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W SERCU KRAJU

W sercu kraju zieje pustkq. Geograficzne centrum Pol-
ski, centrum Warszawy, jest puste. Plac Defilad to miej-
sce porzucone: Patac Kultury, dawne jgdro symboliczne,
jest otoczony opuszczonq przestrzeniq, tymczasowym
parkingiem, a miedzy samochodami wciqz stoi trybuna
honorowa z czasow, kiedy maszerowaty tedy pierwszo-
majowe pochody. Zdobiqcy jq orzet bez korony patronu-
je teraz narazonym na stonce, deszcz i wiatr podroznym,
ktorzy czekajq na transport na prowizorycznym dworcu
autobusowym. Tu ma powstac muzeum. A zadaniem
kolekcji muzeum jest wypetnic pustke w sercu.

Kolekcja Muzeum Sztuki Nowoczesnej w War-
szawie powstaje tu i teraz. Tworzqgc jq, pytamy, kie-
dy wspotczesnosc staje sie historig, staramy sie tez,
w miare swoich mozliwosci, wziqc udziat w definiowaniu
polskiej transformacji i okreslaniu miejsca dla kultury
wspotczesnej w spoteczenstwie, ktorego sfera sym-
boliczna zdaje sie byc ciggle obrocona w przesztosec,
oderwana od dzisiaj, bezsilna wobec przysztosci i zada-
nia wspolnego urzqdzania swiata. Budowanie kolekcji
jest wiec probq przedstawienia w innym swietle historii
i tradycji, takze tych artystycznych. Probq poszerze-
nia spektrum ich mozliwych interpretacji i kontekstow
w taki sposob, aby uwolnic raczej potencjat przemia-
ny czy przeformutowywania sie niz konserwujqcq site
zwyczaju. Proponujemy, by ,przysztosé byta blizej niz
historia”. Czynimy wysitek skonfrontowania publiczno-
sci z wyzwaniami wspotczesnosci i z innymi niz lokalna
kulturami, zbudowania obszerniejszych i bardziej ztozo-
nych narracji, wprowadzenia nowych tematow w obreb
dominujgcych sposobow myslenia. To najwazniejsze
zadania, jakie stawiamy tej wystawie.

Nadzieje na zbudowanie nowej sfery symbolicz-
nej, ktora bedzie mogta sprostac wspotczesnosci, daje
jezyk sztuki, a szerzej — wspotczesnej kultury. Nadzieje
te swietnie wyraza transparent zawieszony na fasadzie
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pawilonu Emilia, tymczasowej siedziby Muzeum: ,, Jaka
sztuka dzisiaj, taka Polska jutro”. Hasto z pracy Ceza-
rego Bodzianowskiego zatytutowanej ,,Prognoza”, na-
wet jesli w zamierzeniu ironiczne, nie raz potwierdzito
swqg przydatnosc. W ostatnim dwudziestoleciu sztuka
wielokrotnie wyprzedzata rzeczywistosc, poszerzajqc
granice tego, co mozliwe do wyobrazenia. Wezorajsze
przekroczenia to nasza codziennosc. To, czym sztuka
zajmuje sie dzisiaj, moze by¢ naszq przysztosciq.

Trwajgca od lat 90. polska transformacja wy-
razita sie wielokrotnie wtasnie w sztuce. Sztuka jako
pierwsza podejmowata tematy tabu, potrafita wywo-
tywac wazne debaty. To na przyktadzie walki o wolnosc
artysty polskie spoteczenstwo odrabiato nietatwq lek-
cje tolerancji i poszanowania odmiennych poglgdow.
Przypomina o tym pokazywana na wystawie praca
Goshki Macugi zatytutowana ,List”, ktora przywotu-
je sytuacje z konca lat 90., kiedy sztuka wspotczesna
stata sie obiektem atakow, a do galerii i muzeow przy-
chodzity listy z pogrozkami. Ale ludzie sztuki obronili
prawo do wolnosci wypowiedzi, z ktorego teraz mozemy
korzystac¢, a praca mieszkajqgcej w Londynie polskiej
artystki stata sie swoistym memento niedawnej trudnej
historii oraz hotdem dla tych, ktorym wtedy nie za-
brakto odwagi. To sq nowe punkty odniesienia, cezury
dla powstajqcej kolekcji.

Wystawa ,W sercu kraju” mocno podkresia
te niezwyktq wtasciwosc wspotczesnej sztuki: umiejet-
nos¢ zadawania prostych pytan, ktore —raz postawione
— zmieniajq nasze widzenie swiata. Jednym z najlep-
szych przyktadow tego rodzaju dziatania jest projekt
chorwackiej artystki Sanji Ivekovié¢ ,Niewidzialne ko-
biety Solidarnosci”. lvekovi¢ upomniata sie o kobiety
zaangaziowane w opozycje i dziatalnos¢ podziemngq,
ktore nie weszty do zycia politycznego wolnej Polski
i nikt o nich nie pamieta, a to utrwalone zapomnienie
z czasem stato sie czyms naturalnym. Wzruszajqca jest
moc sprawcza tego zabiegu: ktokolwiek zetknie si¢
z portretami bohaterek podziemia, tak wyblaktymi,
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ze stajq sie prawie niewidoczne, nigdy nie bedzie juz
uwazat polityki bez kobiet za oczywistg. Centralne dla
kolekcji sq takze rzezby Aliny Szapocznikow, ktora byta
jednq z pionierek sztuki feministycznej, znajdujgc nowe
formy dla ekspresji doswiadczenia kobiety. Ten przy-
ktad pokazuje rowniez, jak wazne dla Muzeum jest ak-
tywne podejscie do reinterpretacji historycznych dziet
i tradycji artystycznych. Szapocznikow, bardzo znana
w Polsce, catkiem niedawno stata sie przedmiotem
zainteresowania swiatowej historii sztuki i wtedy tez
wydobyte zostaty emancypacyjne aspekty jej dzieta.
Ten emancypacyjny charakter ma takze wiele innych
prac zgromadzonych w kolekcji. Ich tematy sq bardzo
rozne, dotyczq nie tylko kwestii genderowych, geopo-
litycznych, neokolonializmu czy spraw spotecznych,
ale takze bardzo osobistych, intymnych, duchowych.
W projektach tych chodzi o danie gtosu podmiotom
dotqd gtosu pozbawionym. A sita tych prac tkwi zawsze
w autentycznym, jednostkowym gescie artysty.
Kolekcja ma takze potencjat terapeutyczny,
dotyka tematow trudnych i z powodzeniem je oswa-
ja. Odczarowuje leki, analizujgc wyparte tresci. Jedng
z prac, ktora najpetniej pokazuje ten mechanizm, jest
~polska trylogia” izraelskiej artystki Yael Bartany (filmy
~Mary koszmary”, ,Mur i wieza”, ,Zamach”). O Holo-
kauscie, relacjach polsko-zydowskich, wypartej winie
trylogia opowiada z punktu widzenia artystki mieszka-
jacej w Izraelu, kraju beznadziejnie uwiktanym w wojne
usprawiedliwiang historycznymi traumami. Tym samym
Bartana konfrontuje polskosc z Innym — doswiadcze-
niem innej nacji, doswiadczeniem tragicznym i bardzo
ztozonym. Poszerza nasze rozumienie historii, zmienia
punkty odniesien, proponuje nowy jezyk. A przede
wszystkim podkresla to, co jest waznym motywem wy-
stawy: Inny to brakujqcy element polskiej tozsamosci.
Kluczowym dla kolekcji dzietem jest rowniez
rzezba Pawta Althamera ,,Burtacy”: upozowana wedtug
obrazu llji Riepina (,,Burtacy na Wotdze”, 1873) grupa
postaci z wysitkiem cigqgnie model gmachu Muzeum
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projektu Christiana Kereza — gmachu, ktory juz nigdy
nie powstanie. Ta grupa rzezbiarska w oczywisty sposob
odnosi sie do sytuacji instytucji, ktora zabiega o wybu-
dowanie Muzeum na placu Defilad, do niepowodzenia
pierwszego procesu inwestycyjnego i nadziei na nastep-
ny. Ten wysitek grupy postaci (w domysle — zespotu
Muzeum) skierowany jest nie tylko w strone material-
nego urzeczywistnienia tego projektu, ale i stworzenia
nowych sposobow opowiadania, nowego dialogu z pu-
blicznoscig. Otwarta rozmowa, przyznawanie sie do po-
razek, stuchanie si¢ nawzajem to warunki dla nowych
relacji i dla stworzenia obszaru naprawde wspolnych
spraw.

Kolekcja Muzeum Sztuki Nowoczesnej proponu-
je nowy kanon wspotczesnosci, ktory powstaje nie po to,
zeby sie utrwalié, ale zeby stacé sie laboratorium nowej
wspolnoty. Kolekcja pozostaje wiec zbiorem otwartym,
ktory bedzie ewoluowat. Na jego ksztatt mocno wpty-
wa duch czasow transformacji, sporow swiatopoglgdo-
wych i prob wynegocjowania nowej wspotczesnej sfery
symbolicznej. To dlatego w centrum kolekcji sq obecnie
sprawy publiczne. Jesli kolekcja — kolekcja sztuki wspot-
czesnej—zawsze bedzie podqiac za swojq wspotczesno-
sciq, jej charakter bedzie ulegat zmianom. Ale przede
wszystkim nie jest to tylko zbior obiektow, ale takze
rozmowa i wymiana mysli, ktora bedzie sie wokot nich
toczyc. Dlatego kolekcja to rowniez dyskusje, opinie
i krytyka oraz programy edukacyjne, warsztaty i opro-
wadzania, ktore planujemy w trakcie trwania wystawy.
Kolekcja to takze Filmoteka Muzeum, zbior kilkuset pol-
skich filmow artystycznych, ktore sq dostepne w sieci.
Oraz stopniowo udostepniane zdigitalizowane archiwa
artystow i zjawisk dotyczqcych sztuki wspotczesnej.

Wystawa ,,W sercu kraju” jest pierwszym tak
obszernym pokazem kolekeji Muzeum Sztuki Nowocze-
snej w Warszawie. W tymczasowej siedzibie Muzeum,
pawilonie Emilia, pokazujemy prawie 150 prac 85 arty-
stow i grup artystycznych. Dzieta te pochodzq niemal
ze wszystkich stron swiata i dajq obraz wspotczesnej
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globalnej sceny artystycznej, ktorej integralnqg czesciq
sq polscy artysci. Kolekcja ta zebrana zostata w bardzo
krotkim czasie. Pojedyncze zakupy czyniono juz od 2005
roku, ale kolekcja Muzeum Sztuki Nowoczesnej w War-
szawie w swoim zasadniczym ksztatcie jest rezultatem
programu Ministra Kultury i Dziedzictwa Narodowego
o nazwie ,Narodowe kolekcje sztuki wspotczesnej”,
ktory powstat w 2011 roku. Program ten dyskutowany
byt po raz pierwszy podczas Kongresu Kultury Polskiej
w Krakowie, pozniej stat sie postulatem ruchu Obywa-
teli Kultury i zostat zapisany w Pakcie dla Kultury, ktory
funkcjonuje jako umowa spoteczna pomiedzy rzgdem
RP a przedstawicielami strony spotecznej. W wyniku
tych wszystkich dyskusji i szerokich konsultacji w Mini-
sterstwie Kultury i Dziedzictwa Narodowego powstat
unikalny program, ktory pozwala czterem polskim mu-
zeom rozwijac swoje zbiory sztuki wspotczesnej. W tym
miejscu chciatabym podziekowac¢ Panu Ministrowi
Bogdanowi Zdrojewskiemu i licznym przedstawicielom
strony spotecznej, dzieki zaangazowaniu ktorych mozli-
we byto powstanie tej skutecznej formuty finansowania
zakupow do kolekcji sztuki wspotczesnej.

Wysitki na rzecz szerokiego spotecznego popar-
cia dla budowy kolekcji Muzeum Sztuki Nowoczesnej
w Warszawie podjeto takze istniejgce od 2009 roku
Towarzystwo Przyjaciot Muzeum, ktore co roku z sukce-
sem gromadzi srodki na zakupy kolejnych dziet sztuki.
Specjalne podziekowania nalezq si¢ rowniez mecena-
som prywatnym i korporacyjnym, pragne tu wymienic
PGE Polskg Grupe Energetycznq SA oraz Fundacje PZU.

Joanna Mytkowska
dyrektor Muzeum Sztuki Nowoczesnej
w Warszawie
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A PAWEL ALTHAMER

BURLACY 2012

tasmy plastikowe na metalowej konstrukeji, 170 * 150 x 1000 cm

GUMA 2008

metal, guma, 166 * 60 * 60 cm

Pawet Althamer (ur. 1967 w Warszawie) jest jednym z najbardziej znanych na swie-
cie polskich artystow. Jego dziatalnosc przyczynita sie do przedefiniowania poje-
cia ,rzezba spoteczna”. Uzywa bardzo roznych technik i sposobow dziatania, pra-
cuje zarowno w polu rzezby figuralnej, jak i akcji i interwencji spotecznych. Znany
jest z bezkompromisowosci i wiernosci swojemu artystycznemu powotaniu.

»Burtacy” to praca zainspirowana sytuacjq Muzeum Sztuki Nowocze-
snej w Warszawie — instytucji, ktora nieustannie zabiega o wybudowanie swoje-
go gmachu, a tym samym przypieczetowanie swego istnienia i utrwalenie miej-
sca kultury wspoétczesnej w spoteczenstwie. Althamer postuzyt sie odwotaniem
do bardzo znanego obrazu ,Burtacy na Wotdze” (1873) llji Riepina, rosyjskie-
go malarza, ktory tqczyt realizm przedstawienia z sympatiq dla ludu. W rzezbie,
wykonanej autorskq technikq artysty, znalazty sie przedstawienia 11 pierwszych
cztonkow zespotu Muzeum (mozna ich rozpoznaé dzieki odlewom twarzy), ktorzy
z wysitkiem, ale i w zapamietaniu cigqgnq — jak burtacy — model Muzeum, ktore
kiedys ma powstac. Ta grupa rzezbiarska to wyjqtkowy obiekt w kolekcji Muzeum.
Nie tylko dokumentuje heroiczny etap istnienia instytucji, jest wyrazem wsparcia
dla wysitkow zmierzajqcych do stworzenia w Warszawie muzeum sztuki nowocze-
snej, ale i wskazuje na silne przekonanie artysty o spotecznej roli sztuki.

