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高千惠 VS 郭俞平 

 ■ 打開，從古典到當代的認知學習 

高千惠（以下簡稱「高」）：觀察妳的創作發展，從早期的歷史意識到近期的性別意識，可

顯示出妳的藝術創作與藝術世界，也具有台灣文化生態下，所迸發出一種個人化的異議色彩。 

在同世代的創作中，妳能運用素描、影像、行為、裝置等不同媒介與表現形式，在藝術語彙

和公共議題上，產生一種詩意的、文學性的，但又具煽動能量的表述風格。即使是妳 2021

年在網絡平台撰寫的虛擬版現實平權事件，也以文字撼動了藝術社會。或許我們可以從妳的

「當代藝術」認知途徑談起。首先，妳如何從台灣藝術大學（簡稱台藝大）的造形與雕塑訓

練、臺北藝術大學藝術跨領域研究（簡稱北藝大），以及一些課外活動學習中，逐步認識妳

介入的「當代藝術」概念與面貌？ 

郭俞平（以下簡稱「郭」）：當時從南投北漂來唸書，起初還沒有很明晰的當代藝術認知。

來到台北後，在一個瞬間，接收藝術資訊的機會密度大幅地增長。透過閱讀和看展覽，以及
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當時有些策展人或文化工作者都在寫部落格的生態，彷彿有一個陡坡般地，急速地提供我許

