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מֵאָדָם אַתָּה וְאֶל אָדָם תָּשׁוּב
ורדה יתום במוזיאון בית "השומר" 

כותרת התערוכה "מאדם אתה ואל אדם תשוב" מתייחסת למשפט 
י  "כִּ הפסוק  על  כפרפרזה  עמיחי,  יהודה  המשורר  של  שירו  מתוך 
הנזכר בתחילת ספר בראשית, בהקשר  שׁוּב"  תָּ עָפָר  וְאֶל  ה  אַתָּ עָפָר 
של האדם הראשון לאחר שחטא באכילת פרי עץ הדעת. משפט זה 
של עמיחי מתאר באופן פואטי את מה שניסחה ורדה יתום בפסליה 
את  מעביר  עמיחי  להפך.  ולא  לאדם  העפר  כשייכות  בתערוכה, 
בעל  הוא  הגוף  העברית.  בשירה  חדש  מהלך  יוצר  ובשירתו  המסר 
קיום פרדוקסלי והוא ממלא תפקיד מרכזי במשפט זה ומתחבר גם 
הלידה  עם  טבעי  דיאלוג  בפסליה  המקיימת  יתום,  של  ליצירותיה 
והמוות. עמיחי מאיר במילים פשוטות את האמיתות המובנות מאליהן 

ואילו ורדה יתום מתרגמת זאת לשפת האמנות שלה - הפיסול.
דרך  פורצי  הם  פסליה  מוערכת,  ישראלית  פסלת  היא  יתום  ורדה 
האמנותית  דרכה  את  החלה  היא  הקרמי.  הפיסול  שפת  בתחום 
ויוצרת  חיה  יתום  הקודמת.  המאה  של  השבעים  שנות  בתחילת 
בקיבוץ סאסא שבגליל העליון. ב-1999 היא הוכרה על ידי ועדה בין 
-לאומית כאחת מעשרת פַּסלי הקרמיקה המובילים בעולם. פסליה 
הוצגו בתערוכות רבות בארץ וברחבי העולם, בגלריות ובמוזיאונים, 

חלקם אף זכו בפרסים. 
אקספרסיבי.  קרמי  בפיסול  מתאפיינת  יתום  של  האמנותית  דרכה 
המגע הישיר בחומר מייצר תהליך של דו שיח ייחודי בין המורכבות 
ייחודית  הפנימית שלה לבין תהליך היצירה המוליד שפה פיסולית 
המזוהה עימה, היא אינה משתייכת לזרם כלשהו באמנות הישראלית. 

ושפת האמנות שלה ביקורתית ועצמאית.
זו היא בוראת פרשנות מחודשת לסדרת העבודות "אדם  בתערוכה 
ואדמה" שיצרה בראשית דרכה והעמיקה במסגרת לימודי המאסטר 
ובהן בחנה את   .1986 יורק בשנת  בניו  "אלפרד"  שלה באוניברסיטת 
לטבע  האדם  בין  החיבור  ואת  ואדמה  אדם  של  המורכב  המפגש 

והמוות ששייך לחיים כמו הלידה. 
תהליך היצירה של יתום מתחיל באי שקט עד הרגע שבו היא אוחזת 
בחומר. היא מקיימת דו שיח מתמשך עם החומר ומבליטה את הקיים 
אין  ואסוציאציות.  במילים  ורווי  רחב  שלה  המחקר  ובתוכה.  בתוכו 
לעבודותיה רישום מקדים. היא שואבת השראה מצילומים ומחפצים 
שונים שאספה לאורך השנים או שהיא אוחזת בחומר, לשה ומשחקת 
איתו בידיים ולעיתים אף משנה את הרעיון או את הפרויקט תוך כדי 