Druga praca Althamera to ,Guma”, rzezba powstata we wspotpracy
z dzieémi i opiekunami z Grupy Pedagogiki i Animacji Spotecznej Praga Pétnoc.
To oni znali i od lat obserwowali ,Pana Gume”, malowniczego typa z ulicy Brze-
skiej — dla jednych drobnego przestepce i pijaka, dla innych autorytet w sprawach
lokalnego kodeksu honorowego. Rzezba, zamontowana na sprezynie i popychana
przez widzow-przechodniow, kiwa sie, przypominajqc i ,animujqc” posta¢ zmarte-
go meiczyzny. Praca staneta w 2009 roku na ulicy Stalowej na Pradze, wzbudzajqc
kontrowersje (rzekomo podkresla ztq reputacje dzielnicy), ale i zywe zaintereso-
wanie (mieszkancy opiekowali si¢ niq, np. podczas mroznej zimy zatozyli ,Gumie”
czapke). [JM]
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FRANCIS ALYS A

SPIACY / SLEEPERS 2011

80 slajdéw 35 mm, rzutnik z karuzelq
Praca jest w procesie zakupu do kolekcji Muzeum. Dzieki uprzejmosci Galerie Peter Kilchmann, Zurych

Francis Alys (ur. 1959 w Antwerpii, Belgia) jest autorem instalacji, fotografii i akcji
w przestrzeni miejskiej. Od 1986 roku mieszka i pracuje w miescie Meksyk, ktorego
fenomeny spoteczne, urbanistyczne i polityczne stanowiq gtowny temat oraz inspi-
racje jego sztuki. Nawiqzujqgc do figury flaneura, Alys czesto jako medium uzywa
spaceru — wiekszosc jego projektow powstaje podczas wielogodzinnych przecha-
dzek po miescie (np. ,,Paradox of Praxis™: artysta pchajqgcy przed sobq bryte lodu,
az do jej catkowitego stopnienia).

W pracy ,,§piqcy" Francis Alys dokumentuje spiqcych ludzi i spiqce
psy na ulicach stolicy Meksyku. Zdjecia wykonuje w dzien, z poziomu chodnika.
Stara sie jednak unikaé reportazowego i interwencyjnego ujecia tego zjawiska
— interesuje go raczej rozmycie granicy miedzy przestrzeniq prywatnq i publiczng,
zawieszenie zasad wspolnego uzytkowania ulicy, ,,niewidzialnos¢” spiqcych ludzi
i zwierzqt. Fotografie Alysa zatrzymujq moment snienia, ,podrozowania bez prze-
mieszczania sie”, wytqczenia aktywnosci ludzkiego (i zwierzecego) ciata w stoncu
i hatasie meksykanskiej metropolii. [SC]
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B MIROSL AW BAL KA

CHLOPIEC | ORZEL 1988

sztuczny kamien, blacha cynkowa, woda, pompka wodna, tworzywo sztuczne
chtopiec: 160 x 42 = 48 cm; orzet: 45,3 % 23,5 * 78 cm; wanna: 91,5 % 256,3*13cm
Depozyt Fundacji EGIT

Mirostaw Batka (ur. 1958 w Warszawie) nalezy do swiatowej czotowki wspotczes-
nych rzezbiarzy, jego prace sq prezentowane na licznych wystawach i znajdu-
ja sie w kolekcjach prestizowych muzeow. Znaczenie artysty w swiatowej sztuce
polega z jednej strony na prowadzeniu tematu Holokaustu i wagi jego pamieci
dla wspétczesnosci, z drugiej — na wypracowaniu niepowtarzalnego jezyka form
plastycznych.

~Chtopiec i orzet” to jedna z kluczowych rzezb burzliwego przetomu lat
80.i 90., kiedy to w polskiej sztuce pojawity sie odmienne sposoby reprezentacji,
odpowiadajgce wyzwaniom czaséw politycznej transformacji (ha moment przed
erupcjq tzw. sztuki krytycznej). Rzezba odwotuje sie¢ do mitu o Zeusie, ktéry pod
postaciq orta kusi mtodego Ganimedesa. W katalogu wystawy ,,Rzezba w ogro-
dzie” 2 1988 roku (wowczas ,Chtopiec i orzet” pokazywany byt po raz pierwszy)
artysta zamiescit dwa teksty zmieniajqce i rozszerzajqce interpretacje tej pracy:
fragment prozy Williama S. Burroughsa oraz patriotyczny wierszyk z 1900 roku
~Wyznanie wiary dzieciecia polskiego” (rozpoczynajqcy sie od stow: , Kto ty jestes?
Polak maty..."). Batka do polskiego dyskursu sztuki wprowadza w ten sposob temat
napiecia miedzy prywatnym i publicznym, sferq intymngq i politycznq. [JM]
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YAEL BARTANA B

MARY KOSZMARY / NIGHTMARES 2007

film 16 mm przetransponowany na Blu-Ray, 10'27”’

MUR | WIEZA / WALL AND TOWER 2009
filmHD, 15'56"

ZAMACH / ASSASSINATION 2011
filmHD, 35°00”

Dar Outset Contemporary Art Fund

Yael Bartana (ur. 1970 w Kfar Yehezkel, Izrael) tworzy filmy, fotografie, instalacje
wideo i diwiekowe. W pracach realizowanych w lzraelu zajmowata sie tym, w jaki
sposob wojna, militarne rytuaty i state poczucie zagrozenia ksztattujq codzienne
zycie. Od 2008 roku pracuje réwniez w Polsce, tworzqc projekty na temat polsko-
-zydowskiej historii i jej wptywu na dzisiejszq tozsamosé Polakow.

Gtownym tematem ,polskiej” filmowej trylogii Bartany, w sktad ktorej
wchodzq prace ,Mary koszmary” (2007), ,Mur i wieza” (2009) i ,Zamach” (2011),
jest idea Ruchu Odrodzenia iydowskiego w Polsce — stworzonego przez artyst-
ke ruchu spoteczno-politycznego stawiajqcego sobie za cel powrot ponad trzech
milionéw Zydéw do ojczyzny ich przodkéw. Splataijq sie tu ze sobq wqtki dotyczqce
syjonistycznych marzen, antysemityzmu, Holokaustu, izraelskiego ruchu osadnicze-
go i palestyniskiego prawa do ziemi. Artystka bada reakcje na mozliwosé powrotu
~dawno niewidzianego sqsiada” i wskrzesza zapominany motyw alternatywnych
lokalizacji panstwa Izrael (np. w Ugandzie), rozwazanych niegdys przez syjonistow.
Projekt Bartany (filmy oraz podwaliny ruchu politycznego) to eksperymentalna for-
ma grupowej psychoterapii, podczas ktorej narodowe demony sq budzone i wywle-
kane na swiatto dzienne. Abstrahujqc od ztozonego obrazu stosunkéw polsko-
-zydowskich, jest to takze uniwersalna opowiesé o gotowosci na przyjecie obcego
i problemie kulturowej integracji w niestabilnym swiecie i burzliwych czasach. [SC]
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B WOJCIECH BAKOWSKI

WIDZE RZECZY, KTORYCH NIE MA 2009

instalacja dzwiekowa, 280 *x 280 * 240 cm

POGORSZENIE WIDZENIA 2013

film animowany technikq cyfrowq

Wojciech Bgkowski (ur. 1979 w Poznaniu) to artysta multidyscyplinarny: autor fil-
mow animowanych, instalacji dZzwiekowych, rysunkoéw i performanséw, lider zespo-
t6w muzycznych KOT, Czikita i Niwea. Zajmuje sie rowniez tworczosciq poetyc-
kq, jako poeta bywa poréwnywany do Mirona Biatoszewskiego. W 2007 roku
wspottworzyt poznanskq grupe artystycznq Penerstwo. W swojej sztuce skupia sie
na apoteozie doswiadczania banalnej rzeczywistosci, na brutalistyczno-lirycznej
fascynacji ,prozaicznosciq, podstawowymi faktami i przedmiotami”.

Instalacja ,Widze rzeczy, ktorych nie ma” to puste pomieszczenie
o podwoéjnych scianach, emitujqce abstrakcyjne dzwieki. ,Widzisz rzeczy, ktérych
nie ma” powiedziat Bgkowskiemu Piotr Bosacki, artysta i muzyk, chcqc uswiado-
mi¢ przyjacielowi, Ze mierzy sie on zazwyczaj z urojonymi problemami. Bgkowski:
~Odpowiedziatem — za to ty masz gorzej. Nie widzisz rzeczy, ktore sq”. Artysta
nazywa te prace pomnikiem tamtej rozmowy.

»~Pogorszenie widzenia” jest kolejnym autoportretem w twoérczosci
Bqgkowskiego. Artysta skupia sie na ukazaniu problemow ograniczen percepcji, kto-
re uniemozliwiajq kontrole nad ksztattowaniem wtasnej osobowosci oraz petny
kontakt ze swiatem. film jest specyficznym, poetyckim testamentem, ktorego autor
usituje wptynq¢ na wtasny obraz w pamieci zbiorowej. Artysta mowit: ,Wykorzystu-
je przezycia osobiste tylko wtedy, kiedy kazdy moze si¢ z nimi utozsamié. Nie inte-
resujq mnie problemy dorazne, szczegélne. Opowiadajqc o sobie, chce mowié
o wszystkich”. ilm wykonany zostat w technice animacji cyfrowej z uzyciem sekwen-
cji wideo. Pojawiajqce si¢ obrazy zawierajq autorski, poetycki komentarz. [£R]
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MIRON BIALOSZEWSKI B

FILMIKOWANIE LATA 60./70. XX WIEKU

zdigitalizowany film 8 mm bez dzwieku, 14'00”

Rlm to nieznany szerzej aspekt tworczosci Mirona Biatoszewskiego (ur. 1922 w War-
szawie, zm. 1983 tamzie), poety, prozaika, dramatopisarza. Tym, co charakteryzuje
jego poezje, oprocz zwiqzkow z XX-wiecznq awangardgq, jest pogtebiona refleksja
nad jezykiem, dlatego czesto bywa okreslany mianem ,poety lingwistycznego™.
W wierszach odwotywat sie do jezyka méwionego, potocznego i dzieciecego, nie-
ustannie wyprobowujqc granice systemu jezykowego. Podobnie w teatrze (Teatr
na Tarczynskiej i Teatr Osobny), gdzie gra ze stowem i ,prawdziwymi” przedmiota-
mi byta poszukiwaniem sposobu na wtasciwy opis rzeczywistosci. Teksty oraz eks-
perymenty rezyserskie i dramatyczne Biatoszewskiego staty sie poczqtkiem pol-
skiej powojennej awangardy teatralnej. Staty sie tez wainq inspiracjq dla wielu
artystéw wizualnych.

»flmikowanie” zaczeto si¢ w potowie lat 70. w zoliborskiej pracowni
artystow Romana i Ady Klewinow, kontynuujgc w slapstickowej formie teatralne
zainteresowania poety i skupionej wokot niego grupy przyjaciot. Inspiracjq dla
krotkich, improwizowanych filméw byty codzienne, proste sytuacje, czesto za sce-
nariusz stuzyty tez sny Mirona Biatoszewskiego. Sen byt dla poety dzietem rowno-
waiznym utworowi literackiemu bqdz filmowemu. W czasie ,filmikowania” Biato-
szewski wcielat sie nie tylko w rezysera sytuacji na granicy rzeczywistosci i teatru,
ale tez w inspiratora towarzyskich figli. [TF]
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B CEZARY BODZIANOWSKI

PROGNOZA 2012

wydruk na tkaninie poliestrowej, 1600 * 130 cm

Cezary Bodzianowski (ur. 1968 w Szczecinie) to artysta-performer, autor oszczed-
nych, dyskretnych w swojej naturze dziatan. Inscenizuje krotkie, podszyte absur-
dem historie i sceny, ktorych jest gtownym bohaterem — to, co robi, nazywa
»,osobistym teatrem zdarzei”. Jego twérczos¢ ma wiele wspolnego z tradycjaq
dadaistycznq. Akcje Bodzianowskiego rozgrywajq sie najczesciej poza przestrze-
niami galerii, a artysta w sposéb delikatny, a czasem wrecz niezauwazalny, ingeruje
w zastanq rzeczywistosé.

Praca ,Prognoza” (baner z hastem , Jaka sztuka dzis, taka Polska jutro”)
to kolejna inteligentna interwencja miejska artysty. Z jednej strony mozemy
jarozumiec jako subtelnqg krytyke instytucjonalnq, w ktorej artysta, korzystajqc
z hasta bedqcego parafrazq PRL-owskich sloganow propagandowych, ironizuje
na temat funkcji muzeum skupionego na promowaniu sztuki wspotczesnej w zyciu
polskiego spoteczenstwa. Z drugiej strony praca artysty przypomina interwencje
ruchu Occupy, np. wdrapywanie sie na dachy waznych instytucji i umieszczanie
na nich haset. W tym kontekscie Bodzianowski, znany ze swojej niecheci do bezpo-
sredniego wprzegania sztuki w jakiekolwiek funkcjonalizmy spoteczno-polityczne,
swojej interwencji nadaje charakter deklaracji artystycznej, podkreslajqc, iz tylko
bezinteresowna sztuka moze cos zmienié. [ML]
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GETA BRATESCU B

PODROZNIK / CALATORUL 1970

drewniane krzesto, wydruk na papierze, 89 * 23,5 cm

EGO 2002

kolaz, tempera, rysunek na papierze, 58,2 * 17,5 cm

Geta Bratescu (ur. 1926 w Ploeszti) jest rumunskq artystka. Choé jej tworczosé
wyrasta z rysunku, od lat 70. tqczy rozne srodki wyrazu: oprocz rysunku i grafiki
—tkanine, kolaz, film, fotografie, performans i forme literackq. Delikatne, poetyc-
kie dzieto Bratescu charakteryzuje ogromna swoboda w eksperymentowaniu
z przywiqzaniem do klasycznej formy i tradycyjnego warsztatu.

»,Podréznik” to zartobliwy autoportret — starodawny, drewniany, roz-
ktadany taboret ,ozywiajq” przyklejone do okrqgtego siedziska fotografie oczu
artystki. Bratescu czesto siega po przedmioty z najblizszego otoczenia, sprzety
domowe, ktore, noszqc rozne historie, tworzq jej osobistq mitologie. Wazny jest ich
zwiqzek z domem-pracownigq, ktorq artystka traktuje nie tylko jako miejsce pracy,
ale jako swoje alter ego. Dla Bratescu, ktéra uwielbiata podrézowaé i prowadzita
rodzaj dziennika w formie notatnikow-kolazy, podroz jest metaforqg stanu mental-
nego, w ktorym czas i przezycia ulegajq nawarstwieniu.

Zageszczenie znaczen i osobistych symboli wtasciwe zyciu psychiczne-
mu charakteryzuje tez poZniejszy autoportret artystki, zatytutowany ,Ego”. Dtu-
ga, sktadana w harmonijke forma z papieru —rodzaj zwoju z dekoracyjnym orna-
mentem — tworzy obiekt-ksiqzke. W pracy tej Bratescu tqczy rysunek i tekst, dwa
odrebne ,pierwiastki”, ktéore w odmienny sposob ujawniajq ukryte w psychice
tresci. [MM]
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B IWAN BRAZKIN

PROTESTACYJNE KARAOKE /

REBEL KARAOKE 2011-2012

interaktywna instalacja wideo, 11'45”

Iwan Brazkin (ur. 1985 w Rostowie nad Donem, Rosja) jest moskiewskim arty-
stq i lewicowym aktywistq politycznym. Stosuje zroznicowane srodki wyrazu
— od wideo po grafike. W swojej tworczosci zajmuje sie radzieckim dziedzictwem:
awangardgq lat 20. i codziennosciq ZSRR czasow stagnacji, jednak gtéwne tematy
jego prac to krytyka wspotczesnego rosyjskiego nacjonalizmu, klerykalizmu i kul-
tury masowej.