多相關資訊。 

大學時候，我是在台藝接受雕塑基礎技術訓練，從藝術解剖學到人體的等比塑形，還有石頭、

金屬等媒材的課程，讓我有相當紮實的雕塑訓練養成。我是在大學後期才開始自已探索複合

媒材和錄像這樣的嘗試。台藝雕塑系的藝術教育上多重視古典的美學和技術，而在校外，我

則透過看影展、展覽和閱讀打開不同的通道。 

學生時期，就是一個還在自我形塑的過程，書本成為年輕創作者觀看世界的工具。我是很喜

歡閱讀的人，時常在古亭、公館這些地方鬼混，那裡有很多獨立書店。下課時候，也會去學

校的圖書館裡看藝術雜誌。當讀到喜歡的文章和評論，會一字一字地抄寫下來，左支右絀地

訓練自己「作品論述化」的能力，並樂在其中。我的本性有一種反骨的東西，除了狂嗑藝術

雜誌之外，像「文化研究」期刊和許多批判理論的書也很吸引我。可能這樣的路徑，在很大

的程度上影響了我往後創作中所關注的價值。 

大學畢業後，有段時間受困於某種情結，認為藝術家缺乏社會功能，在提供建設性社會方案

的面向上是無能的。那種感受之於我而言，是一種很壓抑地、內捲的狀態。當時選擇先去工

作，參與了一些社會運動，也接觸到藝術學院之外的人。當時也正好是「頓挫藝術」被提出

的年代，在藝術圈成為被廣泛討論的青年創作議題。我那時還是很想繼續創作，而北藝大第

二屆藝跨所正在招生。看了一下裡頭開設的課綱，如「視覺文化社會學」、「關係美學」、

「全球化批判」等具有批判性的課程，相當地吸引我，於是就報考了。 

另外補充，在初入大學之際，我便報名參與了 2002年的「CO-2－台灣前衛文件展」的志工

培訓，後續也參加了 2004年的志工。很幸運地，那段時期大量地參與並見證到許多台北當

前藝術生態各方面正在發生的環節。這段經驗可能是形塑我「當代藝術」認知的基石。另外

一個印象深刻的介入是，在 2008年，以外部觀察者的身份，從旁參與策展人黃建宏與打開

當代一同策劃的「後地方——地方性的逆轉」，經歷了整個展覽從孵化到成形的過程。 

 ■ 志工，CO系列、南海與寶藏巖 

高：妳提到一個重要的關鍵詞「CO-2」。「CO-2」系列的台灣前衛文件展，有其重要的年代

角色和意義。它發生在 2002年厎至 2006年厎，由官方的行政院文化建設委員會、文化總

會與台新銀行共同介入與主辦，行動推手可能在中部，但首發的活動區在北部。基本上，它

是仿效德國的文件青年展，以青年創作者作為前衛概念，在 2000年代給予新世代一個大型

會展的機會。 

我親眼看到「CO-2」當時的實景。第一屆的「CO-2」是一種野放版的「台灣青年雙年展」概

念，但它串連的資源與場域卻包括了文化總會、國北師藝文中心、美國文化中心及華山藝文

特區等官方、學校與民間等場所。其推手群應是當時的一種文化資本力的結盟。第二屆的

「CO-4」，擔任七個主題的策展人包括梅丁衍、王品驊、袁廣鳴、張惠蘭、潘小雪、李思賢

和顧振清等人，可見其內容領域的多元化。第三屆的「CO-6」以「度」為題，主展場已進入

國立臺灣美術館。它以「跨領域策展團隊」號召，徵件之外，也徵策展團隊。 

我認為「CO 系列」的出現與發展，在年代上，開啓了台灣官方文化機制對當代或前衛藝術

的補助行動，以及民間與美術館挖掘青年創作的趨勢。例如，在 2002年，台新銀行一方面

資援「CO-2」，另一方面也開辦了「台新藝術獎」。「台新藝術獎」對當代藝術認知與美學



趨向，是可以從 2002年作為源頭研究。另外，曾作為「CO系列」展場的台中國立臺灣美術

館，在 2005年承辦了 2003年文建會所擬的「青年藝術家作品收購」典藏計畫。在「CO系

列」結束後，台中國立臺灣美術館在 2008年開啓了「台灣美術雙年展」這個有關台灣當代

藝術的雙年展項目。 

2008 年，針對藝壇已出現的「頓挫世代」討論，1982年出生的蘇育賢在回應「CO 系列」

與「頓挫世代說」之下，提出「CO-Q」，試圖界定出新世代的「Q美學」，提出年輕的台灣

當代藝術家，青春正盛，擁有各式各樣的想法和創作活力。在「CO-Q」之書中，反詰了當時

被普遍認為的「年輕世代」命名，如「草莓族」、「肚臍眼文化」、「卡漫世代」、「頓挫」、

「喃喃自語」等。認為前世代透過「命名控管」，界定了年輕世代的框架。而其提出的「CO-

Q」質感包括了：帥氣拉風有點壞，動作很小高難度，小感性的發明家，冷眼旁觀也可嗨，

