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Eating the Sun (Zjadaczki słońca)
Liliana Zeic
1 maja – 18 lipca 2026

Urodzona w Polsce, zamieszkała w Warszawie artystka Liliana Zeic pracuje technikami rzemieślniczymi, wideo, fotografią, obiektem oraz tekstem, tworząc intermedialne i performatywne projekty oparte na badaniach artystycznych. Od 2020 roku coraz częściej sięga po rzemieślnicze metody pracy; głównie rozwija autorską technikę pracy w drewnie bazującą na intarsji. Jej praktyka artystyczna zakorzeniona jest w queerowym feminizmie oraz queerowej ekologii, w ostatnim czasie skupiając się na queerowych historiach widzianych przez pryzmat folkloru i mitologii.
Wystawa Zjadaczki słońca jest częścią badawczego projektu kuratorskiego, który powstał we współpracy z dr Aleks Gajowy (UCD) w celu zapoznania irlandzkiej publiczności z praktykami artystycznymi o tematyce lesbijskiej Europy Środkowej i Wschodniej (CEE). Obecne wysokie zainteresowanie tym regionem – wywołane wydarzeniami takimi, jak rosyjska inwazja Ukrainy czy stałe ataki na prawa osób queer, trans i kobiet – tylko uwydatnia brak zrozumienia środkowo-wschodniej Europy, szczególnie w rejonie Globalnej Północy. Przepaść ta jest jeszcze bardziej widoczna w dyskusjach dotyczących płci i seksualności. Program artystyczny skupiony na praktykach queer kobiet ze środkowo-wschodniej Europy stanowi istotną próbę zgłębienia tych tematów.
W cyklu Świteź, inspirowanym balladą Adama Mickiewicza i przedstawioną przez niego legendą zatopionego miasta, Liliana przenosi nas do podwodnego świata zamieszkanego przez kobiece postacie, wodną roślinność i hybrydowe formy życia. Według legendy, gdy miasto to zostało zaatakowane przez najeźdźców, a jego mieszkanki stanęły w obliczu pojmania, ziemia się rozstąpiła i przeistoczyła miasto w jezioro. Jego mieszkanki przemieniły się w tajemnicze nimfy i kwitnące rośliny, których piękno wabiło i karało najeźdźców. Zainspirowana tą historią, Zeic tworzy wizualne kompozycje, w których ciała splatają się z roślinnymi i podwodnymi formami, zacierając granice między tym, co ludzkie, roślinne i mityczne. W ujęciu Liliany odczuwalne są wspólnotowość, troska i przemiana. Jej interpretacja umieszcza tę legendę w ramach wrażliwości queerowej i ekofeministycznej, zgłębiając marginalne ekologie i hybrydowe tożsamości, wewnątrz których osobliwości, wyrzutkowie, anomalie i reliktowe formy życia współistnieją i kwitną z dala od antropocentrycznych perspektyw.
W tytułowych Zjadaczkach słońca nieprzerwane zainteresowanie artystki tym, co naturalne, lesbijskie i historyczne / mityczne łączy się w jedną całość, skupiającą się na kontekście, w którym osadzone jest ciało. W tym kontekście natura nie odnosi się tylko i wyłącznie do tego, co biologiczne, a raczej wskazuje na więź ciała z historią ziemi, z której ciało to pochodzi. Historie ziemi i gleby od dawna przeplatają się z historiami płci, ciała i seksualności; więzi te przejawiają się zarówno w praktykach duchowych, jak i regulacjach prawnych. Naturalne materiały, których Zeic używa w swojej pracy – drewno, siano, włókno pokrzywy – pomagają wyrazić zakorzenienie pożądającego, ponadhistorycznego lesbijskiego spojrzenia w jego własnej specyfice.
W pracy Oczy Zeic zgłębia relacyjność tego spojrzenia, aktu widzenia, bycia widzianym i bycia świadkiem, mając nadzieję na wzajemne rozpoznanie. Ta cicha wymiana jest wyjątkowo przekonującym sposobem odkrywania ukrytych, a jednak wspólnych historii. Ten subtelny motyw staje się interesującym sposobem postrzegania wystawy – sugeruje on, że tylko konkretny typ spojrzenia jest w stanie rozszyfrować i zinterpretować wielowarstwową queerową wiedzę zawartą w praktyce Zeic.
Chociaż lesbijskie i queerowe historie pozostają trudne lub niemożliwe do wydobycia, ich niezaprzeczalna wytrwałość podtrzymuje się w alternatywnych, intuicyjnych, odczuwalnych, zbiorowych ciałach lokalnej, umiejscowionej wiedzy. Posiadanie dostępu do queerowej historii odczuwane jest całym ciałem; jest to sięganie w głąb czasu, archiwów i historii w poszukiwaniu dobrze znanego pożądania i afektu. Poszukiwanie queerowej historii odbywa się w tym, co oparte na domysłach, rzekome, pełne fantazji, osadzone w ciele tu i teraz.
Materialność tego ciała i jego podtrzymanie jest istotną metodą przetrwania. W cyklu Korzyści BDSM dla przetrwanek traumy technika intarsji opracowana przez Zeic używa komórek, które mnożą się w miejscach, gdzie tkanka drzewna została uszkodzona, tworząc narośle i zmiany w teksturze i kolorze oryginalnej materii. Proces ten jest formą uzdrowienia – tkanki zabliźniające regenerują otwarte rany, ale też zapisują w ich pamięci niemożność powrotu do stanu sprzed powstania blizny. Zeic sugeruje istnienie podobnego procesu leczniczego w odniesieniu do ludzkich ciał i umysłów. Praktyki BDSM użyte w odpowiedzi na traumatyczne przeżycia mogą mieć taki sam efekt, a przy okazji są często wyrazem duchowości, więzi i radykalnych praktyk odpoczynku.
Tytułowe Zjadaczki słońca podkreślają więź między bólem a uzdrowieniem, namiętnością a furią, koniecznych do zachowania lesbijskiej cielesności i materialności, często wymazywanych lub celowo ukrywanych. Praca ta opowiada o potędze przywoływania queerowych i lesbijskich historii, żyć i ciał we wrogim im klimacie politycznym i ekologicznym, przedstawiając pożądanie, seksualność i złość jako strategie oporu.