Instalacja ,Protestacyjne karaoke” nawiqzuje do wczesniejszej pracy
Brazkina zatytutowanej ,Gtos ludu” (2010) i przenoszqcej w przestrzei wysta-
wienniczq gtos ,ludzi ucisnionych”, tych, ktérych spoteczenstwo kapitalistycz-
ne nie chce styszeé. Widz zostaje zarzucony zqdaniami i skargami strajkujgcych
robotnikow, przemowieniami i komentarzami z mityngow politycznych, skandowa-
nymi na demonstracjach hastami. Ulica wkracza w przestrzen galerii, niestyszani
majq wreszcie gtos. ,Karaoke” to takie praca o tematyce spoteczno-politycznej.
Jej podstawe stanowi DVD z dokumentacjg mniej lub bardziej aktualnych wyda-
rzen politycznych na swiecie — demonstracji, protestow, manifestacji — zapisanych
w formacie karaoke. Instalacja ta zderza z sobq polityke i rozrywke: widz otrzymuje
mozliwosé ,wziecia udziatu”, zsolidaryzowania sie z zgdaniami stawianymi podczas
wydarzen, w ktorych nie uczestniczyt, zlania sie z ttumem protestujqcych i przybra-
nia tozsamosci politycznej. [MD]
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WOJCIECH BRUSZEWSKI B

GRAMOFON 1981

instalacja dzwiekowa, 48 * 35 cm; wysokosé 11 cm; wraz zramionami 28 cm

Wojciech Bruszewski (ur. 1947 we Wroctawiu, zm. 2009 w Lodzi) byt jednym z pio-
nieréw polskiej sztuki wideo, sztuki dZwieku oraz wykorzystywania w sztuce nowych
technologii komputerowych. W latach 70. wspottwérca i jeden z gtownych filaréw
Warsztatu Formy Flmowej, najwaziniejszej formacji polskiego kina eksperymen-
talnego. Brat udziat w wystawach dOCUMENTA 6 (1977) i dOCUMENTA 8 (1987)
w Kassel.

~Gramofon” to jedna z najbardziej emblematycznych instalacji Bruszew-
skiego, zaprezentowana po raz pierwszy na IX Spotkaniach Krakowskich w listo-
padzie 1981 roku. ,Spreparowany” przez artyste gramofon zostat wyposazony
w cztery ramiona, cztery wzmacniacze akustyczne i cztery gtosniki. Kazda igta,
niezaleznie od pozostatych, w tym samym czasie odtwarza muzyke z tej samej pty-
ty. W 1981 roku w Krakowie gramofon odtwarzat ptyte z poezjg Norwida, jednak
zdaniem artysty najlepsze rezultaty dawato odtwarzanie kwartetu wiolonczelowe-
go Pabla Casalsa. Bruszewski w tej pracy kontynuuje swoje medialne eksperymen-
ty z lat 60.i 70., polegajqce na badaniu roli przypadku w sztuce oraz na analizie
relacji miedzy dzwiekiem a obrazem. ,Gramofon” wpisuje sie w klasyczny juz cykl
generatywnych instalacji dzwiekowych artysty, takich jak: ,Sternmusik” (1979),
~Muzyka telewizyjna” (1979) czy . Telewizyjna kura” (1979). [LR]
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B MICHAL BUDNY

LEGOWISKO BEZDOMNEGO 2005

tektura, papier, tasma klejqca, 212 * 170 * 48 cm

POWIETRZE 2003

tektura, farba akrylowa, tasma klejqca; 17 elementow, 17 x 32 x 33 cm

Michat Budny (ur. 1976 w Lesznie) jest autorem rzezb i instalacji, w ktérych multipli-
kuje przedmioty uzytkowe, rzeczy stuzqce cztowiekowi i Zyjqce z nim w symbiozie.
Artyste interesuje potmaterialny, delikatny byt jego prac, dlatego uzywa tanich
materiatow: podstawowym tworzywem jego artystycznych rekonstrukcji przedmio-
tow i zjawisk jest papier. Prace Budnego zwracajq uwage na obcosé otaczajqcych
nas rzeczy, ktore milczq, nie komunikujq sie, chcq pozostac niedostepne naszemu
poznaniu — oglgdamy makiety, modele lub atrapy, ktérych najwazniejszym zada-
niem jest potwierdzanie bytowej niepewnosci. Wydaje sig, ze przedmioty Budnego
zyjq swoim zyciem, ktoremu artysta uwaznie sie przyglqda i do ktérego czasami
udaje mu sie zblizyé.

Pokazywane na wystawie ,,Legowisko bezdomnego” jest nietrwatq rzez-
bg z tektury i tasmy klejqgcej. Autor nazywa je ,,opowiesciq o architekturze stwo-
rzonej nieswiadomie”. Budny rekonstruuje zauwazony na ulicy obiekt — namiastke
domu czy tozka — podkreslajqc jego szlachetnq forme i kompozycje, ktora kon-
trastuje z tanim, nieszlachetnym materiatem. Przewrotnosé polega tu na zderze-
niu finezyjnej, abstrakcyjnej architektoniki z tymczasowosciq zrobionego z tektury
miejsca do spania. ,Legowisko” staje si¢, wbrew swojej przyziemnej nazwie, obiek-
tem petnym delikathego geometrycznego piekna.

Praca ,Powietrze” to trojwymiarowe puzzle, ktore jest opowiesciq o zna-
jomosci dwoch mezczyzn. Elementy niebieski i czerwony to modele domow, szare
to otaczajqce je powietrze. W rzeczywistosci oba budynki dzielq tysigce kilome-
trow, jeden to warszawski blok, drugi — kamienica w Nowym Jorku. Dzielq je bryty
powietrza, tqczy przyjazi oparta na zazytej korespondencji — artysta i jego przy-
jaciel nigdy sie nie spotkali. [TF]
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RAFAL BUJNOWSKI B

OCZODOLY 2010

instalacja sktadajqca sie z 5 obrazow olejnych
180%180cm;190*130 cm;190 =130 cm;180*130 cm; 160160 cm

Rafat Bujnowski (ur. 1974 w Wadowicach) jest malarzem, grafikiem, autorem fil-
mow wideo, instalacji i akcji artystycznych. Od 1995 do 2001 razem z Marcinem
Maciejowskim, Wilhelmem Sasnalem, Markiem firkiem i Jozefem Tomczykiem
~Kurosawq” wspéttworzyt Grupe Ladnie. Twérca Galerii Otwartej, dziatajqcej
w latach 1998-2001 na bilbordach w centrum Krakowa. Jest laureatem Kunstpreis
Europas Zukunft (2005).

Tworczosé Rafata Bujnowskiego tematy czerpie gtownie z najblizszego
otoczenia. Jego obrazy tworzq krotsze lub bardziej rozbudowane serie, bedqc ana-
lizq malarskiego medium i czesto zaprzeczajqc jego tradycyjnym cechom. W pra-
cy ,Oczodoty” Bujnowski przedstawia zimne, architektoniczne kadry nieukon-
czonego apartamentowca, przywotujqc kryzys ekonomiczny ostatnich kilku lat,
jak rowniez dobrze znane z polskiego krajobrazu pustostany — symbol nieokietzna-
nych aspiracji, gorgczkowego zapatu, pieniedzy i ich braku. Ustawione na podto-
dze monumentalne obrazy doskonale imitujq fakture surowej, betonowej sciany,
a czarne, potyskujgce w swietle czeluscie otworow okiennych sprawiajq wrazenie
obiektow przestrzennych o wyjqtkowo realistycznym charakterze. Seria ta nawiq-
zuje do wezesniejszego cyklu ,,Lamp Black” (2007), w ktorym Bujnowski zamalo-
wat monochromatyczne, czarne ptotna w taki sposob, ze zmieniaty si¢ w zaleznosci
od kqta patrzenia i padajgcego swiatta. Tematem tego konceptualnego malar-
stwa — podobnie jak w ,,Oczodotach” — byty zupetnie czarne powierzchnie, kt6-
re odbijajq swiatto. [ML]
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C DUNCAN CAMPBELL

ARBEIT 2011

film 16 mm przetransponowany na HD, 39°00”

Duncan Campbell (ur. 1962 w Belfascie, Irlandia P6tnocna) jest jednym z najbar-
dziej intrygujqcych wspotczesnych artystow pracujqcych z medium filmowym.
Zastynqt nowatorskim podejsciem do narracji filmowej, tqczqc ptynnie formute
dokumentu ze sposobami opowiadania przejetymi z fikcji fabularnej.

W filmie ,Arbeit” Campbell podejmuje rozwazania na temat poglq-
dow niemieckiego ekonomisty Hansa Tietmeyera, eksperta i polityka, ktory miat
ogromny wptyw na wprowadzenie wspdlnej europejskiej waluty. Ze starych kro-
nik filmowych, zdjec archiwalnych, reklam i gtosu narratora artysta buduje opo-
wiesc, w ktorej ujawnia nieoczekiwane zwiqzki miedzy ludimi, teoriami i aneg-
dotami, starajqc sie dociec zZrodet wspotczesnego kryzysu ekonomicznego. Mimo
nieprzerwanej w ostatnich dwudziestu latach obecnosci tego polityka w miedzy-
narodowych strukturach wtadzy, Campbell celowo rezygnuje z bezposrednich
odwotan do wspotczesnosci i przedstawia Tietmeyera jako postaé z zamierzchtej
juz historii. Praca ta to takze bardzo charakterystyczny dla twérczosci Campbella
namyst nad niemozliwosciq obiektywnego reprezentowania przesztosci i narracji
historycznej. [NS]
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ANNE COLLIER C

KOBIETA Z APARATEM
FOTOGRAFICZNYM
(CANDICE BERGEN/MINOLTA #1) / 2011
WOMAN WITH A CAMERA
(CANDICE BERGEN/MINOLTA #1)

c-print, 81x 95,53 cm

MAGAZYN ZOOM (JEROME DUCROT) /
ZOOM (JEROME DUCROT)

c-print,104 *128 cm

2008

Anne Collier (ur. 1970 w Los Angeles) jest amerykanskq artystkq konceptualng,
ktora w swej praktyce tworczej skupia sie na dekonstrukcji medium fotografii.
Artystke fascynujq mechanizmy i wehikuty dystrybucji obrazow we wspotczesnej
kulturze wizualnej, w szczegélnosci oktadki ptyt i ksiqzek oraz reklamy w prasie
popularnej z lat 70.i 80.

W nalezqcych do kolekcji Muzeum pracach Collier stosuje sztuke
zawtaszczenia wobec ikonicznych przedstawien kobiety z aparatem fotograficz-
nym, znanych z oktadek i reklam profesjonalnych magazynow rynku fotograficz-
nego. Artystka rejestruje te zdjecia wtasnym aparatem cyfrowym i tworzy z nich
minimalistyczne kompozycje na biatym tle, badajqc w ten sposob formy reprezen-
tacji i tozsamosci fotografowanych modelek-fotograficzek, ktore wystepujq w roli
atrakcyjnej oprawy zaawansowanych technologicznie urzqdzen. Przyktadem tego
jest studium reklamy aparatu Minolta: przedstawia ono Candice Bergen, znanq
amerykanskq aktorke i fotoreporterke magazynow ,Life”, ,Playboy” i ,Esquire”,
W pozie sugerujgcej emancypacje i spetnienie zawodowe, ktéra mimowolnie
pada ofiarq uprzedmiotawiajqcego, fetyszyzujqcego spojrzenia. Réwniez w pra-
cy .Magazyn Zoom (Jerome Ducrot)” Collier zwraca uwage na fakt, ze skierowa-
na do meskich konsumentow oferta pism specjalistycznych czesto korzysta z prze-
syconego seksualnosciq wizerunku kobiet. Kompozycje Collier stajq sie refleksjq
nad wizualnq wtadzq dystrybucji zdjec analogowych zarowno przed fenomenem
Internetu, w dobie masowego przekazu, jak i nad ich obecnq konsumpcjq w erze
cyfrowej dematerializacji. [NS]
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C ABRAHAM CRUZVILLEGAS

NASZ AKTUALNY WIZERUNEK:
ALEJANDRA / NUESTRA IMAGEN 2012
ACTUAL: ALEJANDRA

farba winylowa oraz tusz na emalii akrylowej na papierze typu Kraft, 300 * 400 cm

Abraham Cruzvillegas (ur. w 1968 roku w miescie Meksyk) jest artystq konceptu-
alnym i rzezbiarzem, pracuje najczesciej z obiektami znalezionymi: przedmiota-
mi codziennego uzytku, rekodzietem, opakowaniami, instrumentami muzycznymi.
Bada strategie samoorganizacji (uzywa okreslenia ,,autoconstruccion” — autokon-
strukeji) w miastach Ameryki tacinskiej: tymczasowq architekture, amatorskie pro-
jektowanie, ale takie niezaleine ruchy spoteczne.

Praca ,Nasz aktualny wizerunek: Alejandra” jest czesciq cyklu wielko-
formatowych portretéw matp, rysowanych na papierze za pomocq miotty — uzycie
tego narzedzia wymaga od artysty ,tafca” wokot planszy papieru. Jednq z inspi-
racji dla Cruzvillegasa, ktéry szukat politycznych implikacji prostej czynnosci, jakq
jest rysowanie, byty pochodzqce z pierwszej potowy XIX wieku listy koreanskie-
go malarza Kima Jeonghui do przyjaciela, ttumacza Yi Sangyeoka. Zawieraty
one rysunki, m.in. zimowy pejzaz zdomem pokrytym sniegiem, ktére Cruzvillegas
traktuje jako polityczng deklaracje, skarge artysty na uchodzctwie. Meksykanski
artysta przypomina jeszcze jeden polityczny watek —w Ameryce tacinskiej figura
matpy cztekoksztattnej czesto byta uzywana w zjadliwych politycznych paszkwi-
lach, rysunkach satyrycznych i pamfletach. Kazdy z rysunkow zostat zatytutowany
imieniem jednego z cztonkow rodziny artysty — wedle podobienstwa do ktéregos
z gatunkéw naczelnych. [SC]
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OLGA CZERNYSZEWA C

INTERPRETACJA OBSERWACIJI 01/
INTERPRETATION OF OBSERVATION 01

olej na ptétnie, 70,3 * 80,2 cm

INTERPRETACJA OBSERWACIJI 04 /
INTERPRETATION OF OBSERVATION 04

olej na ptotnie, 40 * 80 cm

INTERPRETACJA OBSERWACIJI 05/
INTERPRETATION OF OBSERVATION 05

olej na ptétnie, 70,3 * 80,2 cm

2009

2009

2009

Olga Czernyszewa (ur. 1962 w Moskwie) jest rosyjskq artystkq interdyscyplinarng,
jednq z najbardziej cenionych przedstawicielek wspotczesnej artystycznej sceny
moskiewskiej. Zajmuje sie przede wszystkim filmem, fotografiq oraz instalacjq. Jej
prace czytaé mozna jako szkic antropologiczny spoteczenstwa postsowieckiego
w réznych odstonach czasowych.

