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მოდერნიზმის პარადიგმა მას კოსმოპოლიტურ არეალში განა-
თავსებს. ერთიან მხატვრულ სივრცეში ინტეგრირების სურვილი 
არა მხოლოდ საერთო, მსგავს მხატვრულ ტენდენციებს ქმნის 
მოდერნისტულ ხელოვნებაში, არამედ მის შიგნით არსებულ 
სპეციფიკურ ეროვნულ მახასაითებლებს შორის მაქსიმალურად 
შლის ზღვარს. ამას ისიც ემატება, რომ პირველი მსოფლიო ომის 
შემდეგ „ნაციონალური“ ერთგვარად საშიშ და არაპოპულარულ 
თემად გადაიქცა. შესაბამისად, ევროპის ცენტრში განვითარებუ-
ლი მოდერნიზმი ეროვნულის საწინააღმდეგო მოვლენად ყა-
ლიბდება.

1918-21 წლებში საქართველო იმ მოკლეხნიან დამოუკიდებლო-
ბას მოიპოვებს, რომლის წიაღშიც არა მხოლოდ ქართული მო-
დერნიზმი გაიშალა, არამედ თბილისური ავანგარდის გამორჩეუ-
ლი მოდელიც ჩამოყალიბდა, რომლის საძირკველი სწორედ 
მრავალნაციონალობას, ინტერკულტურულობასა და სხვადსხვა 
ეროვნული ძალების შემოქმედებით თანამშრომლობას ეფუძ-
ნება. თბილისური ავანგარდის სპეციფიკა განისზღვრა განსხვავე-
ბული ნაციონალური ნიშნების ერთიან მხატვრულ სისტემაში ინ-
ტეგრირებით, სადაც მიუხედავად ხელოვნების წარმომადგე-
ნელთა ინდივიდუალური და ეროვნული ჟღერადობისა, ერთიანი 
მხატვრული ენა შეიქმნა და სწორედ ეს განსხვავებულობის სპე-
ციფიკა განსაზღვრავს მის მრავალფეროვნებასა და ცხოველხა-
ტულებას.

დამოუკიდებელი საქართველოს წიაღში განვითარებულ ხელოვ-
ნებასა და კულტურას ზოგადად ეროვნულობის კვალი აზის. 
ჩნდება კითხვა – რამდენად ორგანული და აქტუალურია ნაციო-
ნალური ნიშნით გამორჩეულობა მოდერნიზმის კონტექსტში, რო-
მელიც, როგორც უკვე აღვნიშნეთ, სწორედ ეროვნულის საწინა-
აღმდეგოდ, კოსმოპოლიტურია. ეროვნულობის პრიორიტეტუ-
ლობა ერთგვარ შემაფერხებელ ფაქტორად უნდა განვიხილოთ 
მოდერნიზმის ღირებულებების თვალსაზრისით. მაგრამ ქართუ-
ლი მოდერნიზმის და თბილისური ავანგარდის სპეციფიკა განსხ-
ვავდება ევროპულისგან. კერძოდ, მაშინ, როცა იტალიური ფუტუ-
რიზმი და მისი მამამთავარი ტომაზო მარინეტი, თავის “ფუტურის-
ტულ” მანიფესტში წერდა: “ჩვენ გვინდა დავანგრიოთ მუზეუმები 
და ბიბლიოთეკები, ვებრძოლოთ მორალურობას, ფემინიზმს და 
ყველა ოპორტუნისტ და უტილიტარულ სიმხდალეს... ჩვენ იტა-
ლიაში ვიყენებთ ამ დამანგრეველ და ძალადობის წამაქეზებელ 
მანიფესტს, რომლითაც ჩვენ ფუტურიზმს ვაფუძნებთ, რადგან 
გვინდა იტალია გავათვისუფლოთ პროფესორების, არქეოლო-
გების, ტურისტული გიდებისა და ანტიკვარების განგრენიდან”, 
ილია ზდანევიჩი, ქართული ავანგარდის ერთ-ერთი მთავარი ფუ-
ძემდებელი და მებაირაღე, რომელიც იტალიური ფუტურიზმისა 
და თავად მარინეტის შემოქმედების თაყვანისმცემელი გახლდათ 
და მისი პოეზიით დიდად იყო დავალებული, მკვეთრად განსხვა-
ვებულ ტენდენციებს ამჟღავნებს როგორც საკუთარ ხელოვნება-

1ში, ისე თავის მოღვაწეობაში .

ჯერ კიდევ 1917 წელს ილია ზდანევიჩი მონაწილეობს ექვთიმე 
თაყაიშვილის ხელმძღვანელობით ტაო-კლარჯეთში მოწყობილ 
მესამე არქეოლოგიურ ექსპედიციაში, რომელიც საისტორიო-სა-
ეთნოგრაფიო საზოგადოების დავალებით ჩატარდა. ზდანევიჩი 
ექსპედიციაში ასრულებდა ფოტოგრაფისა და არქიტექტორის 
როლს. აღსანიშნავია, რომ საექსპედიციო ჯგუფში შედიოდნენ 
ქართველი მოდერნისტი მხატვარებიც: ლადო გუდიაშვილი, დი-
მიტრი შევარდნაძე და მოქანდაკე მიხეილ ჭიაურელი. ჯგუფმა შე-
ისწავლა ადგილობრივი ტაძრები. ექსპედიციის მასალებზე დაყრ-
დნობით, 1920 წელს “დიდების ტაძარში” ძველი ქართული ხუ-
როთმოძღვრების გამოფენა გაიმართა. ილია ზდანევიჩის მიერ 
გადაღებული ფოტომასალა, ნახაზები, ანაზომები, ჩანახტები სა-
ფუძვლად დაედო ექვთიმე თაყაიშვილის კვლევებს და მათი დი-
დი ნაწილი ვიზუალურ მასალად შევიდა 1952 წელს გამოცემულ 
წიგნში “1917 წლის არქეოლოგიური ექსპედიცია სამხრეთ სა-
ქართველოში”. საინტერესო ფაქტია, რომ წიგნში ილია ზდანევი-
ჩის სახელი არ ფიგურირებს, რადგან ამ დროს ის უკვე ემიგრცია-

2.ში ცხოვრობდა და მოღვაწეობდა  

იტალიელი ფუტურისტები წარსულ ხელოვნებასა და კულტურა-
ზე უარს მიზნმიმართულად აცხდებენ, რადგან ათვლის წერტი-
ლი მათთვის ფუტურიზმია, მანამდე ყველაფერი არარაობად 
ითვლება. შესაძლოა, ეს მხოლოდ ეპატაჟია, მაგრამ ფაქტია, 
რომ ამას აცხადებენ ყველგან და ყველაფერში. წარმოუდგენე-
ლია, ტომაზო მარინეტი გამოსულიყო რაიმე სამეცნიერო კონ-
ფერენციზე ანტიკური რომაული ხელოვნების ანლიზით. შესაძ-
ლოა, გულის სიღრმეში ამაყობდა კიდეც ამ მემკვიდრეობით, 
მაგრამ რასაც ქადაგებდა, წარსულის კულტურის განადგურება 
იყო.

1

ჩვენთვის მნიშვნელოვნია პოეტი-ფუტურისტის დამოკიდებულება 
საქართველოს ისტორიული წარსულისა და კულტურისადმი. 
ილია ზდანევიჩის არქივში დაცული მასალა ადასტურებს, რომ 
მან არა მხოლოდ შეასრულა თაყაიშვილის დავალება, გააკეთა 
რა ნახაზები, ჩანახტები და ანაზომები, გადაიღო ფოტოები, არა-
მედ შეისწავლა სამხრეთ საქართველოს ბუნება, გეოგრაფია 
(მთათა სისტემებით, მყინვარებით, ხეობებით, მდინარეებით), ის-
ტორია, ეთნოგრაფია, ანთროპოლოგია, მოსახლეობის შემად-
გენლობა, მიგრაცია და ა.შ. აღნიშნულ თემებთან დაკავშირებით 
ილია ზდანევიჩს გაკეთებული აქვს ტაბულები, გამოთვლები, რის-
თვისაც თავად აქვს შექმნილი მათემატიკური ფორმულები. ავან-
გარდისტი პოეტი მეცნიერულ მიდგომას ავლენს არქიტექტური-
სადმიც. მის საარქივო მასალაში უხვდაა არქიტექტურული ნახა-

წიგნში ვკითხულობთ: „ჩემი მიწვევით, მასში შევიდნენ (იგულის-
ხმება საექსპედიციო ჯგუფი) სამოქალაქო ინჟინერი ა.ნ. კალგი-
ნი, მხატვარი ლადო გუდიაშილი, მხატვარი მიხეილ ჭიაურელი 
(ამჟამად სსრკ სახალხო არტისტი), ერთი მხატვარ-გრაფიკოსი, 
მოყვარული-არქიტექტორი, ასევე ვარძიის მონასტრის წინამძ-
ღოლი იპოლიტე ...“ დიმიტრი შევრდნაძის, რომელიც 1937 წ. 
დახვრიტეს, ინკოგნიტოდ ხსენებაც კი არ არის წიგნში. თუმც უკ-
ვე 1960 წელს ხელახლა გამოცემულ იგივე ნაშრომში აღნიშნუ-
ლია ილია ზდანევიჩის მონაწილეობა ექსპედიციაში და დიმიტ-
რი შევარდნაძეც არის დასახელებული.

2

ილია ზდანევიჩის ფოტო ტაო-კლარჯეთის ექსპედიციიდან
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უნდა აღინიშნოს, რომ ზდანევიჩი საქართველოდან გამგზავრე-
ბის შემდეგაც, უკვე პარიზში ცხოვრების პერიოდში, აგრძელებს 
ინტენსიურ მუშაობას ქართულ არქიტექტურაზე. ეს კარგად ჩანს 
ექვთიმე თაყაიშვილისა და ილია ზდანევიჩის მიმოწერაში. თაყაი-

4შვილი 1933 წლის 13 ივლისს წერს ილიაზდს , რომ მიიღო მისი 
წერილი იშხანის გეგმით. წერილიდან ვიგებთ, რომ თაყაიშვილი 
ელოდება ილიას შესრულებულ ოშკის საერთო გეგმას, ზედა ია-
რუსის დეტალებს და ჭრილს, ასევე აღმოსავლეთ ფასადის ჩა-
ნახატს. ექვთიმე აღნიშნავს, რომ ამ მასალის მიღების მერე მათ 
ექნებათ თავიანთი ექსპედიციის სრული მასალა და ის წიგნის 
გამოცემასაც დაიწყებს. 

ზები, რომელთაც თან ერთვის მის მიერვე გამოყვანილი ფორ-
მულები. როგორც ჩანს, ილია ზდანევიჩი იმ “ოქროს კვეთას” ეძებ-

3და, რაც ქართული ტაძრების სტრუქტურული ფუნდამენტია . 

 

ეს საკითხი მომავალში კვლევას საჭიროებს.

ილია ზდანევიჩის ფსევდონიმი საფრანგეთში მიგრირების 
შემდეგ

მიუხედავად იმისა, რომ ილია ზდანევიჩი რუსულენოვანი იყო 
და მისი ავანგრდული პოეზიაც რუსულ ენაზე იქმნებოდა..

3

4

ილია ზდანევიჩი ისტორიის და არქიტექტურის გარდა, იკვლევდა 
ლიტერატურას, ხელოვნებას. ყოველივე ეს იმაზე მეტყველებს, 
რომ ილიაზდისთვის წარსული აწმყოს საფუძველი იყო, რაზეც ის 
ცოდნასა და შესაბამისად, თავის ხელოვნებას აფუძნებდა, რაც 
ესოდენ განსხვავდებოდა იტალიელი ფუტურისტების იდეოლო-
გიისგან, რომელთათვისაც ყველაფერი ომს უნდა გაეწმინდა, რა-
თა ისტორიული წარსულისა და მეხსიერების დეზინფექცია მოეხ-
დინა. მომავალი კი მხოლოდ ფუტურიზმის ფუნდამენტზე უნდა 
აგებულიყო.

ემიგრციაში ილიაზდი, გარდა იმისა, რომ ექვთიმე თაყაიშვილ-
თან თანამშრომლობდა და აწოდებდა მას მასალას ამ ძეგლებზე, 
თავადაც მეცნიერულად შეისწავლიდა მათ, წერდა ნაშრომებს, 
იღებდა მონაწილეობას ბიზანტიოლოგიის სიმპოზიუმებზე, ატა-
რებდა კონფერენციებს, აწყობდა გამოფენებს, ბეჭდავდა სტა-
ტიებს შუა საუკუნეების ქართულ არქიტექტურაზე. 

ილია ზდანევიჩი, ვინც თბილისის მულტიკულტურული ცხოვრე-
ბის ერთ-ერთი მთავარი ლოკომოტივი და სულისჩამდგმელი 
იყო, ყოველთვის ავლენდა დიდ ინტერესს ქართული ეროვნული 

5კუტურისა და ხელოვნებისადმი . როგორც ზემოთ აღვნიშნეთ, 
ქართულ მოდერნიზმს და მის წიაღში აღმოცენებულ ავანგარდს, 

5

ქართული ხელოვნების წარმოჩენა და მასში ეროვნულობის ხაზ-
გასმა ჩანს ისეთ თანამედროვე მხატვრებთან, როგორებიცაა ლა-
დო გუდიაშვილი, შალვა ქიქოძე, ელენე ახვლედიანი, დავით კა-
კაბაძეც კი, რომელიც თითქოს ყველაზე მეტად გასცდა ლოკა-
ლურ მნიშვნელობას და კოსმოპოლიტურ ხელოვნებას შეეზარ-
და. მაგრამ ავანგარდული ხელოვნების გზაზე კაკაბაძეც ქართუ-
ლი, სახასიათო, ეროვნული ნიშნების ძიებაშია. საინტერესოა, 
როგორ აფასებს ლადო გუდიაშვილი თავისი კოლეგის შემოქმე-
დებას. “[კაკაბაძის აბსტრაქციებში] გამოცდილი თვალი მაშინვე 
შენიშნავს, რომ მისი სურათები არც ფერებით და არც კომპოზი-
ციით არ ჰგავს ჩვეულებრივ აბსტრაქტულ ნამუშევრებს. მე მათში 
ცხადად ვგრძნობ ქართულ კოლორიტს, ქართულ მიწას და ქარ-

10 თულ ცას“ – წერს თავის “მოგონებების წიგნში” მხატვარი. 

“ერის სული წინ უსწრებს (იდეალურად) ყოველი მისი წევრის ყო-
ფას; იგი ერთია, მაგრამ ამასთანავე მრავალი; იგი მრავალერ-
თობილია... ავიღოთ ენა. ვინ არის მისი ავტორი? არავინ და ყვე-
ლა... ენის ავტორი ერის სულია... და ხელოვანი შემოქმედებითს 

6აქტში სრულიად ერის სულში გადადის...” 

...იმდენად მძლავრი იყო ქართულ მწერლობაში ეროვნული და 
პირადული ინტერესების ერთობის ტრადიცია, რომ... ინდივიდუა-
ლური თვითშემეცნება XX საუკუნის 20-იანი წლების ქართულ 
ესსეში საზოგადოებრივ-ეროვნულ თვითშემეცნების ხასიათს 

9ღებულობს...” 

საქართველოს დემოკრატიული რესპუბლიკის კულტურა გაჯერე-
ბულია ეროვნული სულისკვეთებით. მსგავსი მიდგომები ჩანს იმ-
დროინდელი ქართველი მწერლებისა და მოაზროვნეების ნაშ-
რომებში. მაგალითად, გრიგოლ რობაქიძე თავის ესსეში - “ერის 
სული და შემოქმედება” (1913) წერდა:

8ვალერიან გუნია  აღნიშნავდა: “... ქართულ ესსეისტურ თხზულე-
ბაში თავისებურად გამოვლინდა თვითშემეცნება, ინდივიდუალუ-
რი “მე”-თი დაინტერესება, აქ ძალიან ხშირად, [ის] თითქმის განუ-
ყოფელია ეროვნული ხასიათის შემეცნებისგან. ლიტერატურული 
თუ სხვა საკითხები, მწერლის სუბიექტურ პრიზმაში დანახული, 
საერთოდ ქართული ხასიათის, ეროვნული თვითშემეცნების 
პრობლემის ნაწილია. ყოველი პიროვნება – ერთი მთლიანის – 
ერის შემადგენელია.

ზოგადად ახასიათებს ეროვნული საფუძვლების ძიების და უფრო 
მეტიც, ეროვნულობის ნიშნით აღბეჭდილი ხელოვნების შექმნის 
სურვილი. 

გერონტი ქიქოძესთან კი ვკითხულობთ: “...ეროვნული სულის ინ-
დივიდუალობა არსად არ იხატება ისე ნათლად, როგორც ხე-
ლოვნებაში. ამ მხრივ ეროვნება მართლაც განუმეორებელია... 
პიროვნება იბადება და კვდება, ერთი თაობა მეორეს თაობას 
ცვლის, ეროვნება კი იჩენს თანდათანობას და იგივეობას ამ ცვა-

7ლებადობაში...”  

ჩვენთვის მოდერნისტი მხტვრების ნააზრევისა და ხელოვნების 

გრიგოლ რობაქიძე, “ერის სული და შემოქმედება”, სახალხო 
გაზეთი, 12 აპრილი 1913წ.

გერონტი ქიქოძე, წერილები, ესსეები, ნარკვევები (1985), გვ. 36.

დრამატურგი, კრიტიკოსი, მსახიობი.

მანანა ხელაია, “ვ. გუნია, XX საუკუნის 20-იანი წლების ქართუ-
ლი ესსეს თავისებურება”, ქართული ლიტერატურული ესსე, 
XX საუკუნის 20-იანი წლები, 1986, გვ. 352-353.
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ილია ზდანევიჩის ჩანახატი
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დავით კაკაბაძე ეძებდა რა “ქართული მხატვრობის „ენას”, საფ-
რანგეთში 1924-25 წლებში წერილებში წერდა: “... ეროვნული ხე-
ლოვნება უნდა ისახებოდეს შემოქმედების ძალის აქტივობაში... 
ჩვენი მიზანია თანამედროვე მეთოდით შევქმნათ დამთავრებუ-
ლი ნაწარმოები... ამაღლებული სულით, ქართული თვისებებით 
და ტემპერამენტით, [ასე მოხდება] თანამედროვე ცხოვრების 

11განცდა და მისი გამოსახვა საკაცობრიო ჭერის ქვეშ.“  

ანალიზი მნიშვნელოვნია იმ თვალსზრისით, რომ სწორედ ისინი 
იმყოფებოდნენ ემიგრაციაში 1910-იანი წლების ბოლოს და 
1920-იან წლებში. ისინი აღმოჩდნენ თანამედროვე დასვლური 
ხელოვნების ჰაბში – პარიზში, სადაც ეზიარნენ ამ ხელოვნებას და 
დასავლური მხატვრული პრინციპების გააზრებისა და მიღებული 
ცოდნის საფუძველზე გაკეთეს გარკვეული დასკვნები, რაზეც ქვე-
მოთ გვექნება საუბარი.  

ამ თვალსაზრისით საინტერესოა შალვა ქიქოძის ნააზრევიც. 
1920 წელს დისადმი პარიზიდან მიწერილ წერილში ვკითხუ-
ლობთ, “ყოველი ხელოვნება ყოველი ერისა იქმნება ნაციონა-
ლურ ჩარჩოებში. მხოლოდ მაშინ აქვს მას ფასი და გამართლება. 
მხოლოდ ეროვნულ ფარგლებში აღმოცენებულ ფორმას ეძლე-
ვა სერთაშორისო მნიშვნელობა... ცხადია, თუ, მაგ., ქართულ 
მხატვრობას უნდა სახე მიიღოს, ის უნდა განვითარდეს ეროვნულ 
ჩარჩოებში. მხოლოდ მაშინ იქნება ის საინტერესო.” (პარიზი 8 აგ-

12ვისტო 1920 ). მეორე წერილში, რომელსაც ოჯახს უგზავნის, ის 
წერს: “... ერთმა ჩვენთაგანმა (ლ. გუდიაშვილმა) მონაწილეობა 
მიიღო ე.წ. “Salon”-ის გამოფენაზედ და ერთი სურათი, მგონი, 
გაჰყიდა კიდეც. მე და კაკაბაძემ არ მივიღეთ მონაწილეობა პრინ-
ციპულად მისთვის, რომ “სალონში” დაგროვდება ხოლმე გამო-
ფენაზე ათასობით სურათები და არავთარი მხატვრული ხასიათი 
მას არა აქვს. ბევრი ვურჩიეთ ლ. გუდიაშვილსაც, არ მიეღო მონა-
წილეობა, მაგრამ არ დაიჯერა და დიდი შეცდომაც ჩაიდინა. ამ 
შეცდომას თუ ახლა ვერა, შემდეგში მაინც დაინახავს. ჩვენი სურა-

 ვლ. გუდიაშვილი, სილამაზის საიდუმლო, მოგონებების წიგნი, 
თბილისი 1988, გვ. 43.

10
 დავით კაკაბაძე, ჩვენი გზა, ხელოვნება და სივრცე, თბილისი, 
1983, გვ. 141.

11
 ქ. ბაგრატიშვილი, ი. აბესაძე, შალვა ქიქოძე, კულტურული მემ-
კვიდრეობა, თბილისი 2005.  12
 ქ. ბაგრატიშვილი, ი. აბესაძე, შალვა ქიქოძე, კულტურული მემ-
კვიდრეობა, თბილისი 2005.

13

თების აქ გამოფენას უსათუოდ უნდა ახლდეს ორი აუცილებელი 
გამართლება. პირველად ყოვლისა, ის უნდა იყვეს მხატვრული... 
მეორეც, ის უნდა იყვეს განსხვავებული იმით, რომ იქნება ქართუ-
ლი. და ეს უკანასკნელი... ყოველ მაყურებელს უნდა ეჯდეს თავ-
ში, როდესაც ის ჩვენი სურათების სანახავათ მოვა. უნდა იცოდეს 
მაყურებელმა, რომ ის ქართველი მხატვრების სურათებს უცქე-
რის, რომ ის საქართველოა, რასაც ის ხედავს, ის საქართველო, 
რომელსაც ამდენ ხანს არ იცნობდა და არც უნდოდა, ეცნო; რომ 
ეს საქართველო და მისი ნაწარმოებნი ყოფილან გაცნობის ღირ-

13სი.“ (პარიზი 3 ნოემბერი 1920).