תנועה. רק אחרי המיקוד מגיע הרישום. 
את  להדגיש  הרצון  בעקבות  יצרה  היא  למשל,  הגלמים,  סדרת  את 
יצור חי. היא בחרה  והטיפוס שקיים בכל  יצר התנועה, ההתקדמות 
בדימוי שלא יזכיר דמות פיגורטיבית קלאסית, אלא סוג של גופים 
והכדים  הגלמים  המְכל,  צורת  עם  מזדהה  היא  לגלמים.  הדומים 
קִבּוּל  ככְּלִי  הוא  הגוף  כאשר  האדם,  לגוף  מטאפורה  הם  עבורה 
שקליפתו שברירית. כמו במְכל הקרמי הקליפה מגינה עליו, יש לה 
תפקיד להגן על מה שמתחולל בפנים ומאידך הקליפה מכילה את 
אלמנט השבירה. מה שיוצר הזדהות עם המצב הקיומי. אנו כבני אדם 
הפנימי  האני  את  ולשמר  החיצוניים  הדברים  מפני  להתגונן  מנסים 
שלנו, פיזית אך גם מנטלית. עבור יתום האדם הוא סוג של בֵּית קִבּוּל 

והיא מתרגמת את המצוקות האנושיות לנרטיב הפיסולי שלה.
צמחו  מפסליה  שחלק  דומה  סביבתה,  גבולות  את  חוקרת  יתום 
הטבעית  בחירתה  מחֹמֶר.  עשויים  הם  אך  סאסא,  קיבוץ  מאדמת 
במרקם האבנים של אדמת סאסא מסמל עבורה את התפתחותו של 
בוחנת את המפגש המורכב  זו  האדם בסביבתו האורגנית. תערוכה 

בין האדם לסביבה ובין האדם לטבע.
האנושית  הביטוי  יכולת  מהארכיאולוגיה.  רבות  מושפעת  היא 
התמימה והמתומצתת ותהליכי ההסתרה, החשיפה והגילוי מרגשים 

יש ממצאים ארכיאולוגיים מראשית התרבות  אותה. באזור מגוריה 
מן  קבורה  ומערות  כוכים  נחשפו  סאסא  קיבוץ  בתחומי  האנושית. 
המאות הראשונות לספירה, מהתקופה הרומית ומהתקופה הביזנטית. 
הקשר של יתום עם המערות מתחבר גם לעולמה האישי. המערות 
רחם.  של  סוג  בהן  רואה  והיא  רוגע  ותחושת  סקרנות  בה  יוצרות 
לפני  איתן.  ואינטימי  אמנותי  דיאלוג  יוצרת  היא  השנים  ולאורך 
שכוכיה  הקיבוץ,  בלב  ריקה  קבורה  מערת  יתום  גילתה  שנים  כמה 
ביהדות,  משנית  קבורה   - גלוסקמאות  להנחת  בגודלם  מתאימים 
קבורה שרווחה בשלהי ימי בית שני. יתום הפכה את מערת הקבורה 
דמוי  כד  פסלי  מכניסה  כשהיא  שלה,  האסתטי  המשחקים  למגרש 
אדם מעוטר בתבליטים של חלקי פנים וידיים וכן צַלְמִיות )פסלונים 
יצרה סוג של  קטני ממדים בצלם אדם או בעל חיים(, במערה היא 
פולחן. עבורה זה המקום הנכון והטבעי ביותר להציג את עבודותיה, 
הוא   - – הכד הקרמי  המְכל  נפרד מהסביבה.  כך שייראו חלק בלתי 

