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PLAN wystawy

Te wygłoszone przez narratorkę obrazu filmowego zdania są doskonałą definicją 
szczęścia, którego jako pojęcia abstrakcyjnego w pełni komunikować się nie 
da. Jednocześnie scena otwierająca Sans soleil przypomina, że sztuka poprzez 
autorefleksję dociera często do podstawowych zagadnień dotyczących recepcji. 
Przywołany za Markerem stosunkowo niestabilny związek czerni z poszukiwa-
niem szczęścia znajduje zaskakujące odzwierciedlenie w pracach i wypowie-
dziach artystów prezentowanych na wystawie w ramach konkursu Fundacji 
Deutsche Bank. Narracja ekspozycji układa się konsekwentnie — od dojmującej 
wrażliwości i bólu powodowanego przez świat, poprzez różne sposoby kształtowa-
nia świata na własny użytek, po introspekcję — i z powrotem do nadwrażliwości 
na świat, lecz w zupełnie innej tonacji. Opowieść przypomina tym samym próbę 
zobrazowania newage’owego rozwoju osobowości. Kolejną metaforą dla sytuacji 
kreowanej przez wystawę jest statek szaleńców — motyw wykorzystany przez 
Julio Cortázara w Wielkich wygranych dla opisania ówczesnej sytuacji panującej 
w Argentynie. Sensacyjna fabuła opiera się na wątku podróży luksusowym stat-
kiem, którą zaoferowano zwycięzcom loterii, stanowiącym przekrój mieszkańców 
Buenos Aires. Po kilku godzinach statek zostaje zatrzymany, a pasażerowie są 
poinformowani, że wśród załogi wybuchła choroba. Podróż kończy się raptem, po 
trzech dniach wytężonych dociekań na temat choroby i egzystencjalnych rozmów. 

Kolejnym przewodnikiem po tegorocznych Spojrzeniach, ze względu na fakt, 
że komponowanie wystawy opiera się na wzajemnym zaufaniu, może być Oszust 
Hermana Melville’a, w którym to utworze również pojawia się upiorny okręt. 
Tytułowy oszust wchodzi na jego pokład dnia 1 kwietnia, aby przeprowadzić 
rozmowy z przypadkowymi pasażerami. Nie znamy motywów jego działania, ale 
obserwując korzyści, jakie uzyskuje po każdej z tych rozmów możemy założyć, że 
nie działa w celu poprawy swojej sytuacji materialnej. Chodzi raczej o uzyskanie 
zaufania kolejnych napotkanych osób, a im bardziej rozmówca jest nieufny, tym 
większa zabawa z osiągnięcia założonego efektu. Takie zadanie stoi przed kurato-
rem — przekonać do własnych celów, co oczywiście nie wyklucza poszanowania 
celów indywidualnych artystów biorących udział w wystawie. Szczęście w swoim 
intuicyjnym związku z czernią dało możliwość stworzenia nowej opowieści z da-
nych wypowiedzi. Jeśli próba ukazania szczęścia zakończy się klęską, widz przy-
najmniej zobaczy czerń.

1. Trzy płaskorzeźby pokryte bielą ukazują ludzkie cierpienie. Wyobrażone 
postaci  to ukrzyżowany Jezus wzorowany na przedstawieniu z ołtarza z Isenheim 
Matthiasa Grünewalda, człowiek-słoń Joseph Carrey Merrick oraz Dede Koswara, 

znany również jako człowiek-drzewo. Tryptyk ma formę ołtarza szafiastego. Artur 
Malewski ukazuje Weltschmerz, czyli odnosi się do pojęcia właściwego dla nie-
mieckiego romantyzmu, które wynalazł Jean Paul, a z powodzeniem wykorzystał 
Johan Wolfgang Goethe w Cierpieniach młodego Wertera. Ból wynikający z absurdu 
świata nie prowadzi do buntu, lecz do apatii lub wręcz samobójstwa. Losy trzech 
postaci łączy wspólne uczucie do rzeczywistości, niewystarczającej, bo szczęście 
jest zawsze gdzie indziej. Jednocześnie tryptyk winduje dwa dziwolągi do rangi 
postaci branych za bóstwo, lub odwrotnie — przedmiot kultu sprowadza do po-
ziomu kuriozum, którego miejsce jest w cyrku czy w muzeum historii naturalnej. 
Może być więc odebrany jako profanacja, przekroczenie nakazów stawianych 

