Cricot 2 i andaluzyjskiej trupy La Zaranda (→ 2).

Dosyć nieoczekiwanie także sam Kantor stał się bohate‑
rem wyobraźni pracujących w Hiszpanii artystów — jego wizyta 
w muzeum Prado to temat sztuki Jerónima Lópeza Moza Infantka 
Velázqueza oraz filmu Tadeusz Kantor w Muzeum Prado Toma Skippa. 
Jak się okazuje, jego myślenie o ciele i ruchu odcisnęło także piętno 
na iberyjskim tańcu współczesnym, czego dowodem jest choreogra‑
ficzny monodram Marty Carrasco Biel cienia.

Karolina Czerska, kuratorka Gry z  Kantorem. Belgii  — 
Podwójności, zaaranżowała grę pomiędzy krakowskim artystą a Mau‑
rice’em Maeterlinckiem, dramatopisarzem, którego teksty wywarły 
ogromny wpływ na Kantora. Odbywająca się w 2024 roku edycja 
festiwalu była więc okazją do przyjrzenia się (za pośrednictwem 
spektakli, czytań i wykładów) starszej i nowszej dramaturgii belgij‑
skiej, szukania odpowiedzi na pytanie o źródła fascynacji dorobkiem 
Cricot 2 u wybitnych flamandzkich reżyserów: Luka Percevala i Jana 

its mark on Iberian contemporary dance, as evidenced by Marta 
Carrasco’s choreographic monodrama Blanc d’Ombra.

Karolina Czerska, curator of Playing with Kantor: Belgium — 
Doubleness orchestrated a game between the Krakow artist and 
Maurice Maeterlinck, a playwright whose texts greatly influenced 
Kantor. The 2024 edition of the festival was an opportunity to 
look (through performances, readings and lectures) at older and 
newer Belgian drama in order to look for answers to the question of 
the sources of the fascination with Cricot 2’s oeuvre by prominent 
Flemish directors Luk Perceval and Jan Lauwers (→ 5), but also to 
come into contact with such unusual impact of Kantor’s influence 
as the work of the Ghent‑based Tale of Tales duo, who create liter‑
ature- and theatre‑inspired digital games and VR installations. One 
of them — Cricoterie (→ 3–4) — is a direct homage to the author of 
Wielopole, Wielopole.

	 The most extensive, nearly two‑week‑long edition of Play‑
ing with Kantor: Romania — Spectres of the Past in 2025 was curated for 
the first time by a foreign expert, the prominent Romanian thea‑
tre scholar and critic Cristina Modreanu. The festival showcased 
a two‑way relationship between Romanian theatre and Kantor’s art 
based on mutual fascination. The Krakow director was fascinated 
by Eugène Ionesco’s Rhinoceros, but this was hardly the only line of 
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2

Festiwal Gra z Kantorem. 
Hiszpania — Furie, Fantomy, 
Infantki, Bitwa nieobecnych, 
Paco de La Zaranda, 2023

Playing with Kantor: Spain — 
Furies, Phantoms and Infantas, 

The Battle of the Missing,  
Paco de La Zaranda, 2023
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Lauwersa (→ 5), ale też zetknięcia się z tak niezwykłymi efektami 
kantorowskiego „promieniowania”, jak twórczość gandawskiego 
duetu Tale of Tales, tworzącego inspirowane literaturą i teatrem 
gry cyfrowe oraz instalacje VR, z których jedna — Cricoterie (→ 3–4) — 
to bezpośredni hołd złożony autorowi Wielopola, Wielopola. 

	 Najbardziej rozbudowana, gdyż niemal dwutygodniowa, Gra 
z Kantorem. Rumunia — Widma przeszłości z 2025 roku po raz pierwszy 
kuratorowana była przez zagraniczną ekspertkę: wybitną rumuń‑
ską teatrolożkę i krytyczkę Cristinę Modreanu. Podczas festiwalu 
zaprezentowane zostały dwukierunkowe fascynacje przebiegające 
pomiędzy teatrem rumuńskim a sztuką Kantora. Krakowskiego 
reżysera interesował Nosorożec Eugène’a Ionesco, ale to nie jedyna 
płaszczyzna, na której rozmawiają ze sobą artyści obu krajów. Wspól‑
nym tematem okazała się trudna pamięć, ciężar narodowej historii 
i nieoczekiwane, cykliczne powroty powidoków traumatycznej 
przeszłości. Publiczność festiwalu miała okazję zobaczyć, jak temat 
ten podejmują znający Kantora z czasów występów w nowojorskim 
La MaMa Experimental Theatre weteran rumuńskiej sceny Andrei 
Șerban (Maria Stuart według Friedricha Schillera (→ 7–9)), Ada Milea 
(Piosenki, które odpędzają strach na podstawie Herty Müller (→ 10–11)), 
Leta Popescu (DUAL. Spektakl o przyjaźni (→ 12–14)), młodzi artyści 
z kolektywu The Mad Hatterpillars (Millenial Echoes (→ 15)) czy też 
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Otwarcie festiwalu i spotkanie 
z Tale of Tales, twórcami 

VR Cricoterie, 2024

Opening of the festival and 
meeting with the creators of 

VR Cricoterie, Tale of Tales, 2024
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Festiwal Gra z Kantorem.  
Belgia — Podwójność, 

The Blind Poet, Jan Lauwers 
i Needcompany, 2024

Playing with Kantor Festival: 
Belgium. Doubleness, 

The Blind Poet, Jan Lauwers 
& Needcompany, 2024
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Festiwal Gra z Kantorem. Belgia – 
Podwójność, Daleko od Linden, 

Giuseppe Lonobile, 2024

Playing with Kantor Festival: 
Belgium. Doubleness, Far from 

Linden, Giuseppe Lonobile, 2024
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choreografka Andrea Gavriliu, której Krystaliczna świadomość (→ 16—18) 
została przygotowana specjalnie na Grę z Kantorem.

Trwają już prace nad przyszłymi edycjami festiwalu i nic nie 
wskazuje na to, by temat miał się szybko wyczerpać. Każda kolejna 
odsłona Gry z Kantorem potwierdza niezwykłą żywotność idei twórcy 
Nigdy tu już nie powrócę; choć tyle lat minęło od jego śmierci, przy 
stoliku, który ustawił w wyimaginowanej Café Europe, wciąż toczy 
się dynamiczny, międzynarodowy dialog.

communication for artists from both countries. One of the common 
themes was the difficult memory, the burden of national history 
and the unexpected, cyclical return of afterimages of a traumatic 
past. The festival audience had the opportunity to see this theme 
presented by Romanian stage veteran Andrei Șerban (Maria Stuart 
based on Friedrich Schiller (→ 7—9)), Ada Milea (Songs That Scare 
Away Fear based on Herta Müller (→ 10—11)), and Leta Popescu (DUAL. 
A Performance About Friendship (→ 12—14)), young artists from The Mad 
Hatterpillars collective (Millenial Echoes (→ 15)) and choreographer 
Andrea Gavriliu, whose Crystal Consciousness (→ 16—18) was developed 
for Playing with Kantor.

	 Work is already underway on future editions of the festival, 
and it is clear that it is not going to run out of material any time 
soon. Each successive instalment of Playing with Kantor confirms 
the extraordinary vitality of the ideas of the creator of Nigdy tu już 
nie powrócę (I Shall Never Return), even though so many years have 
passed since his passing — a dynamic international dialogue is still 
taking place at the table he set up in the imaginary Café Europe.
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Festiwal Gra z Kantorem. 
Rumunia — Widma przeszłości, 

Maria Stuart, Andrei Șerban, 
Kieleckie Centrum Kultury 2025

Playing with Kantor Festival: 
Romania — Spectres of the Past, 

Mary Stuart, Andrei Șerban, 
Kielce Cultural Centre 2025
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Festiwal Gra z Kantorem. 
Rumunia — Widma przeszłości, 

Maria Stuart, Andrei Șerban, 
Kieleckie Centrum Kultury 2025

Playing with Kantor Festival: 
Romania — Spectres of the Past, 

Mary Stuart, Andrei Șerban, 
Kielce Cultural Centre 2025
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Festiwal Gra z Kantorem. 
Rumunia — Widma przeszłości, 

Piosenki, które odpędzają strach, 
Ada Milea, 2025

Playing with Kantor Festival: 
Romania — Spectres of the Past, 

Songs that Scare Away Fear, 
Ada Milea, 2025
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Festiwal Gra z Kantorem. 
Rumunia — Widma przeszłości, 

Piosenki, które odpędzają strach, 
Ada Milea, 2025

Playing with Kantor Festival: 
Romania — Spectres of the Past, 

Songs that Scare Away Fear 
Ada Milea, 2025
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12—14

Festiwal Gra z Kantorem. 
Rumunia — Widma przeszłości, 

DUAL. Spektakl o przyjaźni, 
Leta Popescu, 2025

Playing with Kantor Festival: 
Romania — Spectres of the Past, 
of DUAL. A Performance About 
Friendship, Leta Popescu, 2025
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Festiwal Gra z Kantorem. 
Rumunia — Widma przeszłości, 

Millennial Echoes,  
The Mad Hatterpillars, 2025

Playing with Kantor Festival: 
Romania — Spectres of the Past, 

Millennial Echoes,  
The Mad Hatterpillars, 2025
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16—18

Festiwal Gra z Kantorem. 
Rumunia — Widma przeszłości, 

Krystaliczna świadomość, 
Andrea Gavriliu, 2025

Playing with Kantor Festival: 
Romania — Spectres of 

the Past, Diamond‑like Lucidity, 
Andrea Gavriliu, 2025
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19 —20

Festiwal Gra z Kantorem. 
Rumunia – Widma przeszłości, 

wykład performatywny Bogdana 
Achimescu, 2025

Playing with Kantor Festival: 
Romania – Spectres of the Past, 
performative lecture by Bogdan 

Achimescu, 2025
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Festiwal Gra z Kantorem. Rumunia — Widma 
przeszłości, wernisaż wystawy Silviu 

Purcărete — kamienie milowe rumuńskiego 
teatru i projekcja spektaklu Burza, 

wprowadzenie Adriana Moca, kuratorka 
wystawy, 2025

Playing with Kantor Festival: Romania — 
Spectres of the Past, Silviu Purcǎrete — 