התמצית המטאפורית בעיניה למושג "אדם". 
היא  וחידוש.  חיבור  עיבוד,  פירוק,  של  מורכב  תהליך  מקיימת  יתום 
את  שוברת  היא  שבו  דקונסטרוקציה,  של  תהליך  בפסליה  יוצרת 
שהיה.  מה  מתוך  אחר  משהו  ובוראת  מחדש  אותו  מרכיבה  החומר 
הדקונסטרוקציה מזוהה עם הגותו של הפילוסוף ז'אק דרידה, שהגותו 
פעולות  האמנות.  גם  ובהם  מגוונים  חשיבה  תחומי  על  השפיעה 
היא  עבודותיה.  במרבית  מתקיימת  יתום  של  וההרכבה  הפירוק 
מותירה תמיד אפשרות להמשך ועושה זאת ללא תכנון מקדים. בחלק 
מהעבודות היא יוצרת חורים שיתמלאו באמצעות חיבור של חומרי 
רֶדִי מֶייד )Readymade( או באמצעות תהליך יציקה. תהליכי הפירוק 
וההרכבה נעשים גם לאחר שרֵפת האובייקטים בתנור. לעיתים היא 
אף שוברת את היצירה במתכוון ומרכיבה אותה מחדש, הכול צפוי 
והרשות נתונה, כך שהיא יכולה לשנות את הפרויקט והרעיון תוך כדי 
עבודה. רק החומר של יתום נשאר חֹמֶר, בשבילה שום דבר לא סגור 

ולא שלם עד הסוף. 
והאובייקטים  הנושאים  עם  מתנהל  יתום  של  האמנותי  השיח 
שמוצאים את דרכם לפסליה, אך היא מקיימת גם שיח עם האמנות 
הפרה היסטורית, אמנות ימי הביניים והאמנות הפרה קולומביאנית. 
כמו כן היא מנהלת שיח עם זרמים באמנות הבין-לאומית מראשית 
ואמצע שנות העשרים של המאה הקודמת. בפסליה אפשר למצוא 
באזליץ,  ג'ורג'  הסה,  אווה  מור,  הנרי  האמנים:  של  ליצירותיהם  הד 
אנסלם קיפר ואנט מסאז'ה. כל אלה משפיעים ומרכיבים את השפה 

הצורנית של עבודותיה.
התערוכה המוצגת במוזיאון בית "השומר" משתלבת עם סיפורם של 
החלוצות והחלוצים הצעירים אנשי העלייה השנייה. בראשית 1906 
הקים האמן בוריס שץ את בית הספר לאומנות "בצלאל" בירושלים, 
בעיר  החשוב  והתרבותי  החברתי  המרכז  התקופה  באותה  שהיה 
ובארץ כולה. בד בבד סייע שץ בלימוד ופיתוח מלאכת הסיתות ושם 

למדו חלק מאנשי "השומר" שהיו בקומונת הסתתים .
כמה שנים אחרי כך, בשנת 1919 הצטרפה ל"בצלאל" העלמה בתיה 
–1900( ציור אצל בוריס שץ.  בתיה לישנסקי  לישנסקי, אשר למדה 
1992(, מהפסלות הראשונות בארץ ישראל, הייתה אמנית ישראלית, 
אחותה  היא  בפיסול.  בעיקר  שעסקה  לאמנות  ישראל  פרס  כלת 
המוכרות   יצירותיה  צבי.   בן  ינאית  רחל  "השומר"  ארגון  חברת  של 
את  בנושאיהן  ומשקפות  בעבותות  לארץ  קשורות  לישנסקי  של 
מוזיאון  של  ההיסטורית  בתצוגה  משולבים  פסליה  הציוני.  הנרטיב 
בית "השומר" ובגלריית המוזיאון מוצגת תערוכת קבע של הפסלת, 
חשה   יתום  האמנית.  של  המגוונת  יצירתה  את  בתוכה  המקפלת 
היוצרת  פסלת  אישה  היותה  מעצם  לישנסקי,  הפסלת  עם  הזדהות 

בחומר מקומי, הנאבקת על מקומה בשדה הפיסול הישראלי ובפסליה 
הנוגעים במקומות החשופים והכואבים.

מעשה האמנות של ורדה יתום, כפי שהוא מוצג בתערוכה, ממשיך 
בדו-שיח עם החלוצות והחלוצים. כמו כן, בפסלים המוצגים בתערוכה 

זו מסתתרת יצירת חייה של הפסלת.