ქართველი მოდერნისტები, უფრო მეტიც, ავანგარდისტებიც კი 
„ეროვნულ ჩარჩოებში“ განვითარებულ ხელოვნებასა და კულტუ-
რას უწევენ პროპაგანდას. მსგავსი პარალელები სხვა ქვეყნების 
ისტორიაშიც მოიძებნება. ამერიკელი ხელოვნებათმცოდნის, მე-
20 სუკუნის ხელოვნების ისტორიის მკვლევარის სტივენ მენსბახის 
აზრით, მე-19 საუკუნის ბოლოს პოლონელ მხატვართა საზოგა-
დოების – სცტუპკას შექმნა „ორი კონკურენტული მოტივაციის თა-
ნაარსებობით იყო გამოწვეული: უცხოური ოკუპაციისა და კულტუ-
რული კონტროლის პირობებში ნაციონალური ტრადიციების შე-
ნარჩუნება და, იმავდროულად, პროგრესული ხელოვნების საერ-
თაშირისო მიმდინარეობათა დამკვიდრება. რაც კითხვის ქვეშ 
აყენებდა ტრადიციული თემებისა და ფორმების არსებით ფასეუ-
ლობასა და დანიშნულებას. ამ, ხშირად დაპირისპირებულ ტენ-
დენციათა გაერთიანება, ბალტიის მთელ რეგიონში მოდერნიზ-

14მის უმთავრესი მამოძრავებელი ძალა გახდა.“  როგორც ჩანს, 
ეროვნულობის არდაკარგვა, მისი გამოვლენა და უფრო მეტიც, 
განვითარება, თანამედროვეობის კონტექსტში გადაყვანა დიდი 
იმპერიების პერიფერიაზე აღმოცენებული მოდერნისტული კულ-
ტურების მახასიათებელი იყო, საქართველოს დემოკრატიული 
რესპუბლიკა კი, როგორც რუსეთის იმპერიული კლანჭებიდან ახ-
ლად განთავისუფლებული სახელმწიფო, ამავე ტენდენციას ანვი-
თარებს. 

ინტერნაციონალური, კოსმოპოლიტური პარიზული კულტურა 
გვიჩვენებს თუ როგორ იშლება სხვადასხვა კულტურებს შორის 
საზღვრები მოდერნიზმის პირობებში, სადაც თითქმის აღარ არ-
სებობს მკვეთრი ზღვარი ჰოლანდიელ ვინსენტ ვან-გოგსა და 
ფრანგ პოლ გოგენს, ესპანელ ხუან მიროსა და რუმინელ კონ-
სტანტინ ბრანკუშის, შვეიცრიელ ალბერტო ჯაკომეტის და ბელო-
რუს-ებრაელ მარკ შაგალს შორის... ქართველმა ხელოვანებმა 
კი, „ეროვნულ ფარგლებში აღმოცენებული“ ხელოვნების დასავ-
ლურთან ინტეგრირების გზით სცადეს, ჩაწერილიყვნენ ფრანგუ-
ლი თანამედროვე ხელოვნების კალეიდოსკოპში და ასე „მიენი-
ჭებინათ [თავიანთი] ეროვნული ხელოვნებისთვის საერთაშო-

15რისო მნიშვნელობა“.

 S.A. Mansbach, Modern Art in Eastern Europe, From the Baltic 
to the Balkans, ca. 1890-1939 (1997), gv. 87.14

შალვა ქიქოძე - პეიზაჟი დავით კაკაბაძე - იმერეთის პეიზაჟი
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შალვა ქიქოძის პარიზული პერიოდის ნამუშევარი – “უდროოდ 
დაღუპული მეგობრის მოსაგონრად”, გაჯერებულია სიმბოლის-
ტური აზროვნებით. აქ მხატვრის ფანტაზია და წარმოსახვა თით-
ქოს მისტიურ სამყაროში გადაგვისვრის. მხატვარი თავის ავტო-
პორტრეტს მეფისტოფელთან (რომელიც წარმოდგენილია, რო-
გორც დემონის სახე) და ჩონჩხთან (როგორც სიკვდილის სიმბო-
ლო) ერთად, ბანქოს თამაშის დროს, წარმოგვიდგენს. რა არის 
ეს, უდროო სიკვდილის წინასწარმეტყველება, თუ შარჟი, გრო-
ტესკი რეალობაზე, რაც ესოდენ ახასათებდა ქიქოძის შემოქმედე-
ბას? კითხვა ღიად რჩება და ავტორი ინტერპრეტაციისთვის დიდ 
არეალს გვიტოვებს. სიმბოლიზმისთვის დამახასიათებელი უკი-
დურესი სუბიექტივიზმი, მხატვრის ღრმად დაფარული ფანტაზია 
ბუნდოვანების განცდას ბადებს და იმავდორულად, ეს პირობი-
თობა და სიმბოლოებით საუბარი თავად მხატვრის ემოციებს 
აშიშვლებს. აქ მისი მელანქოლიური განწყობა და მოახლოვებუ-
ლი ტრაგედიის, ამ სამყროდან უდროოდ წასვლის წინასწარი 

როცა საუბარია ეროვნულობაზე ხელოვნებაში, რა თქმა უნდა, არ 
იგულისმება მარტივი მიმბაძველობა ისტორიული ფორმებისად-
მი ან ნაციონლური ეგზოტიკურობა. თუმც ზოგ შემთხვევაში, მაგა-
ლითად, ლადო გუდიაშვილთან ასეთ ხერხსაც ვხვდებით, როცა 
მხატვარს თავის ნამუშევრებში შემოყავს ეთნოტიპები. პარიზში 
შესრულებულ ტილოებში: “ცოცხალი” (1920), “ხაში” (1922), 
“სადღეგძელო განთიადისას” (1920), “ქეიფი ფაეტონით” (1920), 
“ქრისტინე” (1919), “კინტოების ქეიფი” (1920) და სხვ. ვხვდებით 
ასეთ პერსონაჟებს: კინტო, ტიპური თბილისელი მედუქნე, ჩოხია-
ნი ყმაწვილკაცი, ქალაქურ სამოსში გამოწყობილი მეარღნე და 
ა.შ. ეს ეგზოტიკური ტიპაჟები, რა თქმა უნდა გარკვეულ ნაციონა-
ლურ ასოციაციებს იწვევენ, თუმც მხოლოდ ეს არ არის ის, რაც გუ-
დიაშვილის ხელოვნებას ეროვნულ ხასიათს ანიჭებს. ქართული 
ნაციონალური ტრადიციული ნიშნები ქართველ მოდერნისტთა 
შემოქმედებაში უფრო ღრმად დევს. გუდიაშვილი, ქიქოძე, ახვ-
ლედიანი და ისეთი მხატვარიც კი, როგორც დავით კაკაბაძეა, 
ვინც უსაგნო ხელოვნებას შეეჭიდა და მისმა ავანგრდულმა ექსპე-
რიმენტებმა საკმაოდ დააახლოვა ის იმდროინდელ დასავლეთ 
ევროპულ ხელოვნებასთან, მუდამ ინარჩუნებენ კავშირს ქარ-
თულ ეროვნულ ტრადიციებთან, რაც გამოხატულია კომპოზიციის 
გაგებაში, კოლორიტში, ხაზის, სიბრტყის მნიშვნელოვანებაში, 
ზოგ შემთხვევაში, აღმოსავლური და დასავლური ელემენტებისა 
თუ ნიშნების ურთიერთშერწყმაში და ა.შ. ქართველ მოდერნისტ 
მხატვართა „ეროვნულ ფარგლებში აღმოცენებული“ ხელოვნე-
ბის დასავლურთან ინტეგრირება კი ევროპული მოდერნისტული 
მხატვრული მიმდინარეობების ღრმა გააზრებითა და თანამედ-
როვე მხატვრული ენის გათავისებით ხდებოდა. მაგალითად, 
შალვა ქიქოძის პარიზული პერიოდის ნამუშევრები ცხადად ავ-
ლენს მის ინტერესს სიმბოლიზმისა თუ გერმანული ექსპრესიო-
ნიზმისადმი; ელენე ახვლედიანის შემოქმედება ახლო კავშირს 
ამჟღავნებს მორის უტრილოს მხატვრულ სტილთან, სადაც ფრან-
გი ხელოვანი პოსტ-იმპრესიონიზმისა და კუბიზმის თავისებურ 
ნაზავს ქმნის; დავით კაკაბაძე კი აბსტრაქციონიზმისა და კუბიზმის 
მისეულ ინტერპრეტაციებს გვთავაზობს. 

შეგრძნება სრულიად გაცხადებულია. აკი, უწოდებდნენ სიმბო-
16ლისტები თავის თავს „ნაბის“ , ანუ, წინასწარმეტყველებს. ამითაც 

უახლოვდება ქიქოძის შემოქმედება სიმბოლიზმისთვის სახასია-
თო რეალობის მიღმა გასულ მნიშვნელოვანებასა და წინათ-
გრძნობის მჭერმეტყველებას. 

მაგრამ მისი პარიზული პერიოდის მხატვრობა მხოლოდ სიმბო-
ლიზმთან კავშირით არ შემოიფარგლება, ხელოვანი თავის ნამუ-

 ქ. ბაგრატიშვილი, ი. აბესაძე, შალვა ქიქოძე, კულტურული 
მემკვიდრეობა, თბილისი 2005.

15

 „ნაბი“ ებრაული სიტყვაა და წინასწარმეტყველს ნიშნავს, სწო-
რედ “ნაბისტებს” უწოდებდნენ თავის თავს ერთ-ერთი სიმბო-
ლისტური ჯგუფის წარმომადგენლები.

15

ლადო გუდიაშვილი - ცოცხალი 

შალვა ქიქოძე -  უდროოდ დაღუპული მეგობრის მოსაგონრად
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შევრებში დიდ ინტერესს ავლენს თანამედროვე ხელოვნების 
სხვადასხვა მიმდინარეობისადმი, მათ შორის, გერმანული ექს-
პრესიონიზმისადმიც. ქიქოძის სურათში – “მხატვრების ყავახა-
ნაში”, წარმოდგენილია თანამედროვე ქალაქის ერთი კუთხე, სა-
დაც ხელოვანები იკრიბებიან. ეს ადგილი თანამედროვე ქალაქის 
სახეს წარმოადგენს. აქ ყველანაირ სტუმარს ნახავთ. წინა პლან-
ზე, სავარაუდოდ, ხელოვანი და მსუბუქი ყოფქცევის ქალები არი-
ან ერთად წარმოდგენილი. მხატვარი არც ერთი მათგანის ინდი-
ვიდუალურ დახასიათებას არ იძლევა. მათი გროტესკული სახე-
ები უფრო ნიღბებს ჰგავს, ვიდრე პორტრეტებს, მათ ფიგურებს ქი-
ქოძე უხეშად დამუშვებული ფორმებით გადმოსცემს. უკანა პლან-
ზე გამოსახული მამაკაცები ერთიან, უსახურ მასას წარმოადგენენ. 
ის ერთი მამაკაცის სახეც კი, რომელიც გამოსახა მხატვარმა, ასე-
ვე ნიღბის მსგავსია. ანუ, შემოქმედი გვიჩვენებს იმპერსონალურ 
საზოგადოებას, სადაც ვნებას მიცემული ხორციელი გართობა 
იმარჯვებს სულიერებასა და მაღალ ზნეობაზე. ეს არის “პარიზი 

17მოხეტიალე, მსუბუქი, ფუქსავატი, ავადმყოფი, ნერვებიანი...” , 
როგორც ამას თავად მხატვარი წერდა. აქ ავტორმა წარმოდგინა 

კაფეს ცხოვრების სიმსუბუქეც და ერთგვარი მელანქოლიური 
განწყობაც. ამ შეგრძნებას გარდა მხატვრული სახეების ხასიათი-
სა, ცივ ფერთა გამაც უწყობს ხელს, სადაც მწვანე, ყავისფერი და 
ნაცრისფერები დომინირებს. სურათის სივრცე მაქსიმალურად 
შეკუმშულია, ის თითქოს წინა პლანისკენ, მნახველისკენ “აგდებს” 
კომპოზიციას და ერთგვარი დისონანსი, შინაგანი დაძაბულობა 
შემოაქვს მაყურებლის აღქმაში. მხატვრის მიერ პარიზის განცდა 
ეხმიანება ექსპრესიონისტების თანამედროვე, ურბანულ ქალაქ-
თან გაუცხოებას. უხეშად დამუშავებული ფორმები, ნიღბისებური 
სახეები, დისონანსური ფერები, ამოყირავებული პერსპექტივა, 
ძლიერი, ფართო მონასმები – ის ნიშნებია, რაც ქიქოძის ნამუშე-
ვარს ექსპრესიონიზმთან აკავშრებს. თუმც უნდა აღინიშნოს, რომ 
ქიქოძისეული ექსპრესია თავშეკავებულია, მისი გამოსახვის საშუ-
ალებები: ფერთა გამა, კომპოზიციის აგება, ფორმათა დამუშავე-
ბა ქართულ ტრადიციულ ხელოვნებასთან კავშირზე მეტყველებს. 
აქ არაფერია გადაჭარბებული, მხატვარი ყოველთვის იცავს 
ზღვარს თავშეკავებულ დაძაბულობასა და მანერულ ექსპრესიას 
შორის, და ის ამ ზღვარს არასდროს გადადის. 

ი. აბესაძე, ქ. ბაგრატიშვილი, შალვა ქიქოძე, კულტურული მემკვიდრეობა, თბლისი: ნეკერი 2005, გვ. 35.17
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ელენე ახვლედიანის პარიზის ხედები (მაგ., “პარიზის უბანი”, 
1927, “პარიზის ერთ-ერთი კუთხე”, 1926, “პარიზი”, 1926) მორის 
უტრილოს ქალაქის პეიზაჟების ასოციაციას იწვევს: ფართოდ და-
წერილი სიბრტყეები, განზოგადებული არქტექტურული ფორმე-
ბი, რომლებიც თითქმის კუბისტურ გეომეტრიზმამდეა დაყვანი-
ლი, ლირიკულობით განმსჭვლული ქალაქის ხედები, შენელებუ-
ლი რიტმიკა და ცოცხალი, ნათელი, პოსტ-იმპრესიონისტული 
ფერადოვნება. ყოველივე ამას ელენე ახვლედიანთან ემატება ის 
სპეციფიკა, რითიც მოხიბლა ახალგაზრდა ქართველმა მხტვარმა 
ცნობილი ფრანგი კრიტიკოსი, მორის რეინალი, რომელმაც ასე 
შეაფასა მისი შემოქმედება: “ელენე ახვლედიანი ძალიან ნაციო-
ნალური მხატვარია, და ეს არის მისი მთავარი ღირსება”. ლადო 
გუდიაშვილი კი თავის მოგონებების წიგნში, აღნიშნავს, რომ 
რეინალი ყველაზე მეტად ახალგაზრდა მხატვრის ნაციონალური 

18 კოლორიტით მოიხიბლა.  

ცალკე უნდა აღინიშნოს დავით კაკაბაძის პარიზული პერიოდის 
მხატვრობა. ეს ანალიტიკოსი ხელოვანი, რომელიც თითქმის მეც-
ნიერული სიზუსტითა და მონდომებით შეისწავლის თანამედრო-
ვე ევროპულ მხატვრულ მიმდინარეობებს, აანალიზებს მათ და 
მათი გადამუშავება, აბზორბაციის მეშვეობით ქმნის საკუთარ 
ავანგარდულ ხელოვნებას. მაგრამ აქ უნდა ითქვას მისი ხელოვ-
ნების სპეციფიკის შესახებ. ის მუდამ ინარჩუნებს კავშირს ქარ-
თული ხელოვნების ტრადიციასთან და ეს კავშირი მის აბსტრაქ-
ტულ თუ კუბისტურ კომპოზიციებშიც კარგად ჩანს. მაგალითად, 
კაკაბაძის პარიზული პერიოდის ერთ-ერთი ნამუშევარში - “კუბის-
ტური კომპოზიცია” (1920წ), მხატვარი რეალობას გეომეტრიულ 
ნაწილებად შლის და ახალ მხატვრულ სამყაროს გვთავაზობს, 
სადაც ერთმანეთის უკან პლანებად განლაგებული გეომეტრიზი-
რებული ფორმები სიბრტყობრივ-დეკორტიულ სურათს ქმნის. 

ერთმანეთის უკან დალაგებული ფერადოვანი სიბრტყეები კომ-
პოზიციაში სიღმესაც ავითარებს და თვალი ამ განზოგადებული, 
გეომეტრიზირებული, დაშლილი ფორმების კომბინაციებში ნაც-
ნობ საგნებს ამოიკითხავს – მაგიდაზე გაშლილი ფარდაგითა და 
ზედ განთავსებული ლარნაკებით წარმოდგენილი ნატურმორტი. 
მაგრამ ეს არ არის ის, რაც კაკაბაძის კუბისტურ კომპოზიციას გა-
მოარჩევს, ეს სპეციფიკა მისი ნამუშევრის თავშეკავებულ მოყა-
ვისფრო-მოშინდისფრო პალიტრაშია, რაც ძალიან ააახლოვებს 
მას ქართულ ტრადიციულ მხატვრობასთან. ასევე მნიშვნელოვა-
ნია გადასაფარებლის, თუ ფარდაგის ის დეკორი, რაც ქართულ 
ხალიჩებში თითქმის ყოველთვისაა ჩაქსოვილი. და ლარნაკი, 
რომელიც მხოლოდ გადაჭრილი ოვალური მოხაზულობითაა 
წარმოდგენილი და მოთეთრო-რძისფერ სიბრტყეზე დატანილია 
იისფერი ლაქოვანი მონახაზები, რომლებიც ყვავილოვან ორ-
ნამენტს ემსგავსება. ერთიანობაში კი მიიღება აბსტრაგირებული 
ფორმა, რაც აღმოსავლურ არაბესკას ჩამოგავს. სწორედ აღმო-
სავლური და დასავლური მხატვრული ელემენტების შერწყმა, 
თავშეკავებული კოლორიტი, სიბრტყის მნიშვნელოვანება, ეროვ-
ნული ნიშნების მატარებელი დეკორატიული ფრაგმენტები ავ-
ლენს კაკაბაძის შემოქმედების უწყვეტ კავშირს ქართული ეროვ-
ნული მხატვრობის ტრადიციებთან. 

თუკი, როგორც ამას ფრედერიკ ჯეიმსონი აღნიშნავს, “მოდერ-
ნისტული ესთეტიკა რაღაც აზრით ორგანულად უკავშირდება 
უნიკალურ თვითსა ( ) და კერძო იდენტობას, უნიკალურ პი-self

როვნულობასა და ინდივიდუალობას, რომელიც, სავარაუდოდ, 
დასაბამს აძლევს სამყაროს უნიკალურ ხედვას და ფორმას აძ-

19ლევს უნიკალურ, შეუცდომელ (unmistacable) სტილს” , მაშინ 
ქართველი მოდერნისტების ხელოვნებაც მათ პიროვნულ ინდი-
ვიდუალობასთან არის ასოცირებული, რომელიც თავის თავში 
ატარებს იმ ეროვნულს, რაც მათში მემკვიდრეობით გადმოვიდა. 
ამასთან, ქართველი მოდერნისტების შემთხვევაში, ამ ქვეცნობიე-
რად არსებულ ფაქტორს ემატება ეროვნული ხელოვნების ინ-
ტელექტუალურ დონეზე გააზრებისა და მისი დასავლურ ხელოვ-
ნებასთან ინტეგრირების სურვილი და პრაქტიკული მცდელო-
ბები.

აქვე უნდა ითქვას, რომ საფრანგეთში მყოფი ხელოვანები ძი-
რითადად სხელმწიფოს მიერ იყვნენ იქ მივლინებულნი, შესაბა-
მისად, ქართველ მოდერნისტ მხატვრებს სრულიად გააზრებული 
ჰქონდათ ის დიდი პასუხისმგებლობა, რაც მათ სამშობლომ 

ვლ. გუდიაშვილი, სილამაზის საიდუმლო, მოგონებების წიგნი, 
თბილისი 1988, გვ. 43.

18

ფრედერიკ ჯეიმსონი, პოსტმოდერნიზმი და სამომხმარებლო 
საზოგადოება, https://www/scribd.com/dociment/282572323/
პოსტმოდერნისმი-და-სამომხარებლო-საზოგადოება#fulscreen
&from_embed; 18:26 11.12.2018.

19

ელენე ახვლედიანი - პარიზი

დავით კაკაბაძე - კუბისტური კომპოზიცია
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დააკისრათ. თავიანთი ვალდებულებების შესახებ ისინი ხშირად 
წერენ პირად წერილებსა და სხვადასხვა დოკუმენტებში. მაგალი-
თად, შალვა ქიქოძის მამისადმი მიწერილ წერილში ვკითხუ-
ლობთ: „... ყოველი დღე და საათი აწონილი და შეგნებული მაქვს, 
და, რაკი სახელმწიფო მიწევს მფარველობას, იმასაც კარგათ 
ვგრძნობ, თუ რა დიდი ვალდებულება მეკისრება ამით.“ იგივე პა-
თოსითაა გაჯერებული ქართველი სტიპენდიანტი მხატვრების მი-
ერ საქართველოს რესპუბლიკის საგარეო საქმეთა მინისტრის ევ-
გენი გეგეჭკორისადმი გაკეთებული განცხადებაც, სადაც წერია: 
„პარიზში ვიმყოფებით სამი მხატვარი (ქიქოძე, გუდიაშვილი, კა-
კაბაძე), რომელნიც სახელმწიფოს მიერ ვართ გამოგზავნილნი 
პარიზში მუშაობის საწარმოებლათ. ის დიდი დავალება, რომე-
ლიც სახელმწიფოს მიერ არის ჩვენზე დამყარებული ყოველ 
ჩვენგანს დიდათ აქვს შეგნებული და მთელი ჩვენი მუშაობა ამ 
მხრით არის მიმართული, რომ ჩვენი მხატვრული მიზანი გავა-

20მართლოთ.“

ისინი მოტივირებულნი იყვნენ, რომ პარიზში (იყო გამონკლისე-
ბიც, როცა ხელოვანები სხვა ევროპულ ქვეყნებში იგზავნებოდ-
ნენ, მაგალითად, ელენე ახვლედიანი, თავიდაპირველად, პა-
რიზში ჩასვლამდე (1922-27წწ.), იტალიაში იმყოფებოდა, მიხეილ 
ჭიაურელი კი, გერმანიაში, კერძოდ, ბერლინში (1922-24წწ.) 