Romanian Theatrical Landmarks — exhibition 
opening & The Tempest — screening, 

introduction by Adrian Moca, exhibition 
curator, 2025
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Festiwal Gra z Kantorem. 
Rumunia — Widma przeszłości, 

widzowie przed spektaklem 
DUAL. Spektakl o przyjaźni, 

Leta Popescu, 2025

Playing with Kantor Festival: 
Romania — Spectres of the Past, 
audience before the performance 

of DUAL. A Performance About 
Friendship, Leta Popescu, 2025
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House/Lights, reż. Elizabeth 
LeCompte (Wooster Group) 
[26.03.2018]
Długie życie, reż. Alvis Hermanis 
[23.04.2018]
Les Philosophes, reż. Josef Nadj 
[28.05.2018]
Stifters Dinge, reż. Heiner Goebbels 
[25.06.2018]
Wujaszek Wania, reż. Luk Perceval 
[30.07.2018]
Kindertotenlieder, reż. Gisèle Vienne 
[27.08.2018]
The Institute of Memory (TIMe), 
reż. Lars Jan [24.09.2018]
Je suis sang, reż. Jan Fabre 
[29.10.2018]
La mélancolie des dragons, reż. Philippe 
Quesne [26.11.2018]

House/Lights, dir. Elizabeth 
LeCompte (Wooster Group) 
[26.03.2018]
Long Life, dir. Alvis Hermanis 
[23.04.2018]
Les Philosophes, dir. Josef Nadj 
[28.05.2018]
Stifters Dinge, dir. Heiner Goebbels 
[25.06.2018]
Uncle Vanya, dir. Luk Perceval 
[30.07.2018]
Kindertotenlieder, dir. Gisèle Vienne 
[27.08.2018]
The Institute of Memory (TIMe), dir. Lars 
Jan [24.09.2018]
Je suis sang, dir. Jan Fabre 
[29.10.2018]
La Mélancolie des Dragons, 
dir. Philippe Quesne [26.11.2018]

2018

The Blind Poet, reż. Jan Lauwers 
(Needcompany) [28.01.2019]
Il ritorno d’Ulisse, reż. William 
Kentridge [25.02.2019]
Quotations from a Ruined City, reż. Reza 
Abdoh [25.03.2019]
Genesi. From the Museum of Sleep, 
reż. Romeo Castellucci [17.05.2019]
CIVIL warS, reż. Robert Wilson 
[24.06.2019]
Walzer, reż. Pina Bausch [29.07.2019]
Astronome. A Night at the Opera, 
reż. Richard Foreman, muz. John 
Zorn [26.08.2019]
Ricercar, reż. François Tanguy 
[23.09.2019]
The Blue Boy, Brokentalkers, reż. Feidlim 
Cannon, Gary Keegan [28.10.2019]
Doodri, Doodri, Changpa, reż. Seung 
Hoon Chai [25.11.2019]

The Blind Poet, dir. Jan Lauwers 
(Needcompany) [28.01.2019]
Il Ritorno d’Ulisse, dir. William 
Kentridge [25.02.2019]
Quotations from a Ruined City, dir. Reza 
Abdoh [25.03.2019]
Genesi: From the Museum of Sleep, 
dir. Romeo Castellucci [17.05.2019]
CIVIL warS, dir. Robert Wilson 
[24.06.2019]
Walzer, dir. Pina Bausch [29.07.2019]
Astronome: A Night at the Opera, 
dir. Richard Foreman, music by John 
Zorn [26.08.2019]
Ricercar, dir. François Tanguy 
[23.09.2019]
The Blue Boy, Brokentalkers, dir. Feidlim 
Cannon, Gary Keegan [28.10.2019]
Doodri, Doodri, Changpa, dir. Seung 
Hoon Chai [25.11.2019]

2019



Kukła. Księga blasku, reż. Paweł 
Passini [20.01.2020]
Maskarada, reż. Walerij Fokin 
[24.02.2020]
Homework, reż. Marcin 
Jarnuszkiewicz (Teatr Academia) 
[30.03.2020]
Armine, Sister, reż. Jarosław Fret 
(Teatr ZAR) [27.04.2020]
Hotel Dieu, reż. Zbigniew Szumski 
(Teatr Cinema) [27.07.2020]
Modlitwa chorego przed nocą, 
reż. Janusz Wiśniewski 
[31.08.2020]
Pasaulio pakrašty, reż. Linas 
Zaikauskas [28.09.2020]

Puppet. Book of Splendor, dir. Paweł 
Passini [20.01.2020]
Masquerade, dir. Walerij Fokin 
[24.02.2020]
Homework, dir. Marcin 
Jarnuszkiewicz (Teatr Academia) 
[30.03.2020]
Armine, Sister, dir. Jarosław Fret 
(Teatr ZAR) [27.04.2020]
Hotel Dieu, dir. Zbigniew Szumski 
(Teatr Cinema) [27.07.2020]
A Sick Person’s Prayer Before 
Nightfall, dir. Janusz Wiśniewski 
[31.08.2020]
Pasaulio pakrašty, dir. Linas 
Zaikauskas [28.09.2020]

2020

Desterrados — Ur Ex Des Machine, 
reż. Companhia Antropofágica 
[31.05.2021]*
Daydream. A Story from Terezin, 
reż. Nenad Čolić [27.09.2021]
La Menzogna, reż. Pippo Delbono 
[25.10.2021]

Desterrados — Ur Ex Des Machine, 
dir. Companhia Antropofágica 
[31.05.2021]*
Daydream: A Story from Terezin, 
dir. Nenad Čolić [27.09.2021]
La Menzogna, dir. Pippo Delbono 
[25.10.2021]

2021



Bitwa nieobecnych, reż. Paco de La 
Zaranda [17–18.11.2023]*
Martwy pies w pralni… O silnych, 
reż. Angélika Liddell [19.11.2023]
Biel cienia, reż. Marta Carrasco, 
Pep Bou [23.11.2023]

The Battle of the Missing, dir. Paco de 
La Zaranda [17–18.11.2023]*
Dead Dog at Dry Cleaners: The Strong, 
dir. Angélika Liddell [19.11.2023]
White of a Shadow, dir. Marta 
Carrasco, Pep Bou [23.11.2023]

Homework, reż. Marcin 
Jarnuszkiewicz (Teatr Academia) 
[30.05.2022]
Anhelli. Skowyt, reż. Jarosław Fret 
(Teatr ZAR) [21.11.2022]
Akropolis, reż. Jerzy Grotowski 
[12.12.2022]

Homework, dir. Marcin 
Jarnuszkiewicz (Teatr Academia) 
[30.05.2022]
Anhelli. The Howl, dir. Jarosław Fret 
(Teatr ZAR) [21.11.2022]
Akropolis, dir. Jerzy Grotowski 
[12.12.2022]

2022 2023



Maria Stuart, reż. Andrei Șerban 
[15.10.2025]*
Piosenki, które odpędzają strach, 
reż. Ada Milea [16.10.2025]*
Millennial Echoes, reż. The Mad 
Hatterpillars (Vlad Ciocoiu, Ana 
Creangă, Mihnea George Dragne, 
Ariadna Ene‑Iliescu, Sofia de la Hoz 
Bello, Irina Perneș) [19.10.2025]*
Burza, reż. Silviu Purcărete 
[21.10.2025]
DUAL. Spektakl o przyjaźni, reż. Leta 
Popescu [23.10.2025]*
Krystaliczna świadomość, reż. Andrea 
Gavriliu [25.10.2025]*

* Spektakl grany na żywo.

Mary Stuart, dir. Andrei Șerban 
[15.10.2025]*
Songs that Scare Away Fear, dir. Ada 
Milea [16.10.2025]*
Millennial Echoes, dir. The Mad 
Hatterpillars (Vlad Ciocoiu, Ana 
Creangă, Mihnea George Dragne, 
Ariadna Ene‑Iliescu, Sofia de la Hoz 
Bello, Irina Perneș) [19.10.2025]*
The Tempest, dir. Silviu Purcărete 
[21.10.2025]
DUAL. A Performance About Friendship, 
dir. Leta Popescu [23.10.2025]*
Diamond‑like Lucidity, dir. Andrea 
Gavriliu [25.10.2025]*

* Live performance.

Wnętrze, reż. Wojtek Rodak 
[5.11.2024]
Teatr Nieruchomy/Dom Maeterlinck, 
reż. Thom Luz [5.11.2024]
Daleko od Linden, reż. Giuseppe 
Lonobile [9–10.11.2024]*
The Blind Poet, reż. Jan Lauwers 
(Needcompany) [15.11.2024]

Interior, dir. Wojtek Rodak 
[5.11.2024]
Theater Immobiel/Maison Maeterlinck, 
dir. Thom Luz [5.11.2024]
Far from Linden, dir. Giuseppe 
Lonobile [9–10.11.2024]*
The Blind Poet, dir. Jan Lauwers, 
(Needcompany)

2024 2025
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Dialogi

Dialogues

Natalia Zarzecka
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Encounters between Tadeusz Kantor’s oeuvre and objects by 
other artists are hardly uncommon — and not just at Cricoteka. 

They took place at collective thematic exhibitions dedicated to ideas 
emerging from the imaginarium of the author of The Dead Class.

To recall some of these, let us go back to The Impossible Theatre. 
Performativity in the Art of Paweł Althamer, Tadeusz Kantor, Katarzyna 
Kozyra, Robert Kuśmirowski & Artur Żmijewski exhibition held at 
Kunsthalle Wien, Zachęta National Gallery of Art in Warsaw and 
The Barbican Centre in London, curated by Sabine Folie and Hanna 
Wróblewska, as well as the Once We Were in Tarnów’s BWA and 
the District Museum, curated by Dorota Krakowska (Tadeusz Kan‑
tor’s daughter) and Anna Bujnowska. Tadeusz Kantor’s installation 
Children on the Benches was shown in Tarnów, accompanied by William 
Kentridge’s film triptych Breathe, Dissolve, Return.

Developed as part of the celebrations of the artist’s 100th 
birthday at the Kyoto City University of Arts @KCUA gallery by 
Akiko Kasuya, the exhibition Homage to Kantor — Theater of Death 
showcased the artist’s drawings in Japanese collections and pho‑
tographs by Shigeo Anzai documenting Kantor’s stays in Japan. In 
the black and white gallery space arranged by Junpei Matsushima, 
reminiscent of a half‑broken theatrical piece, featured a video by 
Joanna Rajkowska My Father Never Touched Me Like That. Artists from 

Spotkania twórczości Tadeusza Kantora z obiektami autor‑
stwa innych artystów nie są rzadkością i to nie tylko w Cri‑

cotece. Dochodziło do nich na zbiorowych wystawach tematycz‑
nych poświęconych ideom wychodzącym z imaginarium autora 
Umarłej klasy.