przez dominującą religię. A jednak mamy tutaj również trzy przykłady połączo-
ne zgodą na to, co los zgotował. Jest to oczywiście swego rodzaju apatia mogąca 
odbierać wszelką nadzieję na zbawienie, ale jednocześnie, jak sugeruje Malewski, 
mająca związek z ofiarą, która zdecydowanie toruje drogę ku odkupieniu. 
Podobnie jak bohater Ofiarowania Andrieja Tarkowskiego, wszystkie trzy postaci 
są wydane na pastwę cierpienia, aby zapewnić zbawienie ludzkości. Wątkowi 
teologicznemu towarzyszy więc wątek ateistyczny. Czy inskrypcja znajdująca 
się we wnętrzu ołtarza „illum oportet crescere, me autem minui” (trzeba, by 
On wzrastał, a ja się umniejszał), nie odnosi się właśnie do tej mocy odkupienia 
wypełniającej ciała trzech ofiar bólu świata, które zdają się rosnąć wraz z ilością 
pochłoniętego grzechu? Eschatologia zaczyna obejmować również materię — tę 
nową naukę o zbawieniu dałoby się wręcz bluźnierczo określić eskatologią. 
Obserwacja i współodczuwanie z trzema cierpiącymi postaciami może jednak 
prowadzić do innej postawy niż biorąca się z przygniecenia ciężarem świata apa-
tia i skłaniać do działania. Przedstawienia ukrzyżowanego miały przecież na celu 
nie jedynie przerażenie wiernych, ale również naukę moralną.

Sans soleil, esej filmowy w reżyserii Chrisa Markera, rozpoczyna się, determinując jednocześnie całą 
swoją narrację, słowami:

Pierwszy obraz, o którym mi powiedział, przedstawiał trójkę dzieci na drodze w Islandii w 1965 roku. 
Powiedział mi, że dla niego był to obraz szczęścia oraz że wielokrotnie starał się bezskutecznie powiązać 
go z innymi obrazami. Napisał do mnie: „Pewnego dnia muszę umieścić go samotnego na początku filmu  
z długim odcinkiem czerni. Jeśli nie zobaczą szczęścia w tym wizerunku, najwyżej dostrzegą ciemność”.

Program edukacyjny towarzyszący wystawie 
Spojrzenia 2011 — Nagroda Fundacji Deutsche Bank

Oprowadzanie kuratorskie                                                                                                          
Spotkanie na wystawie z kuratorem Danielem Muzyczukiem
25 września 2011 (niedziela) godz. 12.15 spotkanie w holu 
głównym (w cenie biletu)

Spotkania z artystami
Wszystkim artystom biorącym udział w wystawie-konkursie 
stworzyliśmy jednakowe warunki do konfrontacji z publicz-
nością. Mają do dyspozycji dwie godziny i tylko od nich 
zależy, czy wygłoszą wykład, poprowadzą warsztaty, pokażą 
film, zaproszą gościa, zagrają koncert lub przeprowadzą akcję 
artystyczną. 
29 września (czwartek), godz. 18  —  Ania i Adam Witkowscy
1 października (sobota), godz. 18  —  Konrad Smoleński
8 października (sobota), godz. 18  —  Honza Zamojski
11 października (wtorek), godz. 18  —  Artur Malewski
13 października (czwartek), godz. 18  —  Piotr Wysocki
18 października (wtorek), godz. 18  —  Anna Zaradny

Szczegóły: www.zacheta.art.pl

Oprowadzania
Jeśli chcesz dowiedzieć się więcej o wystawie i artystach, któ-
rych prace prezentujemy, pragniesz uzyskać odpowiedzi na 
pytania pojawiające się w trakcie oglądania, czy podzielić się 
własnymi spostrzeżeniami i pomysłami na interpretację prac 
— zwiedzaj wystawy z przewodnikiem!

