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Zamierzam przyjrzeć się możliwym strategiom mediatyzacji ucieleśnionych doświadczeń 

w praktyce artystycznej oraz potencjałowi politycznemu intermedialnych dyskursów 

afektywnych. Chciałabym tylko wykazać pewne intuicje i możliwości dotyczące femi-

nistycznego użycia siły intermedialnych relacji w przestrzeni instytucjonalnej. Celowo 

obrałam pracę artystki – Ani Nowak, która aktywnie dyskursywizując swoje działania, 

nie konstruuje opisów i wypowiedzi na podstawie o szeroko rozumiane media studies. 

Artystka chętniej posługuje się kategoriami z obszaru performatyki, feminizmu mate-

rialnego, fenomenologii czy queer studies. Nowak, będąc z wykształcenia choreograf-

ką, realizuje swoje projekty w różnych przestrzeniach – muzeach, galeriach, teatrach, 

domach produkcyjnych, Internecie, przyjmując rozmaite role – kuratorki, performerki, 

poetki, choreografki, teoretyczki; co skutkuje między innymi zaprzęganiem różnych 

mediów do wytworzenia „wypowiedzi” artystycznej.

Kategorie medium w analizie prac Nowak traktować będę rozlegle, włączając 

weń wszelkie elementy – język, wideo, ciało, obiekt rzeźbiarski, blog internetowy, któ-

rych struktura ma charakter procesualny i relacyjny. W publikacji Pod okupacją mediów 

Dorota Sajewska, kontynuując tradycję rozważania mediów poprzez przestrzenie „mię-

dzy”, definiuje medium następująco: „coś staje się medium tylko wtedy, gdy wchodzi 

w jakąś relację z innymi fenomenami, które również funkcjonują jako media. Skoro 

zatem medium nie da się pomyśleć jako medium pojedyncze, to rozpatrywać je można 

w zasadzie tylko w perspektywie procesualności, różnicowania oraz relacji  interme-

dialnych […]” (51). 

To właśnie eksplorowanie przestrzeni „między” oraz zaprzęgnięcie różnych me-

diów do wytworzenia multimedialnych czy intermedialnych języków oporu, emancypacji, 

czyli queerowych języków przyszłości, stanowią domenę Nowak. Artystka sprzeciwia się 

władzy normatywizującego performansu i mediów, wyzyskując ich potencjał wywrotowy. 
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Nie zatrzymuje się na komentowaniu zastanego, nie uprawia sztuki stricte krytycznej. 

Korzysta z danego repertuaru środków, odsłania ich mechanizmy, by następnie rozsz-

czelnić i naruszyć dane schematy komunikacyjne.

Poszukiwanie nowego języka (przy czym język traktowany jest jako uciele-

śniona praktyka wytwarzania znaczeń, odwołująca się do ciała i mająca swój początek 

w ciele) realizuje się w intermedialnej transmisji doświadczeń i afektów: pożądania, 

cierpienia, miłości, bólu czy pragnienia. Eksploracja powyższych kategorii na styku 

różnych mediów jest dla Nowak strategią generowania wiedzy. Wiedzy, która pozostaje 

zawsze niestabilna, tymczasowa, otwarta na modyfikacje i nowe afektywne interakcje. 

W kontekście mediów strategia artystyczna Nowak rymuje się także z obserwacjami 

Krystyny Wilkoszewskiej: 

Obecnie możemy obserwować, jak ta relacyjna sfera „między” autonomizu-

je się; pierwotne punkty, punkt wyjścia i punkt dojścia zanikają, przestając 

mieć jakiekolwiek znaczenie dla jej dookreślenia. Pojawiają się nowe meta-

fory dla uchwycenia znaczenia tej samoistnej przestrzeni „między”: metafora 

nomadyzmu, internetowej nawigacji, intertekstualności, intermedialności, 

interaktywności; metafora „odysei” wreszcie – ale swoistej, bo pozbawionej 

planu powrotu do Itaki (14).