იმაღლებდა მოქანდაკის ოსტატობას) მიეღოთ განათლება, გა-
მოცდილება და შემდეგ სამშობლოში დაბრუნებულებს ქართული 
თანამედროვე ხელოვნებისთვის გაეზიარებინათ დაგროვილი 
ცოდნა და გამოცდილება. ქართველი მოდერნისტი მხატვრების 
დიდი უმრავლესობა 20-აინი წლების ბოლოს დაბრუნდა სა-
ქართველოში, მიუხედავად იმისა, რომ მათ უკვე იცოდნენ იმ 
საფრთხეების შესახებ, რაც კომუნისტურ საბჭოთა ქვეყანაში 
ელოდათ. ყოველივე მათ პასუხისმგებლობაზე, ქვეყნის სიყვა-
რულსა და მისთვის მსახურების სურვილზე მეტყველებს. 

არსებობს მხატვრების მოგონებები, წერილები, სადაც ისინი თა-
ვიანთი დაბრუნების ფაქტებზე საუბრობენ. მაგალითად, გუდია-
შვილი, რომელსაც ფრანგი ცოლი ყავდა და ყველა წინაპირობა 
ჰქონდა პარიზში დასარჩენად, მაინც ბრუნდება საქართველოში. 
ლადო თავის მოგონებებში წერს: „უძლიერესი და მბრძანებლური 
იყო სამშობლოში დაბრუნების სურვილი. სამშობლოდან მოშო-

21რებით ცხოვრება – დიდი ტრაგედიაა.“  გუდიაშვილის ეს განაც-
ხადი კიდევ ერთხელ უსვამს ხაზს იმ ფაქტს, რომ მაშინ, როცა ევ-
როპის მოდერნულ, დინამიკურ სამყაროში მოდერნისტული 
ხედვა მკვეთრად ინდივიდუალური და პერსონალური, ხოლო ხე-
ლოვანის პიროვნული ეგო მისი მხატვრული სამყაროს მთავარი 
განმსაზღვრელი და წარმმართავი იყო, ქართველი მოდერნისტი 
ხელოვანები საკუთარი მხატვრულ-ინდივიდუალური პიროვნების 
იდენტიფიცირებას სამშობლოსთან კავშირში ახდენდნენ. ისინი 
თანამედროვე დასავლურ ხელოვნებასთან ნაზიარებ საკუთარ 
შემოქმედებას ქართული ხელოვნების არეალში განიხილავდნენ 
და ცდილობდნენ, ამ სინთეზით “ეროვნული ხელოვნებისთვის 
საერთაშორისო მნიშვნელობა” მიენიჭებინათ.

 ქ. ბაგრატიშვილი, ი. აბესაძე, შალვა ქიქოძე, კულტურული 
მემკვიდრეობა, თბილისი 2005.
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ვლ. გუდიაშვილი, სილამაზის საიდუმლო, მოგონებების წიგნი, 
თბილისი 1988, გვ. 47.

21

დ
ავ

ით
 კ

აკ
აბ

აძ
ე 

- 
იმ

ერ
ულ

ი 
პე

იზ
აჟ

ი



12

& Identity

MZIA CHIKHRADZE

Modernism 
L

a
d

o
 G

u
si

a
sh

vi
li 

- 
P

a
ri

s 
a

n
d

 P
a

ri
si

a
n

s

Historical Perspectives



13

The art and culture that developed in the bosom of independent 
Georgia generally carried a trace of Georgian national characteristics. 
The question arises: How organic and relevant is distinctiveness by 
national features in the context of modernism, which, as already 
mentioned, promotes cosmopolitanism. The priority of nationality 
should be considered as a hindering factor in terms of modernist 
values. However, the speci�cs of Georgian modernism and the Tbilisi 
avant-garde differed from the European ones. Namely, as Italian 
futurism stated and Tommaso Marinetti, its founding father, wrote in 
his Manifesto of Futurism: “We want to destroy museums and libraries, 
�ght against morality, feminism, and all opportunist and utilitarian 
cowardice ... We use this devastating and violent manifesto in Italy to 
establish futurism, we want to free Italy from the gangrene of 
professors, archaeologists, tourist guides and antiquities.” Meanwhile 
Ilia Zdanevich, one of the main founders and banner-carriers of the 
Georgian avant-garde, who was an admirer of Italian futurism and the 
art of Marinetti and was heavily in�uenced by his poetry, expresses 

1sharply different trends in his own art, as well as in his activity.

Georgia enjoyed a short period of independence from 1918 to 1921. 
Not only Georgian modernism, but also the distinctive model of the 
Tbilisi avant-garde �ourished during this time. It was based on a 
creative collaboration between different nationalities, their 
multinational and intercultural art. The speci�city of the Tbilisi avant-
garde was characterized by integrating different national characte-
ristics into a uni�ed artistic system. Despite the artists' differing 
individual and national backgrounds, a uni�ed artistic language was 
formed and this unique language determined the emerging art's 
diversity and vivid imagery.

The paradigm of modernism places it in a cosmopolitan area. The 
desire to become integrated into a uni�ed artistic space generates not 
only common, similar artistic trends in modernist art, but also severely 
limits the borders between the speci�c national derivatives within it. 
Coupled with the fact that “national” became a dangerous and 
unpopular topic after World War I, the modernism that developed in 
Central Europe developed as an anti-national phenomenon.

As early as 1917, Zdanevich participated in the third archaeological 
expedition in Tao-Klarjeti, which was commissioned by the Historical 
Ethnographic Society and organized by Ekvtime Takaishvili. 
Zdanevich was the expedition's photographer and architect. It is 
noteworthy that from among Georgia's modernist artists, the 
expedition included Lado Gudiashvili, Dimitri Shevardnadze and the 
sculptor Mikheil Chiaureli (later movie director). The group studied 
local churches. Based on the expedition materials, an exhibition of 
medieval Georgian architecture was held in 1920 at the Temple of 
Glory in Tbilisi. Zdanevich's photographs, drawings and blueprints 
became the basis for Takaishvili's research, and their major 
contribution was presented in the 1952 book, An Archaeological 
Expedition in South Georgia in 1917. It is interesting that Zdanevich's 
name is not mentioned in the book, as, in 1920 Zdanevich had left 
Georgia for France, and thereafter lived and worked in Paris. 

The Italian futurists purposefully reject the art and culture of the past; 
they consider futurism to be the starting point, and everything earlier 
than it as insigni�cant. This could be only a statement of purpose, but 
futurists make this claim in everything and everywhere. It is inconcei-
vable that Marinetti would participate in a conference with an analysis 
of antique Roman art. Deep in his heart, Marinetti might have been 
proud of this heritage, but what he preached was its destruction. 

1

It should be noted that in Paris, even after his departure from Georgia, 
Zdanevich continued to work on Georgian architecture. The corres-
pondence between Takaishvili and Zdanevich con�rms this fact. 

3Takaishvili wrote to Iliazd  on July 13, 1933 that he had received 
Zdanevich's letter with the plan of Ishkani cathedral. From this letter 
we learn that Takaishvili was waiting for the general plan of Oshki 
cathedral, with details of the upper tier and the sketch of the eastern 
façade. Takaishvili points out that after receiving this material, he and 

The poet-futurist Zdanevich's attitude toward Georgia's historical 
past and culture is important for us. The material preserved in his 
archive con�rms that not only did he perform Takaishvili's assignment 
in Tao-Klarjeti and made drawings, sketches and blueprints and 
photographed material, but he also studied the natural features, 
geography (mountain systems, glaciers, gorges, rivers), history, 
ethnography, anthropology, population, migration, etc. of South 
Georgia. In these endeavors, Zdanevich drew tables and calculations 
and created mathematical formulas. The avant-garde poet revealed a 
scienti�c approach to architecture. Numerous architectural drawings 
with his own formulas are found in his archive. Apparently, Zdanevich 
was searching for the “golden ratio,” a structural basis for the 

2architecture of Georgian cathedrals.  

 This topic requires further research. 2

The pseudonym that Ilia Zdanevich adopted when he emigrated to France. 3

Robert Delaunay - Portrait of Iliazd (Ilia Zdanevich)
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Zdanevich, who was one of the founders and main locomotives of 
Tbilisi's multicultural life, always expressed great interest in Georgian 

4national culture and art.  As mentioned above, Georgian modernism 
and the avant-garde that sprang from it were generally characterized 
by a search for this art's national foundations and, moreover, creation 
of art stamped with the signs of nationality.

his colleagues will have all needed information from their expedition 
and would start publishing the book.

In addition to history and architecture, Zdanevich studied literature 
and art. All this proves that for Iliazd the past was the basis for the 
present, on which he founded his knowledge and therefore his art, 
which signi�cantly differed from the Italian futurists' ideology, that 
war would cleanse everything and disinfect Italian art from its historic 
past and memory. The future had to be built upon futurist bases only. 

During his years in France, Iliazd – in addition to collaborating with 
Takaishvili and providing him with materials that he had researched – 
participated in International symposiums addressing Byzantine 
topics and also organized conferences and exhibitions and printed 
articles on Georgian medieval architecture.

Geronti Kikodze claims that “... the individuality of the national soul is 
clearly seen in art. In this respect, nationality is truly unique ... A person 
is born and dies, one generation follows the other, while nationality 

6retains graduality and sameness within this variation...” 

“... The tradition of the unity of national and personal interests in 
Georgian writings was so powerful that individual self-awareness 
takes on the character of socio-national self-awareness in the 

th 8Georgian essay of the 20  century...”

“The spirit of the nation is ahead (ideally) of each of its members; it is 
one but many; it is multi-uni�ed ... take the language. Who is its 
author? No one and everyone ... The author is the spirit of the nation ... 
and through his creativity, the artist enters into the soul of the entire 

5nation.”

The culture of the short-lived Democratic Republic of Georgia (1918-
1921) was saturated with the national spirit. Similar approaches are 
seen in the writings of Georgian writers and thinkers of that time. 
Grigol Robakidze, for example, wrote in his essay “The Spirit and Work 
of the Nation” (1913):

Valerian Gunia noted: “... self-awareness, the interest of the individual 
“me,” has been manifested in the essence of the Georgian essayist, 
where it is almost always inseparable from knowledge of national 
character. Literary or other issues are part of the problem of national 
self-awareness in the Georgian character. Each individual is part of 

7one whole – the nation.”  

 Despite the fact that Zdanevich's native tongue was Russian and that 
he also wrote his avant-garde poetry in Russian

4

G. Robakidze, “The Spirit and Work of the Nation,” People's Newspaper, 
12 April 1913.

5

G. Kikodze, Letters, Essays, Literary Studies (1985), p. 36.6

Playwright, critic, actor. 7

M. Khelaia, “V. Gunia:  Charateristics of the Georgian Essay Style in 
1920s,” in The Georgian Literary Essay, 1920s, 1986, pp. 352-353. 

8

The analysis of modernist artists is crucial for us insofar as they 
emigrated in the late 1910s and in the 1920s. They appeared in Paris – 
a hub of modern Western art – where they shared this art and the 
concepts of Western artistic principles. They came to some 
conclusions that we will discuss below. 

David Kakabadze was looking for “Georgian painting” language. In his 
letters from France in 1924-25, he wrote: “... national art should be seen 
in the activity of creative work ... our goal is to create �nished work 
with a modern method ... with an enlightened spirit, Georgian 

Presenting Georgian art and highlighting nationality is apparent in 
the works of such modernist artist as Lado Gudiashvili, Shalva Kikodze, 
Elene Akhvlediani and David Kakabadze, who seemed to be the most 
prominent in moving from local meaning into cosmopolitan art. 
However, even in his avant-garde art, Kakabadze is also engaged in 
the quest for the Georgian character and for national signs. It is 
interesting how Gudiashvili evaluates his colleague's art: “An 
experienced eye will immediately notice [in Kakabadze's abstract 
paintings] that his pictures' colors or compositions do not resemble 
the usual abstract artworks. I have a clear sense of Georgian color, 

9Georgian land and Georgian sky in them” – thus the artist wrote in his 
Book of Memories.  

L. Gudiashvili, “The Mystery of Beauty,” in The Book of Memories, Tbilisi 
1988, p. 43.

9

David Kakabadze – Abstraction

Sketches by Iliazd
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Shalva Kikodze's idea is also interesting in this regard. In a letter from 
Paris written in the 1920s, we read: “All art is created in the national 
framework of its nation. Only then is art valuable and justi�ed. Only 
forms sprung in national frames carry international signi�cance ... It is 
obvious that, for example, Georgian art should take shape, it should 
develop in the national framework. Only then will it be interesting.” 

11(Paris, 8 August 1920).

characteristics and Georgian temperament, the sense of modern life 
10and its depiction [will happen] under the ceiling of humanity.” 

In the second letter he sent to his family, he wrote: “... One of us (L. 
Gudiashvili) participated in the so-called “Salon” exhibition and I 
believe even sold one artwork. Kakabadze and I did not participate on 
the principle that the “Salon” will accumulate thousands of pictures for 
the exhibition and carry no artistic character. We recommended to 
Gudiashvili that he not participate either, but he did not believe us and 
made a big mistake. If he can't see this mistake now, he will see it soon. 
The exhibition of our pictures here must be accompanied by two 
essential justi�cations. First of all, it should be artistic... Secondly, it 
should stand out through the fact that it is Georgian. And the latter ... 
every viewer should have in his head when coming to see our pictures. 
The viewer should know that he looks at Georgian artworks, that what 
he sees is Georgia, the Georgia that for so long he did not know and 
did not want to recognize; that it is worthy to know Georgia and 

12Georgian artworks.” (Paris, 3 November 1920). 

Georgian modernists, moreover, even avant-garde ones, nevertheless 
propagate art and culture developed in “national frames.” Similar 
parallels can be found in the history of other countries. Steven 

D. Kakabadze, Our Way, Art and Space. Tbilisi, 1983, p. 141. 10

K. Bagratishvili, I. Abesadze, and S. Kikodze, The Cultural Heritage, 
Tbilisi, 2005.

11

K. Bagratishvili, I. Abesadze and S. Kikodze, The Cultural Heritage, 
Nekeri, Tbilisi, 2005.

12

Mansbach, an American art scholar and researcher of 20th century art, 
claimed that the Society of Polish Artists created Sztuka (“Art”) at the 
end of the 19th century “with two competing motivations: retaining 
national traditions during foreign occupation and cultural control, 
and, at the same time, establishing international progressive 
directions in art. It questioned the substantial value and purpose of 
traditional themes and forms. These, which are often opposing 
tendencies, became the driving force of modernity in the whole Baltic 

13region.”

Nationality in art does not infer simple imitation or nationalistic 
exoticism. In some cases, for example, in that of Lado Gudiashvili, we 
know the artist added ethnic types to his works. In some of the works 
he completed in Paris in the 1920s, e.g., “Tsotskhali Fish” (1920), “Kha-
shi” (1922), “Toast on Sunrise” (1920), “Feast in an Open Carriage” 

Evidently, retaining nationality, revealing it, and moreover, develo-
ping it and changing it into a modern context was a characteristic of 
modernist cultures existing in the peripheries of the great empires. 
Understandably, the Georgian Democratic Republic, as a newly libera-
ted state freed from Russia's imperial claws, followed the same trend.

The international and cosmopolitan Parisian culture demonstrates 
how the boundaries between different cultures were erased in 
modernism, where there was almost no sharp divide between The 
Netherlands' Vincent Van Gogh, France's Paul Gauguin, Spain's  Juan 
Miró and Romania's Constantin Brâncuși, Switzerland's Alberto 
Giacometti and Belarus' Jewish Marc Chagall... Georgian artists tried 
to integrate into the West via art within “the national framework,” they 
tried to �t into the kaleidoscope of French modern art and to “give 

14international meaning to [their] nationalistic art.”

S.A. Mansbach, Modern Art in Eastern Europe, From the Baltic to the 
Balkans, c. 1890-1939  (1997), p. 87.

K. Bagratishvili, I. Abesadze and S. Kikodze, The Cultural Heritage, 
Tbilisi, 2005.

13
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Shalva Kikodze - Caricature, Konstantine Gamsakhurdia David Kakabadze - Composition



16

Lado Gudiashvili - Khashi
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The extremely subjective characteristic of symbolism and the artist's 
deeply covered fantasy give rise to a sense of ambiguity, and at the 
same time, this condition and symbolism speak of the emotions of the 
artist himself. His melancholy mood and preliminary feeling of 
approaching tragedy and the unexpected departure from this world 
are completely revealed. Thus, the symbolists called themselves “Les 

The Georgian national traditions lay deeper in the works of the 
Georgian modernists. Gudiashvili, Kikodze, Akhvlediani and even 
artists like Kakabadze, who created non-objective art and his avant-
garde experiments have brought their work closer to Western 
European art, always maintained a connection with Georgian national 
traditions, re�ected in the composition, colors, lines, surfaces and in 
some cases, links between Eastern and Western elements and signs of 
art.  The integration of Georgian modern artists sprung “within the 
national framework” with Western art that took place after a deep 
understanding of European modernist artistic processes and the 
internalizing of modern artistic language. For example, Kikodze's 
works of his Parisian period clearly demonstrate his interest in 
symbolism and German expressionism; Akhvlediani's creations reveal 
a close connection with Maurice Utrillo's artistic style, where the 
French artist creates a peculiar mixture of post-impressionism and 
cubism; and Kakabadze offers his interpretations of abstractionism 
and cubism.

(1920), “Kristine” (1919), “The Kinto's Feast” (1920) and others, we see 
such characters as a Kinto, a typical Tbilisi tavern, a young man in a 
chokha, a barrel-organ grinder in urban clothing and so on. These 
exotic types, of course, bring to mind certain national associations, 
although this is not what gives Gudiashvili's art a national character.

A picture from Kikodze's Parisian period “In Memory of a Deceased 
Young Friend” is saturated with symbolic thinking. The artist's fantasy 
and imagination transport us to a mystical world. The artist presents 
his self-portrait with Mephistopheles (depicted as a demon's face) and 
a skeleton (symbolizing death) playing a game of cards. Can it be a 
prophecy of an early death or a caricature, a grotesque re�ection of 
reality, so typical of Kikodze's art? The question has no clear answer 
and the artist leaves as with a wide range of possible interpretations.

Nabis,” or “the Prophets.” Consequently, Kikodze's creation is close to 
meanings beyond reality and to the eloquence of prehistory charac-
teristic of symbolism.

However, in his paintings of his Parisian period Kikodze did not limit 
himself to symbolism; he was also very much interested in various mo-
vements of modern art, including German expressionism. In his pain-
ting “In the Artists' Café” Kikodze presents a corner of a modern city 
where artists gathered. The premises present a modern urban look. 
One sees all the customers. In the foreground, presumably, the artist 
and the prostitutes are present together. The artist does not provide 
an individual depiction of any of them. Their grotesque faces look like 
masks rather than portraits, their �gures are depicted in rough forms. 
The men in the deeper background represent a single, anonymous 
mass. Even the face of a man, painted by the artist, is represented like a 
mask. I.e.  the artist shows us a impersonal society, where ruttish 
amusement wins over spiritual life and high morality. This is “Paris 

15wandering, light, sick, nervous...”  as the artist himself wrote. Here the 
author depicted the lightness of the café life and its melancholy 
mood. In addition to the characteristic faces, the cold colors also 
contribute to this feeling, where green, brown and gray dominate. 

The picture's space is maximally compressed, as if its front plain 
“drops” the composition and brings a dissonance and inner tension 
into the viewers' perception.

Kikodze's feeling for Paris re�ects the estrangement of a modern, 
urban city. Rigidly worked forms, faces like masks, dissonant colors, 
upside-down perspectives, strong, wide strokes – these are the signs 
that connect Kikodze's work with expressionism. However, it should 
be noted that Kikodze's expressionism is restrained via his visual ima-
ging: the color spectrum, composition and creation of forms demon-
strate connection with Georgian traditional art. Nothing overwhelms 
here; the artist always sticks to the limits between the restrained 
tension and the mannered expressiveness, and he never crosses that 
border. 

Elene Akhvlediani's Parisian views (e.g., “A District in Paris” (1927); “A 
Corner of Paris” (1926); “Paris” (1926) are associated with Maurice Utril-

K. Bagratishvili, I. Abesadze, and S. Kikodze, The Cultural Heritage, 
Tbilisi, 2005, p. 35.
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Elene Akhvlediani - Paris

Shalva Kikodze - Three Artists 
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lo's landscapes: widespread surfaces, generalized architectural forms, 
almost cubic geometry, lyrical city views, slow rhythms and a lively, 
clear, post-impressionist colorfulness. On top of this lie Akhvlediani's 
art's speci�city, which attracted Maurice Raynal, a famous French crit-
ic. He estimated the young Georgian artist's artwork with the words: 
“Elene Akhvlediani is a very nationalistic artist, and this is her main 
worth.” In his Book of Memories Lado Gudiashvili notes that Raynal 

16was fascinated with the young artist's national traits.

