BEYOND MEDIATIONS
KURATORZY/     TSUTOMU MIZUSAWA
                              RYSZARD W. KLUSZCZYŃSKI 


MIZUSAWA TSUTOMU /       kurator Generalny Muzeum Sztuki Współczesnej w Kamakura i Hayama
Urodził się w Yokohamie w 1952 roku. W 1978 roku, po uzyskaniu stopnia magistra na Keio University 
w Japonii, dołączył do zespołu Muzeum Sztuki Współczesnej w Kamakura jako kurator. Specjalizuje się we współczesnej/nowoczesnej sztuce niemieckiej i japońskiej, zajmując się również interakcją tej ostatniej 
z innymi kulturami. Autor „Kono Owari no Toki ni Mo” (Nawet na końcu, Shicho-sha, 1989) i „Tenzai-suru Chushin” (Centrum rozproszone), współautor/redaktor Shunjusha, 1995 i innych. Był kuratorem wielu wystaw, m.in. „MOBO, MOGA” / Współczesny Chłopiec, Współczesna Dziewczyna: Japońska Sztuka Współczesna 1910-1935" (1998, wspólnie z Johnem Clarkiem, Jackie Menzies etc.), „Isamu Wakabayashi” (1997), „Antony Gormley – Wciąż w ruchu” (1996), „Modernizm azjatycki" (1995 wspólnie z Akira Tatehata 
i Junichi Shioda) oraz „Katsura Funakoshi” (1993). Sprawował również funkcję komisarza Japonii podczas „Azjatyckiego Biennale Sztuki Bangladesz” w 1993 i 1997 roku, a także São Paulo Biennale w 2004roku. Mieszka w prefekturze Kanagawa, regionu, którego stolicą jest Yokohama.

PROF. DR HAB. RYSZARD W. KLUSZCZYŃSKI /       medioznawca i kulturoznawca
Urodził się w 1952 roku. Studiował literaturę, teatr, film, filozofię i estetykę na Uniwersytecie Łódzkim, gdzie obecnie kieruje Katedrą Mediów i Kultury Audiowizualnej. Wykładał także na Akademii Sztuk Pięknych w Łodzi (Wydział Edukacji Wizualnej) i Akademii Sztuk Pięknych w Poznaniu (katedra Intermediów). 
Specjalizuje się w badaniach nad mediami elektronicznymi i sztuką interaktywną. Zajmuje się również problematyką społeczeństwa informacyjnego i sieciowego, cyberkultury, sztuki (multi)mediów, zagadnieniami współczesnej teorii sztuki, sztuką alternatywną (awangardą) i krytyką artystyczną. 
Prowadzi wykłady dotyczące teorii sztuki, kultury współczesnej, filmu, (multi)mediów, teorii komunikowania i zagadnień społeczeństwa informacyjnego. Wykładał czasowo na wielu uniwersytetach amerykańskich i zachodnioeuropejskich. Jest autorem licznych książek i publikacji poświęconych historii filmu awangardowego, wideo-artowi, multimediom, przemianom kultury w dobie komunikacji elektronicznej i sztuce interaktywnej. Jako kurator prezentował programy filmów awangardowych i sztuki wideo oraz wystawy instalacji medialnych na licznych festiwalach, w galeriach, muzeach i ośrodkach artystycznych na całym świecie.  W latach 1990-2001 był kuratorem działu filmu, video i sztuk wizualnych Centrum Sztuki Współczesnej Zamek Ujazdowski w Warszawie.
Juror wielu festiwali sztuk medialnych, m.in. Międzynarodowego Biennale Mediów WRO, Wrocław, International Short Film Festival, Oberhausen; International Video Festival, Locarno; International Biennial Film + Architecture, Graz; International Video Festival, Bauhaus-Dessau. Redaktor rocznika „Art Inquiry”, współpracownik licznych pism artystycznych, ekspert Komitetu Kinematografii, członek rad i komitetów programowych międzynarodowych sympozjów, muzeów i galerii. Poważany członek wielu prestiżowych stowarzyszeń kulturalnych,m.in. Inter-Society For Electronic Art, Polskiego Towarzystwa Kulturoznawczego czy Międzynarodowego Stowarzyszenia Krytyków Sztuki (AICA).