觀念總在一瞬間。 

2008年，黃建宏參與了「CO-Q」之書的書寫，但也開始了與打開當代一同策劃的「後地方

——地方性的逆轉」。我認為在 2002年至 2008年，這個屬於「青年創作」與「頓挫藝術」

的產生時期，以及「文化圍堵」與「學院青年創作」共存的年代，如果能透過當年的志工之

眼，也許可以在未來還原與補述一些不同的年代視角，並看到新世代的美學衍變過程。事實

上，妳的發展，也不像是「CO-Q」所言的質感 

志工經驗，應該提供了妳進入當時當代藝術的活動演練。能否談談妳如何實際地以作品介入

「當代藝術」領域？妳的展覽起點好像是「南海藝廊」，另一個重要的異質展覽場域是「寶

藏巖」。是否可以談談這兩個展演空間，對妳進入當代藝術創作領域的過渡影響？以及妳參

與台北獎的心路歷程，以及從異質空間到白盒子空間作展的經驗？ 

郭：認識南海藝廊的淵源來自「CO-2」。對我來說，它就像是孵育台北當代藝術文化的子宮，

非常有機，有很多事情在那裡發生，當時也吸引了各式各樣不同的人進來，有著各式的文化

想像、表現慾望、情誼、夢想…，像是藝術圈的小小縮影。 

我在那裡看過一檔又一檔的展覽、「小劇場表演」、「失聲祭」、讀書會，以及一直持續到

現在的「牯嶺書香市集」等，也認識了當時在國北大任教的黃海鳴老師。「南海藝廊」是我

相當熟悉且有情感聯繫的空間，自然地就選擇它作為首次個展發表的場地。我還記得當時

「南海藝廊」營運的方式，是一年會有幾檔徵件展，獲選者要付場地租借費，那時展覽名稱

是《水泥之愛》，而這也是我第一次寫國藝會的展覽補助。 

個展後，我就以《延遲與凹洞》這件錄像作品投台北獎，很幸運地首次投件就入圍。從紙上

的沙盤推演，直到在展間呈現作品，很像一次高空飛行的經驗。在這過程裡面，從複賽到作

品的陳述、佈展設計，甚至到與館方溝通電力配置等，這些都是作品在一個白盒子空間進行

實體化的鍛鍊。我覺得「南海藝廊」與北美館的不同在於，它作為一個文化裝置，界限是不

斷地在建構和解構，並且非常重視與在地社區的互動關係，層級結構並不明顯。相較之下，

進入美術館的白盒子空間，是透過展覽的銘刻實踐形成的一種制式化的互動領域，攸關藝術

家與藝術機構、藝術評論、藝術市場之間曖昧的協作關係，其層級是相當清楚的。 

2014 年在「寶藏巖」的展覽又跟在「南海藝廊」展覽的經驗不同。當時，我是跟幾位做社

運和待在民間團體的朋友，想透過創作的方式接近白色恐怖的社會議題。那時候，「差事劇

團」是「寶藏巖藝術聚落計畫」的駐點團體之一，我們是透過團長鍾喬，因而在那裡做展覽。



印象深刻的是，我們在籌備期間發生「318運動」，在這個事件爆發之後，內部便引發許多

跟認同有關的不安因子。在討論桌上的革命情感明顯可見，但在認同這件事情上就容易引發

刀鋒相見的狀況，爭端也可能一觸即發。 

高：當時在寶藏巖的展覽名稱是什麼？妳參與的角色又是什麼？而所謂的形式是指文獻？檔

案？還是其他視覺方式？ 

郭：展覽名稱是《紅字團 2014-1949》。在這裡面，我們四個人同時是發起者、策畫者跟創

作者。我們是用一種，可以說是很民主的方式，讓彼此自由去討論、表達對這個議題的想法，

再互相協助以藝術形式的方案在空間呈現。當時在展覽中呈現的作品，是我後來《中山高》

作品的前提展示，是一個已有明確藝術形式的作品。 

■ 面對，參展、投案、獎項的機制迷思 

高：妳在 2009 年之後，即嶄露頭角。2009 年與 2013 年，分別獲世安美學獎影音藝術；

2013年獲台北美術獎優選獎，2015年與 2018年再獲台北美術獎入選獎。在 2010年代崛

起的新世代當中，妳是受美術館獎項、藝術機制肯定的創作者，妳也以持續態度，証明妳對

「創作」的認真。但從文化批評的角度，妳如何看台灣青年藝術家對參展、投案、獎項的迷

思？這些管道與台灣藝術生態的互為關係，是否有破除的需要或其他的可能？ 

郭：我覺得創作之於我，浸潤在創作過程中是相當重要的。我會盡量事必躬親，如果無法先

做出讓信服自己的作品，會感到難受。就像許多其他年輕藝術家一樣，有時候從旁人角度，

甚至於自己都會感覺到，做藝術有時候簡直是在自討苦吃，因為它的投資報酬來的很慢，甚

至會什麼都沒有。回頭去看當時積極投獎的自己經歷過許多不同階段的感受，當前的我認為

參與獎項是很好的學習經驗。當現在遇到一些學生，會鼓勵他們去投這些獎項，覺得不要害