Jak zamówić przewodnika?
Telefonicznie lub mailem od poniedziałku do piątku, co naj-
mniej dwa dni przed planowaną wizytą w Zachęcie:
Magdalena Komornicka: m.komornicka@zacheta.art.pl, 
tel. 22 556 96 42

Oprowadzanie w językach: polskim, angielskim, niemieckim 
lub francuskim
• grupa od 1 do 10 osób  —  150  zł + 0 zł za bilety wstępu
• grupa powyżej 10 osób  —  150 zł + bilety wstępu (10 osób 
wstęp wolny) / grupa może liczyć maksymalnie 30 osób

W każdą niedzielę o godz. 12.15 zapraszamy również na zwie-
dzanie z przewodnikiem. Oprowadzanie w cenie biletu wstę-
pu. Spotkanie w holu głównym.

Newsletter
W każdą środę wysyłamy e-mailowy newsletter Tydzień wy-
darzeń. Zawiera on informacje o wszystkich wydarzeniach 
w galerii  —  wystawach, spotkaniach, wykładach, warszta-
tach i wernisażach, a także o programie dla dzieci i młodzie-
ży. Stała rubryka prezentuje nowości i promocje w Księgarni 
Artystycznej. Aby otrzymywać newsletter, należy zarejestro-
wać się na stronie: www.zacheta.art.pl
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żywica poliestrowa, 26 × 26 × 4 cm,  
kolekcja Anna i Tomasz Lubińscy, 
fot. Agnieszka Indyk
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Praca Ani i Adama Witkowskich 
została zrealizowana w Pracowni 
Van den Blocke ·



Książka ma dwie strony A i B oraz hidden track, a każda z komnat oddzielona 
została pauzą służącą zebraniu energii potrzebnej do kolejnego wysiłku. Puste 
strony to cisza kasety, a nie marginesy, to integralna część projektu. Pustka 
pozwala wybrzmieć informacji i nadaje specyficzny rytm całości, w której po-
brzmiewa bit. Cut & paste, samplowanie, loopy i skrecze to środki, które kształ-
tują przebieg narracji i powodują, że całość zbliża się do dynamicznej, miejskiej 

medytacji. Tak jak hip hop służył emancypacji Afroamerykanów i kreacji 
futurystycznej społeczności wykorzenionych, tak w analizie swojego czeskiego 
pochodzenia i bezpośredniego otoczenia artysta szuka własnego języka, auto-
nomii w obrębie powtarzalnej produkcji artystycznej. Książka miała stanowić 
narzędzie służące demokratyzacji sztuki, ponieważ wydane w dużym nakładzie 
publikacje są na tyle tanie, że praktycznie każdy zainteresowany sztuką mógł 
sobie pozwolić na pracę artysty. Realia rynku zrewidowały te marzenia, jednak 
książki artystów nadal mają zaletę etosu „zrób to sam” oraz dystrybucję opartą 
na zupełnie innych zasadach niż obieg galeryjny. Te ich właściwości są wyzy-
skiwane w Rymach jak dymach, co dodatkowo podkreśla autotematyzm projektu. 
Niczym hybrydy tekstualno-wizualne z książki wyrasta bezpośrednio kilkana-
ście przestrzennych form, które podejmują wątek tam, gdzie właściwości książ-
ki docierają do granicy swoich możliwości. Jednocześnie każdy z elementów jest 
osobną pracą, kolejnym szkicem do autoportretu.