מוזיאון בית "השומר" הינו חלק מיחידת המורשת והמוזיאונים באגף 
משפחות הנצחה ומורשת במשרד הביטחון.

אוצרת התערוכה, בשמת הראובני זאבי
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The title of the exhibition "For a Person You Are and to a Person 
You Shall Return" is based on a line from a poem of Israeli poet 
Yehuda Amichai (M'adam atah v'el adam tashuv"). This line 
paraphrases a verse from the Book of Genesis, following Adam's 
sin of eating fruit from the Tree of Knowledge: "For dust you are 
and to dust you shall return." In Hebrew, adama (dust, earth) and 
adam (person) have similar root letters. 
Amichai's words poetically depict what Yatom formulates with 
her sculptures in this exhibition – the dust belongs to the person 
and not the reverse. Amichai conveys this message, and his poetry 
creates a novel dynamic in Hebrew poetry. The body's existence 
is paradoxical and fulfills a central role in this statement, linking 
to Yatom's artwork engaging in natural dialogue with birth and 
death. Amichai illumines this by using simple words of obvious 
truths, while Varda Yatom renders this to her mode of art – in the 
form of sculpture.
Varda Yatom is a highly respected Israeli sculptress. Her 
sculptures are pioneering in the field of ceramic sculptures. Her 
artistic ventures started in the early 1970s. Yatom lives and 
creates in Kibbutz Sasa in the Upper Galilee. In 1999, she was 
recognized by an international committee as one of the ten 
leading ceramic sculptors in the world. Her sculptures have been 
displayed in many exhibitions in Israel and worldwide – in galleries 
and museums. Some have been awarded prizes.
Yatom's artwork is typified by expressive ceramic sculpture. Direct 
contact with the material creates a unique dialogue between her 
inner self and her creative process producing a unique sculptural 
style. She does not belong to any stream of Israeli art. Her 
language of art is analytical and detached.
This exhibition presents a renewed interpretation for her "Adam 
V'Adama" series, from the onset of her career and further 
examined during her Masters studies at Alfred University in New 
York in 1986. She studied the intricate encounter between the 
human being and earth, and the connection between the human 
being and nature – with death being a part of life, just as birth.
Yatom's creative process starts with unrest until the moment that 
raw material is in her grasp. She has an ongoing conversation 
with the material, stressing its contents as well as hers. Her broad 
research is full of words and associations. Her work does not 
involve pre-sketching. She draws inspiration from photographs 
and from various items collected over the years. Or she holds the 
raw material, kneading and playing with it in her hands, at times 
changing the idea or the project while in movement. After the 
focus, comes the sketch.
For example, Yatom created the cocoons series in order to 
emphasize the yearning for motion, progression and ascending 
inherent in each living creature. She chose an image which isn't 
reminiscent of a classical figure. Instead she chose cocoon-
like bodies. She identifies with the container shape. For Yatom, 
cocoons and jugs are a metaphor for the human body, with 
the body resembling a vessel with a fragile shell. The ceramic 
container has a shell protecting it, and likewise Yatom has a role 
to protect its inner workings. The shell's fragile element creates 
identification with the existential condition. As people, we strive 

For a Person You Are and to a Person You Shall Return
Varda Yatom at The Hashomer Museum 