Zaburzanie stabilności znaczeń i rozpoznawalnych struktur realizuje się 

u Nowak w ramach nieustających, „lepkich przepływów” między mediami, gdzie po-

szczególne media (poezja ucieleśniona, wideo, performans, instalacja) wywołują siebie 

nawzajem. Ciało z całym repertuarem jego doświadczeń wzywane jest do wytwarzania 

i doświadczania kolejnych splotów i relacji. To projekt polityczny ciągłego ruchu, który 

nigdy nie znajduje ostatecznego kształtu i definicji. W efekcie u Nowak powstaje coś 

w rodzaju nawarstwiania, a następnie lepkości mediów i znaków.

Afektywny lepki język
Kategorię lepkości będę rozwijać, wychodząc od tekstu Sary Ahmed, która bada lepkość 

w kontekście uczucia wstrętu i obrzydzenia w publikacji wydanej w języku polskim 

w 2014 roku – Performatywność obrzydzenia, stanowiącej rozdział jej autorskiej książki 

The Cultural Politics of Emotions. Ahmed namierza we wspomnianym tekście strategie 

i sposoby działania obrzydzenia – analizuje między innymi, jak dane przedmioty, ciała 

i znaki stają się obrzydliwe, w jaki sposób wstręt oddziałuje na ciała osób obrzydzonych, 

jak wypowiedź performatywna stwarza i wywołuje to, co osadzało się już w przeszłości. 

Lepkość traktuje ona zarówno w sensie dosłownym, jak i symbolicznym. Autorka The 

Cultural Politics of Emotions bada, w jaki sposób lepkość staje się właściwością powierzch-

ni, przedmiotów i znaków oraz w jaki sposób wymienione zlepiają się z innymi obiektami 

czy znakami, czyniąc je obrzydliwymi i niechcianymi. Według Ahmed: 

Cechą lepkości jest to, że „przywiera” – nie ma ani stałości substancji trwałej, 

ani przepływu. Sytuując się między tym, co stałe i płynne, przybiera formę tyl-

ko o tyle, o ile może przyssać się do powierzchni, z którą się styka. Następnie: 
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zamiast używać lepkości do opisania powierzchni obiektu, możemy pomyśleć 

o niej jako o konsekwencji ujawniania się czegoś na powierzchni, jako o rezul-

tacie historii kontaktów między ciałami, przedmiotami i znakami (179).

Znak staje się lepki poprzez historię powtarzania. Efektem może być zatrzy-

manie ruchu słowa lub uruchomienie jego zdolności do nabywania nowych znaczeń. Jak 

zaznacza Ahmed, nie należy neutralizować także różnic między obiektami i znakami, 

które wykazują większe lub mniejsze predyspozycje do bycia lepkimi ze względu na 

historie kontaktów.

W swoich litaniach słownych Nowak intuicyjnie używa lepkich znaków, by 

odsłonić ich niepokojące powiązania z innymi znakami, które powstały w efekcie po-

wtarzania, na przykład: „Chłopiec, mężczyzna, mąż, prezydent / Kobieta, matka, córka, 

Polka”, przytaczane w performansie Untitled (“Untitled”). Kolejnym krokiem, który 

podejmuje artystka w późniejszych pracach, jest produkowanie nowych i pożądanych 

lepkości znaków i mediów według własnych zasad i interesów politycznych, jak na przy-

kład: „Fetishise / Freedom / Radicalise / Fat / Desire / Abundance” (“Do obolałych części! 

(Manifest)”). Nowak nie nazywa swojej strategii odsłaniania i wytwarzania powiązań 

między znakami i obiektami, nie odwołuje się bezpośrednio do kategorii lepkości, lecz 

twórczo wykorzystuje moc performatywu do wytwarzania skutków – budując nowe sieci 

skojarzeń i powiązań, gdzie między innymi fetysz jest wolnością, pożądanie obfitością, 

język jest ciałem, a queer przyszłością.