Aby przypomnieć niektóre z nich, przywołajmy zorganizo‑
waną w Kunsthalle Wien, Zachęcie — Narodowej Galerii Sztuki 
w Warszawie i Barbican Centre w Londynie wystawę Teatr niemożliwy. 
Performatywność w sztuce Pawła Althamera, Tadeusza Kantora, Katarzyny 
Kozyry, Roberta Kuśmirowskiego i Artura Żmijewskiego, której kuratorkami 
były Sabine Folie i Hanna Wróblewska, czy Byliśmy w tarnowskim 
BWA oraz Muzeum Okręgowym, kuratorowaną przez Dorotę Kra‑
kowską, córkę Tadeusza Kantora, i Annę Bujnowską. Instalacja 
Dzieci w ławkach Tadeusza Kantora została w Tarnowie pokazana 
w towarzystwie tryptyku filmowego Williama Kentridge’a Oddychać, 
rozpuszczać się, powracać.

Przygotowana z okazji obchodów setnej rocznicy urodzin 
artysty w galerii Kyoto City University of Arts @KCUA przez Akiko 
Kasuyę wystawa Homage to Kantor — Theater of Death prezentowała 
znajdujące się w japońskich zbiorach rysunki artysty i fotografie 
Shigeo Anzaia dokumentujące pobyty Kantora w Japonii. W zaaran‑
żowanej przez Junpeia Matsushimę czarnobiałej przestrzeni galerii, 
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przypominającej złamaną na pół makietę teatralną, pośród prac 
znalazło się m.in. wideo Joanny Rajkowskiej Ojciec nigdy mnie tak 
nie dotykał. Artyści z Polski i Japonii do dzieła Kantora próbowali 
odnieść się także w trakcie warsztatów.

W 2015 roku, w stulecie urodzin Tadeusza Kantora, kra‑
kowska Cricoteka zrealizowała wystawę Christiana Boltanskiego 
W mgnieniu oka, będącą artystycznym hołdem dla polskiego twórcy. 
Instalacja site‑specific przygotowana specjalnie na zamówienie Cri‑
coteki objęła całą przestrzeń galerii — podłogę pokryto trawą oraz 
ponad pięćdziesięcioma tysiącami ściętych kwiatów, poddanych 
naturalnym procesom rozkładu. Praca miała charakter sentymen‑
talnego monumentu podporządkowanego dziennemu rytmowi, 
reagującego na zmiany pory dnia oraz pogodę. Boltanski wykorzy‑
stał walory architektury budynku, odsłaniając przeszkloną ścianę 
Cricoteki, dzięki czemu całość stawała się częścią otaczającego 
krajobrazu. Na ścianie umieszczone zostały elektroniczne zegary 
odmierzające w sekundach długość życia aktorów Tadeusza Kantora, 
samego artysty oraz kuratorki wystawy Joanny Zielińskiej. Całości 
towarzyszył nagrany dźwięk bijącego serca Boltanskiego — cha‑
rakterystyczny element jego praktyki artystycznej.

Wystawa ta stanowiła nie tylko osobisty hołd francuskiego 
artysty dla Kantora, lecz także dialog dwóch odmiennych wrażliwości 

Poland and Japan also tried to find links to Kantor’s work during 
the workshops.

In 2015, on the centenary of Tadeusz Kantor’s birth, Krakow’s 
Cricoteka hosted Christian Boltanski’s exhibition In the Blink of an 
Eye — an artistic tribute to the Polish artist. A site‑specific installa‑
tion specially commissioned by Cricoteka covered the entire gallery 
space — the floor was covered with grass and more than 50,000 cut 
flowers, subjected to a natural process of decomposition. The work 
was a sentimental monument subordinated to the daily rhythm, 
reacting to changes in the time of day and the weather. Boltanski 
exploited the qualities of the building’s architecture by exposing 
Cricoteka’s glazed wall, so that the installation became part of 
the surrounding landscape. On the wall, electronic clocks were 
placed, counting the seconds of the lifespan of Tadeusz Kantor’s 
actors, the artist himself and the exhibition’s curator Joanna Zie
lińska. The installation was complemented by the recorded sound 
of Boltanski’s heartbeat — a characteristic element of his artistic 
practice.

This exhibition was not only a personal tribute to Kantor by 
the French artist, but also a dialogue between two different artistic 
sensibilities, sharing a common fascination: the themes of vanitas, 
absence, transience, and collective memory. Boltanski, who has 
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nieobecności, przemijania oraz kolektywnej pamięci. Boltanski, 
który wielokrotnie podkreślał znaczący wpływ Kantora na swoją 
twórczość, w tej pracy połączył delikatność i efemeryczność z głę‑
boką refleksją nad czasem i śmiercią. Instalacja odwoływała się 
jednocześnie do uniwersalnych doświadczeń ludzkich i do pamięci 
o konkretnych jednostkach — strategia bliska Kantorowi, który 
w swoim teatrze nieustannie przepracowywał osobiste wspomnienia, 
nadając im wymiar ponadindywidualny.

W tym samym roku jubileuszowym w ramach wystawy Makom. 
Esencja miejsca prezentowanej w Międzynarodowym Centrum Kultury 
w Krakowie izraelski artysta Dani Karavan przygotował instalację 
Hommage à Tadeusz Kantor, oddając w ten sposób hołd polskiemu 
artyście, którego poznał ponad trzydzieści lat wcześniej we Florencji. 
Karavan wspominał, że poznał Kantora podczas prac nad własnym 
projektem rzeźbiarskim dla Forte di Belvedere, w czasie gdy Kantor 
tworzył w kościele udostępnionym mu przez władze Florencji jeden 
ze swoich najważniejszych spektakli — Wielopole, Wielopole.

Instalacja Hommage à Tadeusz Kantor składała się z nagrania 
spektaklu Umarła klasa, rysunków Kantora oraz pulpitu szkolnego — 
ławki i biurka, będących ikonicznymi obiektami teatru Cricot 2. 
Karavan włączył również własne szkice scenograficzne do spektakli 

repeatedly highlighted Kantor’s significant influence on his work, 
has combined tenderness and ephemerality with deep reflection on 
time and death in this work. The installation referred simultane‑
ously to universal human experiences and to the memory of specific 
individuals — a strategy similar to Kantor’s, who worked through 
his personal memories in his plays, giving them a supra‑individual 
dimension.

On that year, the exhibition Makom. The Essence of Place pre‑
sented at the International Cultural Centre in Krakow featured 
an installation by the Israeli artist Dani Karavan titled Hommage 
à Tadeusz Kantor, a tribute to the Polish artist whom he had met 
more than 30 years earlier in Florence. Karavan recalled that he 
met Kantor while working on his own sculptural project for Forte 
di Belvedere, when Kantor was creating one of his most important 
performances — Wielopole, Wielopole — in a church provided to him 
by the Florentine authorities.

The  Hommage à Tadeusz Kantor comprised a  recording of 
the performance Umarła klasa (The Dead Class), Kantor’s drawings 
and a school desk — a table and a bench — which became an iconic 
part of the Cricot 2 Theatre. Karavan has also included his own set of 
sketches for children’s plays and for The May Night by Avraham Gabriel 
Yehoshua. In his statements, the artist emphasised the deep impression 
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dziecięcych oraz do sztuki Avrahama Gabriela Yehoshuy Majowa 
noc. W swoich wypowiedziach artysta podkreślał głębokie wrażenie, 
jakie wywarły na nim dzieła Kantora, oraz duchową wspólnotę, 
którą z nim odczuwał. Interesujące jest zestawienie dwóch odmien‑
nych podejść do przestrzeni teatralnej: Karavan tworzył otwarte, 
monumentalne formy skoncentrowane na minimalizmie i dialogu 
z otaczającą przestrzenią, podczas gdy Kantor pracował z zamknię‑
tymi, zagęszczonymi przestrzeniami pełnymi obiektów, niosącymi 
duży ładunek emocji i znaczeń. Praca Karavana stanowiła więc nie 
tyle próbę naśladowania estetyki Kantora, co oddanie szacunku 
dla jego wizji teatru jako totalnego dzieła sztuki, w którym każdy 
element scenografii stanowi nośnik pamięci i znaczenia.

Dialog ze spuścizną Kantora podejmuje Fundacja im. Tadeusza 
Kantora, która od 2015 roku zaprasza do Huciska pod Wieliczką 
polskich i zagranicznych artystów. Podczas rezydencji artystycznych 
powstały tu prace m.in. Joshuy Schwebela czy Krystiana Trutha 
Czaplickiego, wpisujące się dyskretnie w przestrzeń letniego domu 
Marii Stangret i Tadeusza Kantora. Duet Tale of Tales przygotował 
z kolei w Hucisku grę VR Cricoterie.

Także przez Fundację im. Tadeusza Kantora zrealizowany 
został w 2000 roku krakowski pokaz instalacji Roberta Wilsona 
Memory/Loss. Praca prezentowana w Galerii Krzysztofory w dziesiątą 

Kantor’s works left on him and the spiritual communion he felt 
with the Krakow‑based artist. This is an interesting juxtaposition 
of two different approaches to the theatrical space: Karavan created 
open, monumental forms focused on minimalism and dialogue 
with the surrounding space, while Kantor worked with closed, con‑
strained spaces filled with objects carrying a heavy load of emotion 
and meaning. Karavan’s work was thus not so much an attempt to 
emulate Kantor’s aesthetic as it was to pay respect to Kantor’s vision 
of theatre as a total work of art, in which every element of the stage 
design is a vehicle for memory and meaning.

The dialogue with Kantor’s legacy is undertaken by the Tade‑
usz Kantor Foundation, which has been inviting Polish and interna‑
tional artists to Hucisko near Wieliczka since 2015. Works by Joshua 
Schwebel and Krystian Truth Czaplicki were created during artist 
residencies, which were discreetly incorporated into the space of 
the summer home of Maria Stangret and Tadeusz Kantor. The Tale 
of Tales duo developed a VR game titled Cricoterie in Hucisko.

The Tadeusz Kantor Foundation also organised a display 
of Robert Wilson’s installation Memory/Loss in 2000 in Krakow. 
The work, presented at the Krzysztofory Gallery on the 10th anni‑
versary of Tadeusz Kantor’s death, was a reprise of the famous work, 
which won the Grand Prix at the Venice Biennial in 1993. Wilson, 
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dzieła nagrodzonego główną nagrodą na Biennale w  Wenecji 
w 1993 roku. Wilson, jeden z najważniejszych reżyserów i artystów 
wizualnych współczesności, stworzył instalację składającą się z kilku 
pomieszczeń, w których za pomocą światła, dźwięku i minimali‑
stycznych form budował atmosferę utraty pamięci i dezorientacji.