PROF. RYSZARD W. KLUSZCZYŃSKI: 

„Wystawa „Beyond Mediations“, mieszcząc się w znanym już, mediacyjnym polu problematyki poznańskiego Biennale, wprowadza doń zarazem nowe wątki problemowe i strukturalne. Przede wszystkim ustanawia przestrzeń współobecności tradycyjnych rodzajów współczesnej sztuki (malarstwo, rzeźba, rysunek etc.) oraz cyfrowej sztuki nowych mediów, przełamującą trwające po dzień dzisiejszy ich rozdzielenie. Ta ostatnia bowiem, jest zwykle przedstawiana jedynie w ramach przedsięwzięć ograniczających swój zakres do sztuki nmwych mediów właśnie, organizowanych przez instytucje specjalizujące się w twórczości tego rodzaju (Ars Electronica Center w Linzu, Centrum sztuki i Technologii Medialnych w Karlsruhe czy też Intercommunication Center w Tokio), podczas gdy klasyczne formy artystyczne prezentowane są miłośnikom sztuki w licznych, tradycyjnych, muzealno-galeryjnych instytucjach sztuki. Rozdział ten trwa niezmiennie, pomimo pogłębiającej się digitalizacji współczesnego świata, ogarniającej swym zasięgiem wszystkie jego domeny, w tym także i sztukę. Nawet rozpowszechniające się w ostatnich latach na całym świecie festiwale czy biennale sztuki, charakteryzujące się znacznie większą swobodą w kształtowaniu swych programów, przedstawiają jednak przede wszystkim dzieła charakterystyczne dla systemu galeryjnego (choć warto zauważyć, że coraz większą ich część zajmuje obecnie sztuka wideo). „Beyond Mediations“ natomiast, łączy w swej przestrzeni rozliczne, pojawiające się w pejzażu współczesnej twórczości, formy i gatunki sztuki, także i te szeroko wykorzystujące nowe technologie medialne. 

Bezpośrednim wynikiem tej symbiozy rodzajowej jest także równoległa obecność w „Beyond Mediations“ różnych typów przeżyć dostarczanych dziś przez sztukę. Obok dzieł artystycznych inicjujących doświadczenia wciągające w głęboką, kontemplatywną penetrację autonomicznych światów przez dzieła te ustanawianych, pojawiają się tu również realizacje proponujące przeżycia o strukturze sieci łączącej różne aspekty rzeczywistości, zapraszające do podejmowania dyskursów (a także działań) społecznych i politycznych, skłaniające do postrzegania sztuki jako narzędzia analizy współczesności. Prace artystów zaproszonych na wystawę ujawniają, że współczesna sztuka jest gotowa porzucić charakteryzującą ją jeszcze do niedawna autonomię, że wchodzi ona w zasadnicze związki nie tylko z technologiami medialnymi, ale również ze światami nauki, tworząc nowe, wielowymiarowe języki wypowiedzi, dostosowane do hybrydyczności współczesnej rzeczywistości, do złożoności i wielopostaciowości świata, 
w którym żyjemy.   

Prezentowane na wystawie dzieła, jak również prowokowane przez nie doświadczenia, posiadają charakter transgresyjny, wielowymiarowy, często hybrydyczny. Przypominają w ten sposób, że procesy przekraczania granic, także te, które są podejmowane w celu budowania pożądanych związków z innymi, procesy kształtujące przestrzenie mediacji, sytuują nas w światach tymczasowości, światach „pomiędzy“. Przypominają, że w samym pojęciu mediacji kryje się fundamentalne rozdzielenie, napięcie pomiędzy odrębnymi stanami i formami, wewnętrzny pożądany konflikt. 
Przypominają również, że ów stan rozdzielenia, konflikt, stanowi wyzwanie nie tylko dla działań zmierzających w stronę jego przezwyciężenia, lecz także dla tych, które zmierzają do jego uprawomocnienia. Że mediacja polega na analizowaniu, cywilizowaniu i waloryzowaniu różnic. Że zadaniem dyskursów dotykających problematyki hybrydyczności i hybrydyzacji współczesnego świata mogłoby (powinno) być ich uwidacznianie i pielęgnowanie, a nie – przezwyciężanie i znoszenie. 