W manifestach Untitled (2017) – zrealizowanym po raz pierwszy w ramach cyklu 

Mikro Teatr w Komunie Warszawa – oraz Do obolałych części! (Manifest) (2019) artystka 

odrzuca reguły gramatyki i buduje komunikat z pojedynczych słów, odczytywanych 

z kartki w pulsacyjnym rytmie – rytmie mowy oporu i prowokacyjnej przyjemności. 

Manifest Untitled to pierwsza z serii prac Nowak, w której artystka dąży do przeformuło-

wania i odsłonięcia języka. Tekst odczytywany jest przez nią samą, a jej obecność i ciało 

są squeerowane: ciężkie buty, sztuczny penis, dragqueenowy makijaż, niebieska peruka, 

ciało okryte przezroczystym winylem. Wypowiadane słowa są blisko języka, odsyłają do 

ciała, są cielesne. To ciało wyrzuca je z siebie. Ciało, które jest w ciągłym napięciu znacze-

niowym z każdym z kolejnych wersów – nie przystaje, nie pasuje, podważa następujące:

Instytucja, organizacja, legalizacja, prawo

Paragraf, artykuł, przepis, norma

Działalność, statut, biuro, biurwa

Sejm, sejmik, sejmiczek, siusiaczek

Chłopiec, mężczyzna, mąż, prezydent

Kobieta, matka, córka, Polka

Mężczyzna, mężczyzna, mężczyzna, mężczyzna (“Untitled”).

Słowa wypowiadane przez artystkę odsłaniają normatywne lepkości słów. 

Znak działa, produkując inne znaki. Historyczne powiązania znaków odsłaniają prze-

moc panujących dyskursów i ideologii w zderzeniu z queerowym, obecnym ciałem lub, 

jak określa to sama Nowak, dane powiązania „ujawniają sadomasochistyczną historię 
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Europy rządzonej przez Instytucję, Wiarę i Pragnienie” (“Bez tytułu. Performans”). Mimo 

że artystka inkorporuje manifest pojedynczymi słowami, które wirusują lepkie znaki 

codziennych komunikatów, w pierwszym manifeście Untitled skupia się raczej na od-

słanianiu normatywnych powiązań. To kobieta poprzez historię powtarzania lepi się 

z matką, córką, Polką, to mężczyzna jest znakiem otwierającym się na władzę, prezydenta 

i męża, a paragraf i przepis określa ostatecznie normę, normalność i naszą codzienność. 

Jednak już w Do obolałych części! (Manifest) Nowak pobudza potencjał słów do 

wytwarzania nowych relacji znaczeniowych. Performans ten powstał na zamówienie 

berlińskiego HAU – Hebbel am Ufer, w ramach programu Manifestos for Queer Futures. 

Manifest Nowak odnosi się do strategii sprzeciwu mniejszości, ukazując w formie mo-

bilizującego odczytu zagrożenia płynące z normatywizacji języka, ciała czy miłości 

oraz wskazując na potrzebę budowania intersekcjonalnych queerowych sojuszy. W Do 

obolałych części! (Manifest) Nowak przejmuje słowa, aktywnie wytwarzając afektywne, 

queerowe powiązania i lepkości. Artystka wypowiada znaki ułożone w trzywyrazowe 

rytmiczne sekwencje. Rozkłada ręce, wznosi je ku górze – w stylu obrzędowym i ma-

nifestacyjnym. Jej kostium jest codzienny i kapłański zarazem. Tym razem performuje 

już w przestrzeni publicznej:

Fetishise / Freedom / Radicalise

Fat / Desire / Abundance

Promiscuous / Oral / Truth

Future / Terminates / Masculine

Dyke / Dyke / Dyke… (“Do obolałych części! (Manifest)”).