David Kakabadze's Parisian period should be noted separately. This 
analytical artist studied modern European artistic trends with 
scienti�c accuracy and then analyzed them and created his own 
avant-garde art through absorption. However, we should also note 
the speci�city of his art. He always maintained a connection with the 
Georgian art tradition, and this connection is evident in his abstract 
and cubic compositions too. For example, in one of the works of 
Kakabadze's Parisian period – “Cubist Composition” (1920), the artist 
breaks reality down into geometric parts and offers a new artistic 

world, where geometric shapes, which are each other's backdrops, 
create a surface-decorative painting. The colorful surfaces behind 
each other develop the depth of the composition. They create familiar 
things in the combinations of these generalized, geometric and 
decimated shapes – a still life of a tablecloth spread on the table with 
vases on it. However, this is not what distinguishes Kakabadze's cubist 
composition. The restrained brown-Bordeaux palette of his work 
makes it stand out, which is very close to the Georgian traditional art. 
The tablecloth's decoration is also important, as such decoration is 
almost always present in Georgian fabrics and carpets. The vase, 
which is depicted as a cut oval of milky white �atness, is marked by 
violet spots that resemble �oral ornamentation. In a whole it creates 
an abstract form, which looks as an oriental arabesque. The merging of 
oriental and western artistic elements, the restrained color, the 
importance of surface, and the decorative fragments carrying 
national markings show the continuous links of Kakabadze's art with 
the traditions of Georgian national art.

If Frederick Jamieson's notion that “modernist aesthetics in some sen-
se are organically linked with the unique self and private identity and 
with the unique personality and individuality, which presumably give 

17a unique vision of the universe and a unique, unmistakable style”  is 
true, then the art of Georgian modernists is associated with their 
personal individuality, holding within it inherited nationality. In 

 L. Gudiashvili, “The Mystery of Beauty,” in The Book of Memories,. 
Tbilisi 1988, p. 43.

16

17  F. Jamieson, Postmodernism and Consumer Society, https://www/
scribd.com/dociment/282572323/პოსტმოდერნისმი-და-სამომხ-

მარებლო-საზოგადოება#fulscreen&from_embed; 18:26 11.12.2018.

David Kakabadze - Cubist Composition
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They were motivated to receive education and experience in Paris (so-
me artists were sent to other European countries, such as Akhvlediani, 

addition, in the case of Georgian modernists, this subconscious factor 
is added to the intellectual analyses of national art and the desire and 
practical attempts to integrate into Western art.

It should be noted that most Georgian artists living in France had been 
sent there by the Georgian authorities, and accordingly, these 
modernist artists were fully aware of the great responsibility that their 
homeland had imposed upon them. They often wrote about their 
obligations in personal letters and in various documents. For example, 
in a letter to his father, Kikodze wrote: “... I am careful with every day 
and hour, and due to the state's patronage, I see my great commit-
ment very clearly.” Georgian scholars addressed Evgeni Gegechkori, 
the Deputy Minister of Foreign Affairs, with the same depth of feeling: 
“There are three artists in Paris [Kikodze, Gudiashvili, and Kakabadze] 
who have been sent by the state to work in Paris. It's a great assign-
ment that all of us are conscious of and all our work is directed to jus-

18tify our artistic goal.”

who, before arriving in Paris, went to Italy (1922-27), while Chiaureli 
visited Germany, in particular Berlin (1922-24) to improve his craft as a 
sculptor) and then return home and share their knowledge and ex-
perience of modern art. The great majority of Georgian modernist 
artists had returned to Georgia by the end of the 1920s, even though 
they already knew about the dangers that lay in their now So-viet-
occupied and ruled country. This demonstrates these artists' sen-se of 
responsibility, their love of their country and their desire to serve it.

This statement underscores the fact that while in Europe's modern 
and dynamic world the modernist vision was sharply individual and 
personal, and the artists' personal ego was the main determinant of 
their artistic universe, the Georgian modernists demonstrated own 
artistic and individual personalities via identifying with the homeland. 
They shared their creative work with contemporary Western art but 
linked it to Georgian art in trying to achieve with this synthesis 
“international importance for national art.”

There are memoirs and letters in which the artists discuss their return. 
For example, Gudiashvili, who had a French wife and all the 
preconditions to remain in Paris, nonetheless returned to Georgia. 
Gudiashvili wrote in his memoirs: “the desire to return to the 
homeland was strong and dominant. Living away from the homeland 

19 is a great tragedy.”

  K. Bagratishvili, I. Abesadze, and S. Kikodze, The Cultural Heritage, 
Tbilisi, 2005.

18

L. Gudiashvili, “The Mystery of Beauty,” in The Book of Memories, 
Tbilisi, 1988, p. 47.

19

David Kakabadze - Imereti



artisti fokusSi

ადამიანი უნდა ჩაწვდეს საგნების არსს, ჩააღწიოს საფუძვლამდე“ 20
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ვერა ფაღავას შემოქმედებითი კრედო, თავისუფლად შეგვიძლია მოდერნისტული ხელოვნების იდეურ კონცეფციასთან დავა-
კავშიროთ. ის არის ქართულ ხელოვნებაში მოდერნისტული თაობის წარმომადგენელი, რომელიც ემიგრაციაში 1922 წელს 
წავიდა ოჯახთნ ერთად ჯერ გერმანიაში, ხოლო შემდეგ 1923 წელს საფრანგეთში დასახლდა. ვერა ფაღავა საერთაშორისო 
და ქართულ სახელოვნებო სივრცეში აღიარებული ხელოვანია. ის მუდმივად ავითარებს განსაკუთრებულ მხატვრულ სტილს, 
ხოლო შემოქმედების ბოლო ეტაპზე, აბსტრაქტული მხატვრობით, პარიზის ახალი სკოლის ღირსეულ წარმომადგენლად 
მკვიდრდება.
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ვერა ფაღავას მხატვრული ძიება 1926 წელს გრავიურების სერიის შექმნით იწ-
ყება. ხეზე გრავირების მეთოდით შესრულებული ფაღავას ადრეული ნამუ-
შევრები, რომლებიც ნაკლებად ცნობილია ქართულ სახელოვნებო სივრცეში.  
ეს სერია ხელოვანის ერთ-ერთი პირველი გამოფენისთვის არის შექმნილი, 
როცა ის „ხელოვნების და რეკლამის სკოლაში“ (l'école Arts et Publicité) სწავ-
ლობდა და გამორჩეული ესთეტიური ღირებულებისაა. ნამუშევრების თემატუ-
რი მრავალფეროვნება, მოდერნისტული ფორმა და ხაზის დენადობა, ორნა-
მენტის რიტმულობა და ექსპრესია, წიგნის ილუსტრაციის, გრაფიკისა და დიზა-
ინის სფეროებთან თანაკვეთაშია, რასაც შემოქმედების შემდგომ ეტაპებზე კი-
დევ უფრო განავრცობს ხელოვანი.
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XX საუკუნის 60-იანი წლებიდან ვერა ფაღავა აბსტრაქტულ ნამუშევრებს ავითარებს. ფაღავას 1963-66 
წლებში შესრულებულ აბსტრაქციები ვენეციის ბიენალეზეც იყო წარმოდგენილი 1966 წელს. ფაღავას 
ნათელი ფერების, შუქ-ჩრდილისა და ფორმათმონაცვლეობის გეომეტრიული წესრიგი ხელოვანის 
ჰარმონიული სამყაროა, სადაც ფერი სენსუალური მგრძნობელობით უკავშირდება ფორმისეულ მო-
ცულობითობას; ამ კავშირში – დეტალების ნატიფ სინთეზში აგებულია ერთიანი კომპოზიცია. ვერა ფა-
ღავას ესთეტიკა, მისი აბსტრაქტული კომპოზიციები იკვეთება მოდერნიზმის პერიოდში მოღვაწე ხე-
ლოვანების მოტივაციასთან, რომლის მიხედვითაც მხატვრული მთლიანობის წვდომა და ფორმირება 
ახალი გამომსახველობითი ხერხების შემუშავებას გულისხმობს. 1920-იანი წლების საფრანგეთში მო-
დერნისტი ემიგრანტი ქალისთვის თვითრეალიზება, ცხადია, არ იყო მარტივი პროცესი, მაგრამ ვერა 
ფა-ღავამ ემიგრაციის ეტაპზე, ფრანგულ კულტურასთან ინტეგრაციის შედეგად, განავითარა საკუთა-
რი მხატვრული სტილი. ფაღავას შემოქმედების თითოეული დეტალი მთლიანობის ღრმა, დახვეწილი, 
უნიკალური სამყაროს განმსაზღვრელი ნაწილია. 



26

Artist in Focus

vera pagava
“”A person should understand the essence 

of things, to reach the ground“
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Vera Pagava's creative credo can be freely combined with the ideological concept of 
modern art. Pagava is an earlier- generation representative of the Georgian artists 
immigrated abroad. She immigrated to Germany in 1922 and moved to France in 
1923. Vera Pagava is well-recognized in the international, as well as in the Georgian 
artistic space. Pagava constantly develops a unique artistic style, and in the last 
stage of her creativity, with abstract painting, she establishes herself as a worthy 
representative of the new school of Paris.

VERA PAGAVA 
IS AN EARLIER GENERATION 
REPRESENTATIVE OF THE 
GEORGIAN ARTISTS 
IMMIGRATED ABROAD. 
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Vera Pagava continuously developed her creative style and moder-
nist vision. Her Works from 60-ies of XX century mostly includes the 
abstract paintings and was presented at Venice Biennial in 1966. Pa-
gava's series of that time, her geometric order of bright colors, light 

Vera Pagava's artistic search leads to the beginnings of creating the 
series of engravings made in 1926 (gravure sur bois) which is less 
known in Georgian art circle. They were created for one of the artist's 
very first exhibitions, when she was studying in the school of Art and 
Advertising (l'école Arts et Publicité) and are of outstanding 
aesthetic value. The thematic diversity of the presented works, 
modernist form and flow of lines, rhythmicity and expression of the 
ornament are in line with the fields of book illustration, graphics and 
design, and reveals itself at the next stages of artist's creation.
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and shade, and shape-shifting reveals a harmonious 
world where color is sensitive to the volume of forms; in 
this connection – an exquisite synthesis of details – a 
single composition is formed. Pagava's aesthetics in 
terms of abstract co-position depict a close connection 
with the modernist process; namely, the motivation of 
artists working in modernism is apparent in this work - 
access to artistic integrity, and formation through new 
expressive techniques. It could not be easy for a moder-
nist immigrant woman in France in 1920s, though as a re-
sult of her integration into French culture, Pagava deve-
loped her own artistic style, in which each detail is a de-
�ning part of an integral, profound, sophisticated and 
unique world.
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Vera Pagava continuously developed her creative style and modernist vision. Her Works from 60-ies of XX century mostly includes the 
abstract paintings and was presented at Venice Biennial in 1966. Pagava's series of that time, her geometric order of bright colors, light 
and shade, and shape-shifting reveals a harmonious world where color is sensitive to the volume of forms; in this connection - an 
exquisite synthesis of details - a single composition is formed. Pagava's aesthetics in terms of abstract composition depict a close 
connection with the modernist process; namely, the motivation of artists working in modernism is apparent in this work - access to 
artistic integrity, and formation through new expressive techniques. It could not be easy for a modernist immigrant woman in France in 
1920s, though as a result of her integration into French culture, Pagava developed her own artistic style, in which each detail is a 
de�ning part of an integral, profound, sophisticated and unique world.
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სხვადასხვა დრო 

სხვადასხვა გამოსახულებას მოითხოვს. <...>  

ჩემთვის ე.წ აბსტრაქცია 

სულაც არ არის აბსტრაქცია.  

პირიქით, 
1ის ჩვენი დროის  რეალიზმია“.  

ადოლფ გოტლიბი 

   The Ideas of Art, Tiger's Eye. Vol. 1. 1947. P.43 
 Деннет Д. Почему каждый из нас является новеллистом // Вопросы 

философии. - 2003. — № 2; c.122

1

2

   Gilles Deleuze, Felix Guattari. A Thousand Plateaus: Capitalism and Schizoph-
   renia (Minneapolis, University of Minnessota Press). 1987. pp. 498- 99

3

Rajchman, John. Another View of Abstraction. Journal of Philosophy and the 
Visual Arts: Abstaction (5), p.16
 

4
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ამონარიდი პროექტის - „ინტეგრაცია და იდენტობა“ ფარგლებში ჩატა-

რებული ინტერვიუდან. თეა ჯორჯაძე. 2017

5

6
ამონარიდი პროექტის - „ინტეგრაცია და იდენტობა“ ფარგლებში ჩატა-

რებული ინტერვიუდან. ქეთუთა ალექსი-მესხიშვილი. 2017

ამონარიდი პროექტის - „ინტეგრაცია და იდენტობა“ ფარგლებში ჩატა-

რებული ინტერვიუდან. ბესო უზნაძე. 2018

7
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http://www.lucalazar.com/movingstills.html
8

https://www.sefome-academie.fr/
9
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Зигмунт Бауман: Индивидуализированное общество. М., 2005.c. 182
10

Зигмунт Бауман: Индивидуализированное общество. М., 2005.c. 185
11

იქვე
12
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Рози Брайдотти, «Путем номадизма». Хрестоматия «Введение в 

гендерныеисследования». Ч.II. —«Алетейя», 2001.c.136-163

13
ამონარიდი პროექტის - „ინტეგრაცია და იდენტობა“ ფარგლებში ჩატა-

რებული ინტერვიუდან.ეთერი ჭკადუა. 2018

14
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15 18http://www.stuxgallery.com/exhibitions/gia-edzgveradze

Mircea,E. The Morphology and Function of Myths. Belgrade. 1987. P. 23

Baudrillard J.Symbolic Exchange and Death. 1991. P.114

Haraway, Donna, J, A Cyborg Manifesto. Science, Technology  and Socialist – 
Feminism in the Late Twentieth Century. University of Minessota Press. Ebook. 
2016.p.68

16

17

19 ამონარიდი პროექტის - „ინტეგრაცია და იდენტობა“ ფარგლებში ჩატა-
რებული ინტერვიუდან. ქეთი კაპანაძე. 2017
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20
https://hammock.at.ge/ უკანონო ტერიტორია - ინტერვიუ Anna K.E. -სთან
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21
 https://hammock.at.ge/koka-ramishvili/ „გამოსახულების მიგრაცია“- 
ინტერვიუ ხელოვან კოკა რამიშვილთან

22
  https://hammock.at.ge/interview-levan-mindiashvili/ ინტერვიუ ხელოვან 
ლევან მინდიაშვილთან.

23 http://www.duesseldorfphoto.de/en/ausstellung/astali-peirce-faultlines/
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24
  https://www.radiotavisupleba.ge/a/ukhilavi-parda/27281135.html ასტალი 
და პირსი: „ეს არ არის ორი ეგოს ჭიდილი, არამედ ერთად აზრის 
განვითარება“. 

26

25
    ამონარიდი პროექტის - „ინტეგრაცია და იდენტობა“ ფარგლებში ჩატა-
რებული ინტერვიუდან. მაია ნავერიანი. 2018

 Baudrillard J. Extasy of Communication. Postmodern Culture. Ed. By 
H.Foster. I. 1998
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Contemporary Visual Arts

The 
Realism 
of our Times 

R E S E A R C H   B Y   K E T I   ( K E T E V A N )   S H A V G U L I D Z E
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Different times call 
for different images <...> 
the so–called 
abstraction is not an 
abstraction for me. 
On the contrary, it is a 

1realism of our times“.

Adolph Gottlieb

“
As a situation, as a kind of critical existence, post-modernism 
determines different aspects of creative behavior. The main 
de�ning paradigm of post-modernism is a subject of special 
interest within our study; speci�cally, we emphasize identity 
issues in the works of émigré artists. 

Since Descartes the philosophy of personality has been 
rooted in the identity concept. As a result of personality an 
individual is able to comprehend his/her metaphysical and 
creative existence, leading to moral responsibility. In a 
modern world, in the sunset of the hegemony of a center, 
the universal identity model is being deconstructed. 
Identity is formed in a complex, reactive social context, 
among incompatible cultural artefacts, political tendencies, 
multicultural identities and the breakdown of the unity of 
modern “ego”. Identity is automatic, selective and altering in 
the modern �uid and mobile world. According to the 
philosopher Daniel Dennet, it is imaginary, constituting an 

2“abstract object”  of sorts. 

The Ideas of Art, Tiger's Eye. Vol. 1. 1947. P.43 
 Деннет Д. Почему каждый из нас является новеллистом // Вопросы 
философии.- 2003. — № 2; c. 122.

1

2
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5“I am a world citizen and a part of Earth   claims Tea Jorjadze, in her 
interview during the compilation of this research. Her fascinating 
landscapes read as a metaphor for the above-mentioned words. The 
unity of objects constructed from found and then processed wood, 
metal and glass is characterized by minimalist sensitivity, though if 
one puts aside all prejudices and expectations, one becomes a part of 
constantly changing stories. In this regard it is important that while 
Tea Jorjadze's works are produced in a studio, they can only be “com-
pleted” in an exhibition space. The �nal con�guration is determined 
by the speci�c space in which the works are placed, and this walks a 
�ne line between communication and miscommunication with the 
�eld. An alien organism is formed there. Silent and mute. A unique 
abstract landscape which exists beyond time. A sculptural micro-
universe, where it seems as if everything has stopped while 
everything morphs from one mode to the other since the opportunity 
of contact between the object and space determines mutual trans-
formation.

“In the end, I never feel good – neither in Georgia, nor in Germany nor 
6in the USA, but at the same time, I feel good everywhere  says Ketuta 

Alexi-Meskhishvili – indeed a multitude number of of planes and 
layers of representations and visual realities are intertwined in her 
photography. Photos applied to different materials (transparent 
paper, cardboard, textile, etc.) allowed her to research opportunities 

Our study demonstrated that many Georgian émigré artists creations, 
despite their different handwriting, are uni�ed in an abstract form 
(Luka Lazar, Beso Uznadze, Levan Bugiani, Alexandre Beridze, Tea 
Jorjadze, Tolia Astali, Anna K.E., Ketuta Akeksi-Meskhishvili, Levan 
Mindiashvili, Gia Edgveradze, Nino Sakandelidze, Konstantin 
Mindadze, Tamuna Sirbiladze, Gia Rigvava, Irina Gabiani, Tamara K.E., 
Kako Topuriam, Lado Beroza, Anri Basilaia, et al.)  It  should be noted 
that a famous post-modernism researcher and philosopher Gilles 
Deleuze and his co-author Pierre-Félix Guattari view abstraction not 
as a self-referencing sign or an essential form, but “as a line, which 
limits nothing, doesn't sketch contour, doesn't connect one point 
with the other, instead it goes between the points that are slanting 
away from the horizontal and vertical, as well as diagonal, always 
changing directions. <…> This type of mutant line, which has no 

3internal or external, shape or background, is truly abstract.”  
Consequently, the multiple distribution of a-centric, unlimited lines in  
space, is limitless and in�nite, just as is this multiple space itself. In 
regards of our study, it has to be noted that an abstract concept 
doesn't only means a form change, but also that an abstraction is not 
closed up in the dead-end of history. Multiple, opposing, “formless” 
forms crisscross like stories; they mutate and read as a paradoxical 
�eld. This study demonstrates that the tendency to work beyond 
culturally familiar forms is so pronounced in the work of émigré artists 
that it allows us to discuss them in the context of an universal, 
transnational and transcultural imagery. Just as a crossing �eld of 
different codes, languages and cultures, abstraction has turned into a 
realm of possibilities for these named artists, where “the surface reads 
not empty or clean, but intentional, where intensity implies the �lling 

4up of other virtually of strange opportunities.“

within this medium. She experiments with the image and material – 
she leaves marks while working (scratching, cutting), then captures 
the image with analogic and digital means. However, these images 
represent only a transitory phase; they are processed afterwards. It is 
noteworthy that Alex-Meskhishvili presented portraits, as well as still-
lifes and abstractions, during her �rst solo show in 2015 in the 
Kölnischer Kunstverein). The title of the exhibition – Hollow Body – 
was borrowed from one of the main positions in gymnastics and 
weightlifting: during this position the body does not appear tense, 
though to achieve this state takes a lot of effort on the athlete's part. 
Within the metaphorical realization of this idea, the author explores 
whether photography can depict a subject, and how much 
information is left behind the perceived exterior. Abstract forms were 
placed on a semi-transparent curtain which was stretched full length 
in a museum stair cell. Putting it up among stairs, between the �oors 
makes it impossible to perceive the whole curtain, thus parts of this 
stretched, colorful “body” were as unseen by the visitors as the Hollow 
Body position remains invisible by regular viewers.  

“My style is changing drastically. Print followed photo, now its 

 G. Deleuze, F. Guattari. A Thousand Plateaus: Capitalism and Schizophrenia 
(Minneapolis, University of Minnesota Press). 1987. pp. 498-99.

 J. Rajchman. “Another View of Abstraction,” Journal of Philosophy and the 
Visual Arts: Abstraction (5), p.16

 Excerpt from interviews complied for the “Integration and Identity” project. 
Tea Jorjadze. 2017.

3

Excerpt from interviews compiled for the “Integration and Identity” project. 
Ketuta Alexi-Meskhishvili. 2017. 
 
Excerpt from the interviews complied for the “Integration and Identity” project. 
Beso Uznadze. 2018.  

6
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painting. I don't know where I'm going ... it's me in my works, even 
7when I'm creating somebody's portrait, I am telling a story about me.“  

– Beso Uznadze's “own” abstract world exists beyond speci�c 
meanings, concepts, forms and images. Colorful inserts hang in free, 
albeit solid emptiness. His exquisite, signi�cant non-points carry raw 
virgin energy. As a kind of signs of modern world, universal symbols, 
they transcend beyond time, place and language. Their essence 
communicates and relates to an idea or feeling that is already stored 
within the viewer, though hasn't been revived yet. These faces with no 
syntax or narrative bring to their recipients a completely new 
experience. The same can be said of layered semi-transparent images, 
a combination of digitally modi�ed photographs and mixed media 
techniques; their crossovers create new experiences, achieved by 
contradictory and harrowing feelings and visions. Enchanting, 
melancholic images placed on brass bring associations of a magic 
garden. A utopic garden populated by strange creatures (�owers) as 
memories and visions is simultaneously an image and experience of 
past, present and future. 