Prace Olgi Czernyszewej sq istotne dla kolekcji Muzeum ze wzgledu
na zainteresowanie — i artystki, i instytucji — kwestiami trudnej transformacji, jakq
od lat 90. przechodzq spoteczenstwa posttotalitarne. Pokazujqc marginalne scen-
ki i wydarzenia dnia codziennego: siedzqcych na tawce zamiataczy ulic, mezczyzn
malujgcych chodnik, ulicznq handlarke z nareczem biustonoszy, artystka poddaje
fragmentaryzacji ,wielkg narracje” kultury sowieckiej i tematyzuje codziennosé¢
wspotczesnego kapitalizmu. Jej obrazy olejne z serii ,,Interpretacja obserwacji”
czy akwarele z serii ,Obywatele” i ,Ruchome swieto” sq poetyckq ilustracjq dzi-
siejszych pozostatosci czaséw komunizmu. Czernyszewa — ze sporq dawkgq liryzmu,
humoru i melancholii — stawia pytania o role artysty jako obserwatora i kronikarza
wydarzen. [MD]
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D JULIA DAULT

BEZ TYTULU 25,GODZ.11.00-15.00,
1 WRZESNIA 2012/
UNTITLED 25,11.00 AM-3.00PM,
SEPTEMBER 1.2012

2012

szkto akrylowe, laminat Formica, tasmy bokserskie, sznurek, 220128 *111,1 cm

Julia Dault (ur. 1977 w Toronto, Kanada) jest rzezbiarkq, malarkq oraz wyktadow-
czyniq w prestizowej Parsons, The New School for Design. Jednym z podstawowych
punktow odniesienia w sztuce Dault jest postmodernistyczny jezyk wzornictwa,
odczytywany za pomocq gietkiej, niekiedy zartobliwej formy, odwaznego zastoso-
wania koloru oraz tworzyw syntetycznych.

Praca ,,Bez tytutu 25, godz. 11.00-15.00, 1 wrzesnia 2012" to abstrak-
cyjna instalacja w kontrastujqcych barwach czerni i rézu wykonana z nieoczywi-
stych materiatow: plexi, laminatu Formica, tasm bokserskich oraz sznurka. Tytut
i ksztatt rzezby sugerujq zainteresowanie procesem tworzenia pracy in situ (tytut
wskazuje na czas zmagania sie z konstrukcjq i kietznania struktury bebna sznur-
kiem), a jej organiczna forma kontrastuje z syntetycznq materiq. Praca ta to cha-
rakterystyczne dla Dault poszukiwanie zwiqzkow miedzy formq a przestrzeniq;
mimo stabilizujqcych jq sznuréw, tasm i podpierajqgcej sciany, rzezba sprawia wra-
zenie dynamicznej ekspansji koloréw i substancji. [NS]
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OSKAR DAWICKI D

BALWAN CYTATOW 2008

instalacja: lodowka, snieg, guziki, 200 x 80 * 70 cm

Oskar Dawicki (ur. 1971 w Stargardzie Szczecifiskim) jest artystq multimedialnym,
performerem, wspottworcq dziatajqcej od 2001 roku Grupy Azorro (wraz z Igorem
Krenzem, Wojciechem Niedzielko i tukaszem Skgpskim). Twérczosé Dawickiego
krazy wokot podstawowych kwestii egzystencjalnych, a takze komentuje rzeczywi-
stosé swiata sztuki i miejsce, jakie w tym Swiecie zajmuje on sam. Peten dystansu,
nierzadko absurdu, ironiczny humor jest cechq rozpoznawczq tworczosci Dawickie-
go, tak jak niebieska brokatowa marynarka jest statym elementem jego dziatan
performatywnych.

»Batwan cytatow” to ironiczna rzezba wanitatywna wykonana z niety-
powego materiatu — sniegu, wymagajgca nieustannej opieki, niejako ,,podtrzy-
mywania przy zyciu”. Na guzikach batwana, jedynej trwatej czesci pracy, znajdujq
sie cytaty z ,Rozmyslan” rzymskiego filozofa i cesarza Marka Aureliusza. Fragment
z ksiegi X ,,Rozmyslain” mégtby byé mottem dla ironiczno-melancholijnej taktyki
artystycznej Dawickiego: ,,Albo tu zyjesz i juz sie do zycia przyzwyczaites, albo sam
sie wynosisz na tamten swiat i tego chciates; albo umierasz i stuzbe swq odbytes.
Poza tym nic. Bqdz wiec dobrej mysli”. [MAV]
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D NATHALIE DJURBERG

POTWOR /MONSTER 2011

animacja poklatkowa z gliny, wideo, 5°01”

Nathalie Djurberg (ur. 1978 w Lysekil, Szwecja) to artystka nagrodzona Srebrnym
Lwem na 55. Miedzynarodowym Biennale Sztuki w Wenecji w 2009 roku. Jest autor-
kaq poklatkowych animacji z plastelinowymi postaciami w rolach gtownych, ktore
odgrywajq scenki w groteskowej rzeczywistosci petnej okrucienstwa, diabolicznego
erotyzmu i perwersji.

Tytutowy bohater filmu ,Potwor” pada ofiarq autodestrukcji w klaustro-
fobicznym pokoju zastawionym stotami i kredensami ze szktem, co obserwujemy
przy diwiekach delikatnej muzyki skomponowanej przez Hansa Berga — podobnie
jak w przypadku innych prac Djurberg, muzyka ma tu fundamentalne znaczenie
dla integralnosci dzieta. Artystka chtodnym okiem przyglqda sie plastelinowemu
potworowi, ktory nieporadnie i zachtannie porusza sie¢ w scenerii z kruchego prze-
zroczystego szkta. Mimo bajkowej, kolorowej estetyki, animacja Djurberg podkre-
sla naszq przynaleznosé do swiata przemocy i ekscesu oraz pragnienie intensywno-
§ci zycia w jego najbardziej gwattownych, zwierzecych przejawach. [NS]
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JIMMIE DURHAM D

HOLD DLA LUISA BUNL}ELA /
HOMAGE TO LUIS BUNUEL

instalacja, 400 *x 400 cm
Praca jest w procesie zakupu do kolekcji Muzeum. Dzigki uprzejmosci galerii kurimanzutto, Meksyk

2012

Jimmie Durham (ur. w 1940 roku w Waszyngtonie, Arkansas) jest rzezbiarzem,
poetq, aktywistq dziatajgcym narzecz rdzennej ludnosci indianskiej w Ameryce
Potnocnej. Jego prace artystyczne oparte sq najczesciej na kombinacjach znale-
zionych przedmiotow, pisanych recznie tekstow, rysunkow, toteméw — wywotujqc
iluzje obcowania ze sztukq ,nieznanego plemienia”, istniejqcq poza czasem i swia-
towgq historiq sztuki.

Instalacja Jimmiego Durhama powstata jako hotd dla hiszpanskiego
rezysera i scenarzysty Luisa Bunuela. Jest to dom bez scian i sufitu wypetniony
kuriozami, rzemiostem, przedmiotami codziennego uzytku. Wsrod tych obiektow
o niejasnym statusie sq czaszki zwierzqt, stare ksiqzki, opony traktora, barytki ropy
naftowej, pien drzewa, czesci samochodu. Durham oddaje surrealistycznego ducha
wczesnej tworczosci Buiuela, tworzqc enigmatycznq konstelacje obiektow, wedtug
przepisu na ,przypadkowe spotkanie na stole sekcyjnym maszyny do szycia i para-
sola”, tym razem o folkowo-ludycznym charakterze. Instalacja artysty odsyta nas
do pojecia ,,sztuki globalnej” — czyli sztuki pochodzqcej z wielu lokalnych tradycji
nowoczesnosci — zastepujqgcego dotychczasowq wizje uniwersalnej sztuki wspot-
czesnej, bedqcej czesto narzedziem kulturowej kolonizaciji. [SC]

59 W SERCU KRAJU



E BRACHA L. ETTINGER

8 PRACZ CYKLU:

NOTATNIKI/ CARNETS 2006-2008

druk offsetowy (skany z notatnika artystki), ro6zne wymiary

EURYDYKA NR 15/ EURIDICEN. 15 1994-1996

technika olejna, fotokopia na papierze, 35,1 x 61,4 cm

EURYDYKA NR 48 / EURIDICE N. 48 2001-2006

technika olejna na papierze, 26,4 * 34,4 cm

Bracha L. Ettinger (ur. 1948 w Tel Awiwie) jest izraelskq artystkq interdyscyplinarng
uprawiajgcq malarstwo, rysunek, fotografie. Poza dziatalnosciq artystycznq zajmu-
je sie rowniez teoriq sztuki i psychoanalizq. Lqczy sztuke z zagadnieniami teore-
tycznymi, tworzqc instalacje, ale takze organizujqc wyktady i dyskusje.

Od wczesnych lat 80. w swojej praktyce tworczej Bracha Ettinger tqczy
malarstwo z teoriq. Jej notatniki i ksiqzki artystyczne zestawiajq — na przestrze-
ni jednej kartki lub ptétna — rysunki, kserokopie, graficzne zabawy pigmentem
z zapisami mysli, rozmow i wspomnien. Artystka pracuje tez nad roztozonymi
w czasie seriami obrazéw, w ktérych najwyrazniej rysujq sie kluczowe dla jej sztu-
ki zagadnienia: ponadpokoleniowe przekazywanie pamiegci, osobista i historyczna
trauma, Holokaust i doswiadczenie dwoch wojen swiatowych, a takze kobiecosé
i macierzyinstwo, formalna i symboliczna gra miedzy swiattem a cieniem.

Seria , Eurydyk” to nawiqzanie do mitycznej postaci-cienia istniejqcej
miedzy zyciem a smierciq, figury mitosci i straty, piekna i przemijania. W obrazach
Ettinger Eurydyka jest znakiem ujednostkowienia i uogélnienia, figuracji i abstrak-
cji jednoczesnie. Kolaze tqczqce roine ksztatty i materiaty zacierajq sie w dtugim
procesie abstrakcji: zamazywania i ujednolicania, z ktorego wytaniajq sie formy
bedqce, wedtug stow artystki, ,obecnosciami fantomatycznymi” i ,materialnymi
znakami przetrwania”. [MD]
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RUTH EWAN E

MOGLISMY BYC WSZYSTKIM,
CZYM CHCIELISMY BYC /
WE COULD HAVE BEEN EVERYTHING
THAT WE WANTED TO BE

2011

zegar dziesietny (czarny), srednica 100 cm; gtebokosé 31 cm

Ruth Ewan (ur. 1980 Aberdeen, Szkocja) jest brytyjska artystkq, autorkq wie-
lu performanséw, instalacji oraz prac graficznych. Siega w nich po dawno zapo-
mniane lub zmarginalizowane waqtki historii politycznej oraz spotecznej, poddajgc
je wspotczesnej interpretacji i podkreslajgc ich aktualnosc.

Praca ,Moglismy byé wszystkim, czym chcielismy by¢” to zegar, kto-
ry pokazuje czas dziesietny, oparty na podziale doby na 10, a nie 24 czesci. Pétnoc
wybija o godzinie dziesiqtej, potudnie o siedemnastej, godzina sktada sie ze stu
minut, a minuta ze stu sekund. Ta radykalna propozycja zmiany systemu liczenia
czasu nie jest niczym nowym. Zegar Ewan jest odwotaniem do historycznej proby
przedefiniowania i zracjonalizowania kalendarza. 5 pazdziernika 1793 w dopiero
co powstatej po rewolucji Republice Francuskiej odrzucono powszechnie uzywany
kalendarz gregorianski na rzecz nowego modelu — Francuskiego Kalendarza Repu-
blikanskiego, ktory byt w oficjalnym uzyciu przez nastepnych dwanascie lat, wno-
szqc idee nowej Republiki bezposrednio do codziennego zycia obywateli. Przypo-
minajac nam o tym zapomnianym produkcie rewolucji, Ewan mowi tez o zjawisku
wykorzystania zegara jako narzedzia politycznej kontroli, kluczowego — wraz z roz-
wojem rewolucji przemystowej — w zarzqdzaniu pracownikami. [NS]
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F OMER FAST

CIAGLOSC / CONTINUITY 2012

filmHD, 40°00”

Omer Fast (ur. 1972 w Jerozolimie) to izraelski artysta na state mieszkajgcy w Niem-
czech. W swoich filmach bada, w jaki sposéb media, takie jak telewizja i kino, prze-
twarzajq i konstruujq rzeczywistosé. Fast analizuje rowniez ramy, w jakich tworzy-
my opowiesci na temat swiata i na wtasny temat oraz pyta o wptyw, jaki majq
na to media, pamiec i traumatyczne doswiadczenia.

Praca ,Ciqgtosc” (stowo ,continuity” oznacza takze szczegotowy sce-
nariusz), pokazywana na jednej z najbardziej prestizowych wystaw sztuki wspot-
czesnej ostatnich lat, dOCUMENTA 13 w Kassel (2012), opowiada o ,powrocie”
mtodego niemieckiego zotnierza ze stuzby wojskowej w Afganistanie. Rodzice
odbierajq go ze stacji kolejowej i wiozq do domu, gdzie wspolnie jedzq kolacje
i probujg rozmawiaé. ilm pokazuje trzy warianty tej samej sytuacji, kazdorazowo
z innym aktorem w roli powracajgcego z wojny syna, na wielu poziomach odsta-
niajqc niemoznos¢ poradzenia sobie przez wspotczesne spoteczenstwa Zachodu
z doswiadczeniem wojny, w ktorq sie zaangazowaty. Jest to rowniez bardzo inte-
resujgcy eksperyment formalny, w ktorym realizm ptynnie przenika sie z poetykq
charakterystycznq dla kina grozy. [NS]
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YONA FRIEDMAN F

IKONOSTAS (STRUKTURA BIALKOWA
— L ANCUCH PRZESTRZENNY) /
ICONOSTASE (PROTEINIC
STRUCTURE — SPACE CHAIN)

2010-2011

instalacja, wymiary zmienne

Yona Friedman (ur. 1923 w Budapeszcie) kariere architekta, urbanisty, artysty i teo-
retyka rozpoczqt we Francji w latach 50. Jest tworcq idei architektury mobilnej,
czasowej, efemerycznej, na co wptyw miaty zapewne jego doswiadczenia ucieki-
niera wojennego i emigranta. W swoich manifestach podkreslat koniecznosé dosto-
sowania architektury do ciqgtych zmian, ktére narzuca rosnqca mobilnosé ludzi,
chciat tez, by architektura zapewniata im wolnosé wyboru sposobu zycia. Te zain-
teresowania rozwinety sie w teorie miasta otwartego — wiszqce miasto, Ville Spa-
tiale, miato zosta¢ zbudowane ponad istniejgcymi miastami i osadami. Dzis, w cza-
sach rozczarowania nieskutecznym planowaniem miejskim, te utopijne koncepcje
znowu staty sie aktualne iinspirujgce, a pomysty Yony Friedmana znajdujq sie
w centrum dyskusji o rozwoju i humanizowaniu wspotczesnych miast. Na fali tego
zainteresowania Friedman oprocz prac architektonicznych wykonywat takze prace
artystyczne, bedqce ilustracjq i rozwinieciem jego pomystow.