6. Spółka rodzinna Ania i Adam Witkowscy to dość specyficzna grupa arty-
styczna, ponieważ rzadko realizują razem prace — ich współpraca przebiega 
raczej na poziomie wystaw, ponieważ każde z nich wnosi kilka realizacji do 
projektu, który w ten sposób staje się ich wspólną realizacją kuratorską. Tym 
razem musi być inaczej. To nie jest wystawa rodziny W., ale pokaz, w ramach 
którego występują jako grupa artystyczna, a nie kuratorska. Tym samym nie ma 
tu miejsca na subtelne przenoszenie akcentu ze strony na stronę, a praca musi 
być wyrazem kompromisu i dyscypliny. Co oczywiście nie skazuje wysiłku na 
porażkę, ale stawia inne warunki współpracy. Subtelne podejście Ani musi spo-
tkać się z niezdecydowaniem Adama rozdartego między hałasem i medytacją. 
Para artystów postanowiła wybrnąć z tej sytuacji, dokładnie oznaczając własny 
obszar i niejako odgradzając się od innych realizacji przez zbudowanie czegoś 
w rodzaju chaty. Jej funkcję można streścić nie tylko w geście wyodrębnienia, 
ale również w oddzieleniu od bodźców zewnętrznych. Proste materiały skrywają 
przestrzeń pełną abstrakcyjnych sygnałów, która wydaje się większa niż można 
sądzić, kiedy obserwuje się ją z zewnątrz. Eleganckie pomieszczenie wyposażo-
no również w okno pozwalające oglądać odległe miejsca, lecz ukazujące także 
przestrzeń galerii na zewnątrz. Zmiana między tymi obrazami możliwa jest 
dzięki światłu umieszczonemu w stropie. To ono przywraca łączność z rzeczy-
wistością, ale jednocześnie niczym słońce oślepia i powoduje powidoki. Podróż, 
którą umożliwia ta medytacyjna budka-gompa, to podróż nie tylko zapośred-
niczona przez światło. To również wieczny powrót śmierci i narodzin, widzenia 
i ślepoty, ale również wieczności i momentalności. Wejście w ten obszar jest już 
przejściem, a to, co pozostawione na zewnątrz podkreśla granicę i przemianę. 
Giorgio Agamben we Wspólnocie, która nadchodzi eksponuje niezwykle ciekawe 
znaczenia kryjące się za tym, co poza. Pisze on: „pojęcie zewnętrza w wielu ję-
zykach europejskich wyrażane jest przez słowo oznaczające »u drzwi« [...]. Na 
zewnątrz nie jest jakąś inną przestrzenią, przylegającą do danej przestrzeni, jest 
raczej przejściem, zewnętrznością, która daje do niej dostęp — jednym słowem 

jej obliczem, jej eidos. Próg nie jest w tym znaczeniu czymś innym od granicy, 
jest, jeśli można tak rzec, doświadczeniem samej granicy, byciem-wewnątrz-
zewnętrza. Ek-stasis ta jest darem, który pojedynczość odbiera z pustych rąk 

ludzkości”1.. Ek-stasis to przecież bycie na zewnątrz siebie, porzucenie nie jedy-
nie cielesności, ale i indywidualności w akcie poszukiwania oświecenia. Gompa 
staje się więc nie tylko narzędziem do medytacji — granicą i bramą — ale rów-
nież metaforą, w której oślepienie spotyka się z momentem, kiedy po raz pierw-
szy zaczynamy widzieć w pełni ostro i po raz pierwszy rozpoznajemy.

7. Abstrakcja jest ostatnim przystankiem. Philip K. Dick we wstępie do 
zbioru swoich opowiadań zawarł zaskakujące wyznanie o własnej metodzie 
twórczej: „Opowiadania pomieszczone w tym zbiorze stanowią próbę zrozumie-
nia — wsłuchania się w głosy docierające z jakiegoś innego miejsca, niezwykle 
odległego, głosy bardzo słabe, ale ważne. Usłyszeć je można tylko późną nocą, 
gdy milknie bezustanny zgiełk i wrzawa naszego świata... (Sprawdzałem to kie-
dyś na zegarku, odbiór jest najlepszy między trzecią a czwartą czterdzieści pięć 
rano). Rzecz jasna zazwyczaj nie informuję o tym ludzi, którzy pytają: »Skąd 
bierze pan swoje pomysły?« Po prostu mówię im, że nie wiem. Tak jest znacznie 
bezpieczniej”2.. W przypadku PASS|ED Anny Zaradny anegdota jest zreduko-
wana do granic możliwości. Bezsenność doprowadza do kontemplacji najmniej-
szych szczegółów rzeczywistości — fenomenów światła i cienia. Zawieszone 
poza czasem małe zmiany są punktowane delikatną strukturą dźwiękową, 
niebędącą impresją na temat obserwacji, ale bytem bezpośrednio z niej wyra-
stającym. Jeśli instalacja jest poetycka, to nie w znaczeniu, które podkreśla au-
toreferencyjność języka. W PASS|ED najbardziej interesujące jest właśnie nie 
abstrahowanie od fenomenów, ale ich naga konkretność. Jeden z heteronimów 
Fernanda Pessoi, Alberto Caeiro określił to zjawisko następująco:

Poświata księżyca widziana poprzez wysokie gałęzie, 
Mawiają wszyscy poeci, że to coś więcej 

Niż poświata księżyca widziana poprzez wysokie gałęzie.
Lecz dla mnie, który nie wie, co myśli o tym, 

Czym jest poświata księżyca widziana poprzez wysokie gałęzie 
Poza tym, że jest 

Poświatą księżyca widzianą poprzez wysokie gałęzie, 
Nie jest niczym więcej 

Niż poświatą księżyca widzianą poprzez wysokie gałęzie.3

Każdy fenomen naturalny jest niepowtarzalny, a abstrahowanie i wprowadzanie 
pojęć ogólnych w postaci języka odgradza nas od świata. Stąd medytacja Anny 
Zaradny jest powrotem do świata obiektów zatrzymanych w czasie i narracją 
na temat zmienności. Jest to również praca nad powidokiem, który zostawiając 
swój stempel na oku, jest być może najbardziej abstrakcyjnym, bo ulotnym 
oddziaływaniem tego zjawiska na obserwatora w stanie ekstazy. Jednocześnie, 
zgodnie z tytułem pracy, ruch jest ciągle wstrzymywany i wymuszany. 

Pomiędzy teraźniejszością pass- i czasem przeszłym -ed istnieje nieprzekraczal-
na bariera, która jednak, tak jak zawieszone w próżni światło delikatnie drga. 
Warto zauważyć, że Zaradny jest również improwizatorką i kompozytorką, a in-
stalacja ma także wymiar soniczny. Kompozycja towarzysząca obrazom zdaje 
się potwierdzać obecność ciągłej walki między naporem i oporem. Dźwięki 
zdają się przeczyć zasadzie, że podstawowym wymiarem muzyki jest czas. 
Pozostają zatrzymane poza przemijaniem. Pomimo pozornego oddalenia od 
świata fizycznego, Zaradny pozwala powrócić do niego po przejściu doświad-
czenia introspekcyjnego. Najgłębsza medytacja kończy się pojęciową pustką.

Daniel Muzyczuk

 
1   Giorgio Agamben, Wspólnota, która nadchodzi, tłum. Sławomir Królak, Wydawnictwo Sic!, Warszawa 2008, s. 74. 
2   Philip K. Dick, Opowiadania najlepsze, tłum. Jan Karłowski, Tomasz Oliasz i Michał Begiert, Poznań 2008, s. 481. 
3   Fernando Pessoa, XXXV, w: idem, Poezje zebrane Alberta Caeiro, Czuły Barbarzyńca, Warszawa 2011, s. 79.

2. Piroman i chuligan o (pink-)punkowym rodowodzie to kolejny katalizator 
procesu. Destrukcja spowodowana wyładowaniami elektrycznymi, krótkie 
spięcia, przestery i ogień, a do tego wszechobecny endyzm to niektóre ze 
środków stosowanych przez Konrada Smoleńskiego. Funduje on wycieczkę do 
świata zaraz przed wybuchem, gdzie niebezpieczeństwo można odczytać tylko 
z niskiego dronu, który wywołuje fizjologiczną wręcz reakcję i wzbudza nie-
pokój lub stan powolnego spadku początkowej energii, entropii właściwej dla 
każdego złożonego systemu. Mówi nam: „obserwuj to, a zobaczysz przepływa-
jący prąd”. 

Jednak jego instalacja zwodzi. Epizody filmu powiązane są obecnością za-
maskowanych kominiarkami członków zespołu Foot Village, którzy jednak 
zamiast regularnego, czadowego koncertu fundują coś, co może być potrakto-
wane jako próba materiałów. Instrumenty służą raczej jako obiekty, za pomo-
cą których muzycy demonstrują zawieszenie mocy bez ujścia. Jednocześnie 
dokonują destrukcji, ale nie na zasadach właściwych rockowemu koncertowi. 
Narracja przerywana jest kilkakrotnie czernią spowijającą źródła dźwięków 
w momentach największego rozprężenia i sonicznej miazgi. Czy w czerni wi-
dzieć można zniszczenie prowadzące do uczucia pełni? Wątpię, jednak stan, 
jaki musi towarzyszyć samobójcom na chwilę przed skokiem z mostu, towarzy-
szy też mojemu odbiorowi tej pracy. Delikatne mrowienie w stopach, pojawia-
jący się gdzieś pod powiekami napis „koniec”. A może chodzi tylko i wyłącznie 
o oślepienie słońcem, mogące doprowadzić również do gorączki, wizji i halucy-
nacji (bez użycia kaktusa i innych specyfików)?