W 2018 roku Nowak zrealizowała wideoperformans w Ogrodzie Botanicznym 

PAN z udziałem młodszej performerki Jagody Szymkiewicz, który również opierał się 

na eksploracji języka – tym razem głównie w kontekście miłości, choroby i śmierci. Czy 

można umrzeć na złamane serce? to tytuł wideoperformansu i wystawy zrealizowanej 

przez artystkę w Centrum Kultury Zamek Ujazdowski w Warszawie. W swoim dziele 

Szymkiewicz wyśpiewuje złożone z dwóch lub trzech słów wersy dotyczące Takotsubo, 

czyli syndromu złamanego serca. Jest to jednostka chorobowa dotykająca osób, które 

doświadczyły silnego przeżycia emocjonalnego. W skrajnych przypadkach objawy przy-

pominają zawał mięśnia sercowego. Poszczególne słowa litanii złamanego serca poda-

wane są zza kamery, szeptem, przez Nowak. Szymkiewicz powtarza je, myli się, walczy 

ze skomplikowaną terminologią medyczną i rytmem znaków. W Czy można umrzeć na 

złamane serce? artystka poszukuje języka dla indywidualnych i kolektywnych doświad-

czeń chorego ciała. Ciała, które balansuje na granicy normy i patologii. Litania nie jest 

kierowana do siły wyższej czy Innego, lecz do ciała, które jest wnętrzem, zewnętrzem 

i granicą wystawioną na działanie służby zdrowia i polityk zdrowotnych. Ciało jest w tym 

projekcie określane: „wybawicielem, opresorem, teraźniejszością, przeszłością, bólem 

moim, ulgą mą” (“Czy można umrzeć”). Szymkiewicz w nawracającym refrenie pyta: 

„Czy się bronić? Czy pokłonić? Czy bez żalu się odsłonić tkliwej ranie?”, po czym kończy 

słowami (również dyktowanymi przez Nowak): „Po pierwsze nie szkodzić. / Po pierwsze 

nie szkolić. / Po pierwsze nie szkodzić” (“Czy można umrzeć”).

Mediat yzacja cierpienia Klaudia Hartung-Wójciak
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Wideoperformans prezentowany był w ramach solowej wystawy Nowak Czy 

można umrzeć na złamane serce? Cała instalacja składała się z zapętlonego materiału 

wideo, performansu na żywo – w wykonaniu samej Nowak i Julii Plawgo, oraz klatki 

z papużkami nierozłączkami (lovebirds). Jakby opowieść o cierpieniu, miłości i utracie 

wymagała zaprzęgnięcia różnych mediów, które działają w dialektycznym napięciu 

w przestrzeni wystawowej. 

Intermedialne kleistości
Najciekawsze w kontekście lepkości mediów wydają się wystawy Nowak tworzone na 

większą skalę od roku 2018. W przestrzeniach wystawowych – performanse, wideoper-

formanse, obiekty i teksty artystki oraz osób zaproszonych – zaczynają wywoływać i po-

woływać siebie nawzajem do istnienia. Wytworzenie alternatywnego dyskursu o chorobie, 

cierpieniu, miłości, pragnieniu, queerowej żałobie domaga się u Nowak użycia interme-

dialnych środków. To w ramach tych prac relacyjność, procesualność i napięcia między 

poszczególnymi mediami zyskują widoczność. Sfera „między” autonomizuje się i zaczyna 

znaczyć. Ciało widza, które jest obecne i działa w sieci tych skomplikowanych relacji i po-

wiązań, zostaje uwikłane oraz staje się lepkie, uczestnicząc w intermedialnym dyskursie.

Wspomniana już solowa wystawa Czy można umrzeć na złamane serce? stanowi 

kontynuacje poszukiwań artystki dotyczących „miłość jako strategii rozwijania wie-

dzy i spędzania czasu” (Nowak), które zainicjowała w ramach rezydencji w CK Zamek 

w Poznaniu. Nowak traktowała tam miłość jako wspólnotową „praktykę improwizacji 

i otwartości wobec nieznanego” (“Poznań/CK Zamek”). Wyniki swojego researchu pu-

blikowała na blogu internetowym Technologies of love. Tam znajdziemy też informacje 

o wystawie Czy można umrzeć… Sama wystawa z 2018 roku wywoływała z przeszłości 

projekt rezydencyjny Nowak, reinterpretując czy rozwijając wcześniejsze poszukiwania. 