Luka Lazar's abstract work is a re�ection of structures, systems, 
rhythms and perception. “Moving Frames,” a minimalistic abstract 

series, unites works where energetic movement is represented in an 
immobile, silent, still environment. Elements constrained by borders 
evoke feelings of vibration but at the same time, this complex art is 
based on imaginary movements in an abstract space. Therefore, the 
art does not create familiar expectations or prejudices. If we take the 
path of overcoming the traditional tools of perception, then contact 

8with the art turns into a “self-communication“  process.

Aleksandre Beridze creates abstract themes; he releases his visual 
expressive potential, which reunites with his energetic potential via 
gesture agents. Abstract series entails the researching of different 
states of opuses, optics, foreground depths, space, forms, and colors. 
The �ow of �uid colors and the spots of different forms and contours 
are re�ections of our consciousness and �uid state – “the unity of a se-

9 mantic structure stream that instantly appears in our consciousness.”

As if, rather than depicting, the artist leaves traces of multi-meaning 
codes beyond de�nition and structures. It covers all of the features – 
our inner life, consciousness, emotions, desires, intents, reasons, 
memory, etc. 

Within the scope of our project, we have to note Tea Gvetadze's works 
on black velvet. Her art is full of symbols, and the connection between 
forms and dark backgrounds in enigmatic scenes is of special interest. 
Remarkably, Gvetadze's black velvet is not an abstract modernist 
background. It represents the timeless in�nity of the new contem-
porary period in an attempt to swallow and absorb all elements. 
Despite the fact that forms and symbols appear �rmly attached to the 
surface and escape the gravitational pull of the black background, its 
limitless energy drags them from the material into an associative 
dimension. Objects and �gures cease to be in contact with daily 
needs; they transform into concepts and meanings and become 
abstract substances. The black space turns these images into symbols 
and ensures their transcendence beyond limits and speci�c space.  

http://www.lucalazar.com/movingstills.html

https://www.sefome-academie.fr/

8

9
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Based on the above-mentioned examples, modern abstraction, 
contrary to traditional abstraction, reads not as denial of image, �gure 
and history, but rather as uni�cation and reassembling – as a new 
connection, not as an esthetic experience of rejection. A place where 
de-territorialization takes place, of both the author's and the 
recipient's view, where a transitional state is more important than a 
�xed position. This eternal, metaphorical space is a �eld where 
different identities, culture, and history unify. It absorbs everything in 
existence and everything that will come to be, as if it is a metaphor 
that expresses cultural assimilation.

This is how “blackness” is presented in Lado Pochkhua's “New Book of 
Aristocracy,” where the withdrawn background energy absorbs 
speci�c image and transfers it into an abstract category. Due to this 
abstract space, Andro Semeiko's knights have no faces, they stand 
beyond time and geography. Paradoxical knights that wander in a 
muddled landscapes, seem so familiar and close on �rst sight, but at 
the same time, they are so unattainable. Their speci�c actions and 
rituals take place in a foreign landscape, beyond time and history, and 
thus allow for a unique experience. 

It is revealed in abstraction an attempt at balancing between different 
countries, cultures, languages. Borders are erased here. Personality is 
manifested though it remains secret.  Identity becomes abstract; it 
begins to unite various memories, identities, relations, associations, 
and history. A new identity is born as a result of stimulating the artists' 
and viewers' imaginations. Hence, modern abstraction can be 
discussed as a path to freedom from metahistorical boundaries, as an 
attempt to escape the framework of a differential world and to 
perceive reality pluralistically and as a desire to move to the space of 
limitless interpretations. 

Zygmunt Bauman, a famous sociologist, believes that the form of our 
sociality, just as the form of the society in which we live, is determined 
by how the “individualization” issue is resolved.  Individualization is 
human identity that “transforms from the given to a “task” and assigns 
responsibility to the acting �gures for resolving this issue, as well as for 

10results ...“  Contrary to classical modernism, in �uid modern times, 
when not only an individual's place in a society, but the spaces which 
individuals want to occupy and are available for them transform very 
quickly and goals turn into “the great unknown”. Identity problems 
have changed form and context, and they “infer not only how to reach 
a certain identity and force the people around to accept it, but also 
which identity to choose and how to make another choice if previosly 

11selected identity loses value or attraction.”   Bauman believes that 
identity research in a globalized world is a better alternative than 
adhering to an inherited or acquired identity; the former “never ends, 
it is eternally un�nished, inexhaustible and open in its future actions, 

12where we are involved with all of our necessities and conscious.”

Зигмунт Бауман: Индивидуализированное общество. М., 2005. c. 182.

Зигмунт Бауман: Индивидуализированное общество. М., 2005. c. 185.

10

11

Ibidem.12



Eteri Chkadua's play with women's roles grabs one's attention. It is 
worth noting that the author paints herself in almost all her pictures. 
These are her self-portraits and alter-ego portraits. The artist 
expresses her multiple faces in the framework of her art; she plays with 
many “me's” and allows the viewers to engage in the game – to be in 
love and to be destroyed, to be angry and horrible, sexy and des-
perate; at times a prisoner, a sleeping deity, a demon, bride, maniac, 
gladiator, tourist, sniper... “ The young generation really likes this 
female character that I paint, though it happened unintentionally. We 

Identity turns into ungraspable, a-centric formation, an open concept 
in a multi-narrative world. Its bases are dislocated and constantly 
transforming in relation to new cultural systems, changes 
permanently in response to environment, to interests, and to physical 
and virtual relationships. A modern person is always building, 
deconstructing and re-forming a new identity. Consequently, 
enriching the “female” historical context in a post-modern culture is 
done via multisexual models. In this �eld, the multigendered subject 
replaces the patriarchal subject and offers equality beyond gender, 
binary structures, subject-object and other “limitations.” In the context 
of the deconstruction of traditional structures, the eradication of 
“masculine vs feminine” opposition, personality is perceived as “open 
identity.”

Inspired by Gilles Deleuze's nomadism and by Luce Irigaray, Rosi 
Braidotti, a feminist philosopher, offers the concept of nomadic 
subjectivism, which opposes the tendency to reduce an individual to 
a constant, stable identity. She believes that it is impossible to place a 
subject within speci�c borders, since he/she is constantly moving and 
changing, it is constantly in process. Hence, in parallel to the 
multiplication of thought and cultural representations, we are dealing 
with a multitude of possible identities and we can identify with each of 
them. “This is not a call toward pluralism, but a passionate plea to 
respect the necessity of the noted multitude, to �nd forms that re�ect 

13complexity.”

longed for this character. I turned out this way for them. I expressed 
14their desires.”  – Eteri Chkadua. 

Gia Edzgveradze's bride project (rallies, video, performances) and 
series of performances began in 1997, when the artist discovered a 
bridal gown on the market and began dancing spontaneously. The 
Bride, in a white dress, is project's main protagonist (the artist herself ), 
who performs different activities while searching for an identity. She 
dances, talks, looks for a groom and for inspiration, ideas and audience 
approval (while the interposed voices in the videos create a hysterical 
tension and an absurd environment). Metaphoric clouds unite the 
sequence – “dance,” “wonderful,” “road.” The multimedia project 
responds to the process of breaking down one's own boundaries, 
patriarchal values, gender stereotypes, dichotomies (sacral/trivial, 
banal/original, etc.), echoes the theme of subversion of identity and 
depicts the position of artists' rejection of individual existence and of 
being between opposing binary positions. The members of the 
audience are offered the opportunity to try on the bridal dress and to 
record their activities on camera and occupy the position – “without a 
chance of safety, comfort and protection, and fated to be de-

15territorialised.“

Mircea Eliade claims that post-modern androgynity is not a rejection 
of sex but rather a human need to “return, at least for a time, to full 
human existence, when both the sexes exist simultaneously, just like 
all the other virtues and traits that  exist in a deity. A man in women's 
clothing does not attempt to appear as a woman, as it may seem at 
�rst, but for a second, he embodies the idea of the unity of sexes and 
makes it easy to comprehend the common understanding of the  

16cosmos.”

Рози Брайдотти, «Путем номадизма». Хрестоматия «Введение в 
гендерные исследования». Ч.II. —«Алетейя», 2001. c. 136-163.

 Excerpt from interviews compiled for the “Integration and Identity project.“ 
Eteri Chkadua. 2018.

13

14

https://www.sefome-academie.fr/15

Mircea, E. The Morphology and Function of Myths. Belgrade. 1987. p. 23.16
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Keti Kapandze has studied her role as a woman and an artist on mul-
tiple occasions. She is interested in identity issues (not only relating to 
herself ) in a de-personalised environment, where the pluralistic mo-
del is in the lead. In 2002-2003 she created a series of photos – stigma-
tas and translocations. The artist took photos of advertisements, and 
on them painted and projected her own or other people's images. The 
interposed images multiplied and created hybrids – gender “puzzles.” 
Hermaphroditic beings were created. Some turned into men, some 
into stars, and some started to look like victims of violence. 

Jean Baudrillard, a famous culturologist and philosopher considers 
that “the modern history of the body is a story of demarcation, a story 

17of how a network of signs and de�nitions “parts and denies it.”  
According to the feminist philosopher Donna Haraway, a cyborg that 
lives in a post-gender system dominates the stage today. “This implies 
simultaneous construction and destruction of machines, identities, 
categories, relationships, and spatial histories. And since both are 
intertwined in a dance, I prefer to be cyborg than rather than a 

18goddess” claims Haraway in her „Cyborg Manifesto.”

In the context of a meta-narrative's, “Estimated Needs “is also her desi-
re to study identity approaches and metamorphoses – black-and-whi-
te passport photos printed on cloth play with different images – Cleo-
patra, Arabs, gentleman, Indians, unknowns, and nobles. “To explain it 
in plain terms, in the past art constituted feelings and emotions seen 
through a pair of eyes, now art is seen through a hundred eyes. New 
art looks like an alien. The present time has brought this to us, and it is 

19 so abstract that I can't explain or justify it” – says artist during this 
project's research interviews. 

The intersection and uni�cation of different language codes, 
discussion and style is paradigmatic for post-modernism. Story telling 
takes place only at the juncture of different �elds of thoughts and of 
tangled codes. A code is a certain structure of signs that has its own 
history, therefore, the collision of those codes causes  overloads. A 
collage in the modern world, as a place of intersection of different 
visual codes, is viewed as a universal principle of space organization. 

For instance, Anna K.E.'s artistic practice aims to overcome 
hermeneutic borders that exist between different disciplines. In her 
location-speci�c installations she uses texts, famous visual codes, her 
own images, videos, sounds, paintings and objects and creates hybrid 
works, where representative forms intersect with abstract ones. Every 
element is connected with the other in a way that those elements are 
not �xed within the constraints of non-speci�c media. The border 
�oats just like the interrelationships between the elements. The 
classi�cation and reading of these heterogenic installations are 
signi�cantly difficult tasks, since they are written is several 
simultaneous languages (e.g., architecture, design, etc.). Their mixing 
results in a new, “foreign language” familiar only to the artist. Anna K.E. 
used this “foreign language” to research and analyze existing social, 
cultural and artistic structures. There are no primary and secondary 
topoi. None of the elements have a priority, just like there are no 
privileged relations between them. Endless meanings are formed, 
creating a permanent state of choice. All signi�ed have opportunities 
to cross with other signs and create a new signi�er, which will create a 
new mark.  

This is the paradigmatic program of viewing the world, principally 
pluralistic and fragmented, a hybrid that uni�es several cultural, 
symbolic, narrative, semiological forms and points. The idea of a-
centrism is fundamental for post-modernism. The collage 
phenomenon systematically rejects all alternatives of prioritization, 
and it is discussed as a concept of equality between each marked 
ground of semantical importance, �eld and element. 

In one of her interviews, Anna K.E. recollects a noteworthy event from 
her teenage years: “When I moved to Germany, I started to learn new 
languages (German and English), before that, in Georgia, I used to 
memorize other languages (Georgian, Russian, and French). In the 
stressful conditions of communication, I created my own form of self-
expression: I used to shamelessly mix languages so that each sentence 
consisted of three different languages and often, one more “word” 
which I did not understand in any language – without barriers and 
without stopping the �ow, I quickly formed some abstract audio 
vibration, which organically replaced the word that I did not know, but 
that was needed. Everybody tried to identify and contextually 
interpret the unfamiliar verbal vibrations that I'd created. Then they 
returned it to me with their own understanding – they offered new 
meanings from different contexts. Thus, an interactive creativity took 

Haraway, Donna, J, A Cyborg Manifesto. Science, Technology and 
Socialist-Feminism in the Late Twentieth Century. University of Minnesota Press. 
Ebook. 2016. p. 68.

Excerpt from interviews complied for the “Integration and Identity“ project. 
Keti Kapanadze. 2017.
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19

Baudrillard J. Symbolic Exchange and Death. 1991. p. 114.17
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Levan Mindiashvili is characterized by a multidisciplinary approach. 
The artist emphasizes the transitory state which takes place when 
paradigms shift and social or other constructs begin to collapse. His 
artistic research includes subject/object dichotomy and memory and 
identity. He creates his urban landscapes with mixed techniques; they 
are simultaneously abstract and realistic. They are generic views of the 
places where he has lived. The material underlines the transitory state 
and temporary and ephemeral character of “place” and “home” in the 
modern world –  “undoubtedly we live in an important time, which 
Paul Virilio called “uni�ed global time” (instead of a “historical-local” 

place and meanings changed according to each suggestion, and 
created new meanings, forming a never-ending process. In practical 
terms, this was an implemented creative method that is the basis of 
modern art – reciprocally giving new and individual meanings – as a 
creator and as a consumer.” 

Koka Ramishvili's work clearly indicates his fascination with different 
media means that creates complex associative-conceptual images – 
“'I've talked about my project that uni�es pictures, space, painting and 

20photography“  – the artist claimed in an interview for this project, 
while referring to “The Lost Landscapes” series, which consists of 
paintings, sculptures, photography, and moving images. Here the 
paintings take after sculptures and photos – after moving images. The 
borders are erased – one space transits into another, from two 
dimensions into three. The artist who views painting and graphics as 
important media, calls this process a migration – “A migration process 
is very interesting – how can the same image “live” in different media, 
in other words; how can an ordinary landscape, portrait and even 
painting, live on paper, as moving images, photography or sculpture 
… these processes – image of migration – created interesting regimes 
and platforms to discover how the image changes the medium and 
how it changes as well, this moment has always been interesting for 

21me.”   The perpetual transformation of media causes overloads of 
thought and broadens the boundaries of perception. Hence, “The Lost 
Landscapes” is simultaneously existing and not existing, preserved in 
memory, seen and unattainable, an abandoned and imaginary 
landscape, begins existing beyond temporal and historical points. 

time, during which every country and culture develops at its own pace 
22 and in its own way).“  

Tolia Astali's and Dylan Pierce's works simultaneously extend from 
creation to deconstruction, and then carry traces of this progression. 
Cracks, scars, protruding forms, gaps, pieces, layers and surfaces 
communicate, interact, respond to and transform each other. They 
leave marks and depict the perpetual formation process of ceaseless 
anxiety and new points. This looks like an abstract work at a distance, 
which depicts an unfamiliar state and “is open in its own direction, as 

23well in the point of view of history.“  Part of the image is covered by 

https://hammock.at.ge/koka-ramishvili/ “Migration of Images“ – Interview with 
Koka Ramishvilii. 

https://hammock.at.ge/interview-levan-mindiashvili/ Interview with 
Levan Mindiashvili. 

21

22

https://hammock.at.ge/ “Illegal Territory” – Interview with Anna K.E. 20

http://www.duesseldorfphoto.de/en/ausstellung/astali-peirce-faultlines/
23
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Subjectivity is transformed into the concept of multiples during a time 
of globalization and multiculturalism. Multiplicity (without inner 
opposition), the potential for a duality of identi�cation, and an 
expansion of the multi-subjective social environment. Identity is 
cloned as a result of mosaic, collage, and the simulation of reality. 
Within our research the attitudes of persons and personalities toward 
post-modern discourse is clear; it questions the existence of a uni�ed, 
integrated personality. The traditional view of a person based on 
his/her personality is deconstructed. Identities intersect each other 
and dislocate each other, becoming bases for a creative diffusion. A 

another image while fragmented images disrupt information and its 
meaning. The work stays in our memories forever, though it remains 
an unsolved mystery. Tolia Astali and Dylan Pierce have been collabo-
rating since 2000, after they met each other at the Chelsea Art College 
in London. They present their work together – objects, sculptures, 
paintings, photographic prints, video and audio installations. Tolia 
Astali was born in Tbilisi, Georgia, while Dylan Pierce was born in Paris, 
France. Both of them live and work in Berlin, Germany today. This is 
how Tolia Astali views their collaboration – “this is not a struggle bet-

24ween two egos, rather it's the  development of one idea/.”

Зигмунт Бауман: Индивидуализированное общество. М., 2005. c. https:
//www.radiotavisupleba.ge/a/ukhilavi-parda/27281135.html Astal and Pierce: 
This is not a struggle of two egos, rather the development of one idea.”

24
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According to sociologist Zygmunt Bauman the “pilgrim” is a modernist 
metaphor, while the “tourist” signi�es the post-modernist individual, 
who is no longer tied down to any place, who is always on the move 
and who continuously crosses cultural borders and areas. Maia 
Naveriani's work is an interesting example. Her irrational approach 
towards literary language transports us to alien, yet unknown, 
unstudied space with no past or future and gives us opportunity to 
think about that space, to re�ect on it and research it. “Despite the fact 
that I have lived there for 26 years, I have never thought to leave for 
ever. I feel well here now, though I don't know what the future holds 
for me. I was never completely out, I always had a position of a 

post-modern individual is diluted in the processuality of his/her own 
discourse practices. For Astali, identity change is not a search for new 
meaning, rather it is the speci�c necessity for a creative actualization 
or the making of a life choice. While a constructed identity and a 
holding on to its �rmness was the aim of modernism, post-modernism 
seeks to escape �xations and determinism. Post-modernism protests 
against any enlightening or modernist subject and against an 
individual's me-centric existence and instead de�nes new limits. From 
an individual sanctuary it steps into a dimension with no systemic 
centralization. Identity is not hermetic anymore. It falls to pieces, into 
surfaces that easily transpose themselves upon a person's life 
trajectory. It may be presented as an assembly of experiences, 
gestures and �ow of communication. 

wanderer. My works re�ect this condition. I am afraid to stick to 
something … being an artist in itself excludes any belonging. An 
émigré artist is like a tourist. You never fully belong. You don't stick to 

25anything. It's a great privilege“  – Naveriani said in her interview for 
this project.. 

In the modern world assimilation is not unity, but a perpetual 
circulation of symbols, aims and meanings. Assimilation creates 
unlimited possibilities. Multiculturalism is emphasized in the post-
modern paradigm; hence, identity is viewed as global-local project 
which does not imply the disappearance of the “other”; rather it 
provides relations with the “other” as a form (or a necessary pre-
requisite) of co-existence. While modernism is a cultural monologue, 

26post-modernism is a cultural dialogue in “communication ecstasy.”  
Post-modernism is a new type of relationship which does not imply 
just an exchange of information, but also implies creating an equal 
rights �eld between me and myself and me and the other. As a result, a 
“middleman art” is created, which has many layers and dimensions. It 
simultaneously implies dialogue with one's own self (and with the 
other within one's own self ) and also with the other outside one's own 
self. The “other” in both cases is viewed as equal participant, once 
again emphasizing the phenomenon of “relationship” in post-
modernism. In the condition of the intensi�cation of global contexts, 
cultures clash with each other and reach into each other, resulting in 
the intertwining of time, space and experience – and also in the birth 
of a new unknown. 

Excerpt from interviews compiled for the “Integration and Identity“ project. 
Maia Naveriani, 2018.