to protect ourselves from externalities and to preserve our inner 
self – both physically and mentally. For Yatom, the human being 
is a kind of vessel. The concerns of humans are rendered into her 
sculptured narrative. 
Yatom explores the boundaries of her environment. Her sculptures 
seem to have grown from the earth of Kibbutz Sasa, yet they are 
actually made of clay. Her natural choice of the stones of Sasa's 
earth symbolizes the development of the human being in his or 
her organic environment. This exhibition studies the complex 
encounter between the human being and the environment, and 
between the human being and nature.
Archeology has greatly influenced Yatom. The human ability of 
innocent and concise expression, the processes of concealing, 
exposure and revelation all excite her. In her vicinity, archeological 
findings were discovered going back to the dawn of humanity. 
Around Kibbutz Sasa, tombs and burial caves were found from 
the first centuries BCE, and the Roman and Byzantium eras. 
Yatom's connections to these caves connect to her inner worlds. 
The caves spark her curiosity, offering her a sense of calm. She 
views them as a type of womb. Throughout the years, she has 
created an intimate and strong artistic dialogue. 
Some years ago, Yatom discovered an empty burial cave in the 
center of the kibbutz, whose tombs matched the sizes of the 
ossuaries – a secondary burial form in Judaism, a burial method 
prevalent in the Second Temple era. Yatom turned the burial 
cave into her esthetic playground, bringing there jug sculptures 
resembling people with ornaments of facial parts and hands. She 
also brought in small sculptures in the shape of people or animals. 
In the cave she created a mode of worship. For her, this is the 
most suitable and natural place to display her works, appearing 
inseparable from their surroundings. The container – the ceramic 
jug – is the essential metaphor for the term "human being."
The process used by Yatom includes deconstructing, processing, 
combining and renewing. She creates in her sculptures a dynamic 
of deconstruction, where she breaks apart the material and rebuilds 
it creating something different. Deconstruction is connected to 
philosopher Jacques Derrida whose thought influenced diverse 
areas including art. Yatom's activities of deconstruction and 
construction are evident in most of her works. She always 
leaves a possibility for continuation, and she does so without 
pre-planning. For some works, she creates holes to be filled by 
connecting "Ready made" materials or by the casting process. 
The processes of deconstruction and construction are done after 
burning objects in the oven. Sometimes she even breaks the 
artwork intentionally and puts it together anew. All is anticipated, 
and permission is given. So she can change the project and idea as 
she progresses. The only constant is Yatom's material – clay. For 
her nothing is final or complete until the end. Yatom engages in 
conversation the topics and objects of her sculptures, but she also 
dialogues with pre-historic art, medieval art and pre-Columbian 
art. She connects to the international streams of art from the the 
mid-1920s. Her works echo artwork of artists like: Henry Moore, 
Eva Hesse, Georg Baselitz, Anselm Kiefer and Annette Messager. 
All these influence and make up her creations. 

The exhibition is on display at the Hashomer Museum which 
presents the story of the young pioneer men and women of the 
Second Aliyah. In 1906 artist Boris Schatz established the Bezalel 
School of Art in Jerusalem, the social and cultural center of the city 
and the entire country. At the same time, Schatz assisted in the 
study and development of the art of chiseling. Some Hashomer 
members studied there, and went on to become chiselers.
A few years later, in 1919, Batia Lishansky learned art with Boris 
Schatz and joined Bezalel. Batia Lishansky (1900-1992) was one 
of the first sculptors in the Land of Israel. An Israeli artist, she was 
recipient of the Israel Prize for art, and was mainly a sculptor. Her 
sister was Hashomer member Rachel Yanait Ben-Zvi. Lishansky's 
well-known works of art are deeply connected to the Land of 
Israel and reflect the Zionist narrative.  Her sculptures are part 

of the historical exhibition of the Hashomer Museum. Its gallery 
has a permanent display of her varied artwork. Yatom identifies 
with Lishansky, with her being a woman sculptress using local 
material, standing up for her place in the field of sculpture in 
Israel, and creating sculptures that portray pain.
Varda Yatom's art, as displayed in this exhibition, continues the 
conversation with the pioneer women and men. In the sculptures 
here, rests the creations of the sculptress.

The Hashomer Museum is part of the Heritage and Museums 
Unit within the Families and Commemoration Department of the 
Israeli Ministry of Defense.

Curator: Basmat Hareuveni Zeevi 