Zamieszczając post na blogu, Nowak wprowadziła wideoperformans Czy można umrzeć... 

w porządek archiwum Technologies of love. Od tego momentu miłość, choroba, inność, 

ciało, pragnienie, cierpienie, żałoba, troska będą stanowić nawracające, wywołujące się 

nawzajem, lepkie znaki w jej pracach.

W przestrzeni wystawowej Czy można umrzeć... wideoperformans Szymkiewicz 

funkcjonował w napięciu z nieprzerwanym performansem papużek. W te relacje inge-

rowały także Nowak i Plawgo z perfomansem na żywo. Poszczególne elementy – cią-

głość performansu nierozłączek, zapętlony wideoperformans i ingerujący w przestrzeń 

wystawy performans na żywo zaczynały wikłać widza w przestrzenie „między”, gdzie 

doświadczano różnych znaków i czasowości. Mimo odrębności poszczególnych obiek-

tów ich istnienie skierowane było ku innemu, ku sobie nawzajem, a każdy z elementów 

(nie wyłączając osób uczestniczących) opowiadał historie intermedialnych kontaktów.

Wystawa Pocałunek nie zabija. Ania Nowak i gościnie w Muzeum Sztuki 

Współczesnej w 2023 roku, której kuratorem był Michał Grzegorzek, pogłębiała wspo-

mniane tendencje. Prezentowana na niej była przywoływana już praca Do obolałych 

części! (Manifest) w formie wideoperformansu. Manifest Untitled był rekonstruowany 

wielokrotnie przez Ig May Engel ( język polski) i Edytę Kozub (Polski Język Migowy). 

W Untitled oryginalny kostium z 2017 roku zastąpiono kostiumem z Do obolałych czę-

ści (Manifest), przez co uwidoczniona została procesualność cyklu manifestacyjnego 
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Ania Nowak. Fot. Pat Mic 
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Widok wystawy Pocałunek nie zabija. Ania Nowak i gościnie, performans: Ig May Engel.  
Fot. Pat Mic, dzięki uprzejmości MSN w Warszawie
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i lepkość poszczególnych performansów. Ponadto na wystawie prezentowane były prace 

innych osób artystycznych, między innymi Stowarzyszenia Lambda Warszawa, Tessy 

Boffin, Luiza Roque’a, Maldorora i Kim Lee. Za niemalże każdym z obiektów kryła się 

historia doświadczeń i afektów, której wspólnym mianownikiem była queerowa żałoba, 

rozumiana jako cierpienie i żal po utracie praw, zdrowia oraz bliskich. 

Istotny w kontekście projektowania nowych przestrzeni „między” był gest 

zaproszenia do uczestnictwa w wystawie tytułowych gościń. Nowak wraz z kuratorem 

objęli strategie budowania nowych queerowych powiązań różnych przestrzeni i czaso-

wości, by opowiedzieć o strategiach radzenia sobie ze stratą i cierpieniem. Tytuł wystawy 

przywołuje historie ciał z lat 80. (czasy walki z AIDS), a także niedawną rzeczywistość 

pandemiczną. Jest to pamięć indywidualna i wspólnotowa, ponadnarodowościowa, ale 

niewykluczająca lokalności, jest to pamięć walki o prawa do opieki i informacji oraz 

prawa do przeżywania pozanormatywnej żałoby. Dlatego wideoperformansom samej 

Nowak towarzyszą: ogromna tęczowa flaga Stowarzyszenia Lambda ze śladami znisz-

czeń (Stowarzyszenie Lambda Warszawa), siedząca na koniu rzeźba-manekin zmarłej 

w 2021 roku warszawskiej drag queen, zdobiona skrzydłami husarskimi i przedmiota-

mi z garderoby samej Kim Lee (obiekt został wykonany w 2023 r., jej osoby autorskie 