25 J. Baudrillard. “The Ecstasy of Communication.” in Postmodern Culture. Ed. 
By H. Foster. I. 1998.
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მარიამ შერგელაშვილი

ეს ტექსტი ბევრნაირად შეიძლება დაწყებულიყო... დასაწყისის ნაცვლად პირდაპირ გახ-
სენებით გიამბობთ ვენეციაზე, წყალზე გაშენებულ ქალაქზე, სადაც 1895 წლიდან მსოფ-
ლიოში ერთ-ერთი ყველაზე მასშტაბური სახელოვნებო ღონისძიება ვენეციის ბიენალე 
იმართება. როგორც ბიენალეს ოფიციალური ვებგვერდის ბოლო პერიოდის სტატისტი-
კიდან ვგებულობთ, ბიენალეს სეზონზე 500 000-ზე მეტი ადამიანი სტუმრობს და შესაბა-
მისად უშუალოდ ეცნობა მსოფლიოში მიმდინარე სახელოვნებო პროცესებს, როგორც 
ეროვნული პავილიონების, ასევე საკურატორო განაცხადის ირგვლივ გაერთიანებულ 
არტისტთა ნამუშევრებს. საკურატორო მთავარი გამოფენისა და ეროვნული პავილიო-
ნების სტრუქტურა ბიენალეს სახასიათო ფორმატია, რაც მძლავრი ინსიტუციონალური 
გააზრების შედეგია და მიუხედავად ამგვარი დომინაციური ფორმატისა დღემდე მსოფ-
ლიო ხელოვნების ტენდენციების ერთ-ერთ ყველაზე მასშტაბურ კრებით სურათს გვთა-
ვაზობს. ბიენალეს ამგვარი ინფორმაციული ნაკადი თავისი უზარმაზარი მასშტაბის მიუ-
ხედავად ვერ აღემატება ვენეციის – უშუალოდ ქალაქის სივრცულ, იდიალისტურ თუ ჰე-
დონისტურ აღქმას. ვენეცია თავისი არქიტექტურის, ლანდშაფტის, ისტორიის და წყალ-
თან უწყვეტი დინამიკის მეშვეობით თვითონ არის ყველაზე მთავარი მოვლენა. ალბათ 
ხელოვნებას მთელი თავისი ძალების მოკრება სჭირდება რომ ადაპტირდეს დროსთან, 
სივრცესთან, ქალაქთან. ან კი უნდა ვთხოვდეთ ხელოვნებას ადაპტაციის უნარს? თუ ის 
მუდმივად კვალში „ჩამდგარი მეძებარია“ – პოსტფაქტუმ დაბადებული რეფლექსია არ-
სებულ გარემოზე? და მაინც ამ ქალაქში ისტორია და დღევანდელობა ყველაზე ურთი-
ერთგამომრიცხავი, მაგრამ ამავდროულად თანაზიარი ფორმით არსებობს. დრო, რო-
ლები, აღქმის პერსპექტივები ირევა და მზერა ცვალებადი ხდება – აღმოსავლეთიდან 
დასავლეთისკენ და პირიქით. ვექტორების ცვლილებები გამორჩეულად საგრძნობია, 
მაშინ როდესაც „რძე სიზმრებისა“ (ვენეციის 59-ე ბიენალეს მთავარი თემა) ფემინური, 
არქეტიპული და ამავდროულად მძლავრად ტრანსჰუმანური გაგებით ხელოვნების 
ენით ახალი სამყაროს პერსპექტივებს განიხილავს. 
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ვენეცია, სადაც ყოველი ფეხის ნაბიჯზე გრძნობ რომ გელიან (გა-
მომდინარე ქალაქში გაბნეული უამრავი საგამოფენო სივრცისა), 
მაინც ხელშეუხებელი ქალაქია. ის მომენტალურად გატყვევებს 
და თან ყოველ ფეხის ნაბიჯზე შენგან „დანებებას“, აღიარებას, 
უპირობო სიყვარულს და მშვენიერებით აღმაფრენას ითხოვს.  
დოჟების (ვენეციის ისტორიულად ათასწლეულების მანძილზე 
მმართველი კლასი) ძალაუფრებრივ ავტონომიასა და დომინაცი-
აზე მდგარ გამოცდილებათა გათვალისწინებით გასაგები ხდება 
ქალაქის ამგვარი ძალა. ასევე, ისიც თუ რატომ ინარჩუნებს ლი-
დერ პოზიციას 1895 წლიდან დღემდე ვენეციის ბიენალე. ქალა-
ქის ძლიერი ქარიზმატული აურა, ერთგვარი მაგნეტიზმი მთლია-
ნობითად განსჭვალავს ისტორიულად არსებულ, დროში განვრ-
ცობილ დიდებულებას, ტურისტებით გადაჭედილ სან-მარკოს მო-
ედანს და ხელოვნების მოყვარულთათვის გამორჩეულ არსენა-
ლეს და ჟარდინის სივრცეებს, რაც ვენეციის ბიენალეს მთავარი 
საგამოფენო არეალია. ცენტრის და პერიფერიის აღქმა მაინც პი-
რობითი ხდება, რამდენადაც ვენეციის კუნძულები თავისი ხიბ-
ლითა და გამორჩეულობით ერთმნიშვნელოვნად მიმზიდველია. 
ასეთია მაგალითად ჯუდეკა, განაპირა არატურისტული და შედა-
რებით წყნარი კუნძული, რომელიც ინდუსტრიული მემკვიდრეო-
ბის მნიშვნელოვანი ადგილია. დღეს ეს მემკვიდრეობა კულტური-
სა და ხელოვნების სივრცეებთან ერთად თანაარსებობს. მათ შო-
რის გამორჩეულია Spazio Punch, სივრცე, რომელმაც წელს სა-
ქართველოს პავილიონს უმასპინძლა. ყოფილი ლიქიორის ქარ-
ხანაში არტისტული ინიციატივის შედეგად ფორმირებული ეს ორ-
განიზაცია, ვენეციაში ერთ-ერთი მნიშვნელოვანი თანამედროვე 
ხელოვნების ალტერნატიული ადგილია, რომელიც ბიენალეს 
ფარგლებში თუ მისგან დამოუკიდებლად მოდის, პერფორმან-
სის, ვიზუალური ხელოვნების და არქიტექტურის სხვადასხვა 
ღონისძიებას მასპინძლობს. ვენეციის 59-ე ბიენალეზე Spazio 
Punch-ის სივრცე ქართულ პავილიონს დაეთმო. ერთიან აგურის 
მონუმენტურ შენობაში მნახველი სა-ქართველოდან წარდგენილ 

ნამუშევრის აღქმა სივრცული დიზაინის, ხმის, დროში თვითგენე-
რირებადი ციფრული ქარისა და ვირტუალური რეალობის გა-
მოცდილებებით ხდება შესაძლებელი. წინასწარი ინსტრუქტაჟით 
ვირტუალურ რეალობაში მოხვედრილი ადამიანი იზოლაციურ, 
დაცლილ გარემოში „შეაბიჯებს“. წყალთან გამავალი გზის კონტუ-
რები ვენეციის ალუზიადაც შეიძლება აღვიქვათ. მთლიანობითად 
დაცლილი ქალაქის ესთეტიკა, მარტივი და რაფინირებული გრა-
ფიკული ფორმა, ადამიანების გარეშე დარჩენილ გარემოში 
პოსტპანდემიური შფოთს ეხმიანება იმდენად, რამდენადაც აპო-
კალიფტურ მომავალზე საუბრობს. ამავდროულად მიძღვნა და-
კარგულ ბაღზე, დედამიწიდან გამქრალ მცენარეებზე გარკვეული 
რომანტიკული ჟესტით ნასაზრდოებია იმ პოსტსურეალისტურ და 
ახალი მაგიური რეალიზმის გარემოსთან, რომელიც ნამუშევრის 
იდეას ციფრული ენით განავრცობს. საუბარი ეკოლოგიურ კატას-

ნამუშევარს „მე ვწუხვარ ბაღზე“ ეცნობოდა. დაკარგული ბაღის 
იმერსიული გამოცდილება ვიარის ტექნოლოგიით შესრულებუ-
ლი ნამუშევარია, რომელიც ხელოვანთა დუომ თბილისიდან, მა-
რიამ ნატროშვილმა და დეთუ ჯინჭარაძემ წარმოადგინა, პლატ-
ფორმა „მდგომარეობების შორის“ კურატორობით.
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ტროფაზე, გადაშენებაზე, ტოტალურ სიჩუმეზე და ანთროპოცენ-
ტრულ წუხილზე ნელი კინოს რიტმით ვითარდება. ჩემთვის განსა-
კუთრებით საგრძნობი სწორედ ეს რითმულობა და ვიარის მო-
ნაცვლეობითი რეჟიმი იყო. სხვადასხვა სამუშაო და საცხოვრებე-
ლი გარემოდან, დაკარგულ ბაღში, ტყეში, უფსკრულის პირას თუ 
სიტყვების „ტყვეობაში“ მოხვედრა ახალი ემოციური გამძაფრების 
მიკრო-სამყაროებს ქმნიდა. ნელ მონოტონურობაში უეცარი და-
ძაბულობის განცდა საერთო სურათს სევდის, მელანქოლიის  
ობიექტივიზაციით წარმოადგენდა და ამავდროულად შთაბეჭდი-
ლების, მეხსიერების მოგონების, წინასწარ განსაზღვრულობის 
განცდას ბადებდა. მიუხედავად ამ განსაზღვრული წინასწარი გან-
წყობისა დამზაფვრელი შიში ან დისკომფორტი მოულოდნელად 
მძაფრდებოდა. თუკი ვიარის ტექნოლოგია მეტწილად სამომხმა-
რებლო გასართობი ინდუსტრიის პროდუქტია, რიტმის ამგვარი 
გამოყენებით ის სრულფასოვანი შემოქმედებითი მედიუმი გახდა.  
ნამუშევარში დასაწყისისა და დასასრულის პირობითობა მთავარ 
კითხვას ბადებს, რომლის ფონზეც წუხილი ბაღზე ტექნოლოგი-
ურ, იმერსიულ გამცოდილებაში წარმოქმნილი ციფრული ენით 
„გვესაუბრება“. 

რა განზომილება შეიძლება ქონდეს ხელოვნებას სოციალურად? 
გლობალური ეკოლოგიური კრიზისის ფონზე როგორ უნდა შეძ-
ლოს ხელოვანმა შექმნას სამყაროს შესახებ კრიტიკული გამომ-
სახველობა იმგვარად რომ ეს ხელოვნების ენა იყოს და არა სტა-

ტისტიკა ან მშრალი დოკუმენტირება? რა არის საერთოდაც ხე-
ლოვნების ენა? კითხვების კასკადი, რომელსაც პოსტმოდერ-
ნიზმი თავის ირონიულ, ექსცენტრულ და თუკი ბოდრიარს დავე-
სესხებით სიმულაციურ პასუხებს აგებებდა, ტექნოლოგიური პრო-
გრესის უახლეს ეპოქაში ახალ განზომილებას იძენს. ფაქტია, რომ 
წარმოსახვითი მდგომარეობა კრიზისული რეალობის შესახებ 
ვირტუალური გამოცდილების გზით აღქმის არაერთგვაროვან 
მძლავრ  იმპულსად შეიძლება გარდაიქმნას. რამდენადაც ვიარი 
ტვინის და აღქმის უშუალო ზემოქმედებას გულისხმობს, მისი გა-
ანალიზება მხოლოდ ხელოვნების ესთეტიკის პრინციპებით ფაქ-
ტობრივად შეუძლებელია და კომპლექსურ გააზრებას მოითხოვს. 
დისტანცია, რაც ნებისმიერი ხელშესახები (ტაქტილური) ხელოვ-
ნების მედიუმზე დაკვირვების შემთხვევაში ადამიანს ბუნებრივად 
სჭირდება, აქ მთლიანად მორღვეულია. ნამუშევარი „იჭრება“ 
ტვინში და კონტროლს იღებს მნახველის ემოციურ გამოცდილე-
ბაზე. მიუხედავად დისტანციის მოშლისა და აღქმისთვის საჭირო 
ამგვარი ახლო კავშირისა, ვიარი, როგორც გამოცდილება – ასე 
რჩება მეხსიერებაში. შესაბამისად, ნამუშევარზე მსჯელობა ერთი 
კონკრეტული მიმართულებიდან არასაკმარისი ხდება. „მე ვწუხ-
ვარ ბაღზე“ ტექნოლოგიურად კონტროლირებად მედიუმში შეს-
რულებული ნამუშევარი მოუხელთებელი რჩება თავისი ვირტუა-
ლურად ეფემერული ხასიათის გათვალისწინებითაც.  
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მოუხელთებლობის ცნებას მივყავართ თანამედროვეობის ად-
რეულ საფუძველთან, მე-20 საუკუნის დასაწყისთან და ერთ-ერთ 
ყველაზე არაორდინალურ და ავანგარდულ ფიგურასთან მარ-
სელ დიუშანთან. პარადოქსულად, პისუარის გასაკრალურებით 
ხელოვნებაში დესაკრალიზაციის შემომტანმა დიუშანმა ჩამოაყა-
ლიბა თეზისი ინფრათხელის (infrathin) შესახებ. თეზისი უფრო 
მაგალითით ახსნილი განმარტებაა, სადაც დიუშანი ინფრათხელს 
განიხილავს როგორც აქტიურ სუბლიმურ მდგომარეობას, მოუ-
ხელთებელს, გამოუთქმელს, მაგრამ ფიქსირებადს – არავერბა-
ლიზებული, მაგრამ განსაზღვრული ვითარების ანაბეჭდს. ქმე-
დება და ნამოქმედარი ურთიერთგანსხვავებულია, ინფრათხელი 
ესაა ახლადამდგარი სავარძლიდან დარჩენილი სითბო. დიუშა-
ნისთვის ორი ერთ ყალიბში ჩამოსხმული მსგავსი ობიექტიც გან-
სხვავებულია, და განსხვავდება სწორედ გამოცდილებაში მოცემ-
ული ინფრათხელი მდგომარეობით. თანამედროვე ავტორები პა-
ულ ჯეიმსი და ბრედ ჰაილოკი დიუშანის ტერმინის ოპოზიციურ შე-
სატყვისს თანამედროვე ხელოვნების კრიტიკული პერსპექტივის 
გასაანალიზებლად გვთავაზობენ. ერთობლივ ესეში „ხელოვნება 
ანთროფოცენტრიზმში: აბსტრაქტული კრიზისის აღქმა, მსხვი-
ლად“ (Art in the Anthropocence: Apprehending Abstracted Crises, 
Thickly) სწორედ კრიზისის გლობალური მასშტაბების ცვლილე-
ბებზე სახელოვნებო პერსპექტივიდან საუბრისას ჯეიმსი და ჰაი-
ლოკი ინფრათხელის საპირისპიროდ (infrathin), ინფრამსხვი-
ლის (infratick) გაგებას გვთავაზობენ. თუკი დიუშანი მოუხელთე-
ბელი (მიუღწეველი) ერთგავარად გამოუთქმელი მომენტით, საგ-
ნებს შორის შეუმჩნეველ მცირედ სხვაობაზე, შინაგანიდან გარეთ 
გამოტანილ სუბლიმაციაზე საგნებში გამოკვეთილ სინგულარულ, 

თავისებურად გამოვლენილ ღირებულებაზე მსჯელობდა, თანა-
მედროვეობაში ინფრამსხვილის გაგება კონცეპტუალური აბსტ-
რაქციის განზოგადებიდან ხდება შესაძლებელი. უფრო ზუსტად 
ესაა ზოგადში, გლობალურში გამოკვეთილი მნიშვნელობა, რო-
მელიც პირდაპირ (მთლიანობითად) აღქმაში არ მოგვეწოდება. 
სახელდებული ზოგადი მნიშვნელობა არა ერთიანი განცდა არა-
მედ გამოცდილებაა. ავტორები ამ განსაზღვრებით თანამედროვე 
ხელოვნების რეპრეზენტაციულ ხასიათს გამოკვეთენ და დასძე-
ნენ: „ჩვენ ვცდილობთ ავხსნათ პროცესი, რომელიც დევს ფენო-
მენალური გამოცდილების ზედაპირის ქვეშ, რაც ინფრაა, მაგრამ 
არა თხელი.“ მსხვილი პლანი, როგორც მასშტაბის და ზოგადობის 
დამახსიათებელი ელემენტი კონცეპტუალურად დაყვებოდა ქარ-
თულ პავილიონს.  „მე ვწუხვარ ბაღზე“ უნივერსალური ზოგადი და 
გლობალური თემით ნასაზრდოები განწყობაა, სადაც ავტორები 
ადამიანის ნაცხოვრებ გარემოზე დაკვირვებას ადამიანისგან დაც-
ლილი სიტუაციური აღქმით ახერხებენ. თუკი ინფრათხელის გაა-
ნალიზებით „ჭამა არ ნიშნავს ნაჭამს“, ეს შეიძლება გადმოვთარგმ-
ნოთ ნამუშევართან მიმართებაშიც და ვთქვათ, რომ ცხოვრება არ 
ნიშნავს ნაცხოვრებს. სწორედ ამგვარი განსაზღვრების საფუძ-
ველზე გარემოს მინიმალისტურ დეტალიზაციასა და ფრაგმენტა-
ციაში „მე ვწუხვარ ბაღზე“ ესთეტიკური გამოცდილებით ვფიქრობ, 
დიუშანისეულ კონცეფციას უფრო მეტად ეხმიანება, თუმცა ზოგა-
დობის ფართო დიაპაზონში (მით უფრო ვირტუალობის ზემოქმე-
დებითი ძალის გათვალისწინებით) მსხვილი პლანით, კონკრე-
ტულ სახელდებულ მესიჯებსაც ქმნის. ჯეიმსი და ჰაილოკი თავი-
ანთ კრიტიკულ წერილში ინფრამსხვილზე მსჯელობისას საუბრო-
ბენ იმანენტურის (შიდა არსობრივის) და ტრანსცედენტულის (გა-
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რეშე მიღიმიერის) არა შეპირისპირებულ (არადიალექტიკურ) გა-
გებაზე, არამედ არსობრივსა და გარდაუვალზე. დასასრულსა და 
დასაწყისზე, კრიზისსა და გარემოზე ფიქრი ნამდვილად ის არ-
სობრივად გარდაუვალი მდგომარეობაა, რაც საქართველოში 
მაცხოვრებელმა ხელოვანებმა მსოფლიო ხელოვნების სივრცეს 
წარუდგინეს. პირველ პირში სახელდებული წუხილი ბაღზე, მრავ-
ლობითად განშლილი წუხილია აწყმოზე, წუხილია წარსულზე და 
მიუხედავად ნამუშევარში გამომკრთალი ოპტიმიზმისა შეიცავს 
წუხილს მომავალზეც. აწმყოზე წუხილი ბუნებრივად აწყმო-წარ-
სული-მომავალი, დროითი განზომილების ამ პერსპექტივაში, აწმ-
ყოსთან შეურიგებლობას შეკავებული თუმცა კონკრეტული ძა-
ლით გადმოგვცემს. ომის, განადგურების დაცლილობის საკით-
ხები სხვადასხვა სიმბოლოს საშუალებით, ერთგვარი მინიშნებე-
ბით მძაფრდება ნამუშევრის აღქმისას. მათ შორის ვირტუალუ-
რად აგებულ ინტერაქციულ გარემოში ხმა (ავტორი: დავით ხორ-
ბალაძე) ამ პროცესში ნამუშევრით მიღებული გამოცდილების 
ემოციური გააზრების განუყოფელი კომპონენტია. 

ბუნებასთან, გარემოსთან დაკარგული კავშირი, ადამიანის ცენტ-
რისტული ძალაუფლების, მომხვეჭელობის სურვილში წართმეუ-
ლი თავისუფლების სინანული ისევ გარემოსთან მიბრუნებით, მას-
ზე დაკვირვებით და წვდომით ხდება შესაძლებელი. ეს შესაძლებ-
ლობა მოიცავს თანაარსებობაზე დაფიქრების მძაფრ მოთხოვნი-
ლებას. წლევანდელ ბიენალეზე პირველად დაფუძნდა Biennial 
College Art და ამ ინიციატივის ფარგლებში ახალგაზრდა ხელო-
ვანებმა მიიღეს მონაწილეობა. პროექტიდან შერჩეული ნამუშევ-
რები კურატორმა ბიენალეს მთავარ გამოფენაში წარადგინა. 
პროექტის ოთხ ფინალისტთაგან ერთერთია ქართველი ხელო-
ვანი ანდრო ერაძე, რომელმაც ბიენალეს საკურატორო გამოფე-
ნაში მონაწილეობა თავისი ექსპერიმენტული ფილმით „მტვერში 
გაზრდილი“ მიიღო. ფილმი შეფარული მინიშნებიდან ღია გზავნი-
ლამდე გარემოს ადამიანის გარეშე და ამავდროულად ადამიან-
თან კავშირით იკვლევს. ნამუშევარი პოეტური კომენტარი და 

მძაფრი ვიზუალური გამოცდილებაა დომინაციური ანტროფო-
ცენტრიზმის მანკიერ გამოვლინებაზე. ადამიანთა ერთობის, დღე-
სასწაულის შორეული, მაგრამ ვერხილული ექო ფილმში ტყის და 
იქ მობინადრე არსებების პოსტსურეალისტურ განწყობასთან 
კავშირში განიხილება.  ღამის ტყის წარმოსახვითი ველი და მასში 
მცხოვრები არსებები რეალურ ათვლის წერტილად იქცევიან. 
შთამაგონებელი, არარეალობისა და რეალობის ზღვარწაშლილ 
შეგრძნებაში გადმოცემული მიმართება თანაარსებობის იმ მოდე-
ლებითაა შთაგონებული, რაზეც ჯერ კიდევ 1984 წელს კიბორგის 
მანიფესტში წერდა დონა ჰარავეი და საუკუნის დასაწყისში ვაჟა-
ფშაველა თავის ეპოქალურ პოემაში „გველისმჭამელი“. ერაძე ამ 
ორ განსხვავებულ ავტორთან კავშირით განიხილავს თავის იდეას 
და როგორც ერთ-ერთ ინტერვიუში აღნიშნავს მის ნამუშევარში 
„მთავარი წერტილი მაინც გარემო და ამ გარემოში მცხოვრები 
არსებები არიან, რომლებიც ადამიანზე მისგან დაუსწრებლად სა-
უბრობენ.“ 

მიუხედავად მძაფრი მოთხოვნილებისა მომავალი ახალი განზო-
მილებიდან გავიაზროთ, დიდ სურათში ჯერ კიდევ წარსულის დი-
ქოტომიურ გამოცდილებებზე ნოსტალგიით ვკვებავთ საკუთარ 
სხეულს, გონს და ემოციას. 

ნაციონალური პავილიონების იდეა შეჯიბრობითობის, პოლიტი-
კური ძალაუფლების, რესურსების, ტენდენციების არათანაბარ 
სპექტრს ქმნის. მძლავრი ინფორმაციული ნაკადი ფრაგმენტული 
აღქმის უკმარის შეგრძნებებს ბადებს, მაგრამ ამ ზოგადობაში ზე-
მოთაღნიშნული ინფრამსხვილი, როგორც თანამედროვე ხე-
ლოვნების ზოგადი რეპრეზენტაციული ფორმატი ვენეციაში ვფიქ-
რობ, მაინც მთელ ქალაქში განიშლებოდა. ამის შედეგად მიმაჩ-
ნია, რომ მთავარი გამოფენის გარდა, ნაციონალურ პავილიონებ-
ში წლევანდელი კურატორის, ჩეჩილია ალემანის ხედვა, რო-
გორც მოტივაცია განახლებული სამყაროს შესაძლებლობაზე, 
უფრო მეტად იყო კონცეფტუალურად გააზრებული. დიალოგი 
სამყაროს აღქმის, თანაარსებობის, განახლების პერსპექტივებზე 
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ზოგადიდან კონკრეტულისკენ აქცენტირდებოდა. ნამუშევრები 
ადგილის, სივრცის, დროის, კრიზისის ეთნოგრაფიულიდან ან 
ლოკალური განხილვიდან ეგზისტენციალურ განზომილებებში 
მერყეობდნენ. ამ მერყევ სტრუქტურაში დროითი განზომილება 
ერთ-ერთი მნიშვნელოვანი ასპექტია. 