Dzieło Wilsona zostało zainspirowane listem, który artysta 
otrzymał od Heinera Müllera w 1987 roku, zawierającym opis mon‑
golskiej tortury stosowanej wobec niewolników w celu pozbawienia 
ich pamięci. Wilson uczynił z pracy rodzaj hołdu dla Tadeusza 
Kantora, a w swojej instalacji umieścił replikę deski — obiektu ze 
spektakli Podziemnego Teatru Niezależnego. Poprzez to symboliczne 
włączenie Kantora w przestrzeń swojej pracy Wilson nawiązywał 
do wspólnych dla obu artystów zainteresowań: eksploracji pamięci, 
traumy i nieobecności, a także do teatralności rozumianej jako 
struktura obrazów i rytmów, nie zaś jako linearna narracja. Obie 
postacie mimo różnic w estetyce — Wilson znany z ascetycznego 
minimalizmu i precyzyjnie skomponowanego światła, a Kantor 
z barokowej obfitości przedmiotów i ciemnej, klaustrofobicznej 
przestrzeni — dzielą przekonanie o sile obrazu scenicznego jako 
nośnika głębokich, często niewerbalnych treści związanych z ludz‑
kim doświadczeniem czasu, pamięci i śmierci.

one of the most important directors and visual artists of the present 
day, created an installation comprising several rooms in which he 
used light, sound and minimalist forms to build an atmosphere of 
memory loss and disorientation.

Wilson’s work was inspired by a letter the artist received from 
Heiner Müller in 1987, containing a description of the Mongolian 
torture used on slaves to make them lose their memory. Wilson 
made the work a tribute to Tadeusz Kantor, and included a replica 
of a board — an object from the performances of the Underground 
Independent Theatre. Through this symbolic inclusion of Kantor 
into the space of his work, Wilson alluded to interests shared by both 
artists — an exploration of memory, trauma and absence, as well 
as theatricality understood as a structure of images and rhythms 
rather than as a linear narrative. Both men, despite differences in 
their approach to aesthetics — as Wilson is known for his ascetic 
minimalism and precisely composed light, while Kantor is famous 
for his Baroque‑like abundance of objects and dark, claustrophobic 
spaces — share a belief in the power of the stage image as a carrier 
of deep, often non‑verbal content related to the human experience of 
time, memory, and death.

In 2019, the exhibition Inviting (→ 23—24), curated by Hanna 
Wróblewska and Natalia Zarzecka in partnership with Magdalena 
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W roku 2019 w Cricotece otwarta została wystawa Zapraszanie 

(→ 23—24), kuratorowana przez Hannę Wróblewską i Natalię Zarzecką 
przy współpracy Magdaleny Ujmy, w której Sarkis pracował z kolek‑
cją Cricoteki, w tym z pracami wchodzącymi w skład czwartej już 
odsłony wystawy stałej Tadeusza Kantora. Artysta zainterweniował 
także w przestrzeń sąsiedniej wystawy stałej Kantora oraz połączył za 
pomocą streamingu wideo jego dawną pracownię przy ulicy Siennej 
z galerią w siedzibie Cricoteki przy ulicy Nadwiślańskiej.

Wystawę tworzyła instalacja — neony Sarkisa: Tęcza i Haiku 
zestawione z krzyżami i podestami ze spektakli Tadeusza Kantora, 
a także projekcje dwóch medytacyjnych filmów Sarkisa. Kolorowe 
światło tęczy pulsowało, przebijało się przez szpary podestu, oświe‑
tlając krzyże Kantora. Obiekty i artyści przenikali się wzajemnie, 
zapraszając — Kantor Sarkisa i Sarkis Kantora — do swoich światów. 

„Dotknięcie” przez Sarkisa dzieł z wystawy stałej Tadeusza 
Kantora polegało zarówno na subtelnej grze z symetrią ułożenia 
obiektów, jak i na odwołaniu gestu „umuzealnienia” — poprzez 
zdjęcie prac z muzealnych podestów. Sarkis przywracał obiektom 
pierwotny wygląd, oddając im kształt zaprojektowany przez Kan‑
tora. Przeniesienie z podestu Dzieci w ławkach pomagało usłyszeć na 
nowo ich wołanie i przypomnieć o „nieobecności nieobecnych”, jak 
pisała Marta Kufel w odniesieniu do żydowskich kolegów artysty 

Ujma, was launched at Cricoteka, with Sarkis working with Cricote‑
ka’s collection, including works featured in the fourth instalment of 
Tadeusz Kantor’s permanent exhibition. The artist has also carried 
out an intervention in the space of the neighbouring permanent 
Kantor exhibition and connected to his former studio on Sienna 
Street with the gallery at Cricoteka on Nadwiślańska Street using 
video streaming.

The exhibition comprised an installation — Sarkis’ neon 
signs Rainbow and Haiku juxtaposed with crosses and platforms 
from Tadeusz Kantor’s plays, as well as screenings of two meditative 
films by Sarkis. The colourful light of the rainbow pulsed, piercing 
through the gaps in the platform, illuminating Kantor’s crosses. 
Objects and artists were intertwined with each other, with Kantor 
and Sarkis inviting one another into each other’s worlds.

Touching the works in the permanent Kantor exhibition 
involved a subtle play with the symmetry of the objects’ layout and 
cancelling the gesture of musealisation by removing the works from 
the displays. Sarkis restored the objects to their original appearance, 
giving them the shape designed by Kantor. Removing the Children 
on the Benches from display helped to hear their cries once again 
and reminded us of the ‘absence of the absent’, as Marta Kufel 
wrote in reference to the artist’s Jewish colleagues from the middle 
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z gimnazjalnej ławy. W przypadku Zapraszania, gdy dyskretne światła 
wprawiały obiekty w nieco inny ruch, zdanie to nabierało nowego 
znaczenia. W pracowni Tadeusza Kantora Sarkis odrzucał koc, 
którym nakryte jest łóżko artysty, stawiał roślinę doniczkową na 
stoliku do pracy i przesuwał kilka drobiazgów. Można było odnieść 
wrażenie, że Kantor był tu jeszcze przed chwilą.

Takie małe i delikatne interwencje w przestrzeni pracowni 
Tadeusza Kantora mają w sobie niezwykły urok. Wchodzą jak goście 
do tej przestrzeni, ożywiając ją poprzez wniesienie swojej energii 
zawartej w obiektach tam wstawianych. Przed Sarkisem oglądać 
mogliśmy rzeźby z MOLAF (Museum of Longing and Failure), a nie‑
dawno prace artystek z Grupy 13.

Od 2021 roku Cricoteka realizuje cykl wystaw Cloakroom, 
stanowiący systematyczne kuratorskie badanie obecności Kantora 
we współczesnych sztukach wizualnych. Program ten, zainicjowany 
i kuratorowany przez Kamila Kuitkowskiego, opiera się na rozpo‑
znaniu zarówno oczywistych, jak i trudniej dostrzegalnych związ‑
ków między twórczością współczesnych artystów a dziedzictwem 
Tadeusza Kantora.

Wybór wystaw i artystów bazuje na dwóch równoległych, 
wzajemnie się uzupełniających strategiach: z jednej strony prezen‑
towane są prace twórców bezpośrednio związanych z Kantorem 

school bench. In the case of the Inviting, when the discreet lights set 
the objects into a slightly different motion, the phrase took on a new 
meaning. In Tadeusz Kantor’s studio, Sarkis discarded the blanket 
covering the artist’s bed, placed a potted plant on the work table 
and moved a few trinkets. One could get the impression that Kantor 
had been there just a moment ago.

Such small and barely perceptible interventions in Tadeusz 
Kantor’s studio have an extraordinary charm to them. They enter 
the space like visitors, enlivening it by bringing in the energy con‑
tained in the new objects. Before Sarkis, we have seen the sculptures 
of the MOLAF (Museum of Longing and Failure), and more recently 
the work of female artists of Group 13.

Since 2021, Cricoteka has been hosting the Cloakroom series of 
exhibitions, a systematic curatorial exploration of Kantor’s presence 
in contemporary visual arts. This programme, initiated and curated 
by Kamil Kuitkowski, is based on the recognition of both the obvious 
and the more difficult‑to‑perceive connections between the work 
of contemporary artists and Tadeusz Kantor’s legacy.

The selection of exhibitions and artists is based on two parallel, 
complementary strategies: on the one hand, the series showcases 
works by artists directly related to Kantor or his aesthetics, and on 
the other, it features new names and the young generation of artists 
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artystów, którzy świeżym spojrzeniem dynamizują artystyczną 
rzeczywistość. Takie podejście pozwala na wypracowanie nowych 
płaszczyzn międzypokoleniowego dialogu oraz na stworzenie 
szerszego obrazu obecności Kantora w sztuce współczesnej. Nazwa 
Cloakroom zawiera w sobie podwójne odwołanie: zarówno do idei 
założyciela Cricoteki dotyczących możliwości tworzenia sztuki, 
jak i do koncepcji showroomu — małych, eksperymentalnych 
przestrzeni wystawowych w dzisiejszych galeriach i centrach sztuki 
współczesnej.

W ramach programu pokazano m.in. wystawę Hurr durr Karo‑
liny Jarzębak, Matki! duetu Katarzyny Depty‑Garapich i Małgorzaty 
Markiewicz, Omnię Katarzyny Wyszkowskiej, Memory — pokaz 
filmowych archiwów Krzysztofa Miklaszewskiego, oraz The Rite of 
Fall Ali Savashevich. Program Cloakroom nie jest prostą serią poje‑
dynczych wystaw, lecz wspólną, wieloodcinkową narracją, w której 
dzieła sztuki i postawy artystyczne wzajemnie się uzupełniają lub 
ścierają, tworząc żywy dyskurs wokół dziedzictwa Kantora i jego 
ciągłej obecności we współczesnej wyobraźni artystycznej.

W roku 2025 w Cricotece została otwarta wystawa Kantor. 
Terapia widzeń, na której oprócz dzieł i unikalnych archiwaliów 
związanych z twórczością Tadeusza Kantora znalazły się prace 

who are sprucing up the artistic reality with a fresh perspective. 
This approach enables the development of new levels of inter‑
generational dialogue and a broader picture of Kantor’s presence 
in contemporary art. The name Cloakroom is a double entendre 
of sorts — it simultaneously refers to Cricoteka’s founder’s ideas 
about the possibility of creating art and to the concept of the show‑
room — small, experimental exhibition spaces in today’s galleries 
and contemporary art centres.

The programme featured the Hurr durr exhibition by Karolina 
Jarzębak, Mothers! by Katarzyna Depta‑Garapich and Małgorzata 
Markiewicz, Omnia by Katarzyna Wyszkowska, Memory — a screen‑
ing of archive recordings by Krzysztof Miklaszewski, and The Rite 
of Fall by Ala Savashevich. The Cloakroom programme is more than 
a straightforward series of individual exhibitions — it is a collabo‑
rative, multi‑part narrative in which artworks and artistic attitudes 
complement or clash with each other, initiating a lively discourse 
around Kantor’s legacy and his ongoing presence in the contempo‑
rary artistic imagination.