Maldoror i Kim Lee nigdy się nie poznały, było więc to spotkanie żywego z duchem [Kim 

Lee and Maldoror]); kostka brukowa wrzucona do siedziby Lambdy podczas Marszu 

Niepodległości (“Kostka brukowa”), eksponowana w sąsiedztwie XVI-wiecznych ka-

mieni hańbiących i piaskowca plakodermowego (“Kamienie hańbiące”); czarno-białe 

zdjęcia Tessy Boffin Anielskie buntowniczki lesbijki i bezpieczniejszy seks (Boffin); wideo 

Itziar Okariz Sikanie w miejscach publicznych i prywatnych (Okariz) czy naścienny wiersz 

przepisane ukraińsko-brytyjskiego duetu DViJKA, który jest głosem w sprawie wojny, 

nieprzystawalności, rozstania i poczucia wytracenia siły queeru czy niemożności zna-

lezienia dla siebie miejsca w queerze. Opowieść o byciu zawsze „nie dość” odważnym, 

peryferyjnym, queerowym kończy się wersami:

Czas, który uosabiamy, jest czasem wyrwanym, 

czasem popękanym, i w tym popękaniu wszyscy razem

przestajemy być queerowi i zmierzamy ku _______ (kłirowości?) (DViJKA).

W tej lamentacyjnej przestrzeni wielu czasowości Nowak prezentowała także 

projekt performatywny Golden Gate oraz tytułowy performans Pocałunek nie zabija. 

Golden Gate w wykonaniu Alicji Czyczel i Natalii Oniśk stanowił reperfor-

mans fragmentu performansu Golden Gate z 2022 roku – wówczas w wykonaniu Nowak 

i Frédérica Giesa. Interwencje Czyczel i Oniśk odbywały się w przestrzeni wystawy 

codziennie o nieokreślonej, niezapowiedzianej godzinie. Performerki każdego dnia 

wchodziły w interakcje z dwoma szklanymi obiektami, wykonanymi przez litewski duet 

Pakui Hardware. Rzeźby były dotykane, muskane, poruszane, penetrowane, całowane, 

a zarazem dotykały, poruszały, penetrowały i „całowały” ciała performerek. Rozmaite 

formy relacyjności zawiązywane były nie tylko w ramach obiektów, ale i performerek 

– których kontakt stawał się możliwy poprzez obiekt i dzięki obiektowi – „kruchemu 

vanitas” (“Golden Gate”).

Mediat yzacja cierpienia Klaudia Hartung-Wójciak
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Natomiast w tytułowym performansie Pocałunek nie zabija Nowak wchodziła 

w intymne interakcje z poszczególnymi obiektami, naruszając zasadę nietykalności 

eksponatu. Jej obecność, dotyk, czułe słowa, ekstazy generowały nowe sieci powiązań 

i znaczeń między poszczególnymi obiektami, znakami i widownią. Artystka zrezygno-

wała tu z pracy ze słowem poza pojedynczymi cytatami wokalnymi z popularnych 

piosenek, między innymi Boys Sabriny Salerno. Szczególne miejsce w performansie 

zajmowała relacja Nowak z obiektem – Kopia, czyli gipsową rzeźbą młodego mężczyzny 

według jej koncepcji, zaprojektowaną i wykonaną przez Weronikę Czajkę i Hannę Tur. 

Interweniując cieleśnie w przestrzenie między obiektami, rezygnując z eksplorowania 

słowa, artystka świadomie wytwarzała i pogłębiała afektywne historie kontaktów między 

ciałami czy obiektami w ramach struktur czasowo-przestrzennych wystawy.