Instalacja Yony Friedmana znajdujqca sie w kolekcji Muzeum doskona-
le obrazuje wszystkie najwazniejsze idee tego artysty i jest obecnie najwazniejszq
pracq z grupy jego poznych dziet.

To istotne wprowadzenie w krytyke wspotczesnego miasta o sztywnym,
ograniczajacym mieszkancéw planie urbanistycznym. , lkonostas” daje tez mozli-
wosc wspotczesnej rewizji waznej w Polsce modernistycznej utopii —tworzqc prace
dla Muzeum, Friedman postanowit odwota¢ sie do teorii Formy Otwartej Oskara
Hansena, z ktorym byt w kontakcie artystycznym od péznych lat 50. Zaprojektowat
utopijne muzeum ztozone ze sferycznych przestrzeni przypominajqcych struktury
tancuchow biatkowych. Nowa przestrzen dla sztuki miataby by¢é maksymalnie ela-
styczna, podatna na zmiane i gotowa na przyjecie trudnej do przewidzenia sztuki
przysztosci. [TF]
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G ION GRIGORESCU

DOJEZDZAJACY DO PRACY / 1972
NAVETISTII
4 obrazy, olej na ptotnie, kazdy: 48 x 38 cm
MARICA NAD MORZEM/
MARICA AT THE SEASIDE 1971-1974
kolaz na tekturze, 100 x 70,3 cm
BOKS / BOXING 1977

zdigitalizowany film 16 mm bez dzwieku, 1'52”

lon Grigorescu (ur. w 1945 r. w Bukareszcie) jest jednym z najbardziej charyzma-
tycznych i oryginalnych artystow z bytego bloku wschodniego. Wyksztatcony jako
malarz, byt jednym z pierwszych rumunskich konceptualistow, ,,piewcow antysztu-
ki”, postulujgcych radykalne scalenie dziatalnosci artystycznej z Zyciem codzien-
nym. Jest autorem filmow, cykli fotograficznych, akcji dokamerowych, rysunkéw
i kolazy, w ktorych dokumentowat zarowno swoje prywatne zycie, jak i droge, jakq
przeszto rumunskie spoteczenstwo od rezimu komunistycznego do realiéw ekspan-
sywnego kapitalizmu.

Seria ,Dojezdzajqgcy do pracy” to portrety ludzi w srodkach masowej
komunikacji. Sam artysta, pozbawiony mozliwosci pracy w Bukareszcie, przez wie-
le lat dojezdzat — w odwrotnym niz wszyscy kierunku — do matej miejscowosci,
gdzie uczytrysunku w szkole podstawowej. Portrety te czytaé mozna jako nieoczy-
wiste Swiadectwo solidarnosci ludzi pracy. ,Marica nad morzem” to jedna z wielu
fotograficznych rejestracji zycia prywatnego lona Grigorescu, stawiajqca pytanie
o przenikanie sie sfery publicznej i prywatnej — wqtek, ktory w przewrotny spo-
sob kontynuuje i rozwija film ,Boks”, pokazujqcy nagiego i ,walczqcego z wta-
snym cieniem” artyste. Z jednej strony jest to zapis bolesnego doswiadczenia bycia
zwréconym przeciwko sobie, walki z wtasnymi (lub narzuconymi przez ideologie)
demonami. Z drugiej, oprocz gniewu, pulsuje w tych obrazach zywo5sé i zwawosc,
a boksowanie wydaje sie sposobem na utrzymanie formy, odczuwanie radosci ist-
nienia poprzez fizyczny wysitek: Grigorescu opisuje izolacje jako zrodto cierpienia,
ale i osobistej mocy. [MD]
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ANETA GRZESZYKOWSKA G

ALBUM 2004

201 fotografii albumie, 29 * 40 * 9 cm, pokaz slajdow

Aneta Grzeszykowska (ur. 1974 w Warszawie) jest autorkq fotografii, obiektow i fil-
mow. Artystka czesto pracuje w duecie z Janem Smagq — w ten sposéb powstaty
znane fotograficzne projekty o architekturze ,Plan” (2003) i ,YMCA” (2005). Indy-
widualne prace Grzeszykowskiej koncentrujq sie najczesciej na defragmentacji cia-
ta i pamieci.

»Album” sktada si¢ z ponad dwustu fotografii, zebranych przez artystke
i jej rodzine na przestrzeni trzech dekad. Typowe zdjecia pamiqtkowe, powstate
bez artystycznych motywaciji, zostaty w 2004 roku poddane specyficznemu zabie-
gowi — artystka starannie usuneta z nich wtasnq postaé. Na niektorych zdjeciach
brak gtownej bohaterki jest ewidentny (luka na grupowej szkolnej fotografii, brak
dziecka na rekach matki itp.), inne majq bardziej abstrakcyjny charakter: pojawia-
ja sie fragmenty krajobrazu, architektura, nietypowo skadrowane wnetrza miesz-
kalne. Grzeszykowska podejmuje gre z mechanizmami zapamietywania i zapomi-
nania, jednoczesnie umozliwiajgc wglqd w osobistq, emocjonalng, niemniej jednak
~zredagowanq” biografie — prezentowanq bez udziatu gtownej bohaterki. Podczas
4.Biennale Sztuki Wspotczesnej w Berlinie (2006) ,,Album” pokazywany byt w pry-
watnym mieszkaniu przy Auguststrasse. [SC]
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G WIKTOR GUTT | WALDEMAR RANISZEWSKI

WIELKAROZMOWA OD 1972 DO DZIS

zdigitalizowana projekcja slajdow, 725"

SZESCIENNA MASKA 1972

drewno, 40 %24 x 8 cm

Wiktor Gutt (ur. 1949 w Warszawie) i Waldemar Raniszewski (ur. 1947 w Warsza-
wie —zm. 2005 tamzie) zaczynali wspolng dziatalnos¢ artystyczng na poczqtku lat
70., studiujgc na warszawskiej ASP w pracowniach Jerzego Jarnuszkiewicza i Oska-
ra Hansena. Ich wspolne dziatania skupione byty na poszukiwaniach pozawerbal-
nych metod porozumiewania sie. Artysci tworzyli gtownie dokumentowane foto-
graficznie akcje i performansy.

+~Wielka rozmowa” jest jednym z klasycznych dziet polskiej neoawan-
gardy lat 70. Gutt i Raniszewski poddali w niej krytycznej redefinicji koncepcje
Formy Otwartej Oskara Hansena. Artysci wystgpili poza racjonalne rozwazania
nad komunikacjq wizualnq, zafascynowani komunikacjq rytualng, pozawerbaing,
wtasciwq kulturom plemiennym. Ten artystyczny dialog rozpoczqt sie w 1972 roku
od spontanicznego pomalowania przez Gutta twarzy Raniszewskiego. W odpowie-
dzi Raniszewski stworzyt kolorowq maske, starajqc sie¢ odtworzyc w drewnie malo-
widto, ktorym kolega pokryt jego twarz. Maska przybrata postaé¢ matego szescia-
nu — zgeometryzowanego modelu gtowy Raniszewskiego. Model przeskalowano
nastepnie do wielkosci 2 x2 m; jego wnetrze stato sie ttem dla interakcji artystow
i ich przyjaciot. Gutt: ,Rownolegle bylismy aktywni w przestrzeni miasta i natu-
ry. Po roku szescian zostat przeniesiony w gory i nasza rozmowa i kolejne spotka-
nia miaty charakter inicjacyjny”. Kolejne wypowiedzi ,rozmawiajqcych” artystow
doprowadzity do powstania niezwyktego, rozwijajqcego sie przez ponad trzydzie-
sci lat dzieta procesualnego. Wiktor Gutt podkresla, ze smieré Raniszewskiego
w 2005 roku nie stanowita zamkniecia ,Wielkiej rozmowy”: ,W 2009 zrealizowatem
rekonstrukcje pierwszego malowania z 1972 roku, tym razem na czarnoskorej Adji
Djallo z Senegalu. Czas w «Wielkiej rozmowie» byt i jest czasem wirtualnym, moze
biec wroznych kierunkach, jak w mitach”.

Wspotuczestnicy: A. Djallo, K. Chrominski, C. Chojnowski, A. Czebotar,
t. Gutt, H. Gutt, D. Gutt, J. Jarnuszkiewicz, G. Kowalski, Z. Kulik, M. Kwiek, S. Miarka,
M. Patyska, J.S. Wojciechowski, K. Radomski, K. Raniszewski, I. Szum, B. Szulczewski,
A. Wojdyno, H. Zawadzka. [£R]
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SHARON HAYES H

W NIEDALEKIEJ PRZYSZOSCI.
WARSZAWA / 2008
IN THE NEAR FUTURE. WARSAW

5 projekcji po 81 slajdow 35 mm

Sharon Hayes (ur. 1970 w Baltimore, Maryland), amerykanska performerka i akty-
wistka mieszkajgca w Nowym Jorku, materiatem wyjsciowym dla swojej sztuki czyni
wydarzenia z zycia publicznego: protesty i manifestacje, przemowienia politycz-
ne, zapisy pseudoprocesow wiezniow Guantanamo. Artystka odwotuje sie do ruchu
pacyfistycznego, do masowych ruchéw w obronie swobod obywatelskich i rowno-
uprawnienia, a takze do wystgpien na rzecz wolnosci stowa, ktére w USA osiggnety
kulminacje w latach 60.

Latem 2008 roku Sharon Hayes prowadzita na ulicach Warszawy serie
akcji zatytutowanych ,W niedalekiej przysztosci. Warszawa”. Artystka uzyta haset-
-cytatow z niegdysiejszych manifestacji i strajkéw — i pojawiata sie z nimi w miej-
scach tamtych protestow. Obserwowata spontaniczne reakcje ludzi na slogany
poruszajace kwestie socjalne czy polityczne, czesto o anachronicznym dzis brzmie-
niu, jak te z wiecow w fabrykach stolicy w latach zimnej wojny (,Kto sie zgodzit
na wojne w Wietnamie?”). Hayes prezentowata przechodniom hasta wyrwane
zich oryginalnego kontekstu historycznego, jakby chcqc ponownie wprowadzic
je do obiegu i publicznej debaty. Byta to proba zmiany postrzegania i rozumie-
nia historii, a rownoczesnie odwotanie do dzisiejszych protestow — to warszawskie
manifestacje gornikow, pielegniarek, nauczycieli, mniejszosci seksualnych czy sro-
dowisk prawicowych przyciqgajq uwage mediow i spoteczenstwa. Artystke intere-
suje przysztosé demokracji i potencjalna sita ,gtosu ulicy”. [TF]
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H JONATHAN HOROWITZ

BEZ TYTULU (ARBEIT MACHT FREI) / 2010
UNTITLED (ARBEIT MACHT FREI)
stal,200x200 =150 cm
KRZYZ DLADWOCH / 2010
CRUCIFIX FORTWO

drewno, 40 *32,5¢cm

Jonathan Horovitz (ur. 1966 w Nowym Jorku) uzywa w swej sztuce bardzo réznych
technik: wideo, rzezby, instalacji dzwiekowych i fotografii. Swojq pozycje artystycz-
nq zbudowat na krytycznej analizie rozmaitych kulturowych konstruktow, takich
jak medialny obraz wojny, konsumeryzm, pteé kulturowa.

»Bez tytutu (Arbeit Macht Frei)” to replika stynnego napisu z obozu
zagtady Auschwitz, gtoszqcego, ze ,praca czyni wolnym” — maksymy, ktérej grote-
skowa ironia stata sie symbolem grozy Holokaustu. Napis z obozowej bramy zostat
pociety na trzy czesci podczas kradziezy dokonanej na zlecenie szwedzkiego neo-
nazisty w 2009 roku i w tej formie odtworzyt go artysta. Pomyst, by stworzyé replike
zniszczonego znaku — uswieconego jako memento jednego z najgorszych wydarzen
w historii — to wypowiedz swiadomie prowokacyjna. Jej celem jest przywrocenie
sity pamieci Holokaustu, ktéra moze stabnqé podtrzymywana jedynie rutynowym
ceremoniatem upamietniania.

»,Krzyz dla dwéch” nalezy do podobnej grupy prac, do jego powstania
zainspirowaty artyste zbiory minimalistycznych rzezb i obrazéw w kolekcji Muzeum
Holokaustu w Waszyngtonie. Horovitz podkresla pewnq maniere upamietniania
tragedii za pomocq eleganckich plastycznie prac, ktora wydaje sie byé mato ade-
kwatna do zadan muzeum. Dodatkowo ,Krzyz dla dwéch” odnosi sie do ograni-
czonej uniwersalnosci symbolu chrzescijanstwa, zarowno w kontekscie losu Zydow
podczas Zagtady, jak i przemian wspotczesnego, zglobalizowanego swiata. [IM]
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SANJA IVEKOVIC I

NIEWIDZIALNE KOBIETY
SOLIDARNOSCI/ 2009-2010
INVISIBLE WOMEN OF SOLIDARITY

lightbox, wydruki cyfrowe, wymiary zmienne

Sanja Ivekovié (ur. 1949 w Zagrzebiu) jest artystkq konceptualnq, autorkq rzezb,
instalacji, fotografii, filmow i performanséw. Jednym z gtéwnych tematow podej-
mowanych obecnie przez artystke — pionierke sztuki feministycznej w bytej Jugo-
stawii — jest sytuacja kobiet w Europie Srodkowo-Wschodniej po transformacji
ustrojowej.

Projekt zrealizowany na zaproszenie Muzeum Sztuki Nowoczesnej
w Warszawie dotyczy marginalizacji w polskiej narracji historycznej, i w polityce,
kobiet — uczestniczek ruchu wolnosciowego, jakim byta Solidarnosé. Cheqc posta-
wié ,,pomnik niewidzialnych kobiet”, artystka skoncentrowata sie na prywatnych
narracjach, ktore nie zmiescity sie ani w prawicowym, ani w lewicowym dyskursie
wspotczesnego zycia politycznego w Polsce. Jednym z pierwszych dziatan Ivekovié
byto ,zawtaszczenie” oktadki magazynu ,Wysokie Obcasy” (dodatku do ,Gazety
Wyborczej”), na ktérej znalazta sie modyfikacja stynnego plakatu Tomasza Sar-
neckiego, uzytego podczas pierwszych wolnych wyborow w Polsce w 1989 roku. Tam
w cytacie z westernu ,W samo potudnie” Gary Cooper zamiast rewolweru trzymat
karte wyborczq — teraz na plakacie znalazta sie sylwetka kobiety. Czesciq projek-
tu byta tez publikacja na tamach , Krytyki Politycznej” (w ,obrazkowym” wydaniu
tego pisma, przygotowanym przez Artura imijewskiego i Maurycego Gomulickie-
go) portretow zaangazowanych w opozycyjnq dziatalnos¢ kobiet, ktore, jak mowi
Ivekovié, zostaty wymazane ze zbiorowej pamieci. [SC]
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K ZANNA KADYROWA

ASFALT / ASPHALT 2012

asfalt, 150150 150 cm

Zanna Kadyrowa (ur. 1981 w Browarach na Ukrainie) nalezy do kijowskiej grupy
artystycznej R.E.P. (Revolutionary Experimental Space) i grupy muzycznej Peno-
plast. Eksperymentuje z réznymi mediami: malarstwem, grafikq, performansem,
jednak od kilku lat gtéwnym srodkiem artystycznego wyrazu jest dla niej rzezba
— jest autorkq przewrotnych w wymowie obiektow w przestrzeni publicznej kilku
miast Ukrainy i Rosji.