Wystawa powstała we współpracy Dr Aleksandry Gajowy, UCD i Marysi Więckiewicz, Project Arts Centre

O artystce:
Liliana Zeic (Piskorska) (ona/jej oni/ich) – urodzona w Polsce w 1988 roku, artystka wizualna, doktora sztuk pięknych. Finalistka Forecast Forum w Haus der Kulturen der Welt w Berlinie w 2017 roku. Laureatka nagrody publiczności: Spojrzenia 2019: Nagroda Deutsche Bank. Jej prace pokazywane były na ponad 140 wystawach grupowych i indywidualnych w Polsce i za granicą, oraz znajdują się w kolekcjach publicznych (Zachęta – Narodowa Galeria Sztuki, Muzeum Współczesne Wrocław, Galeria Miejska Arsenał, NOMUS, Muzeum Sztuki w Łodzi). Mieszka w Warszawie. Pod nazwiskiem Liliana Zeic tworzy od lutego 2021 roku. Reprezentowana przez galerię lokal 30.
O współ-kuratorce:
Dr Aleksandra Gajowy (ona/jej) jest adiunktką sztuki nowoczesnej i współczesnej na wydziale historii sztuki i polityki kulturalnej na University College Dublin (UCD), oraz wicedyrektorką UCD Centre for Gender, Women and Sexuality Studies. Jej doktorat (2020) z Newcastle University (UK) skupiał się na ciele i queerowości w polskiej sztuce od lat 70. Jej badania naukowe dotyczą queerowości i lesbianizmu w polskich kulturach wizualnych od XIX wieku, nauk poświęconych tematyce lesbijskiej w Środkowej i Wschodniej Europie i queerowej żydowskości w Polsce. Jej monografia o lesbijskiej sztuce w Polsce będzie wydana przez Manchester University Press. Aktualnie pracuje nad edycją specjalnego wydania The Journal of Lesbian Studies o naukach poświęconych tematyce lesbijskiej w Środkowej i Wschodniej Europie, oraz jest częścią redakcji The Journal of Lesbian Studies i nowo powstałego SQS: Slavic Queer Studies Journal. Jej artykuły pojawiały się w czasopismach takich, jak Third Text, Oxford Art Journal, Art History i Art Margins.