Prezentowane na wystawie „Beyond Mediations“ dzieła lokują się w różnych wymiarach dyskutowanej tu problematyki. Podejmują dyskursy sytuujące się pomiędzy twórczością artystyczną a naukowo-poznawczą (Paula Gaetano Adi, Ken Feingold, Eduardo Kac, Wade Marynowsky, Zbigniew Oksiuta, Paul Vanouse). Penetrują przestrzenie rozpościerające się pomiędzy teraźniejszością a przeszłością, pomiędzy indywidualnymi a społecznymi wymiarami pamięci (Inga Fonar Cocos, Masaki Fujihata, Sanja Iveković, Julien Maire), pomiędzy estetycznym a etycznym wymiarem doświadczeń (Anna Orlikowska, Konrad Smoleński). Podejmują refleksję dotykającą wielowymiarowej, często konfliktowej złożoności jednostkowej tożsamości (Konrad Kuzyszyn, Magnus Wallin), uwidaczniającą skomplikowaną strukturę relacji społecznych oraz odniesień międzykulturowych i ich reprezentacji (Adrian Paci, Michelle Teran, Ultra–Red, Paul Vanouse) czy też nowo kształtujących się wielowymiarowych, poszerzonych rzeczywistości (Dorota Chilińska/Andrzej Wasilewski, Luc Courchesne, Masaki Fujihata, Bart Koppe, Mateusz Pęk, Jeffrey Shaw)”.  

TSUTOMU MIZUSAWA: 
„Przy okazji Biennale w 2008 roku zastanawialiśmy się w gronie kuratorów nad koncepcją wystawy 
i zdecydowaliśmy, aby z drugą edycją imprezy w 2010 roku wiązało się słowo „beyond”.
Co ważne: słowo to sugeruje wolę podążenia dalej, powzięcia następnego kroku. Nie oznacza to jednak, 
że chcielibyśmy stworzyć coś lepszego niż pierwsze biennale. Podobnie słowo „mediation” implikuje dystans, który należy rozumieć w najszerszym sensie i starać się zrozumieć związki pomiędzy przedmiotami. „Beyond” ma oznaczać, że tylko sztuka jest w stanie zbudować mosty łączące ludzi ponad istniejącymi podziałami. Bywa bowiem tak, że dzielący nas dystans jest beznadziejną przepaścią, której nikt i nic nie jest w stanie przekroczyć. Jeśli w układzie tym pojawi się jednak „immediacy” (bliskość), to „mediacja” nie będzie konieczna. Ludzkie istnienie jest niejednokrotnie pozbawione tej bliskości, z czego łatwo można sobie zdać sprawę, przypominając sobie dystans, jaki dzieli nas od tych, którzy nas otaczają. 
W wielu mitach i religiach pojawia się motyw wygnania z „raju”, w którym ludzie i zwierzęta potrafili doskonale współistnieć w otaczającej ich naturze. Wygnanie było człowiekowi przeznaczone od momentu, w którym otrzymał on narzędzie w postaci języka. Można pokusić się o paradoksalne stwierdzenie, że gdyby nie język, nie zaistniałoby pierwotne nieporozumienie. 