Charakterystycznq cechq twérczoici Zanny Kadyrowej jest praca
w materiatach zaczerpnietych z codziennosci. Glazura uzywana do wyktadania
tazienek staje sie wrekach artystki surowcem do wyrobu popartowych, ironicz-
nych form: ogromnej paczki papierosow LM czy skrzynki kafelkowych mandary-
nek, z cegiet powstaje gigantyczne nadgryzione jabtko, lezqce na trawniku przed
gmachem biblioteki... Znajdujqca sie w kolekcji Muzeum kulista rzezba ,, Asfalt”
jest wynikiem eksperymentu z innym, zupetnie banalnym i nieartystycznym mate-
riatem. Kadyrowa najpierw ,.zmusita” asfalt do wystqpienia w roli obrazéw (wycie-
ta fragmenty prawdziwej asfaltowej drogi i zawiesita je na snieznobiatej scianie
galerii), a potem uzyta go jako tworzywa przewrotnego pomnika. Asfaltowa kula
z jednej strony oddziela sig, jako rzezba, od swego tta, a z drugiej — wtasnie przez
uzyty materiat — doskonale si¢ z nim zlewa. Za te prace artystka otrzymataw 2011
roku specjalng nagrode kijowskiego Pinchuk Art Centre. [MD]
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POLINA KANIS K

ROZGRZEWKA / WORKOUT 2011

wideo, 11'51"

Polina Kanis (ur. 1985 w Leningradzie, dzis: Petersburg) jest laureatkq prestizowych
rosyjskich nagrod dla mtodych artystow. Jej zainteresowania dotyczq praktyk wta-
dzy i wychowania w spoteczenstwie dyscyplinarnym.

Prace Poliny Kanis to zapis wideo sytuacji aranzowanych przez artyst-
ke, w ktorych podejmuje ona spotecznie aktualne tematy wychowania, edukacji,
indoktrynacji, a takie sprawowania (i naduzywania) wtadzy. Artystka tworzy pro-
wokacyjne sytuacje i sugeruje linie dziatania, jednak pozwala wydarzeniom roz-
wijaé sie wedtug ich wtasnej dynamiki, co sprawia, ze wiele z jej prac sytuuje sie
na granicy perfomansu i dokumentacji artystycznej. ,Rozgrzewka” to wideo, w kto-
rym Kanis przyglqda sie modzie na aerobik i fitness kwitnqcej w parkach dzisiejszej
Moskwy. Patrzy na niq jak na dziwng hybryde wspomnien o totalitarnej estetyce
sportu, sowieckiego ideatu harmonijnego rozwoju fizycznego, a takze aktualnej,
popkulturowej mody importowanej z miast Zachodu. Artystka wystepuje tu jako
instruktorka aerobiku dla emerytow. Jest wtadcza i sprawcza, a ,,parkowa przyjem-
nosé” staje sie dla jej uczestnikéw testem na przetrwanie. [MD]
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K LESZEK KNAFLEWSKI

PARA 1989

stal, drewno, kora, ziemia, wtosy ludzkie, tekstylia, fizelina, pierze, wymiary zmienne

Leszek Knaflewski (ur. 1960 w Poznaniu) jest autorem instalacji, rysunkéw, audio-
-performanséw i wideo. Byt cztonkiem eksperymentalnych zespotow muzycz-
nych Rasa, Drummachina i KOT. Wspottworzyt poznanskq grupe Koto Klipsa
(1983-1990). Realizacje Knaflewskiego z okresu dziatanh grupowych odwotywaty
sie do emocji, mrocznych intuicji, stuzyty budowaniu nieoczywistych relacji ze swia-
tem natury ireligii.

Jednq z najwainiejszych prac Knaflewskiego i Kota Klipsa jest ,,Para”,
powstata w roku 1989. Pojawia sie tu charakterystyczny dla artysty motyw krzyza-
-korzenia, organicznej, wijacej sie formy majgcej zwiqzek z jego psychodeliczno-
-duchowymi zainteresowaniami. Na postaniu utozonym na warstwie btota i stomy
spoczywajq dwa korzenie zwieiczone ,gtowami” w ksztatcie krzyza — nasuwajqce
skojarzenia z prehistorycznymi organizmami, ktore zalegty sie w ludzkiej poscieli.
Praca tqczy w sobie wqtki mistyczne i surrealne oraz chropowatq, brudnq estetyke
punk-rockowych zinéw i plakatéw. [MM]
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DANIEL KNORR K

SKRADZIONA HISTORIA
— STATUA WOLNOSCI/
STOLEN HISTORY — STATUE OF
LIBERTY

2010

tkanina poliestrowa, stelaz z aluminium i wtokna weglowego, wysokosé 780 cm

SKRADZIONA HISTORIA /
STOLEN HISTORY

wybér fotografii, c-print, 31,9 * 22,4 cm
Praca jest w procesie zakupu do kolekcji Muzeum. Dzieki uprzejmosci Galleria Fonti, Neapol

2008

Daniel Knorr (ur. w 1968 roku w Bukareszcie) jest artystq konceptualnym, tworzq-
cym obiekty, sytuacje i interwencje w przestrzeni publicznej. Interesujq go historia,
zbiorowa pamieé, wyobraznia polityczna, czesto zajmuje sie rowniez zagadnieniem
walki o przestrzen publicznq — scierania si¢ we wspétczesnych miastach, zwtaszeza
w Europie Srodkowo-Wschodniej, roznych interesow i ideologii.

Instalacja ,, Skradziona historia — Statua Wolnosci” zostata zaprezen-
towana po raz pierwszy podczas tédzkiego Biennale Sztuki w 2010 roku, staneta
wtedy na jednym z podworek przy ulicy Piotrkowskiej. Jest to gigantyczna czapka-
-kominiarka dla amerykanskiej Statuy Wolnosci. Dwa lata wezesniej Knorr zakta-
dat kominiarki na pomniki w Kopenhadze (w ramach Kwadriennale Sztuki Wspét-
czesnej U-TURN), nadajqc historycznym postaciom — krélom, biskupom i generatom
— wyglqd terrorystow. Po kilku godzinach interweniowata policja i kominiarki
zostaty usuniete przez organizatorow wystawy. Artysta odnosi sie¢ do metod kon-
struowania w przestrzeni publicznej oficjalnych narracji historycznych, zadajqc
jednoczesnie pytanie o to, co i w jaki sposob powinnismy pamietac, a co starac sie
wymazaé z naszej zbiorowej, wspélnotowej pamieci. [SC]
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K ARCHIWUM PRACOWNI
PROF. GRZEGORZA KOWALSKIEGO

WYBOR ARCHIWALNYCH FOTOGRAFII
IFILMOW

1981-2008

rézne wymiary

Grzegorz Kowalski (ur. 1942 w Warszawie) jest rzezbiarzem, performerem, tworcq
instalacji, pedagogiem, krytykiem sztuki i eseistq. Po dyplomie na Wydziale Rzezby
Akademii Sztuk Piegknych w Warszawie (1965) byt asystentem w pracowni Projek-
towania Bryt i Ptaszczyzn Oskara Hansena i w pracowni rzezby Jerzego Jarnuszkie-
wicza. Hansenowska teoria Formy Otwartej wptyneta na jego rozumienie relacji
artysta-odbiorca i dzieto-otoczenie.

Archiwum Pracowni prof. Grzegorza Kowalskiego, prowadzonej na war-
szawskiej ASP od 1985 roku i zwanej przez studentow Kowalniq, obejmuje doku-
mentacje prac i dziatan studentow, wsrod ktorych byty takie osobowosci twércze
jak Jacek Adamas, Pawet Althamer, Katarzyna Gorna, Katarzyna Kozyra, Jacek
Markiewicz, Anna Molska, Anna Niesterowicz czy Artur imijewski. O wyjatkowosci
pracowni, ktorej absolwenci w znaczqcy sposéb wptyneli na obraz sztuki polskiej
ostatnich dwéch dekad, zwtaszcza tzw. sztuki krytycznej, zdecydowata metoda
dydaktyczna Kowalskiego, nazwana przez niego dydaktykq partnerstwa. Ktadzie
ona nacisk na indywidualnosé¢ kazdego studenta, stopniowo uniezalezniajqcego
sie od autorytetu profesora, zaktada wolnosé tworczq oraz swobode wyboru srod-
kow wypowiedzi — stqd w pracowni rzezbiarskiej pojawity sie performans czy wideo.

Archiwum ,,Kowalni” pozwala zapoznaé sie¢ z wczesnym, studenckim okre-
sem tworczosci artystéow pracowni. Wiele z tych prac nie zachowato sie lub miato
charakter efemerycznych wystqpien — indywidualnych lub grupowych. Szczegol-
ne miejsce zajmuje majqcy juz swojq legende w srodowisku artystycznym ,,Obszar
Wspolny, Obszar Wtasny” — autorskie zadanie realizowane przez Kowalskie-
go wspolnie ze studentami od poczqtku lat 80. Oparte na procesie komunikacji
bez uzycia stow, uczyto interakcji, refleksu i wspotpracy w grupie.

Dokumentacje fotograficznq (prawie dwa i pot tysiqgca slajdow, nega-
tywow, skanéw cyfrowych) i wideo uzupetniaja m.in. programy pracowni z réznych
lat, teksty profesora i studentow, recenzje, komentarze do zadan, egzemplarze
efemerycznego pisma ,Czereja” wydawanego przez Artura imijewskiego, katalo-
gi wystaw i wycinki prasowe. [TF]
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WOJCIECH KRUKOWSKI | AKADEMIA RUCHU K

EUROPA 1976

zdigitalizowany film 16 mm, 2°53”

Akademia Ruchu to grupa artystyczna zatozona przez Wojciecha Krukowskiego
w 1973 roku w Warszawie. AR to pionierzy interwencji artystycznych w przestrzen
miejskq, dziatajqcy na styku teatru i sztuk wizualnych. Od lat 70. do dzis zorgani-
zowali okoto 200 takich akcji. Okreslani mianem teatru gestu i narracji wizualnej,
odnoszq sie w swoich spektaklach do najprostszych sytuacji i znakow ,znalezio-
nych” w przestrzeni spotecznej.

Opublikowany w 1929 roku futurystyczny poemat Anatola Sterna ,,Euro-
pa” byt zrodtem inspiracji dla kilku wybitnych artystycznych realizacji. Po fotomon-
tazach Mieczystawa Szczuki i filmie Franciszki i Stefana Themersonow, w ulicznej
akeji 2 1976 roku nawiqzata do niego Akademia Ruchu. Przepisane na transparen-
ty stowa poematu byty prezentowane przez aktorow AR, wybiegajgcych z ciemno-
sci przy najbardziej ruchliwych ulicach kilku polskich miast. Towarzyszytim diwiek
klaksonow i silne swiatto reflektoréw samochodowych. Wobec robotniczych straj-
kow w Radomiu i Ursusie poemat nabrat charakteru aktualnej, ,,performatywnej
alegorii politycznej”. Poza ulicami todzi, skqd pochodzi prezentowane nagranie,
~Europa” realizowana byta rowniez w Warszawie, Gdansku, Olsztynie, Bydgoszczy,
Krakowie, Lublinie, Poznaniu i Wroctawiu. [LR]
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K PAWEL KWIEK

SYTUACJA STUDIA (VIDEO A) 1974

zdigitalizowana tasma VHS, 3'26”

Pawet Kwiek (ur. 1951 w Warszawie) jest jednym z najciekawszych artystéw pol-
skiej neoawangardy lat 70. Uczestniczyt — rownolegle — w dziataniach t6dzkiego
Warsztatu Formy Fimowej (byt jednym z jego gtéwnych animatoréw) oraz warszaw-
skiej grupy artystow zafascynowanych teoriq i praktykq Formy Otwartej Oskara
Hansena.

W maju 1974 roku doszto do waznej realizacji Kwieka podczas emisji
specjalnego programu telewizyjnego (Il Program TVP) poswieconego dziatalnosci
Warsztatu Formy Flmowej. W trakcie transmisji na zywo, na oczach wielotysiecz-
nej publicznosci, artysta wykonat performans zatytutowany , Sytuacja Studia
(Video A)". Stojqc przed kamerami, wydawat polecenia ich operatorom i rezyse-
rowat na oczach widzow telewizyjny , komunikat o sobie”. Kwiek chciat w ten spo-
sob pokazaé telewidzom, ze zadna préba obiektywnego opisania jakiegokolwiek
zjawiska przez telewizje nie jest mozliwa — kazdorazowo jest to interpretowanie,
czyli konstruowanie nowej informacji przez osobe, ktora w danym momencie ope-
ruje medium i decyduje, co pokazaé, a co nie. Byta to pierwsza realizowana w Pol-
sce praca artystyczna wykorzystujqca medium telewizji oraz jedna z pionierskich
polskich prac wideo. [£R]
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KWIEKULIK K
(ZOFIA KULIK, PRZEMYSL AW KWIEK)

DZIALANIA Z DOBROMIERZEM 1972-1974/ 2009

zdigitalizowana projekcja slajdéw, 31'06™

ARCHIWUM KWIEKULIK —
PRACOWNIA DZIALAN, 1974-1982/2013
DOKUMENTACJI I UPOWSZECHNIANIA

instalacja multimedialna

KwieKulik to duet artystyczny tworzony w latach 1971-1987 przez Zofie Kulik
(ur. 1947 we Wroctawiu) i Przemystawa Kwieka (ur. 1945 w Warszawie). Artysci
zaczynali jako studenci Oskara Hansena na warszawskiej Akademii Sztuk Piek-
nych. Od poczqtku lat 70. starali sie¢ nadaé Hansenowskiej teorii i praktyce For-
my Otwartej radykalnie polityczny charakter. Programowo tqczyli dziatalnos¢
artystycznq z zyciem codziennym. Nalezeli do pierwszego pokolenia artystow pol-
skich, ktorzy na przetomie lat 60. i 70. odrzucili tradycyjne srodki wyrazu i skupili
sie na wykorzystaniu mediow oraz mechanicznej rejestracji i reprodukcji obrazéw.