Mediatyzacja afektów
Starałam się nakreślić, jak projekty intermedialne mogą oddać ucieleśnione, afektyw-

ne doświadczenia. Posługując się kategorią lepkości, którą Ahmed rozpatruje głównie 

w kontekście wstrętu, obrzydzenia i wykluczenia, chciałam wydobyć i wyzyskać pozy-

tywne potencjały lepkości, jakie sygnalizuje w swoim tekście sama autorka. Jak zazna-

cza: „Kiedy znak lub obiekt staje się lepki, może on blokować ruch innych obiektów 

lub znaków, a także łączyć inne obiekty lub znaki w całości” (180). Lepkość umożliwia 

więc wytwarzanie nowych połączeń między ciałami, obiektami, dźwiękami, słowami 

i innymi znakami, a także kreowanie alternatywnych form współistnienia. To moment, 

w którym granice medium (czy spójnego, gotowego obiektu intermedialnego) zostają 

naruszone i, jak określa to Ahmed, zagrażają nam pochłonięciem. Lepkość w przestrzeni 

instytucjonalnej wydaje się lepkością tymczasową, jednak przecież przedmioty, pod-

mioty i znaki uczestniczące zostają obdarzone lub obarczone historią tych kontaktów na 

zawsze. Kwestią warunkującą czy sprzyjającą wytworzeniu intermedialnej przestrzeni 

lepkości czy kleistości jest eksploracja doświadczeń o potencjale afektywnym w ra-

mach strategii powtórzeń i przetworzeń pożądanych obiektów i znaczeń. To strategie 

queerowego naruszania zastanych, normatywnych powiązań między znakami, obiektami 

czy mediami oraz praktyka wyobrażania i ucieleśniania wciąż nowych rzeczywistości 

stanowią o doniosłej politycznej sile – zarówno samego queeru, jak i intermedialnych 

dyskursów afektywnych.
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Mediatyzacja cierpienia 
i ucieleśnionych miłości w pracach 
Ani Nowak 

Tekst dotyczy strategii mediatyzacji ucieleśnionych 

doświadczeń w praktyce artystycznej Ani Nowak oraz 

potencjału politycznego intermedialnych dyskursów 

dotyczących cierpienia, utraty i miłości. Autorka, 

posługując się kategorią „lepkości” w rozumieniu 

Sary Ahmed, wykazuje pewne intuicje i możliwości 

dotyczące feministycznego użycia siły intermedial-

nych relacji w przestrzeni instytucjonalnej. Analizie 

poddawane są prace, prezentowane w ramach dwóch 

wystaw Ani Nowak Czy można umrzeć na złamane 

serce? (CSW Zamek Ujazdowski w Warszawie, 2018, 

kurator: M. Szymanówka) oraz Pocałunek nie zabija. 

Ania Nowak i gościnie (MSN w Warszawie, 2023, 

kurator: M. Grzegorzek). 

słowa kluczowe: media studies, Ania Nowak, per-

formans, queer, intermedia, ciało, cielesność, język, 

znak, lepkość

Abstrakt / Abstract�

Mediatization of Suffering  
and Embodied Loves  
in Ania Nowak’s Works

This text deals with the strategy of mediatization 

of embodied experiences in Ania Nowak’s artistic 

practice and the political potential of intermedial 

discourses on suffering, loss, and love. The author, 

using the category of “stickiness” – as understood 

by Sarah Ahmed – demonstrates some intuitions 

and possibilities regarding the feminist use of the 

power of intermedial relations in institutional 

space. The works analyzed are those presented as 

part of two exhibitions by Ania Nowak: Can You 

Die of a Broken Heart? (Ujazdowski Castle Centre 

for Contemporary Art in Warsaw, 2018, curator:  

M. Szymanowka) and Kissing Doesn’t Kill. Ania No-

wak and Guests (Museum of Modern Art in War-

saw, 2023, curator: M. Grzegorzek).

keywords: media studies, Ania Nowak, perfor-

mance, queer, intermedia, body, corporeality, 

language, sign, stickiness

Klaudia Hartung-Wójciak
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