In 2025 the Kantor. Vision Therapy was launched at Cricoteka. 
In addition to pieces and unique archive materials pertaining to 
the work of Tadeusz Kantor, it features works by an international 
group of artists: Alexandra Bachzetsis in collaboration with Julia 
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międzynarodowej grupy artystek i artystów: Alexandry Bachzetsis 
we współpracy z Julią Born, Anety Grzeszykowskiej, Marysi Lewan‑
dowskiej, Nikity Kadana, Goshki Macugi, Christopha Schlingensiefa, 
Gisèle Vienne oraz Zespołu „Listu” 2020. Grupa kuratorska (Kamil 
Kuitkowski, Małgorzata Paluch-Cybulska, Magdalena Ujma‑Gawlik, 
Natalia Zarzecka pod kierownictwem Jarosława Suchana) wybrała 
sześć konstelacji — wątków tematycznych, wychodzących z twórczo‑
ści i filozofii Tadeusza Kantora: „Ja to ktoś inny”, „Ta niesamowita 
codzienność”, „Ludzkie rzeczy”, „W cieniu katastrofy”, „Jedyną 
rewolucyjną siłą jest sztuka” oraz „(Nie)pamięć”. Pozwoliły one na 
zbudowanie instrumentu optycznego, przez który odbiorca może 
przyglądać się rzeczywistości i współczesnemu doświadczeniu, 
znajdując rezonans w sztuce zaproszonych artystów konfronto‑
wanych z ponadczasowym i często prekursorskim gestem Kantora. 
Towarzysząca wystawie część performatywna z udziałem zarówno 
nestorów performansu (Zbigniew Warpechowski), jak i młodego 
pokolenia osób performerskich (m.in. Katerina Gryvul, Dominika 
Wiak, Aleksandra Jakubczak) wzmocnił wielowymiarowość pro‑
gramu Cricoteki.

Powtórzyć można obiegową opinię: „Warto rozmawiać”. Każdy 
dialog z twórczością Kantora otwiera nowe pola do interpretacji 
nie tyle jego twórczości, co świata. Wymiana energii i wyobraźni 

Born, Aneta Grzeszykowska, Marysia Lewandowska, Nikita Kadan, 
Goshka Macuga, Christoph Schlingensief, Gisèle Vienne and the ‘List 
2020’ Collective. The curatorial team (Kamil Kuitkowski, Małgorzata 
Paluch Cybulska, Magdalena Ujma‑Gawlik and Natalia Zarzecka, led 
by Jarosław Suchan) selected six constellations — themes based on 
the work and philosophy of Tadeusz Kantor: I is Someone Else, This 
Uncanny Everyday, Human Things, In the Shadow of a Catastro‑
phe, Art is the Only Revolutionary Power, and Oblivion. They were 
the basis for the construction of an optical instrument, which can 
be used by the viewer to perceive reality and contemporary expe‑
rience, in search of the resonance in the art of the invited artists 
confronted with Kantor’s timeless and often pioneering gesture. 
The performance programme accompanying the exhibition, with 
the participation of both doyens of performance art (Zbigniew 
Warpechowski) and the younger generation of performers (including 
Katerina Gryvul, Dominika Wiak, Aleksandra Jakubczak) reinforced 
the multi‑faceted nature of Cricoteka’s programme.

One could bring up the oft‑cited adage — it is always worth 
talking. Each dialogue with Kantor’s work opens up new fields of 
interpretation not so much of his pieces, but of the world as a whole. 
The exchange of energy and imagination in the field of visual arts 
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leads to important discoveries in which Cricoteka remains the host 
and often the catalyst.

w obszarze sztuk wizualnych prowadzi do ważnych odkryć, w któ‑
rych Cricoteka pozostaje gospodarzem i częstokroć katalizatorem.
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Aldona Mikulska

Cricoteka: 
Assemblage 
and Performative 
Continuity

Cricoteka. 
Asamblaż i ciągłość 
performatywna
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In 2006, an architectural contest for the new headquarters of 
the Cricoteka — Centre for the Documentation of the Art of 

Tadeusz Kantor — resulted in choosing the design by the NS Moon 
Studio and Wizja (→ 25). The winning design was not only an archi‑
tectural manifesto, but also a programmatic key to the institution’s 
mission. The starting point seemed to be simple — an inconspicuous 
drawing by Kantor depicting a man carrying a table. The archi‑
tects saw something fundamental in this sketch — the principle of 
assemblage, so often used by the creator of Cricot 2 in his artistic 
realizations. It is a clash of two autonomous realities generating 
a new and surprising quality when they clash with each other. Just 
as the man and the table in the drawing retain their distinctiveness 
while becoming a bizarre hybrid, the old 1900 power station and 
the modern exhibition wing in a rust‑coloured wrapping became 
a symbol of the artist’s approach to heritage — not a reconstruction, 
not a copy, but a living transformation of ideas.

This architectural principle has proven to be the foundation 
of performative programming. In Café Europe, Kantor wrote about 
the indivisibility of the Europe of culture — a vision of the 20th 
century art as interconnected vessels, a dialogue through time 
and space. This intuition became the axis of Cricoteka’s activities.

W 2006 roku konkurs architektoniczny na nową siedzibę Cri‑
coteki — Ośrodka Dokumentacji Sztuki Tadeusza Kantora 

wygrał projekt pracowni NS Moon Studio i Wizja (→ 25). Zwycięska 
koncepcja okazała się nie tylko architektonicznym manifestem, 
lecz także programowym kluczem misji instytucji. Punkt wyjścia 
wydawał się prosty: niepozorny rysunek Kantora przedstawiający 
człowieka niosącego stół. Architekci dostrzegli w tym szkicu coś 
fundamentalnego — zasadę asamblażu, tak często stosowaną przez 
twórcę Cricot 2 w jego realizacjach plastycznych. To zderzenie 
dwóch autonomicznych rzeczywistości, które w spotkaniu generują 
nową, zaskakującą jakość. Podobnie jak człowiek i stół w rysunku 
zachowują swoją odrębność, tworząc jednocześnie przedziwną 
hybrydę, tak stara elektrownia z 1900 roku i nowoczesne skrzydło 
wystawowe w rdzawym opakowaniu stały się symbolem podejścia 
do dziedzictwa artysty: nie rekonstrukcja, nie kopia, ale żywa 
transformacja idei. 

Ta zasada architektoniczna okazała się fundamentem progra‑
mowania performatywnego ośrodka. W tekście Café Europe Kantor 
pisał o niepodzielności Europy kultury — wizji sztuki XX wieku 
jako naczyń połączonych, dialogu przez czas i przestrzeń. Właśnie 
ta intuicja stała się osią działań Cricoteki.
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Budynek Cricoteki, 2014

Cricoteka building, 2014
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Języki interpretacji
Inauguracyjny w kontekście idei nowej siedziby Cricoteki projekt 
Radykalne języki (2012), stworzony przez Joannę Zielińską i Maaike 
Gouwenberg, wyznaczył ton kolejnym działaniom. Kilkudniowe 
przedsięwzięcie (7–9 grudnia 2012) — zrealizowane jeszcze przed 
otwarciem nowej siedziby, w Galerii‑Pracowni Kantora przy ulicy 
Siennej oraz na scenie Teatru Bagatela przy ulicy Sarego (w dawnych 
magazynach Cricoteki) — zderzało dziedzictwo twórcy Cricot 2 ze 
sztuką współczesną. Zaproszeni artyści przekraczali granice mię‑
dzy dyscyplinami: plastyką, teatrem, performansem, malarstwem. 
Szczególnie inspirujące okazały się formy łączące praktykę badawczą 
z performansem. Inscenizowany wykład Sebastiana Cichockiego 
wydobywał z tekstów Roberta Smithsona fragmenty dedykowane 
Kantorowi, rozpisując je na dwie role — brzuchomówcy (Ian Saville) 
i sopranistki (Marzena Lubaszka) (→ 26). Michael Portnoy prowadził 
z kolei lekturoperformans‑dyskusję z akademickimi językoznawcami 
(Dorota Brzozowska, Władysław Chłopicki). Te hybrydyczne przedsię‑
wzięcia — wiążące wykład, performans i teatr — zapowiadały kierunek 
rozwoju Cricoteki jako instytucji badającej i wspierającej najnowsze 
tendencje na skrzyżowaniu sztuk performatywnych i plastycznych.

Program otwarcia budynku 12 września 2014 roku był pierw‑
szym w Polsce wydarzeniem na tak dużą skalę łączącym wystawę 

Languages of Interpretation
The Radical Languages (2012) project, created by Joanna Zielińska and 
Maaike Gouwenberg, which launched the concept of Cricoteka’s new 
headquarters, set the tone for subsequent activities. A project spanning 
several days (7–9 December 2012), carried out before the opening of 
the new headquarters at Kantor’s Gallery‑Studio on Sienna Street and 
on the stage of the Bagatela Theatre on Sarego Street (in the former 
Cricoteka storage rooms), juxtaposed the legacy of the creator of Cricot 2 
with contemporary art. The invited artists crossed boundaries between 
visual arts, theatre, performance, and painting, creating particularly 
inspiring forms combining research practice with performance. Sebas‑
tian Cichocki’s staged lecture featured passages dedicated to Kantor 
from Robert Smithson’s texts, divided into two roles — the ventril‑
oquist (Ian Saville) and a professional soprano (Marzena Lubaszka)  
(→ 26). Michael Portnoy hosted a reading‑performance‑debate with 
academic linguists (Dorota Brzozowska, Władysław Chłopicki). These 
hybrid projects, combining lectures, performance and theatre — 
heralded the direction of Cricoteka’s development as an institution 
exploring and supporting the latest trends at the intersection of 
the performing and visual arts.

The building’s opening programme on 12 September 2014 
was the first such large‑scale event combining exhibition with C
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Projekt Radykalne języki,  
…Of Love, Springing from Pain 
and Despondency, Agony and 
Death, Sebastian Cichocki, 2012

Radical Languages, …Of Love, 
Springing from Pain and 

Despondency, Agony and Death, 
Sebastian Cichocki, 2012
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z performansem. Nic 2 razy nawiązywało do heraklitejskiej zasady 
niemożności dwukrotnego wejścia do tej samej rzeki — bliskiej 
Kantorowi z jego ideą „biednej rzeczywistości” i niepowtarzalności 
teatralnego wydarzenia. Kuratorka Joanna Zielińska stworzyła 
ekspozycję jako przestrzeń teatralną: pomiędzy kurtyną Ulli van 
Brandenburg a horyzontem teatralnym Jima Shaw zwiedzający 
sam doświadczał złożoności aspektów przedstawienia teatralnego. 
Wystawa badała napięcie między powtórzeniem a różnicą, między 
archiwum a żywą praktyką. Jak reinterpretować dziedzictwo, nie 
tworząc martwej kopii? Jak być wiernym Kantorowi, zdradzając 
jego formy?