Tuz po urodzeniu syna Dobromierza Zofia Kulik i Przemystaw Kwiek
zaczynajq ,uzywac wtasne dziecko we wtasnej sztuce”. ,Dziatania z Dobromie-
rzem” byty pierwszq podjetq przez artystow probq znalezienia odpowiednio-
Sci miedzy operacjami matematyczno-logicznymi a dziataniami wizualnymi.
KwieKulik starali si¢ w tej pracy zastosowaé w praktyce wiedze z seminariow nauko-
wych, na ktore w tym czasie uczeszczali. Uwazali, ze prawie te same operacje, kto-
re wykonujq matematycy i logicy, mogq wykonywaé artysci rzezbiarze (tacy jak
oni) za pomocq roznego rodzaju form wizualnych i dalej, za pomocq zarejestrowa-
nych obrazéw (przezroczy). ,Dziatania z Dobromierzem” byty prébqg odniesienia
matematyczno-logicznego operowania pojeciami, a zatem bytami niematerialny-
mi, do ,,operacji na formach materialnych w okreslonych uwarunkowaniach zycio-
wych”. Do dzis ,Dziatania z Dobromierzem” pozostajq najradykalniejszym w sztu-
ce polskiej przyktadem tqczenia przez awangardowych artystow sztuki z zyciem
codziennym, tqczenia sztuki konceptualnej z wqtkami egzystencjalnymi.

Archiwum KwieKulik to najwieksze prywatne archiwum gromadzqg-
ce materiaty dotyczqce sztuki awangardowej oraz kultury wizualnej doby PRL.
KwieKulik systematycznie dokumentowali twérczosc artystow awangardy lat 70.
i 80., reagujgc na brak zainteresowania niq oficjalnych instytucji kulturalnych.
W miare uptywu lat tworzone przez nich w prywatnym mieszkaniu archiwum — czy
tez ,bank czaso-skutkow estetycznych” —rozrastato sie, dochodzqc do kilkudzie-
sieciu tysiecy zdjec i slajdow, tysiecy drukow i pism, setek filmow. W archiwum
KwieKulik, oprocz dokumentacji sztuki efemerycznej lat 70. i 80. (m.in. unikalne
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nagrania Oskara Hansena, Zbigniewa Libery, Warsztatu Formy flmowej, Galerii El,
Jifiego Kovandy), znajdujq sie bezcenne materiaty opisujgce mechanizmy funk-
cjonowania instytucji odpowiedzialnych za kulture i propagande PRL. Starannie
katalogowana korespondencja artystow z instytucjami, oficjalne biuletyny i pisma
dajq unikalny obraz schizofrenicznego funkcjonowania kultury w socjalistycznym
panstwie.

W ramach wystawy kolekcji Muzeum zrekonstruowane zostato wnetrze
Pracowni Dziatan, Dokumentacji i Upowszechniania, prowadzonej w latach 70.
w mieszkaniu Kwieka i Kulik na warszawskiej Pradze. PDDiU stanowito pierwszq
inkarnacje Archiwum KwieKulik. [LR]
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ZBIGNIEW LIBERA L

LEGO. OBOZ KONCENTRACYJINY 1996

tektura, plastik, rozne wymiary
Praca zakupiona dzieki wsparciu Towarzystwa Przyjaciot Muzeum Sztuki Nowoczesnej w Warszawie

WYJSCIE LUDZIZ MIAST 2009-2010

konstrukcja drewniana, wielkoformatowy wydruk cyfrowy, 340 * 945 cm

Zbigniew Libera (ur. 1959 w Pabianicach) jest autorem instalacji i wideoinstalacji,
fotografikiem i performerem, muzykiem, tworcq obiektow artystycznych. W 1982
roku aresztowany przez Stuzbe Bezpieczenstwa za drukowanie i rozprowadzanie
ulotek antyrezimowych. Jego prace w przenikliwy i przewrotny intelektualnie spo-
sob grajq ze stereotypami wspotczesnej kultury.

Praca ,Lego. Ob6z koncentracyjny” uznawana jest za jedno z najwaz-
niejszych dziet polskiej sztuki lat 90. i za najstynniejsze dzieto Zbigniewa Libery.
Sktada sie z siedmiu pudetek klockow, do ztudzenia imitujgcych zestawy klockow
Lego, z ktorych artysta zbudowat nazistowski ob6z koncentracyjny. Praca w cato-
sci wykonana zostata z elementow ,pozyczonych” z istniejqcych zestawdéw Lego:
posterunku policji, piratow itp. Klocki dostarczyta artyscie sama firma, dlatego
na pudetku znajduje sie napis: ,, This work of Zbigniew Libera has been sponsored
by Lego”, za co firma Lego chciata podaé Libere do sqdu. Praca zyskata ogromy
rozgtos, zakupiona do kolekcji nowojorskiego Jewish Museum stata si¢ inspiracjq
do zorganizowania tam wainej wystawy ,Mirroring Evil: Nazi Imagery/Recent Art”
(,,Odzwierciedlajqc zto: nazistowska ikonografia/sztuka najnowsza”, 2002).

Natomiast ,Wyjscie ludzi z miast” to jedna z ostatnich prac Libery,
nawiqzujqgca formq do batalistycznych panoram. Artysta snuje futurystycznq wizje,
opierajqc sie na literackim motywie martwych metropolii: ludzie opuszczajq dzicze-
jace, pozbawione pragdu i biezqcej wody miasta, wyruszajqc w poszukiwaniu lepsze-
go miejsca do zycia. Praca ta nawiqzuje do weczesniejszych cykli Libery ,,Pozytywy”
i ,Mistrzowie”, koncentrujqcych sie na analizie fotografii prasowej i jej mozliwosci
ksztattowania zbiorowej pamieci — a takze kanonéw historii sztuki. [ML]
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L KLARA LIDEN

BEZ TYTULU/UNTITLED 2012

instalacja: nowojorskie kosze na Smieci, 250 x 150 * 120 cm

Klara Lidén (ur. 1979 w Sztokholmie) to szwedzka artystka, ktéra mieszka w Berlinie
i Nowym Jorku. Stawe zdobyta dzieki swoim interwencjom w przestrzeni miejskiej
— filmowanym, dokumentowanym fotograficznie bqdz zamienianym w instalacje.
Mimo mtodego wieku artystka miata juz wystawy indywidualne w tak prestizowych
miejscach jak Serpentine Gallery w Londynie czy MoMA i New Museum w Nowym
Jorku.

Przygotowana dla Muzeum instalacja ,Bez tytutu” sktada sie z koszy
na smieci zabranych z ulic Nowego Jorku. Znaki zycia metropolii, zwiqzane raczej
z jego opresyjnqg, ,brudnq” stronq, zostaty utozone w sposob sugerujqcy tymczaso-
we zadomowienie (meble, lampa). Klara Lidén specjalizuje sie w ukazywaniu niepo-
kojqcych elementéw zycia we wspotczesnych wielkich miastach. Jej prace sq petne
wsciektosci i leku — emocji, ktore na co dziei muszq byc ttumione lub porzgdko-
wane, by metropolia mogta funkcjonowac. Propozycja artystki to jedna z najbar-
dziej efektywnych prob przeformutowania tematyki miejskiej w sztuce, zasadniczo
rézna od popularnych pozytywistycznych eksperymentow spotecznych czy nostal-
gicznych zachwytow nad nowoczesnosciq miast. Lidén interesuje pomijana mrocz-
na strona zycia miasta, jego trzewia i rejony zaniedbania — zakamarki swiadomo-
Sci, w ktore przezornie nie zaglqdamy, aby przetrwac codzienny chaos miejskiego
zycia. [JM]
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SARAH LUCAS L

RZYMIANIE / ROMANS 2011

instalacja: rajstopy, puch, drut, drewniany wieszak na ubrania, betonowe buty, betonowe klocki,
rurka neonowa, zeliwne wanny, wymiary zmienne
Praca jest w procesie zakupu do kolekcji Muzeum. Dzigki uprzejmosci Sadie Coles HQ, Londyn

Sarah Lucas (ur. 1962 w Londyhnie) jest brytyjskq artystkq konceptualng z ruchu
Young British Artists, autorkq fotografii, instalacji, ready-mades, asamblazy i kola-
zy. Jej prace cechuje bezposredni, czesto bezpruderyjny humor, wyrafinowane gry
stowne i manipulowanie skojarzeniami dotyczqcymi seksualnosci. Tworczosc Lucas
daleka jest od typowych strategii sztuki feministycznej; artystke interesuje opero-
wanie dwuznacznymi symbolami, przewartosciowanie kanonow estetyki i poszuki-
wanie alternatywnego jezyka wizualnego.

Przyktadem charakterystycznego dla Lucas przewrotnego ujecia sche-
matow kobiecosci i meskosci jest trawestacja kliszy panien w kgpieli — jednej z naj-
bardziej znanych figur w ikonografii, ktora odnajduje nowq interpretacje w wielo-
elementowej instalacji artystki zatytutowanej ,Rzymianie”. Na pierwszym planie
widzimy dwie odrapane zeliwne wanny otoczone niedbale rozrzuconymi odlewa-
mi ciezkich butow z klamrami, ktére przywodzq na mysl caligae, obuwie rzymskich
legionistow i centurionéw, pospiesznie ,,porzucone” przed kqpielq lub orgiq. Obok
widoczne sq dwie strzeliste formy skonstruowane z rozciqgnietych na drucie rajstop,
przymocowanych do podtogi betonowymi butami na obcasie. Pantofle i bezwstyd-
nie opiete rajstopami kuliste formy podkreslajq seksualnosé, a jednoczesnie grote-
skowosé dwoch kobiecych sylwetek, ktore zachowujq bezpieczny dystans od ,,cen-
turionow”. W tej bezceremonialnej komedii seksualnej Lucas pozostawia widzowi
pole do interpretacji zainscenizowanej przez siebie sceny, przewrotnie nazywa-
jac swojq prace neutralnym ptciowo rzeczownikiem ,Romans”, ktéry odnosic sie
moze zarowno do rzymian, jak i rzymianek. Nazwa przywodzi rowniez na mysl tai-
nie rzymskie, strefe nagosci i luksusu, dwuznacznie skontrastowanq z nieokrzesanq
i brutalistycznq estetykq ready-mades. [NS]
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M GOSHKA MACUGA

LIST/ THELETTER 2011

gobelin, 370 %1132 cm
Praca zakupiona dzieki wsparciu Towarzystwa Przyjaciot Muzeum Sztuki Nowoczesnej w Warszawie

Goshka Macuga (ur. w 1967 w Warszawie) od wielu lat mieszka i pracuje w Lon-
dynie, w 2008 roku byta nominowana do Nagrody Turnera, najbardziej prestizo-
wej nagrody w brytyjskiej sztuce. Postuguje sie specyficznqg metodq pracy zwanq
archeologiq kultury — kazdy projekt poprzedza dogtebnymi badaniami archi-
walnymi i historycznymi, pozwalajqgcymi ujawnic szeroki kontekst interesujqcych
ja zjawisk. Tworzy instalacje, do ktorych wtqcza prace innych artystow, materia-
ty archiwalne, ready-mades, ale tez wtasne obiekty, tqczqc strategie artystyczne
z kuratorskimi.

»List” to kilkumetrowej dtugosci gobelin, ktory przedstawia akcje
odtworzonq wedtug happeningu Tadeusza Kantora z 1967 roku pod tym samym
tytutem. U Macugi gigantyczny list, niesiony przez osmiu listonoszy, jest jed-
nak zaadresowany do Galerii Zacheta (Tadeusz Kantor swojq wiadomosé wystat
do Galerii Foksal). Kontekstem dla tej pracy jest historia Zachety, a szczegolnie
burzliwy okres przetomu lat 90.i 2000, kiedy sztuka najnowsza wywotywata prote-
sty i agresywne reakcje (,,szarza” Daniela Olbrychskiego na prace ,,Nazisci” Piotra
Uklanskiego czy zniszczenie rzezby Maurizia Cattelana przez posta LPR Witolda
Tomczaka). Do Zachety przychodzito wowcezas wiele listéw, ktore byty brutalnymi
napasciami na sztuke wspotczesng, na pracownikow i 6wczesng dyrektor Zachety,
Ande Rottenberg — w znacznej mierze byty to ataki o charakterze antysemickim.
Praca Goshki Macugi upamietnia zmagania ludzi sztuki oraz przemiany spoteczen-
stwa, ktore, zeby zaakceptowaé wolnosé artysty, musi zrezygnowac z uprzedzen
i przepracowaé leki. [JM]
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TERESA MARGOLLES M

127 CIAL./ 127 CUERPOS 2006

instalacja: szwy chirurgiczne, 33,5 m

Teresa Margolles (ur. w 1963 roku w Culiacan, Meksyk) jest artystkq tworzqcq insta-
lacje, obiekty i filmy. Gtownym tematem jej tworczosci jest przemoc oraz medialny
obieg obrazéw smierci w Ameryce tacinskiej. Artystka wiqgze smier¢ z ekonomicz-
nymi, politycznymi i spotecznymi kontekstami, tropigc je m.in. w formach pochow-
ku — zwtaszcza w zbiorowych, anonimowych mogitach w meksykanskich fawelach,
w sposobach kremacji i przygotowania ciat do sekcji zwtok. W pracach artystki
uzyte sq ,relikwie” po ofiarach przemocy, porachunkéw miedzy gangami czy wojen
narkotykowych — np. woda, ktérq w prosektorium myto ciata zabitych.

Jedna z najwazniejszych prac Margolles, ,127 ciat”, powstata na indywi-
dualnq wystawe artystki w Kunstverein fiir die Rheinlande und Westfalen w Diissel-
dorfie. Jest to dtugi na ponad 33 metry sznur spleciony ze 127 szwow, ktore uzyte
byty weczesniej do zaszycia ran po sekcjach zwtok anonimowych ofiar przemocy
ulicznej w miescie Meksyk. Minimalistyczna instalacja przywodzi na mysl prace
takich artystow jak Mirostaw Batka czy Alfredo Jaar, w oszczedny sposob opowia-
dajqcych o tragedii i traumie. [SC]
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M ADRIAN MELIS

ROBIENIE CZTERDZIESTU ELEMENTOW
DO KONSTRUKCJI PODLOGI/
THE MAKING OF FORTY RECTANGULAR
PIECES FOR A FLOOR CONSTRUCTION

2008

wideo, 520"

Adrian Melis (ur. 1985 w Hawanie) jest artysta multimedialnym, uczniem znanej
kubanskiej performerki i autorki instalacji Tani Bruguery. Emigrant z wyboru (miesz-
ka w Hiszpanii), zajmuje si¢ w swojej tworczosci warunkami zycia i pracy na Kubie
— pracy nieefektywnej, niepotrzebnej i bezowocnej, dowodzqcej catkowitego bra-
ku identyfikacji ludzi z systemem, w ktorym zyjq. Oprécz roli pracy w gospodarce
socjalistycznej, interesuje go takie praca w kapitalizmie i relacje miedzy struktu-
rami socjopolitycznymi, prawnymi i ekonomicznymi a indywidualnymi strategiami
radzenia sobie z nimi, miedzy podmiotowosciq a uprzedmiotowieniem.