怕與同儕競爭。 

宏觀地看，藝術獎項本是藝術資本化和個人主義盛行下的衍生產品之一，藝術家沒有曝光就

等於沒做這件事，這是非常現實的。我覺得人們身處的環境和資訊都會對我們起到潛移默化

的效果，獎項的光環固然閃耀，但最終它只是整個生態不斷地在新陳代謝中的一個環節而已，

而我們每個人也都是形塑這個藝術生態的協作者。藝術世界有很現實的一面，然而同時我也

認為藝術絕對不是無害的閒話家常。創作這種自我實現，是要非常具有精神性，要有個價值

在那邊，且值得追尋的。 

我覺得好的藝術呈現出來的時候，有時，它會是超越個人性的存在。我覺得藝術家如何去拿

捏，找到自己與藝術環境的相處與互動，並能合適於自己的步調，這是需要時間的，我也不

斷在調整中。這個時代與當時學生的我是完全地不同。社會真的變化很快，現在的社群媒體

衍生出的迷戀和自我呈現的現象，已經無法和過往比擬。很多事情是在網路中發生，而藝術

之於在社會中的角色，似乎也不斷在改變。 

■ 轉譯，從現實議題到寓言想像 

高：從藝術創作生態，再回到藝術語彙與美學的使用經驗。在 2010年代，以他人或前人經

驗為對話的創作，你以一種新歷史主義式的態度，重返了一種世代的歷史感。在創作精神與

內容上，妳的作品多涉個人、原生家庭與大歷史記憶。例如，《水泥之愛》、《延遲與凹洞》、

《中山高》、《自治權》與《紅字團 2014-1949》等。觀看妳的作品與展名標題，作品與展

覽名稱集結起來，就像一首詩。串在一起，似乎可以找到某種潛伏的精神取向。在當時，面



對現實與想像、議題與寓言，妳思考到那些藝術語彙的使用與轉化？有那一件作品，是自己

覺得最有代表性的？ 

郭：我覺得在創作上，會有理性的腦與感性的腦，特別是具有論述性作品，我更能感受到這

兩個腦袋明顯各自在運作。當靈感湧現的時候，猶如一個巢穴式的團塊物，隱隱地發燙，是

語言無法抵達的所在，它是在喉嚨和心裡深處，你可以感覺到，對望著遠方的一個模糊的圖

像。我覺得創作的過程，就像是朝著遠方那模糊圖像前進的過程，是一個抵達之謎。 

每個創作者都有一個關於自己的抵達之謎，可能一百個人裡，就有一千個不同的方法。像我

早期的時候，在創作過程中，腦袋會調度大量的儲存資料，可能是圖像的、文字的，漫天飛

舞；等到大風一過，就會留下幾片飛也飛不走的東西。然後，就從這些東西開始，會展開一

段形式語言和心理動態不斷組織、縫合的過程。我覺得很燒腦，但也會覺得很過癮。有時候，

也會有直覺性的東西出現，遠方的圖像如靈光乍現般強烈地呼喚我。那個當下便不會多想，

就動起身來去做了。 

是在 2013至 2018年這期間，有比較多跟認同、歷史有關的作品發表。當時的我，特別在

意要如何將地方性的感知，轉化成普遍性的視覺語言。這件事情對我來說是非常重要，我認

為它是身處邊緣——如台灣島國地理政治上的，抑或文化政治上的——創作者無法避免掉的

一道題目。當時的我，是這麼認為的。所以我常把這道題目懸在腦袋裡反覆思考和練習。這

段期間，我認為最有代表性的作品是《延遲與凹洞》。 

高：我很喜歡妳描述創作過程中，從喉嚨到心靈深處的吶喊狀態。創作常是把心裡講不出來

的話，以藝術的方式發聲。在語彙上，妳有視覺性的陳述能力。你很能作文學性的敘事，作

品中常有一股詩性與陰性的獨特氣質。除了裝置作品的詩句與聲音，妳也有一系列關於性別

意識的表現風格圖繪。妳如何看待書寫與創作的關係？在藝術語彙上，你是有意識或無意識

地，彰顯出某種衝突的、剛柔各表的內在性格？ 

因為以妳的角色，妳一方面作為理性的批判者，同時也是直覺性的自我探索者。妳如何看待

妳和作品的主客體關係，是個重要的觀看角度。例如，2019 年妳參與《女頭目的未來學：

母系．生產．生態》，也有《昨日有多真實》的個展。同一年，妳如何讓「己身」，分別出

現在作品中？ 

郭：從小我就喜歡寫作與畫畫。無論是寫作還是藝術創作，發軔之初都是一個詩意象的升起，

但切進這個意象的方法卻很不一樣。書寫比較像匍匐前進，跟隨著底下的伏流；在視覺造形

上，創作上會比較跳躍，有很多想法來來去去，而媒材也有自己的語言。 

我覺得創作有時候是充滿未知，過程中會出現讓自己出其不意的驚喜，那才是創作裡重要的

一部分，也是非常吸引我的，這也是持續創作能量的重要部份。確實，我內在有著相當衝突