Nic 2 razy było jednak nie tyle prezentacją dzieł plastycz‑
nych, co rozbudowanym programem performatywnym, który nie 
ilustrował wystawy, a stanowił pełnoprawne medium interpreta‑
cji dziedzictwa Kantora. Oskar Dawicki w swoim performansie 
liczył publiczność według różnych kwantyfikatorów, ironicznie 
odnosząc się do praktyki urzędniczych statystyk wobec galerii, 
Shana Moulton i Nick Hallett zaprezentowali jednoaktową operę 
Whispering Pines 10, w której główna bohaterka Cynthia — kobieta 
ogarnięta różnego rodzaju fobiami — podróżowała przez halucy‑
nacyjne i bajkowe krajobrazy, Jaap Blonk wykonał Ursonatę Kurta 
Schwittersa oraz fragment powieści Guya de Cointeta napisanej 

performance. Nothing Twice alluded to the Heraclitean principle of 
not being able to step into the same river twice, which was particu‑
larly precious to Kantor, who believed in the idea of ‘poor reality’ 
and the uniqueness of a theatrical event. Curator Joanna Zielińska 
designed the exhibition as a theatrical space — between Ulla van 
Brandenburg’s curtain and Jim Shaw’s theatrical horizon, the visitor 
experienced the complexity and variety of aspects of a theatrical 
performance. The exhibition explored the tension between rep‑
etition and difference, between an archive and practice. How do 
we reinterpret heritage without creating a dead copy? How to be 
faithful to Kantor while betraying his form?

Nothing Twice, however, was not just a presentation of visual 
works — it was an elaborate performance programme that did 
not illustrate the exhibition, but was a fully‑fledged way of inter‑
preting Kantor’s legacy. Oskar Dawicki’s performance, featuring 
counting the audience, according to various quantifiers, ironically 
referring to the practice of compiling statistics concerning galler‑
ies by the authorities; Shana Moulton and Nick Hallett presented 
the single‑act Whispering Pines 10 opera, in which the main character, 
Cynthia — a woman gripped by various phobias — travelled through 
hallucinatory and fairytale landscapes. Jaap Blonk performed Kurt 
Schwitters’ Ursonata and an excerpt from Guy de Cointet’s novel C
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w języku wymyślonym przez artystę, a Michael Portnoy zapre‑
zentował film 100 Beautiful Jokes dokumentujący pięciogodzinny 
amsterdamski performans.

Zwieńczeniem programu był spektakl Catherine Sullivan 
Gniazdo (→ 27). Amerykańska artystka stworzyła przedsięwzięcie 
odnoszące się do ready‑made, praktyki zawłaszczania i collage’u. 
Sullivan „zagnieździła” trzy teatralne źródła: fragmenty sztuki 
Opera Buffa Eternal Rest rozgrywającej się w spa dla pracoholików, 
archiwum Tadeusza Kantora oraz działania chicagowskiego Trap
door Theatre. Scena została zaścielona drobnymi rekwizytami 
z kantorowskiej estetyki i magazynu — walizkami, szczotkami, 
drewnianymi prawidłami do butów, podkowami. To właśnie Gniazdo 
dało wreszcie poczucie czegoś bliskiego i znajomego.

Nic 2 razy ustanowiło model fundamentalny dla późniejszych 
działań Cricoteki: wystawy przestały być zamkniętymi, statycznymi 
prezentacjami obiektów, a stały się punktami wyjścia do żywego 
dialogu ze współczesnością. Performanse przekształciły się w peł‑
noprawne medium interpretacji dziedzictwa, równoważne wobec 
tekstów kuratorskich czy katalogów wystaw. Zielińska pokazywała, 
że w ramach polityki archiwizacji encyklopedyczna wierność jest 
mało ciekawa — gdyż dużo płodniejsze jest nasłuchiwanie, jak Kantor 
zabrzmi w zderzeniu ze współczesnymi praktykami.

written in an invented language, while Michael Portnoy presented 
100 Beautiful Jokes, a film documenting his five‑hour‑long Amsterdam 
performance.

The programme culminated in Catherine Sullivan’s perfor‑
mance Nest (→ 27). The American artist created a project pertaining 
to ready‑made the practice of appropriation and collage. Sullivan 
nested three theatrical sources: excerpts from the Opera Buffa play 
Eternal Rest set in a spa for workaholics, the archives of Tadeusz 
Kantor and the work of Chicago’s Trapdoor Theatre. The stage 
was littered with small props in line with Kantor’s aesthetic and 
things from the warehouse — suitcases, brushes, wooden shoe 
trees, horseshoes. It was the Nest that finally gave us all the feeling 
of something familiar.

Nothing Twice was a way to establish a fundamental model 
for Cricoteka’s later activities — its exhibitions ceased to be closed 
and static presentations of artefacts, becoming a starting point 
for a lively dialogue with the present. Performances have evolved 
into a fully‑fledged medium for interpreting the heritage, equivalent 
to curatorial texts and exhibition catalogues. Zielińska showed that 
as far as the archiving policy is concerned, ensuring total fidelity is 
somewhat uninteresting, as listening to the sounds Kantor makes 
while clashing with contemporary practices yields much better results.
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Nic 2 razy, Gniazdo, 
Catherine Sullivan, 2014

Nothing Twice, Nest, 
Catherine Sullivan, 2014
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Budynek jako instrument
W 2013 roku — równolegle z przygotowaniami do otwarcia nowej 
siedziby — Cricoteka zainicjowała serię Polifonie. Program koncertów, 
performansów i zdarzeń brzmieniowych kuratorowany przez Annę 
Szwajgier (do 2023 roku) realizowano początkowo w różnych loka‑
lizacjach. Tytuł odwoływał się do polifonicznej idei współdziałania 
różnych głosów, wykraczał jednak poza muzykę. Była to polifonia 
postaw, gatunków, indywidualności — Café Europe w praktyce.

Kluczowe stało się traktowanie przestrzeni jako scenografii 
dźwiękowej. Tematem były „brzmienie, przestrzeń i ruch” — zjawi‑
ska akustyczne (pogłos, szmery, kierunek dźwięku) odsłaniały układ 
i wyposażenie budynku w pełniejszych wymiarach percepcyjnych. 

„Znalezione dźwięczące przedmioty, nietypowe instrumentarium, 
nagrania i gotowe fragmenty rzeczywistości słyszalnej”1 stawały się 
elementami gry audialności z wizualnością, rezonując z koncepcją 
asamblażu.

W pierwszej edycji wystąpili m.in. Keir Neuringer i Rafał 
Mazur (późniejszy kurator cyklu), Denis Kolokol, Tomasz Choło‑
niewski i Ernest Ogórek, Sergej Maingardt i Magdalena Przybysz 
oraz Reid Peirson i Benjamin Horner. Rok 2015 — stulecie urodzin 
Kantora, już w nowej siedzibie — przyniósł rozbudowany program: 
1 — A. Szwajgier, opis kuratorski programu Polifonie 2013, materiały Cricoteki.

Building as an Instrument
In 2013 — in parallel with preparations for the opening of its new 
building — Cricoteka launched the Polyphonies series. The programme 
of concerts, performances and sound events curated by Anna Szwaj
gier (until 2023) was initially hosted in various venues. While the title 
referred to the idea of polyphony — combining different voices — 
its scope extended beyond music. It was a polyphony of attitudes, 
genres, personalities — an actual Café Europe.

Treating the space as a sound stage was a crucial part of this 
endeavour. Since the theme was ‘sound, space, and movement’ — 
acoustic phenomena (reverberation, noise, sound direction) revealed 
all the perceptual dimensions of the layout and furnishings of 
the building. ‘Found objects making sounds, unusual instrumen‑
tation, recordings and ready‑made excerpts from audible reality’1 
became elements of the play between the sound and sight, resonating 
with the concept of assemblage.

The first edition featured Keir Neuringer and Rafał Mazur 
(later curator of the series), Denis Kolokol, Tomasz Chołoniewski 
and Ernest Ogórek, Sergej Maingardt and Magdalena Przybysz, as 
well as Reid Peirson and Benjamin Horner. 2015 — the centenary of 
1 — A. Szwajgier, curatorial description of the 2013 Polyphonies programme, courtesy of 
Cricoteka.C
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amerykański kompozytor John Moran przedstawił trylogię teatral‑
nych monodramów Solo‑Series, litewski eksperymentator Arturas 
Bumšteinas w performansie More Music for Sam połączył dźwięki 
barokowych maszynerii teatralnych z nowoczesną przestrzenią Cri‑
coteki, brytyjskie trio Max Eastley, Paul Whitty i Angharad Davies 
w You Are Here wykorzystało hydrofony i instrumenty uruchamiane 
przez wiatr, polski kompozytor Artur Zagajewski zaprezentował 
blokhaus C na obiekty dźwiękowe. Każdy z tych projektów badał, 
jak przestrzeń staje się współtwórcą wydarzenia, jak architektura 
może być instrumentem.

Ciągłość tej idei ujawniła się w 2024 roku w projekcie Wiktora 
Burego Rezonanse, przygotowanym z okazji dziesięciolecia funkcjono‑
wania w nowej siedzibie. Instalacje dźwiękowe stworzone specjalnie 
dla przestrzeni windy, klatki schodowej oraz archiwum sprawiły, że 
cały budynek stał się aktywnym instrumentem. To, co w Polifoniach 
było metaforą, przybrało formę bezpośrednią: przestrzeń zaczęła 
dosłownie grać.

Ruch jako dopełnienie
Równolegle z Polifoniami w 2013 roku Anna Królica zainicjowała 
Maszynę choreograficzną — program, którego celem było „uruchomienie 
spirali powiązań, skojarzeń i kontekstów pomiędzy współczesną 

Kantor’s birth, which we celebrated in the new building — saw an 
extended programme, featuring American composer John Moran 
presenting a trilogy of theatrical monodramas Solo‑Series, Lithua‑
nian experimentalist Arturas Bumšteinas combining the sounds 
of Baroque theatre machinery with the modern space of Cricoteka 
in his More Music for Sam performance, British trio Max Eastley, 
Paul Whitty and Angharad Davies using hydrophones and wind‑
activated instruments in You Are Here, and Polish composer Artur 
Zagajewski presenting Blockhaus C for sound objects. Each of these 
projects explored how space co‑creates an event, and how archi‑
tecture can become an instrument.

The resilience of this idea was highlighted in 2024 in Wiktor 
Bury’s project Resonances, prepared to commemorate the new 
building’s tenth year. Sound installations developed for the lift, 
the stairwell and the archive turned the entire building into an 
active instrument. What had been just a metaphor in Polyphonies 
took on a direct form — the space literally started playing music.