Wystawa powstała dzięki wsparciu Instytutu Adama Mickiewicza i Ambasady Rzeczypospolitej Polskiej w Dublinie.

Project Arts Centre jest wspierany przez Arts Council i Dublin City Council.

Tekst w tłumaczeniu Poli Folwarczny.
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Lista prac (od lewej do prawej):
1. Na dębach rosną jabłka, 2021. 
Obiekt przestrzenny: siano łąkowe, sznur z włókna pokrzywy, szpilki, 115 x 61 x 4 cm.
[bookmark: _Int_49FtrE7b]Na przeciwległej ścianie: folia termotransferowa na tkaninie, 140 x 330 cm. 
Próba stworzenia wizualnego symbolu queerowego ciała przetwarzającego traumę, nienormatywnego ciała będącego w traumie. Słowa-klucze, którymi otoczona jest grafika związane są bezpośrednio z doświadczeniami przetwarzania traumy poprzez nienormatywne praktyki seksualne, czyli BDSM. Symbol stworzony jako hybryda merystem – roślinnych tkanek twórczych (czyli tych, które umożliwiają wzrost i podział) oraz galasów: tkanek roślinnych przetwarzanych i kontrolowanych przez nie-rośliny. Galasy to charakterystyczne struktury roślinne, tworzone przez niektóre owady roślinożerne jako własne mikrosiedliska. Wyrośla te nazywane są galasami za łacińskim galla – dąb-jabłko lub cecidiami, z greckiego kikidion – cokolwiek co tryska.
Tytuł pracy pochodzi z wiersza dla dzieci Jana Brzechwy Na wyspach Bergamutach z 1945 roku. W latach 50-tych anonimowy cenzor określił twórczość Brzechwy jako: „antropomorfizację i to najgorszego gatunku”. Rzeczywistość przedstawioną w tym wierszyku można uznać za utopię, z góry nieudaną metaforę, stan niemożliwy do osiągnięcia.
Wg zasad terapii, traumę mogą przepracowywać jedynie osoby, które już są bezpieczne. Co więc mogą zrobić te, którym świat nie daje podstaw bezpieczeństwa?
Cykl Korzyści BDSM dla przetrwanek traumy
2. Korzyści BDSM dla przetrwanek traumy 8, 2023. Intarsja: czeczota jesionu, stal, 32 x 52 cm.

3. Korzyści BDSM dla przetrwanek traumy 7, 2022. Intarsja: czeczota jesionu, brzoza, stal, 41 x 30 cm.

4. Korzyści BDSM dla przetrwanek traumy 5, 2026. Intarsja: czeczota topoli, czeczota jesionu, stal, 35 x 35 cm.

5. Korzyści BDSM dla przetrwanek traumy 6, 2026. Intarsja: brzoza karelska, stal, 35 x 35 cm.
Prace są poświęcone przedstawieniom nienormatywnej seksualności i wyzwoleniu queerowego ciała. Artystka wykonała je odręcznie w technice intarsji stosowanej do zdobienia drewnianych mebli. W relacji do materii drewna i ludzkiego ciała poszukiwała przyrodniczych reprezentacji choroby, inności, zdolności do samoregeneracji i wzrostu. Jakości te odkrywała, pracując z czeczotą, tkankami twórczymi, galasami i queerowymi praktykami BDSM.
Uznawana za wadę drzewa czeczota to narośl, która powstaje w wyniku obrzęku pnia. Powodują go uszkodzenia: może być to wirus, grzyb, wada genetyczna albo mechaniczne zranienie. Przy zranieniu pnia uaktywniają się tkanki zabliźniające, które stopniowo poszerzają słoje, tworząc wybrzuszenia i zmiany w układzie włókien drewna. Infekcja może pobudzać też uśpione dotychczas pędy boczne, które zaczynają nawarstwiać się w niekontrolowany, lawinowy sposób, tworząc tzw. węzełki. Artystka używa tego „wadliwego” materiału do afirmacji instynktów i seksualności, które przekraczają granice patriarchalnych norm społecznych.
W cyklu Korzyści BDSM dla przetrwanek traumy zgłębia potencjał queerowych praktyk BDSM w przetwarzaniu traumy. Artystka sięga po metafory i materię czeczoty jako wsparcie przyrody dla rozwoju przestrzeni dla queerowego życia. Odnosząc tkankę społeczną do biologii, podważa także argumenty o „naturalnych” i „nienaturalnych” skłonnościach ludzkich.
Cykl Świteź
6. Świtezianki, 2025. Intarsja: czeczota orzecha kalifornijskiego, muszle szczeżui i skójek, stal, 49 x 40 cm.