Dystans, który ludzi rozdziela, powodowany jest niezliczoną ilością czynników. Ironiczne w tym jest to, 
że proces globalizacji układ ten dodatkowo skomplikował oraz sprawił, że wielu ludzi tą złożoność sobie uświadomiło. 
Linie podziałów są niezmiernie liczne. Dzielą nas między innymi uwarunkowania biologiczne (płeć, kolor skóry) i kwestie społeczne (narodowość). Istnieją również bariery geopolityczne (granice). Tradycja kulturowa, która powinna być bardziej płynna i elastyczna niż podział biologiczny, niejednokrotnie zmienia się w ograniczony myślowo nacjonalizm. Przezwyciężenie, wyjście poza te podziały nie jest łatwe. Im dalej 
i głębiej będziemy się posuwać, tym bardziej narastać będzie trudna do pokonania obawa przed wyobcowaniem z własnego ja. 
Sztuka jest bez wątpienia najbardziej zaawansowanym medium kulturowym stworzonym przez ludzi i tylko ona będzie w stanie wskazać nam drogę przezwyciężającą dystanse i bariery. 





„Wygnanie z raju” mogłoby być archetypem wiersza znanego każdemu człowiekowi, który jest środkiem 
poznania i jednocześnie źródłem głębokiego pocieszenia. Nie jest przesadą twierdzenie, że sztuka jest nadzieją; ostatnią rzeczą, która zawiera puszka Pandory. 
Niemniej wyprawa „poza” nie jest wyłącznie ucieczką od „tu i teraz”. Gwałtowne pragnienie odkrywania nowych przestrzeni, czego tak bardzo pragniemy, wymaga jednocześnie wzajemnej komunikacji. Tym, co odróżnia sztukę od rozrywki, takiej jak np. sport, jest to, że choć obie prowadzą do katharsis, to w przypadku sztuki powraca się do punktu wyjścia, niezależnie od tego, jak głęboko zraniło nas pierwsze doświadczenie. Musimy powrócić z krainy „poza” do miejsca, z którego wyruszyliśmy, a które stało się już nowym „poza”. W istocie nie jest to rezygnacja z samego siebie przez pojedynczą przygodę, ale nieskończona podróż w poszukiwaniu samego siebie. 

Tym razem działania kuratorskie, które będą starały się wyruszyć „poza”, oparte będą na współpracy dwóch kuratorów: jednego z Polski i jednego z Japonii. Głęboko wierzę, że sztuka nie utraciła zdolności do połączenia kuratorów, artystów, organizatorów i widzów we wspólnym uczestnictwie w wyprawie „poza”.

RYSZARD KLUSZCZYŃSKI / LISTA ARTYSTÓW

1. Keith Armstrong (Australia)

2. Jean Michael Bruyere (Australia/Francja)

3. Dorota Chilińska  +  Andrzej Wasilewski (Polska)

4. Luc Courchesne (Kanada)

5. Jonas Dahlberg (Szwecja)

6. Smadar Dreyfus + Lennaart van Oldenborgh (Izrael/Wielka Brytania)

7. Ken Feingold (USA)

8. Inga Fonar Cocos (Izrael)

9. Masaki Fujihata (Japonia)

10. Paula Gaetano Adi (Argentyna)

11. Sanja Iveković (Chorwacja)

12. Eduardo Kac (USA)

13. Daniel Koniusz (Polska)

14. Bart Koppe (Holandia)

15. Kamil Kuskowski (Polska)

16. Konrad Kuzyszyn (Polska)

17. Marie-Jo Lafontaine (Belgia)

18. George Legrady (USA)

19. Dominik Lejman (Polska)

20. Julian Maire (Niemcy)

21. Wade Marynowsky (Australia)

22. Zbigniew Oksiuta (Polska)

23. Anna Orlikowska (Polska)

24. Adrian Paci (Albania)

25. Mateusz Pęk (Polska)

26. Józef Robakowski (Polska)

27. Goeffrey Alan Rhodes (USA)

28. Jeffrey Shaw (Australia), Neil Brown, Dennis Del Favero, Matthew McGinity, Peter Weibel

29. Konrad Smoleński (Polska)

30. Christa Sommerer + Laurent Mignonneau (Austria/Francja)

31. Calum Stirling (Szkocja)

32. Michelle Teran (Kanada/Niemcy)

33. Ultra-red (USA)

34. Paul Vanouse (USA)

35. Magnus Wallin (Szwecja)

36. Marc Tobias Winterhagen (Niemcy/Polska)

37. Piotr Wyrzykowski (Polska)

TSUTOMU MIZUSAWA / LISTA ARTYSTÓW
1. Hossein Golba (Iran) 