的性格，有陽剛的一面，也有陰柔的一面，這些都會透過我的創作而自然流露出來。我的作

品時常跟自我揭露有關，我想很單純地因為有表達的需求。創作是我生活的一部分，不僅是

在拓展自己，是接近他者生命情狀的一種方式。 

■ 女兒，台灣性別意識中的角色 

高：我覺得這跟自我探索與揭露有關，在性別生態論上，也有類似的討論。性別意識往往也

涉及地方性的歷史意識。妳十年前的作品，多探討了較宏觀的群體主體性問題，2020 年之

後，則有了微觀自我的探討。近期作品接近直覺性的創作，但圖繪中的身體景觀，我覺得還



是有地方上的性別歷史意識對話。妳呈現的是大膽的、無謂的、酷異的圖像世界，彷彿是對

自己與社會的一種挑釁。 

台灣性平議題已討論很久，以妳的觀點和處境，在現實上與創作上，這個生命議題是否有世

代上的差異？例如，妳 2021年的《女兒們》（Daughters）小幅圖像，以寓言體與表現式的

語彙，提出了「女兒」的世界。為什麼不是「女人」或「女性」？「女兒」的世界是否也指

向了台灣性別意識中，另一個社會文化上的性別認知狀態？這系列，是否也是從性平議題與

事件中發展出的？ 

郭：我在畫圖的時候，那個狀態會非常投入，每一張畫都很像在畫自畫像。關於想要自我揭

露的慾望，很多是關於挑釁框架、無所畏懼、渴望的、能量充滿的精神狀態。在畫的當下不

會想太多，通常是在展覽籌備期，不安感和自我審查的環節才會浮現。那時候才會擔心這些

圖像是否過於赤裸或者帶著挑釁，會不會引發觀眾的不適與不安。當然，我覺得這些是忠於

自己的真實表露，到後面就不會去想太多。 

我覺得我的作品呈現一種氣質，可能是既壓抑又挑釁的狀態。那是關於啟程之憂傷，可能是

我詩意的來源、創作能量的根源。我的個性裡本來就有這個東西，要與它共處其實很不容易。

在年歲漸長之際，逐漸體會到不可能一直仰賴這種能量去創作。當前的我，還在探索自己和

調整中，希望生活裡不同的能量，如好奇的、親密的、孤獨的、渴望的、倦怠的等一切感受，

都能以密集的循環方式，起伏有致。期許自己在創作與生活中能夠傾聽更多內在的聲音，而

非自我的聲音，並且活得更表裡如一。 

現在性平議題的多元性和人們關注的程度，和我們父母那代人的經驗是完全不同的光景。我

認為已是青壯年的這一代人，其實有很多自己的想法。這個世代特別的地方，是與父母輩存

在很多價值觀的藩籬，但家庭倫理還是我們社會裡一個非常具有支配性的價值認知體系。從

另一個角度而言，如果沒有這些禁忌，哪裡來的挑釁呢？而比我再更年輕的一代，我認為他

們是更無扞格地活著了，看待自己處身於世界的方式是更加自由。 

《女兒》系列在取名的時候沒有想太多，我很果斷地感覺到，就是要取這個名字。現在回頭

看，我會認為，可能我早期追尋的自我認同是維繫在許許多多不同的社會關係中，關於家、

所在地政治、經驗性的政治等，對我來說是充滿各式衝突和內在的矛盾。與「女人」這個詞

比較，我覺得「女人」有其強烈的性別政治的宣示感；而「女兒」更能表達自我認同中多層

面的，而且複雜的倫理關係、衝突與矛盾等。這是「女兒」吸引我的面向。這個《女兒》系

列，我覺得跟創作前後台灣發生的性平議題與事件並無直接關連。 

■ 恥感，失語的社會集體文化意識 

高：這讓我回溯到有關「女兒」這個字的地方文化意涵。在過去的希臘，女性奴僕也可稱

「daughter」(thugátē)。回到社會與藝術的對話，當妳採用虛擬的故事，來陳述、揭露或是

為某件社會事件發聲時，是因為面對無法抗爭的社會處境，還是相信藝術介入社會的無形力

量？過去，妳以文獻、文物或家屋的記憶殘片作為創作材料；近年，妳有了親自介入的社會

正義行動。這曾經的行動，是否在成為妳生活一部份後，也可能影響妳的創作方向與藝術世

界？ 

郭：我覺得人生裡有很多重大的事情，不是在自己預料之中發生的。比起引發各界關注的

2022年性平議題與事件的揭露與沸騰現象，這一年多來，這件事情帶給我的影響如影隨形，



一直到現在，這件事情還是在進行式。我之所以會成為那個揭露事件的人，更多的是關於生

命中的各式機緣與巧合，而非我經過縝密思考後的行為。我單純地以一個身而為「人」的角

度與身份採取行動，只是這個行動發生的場域主要是藝術圈。身為受害者的委託人和陪伴者，

我覺得我的發聲會在藝術圈裡帶來一些影響，只是這樣而已。 