ჩემთვის დროის კათარზისული მასშტაბური და ღრმად პოეტური 
გადააზრება დაუვიწყარ გამოცდილებად იტალიის პავილიონში 
გახდა შესაძლებელი. ხელოვან ჯან მარია ტოსატისა და კურატორ 
ეუგენიო ვაიოლას თანამშრომლობით წარმოდგენილი მასტშაბუ-
რი ნამუშევარი History of the Night and Destiny of Comets: ღამისა 
და კომეტების ბედის ისტორია კაცობრიობის, ადამიანის და ბუ-
ნების დაკარგული ბალანსის, წარსულის შეცდომების, მომენტის 
შეჩერების და მომავლის გააზრებული წვდომის სწრაფვას ამხელ-
და. ადგილ-სპეციფიკური ინსტალაცია მნახველის აღქმაში გა-
მოცდილების გადაცემას, შეგრძნების გაღვიღვებას ტერიტორია-
ზე, ადგილზე, გარემოზე დაკვირვებით და მასში ფიზიკური გადა-
ადგილებით ხდიდა შესაძლებელს. დროის კაფსულად ქცეული 
სივრცე წარსულის შეცდომათა ანარეკლი თუ ძველი დიდების, 
მათ შორის იტალიის ინდუსტრიულ წარმატების კოლაფსის 
აქცენტირებასაც მოიცავდა. როგორც ვაიოლა (იტალიის პავლი-
ონის კურატორი) აღნიშნავს „ოპტიმიზმი ამ დღეებში ეთიკური აუ-
ცილებლობა თითქმის მორალური ვალდებულებაა.“ სწორედ ეს 
ვალდებულება არაერთგვაროვნი სიმძაფრით ირეკლებოდა 
წყალზე, ღამეში გამომკრთალ ციცინათელების ნათებაში. ეს კა-
თარზისული ეპილოგი აწყმოში ოპტიმიზმის გაღვივების მცდელო-
ბაზე მიუთითებდა. პავილიონში იტალიელი პოეტის და რეჟისო-
რის პიერ პაოლო პაზოლინის ციტატის ვიზუალიზება მძლავრი 
ემოციური გააზრების საფუძველი იყო იმ კრიზისზე, რასაც კაცობ-
რიობის ისტორია აერთიანებს. პაზოლინი 1975 წელს აკრიტიკებ-
და თავის ქვეყანაში გამეფებულ ბიუროკრატიულ თუ ძალაუფ-
რებრივ სისტემებს, რომელთა გამო ვერშემჩნეული გახდა რომ 
ციცინათელები ქრებიან. 

ვერ ან არ შემჩნეული რეალობების, თვალს არგასწორებული 
კრიზისების და შეცოდმების ინერცია, ჰაერში გამოკიდებული გახ-
ლეჩილი სხეულის დაქსაქსულ ასოციაციას მიჩენს, სადაც მძლავ-
რი სურვილის მიუხედავად განახლება მტკივნეული გარდაქმნის 
პროცესთან გადაჯაჭვულია. ჟან ბოდრიარი „რადიკალურ ფიქრ-
ში“ საკვანძო მომენტს გამოყოფს: „რეალობა რეალობაა… მაგ-
რამ სწორედ ამ ფაქტით (საკმარისად თვითკმარით) ფაქტები აუ-
ცილებლად გარეთაა, რადგან დე ფაქტოდ არსებობა შეუძლე-
ბელია: არაფერია სრულიად ცხადი, იდუმალად გახდომის გა-
რეშე. ზოგადად, რეალობა ზედმეტად აშკარაა, რომ სიმართლე 
იყოს.“ 

თუკი ხელოვნებას დღეს განახლებასთან ერთად სიმართლის გა-

მოხატვა სურს, ის ვერ იქნება ცალსახა, ან ილუზია ან რეალობა. 
ამდენად „რძე სიზმრებისა“ მცდელობაა წარმოსახვის განზომი-
ლება და რეალობა ჰიბრიდულ ერთობად დააკავშიროს. ჩემთვის 
ეს დაკარგული ბალანსის ძიებაა, ბალანსის, რომელიც ცხოვრე-
ბაში გვსურს მივაღწიოთ, მაგრამ ხელოვნებაში ის მუდმივად ირღ-
ვევა და მოუხელთებელ გამოცანად რჩება. ბოდრიარისეული 
ენიგმატურის ცნება თეოდორ ადორნოს ხელოვნების, როგორც 
გამოცანის განსაზღვრებასთან იგივდება. ადორნოს ესთეტიკის 
თეორიის დევი დუმბაძის თარგმანის ბოლოსიტყვაობაში „ხელოვ-
ნება და ხსნა“ დუმბაძე აღნიშნავს: „მისი (ადორნოს) მცდელობაა 
ხელოვნება და ასევე მშვენიერი ბუნებაში იმად წარმოაჩინოს, რა-
დაც მათ ესთეტიკასა თუ საზოგადოებაში იშვიათად თუ აღიქვამენ: 
საზოგადოებრივი შერიგების გამოსახულებად, რომლის შესაძ-
ლებლობაც თავად ბუნებაში უნდა თვლემდეს, რადგან მის გარეშე 
საერთოდ თვით ცნობიერებაც, საკუთარი ესთეტიკური საწყისით, 
არ იარსებებდა.“ ბუნებაში მთვლემარე საზოგადოებრივი შერიგე-
ბის გამოსახულება - მშვენიერის დეფინიცია, ალბათ ის ხსნაა, ის 
გააზრება რასაც ხელოვნებისგან მოველით. 

Optimism, these days, 
must be an ethical 
necessity, almost a 
moral obligation,"
"

"Reality is reality... But by this 
very fact (appropriately 
enough) facts are 
necessarily outside, for de 
fact existence is impossible: 
nothing is completely 
evident without becoming 
enigmatic. Reality in 
general, is too obvious to 
be true. 
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Venice, where every step you take, you feel expected (due to the 
number of exhibition spaces dispersed in the city), is still an 
untouched city. It imprisons you momentarily, and at every step, 
demands your surrender, unconditional love, and adoration. This kind 
of power of the city becomes understandable considering the 

This text could have started in many different ways… Instead of an 
opening, I will move straight to the memories of Venice, a city built on 
water, where, since 1895, the largest art event – Venice Biennale is 
held. According to the latest statistics on the Biennale's official 
website, more than 500,000 people visit the Biennale during the 
season and are therefore familiarized with the current artistic 
processes in the world, as well as the works of artists united around the 
national pavilions and the curatorial application. The structure of the 
main curatorial exhibition and the national pavilions is the 
characteristic format of the Biennale, which is the result of a robust 
institutional understanding, and despite such a dominant structure, it 
still offers one of the most comprehensive pictures of world art trends 
to date. Such informational �ow of the Biennale, despite its enormous 
scale, cannot surpass the special, idealistic, or hedonistic perception 
of Venice itself. Venice, with its architecture, landscape, history, and 
constant dynamic with water is itself the main attraction. Probably art 
needs to gather all its strength in order to adapt to time, space, and 
city. Should we even be expecting an adaptation of art? Or is it a 
hound constantly on the trail – a post-factum re�ection on the 
existing environment. And yet, history and nowness coexist in the 
most mutually exclusive, but communal ways in this city. Time, roles, 
and perspectives of perceptions shuffle and the gaze turns unsteady – 
from East to West and vice versa. Unsteady vectors are especially 
apparent when The Milk of Dreams (the main theme of the 59th Venice 
Biennale) discusses the perspectives of the new world in a feminine, 
archetypical, and, at the same time, severely transhuman 
understanding. 

experiences based on the powerful autonomy and dominance of the 
Doges of Venice (the ruling nobility of Venice for thousands of years). 
Also, the reason as to why the Venice Biennale has held a leading 
position since 1895. The strong charismatic aura of the city, the 
magnetism uni�es the grandeur of the historic, timeless grandeur of 
the tourist-packed Piazza San Marco and the art-loving spaces of the 
Arsenale and Giardini, the main exhibition area of the Venice Biennale. 
Perceptions of center and periphery become conditional, as the 
Venice islands, with their charm and unique nature, are 
unambiguously striking. Giudecca is one of the peripheral, non-
touristic, and relatively calm islands, an important spot of industrial 
heritage. Today this heritage co-exists with artistic spaces. Spazio 
Punch is distinguished among them, which hosted the Georgian 
pavilion this year. The organization, established in a former liqueur 
factory on an artistic initiative is now one of the most important 
alternative spaces for contemporary art in Venice. The Biennale or 
beyond, it hosts various events of performance, visual art, and 
architecture. At the 59th Venice Biennale, the space of Spazio Punch 
was dedicated to the Georgian pavilion. In the monumental single-
brick building, the audience was introduced to the work presented by 
Georgia "I Pity the Garden". The immersive VR experience of the lost 
garden was presented by an artistic duo from Tbilisi – Mariam 
Natroshvili and Detu Jincharadze, curated by the platform “In-
between Conditions”.

Perception of the work is made possible through spatial design, 
sound, self-generating digital wind in time, and virtual reality 
experiences. A person entering virtual reality with prior instructions 
will "step" into an isolated, empty environment. The contours of the 
road passing by the water can be seen as an allusion to Venice. The 
aesthetics of a completely empty city, a simple and re�ned graphic 
form, echo the post-pandemic anxiety in an environment left without 
people, as much as it speaks of an apocalyptic future. At the same 



60

time, the dedication to the lost garden, to the plants disappearing 
from the earth, is nourished by a certain romantic gesture with the 
post-surreal and new magical realism environment, which spread the 
idea of the work in a digital language. The mention of an ecological 
disaster, extinction, total silence, and anthropocentric anxiety is 
developed in a slow cinematic rhythm. This rhythmicity and the 
consecutive VR regime were the most apparent to me. Coming from 
different working and living environments and ending up in a lost 
garden, in a forest, on the edge of the abyss, or in the "captivity" of 
words created new micro-worlds of emotional intensi�cation. The 
feeling of sudden tension in the slow monotony presented the overall 
picture with the objecti�cation of sadness, melancholy, and, at the 
same time, gave rise to the feeling of impression, memory recall, and 
predetermination. Despite this de�nite predilection, the nagging fear 
or discomfort would suddenly intensify. If VR technology is largely a 
product of the entertainment industry, this use of rhythm has made it 
a full-�edged creative medium. The conditionality of the beginning 
and the end of the work raises the main question, against the 
background of which the worry about the garden "talks to us" in the 
digital language created in the technological, immersive experience.

 What dimension can art have socially? Against the backdrop of the 
global ecological crisis, how can art create a critical representation of 
the world in a way that it is the language of art and not statistics or dry 
documentation? The cascade of questions, to which postmodernism 
provided its' ironic, eccentric and, if we borrow Baudrillard, simulated 
answers, acquires a new dimension in the latest age of technological 
progress. It is apparent that the imaginary state of the crisis reality can 
be transformed into a heterogeneous powerful impulse of perception 
through virtual experience. Inasmuch as art involves the direct 
in�uence of the brain and perception, it is practically impossible to 
analyze it only by the principles of art aesthetics and requires a 
complex understanding. Distance, which is naturally necessary for a 
human observing any tactile art medium, is completely dismantled 
here. The work trespasses into the brain and claims control over the 
viewer's emotional experience. Despite the breaking of distance and 
such closeness necessary for perception, VR remains in the memory as 
an experience. Consequently, discussing the work from one speci�c 
direction becomes insufficient. "I Pity the Garden" is a work made in a 
technologically controlled medium that remains elusive even 
considering its virtually ephemeral nature.

The concept of elusiveness dates back to the early foundations of 
modernity, the beginning of the 20th century, and one of the most 
unorthodox and avant-garde �gures, Marcel Duchamp. Paradoxically, 
Duchamp, who introduced desacralization in art by making the 
sacralizing the urinal, formulated the thesis about the infrathin. The 
thesis is more of an exempli�ed de�nition, where Duchamp considers 
the infrathin as an active subliminal state, elusive, unspoken, but 
�xable - an imprint of a non-verbalized but determined situation. 
Action and work are different, infrthin is the heat left over in the freshly 
freed up armchair. For Duchamp, two similar objects cast in the same 
mold are also different, and differ precisely in the infrathin state given 
in experience. Contemporary authors Paul James and Bradley Haylock 
offer an oppositional interpretation of Duchamp's term to analyze 
contemporary art from a critical perspective. In the joint essay “Art in 
the Anthropocene: Apprehending Abstracted Crises, Thickly”, 
speaking about the changes in the global scale of the crisis from an 
artistic perspective, James and Haylock propose to understand the 
infrathick as opposed to the infrathin. If Duchamp was discussing an 
untouchable (unattainable) inexpressible moment, an imperceptible 
slight difference between objects, a sublimation brought from the 
inside to the outside, a singular, peculiarly revealed value in objects, in 
modern times, the understanding of the infrathick becomes possible 
from the generalization of conceptual abstraction. More precisely, this 
is the meaning highlighted in the general, global, which is not 
provided to us in direct (as a whole) perception. The general meaning 
is not a single feeling but an experience. The authors highlight the 
representational nature of contemporary art with this de�nition and 
add: "We seek to explain the process that lies beneath the surface of 
phenomenal experience, which is infra but not thin." The large pane, 
as an element indicating scale and generality, conceptually followed 
the Georgian pavilion. "I Pity the garden" is a mood nourished by a 
universal general and global theme, where the authors are able to 
observe the living environment of a person with a situational 
perception devoid of a person. If by analyzing infrathin - "eating does 
not mean eaten", this can be translated in relation to this work and say 
that life does not mean lived. On the basis of this de�nition, in the 
minimalist detailing and fragmentation of the environment, I think 
the aesthetic experience of "I Pity the garden" more echoes the 
Duchampian concept, although in a wide range of generality (all the 
more considering the impactful power of virtuality) with a large pane, 
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it also creates speci�c messages. James and Haylock, in their critical 
writings discussing the infrathick, speak of immanent (inner essential) 
and transcendent (outer beyond) understandings, not opposed (non-
dialectical), but essential and inevitable. Thinking about the end and 
the beginning, the crisis and the environment is really the essentially 
inevitable situation that the artists living in Georgia presented to the 
global art space. The pity about the garden, mentioned in the �rst 
person, is a pity about the object, it is a pity about the past, and despite 
the optimism in the work, it contains pity about the future as well. 
Worrying about the present, in this perspective of the present-past-
future, temporal dimension, conveys the incompatibility with the pre-
sent with a restrained but concrete force. The issues of war, destruc-
tion and emptiness are intensi�ed by various symbols and hints when 
perceiving the work. Among them, sound in a virtually built interac-
tive environment (author: David Khorbaladze) is an integral compo-
nent of the emotional understanding of the experience gained thro-
ugh the work in this process.

The lost connection with nature and the environment, the regret of 
the freedom taken away in the desire of the human centrist power, the 
desire grab, becomes possible by turning back to the environment, 
observing and accessing it. This possibility includes a strong need to 
think about coexistence. This year's Biennale saw the establishment of 
Biennale College Art for the �rst time, and young artists took part in 
this initiative. The selected works from the project were presented by 
the curator in the main exhibition of the Biennale. One of the four 
�nalists of the project is the Georgian artist Andro Eradze, who took 
part in the curatorial exhibition of the Biennale with his experimental 
�lm "Raised in the Dust". From a mysterious allusion to an overt mes-
sage, the �lm explores the environment without humans but at the 
same time connected to humans. The work is a poetic commentary 
and an intense visual experience on the vicious manifestation of 
dominant anthropocentrism. The distant but unseen echo of human 
unity and celebration is discussed in the �lm in connection with the 
post-surreal mood of the forest and the creatures living there. The 
imaginary �eld of the night forest and the creatures that live in it 
become a real point of reference. The inspiring relationship between 
unreality and reality is inspired by the models of coexistence that 
Donna Haraway wrote about in A Cyborg Manifesto in 1984 and 
Vazha-Pshavela in his epochal poem "The Snake Eater" at the begin-
ning of the century. Eradze discusses his idea in connection with these 
two different authors and as he notes in one of his interviews, "the 
main point is the environment and the creatures living in this environ-
ment, talking about the person without being present."

Despite the strong need to understand the future from a new dimen-
sion, in the big picture we still feed our bodies, minds and emotions 
with nostalgia for the dichotomous experiences of the past.

The inertia of unnoticed or unrecognized realities, crises and mistakes, 
gives me the exact association of a broken body hanging in the air, 

For me, a cathartic large-scale and deeply poetic rethinking of time 
became an unforgettable experience in the Italian pavilion. The large-
scale work History of the Night and Destiny of Comets, presented in 
collaboration between artist Gian Maria Tossati and curator Eugenio 
Viola, revealed the quest for humanity, the lost balance of man and 
nature, the mistakes of the past, the suspension of the moment and 
the thoughtful access to the future. The site-speci�c installation made 
it possible to transfer the experience to the viewer's perception, to 
awaken the feeling in the territory, the place, by observing the 
environment and physically moving through it. The space turned into 
a time capsule was a re�ection of the mistakes of the past or the old 
glories, including the centers of the collapse of Italy's industrial 
success. As Viola (curator of the Italian pavilion) notes "Optimism, 
these days, must be an ethical necessity, almost a moral obligation". It 
was this commitment that was re�ected with varying intensity on the 
water, in the glow of the pale �re�ies in the night. This cathartic 
epilogue indicated an attempt to instill optimism in the crowd. The 
visualization of a quote by the Italian poet and director Pier Paolo 
Pasolini in the pavilion was the basis for a powerful emotional 
understanding of the crisis that unites human history. In 1975, Pasolini 
criticized the bureaucratic and power systems reigning in his country, 
because of which it went unnoticed that the �re�ies were 
disappearing.

The idea of national pavilions creates an uneven spectrum of 
competitiveness, political power, resources, trends. The powerful 
informational �ow gives rise to insufficient feelings of fragmented 
perception, but in this generality, the above-mentioned infrathick, as 
a general representational format of contemporary art in Venice, I 
think, was still dispersed throughout the city. As a result, I believe that 
in addition to the main exhibition, the vision of this year's curator in 
the national pavilions, Cecilia Alemani, as a motivation for the 
possibility of a renewed world, was more conceptually understood. 
The dialogue focused on the perspectives of world perception, 
coexistence, renewal from general to concrete. The works ranged 
from ethnographic or local consideration of place, space, time, crisis to 
existential dimensions. In this �uctuating structure, the temporal 
dimension is one of the important aspects.



where despite the strong desire, rene-
wal is intertwined with the process of 
painful transformation. Jean Baudril-
lard singles out a key moment in "Ra-
dical Thought": 

If art today wants to express truth 
along with renewal, it cannot be 
unambiguous, either illusion or 
reality. Thus, "The Milk of Dreams" is an 
attempt to combine the dimension of 
imagination and reality into a hybrid 
unity. For me, it is a search for a lost ba-
lance, a balance that we want to achi-
eve in life, but in art it is constantly vio-
lated and remains an unsolved puzzle. 
Baudrillard's concept of enigma is 
similar to Theodor Adorno's de�nition 
of art as a riddle. In the afterword of 
Devi Dumbadze's translation of Ador-
no's theory of aesthetics, "Art and Sal-
vation", Dumbadze notes: "His (Ado-
rno's) attempt is to present art and be-
auty in nature as something that is 
rarely perceived in aesthetics or 
society: as an image of public recon-
ciliation, the possibility of which sho-
uld be considered in nature itself, be-
cause without it, consciousness itself, 
with its own aesthetic origin, would 
not exist."  The image of total public 
reconciliation - the de�nition of the 
beautiful, is perhaps the salvation, the 
realization of what we expect from art.

“Reality is reality... But by this 
very fact (appropriately enough) 
facts are necessarily outside, for 
de fact existence is impossible: 
Nothing is wholly obvious without 
becoming enigmatic. Reality itself 
is too obvious to be true.”
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ინსტალაცია სოლიდარობისა და თანაგანცდის არტისტუ-
ლი მცდელობაა, ის პლურალისტური აღქმის საშუალებას 
გვაძლევს და მიზნად ისახავს სივრცის შეკუმშვას, ფიზიკურ 
სამყაროში სხვადასხვა ყოფის სხვადასხვა ადგილზე 
გადატანას, თანადროულად მიმდინარე განუმეორებელი 
მოვლენების, ამ შემთხვევაში ტრაგიზმის გადასროლას 
სხვა წერტილში, რაც დამთვალიერებელში უკიდეგანო, 
ხელშესახებ თანაგრძნობას იწვევს. ნამუშევარი სიტყვები-
სა და ფორმების გარეშე, მხოლოდ უშუალო შეგრძნებით 

თბილისის კულტურის კვირეულზე წარმოდგენილი იყო 
გიორგი (მაკარი) გოგოლაძის ხმოვანი სკულპტურა, რო-
მელიც უკრაინიდან რეალურ დროში გვაწვდის აუდიო 
სიგნალს – მრავალფეროვან ღრმა შეგრძნებებს, შიშსა და 
იმედს, ტკივილსა და სიხარულს. 

აღწერს სივრცესა და დროში გაწელილ ომს, კრიტიკულ 
რეალიზმს, რამდენადაც აბსურდული არ უნდა იყოს ეს 
ტერმინი. 

ინსტალაცია შედგება ორი დამოუკიდებელი ლითონის 
მრგვალი ფირფიტისგან, რომელიც ხმოვანი სიგნალის 
მიმღები აპარატითა და ვიბრაციული დინამიკების საშუა-
ლებით აჟღერებს აუდიო ტალღებს უწყვეტ რეჟიმში.

ყველაზე დაძაბული კი სწორედ ის განუსაზღვრელი თუ 
მოულოდნელი მომენტებია, როდესაც გაურკვეველი 
დროით შავი ფირფიტები ჩერდებიან; მაშინ ვხვდებით, 
რომ “ჯერ უნდა დაბრმავდე, რათა დაინახო”... ინსტალა-
ცია მეტალის გახსნილ კუბშია მოქცეული, რაც ნამუშევრის 
მთავარ სათქმელთან კიდევ უფრო გვაახლოებს, არსზე 
ზუსტად ამ ბრუტალური, თითქოს საწყისი გარეგნულობით 
გავდივართ, ვინაიდან იდეას სენსორულად აღვიქვამთ, 
თუნდაც ეს იდეა ჩვენი აღქმისგან დამოუკიდებლად არ-
სებობდეს. ესაა მიმდინარე მულტიამბავი, რომელიც ჩვენ-
თან ერთად ხდება, ვითარდება და თუ მოვინდომებთ ჩვენ-
თან ერთადაც შეიცვლება; სინამდვილე, რომელიც თვა-
ლით არ აღიქმება. 