2. Hidetoshi Nagasawa (Japonia)

3. Naoya Hatakeyama (Japonia) 

4. Takashi Ishida (Japonia)

5. Masato Kobayashi (Japonia)

6. Christina Kubitsch (Niemcy) 

7. Yuiko Matsuyama (Japonia) 

8. Jean-Christophe Norman (Francja)

9. Yukina Sakai (Japonia) 

10. Apichatpong Weerasethakul (Tajlandia)

11. Chiharu Shiota (Japonia) 

12. Kim Sooja (Korea)

13. Kijuro Yahagi (Japonia) 

14. Wu Jian'an (Chiny)



BEYOND MEDIATIONS / WYBRANI ARTYŚCI
Apichatpong WEERASETHAKUL

Filmy Apichatponga osadzone są w Tajlandii i w wielu z nich występują częściej zwykli ludzie niż profesjonalni aktorzy. Z wykorzystaniem fabuły, wywiedzione z notatek o codziennych odczuciach lub zdarzeniach lub w oparciu o radę wróżek, filmy komponowane są  w improwizowany sposób na bazie inspiracji i reakcji zawartych w dialogach i życiorysach postaci. Prace Apichatponga nie podejmują określonego tematu, a powstają w efekcie organicznej rewerberacji pomiędzy fikcją a dokumentem. 
W rezultacie obraz rozwija się przez interakcję wielu różnych elementów, oddając naoczność rzeczywistego świata i świeżość surowych rytmów i tonów. 
Christa SOMMERER i Laurent MIGNONNEAU

Christa Sommerer i Laurent Mignonneau są artystami medialnymi i badaczami o międzynawowej sławie. Wspólnie stworzyli około 20 interaktywnych prac, które zobaczyć można na stronie http://www.interface.ufg.ac.at/christa-laurent. Prace te pokazywano na blisko 200 wystawach na całym świecie. Zznajdują się w stałej ekspozycji muzeów i kolekcji sztuki, w tym Van Gogh Museum w Amsterdamie, Muzeum Nauk i Przemysłu w Tokio,. Muzeum Medialnym ZKM  w Karlsruhe,  Fundacji Cartiera w Paryżu, , Ars Electronica Center w Linzu, Muzeum NTT-ICC w Tokio, NTT Plan-Net w Nagoyi, Japonia, Shiroishi Multimedia Art Center w Shiroishi, Japonia,  HOUSE-OF-SHISEIDO w Tokio oraz ITAU CULTURAL Foundation w Sao Paulo.

Geoffrey Alan RHODES

Geoffrey Alan Rhodes jest twórcą filmów i instalacji działającym na terenie stanu New York w USA. Jego twórczość poszukuje nowych przestrzeni dla kina, kwestionując granice rzeczywistości i wyobraźni, dokumentu i fabuły, rzeczy prawdziwych i fikcyjnych. Obecnie pracuje na wydziale filmu i animacji 
w  Rochester Institute of Technology.

George LEGRADY
George Legrady (1950, Kanada/USA). Dorastał we francuskim Montrealu, obecnie mieszka w Los Angeles. Jest absolwentem sztuk pięknych San Francisco Art Institute. Profesor Mediów Interaktywnych  w ramach studiów Sztuk Medialnych i Technologii na Uniwersytecie Stanu Kalifornia w Santa Barbara. Dyrektor Pracowni Wizualizacji Eksperymentalnej, jest także jednym z pierwszej generacji artystów z lat 1980, którzy zaczęli łączyć  przetwarzanie obrazu i komputerowe procesy interaktywne z pracami opartymi na fotografii i wizualizacji danych. 