Movement as a Complement
In parallel with Polyphonies in 2013, Anna Królica initiated The Cho‑
reographic Machine – a programme that aimed to ‘set a spiral of 
connections, associations and contexts between contemporary 
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sztuką choreograficzną a twórczością Tadeusza Kantora”2. Cho‑
dziło o fundamentalne pytania: o ciało, pamięć, autentyzm, ruch. 
Organizowano nie tylko prezentacje spektakli, lecz także dyskusje 
z teoretykami i praktykami sceny. Panel Ruch autentyczny w dzisiejszej 
praktyce scenicznej (listopad 2013) bezpośrednio łączył działania Kan‑
tora z dylematami współczesnej choreografii: Czy autentyzm można 
osiągnąć na scenie, używając codziennej motoryki? Jakie znaczenia 
wnosi rezygnacja z profesjonalnie wykształconego aktora?

Ta spirala powiązań znalazła kolejny obrót w latach 2015–2016, 
kiedy Królica skupiała się na mechanice i idei bio-obiektów Kantora, 
pytając, „czy mamy ciało, czy jesteśmy ciałem”. Zaproponowany pro‑
gram Maszyny choreograficznej wyrastał z zestawienia Oskara Schlem‑
mera — niemieckiego artysty Bauhausu — z Tadeuszem Kantorem, 
pokazując punkty styczne ich myślenia o ciele, przestrzeni i ruchu. 
Program performatywny z udziałem Anny Konjetzky, Pawła Sakowi‑
cza i Barbary Bujakowskiej nie ilustrował tej paraleli, ale eksplorował 
ją poprzez ciała współczesnych tancerzy. Towarzysząca działaniom 
wystawa Schlemmer | Kantor przestawała być jedynie prezentacją arte‑
faktów, a stała się punktem wyjścia do żywej choreograficznej dyskusji 
o dziedzictwie awangardy.

2 — Opis programu Maszyna choreograficzna 2015, materiały Cricoteki.

choreographic art and the work of Tadeusz Kantor in motion’ — 
Description of Choreographic Machine 2015, courtesy of Cricoteka2. 
It was focused on fundamental questions about the body, memory, 
authenticity, and movement, featuring not just performances, but 
also debates with stage theoreticians and practitioners. The Authen‑
tic Movement in Contemporary Stage Practice (November 2013) debate 
directly linked Kantor’s practice to the dilemmas of contemporary 
choreography: Can authenticity be achieved on stage using everyday 
motorics? What meanings can be achieved by forgoing profession‑
ally trained actors?

This spiral of connections turned again in 2015–2016, when 
Królica focused on mechanics and Kantor’s idea of bio‑objects, 
asking ‘whether we have a body or are we the body?’ The suggested 
programme of The Choreographic Machine stemmed out of the juxtaposi‑
tion of Oskar Schlemmer, the German Bauhaus artist, with Tadeusz 
Kantor, in order to showcase the common points between their 
thinking about the body, space and movement. The performance 
programme featuring Anna Konjetzky, Paweł Sakowicz and Bar‑
bara Bujakowska, did not illustrate this parallelism, but explored it 
through the bodies of contemporary dancers. The Schlemmer / Kantor 
exhibition accompanying the activities was not merely a showcase 
2 — Description of Choreographic Machine 2015, courtesy of Cricoteka.C
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Program zaowocował także dwiema polsko‑japońskimi pro‑
dukcjami, materialnie realizującymi kantorowską wizję Café Europe. 
Kantor_Tropy: On a Sunny Day powstała we współpracy Amareya 
Theatre & Guests z wybitnym japońskim choreografem Saburo 
Teshigawarą. Kantor_Tropy: Collage zestawiał taniec ankoku butō 
Hijikaty Tatsumiego z koncepcjami Kantora, eksplorując relację mię‑
dzy japońską a polską powojenną awangardą. Collage — kluczowa 
technika dla obu twórców — funkcjonował tu nie tylko jako temat, 
ale jako metoda tworzenia „wielowymiarowego collage’u gatunków 
i tropów”3.

Domknięciem poszukiwań i wzajemnego przenikania się 
poetyk, metod i interpretacji był Balet koparyczny (→ 28—30), wido‑
wisko przygotowane przez choreografkę Izę Szostak, w którym 
koncept Baletu triadycznego Schlemmera przekładała na ruch maszyn 
budowlanych. 

Od 2018 roku kontynuacją tworzenia programu opartego 
na cielesności i ruchu jest Rollercoaster pod kierownictwem Eryka 
Makohona i Pawła Łyskawy, który ugruntował pozycję instytu‑
cji jako jednego z najważniejszych ośrodków prezentacji tańca 
współczesnego w Polsce. Cykl, obejmujący spektakle, warsztaty 
3 — Opis programu Kantor_Tropy: Collage w ramach projektu Maszyna choreograficzna 2015, 
materiały Cricoteki.

of artefacts; it became the starting point for a lively choreographic 
discussion about the heritage of the avant‑garde.

The programme also resulted in two Polish‑Japanese pro‑
ductions, which embodied the Café Europe vision. Kantor_Tropy: 
On a Sunny Day was created as a result of the partnership between 
the Amareya Theatre & Guests and renowned Japanese chore‑
ographer Saburo Teshigawara. Kantor_Tropy: Collage juxtaposed 
Hijikata Tatsumi’s Ankoku butō dance with Kantor’s concepts, 
exploring the relationship between the Japanese and Polish post‑war 
avant‑garde. Collage — a key technique for both artists — was not 
just a theme, but a method of creating a ‘multidimensional collage 
of genres and tropes’3.

The culmination of the search for and interweaving of poetics, 
methods and interpretations was the Excavatory Ballet (→ 28—30), 
a performance by choreographer Iza Szostak in which she trans‑
lated Schlemmer’s Triadic Ballet concept into the movement of 
construction machinery.

Since 2018, the programme based on the body and movement 
has been followed up by the Rollercoaster led by Eryk Makohon and 
Paweł Łyskawa, which has established the institution as one of 
3 — Description of the Kantor_Tropy: Collage programme, part of the 2015 Choreographic 
Machine project, courtesy of Cricoteka.
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i rezydencje artystyczne, w każdej edycji naświetlający poprzez 
działania choreograficzne wybrane aspekty kantorowskich idei bądź 
estetyk, zbudował trwałą scenę i publiczność. Przez przestrzenie 
Cricoteki przewinęły się czołowe postaci tańca w Polsce i za granicą, 
jak Janusz Orlik, Ramona Nagabczyńska, Dominik Więcek czy 
zespoły M Studio i Krakowski Teatr Tańca.

Eksperyment zapoczątkowany w 2013 roku stał się filarem 
działalności instytucji.

Performatywność wystaw
Cargo Marka Chlandy (2020) — przedsięwzięcie na styku wystawy, 
instalacji i performansu — było pierwszą tak rozbudowaną próbą 
materializacji zasady ustanowionej przez Nic 2 razy. Deklarując jako 

„pierwotne odniesienie” spektakle Umarła klasa Kantora i Apocalypsis 
cum figuris Grotowskiego, twórcy zaznaczali jednocześnie, że „ich 
znaczenie zmienia się w toku pracy Zespołu”4. Przełom nastąpił, 
gdy Chlanda stworzył maski. Zespół kuratorski regularnie obecny 
w przestrzeni wystawy w czasie pandemii covidu prezentował 
scenki, możliwe do obejrzenia przez publiczność na żywo w krótkich 
chwilach między lockdownami i regularnie w formie rejestracji 
publikowanej w internecie.
4 — Opis projektu Cargo, https://www.cricoteka.pl/pl/cargo‑chlanda/ [dostęp: 24.01.2026].

the most important centres for the presentation of contemporary 
dance in Poland. Encompassing performances, workshops and 
artistic residencies, the series highlights selected aspects of Kan‑
tor’s ideas or aesthetics through choreographic activities, building 
a lasting stage and audience. The spaces of Cricoteka have hosted 
leading dance figures from Poland and around the world, including 
Janusz Orlik, Ramona Nagabczyńska, Dominik Więcek and the M 
Studio, and the Krakow Dance Theatre ensembles.

The experiment launched in 2013 has become a mainstay of 
the institution’s activities.

The Performative Dimension of the Exhibitions
Mark Chlanda’s Cargo (2020) — a venture combining an exhibition, 
installation and performance — was the first elaborate attempt to 
materialize the principle established by Nothing Twice. Declaring 
Kantor’s The Dead Class and Grotowski’s Apocalypsis cum Figuris as 
key references, the artists pointed out that ‘their meaning shifts 
in the course of the work of the team’4. The breakthrough came 
when Chlanda created the masks. The curatorial team, which was 
regularly present in the exhibition space during the COVID pandemic, 
4 — Cargo project description, https://www.cricoteka.pl/pl/cargo‑chlanda/ [retrieved on: 
24 January 2026].C
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W 2024 roku ta linia działań dojrzała w Przeglądzie performansu 
przygotowanym do wystawy Bereś. Współcześni twórcy z różnych 
pokoleń wypełnili „dojmujący brak «ciała [Jerzego — przyp. red.] 
Beresia»” nie przez odtwarzanie jego akcji, ale przez tworzenie 
nowych prac w dialogu z jego ideami. Zbliżona strategia została 
zastosowana w programie performatywnym do wystawy Kantor. 
Terapia widzeń (2025–2026) (→ 31–33) przygotowanym przez zespół 
Anna Bargiel, Wiktor Bury, Kamil Kuitkowski: współcześni artyści 
tworzą autonomiczne interpretacje, dialog z konstelacjami wystawy. 
Nie chodzi o ilustrację koncepcji twórcy Cricot 2, ale o ich żywą, cie‑
lesną aktualizację. W programie obok działań w przestrzeni wystawy 
(Śmietnik filozoficzny Zbigniewa Warpechowskiego czy oprowadzania 
performatywne m.in. Agaty Małodobry, Agaty Pyzik) odbywały się 
widowiska w sali teatralnej (muzyczny Spomyn Katariny Gryvul 
(→ 34–35) czy choreograficzny Misspiece Dominiki Wiak). 

W każdym z tych przypadków dziedzictwo awangardy zacho‑
wuje swoją autonomię, ale w zderzeniu z praktykami współczesnych 
artystów generuje nowe, nieprzewidywalne znaczenia. Ta metoda łączy 
pytania z Radykalnych języków (o granice między sztukami, o hybry‑
dyczne formy) z założeniami Nic 2 razy (o niemożności powtórzenia). 
Performans nie ilustruje historii sztuki, ale jest jej żywą kontynuacją — 
metodą, która pozwala dziedzictwu awangardy zachować siłę sprawczą. 

presented live scenes for the public in the brief moments between 
lockdowns, which were also available online as recordings.