3. Teoria i praktyka, oczekiwania i próba ich wdrożenia — to dwie stro-
ny reprezentowane przez filmy Anny Okrasko: Ankieta i Sobota. Różni je 
również wizualny materiał wyjściowy. Pierwszy z nich bazuje na dwóch fil-
mach Kazimierza Karabasza: Na progu oraz Próba materii (Karabasz pojawia 
się w końcowych napisach jako odpowiedzialny za scenariusz i realizację). 
Pytania zadawane respondentom brzmią: „Czego pragniesz, do czego dążysz?”, 

„Jakie są twoje ideały?”, „Jak oceniasz własne społeczeństwo?” oraz „Co chcia-
łabyś/chciałbyś zmienić?”. Wszystkie te pytania pojawiają się na czarnym tle, 
tuż przed pełnymi konsternacji twarzami osób, które raczej unikają odpowie-
dzi, ale nie dlatego, że widzą ewentualne zagrożenie w reakcji na ich udzie-
lenie, lecz dlatego, iż nigdy ich sobie nie zadali lub też nie chcą na nie odpo-
wiadać. Pozostaje cisza, którą widz może wypełnić własnymi odpowiedziami. 
Pytania poprzedza jednak umiejscowienie w czasie. Pierwsza plansza po plan-
szy tytułowej zawiera napis: „wczoraj”. Zaraz potem pada pierwsze pytanie: 

„Ale chcesz wyjechać z kraju?”. Dopiero po tym zawieszeniu, bez odpowiedzi, 
przechodzimy do teraźniejszości, o czym oznajmia plansza z napisem „dziś”. 

Kiedy dodamy do powyższych spostrzeżeń fakt, że artystka sytuuje tę pra-
cę, opartą na archiwalnym materiale kręconym w Polsce, w cyklu Spacery po 
Rotterdamie (gdzie obecnie mieszka), odkrywamy, iż fikcyjny dokument doty-
czy też i jej emigracji. Umieszczenie Soboty w jednym ciągu narracyjnym jest 
zasadne ze względu na fakt, że film ten wydaje się zaczynać tam, gdzie Ankieta 
się kończy. Jest w całości nakręcony przez artystkę, ale dialog z dziełami 
Karabasza trwa, ponieważ ścieżka dźwiękowa filmu Okrasko zbudowana jest 
z fragmentów pożyczonych z trzech filmów tego reżysera: Muzykantów oraz 
zrealizowanych z Władysławem Ślesickim Dnia bez słońca i Ludzi z pustego ob-
szaru. To zestawienie staje się niezwykle ciekawą interpretacją życia polskich 
emigrantów w Holandii (w tym samej artystki). Karabasz jako współtwórca 

tzw. czarnej serii polskiego dokumentu należał do tych z reżyserów, którzy 
odeszli od wcześniejszych metod realizacji filmów dokumentalnych, polega-
jących na rejestrowaniu niemego obrazu, dodawaniu efektów dźwiękowych, 
muzyki i komentarza. Jako jeden z pierwszych polskich dokumentalistów, 
w trosce o zbliżenie się do człowieka, wprowadzał słowa wypowiadane przez 
bohaterów. Okrasko, pokazując próby normalizacji życia emigrantów i osa-
dzenia w narodowej tożsamości, jak na przykład lepienie pierogów, odwraca 
proces zainicjowany przez Karabasza. Pytanie o szczęście z Ankiety uzupeł-
nione zostaje jednocześnie próbą określenia własnej przestrzeni. Jednocześnie 
dzięki fikcji i narracji artystka poszukuje innej, nieuprzedmiotawiającej me-
tody obserwacji filmowej. W ojczyźnie Big Brothera polscy emigranci o dość 
złej opinii budują nowy wizerunek.