Paul VANOUSE

Paul Vanouse, (1967, USA), pracuje z nowo powstającymi technologicznymi formami  mediów od 1990 roku. Jego działania artystyczne cechują interdyscyplinarność i ogromny zapał amatora. Jego kinematografia elektroniczna, eksperymenty biologiczne oraz interaktywne instalacje wystawiane były w 20 krajach 
i w wielu miejscach na terenie USA. Jego prace dotarły  m.in. do: Walker Art Center w Minneapolis, 





New Museum w Nowym Jorku, Museo Nacional de Bellas Artes w Buenos Aires, Luwru  w Paryżu, NGBK 
w Berlinie, Zentrum fur Kunst und Medientechnologie w Karlsrhue, Centre de Cultura Contemporania 
w Barcelonie, i  TePapa Museum w Wellington, w Nowej Zelandii. Działaność  Vanouse’a była wspierana przez Creative Capital Foundation, Renew Media Foundation, New York State Council on the Arts, New York Foundation for the Arts, Sun Microsystems, Pennsylvania Council on the Arts, Heinz Foundation, Mellon Charitable Trust, oraz National Science Foundation.  Jego obecny projekt Ocular Return otrzymał ostatnio Wyróżnienie podczas 2010 Prix ARS Electronica. Vanouse jest profesorem studiów wizualnych na uniwersytecie w  Buffalo gdzie współkieruje programem studiów magisterskich w zakresie nowych mediów…

Sanja IVEKOVIĆ

Sanja Iveković (1949, Chorwacja). Absolwentka Akademii Sztuk  Pięknych w Zagrzebiu. Od 1970 roku jej twórczość obejmuje wachlarz mediów, takich jak fotografia, performance, wideo, instalacje i działania 
w przestrzeni publicznej. Należy do pokolenia twórców, które pojawiło się po 1968 roku i wychowała się 
w Socjalistycznej Federacyjnej Republice Jugosławii, gdzie sztuka post-object była zazwyczaj ujmowana 
w ramach bardziej ogólnego pojęcia Nowej Działalności Artystycznej. Twórczość Iveković charakteryzuje się krytycznym dyskursem z polityką obrazu i ciała. Analiza schematów tożsamości obecnych w mediach, zaangażowanie polityczne, solidarność i aktywizm są elementami jej artystycznej strategii. 
Na jugosłowiańsko/chorwackiej scenie artystycznej była pierwszą kobietą wyrażającą wyraźnie feministyczną postawę. W 1973 roku rozpoczęła pracę  z wideo, Pod koniec lat 80. była założycielką 
i członkinią kobiecych organizacji pozarządowych w Chorwacji (Elektra – Centrum Sztuki Kobiet, Centrum Studiów Feministystycznych, B.a.B.e – kobiecej grupy zajmującej się prawami człowieka). Od 1990 roku jej prace podejmują temat upadku reżimów socjalistycznych i konsekwencji zwycięstwa kapitalizmu 
i gospodarki rynkowej nad warunkami bytowymi, zwłaszcza kobiet. W latach 1999-2001 wykładała „Współczesną Działalność Artystyczną Kobiet” w Centrum Studiów Feministycznych w Zagrzebiu.

Wade MARYNOWSKY

Wade Marynowsky jest synkretycznym  artystą medialnym działającym w zakresach instalacji robotycznej, imersyjnej/interaktywnej, performance’u, muzyki i wideo. Od 1998 roku twórczość Marynowsky’ego jest  szeroko wystawiana i wykonywana. Główne wydarzenia roku 2009 obejmują The Hosts: A Masquerade Of Improvising Automatons, Performance Space, Sydney oraz wystawa w Primavera, MCA, Sydney. W 2008 wykonał  The Discreet Charm Of The Bourgeoisie Robot w The Institute of Contemporary Art Newtown (I.C.A.N), w Sydney oraz wystawił The ministers are coming!, w Inter Cross Creative centre, w Sapporo 
w Japonii. W 2007 roku Marynowsky udał się do  Montrealu w Kanadzie, w celu rozwijania nowej działalności artystycznej poprzez studia sztuki robotycznej w Hexagram (Instytut badań/tworzenia 
w ramach sztuk medialnych i technologii). W oparciu o to doświadczenie Marynowsky stworzył ostatnie prace, zagłębiające się w teorie otaczające „niesamowitego robota”.