საინტერესოა, რომ თანამედროვე სამყაროში, სადაც 
თითქოს საზღვარი გაქრა ტექნიკურ მეცნიერებასა და ხე-
ლოვნებას შორის, ადამიანებს ჯერ კიდევ გვიწევს გამკლა-
ვება პირველყოფილურ, არქეტიპულ ფენომენებთან, 
რომლის წვდომაც ხშირად რაციოთი შეუძლებელია. მა-
კარ გოგოლაძის ეს ნამუშევარი, ვფიქრობ, ნათლად ასა-
ხავს ჩვენი ყოფის დუალობას, პარადოქსულობასა და 
მუდმივ ცვალებადობას, როდესაც ვხედავთ სიბრტყით 
მთლიან ხატებას, სადაც სივრცე ინტენსიურ ზედაპირზე 
შექმნილი კონტრასტებით ნაჩვენები სიშორე-სიახლოვით 
განიზომება. 
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It is interesting that the line between technical science and art has disappeared in the 
modern world. Humans still have to deal with the primordial, archetypal phenomena 
that are often inaccessible through rationality. This work of Makkari Gogoladze, I think, 
clearly re�ects the duality, paradox and constant change of our existence when we see 
overall picture of the plane, where the space is measured by the distance or proximity 
shown by the contrasts created on the intense surface.

The installation consists of two separate round metal plates, which emit audio waves 
continuously through a sound signal-receiving device and vibrating speakers. The most 
tense are those unde�ned or unexpected moments when the black plates stop for an 
undetermined amount of time; Then we realize that "you have to go blind to see"... The 
installation is encased in an open metal cube, which brings us even closer to the main 
message of the work, to the essence, we go through this brutal, as if initial appearance, 
because we perceive the idea sensorially, even if this idea exists independent of our 
perception. This is an ongoing multi-story that develops alongside us, and, if we want, it 
will change with us; A reality that is not perceived by the eye. 

The Tbilisi Culture Week hosted Giorgi (Makkari) Gogoladze's sound sculpture, which 
transmits a real-time audio signal from Ukraine – diverse, deep feelings of fear and hope, 
pain and happiness. The installation is an artistic attempt of solidarity and compassion, 
it enables us to perceive pluralistically and aims to compress the space, to move 
different beings to different places in the physical world, to transfer the unique 
simultaneous events, in this case the tragedy, to another point, which causes immense, 
tangible sympathy in the viewer. The piece without words and forms, only with direct 
feeling, describes the war extended in space and time, critical realism, however absurd 
this term may be.

I see with 
a feeling 
eye, 
I feel with 
a seeing 
hand

J.W. von Goethe
Roman Elegies V
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უახლესი წარსულიდან

saqarTvelo
Cems
gonebaSi
ქართული თანამედროვე 

ხელოვნების საერთაშორისო 

კონტექსტი და 1990-იანი წლები
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ქართული თანამედროვე ხელოვნების კონცეპტუალური და ალ-

ტერნატიული საავტორო თუ კოლექტიური ძიებები იმ იდელოგიუ-

რი ცვლილებების და სისტემური რყევების ფონზე ვითარდებოდა, 

რაც დღემდე უახლესი ქართული ისტორიის განმსაზღვრელია. 

ჯერ კიდევ გვიანი საბჭოთა პერიოდისა და ე.წ. “ პერესტროიკის” 

დროს მნიშვნელოვანი პოლიტიკური ძვრები განხორციელდა. 

ურყევი რკინის ფარდა, რაც საბჭოთა კავშირის იზოლაციის და 

ცივი ომის შედეგად არსებობდა ამ პერიოდში გარკვეულ რღვევას 

იწყებს. საგულისხმოა, რომ ისტორიულად ასეთ მნიშვნელოვან 

პოლიტიკურ მოვლენას ემთხვევა თანამედროვე ქართველი ხე-

ფრანსუაზა ფრიდრიხი და 

ლუკა ლასარეიშვილი 

სტუმრებთან
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ლოვანების საერთაშორისო წარდგენების ციკლი 

ევროპაში. 1988 და 1989 წლებში ჯგუფ X სართუ-

ლის ნამუშვერების წარდგენა ხდება ბუდაპეშტში, 

ასევე ხელოვანები მონაწილეობას იღებენ ნარვის 

საერთაშორისსო ავანგარდული ხელოვნების სიმ-

პოზიუმში. აღმოსავლეთ ევროპის გარდა გამოფენე-

ბის ორგანიზება ხდება ბრიტანეთსა და გერმანიაში. 

ამ საერთაშორისო გაცვლების ფონზე, რაც სიმბოლუ-

რად საბჭოთა კავშირის რღვევის გარდამტეხ ეტაპს 

უკავშირდება ქართული სახელოვნებო სივრცისთვის 

გამორჩეული ხდება 1990-იან წლებში გერმანელი გა-

ლერისტი ქალი ფრანსუაზა ფრიდრიხი. ფრიდ-

რიხი, ის ერთერთი მნიშვნელოვანი ფიგურაა, რომელიც 

ეცნობა ქართველ თანამედროვე მხატვართა შემოქმედე-

ბას და ზრუნავს მათ წარდგენაზე გერმანიაში. 

ამ ინიციატივით ეწყობა 1990 წელს ოთხი ქართველი ხე-

ლოვანის: ალექსადრე (შურა) ბანძელაძე, გია ეძ-

გვერაძე, ლუკა ლასარეიშვილი, კოკა რამიშვი-

ლის ჯგუფური გამოფენა გერმანიაში ქალაქ კიოლნში 

კუნსტჰალე დუმონტის (DuMont Kunsthalle) სივრცეში. 

აღნიშნული ავტორების 80-90-იანი წლებში საქართველოში 

შესრულებული ნამუშვერების წარდგენის გარდა, გამოფენას 

ამგვარი შეფასებები, კიდევ უფრო გვიბიძგებს დეოლოგიური 

საფუძვლების სიღრმისეული ანალიზისკენ, ღრმა კულტუ-

როლოგიური კვლევებისა და ინდვიდიუალური შემოქმედე-

ბითი ძიებების და გარემო რეალობას შორის კავშირების 

დადგენისკენ.

თან ახლდა ლიმიტირებულად დაბეჭდილი კატალოგი. გამოფენის 

კატალოგში ვხვდებით სხვდასხვა მნიშვნელოვან კრიტიკოსთა თუ 

პოლიტიკურ პირთა წერილებს, მათ შორის ისეთი გავლენიანი არტ 

კრიტიკოსის შეფასებას, როგორიც ბორის გროისია. გროისი აღ-

ნიშნავს ზოგად მოტივაციას, რომ ორად გაყოფილ სამყაროში (და-

სავლეთი და აღმოსავლეთის კონტექსტი) კულტურული ნიადაგის 

კვლევა ევროპელი სახელოვნებო სფეროს გავლენიანი წარ-

მოამდგენლებისა და სამუზეუმო თუ საგალერეო ინსტიტუციების-

თვის მნიშვნელოვანი პოლიტიკური და კულტუროლოგიური 

ნაბიჯი იყო. 

გროისის პერიფრაზს თუ მოვახდენთ ახლად გახსნილი აღ-

მოსავლეთ ევროპის ტერიტორიებში ევროპელ გალერისტებსა 

და კურატორებს იმაზე მეტად გახსნილი სიტუაცია და ევროპუ-

ლი იმპულსების მატარებელი ნამუშვერები დახვდათ ვიდრე 

ელოდნენ. 
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From the recent Past

THE INTERNATIONAL CONTEXT OF 
GEORGIAN CONTEMPORARY ART 

AND THE 1990'S

THE INTERNATIONAL CONTEXT OF 
GEORGIAN CONTEMPORARY ART 

AND THE 1990'S
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Conceptual and alternative signature or collective sear-

ches of Georgian contemporary art developed against the 

backdrop of the ideological changes and systemic fluc-

tuations which still determine the recent history of Geor-

gia. Even in the late Soviet period and the so-called During 

"perestroika" important political changes were imple-

mented. The unshakable iron curtain, which existed due to 

the Cold War and the isolation of the Soviet Union, begins 

to break down in this period. It is worth noting that the 

cycle of international appearances of modern Georgian 

artists in Europe coincides with such a historically impor-

tant political event. In 1988 and 1989, the works of the 

Group X Floor are presented in Budapest, and the artists 

also participate in the Narva International Avant-Garde 

Art Symposium. Besides Eastern Europe, exhibitions are 

organized in Great Britain and Germany. Under the cir-

cumstances of these international exchanges, which are 

symbolically tied to the turning point of the downfall of 

the Soviet Union, German female gallerist Françoise Fried-

rich stands out for the Georgian artistic space in the 1990s. 

Friedrich is one of the most prominent figures to get fami-
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liar with the works of Georgian contemporary artists and 

ensure their appearance in Germany. With this initiative, a 

group exhibition of four Georgian artists: Aleksadre 

(Shura) Bandzeladze, Gia Edzgveradze, Luka Lasareishvili, 

and Koka Ramishvili was organized in Cologne, Germany, 

in the space of DuMont Kunsthalle. In addition to presen-

ting the works done in Georgia in the 80s and 90s by these 

authors, the o�ered a limited-edition catalogue. The exhi-

bition catalogue contained letters from various important 

critics and political figures, including an assessment by 

influential art critics such as Boris Groys. Groys mentions 

the general motivation that the study of the cultural soil 

in the world divided into two (the context of the West and 

the East) was an important poli-tical and cultural step for 

the influential representatives of the European artistic fi-

eld and museum or gallery institutions. To paraphrase 

Groys, European gallerists and curators in the newly ope-

ned territories of Eastern Europe found a more open situ-

ation and works bearing European impulses than they ex-

pected. Such evaluations further push us to an indepth 
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analysis and establishing connections between theological 

foundations, deep culturological studies and individual cre-

ative searches, and surrounding reality.

Since the 1990s, local processes and authors are actively 

integrated into Western spaces. The second important exhi-

bition is a continuation of this initiative, also organized by 

Françoise Friedrich, which has a more institutional nature 

and is carried out under the auspices of the East-West Cul-

tural Exchange Association. The mentioned exhibition cal-

led Dialogue was organized in 1994, and in addition to the 

aforementioned four, important artists such as Iliko Zau-

tashvili, Gia Rigvava, and other contemporary German au-

thors took part. Françoise Fridrich's name is associated with 

the support and promotion of the works of Karlo Katchara-

va, Mamuka Tsetslkhadze, and Shalva Khakhanashvili.

It is these foundations, the context of the alternative and 

experimental searches of the 90s, the strive for integration 

with international artistic spaces, that show interest and 

create a range of important discussions and reflections. 

What territory is undefined in art (including Georgian con-

temporary art) and how is an epochal value dimension crea-

ted in the dialogue of creative impulses? 
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პროექტის კვლევითი თემის პრობლემატიკა 

აქტუალურია, გამომდინარე იქიდან, რომ უახ-

ლესი ქართული ხელოვნების ისტორიის მრა-

ვალი მოვლენა სამეცნიერო კვლევების მიღმა 

რჩება, მათ შორის, ისეთი მნიშვნელოვანი, 

როგორიცაა ქართველი მხატვრებისა და არ-

ტისტების შემოქმედება უცხოეთში. ეს მოვლენა 

მნიშვნელოვანწილად განაპირობებს საქართ-

ველოს კულტურულ ინტეგრაციას დასავლეთ-

თან და, იმავდროულად, ამდიდრებს ლოკა-

ლურ სახელოვნებო სივრცეს განსხვავებული, 

დასავლეთიდან შემოსული მხატვრული ღირე-

ბულებებით.

პროექტის ეფექტურად 

განხორციელებისათვის 

სამეცნიერო ჯგუფის მიერ 

შესრულდა შემდეგი ამო-

ცანები: დადგინდა ქარ-

თველ ემიგრანტ ხელო-

ვანთა სია, მოხდა კლასი-

ფიკაცია მათი მოღვაწეო-

ბის სფეროების, მიმდინა-

რეობებისა და ქვეყნების 

მიხედვით. სამუშაო ეტაპე-

ბის შესაბამისად დაიგეგმა 

სამეცნიერო ჯგუფის მივ-

ლინებები ევროპის ქვეყ-

ნებსა (ავსტრია, გერმანია, 

შვეიცარია, საფრანგეთი, 

ბელგია, ჰოლანდია, სა-

ბერძნეთი, ინგლისი) და 

აშშ-ში. პროექტის კვლე-

ვის არეალში მოექცა 25-

დან 80 წლამდე ასაკის 

115 ხელოვანი, რომელ-

თა ემიგრაციის ძირითადი 

პერიოდი 1980-დან 2000-

იან წლებს მოიცავს. კვლევის პროცესში გამოყენე-

ბულ იქნა ქართული ხელოვნების შეპირისპირებითი 

ანალიზი, სახელოვნებათმცოდნეო კვლევისა და კომ-

პარატიული მეთოდები, ხელოვანებთან ინტერვიუე-

ბის ჩაწერა-სოციოლოგიური გამოკითხვები, საარქი-

ვო კვლევა და მხატვრული ნაწარმოებების მხატ-

სამეცნიერო-კვლევითი პროექტი „ინტეგრაცია და იდენ-

ტობა“ მოიცავს უცხოეთში მიგრირებული და იქ მოღვაწე 

ქართველ ხელოვანებისა და მათი შემოქმედების კვლე-

ვა-ანალიზს. პროექტი განხორციელდა 2017-2019 

წლებში ივანე ჯავახიშვილის სახელობის თბილისის სა-

ხელმწიფო უნივერსიტეტის ხელოვნების ისტორიისა და 

თეორიის სასწავლო-სამეცნიერო ინსტიტუტის ბაზაზე და 

დაფინანსებულია შოთა რუსთაველის ეროვ-

ნული სამეცნიერო ფონდის ფუნდამენტური 

კვლევების კონკურსის ფარგლებში.
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ვრული და ფასეულობით-მსოფლმხედველობრივი შეფასება, დადგენა, თუ რატომ, როდის და რა პირობებში მოხდა ხელოვანების ემიგრი-

რება უცხოეთში, როგორ მოხდა მათი დამკვიდრება ახალ ადგილზე, როგორ ხდება მათი ინტეგრაცია დასავლურ გარემოში, რა კავშირებს 

ამყარებენ ისინი ადგილობრივ სახელოვნებო ინსტიტუციებთან, როგორ აფასებენ მიმდინარე მხატვრულ პროცესებს, რამდენად თვლიან სა-

კუთარ შემოქმედებას ქართული ხელოვნების ნაწილად, რა კავშირებს ინარჩუნებენ ქართულ სახელოვნებო გარემოსთან, როგორია მათი 

ცნობიერი დამოკიდებულება ქართული მხატვრული ტრადიციის მიმართ; რამდენად სპეციფიკურად – “ქართულად” წარმოჩინდება მათი ხე-

ლოვნება ამგვარი კულტურული ინტეგრაციის პირობებში. დადგინდა ემიგრანტ მხატვართა როლი ქართული თანამედროვე ხელოვნების ის-

ტორიაში, გამოიკვეთა, თუ რაოდენ მნიშვნელოვან როლს თამაშობენ ეს ხელოვანები საქართველოს მსოფლიოს სახელოვნებო სივრცეს-

თან კულტურული ინტეგრაციის კონტექსტში.

კვლევის ფარგლებში ასევე განხორციელდა 1910-1920-იანი წლებში ქართველი მხატვრების უცხოეთში ცხოვრება-მოღვაწეობის ანალიზი, 

რისთვისაც მოხდა საქართველოს არქივებსა და მუზეუმებში დოკუმენტების, ვიზუალური მასალებისა და ლიტერატურის მოძიება. მოპოვე-

ბულ ინფორმაციაზე და თეორიულ, დოკუმენტურ და ასევე ვიზუალურ მასალაზე დაყრდნობით გაკეთდა მხატვართა 1990-იან წლებში ხელო-

ვანთა მიგრაციის პროცესებთან პარალელები, დადგინდა საერთო და განსხვავებული მახასიათებლები ქართული თანამედროვე ხელოვნე-

ბის ისტორიის ამ ორ მოვლენას შორის და ასევე მათი ხელოვნების ადგილისა და მნიშვნელობის იდენტიფიცირება დასავლური თანამედრო-

ვე ხელოვნების კონტექსტში.

პროექტის ფარგლებში განხორციელებული კვლევა-ანალიზის საფუძველზე მომზადდა რამდენიმე სამეცნიერო ესე, საკონფერენციო მოხსე-

ნება და ფუნდამენტური ნაშრომი ქართულ-ინგლისურ ენებზე. შეიქმნა შესწავლილ ემიგრანტ ხელოვანთა შემოქმედების მონაცემთა ბაზა და 

ვებ-გვერდი თბილისის სახელმწიფო უნივერსიტეტის ბაზაზე. ვებ-გვერდზე განთავსებულია აღნიშნული მონაცემთა ბაზა და პროექტის ფარგ-

ლებში მომზადებული სამეცნიერო ნაშრომები.
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ჯგუფი შეიკრიბა ივანე ჯავახიშვილის სახელობის 

თბილისის სახელმწიფო უნივერსიტეტის ხელოვნე-

ბის ისტორიისა და თეორიის სასწავლო-სამეცნიე-

რო ინსტიტუტის ბაზაზე, სადაც იმ დროისთვის ნაწი-

ლი მათგანი პედაგოგიურ მოღვაწეობას ეწეოდა, 

ნაწილი კი – ჯგუფის ახალგაზრდა მეცნიერები – მა-

გისტრატურა - დოქტორანტურის კურსს გადიოდა.

პროექტი „ინტეგრაცია და იდენტობა“ გან-

ხორციელდა მეცნიერთა ჯგუფის 

მზია ჩიხრაძის 

ქეთევან შავგულიძის 

მარიამ შერგელაშვილის 

მარიტა სახლთხუციშვილისა და 

ლანა ქარაიას მიერ 
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Project “Integration and Identity”
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Online research platform 
of Georgian artists living 
and working abroad

78



In order to perform analysis, the research group members 

compiled lists of Georgian emigrant artists, then classified 

the artists according to the spheres of their activities and 

countries where they live and work. During the study, 

research group members traveled to many European 

countries where expatriate artists reside (Austria, Germany, 

Switzerland, France, Belgium, Netherlands, Greece, England) 

and to the United States. The project's research scope 

covered 115 artists from age 25 to 80, whose major period of 

The issues raised by the project are topical for critical 

studies of Georgian art, since scholarly research generally 

fails to cover the significance of Georgian painters and 

artists abroad. Yet artists help determine the progress of 

cultural integration of Georgia into the West, while 

simultaneously enriching the national art space with 

di�erent aesthetic values brought from the West.

The research project Integration and Identity includes the 

study and analysis of the lives and art of emigrant Georgian 

artists currently living and working abroad. The project was 

implemented in 2017-2019 under the auspices of the 

Institute of Art History and Theory of Ivane Javakhishvili 

Tbilisi State University, and was funded within the 

Fundamental Research Grant Program of Shota Rustaveli 

National Science Foundation.

79



emigration falls between the 1980s and the 2000s. To 

complete the study, participants utilized research into art 

history, comparative methodology, interview–sociological 

survey, archival research and scholarly analysis of art works. 

Our survey attempted to determine how organically the 

artists who had immigrated from Georgia merged with the 

western environment, the nature of their achievements and 

their conscious connection to the national traditions of 

Georgian art. On the other hand, researchers inquired as to 

how specifically – the label “Georgian” is a�xed to their art 

when it is viewed abroad, under what conditions of cultural 

integration.

The research group members studied the theoretical and 

visual material and conducted interviews; they worked on 

relevant literature, analyzed material, observed the art of 

immigrant artists in connection with both Western 

contemporary art and Georgian art. Based on the analysis 

and study of artistic values and philosophical attitudes of 

the artists it was determined why, when, and how the artists 

emigrated abroad, how they settled on a new place, how 

they integrated into the Western environment and what 

connections they established with local art institutions. 

How do they evaluate the ongoing art processes? Do they 

consider their art as a part of Georgian art or not: what kind 
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In the framework of the research, we analyzed 

the lives and art of Georgian painters abroad 

during the 1910s-1920s. Records in archives, 

museums, private collections and libraries in 

Georgia were utilized in research. According to 

theoretical, documentary and visual materi-

als, we made parallel studies of the migration 

processes of those earlier painters and the 

artists who have emigrated since the 1990s.

We searched for similarities and di�erences 

of connections are kept with the Georgian art 

space, what are their conscious attitudes to-

wards the Georgian art tradition; how “Geor-

gian” they perceive their own art in the context 

of such cultural integration, and what import it 

has towards the general integration of Georgi-

an culture in the West.

Several scholarly essays, conference papers 

and fundamental studies were prepared in 

Georgian and English languages   based on 

the research-analysis carried out within the 

project. Ivane Javakhishvili Tbilisi State Uni-

versity now houses the newly created data-

base and web-site based on the study fin-

dings. The website contains the scholarly 

works prepared within the project.

Mzia Chikhradze, 

The project Integration and Identity was im-

plemented by the research group members: 

Ketevan Shavgulidze, 

between these two events of modern Geor-

gian art history, and also, generally, betwe-

en the similar ongoing events in the world; 

identified the place and importance of Geor-

gian emigre artists in the context of Western 

modern and contemporary art.

Marita Sakhltkhutsishvili and 

Mariam Shergelashvili, 

Lana Karaia. 

The group was created within the Institute of 

Art History and Theory of Ivane Javakhishvili 

Tbilisi State University, all researchers had 

an academic a�liation.
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თარგამანი და კორექტურა                                                                 - ქეთევან უჩანეიშვილი, ლიანა ბარბაქაძე
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- მოწოდებულია ხელოვანების მიერ
- გიორგი (მაკარი) გოგოლაძე
- ქეთი მაჭავარიანი
- ნუცა გუჯაბიძე
- მიხეილ გოგიჩაიშვილი
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