7. Kobieta roznosząca pałeczki cholery, 2025. Intarsja: czeczota topoli, czeczota orzecha kalifornijskiego, stal, 51 x 102 cm.

8. Rdestnice pływające, 2025. Intarsja: czeczota topoli, czeczota jesionu, brzoza karelska, stal, 32 x 74 cm.

9. Glony Świtezi, brzeżyca jednokwiatowa i kobieta unosząca się w wodzie), 2025. Intarsja: czeczota topoli, stal, 72 x 63 cm.

10. Ślimak Planorbis planorbis wygryzający dziury w lapiężniku różowym, 2025. Intarsja: czeczota topoli, czeczota orzecha kalifornijskiego, stal, 55 x 30 cm.
W cyklu Świteź przedstawienia podwodnego świata, inspirowane tekstem Adama Mickiewicza, koncentrują się na jego bohaterkach: mieszkankach zatopionego miasta oraz występującej tam roślinności. Narracja, podobnie jak w balladzie, budowana jest w oparciu o język, w którym rzeczywistość przenika się z elementami fantastycznymi, a dominującą rolę odgrywa siła przyrody. W ujęciu Liliany odczuwalna jest wspólnotowość, gdzie kobiece postacie przenikają się z fauną i florą jeziora. Ich ciała swobodnie się unoszą, kończyny ewoluują w formy płetw, a oczy wypełniają muszle.
Według legendy jezioro Świteź skrywa w sobie tajemnicę i historię zatopionego miasta. Opowieść ta sięga XI stulecia, kiedy na Wielkie Księstwo Litewskie najechała Ruś. Wszyscy mężczyźni wyruszyli walczyć. W mieście pozostały jedynie kobiety. Wkrótce potem bezbronne miasto zaatakowali najeźdźcy, lecz świtezianki wolały umrzeć niż poddać się wrogom. Wtedy wydarzył się cud. Ziemia rozstąpiła się i pochłonęła miasto. Na jego miejscu zaś rozlało się nadzwyczajnie piękne jezioro, na którego powierzchni pojawiły się niespotykane nigdzie indziej kwiaty. Były to przemienione w rośliny mieszkanki Świtezi. Najeźdźcy, zauroczeni ich zapachem i kształtem, po ich zerwaniu umarli. Rośliny te, nazywane przez lokalnych mieszkańców „car zielem”, stały się symbolem odwagi i jednocześnie przekleństwa dla każdego, kto próbuje je zerwać. Według innych przekazów, mieszkanki zatopionego miasta żyją nadal pod powierzchnią jeziora a czasami w nocy słychać ich pieśni.
11. Felicita Vestvali jako Hamlet z wąsem Romeo, 2025. Intarsja: czeczota topoli, czeczota orzecha, stal, 162 x 61 cm (diptych: 81 x 61 cm).
Felicita Vestvali (Anna Maria Stegmann) ur. 23 lutego 1831 w Szczecinie, zm. 3 kwietnia 1880 w Warszawie, jest zapomnianą dziś gwiazdą XIX-wiecznej Europy i Ameryki, która rozpoczęła swoją karierę jako śpiewaczka operowa, debiutując w La Scali w Mediolanie w 1853 roku. Swoim życiem budziła kontrowersje w tradycyjnym społeczeństwie, jednocześnie inspirując swoją odwagą i niezależnością. Rodzina Vestvali odmówiła jej szkolenia teatralnego, więc w 1846 roku w wieku 15 lat uciekła z domu przebrana za chłopca i dołączyła do impresario Wilhelma Bröckelmanna i jego zespołu teatralnego w Lipsku. W pierwszej swej “roli spodenkowej” odegrała postać Romeo. Vestvali była też pierwszą aktorką grającą Hamleta w historii teatru. Znana ze swojego nonkonformizmu, żyła poza społecznymi normami. Prawie 20 lat była w związku z niemiecką aktorką Elise Lund, która stała się jej główną spadkobierczynią. 