In 2024, these efforts resulted in the  Performance Review, 
which was developed for the Bereś exhibition. Contemporary art‑
ists representing different generations have filled the ‘acute lack 
of “[Jerzy — ed.] Bereś’s body”’ not by recreating his actions, but by 
creating new works entering into dialogue with his ideas. A similar 
strategy was employed in the performance programme accompa‑
nying the Kantor. Vision Therapy (2025–2026) (→ 31–33) exhibition 
developed by Anna Bargiel, Wiktor Bury, and Kamil Kuitkowski — 
contemporary artists creating autonomous interpretations, enter‑
ing into a dialogue with the constellations of the exhibition. It is 
not about illustrating the Cricot 2 creator’s concepts, but a living, 
embodied update. In addition to activities in the exhibition space 
(Zbigniew Warpechowski’s Philosophical Rubbish and performative 
tours by Agata Małodobra and Agata Pyzik, among others), the pro‑
gramme features performances in the theatre hall (Katarina Gryvul’s 
Spomyn (→ 34–35) and Dominika Wiak’s choreographic Misspiece).

In each of these cases, the heritage of the avant‑garde retains 
its autonomy, but when juxtaposed with the practices of contem‑
porary artists, it generates new and unpredictable meanings. This 
method combines the questions from Radical Languages (about 
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28—30

Balet koparyczny, choreografia 
Iza Szostak, 2015

Excavatory Ballet, choreography 
Iza Szostak, 2015
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Rekonfiguracje
Rozszczelnianie interpretacji sztuki Kantora wykracza poza dzia‑
łalność wystawienniczą. Cricoteka realizuje także własne spek‑
takle — nie jako rekonstrukcje czy hołdy, ale jako autonomiczne 
eksperymenty badawcze.

Kantor. Burza (2020) Sławka Krawczyńskiego i Anny Godow‑
skiej (→ 36) wykorzystywało metodę „święta snów”, wyrosłą z psycho‑
logii analitycznej Carla Gustava Junga i psychologii procesu Arnolda 
Mindella. Materiałem wyjściowym były zapisy spektakli Tadeusza 
Kantora, fragmenty prób, teksty, malarstwo, jednak struktura pracy 
przypominała wcześniejsze projekty pary artystów o Wacławie 
Niżyńskim czy Georges’u Bataille’u: chodziło o reinterpretację przez 
osobiste doświadczenie, nie o rekonstrukcję.

W 2023 roku powstała Lekcja anatomii — rekonfiguracja Agaty 
Skwarczyńskiej (→ 37), projekt z grupą osób z różnymi potrzebami. 
Punktem odniesienia był obraz Rembrandta i happening Kantora 
Lekcja anatomii wedle Rembrandta, jednak praca miała charakter pro‑
cesu — nie jednorazowego wydarzenia, ale ewoluującej praktyki. 
Figura Kantora w interpretacji kobiety i w zderzeniu z silnymi 
osobowościami zespołu aktorów pokazywała dewaluację modelu 
artysty hegemona, pozwalając tak Cricotece, jak publiczności pod‑
ważać, reinterpretować, a wreszcie rekonfigurować jego dziedzictwo.

boundaries between arts and hybrid forms) with the assumptions 
of Nothing Twice (about the impossibility of repeating things). Perfor‑
mance does not illustrate the history of art — it serves as its living 
continuation and a method that enables the legacy of the avant‑garde 
to retain its agency.

Reconfigurations
Making the interpretations of Kantor’s art more accessible goes 
beyond exhibition activities. Cricoteka also produces its own per‑
formances — not as reconstructions or homages, but as autonomous 
research experiments.

Kantor: A Storm (2020) by Sławek Krawczyński and Anna 
Godowska (→ 36) used the Dream Festival method, stemming out 
of Jungian analytical psychology and Arnold Mindell’s process 
psychology. The starting point comprised recordings of Tadeusz 
Kantor’s performances, fragments of rehearsals, texts and paintings; 
however, the structure of the work was reminiscent of the duo’s 
earlier projects on Wacław Niżyński and Georges Bataille — it was 
about reinterpretation through personal experience, rather than 
reconstruction.

2023 brought The Anatomy Lesson — Reconfiguration by Agata 
Skwarczyńska (→ 37), a project with a group of people with diverse C
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31

Wystawa  
Kantor. Terapia widzeń, 2025

Exhibition  
Kantor. Vision Therapy, 2025
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32

Goshka Macuga, List, 2011 
Wystawa  

Kantor. Terapia widzeń, 2025

Goshka Macuga, Letter, 2011  
Exhibition  

Kantor. Vision Therapy, 2025
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33

Gisèle Vienne, Kerstin Kraus, 2024 
Wystawa  

Kantor. Terapia widzeń, 2025

Gisèle Vienne, Kerstin Kraus, 2024  
Exhibition  

Kantor. Vision Therapy, 2025
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Program performatywny do 
wystawy Kantor. Terapia widzeń, 

Spomyn – koncert Katariny 
Gryvul, 2025

A performance programme 
for the Kantor. Vision Therapy 

exhibition, Spomyn — concert by 
Katarina Gryvul, 2025
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35

Program performatywny do 
wystawy Kantor. Terapia widzeń, 

Spomyn – koncert Katariny 
Gryvul, 2025

A performance programme 
for the Kantor. Vision Therapy 

exhibition, Spomyn — concert by 
Katarina Gryvul, 2025
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Jeszcze jest dziś Bogdana Renczyńskiego (2025) — spektakl 
powstały „ze zderzenia aktorek i aktorów z ostatnim dziełem teatral‑
nym Tadeusza Kantora «Dziś są moje urodziny»”5 — stanowił sceniczny 
eksperyment. W procesie zakończonym powarsztatowym pokazem 
nie odtworzenie było kluczowe, ale badanie, testowanie, ryzykowanie.

Projekt Krzysztofa Garbaczewskiego Ani żywa, ani umarła 
(2025) — interaktywna instalacja inspirowana Umarłą klasą — jest 
najbardziej radykalnym przykładem transformacji dziedzictwa. To 
cyfrowa, sugestywna interpretacja poetyki teatru Tadeusza Kantora, 
stawiająca pytania o miejsce artysty w konfrontacji z automatyzacją 
narzędzi. Awatary inspirowane postaciami z Umarłej klasy współ‑
tworzą nową rzeczywistość mającą wszystkie ambiwalentne cechy 
pracy z AI, ale tym silniej oddającą poczucie kruchości i samotności 
człowieka wobec sił potężniejszych niż on. U Kantora tą siłą były 
mechanizmy historii, natomiast Garbaczewski wie, że dziś nawet 
historię determinuje technologia.

Zasada asamblażu
Co łączy te wszystkie tak różnorodne projekty? Zasada asamblażu — 
ta sama, która inspirowała architekturę budynku. Archiwum 
5 — Opis spektaklu Jeszcze jest dziś Bogdana Renczyńskiego, https://cricoteka.pl/pl/jesz‑
cze‑jest‑dzis‑premiera‑nowej‑produkcji‑teatralnej‑cricoteki/ [dostęp 24.01.2026].

needs. The starting point was Rembrandt’s painting and Kantor’s 
happening The Anatomy Lesson According to Rembrandt, but the work was 
a process — not a one‑off event, but an evolving practice. The figure 
of Kantor interpreted by a woman and juxtaposed with the strong 
personalities of the cast of actors highlighted the devaluation of 
the model of the hegemonic artist, allowing both Cricoteka and 
the audience to question, reinterpret and finally reconfigure his 
legacy.

It’s Still Today by Bogdan Renczyński (2025) — a play which 
emerged ‘from a clash between actors and Tadeusz Kantor’s last 
theatrical work — Today Is My Birthday’5 was a stage experiment. 
In the process culminating in the post‑workshop staging, the most 
important element was exploration, testing, and taking risks.

Krzysztof Garbaczewski’s project Neither Alive nor Dead (2025) — 
an interactive installation inspired by The Dead Class — is the most 
radical example of a transformation of the legacy. It is a digital and 
evocative interpretation of Tadeusz Kantor’s poetics of theatre, 
raising questions about the place of the artist when confronted with 
the automation of tools. Avatars inspired by characters from The Dead 
Class are part of the new reality, which bears all the ambivalent 
5 — Description of It’s Still Today by Bogdan Renczyński, https://cricoteka.pl/pl/jeszcze‑
‑jest‑dzis‑premiera‑nowej‑produkcji‑teatralnej‑cricoteki/ [retrieved on 24 January 2026].
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36

Kantor. Burza, Sławek Krawczyński, 
choreografia Anna Godowska, 2020

Kantor: A Storm, Sławek Krawczyński, 
choreography Anna Godowska, 2020
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37

Lekcja anatomii — rekonfiguracja, 
Agata Skwarczyńska, 2024

The Anatomy Lesson — 
Reconfiguration, Agata 

Skwarczyńska, 2024
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102 qualities of AI work, conveying all the more strongly the sense of 
human frailty and loneliness in the face of forces more powerful 
than us. In Kantor’s case, it was about the mechanisms of history, 
while Garbaczewski understands that today even history is deter‑
mined by technology.

The Principle of Assemblage
What do all these diverse projects have in common? The principle of 
assemblage — the same one that inspired the building’s architecture. 
Kantor’s archive is not seen as a sacred and closed depository, but 
as living material that can be configured anew. The old power plant 
(heritage) and the rusty, avant‑garde exterior (modernity) retain their 
autonomy, while generating a new quality as a result of the clash. 
Just like every project in the institution’s programme, it preserves 
the memory of Kantor without directly copying the artist.

The creator of Cricot 2 constantly recycled his own history, 
going back to the same motifs, but always in a different way. His last 
play — Today Is My Birthday — was a grand return to his own life and 
work; however, it was not nostalgic; instead, it was dramatic and 
self‑focused. Cricoteka does the same with heritage — it constantly 
goes back to the roots, but always approaches them from a new 
perspective, with new artists, and in new contexts.

Kantora nie jest traktowane jako święty, zamknięty depozyt, ale 
jako żywy materiał do nowych konfiguracji. Stara elektrownia 
(dziedzictwo) i rdzawe, awangardowe opakowanie (współczesność) 
zachowują swoją autonomię, lecz w spotkaniu generują nową jakość. 
Tak samo każdy projekt w programie instytucji: zachowuje pamięć 
o Kantorze, nie będąc jego kopią.

Twórca Cricot 2 nieustannie przetwarzał własną historię, 
wracał do tych samych motywów, ale zawsze inaczej. Jego ostatni 
spektakl Dziś są moje urodziny był wielkim powrotem do własnego 
życia i własnej twórczości — nie nostalgicznym jednak, lecz drama‑
tycznym, autotematycznym. Cricoteka czyni podobnie z dziedzic‑
twem: wraca do niego nieustannie, ale zawsze z nowej perspektywy, 
z udziałem nowych artystów, w nowym kontekście.
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