4. Piotr Wysocki postanowił ponownie zogniskować obiektyw na Aldonie, 
bohaterce filmu, który zrealizował w roku 2007. Uważny obserwator konty-
nuuje projekt poświęcony miłości i poszukiwaniu szczęścia. Pierwsza cześć 
była rejestracją monologu. Aldona została ukazana w mieszkaniu swojego 
chłopaka, przy codziennych czynnościach, opowiadająca o swoich radościach 
i marzeniach. Najważniejszym z nich jest operacja zmiany płci, mająca do-
konać dzieła zapoczątkowanego hormonami. Obiektyw wbrew swojej nazwie 
nie jest obiektywny. Aldona dopuszcza go w przestrzeń prywatną. Pozwala 
mu rejestrować nie tylko gotowanie, ale i golenie, i ubieranie się. Darek, 
chłopak Aldony pracuje jako spawacz — wykonuje zawód kojarzący się z mę-
skością i siłą. Te dwa światy nie stanowią jednak przeciwieństw, bo spotykają 

się, kiedy ruchy rysującego Darka naśladują ruchy nakładającej makijaż 
Aldony. Pierwszą odsłonę projektu kończyły zdjęcia uliczne przedstawiające 
łysych osiłków wykrzykujących w stronę kamery: „Wypierdalaj stąd, pedale!”. 
Wysocki postanowił nie zatrzymywać się na tym poziomie własnego zaanga-
żowania. Kontynuacja filmu jest również bezpośrednią ingerencją w życie bo-
haterki. Artysta sfinansował operację zmiany płci ze środków przeznaczonych 
na realizację swojego projektu. Realizacja marzeń obiektu rejestracji staje się 
tym samym radykalną odpowiedzią na pytanie: jak działać sztuką? Głęboko 
humanistyczna obserwacja prowadzi do zaangażowania się w życie innej oso-
by. Dodać należy, że to pierwszy przypadek, kiedy instytucja sztuki i bank 
pośrednio finansują operację zmiany płci, a wszystko odbywa się pod hasłem 
sztuki współczesnej. Ta sytuacja ukazuje sztukę w jej najbardziej radykalnym 
zaangażowaniu w kwestie społeczne. Poza kontekstem artystycznym dostrzec 
w tym można po prostu altruistyczny gest człowieka w odpowiedzi na czyjeś 
marzenia o szczęściu. Praktykę Wysockiego określa się często szerokim poję-
ciem humanizmu. Ten sposób pracy z podmiotem rejestrowanym widać cho-
ciażby w Zbliżeniu, lecz Aldona to pójście o krok dalej, co objawia się nie tylko 
na poziomie realizacji specyficznego procesu twórczego i podejścia, ale rów-
nież w aktywnej przemianie. Ten film to przede wszystkim opowieść o człowie-
ku i miłości. Choć obiekt uczuć Aldony się zmienił — Darka zastąpiła kobieta 

— dążenie do szczęścia pozostało.
5. „Rhymes like dimes” z nawijki MF Dooma w wolnym tłumaczeniu 

Honzy Zamojskiego zmienia się w „rymy jak dymy”, z pobrzmiewającym sło-
wem „intro”, które w tym konkretnym wypadku znaczyć może nie tylko wstęp, 
ale i introspekcję. Finalna część trylogii, trzecia szara książka jest pierwszą 
i ostatnią zarazem. Po We Came From Beyond — zbiorowej wystawie i publi-
kacji będącej nie tyle katalogiem projektu, ile raczej autonomicznym dziełem 
pod kuratorskim okiem artysty — nadszedł czas na Jak jsem potkal ďábla. Praca 
nad tą książką stała się okazją do zagłębienia się w historię rodzinną i szerokie 
tło czeskiej historii. Celem finału jest introspekcja. Cały materiał pochodzi 
niejako z głowy, czy też może na głowie się opiera. Jest to bowiem kolejna po 
wystawie Me, Myself & I próba wykonania autoportretu. Wsparcie zapewniają 
Wu Tang Clan i film Jima Jarmuscha Ghost Dog. Książka Zamojskiego składa 
się z trzydziestu sześciu komnat wyznaczonych fragmentami nawijek, w któ-
rych stara się on dokonać samookreślenia. 
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