Sławę zdobyła w USA, gdzie nazywano ją „Vestvali the Magnificent” lub „Magnificent Vestvali”. Znali i podziwiali ją Abraham Lincoln i Napoleon III, który podarował jej srebrną zbroję za męską rolę w Operze Paryskiej w Capuleti i Montecchi Belliniego, a Królowa Wiktoria oglądała ją w szekspirowskich rolach męskich w Londynie. Była samozwańczą „wroginią mężczyzn” („Männerfeindin”), określaną przez współczesnych jako „urninginka” („Urningin”). Była związana z ruchem feministycznym, rodzącym się ruchem na rzecz praw gejów i lesbijek oraz z ruchami na rzecz wyzwolenia rasowego i religijnego. Śpiewała kontraltem i specjalizowała się w partiach męskich (en travesti), wykonywanych przez kobiety.
12. Zjadaczki słońca II, 2024. Intarsja: czeczota topoli, stal, 124 x 94 cm (diptych).
Tytułowe zjadaczki słońca konsumują jego światło, a jednocześnie są przez nie pochłaniane. Ich ciała pozostają zanurzone w żarze czarnego słońca — nierealnie gorącego, przyciągającego i destrukcyjnego. To obraz eko-seksualności, pełen napięcia między pożądaniem a przemocą. Praca operuje napięciem między intymnością a zagładą, między cielesnym uniesieniem a katastrofą klimatyczną. To opowieść o żarłocznej potrzebie bliskości, cielesności wystawionej na ekstremalne warunki, ale także o współodpowiedzialności i o końcu iluzji niewinności. Opowiada o byciu spalanym przez to, do czego się lgnie — i co się samemu niszczy. 
Pośrodku galerii: 
13. Oczy, 2024. Instalacja: siano łąkowe, sznur lniany, sznur z pokrzywy, szpilki.
W pracy Oczy Liliana Zeic przygląda się relacji Cecylii Chalus i Antoniny Dunin- Sulgostowskiej, które na początku XX w. prowadziły w Warszawie Szkołę Dekoracyjno- Artystyczną Chalus-Dunin. Artystkę zainspirowała informacja, że poza współpracą zawodową Chalus i Dunin, mogła łączyć też relacja partnerska. O założycielkach szkoły wiemy m.in., że mieszkały razem, a pod koniec życia przeniosły się wspólnie do podwarszawskiej Radości, dokonały więc wyboru życia ze sobą. I choć w XIX i pierwszych dekadach XX wieku współdzielenie mieszkań przez kobiety uprawiające zawód nauczycielki czy guwernantki nie należało do rzadkości, wynikało bowiem z ich sytuacji ekonomicznej, pochodząca z Francji i wyjeżdżająca każdego roku do rodzinnego kraju Chalus raczej nie borykała się z brakiem pieniędzy. Dwie pary oczu splecionych z łąkowych roślin w przestrzeni wystawy to spojrzenie, które Chalus i Dunin rzucają sobie przez szkolną pracownię malarską pełną uczennic. Być może jest to spojrzenie intymne, „naładowane seksualnie”, być może czułe i przyjacielskie, zawierające troskę jednej z kobiet o drugą.
Na suficie:
14. Słońca z wikliny. Instalacja: wiklina nieokorowana.
Wiklinowe słońca tworzą nieregularną, świetlistą konstelację. Forma kształtuje się, przypominając zarówno rozżarzone tarcze słoneczne, jak i łuski rybie. Artystka, wykorzystując technikę wyplatania wikliny — materiału, który był obecny w warsztacie jej ojca — tworzy formę, która z jednej strony odnosi się do kategorii pamięci i opieki, a z drugiej — do pewnego uwięzienia i monotonii. Osobista narracja pracy dotyczy relacji w domu rodzinnym. To tam tkwią źródła zainteresowań Liliany rzemiosłem i klasycznymi formami zdobniczymi.
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