當時我會用寓言體去寫，其實自己也沒有想太多。就像藝術創作者熟諳以曖昧的方式描繪事

物，而讓所欲描繪的事物更顯其真實性，也更具渲染力。然而，揭露這個事件，明確的立場

表態和事實的描寫也很重要。在書寫的時候，我都有所顧慮。一件事情會有很多不同的面貌，

事件裡也涉及不同的行動者，因而所謂的「真實」很難全面性地呈現。 

在法律上講求證據，力求單一的「事實」，有一個明確的法理存在，但人和人之間的關係卻

更複雜，並不是線性且條理分明的。總而言之，我在這個事件中體會到太多，也感受到太多，

我自己也明白需要一些時間慢慢地消化和感受，也不知道是否會對我的創作產生什麼影響。 

高：藝術與社會的抗爭語言有矛盾性。在藝術領域，曖昧性要存在；在社會領域或法律，這

個明晰性更重要。 

回到我們何以需要用虛擬、影射的方式，或集合出來的力量，去陳述與抗爭一個社會事件上，

再作延伸性的文化精神探討？在我們的地方歷史意識中，有一個與個人和群體有關的「恥感

文化」（shame culture）。「恥感文化」同樣會產生一些集體認同的態度與行為。當我們面

對說不出、不能說、說不盡的狀態，虛擬、影射等轉譯就必然出現。很多抗爭性的創作，的

確都會採用詩意與政治對話（Poetics vs Politics）。對妳而言，有哪些當代作品，也反應了

台灣藝壇或社會的這種「失語」現象？ 

郭：我想先補充一下那個事件。其實在貼出文章之前，我不是沒有擔憂和恐懼的。在貼出來

之前，我也很害怕自己被當成滋事份子、搗亂的人，或是遭到報復，甚或被藝壇劃入黑名單

等，這些想法都曾盤據我的腦袋。就像先前我談到繪畫一樣，我覺得對自己是真誠的，那其

他的就別想太多了。 

關於羞恥感，是在日常生活中的規訓和操演下刻畫在身體意識中，羞恥感也是人之所以爲人

的特殊之處。每個地方會有自己的恥感文化，如果沒有這個東西，或許就不會有藝術了。過

去十年間，我覺得我的作品很像都在針對「失語」的狀態、認同的空缺，但如今這已不是我

關注的主題了。或許在這十年之間，台灣的社會氛圍，以及其在全球化的情勢都不斷在改變，

又或者我面臨的是新的生命階段課題。 

高：有關恥感文化的形成與範疇，在西方或裡頭，以《舊約》為例，當亞當與夏娃有遮覆裸

體、穿上掩護的衣服時，其實就是一種看待自己身體的方式。在恥感文化的運用當中，日本

的恥感文化會具現在與大禮有關的「菊花與劍」，也會現在日常待人接物的肢體表現上。從

身體意識的觀點出發，無論是追求認同、表現尊重的過程，恥感文化如何在社會產生，或是

在個人覺醒當中成為反抗的概念，的確有可能成為社會的失語現象。而藝術的曖昧性，或許

可以用「講也講不清的方式」來呈現這個狀態。 

■ 定神，落差中的自處與拓展 

高：作為一個具有文化批評色彩的藝術創作者，妳對目前台灣藝術生態與自己的創作，有那

些觀察與想像？在未來，想再從中發掘或開創那些內容題材與美學樣貌？從地方到國際，妳

想像個人的作品，可能會出現那些觀看角度？妳覺得有哪些角度可以想像去開創？ 



郭：近年，我的創作有更多是在摸索媒材，讓想像力全面啟動，與自身對話。過去十年，台

灣流行的藝術語彙可能與歐美具有文化霸權的這些地方，會有一些資訊傳遞的時間落差。現

今透過網路，很多視覺語彙幾乎是同步的。 

我覺得現在整個大氛圍在改變當中，或是其實一直在變動。現在回頭看五年前論述性的生產，

如台灣根性、地方性，甚至回溯過去 70年代的鄉土文學或現代主義文學的論戰，這些現在

比較少討論了。特別是疫情過後，NFTs 的興起，藝術正更加分眾化、時尚化與流量化，我

覺得這些都會改變創作者思考的方式。 

我自己是沒有太多的焦慮，持續的觀察和認識新的東西是一定有的，然而我的創作一直以來

還是蠻忠於自己的自我呈現。 

高：很高興妳提到妳沒有這麼重的焦慮感。很多創作者到了某個年代就得改變創作，這種與

時俱進的焦慮感在藝術社會中是一直存在的。最後，也許可以談一下，你對地方性與國際性

的觀察與居間的經驗。 

郭：我覺得離開土地，去尋求新的養份是相當重要的。前年我到荷蘭的藝術中心駐村，認識

許多不同的藝術家，感受到有很多不同創作的路徑和討論，那些在台灣可能還沒有類似的土

壤出現。有很多地方我都還沒有去過，旅行是一定要的。 
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