»Robienie czterdziestu prostokgtnych elementow do konstrukcji pod-
togi” to opowies¢ o dniu pracy w panstwowym zaktadzie wytwérczym na Kubie.
W zwiqzku z brakiem materiatow niezbednych do produkcji, pracownicy spedza-
ja czas siedzqc, nic nie robiqc i czekajqc na koniec dnidwki. Artysta przyglqda sie
temu wszechogarniajqcemu brakowi sensu i motywacji i aranzuje sytuacje na poty
ironiczng, na poty paradoksalng: wykorzystuje spokojny, ,,pusty” czas, by tchngé¢
zycie w to miejsce i ludzi, tworzqc cos w rodzaju ,pracujgcego choru”. Od godziny
osmej do siedemnastej pracownicy, uzywajqc swych ciat (gtosu, rqk), odtwarza-
ja dzwieki typowe dla pracujqcego zaktadu: odgtosy betoniarki, stukot szpadli
i taczek, warkot ciezarowki, tak jakby produkcja tytutowych ,czterdziestu prosto-
katnych elementéw do konstrukeji podtogi” rzeczywiscie trwata. [MD]
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GUSTAV METZGER M

EICHMANN | ANIOL (WERSJA
WARSZAWSKA) /
EICHMANN AND THE ANGEL
(WARSAW VERSION)

2005-2011

instalacja, 580 * 530 cm
Za pomoc w realizacji pracy dziekujemy Cubitt Gallery w Londynie

Gustav Metzger (ur. 1926 w Norymberdze) jest artystq i aktywistq politycznym,
autorem koncepcji sztuki autodestrukcyjnej i idei strajku w sztuce. Syn polskich
ortodoksyjnych Zydéw, w 1939 roku znalazt si¢ w Wielkiej Brytanii dzieki akji
Refugee Children Movement (Kindertransport) i ocalat z Zagtady. Bezpanstwo-
wiec. Mieszka i pracuje w Londynie.

»Eichmanni Aniot” to wieloelementowa instalacja. Jednq z jej czesci jest
odtworzona kuloodporna klatka, w ktérej podczas procesu w Jerozolimie w 1961
i 1962 roku sktadat zeznania Adolf Eichmann, gtowny koordynator i wykonawca
~ostatecznego rozwiqzania kwestii zydowskiej”, obok jest sciana utozona z popacz-
kowanych gazet oraz mechaniczny pas transmisyjny. Kazdy moze wejsé do klatki
i usigs¢ na miejscu Eichmanna, widzowie zachecani sq rowniez do pobrania egzem-
plarza gazety i umieszczenia jej na przesuwajqcym sie pasie. Catosci patronuje
reprodukcja obrazu , Angelus Novus” Paula Klee — , Aniot historii” opisany przez
niemieckiego filozofa zydowskiego pochodzenia Waltera Benjamina. Elementy
instalacji tqczy napis ,,Port Bou — Nowy Jork — Jerozolima”, mowiqcy o trzech klu-
czowych tu miejscach i postaciach. W Port Bou odebrat sobie zycie Walter Benja-
min. Nowy Jork to miejsce smierci Hanny Arendt, autorki ksiqzki ,,Eichmann w Jero-
zolimie. Rzecz o banalnosci zta”, jednego z najdonioslejszych esejow XX wieku.
Nowy Jork jest tez miastem, do ktorego zdqzat i dokqd nie zdotat dotrzec Wal-
ter Benjamin. Jerozolima zas, paradoksalnie, jest tu miejscem smierci Eichmanna,
odpowiedzialnego za organizacje systemu zagtady Zydéw. Trzy miasta, w kté-
rych dokonywaty sie fragmenty tej samej historii. Historii, ktérej poswiecona jest
ta praca. [ML]
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M AERNOUT MIK

COMMUNITAS 2010

trzykanatowainstalacja wideo, wymiary zmienne

Aernout Mik (ur. w 1962 roku w Groningen, Holandia) jest jednym z najbardziej
znanych europejskich artystow wizualnych, w 2007 roku reprezentowat Holandie
na Biennale Sztuki w Wenecji. Tworzy filmy oraz instalacje wideo oparte na ,.cho-
reografii zdarzen politycznych”, w ktorych granica miedzy fikcjq a rzeczywistosciq
jest rozmyta.

»Communitas” to pierwsza praca filmowa zrealizowana przez Aernouta
Mika w Polsce. Ten inscenizowany dokument zarejestrowany zostat latem 2010 roku
w Warszawie, we wnetrzach Patacu Kultury i Nauki. W godzinnym filmie obserwuje-
my ttum uwieziony w budynku, a moze okupujqcy jego sale. Ludzie w roznym wieku
i roznej narodowosci (widoczna jest zwtaszcza spotecznosé wietnamska) zajmujq
teatr, korytarze, sale koncertowe i konferencyjne w catym gmachu. Ich dziatania
sq niejednoznaczne, sytuacja przypomina polityczny wiec, na ktorym wygtaszane
sq przemoéwienia, odbywa sie gtosowanie, zgtaszane sq postulaty. W filmie — majqg-
cym charakter zapetlonej sekwencji obrazéw na trzech ekranach (w kazdej chwili
mozna rozpoczqcé i zakonczy¢ oglgdanie pracy) — przyczyny napiecia i wzburzenia
panujgcego w ttumie nie zostajq ujawnione. Obrazy z ,Communitas” wydajq sie
pochodzié z niedalekiej przysztosci, w ktorej Patac Kultury przynalezy do zupetnie
nowego porzqdku symbolicznego, pozbawionego zwiqzkéw z komunistycznq prze-
sztosciq budynku. Premiera filmu miata miejsce w Teatrze Dramatycznym w War-
szawie oraz podczas Biennale w Sao Paulo. [SC]
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TERESA MURAK M

WYBOR FOTOGRAFII Z ARCHIWUM

ARTYSTKI 1974-1989

fotografie czarno-biate, rozne wymiary

Teresa Murak (ur. w 1949 roku w Kietczewicach) jest jednq z prekursorek polskie-
go performansu, sztuki ziemi oraz dziatan w przestrzeni publicznej. Wybor doku-
mentacji trzech prac artystki akcentuje trzy gtowne wqtki jej tworczosci z lat
70.i 80. — prace z krajobrazem, performans z uzyciem materiatéw organicznych
(nasiona, rozezyn chlebowy, etc.) oraz spektrum wiary (akt religijny, dar, budowa-
nie wspolnoty).

~Rzezba dla ziemi” z 1974 roku powstata w Ubbebodzie w szwedzkiej
Skanii. Rzezba sktadata sie z wydrqzonej w ziemi potkuli oraz znajdujqcego sie
obok wzgorka, uformowanego z wydobytej ziemi i powtarzajqcego ksztatt zagte-
bienia. Gtebokosc wykopu, 162 centymetry, odpowiadata wzrostowi artystki, kto-
ra wtasnorecznie budowatarzezbe przez 30 dni. Po nadaniu ostatecznej formy obu
czesciom pracy, zostaty one obsiane rzezuchq.

Podczas ,,Performance 15 VII-15 VIII” w norweskim Lillehammer artyst-
ka pracowata z rozczynem chlebowym umieszczonym w bagiennym szlamie. Roz-
czyn wymagat opieki —dodawania mgki, wody, ogrzewania ptomieniami ogniska;
po czterech tygodniach trwania performansu rozrost sie, osiqgajqc srednice pot-
tora metra.

Istotnq grupe prac Teresy Murak stanowiq jej dziatania z mutem rzecz-
nym. Mut wydobyty z niewielkiej rzeczki na warszawskim Ursynowie postuzyt
np. do powstania ,rozbryzgu” we wnetrzach ursynowskiego kosciota Wniebowstq-
pienia Panskiego. Dokumentacja tej akcji przywotuje czas intelektualnego i twér-
czego sojuszu migdzy Kosciotem a srodowiskiem artystycznym w Polsce lat 80. [SC]
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N LAUREL NAKADATE

ZCYKLU:
TYGRYS SZCZESCIARZ / LUCKY TIGER

7 unikatowych wydrukow kolorowych, tusz do odciskéw palcow, 10 x 15 cm

2009

PRAGNE BYC TA JEDYNA
SPACERUJACA W SLONCU /
I WANT TO BE THE ONE TO

WALK IN THE SUN

2006

wideo, 14'57"

Laurel Nakadate (ur. 1975 w Austin, Teksas) jest amerykanskq fotograficzkq
i autorkq prac wideo, nakrecita rowniez dwa filmy fabularne. Porusza tematy
pozgdania, cielesnosci, kuszenia, walki o seksualng wtadze i zdrady. Dokumentu-
je wtasne przezycia i swoje ,rezyserowane” przygody: spotkania z nieznajomymi
w przydroznych motelach, ataki ptaczu czy poszukiwania architektonicznego ,,sty-
lu preriowego” na amerykanskich bezdrozach.

Cykl , Tygrys szczesciarz” jest jednym z najwazniejszych projektow foto-
graficznych Nakadate, sktada sie z pozowanych zdje¢ samej artystki w scenografii
typowej dla amerykanskiej prowincji, w stylistyce wzorowanej na estetyce soft-por-
no. Wydruki zdje¢ byty pokazywane nieznajomym mezczyznom, ktorych proszo-
no o ich doktadne obejrzenie, po tym, jak ich palce artystka zanurzyta w czarnym
tuszu. Nakadate dokonuje tym samym symbolicznej wymiany: umozliwia akt voy-
euryzmu w zamian za odciski palcow pozqdliwie oglqgdajqcych fotografie mez-
czyzn. Artystka zrywa z typowymi kliszami sztuki feministycznej, jednoczesnie
czerpiqc z jej tradycji, przefiltrowanej przez doswiadczenie amerykanskiego kina
drogi, przemystu erotycznego czy mitow podboju Nowego Swiata. Kolejnym tego
przyktadem jest jej niepokojgca praca wideo ,,Pragne byc¢ tq jedynq spacerujqecq
w stoncu”, w ktorej dokumentuje swoje paraseksualne przygody z nieznajomymi.
Podobnie jak w , Tygrysie szczesciarzu”, Nakadate z jednej strony bawi sie¢ w uprzed-
miotawiajqcq gre z napotkanymi mezczyznami, z drugiej zas wiqcza ich do wspot-
tworzenia dzieta. [NS]
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DEIMANTAS NARKEVICIUS N

W NIEZNANE /INTO THE UNKNOWN 2009

film 35 mm (found footage), przetransponowany na HD, 19°45"

Deimantas Narkeviéius (ur. w 1964 w Ucianie, Litwa) jest rzezbiarzem, ktéry od wie-
lu lat zajmuje sie tworzeniem filmow nazwanych przez niego ,rzezbami cyfro-
wymi”. Prace artysty dotyczq najczesciej metod konstruowania i fabrykowania
historii, ze szczegolnym uwzglednieniem komunistycznego dziedzictwa Europy
Srodkowo-Wschodniej.

Film ,W nieznane” powstat na bazie przechowywanych w archiwum
British film Institute materiatéw propagandowych z lat 70. i 80. nakreconych
dla znanej enerdowskiej wytworni filmowej DEFA. Materiaty te sktadajq sie
naraport ze Swiata, ktorego nie byto, prezentujqc skrajnie wyidealizowany obraz
zycia w bytym bloku wschodnim. W filmie pojawiajq sie dzwiekowe zaktocenia
z ,obcych” zrodet — komentarze dotyczqce relacji cztowieka z naturq, pochodzqg-
ce z angielskich filmow przyrodniczych czy fragmenty dialogéw z czeskiego filmu
fabularnego ,Vyzva do ticha” (1965). Propagandowe obrazy wyprane z ideologicz-
nej tresci (np. dzieki zabiegowi usuniecia oryginalnej sciezki dZwiekowej) stajq sie
niebezpiecznie atrakcyjne i kuszqce. [SC]
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N KRZYSZTOF NIEMCZYK

WYBOR FOTOGRAFII | DOKUMENTOW
Z ARCHIWUM ANKI PTASZKOWSKIE)

fotografie czarno-biate, dokumenty, rézne wymiary

LATA 50.-80. XX WIEKU

BEZ TYTULU (PORTRET) PRZELOMLAT 80.190. XX WIEKU

olej na ptotnie, 150 x 100 cm

Krzysztof Niemczyk (ur. 1938 w Warszawie, zm. 1994 w Krakowie) byt malarzem,
pisarzem, autorem powiesci ,Kurtyzanai jej piskleta” i legendarnq postaciq kra-
kowskiej bohemy. Nie bedqc profesjonalnym artystq, swoimi akcjami i ,,performan-
sami” przebijat najsmielsze artystyczne programy, czym fascynowat artystow, m.in.
Tadeusza Kantora i sSrodowisko zwiqzane z krakowskimi Krzysztoforami i warszaw-
skq Galeriq Foksal.

Niemczyk znany byt z ekscentrycznego zachowania i prowokacyjnych
akceji w miejscach publicznych: kqpat si¢ nago na oczach ttumu w fontannie przed
kosciotem Mariackim, organizowat kradziez produktow ze sklepow spozywczych
(akcje zwane przez niego ,ciubarq”), chodzit po miescie w makijazu i przebraniach
albo zjawiat si¢ z ttumem hipisow w restauracji z kartkq , Kelnerze, ty nam dzis dasz
napiwek”. Ten realizowany spontanicznie program ,rewolucji Zycia codziennego”
bliski byt hastom zespolenia sztuki i zycia, gtoszonym przez artystow u schytku lat
60. Niemczyk radykalizowat dziatania artystéw, a swoim nieokietznanym sposo-
bem zycia naruszat wszelkie normy obyczajowe, spoteczne i seksualne. Jego losy
pozwalajq zrozumiec ograniczenia artystycznych postulatow zderzonych z dwcze-
snq brutalnq rzeczywistoscig PRL-u (artysta byt wielokrotnie aresztowany i prze-
trzymywany w szpitalach psychiatrycznych). Mowiq tez o obecnosci na obrzezach
sztuki radykalnych postaci i postaw, ktore nie mieszczq sie w zinstytucjonalizowa-
nym zyciu artystycznym i o mechanizmach ich pézniejszego wtqczania w obreb
sztuki. Sztuka Niemczyka i jego sktonnos¢ do odgrywania réznych rol ptciowych,
wcielania si¢ w ulubione postacie, np. wtoskiej aktorki Padovani, sprawiajq, ze moi-
na go traktowacé takze jako pioniera refleksji transseksualnej i queer.

Przyktad malarstwa Niemczyka — obraz ,Bez tytutu” (,Portret”)
—to ekspresyjne przedstawienie kobiecej gtowy, oddajqce kondycje postaci petnej
metafizycznego niepokoju. Zgrzytliwe zestawienia ptaskich plam koloru przypomi-
najq obsesyjne, odrealnione wizje Witkacego realizowane w ramach jego stynnej
~frmy portretowej”. [MM, TF]
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PAULINA OLOWSKA o

PRZYPADKOWE KOLAZE /
ACCIDENTAL COLLAGES

wybor kolazy, wydruk cyfrowy, rozne wymiary

PARAWAN: ROMANSUJAC
Z AWANGARDA

instalacja, technika mieszana, wymiary zmienne

WIELKA MIEDZYNARODOWA
KOLEKCJA

12 plansz, sitodruk na pleksi, wymiary zmienne

2004

2013

2013

Paulina Otowska (ur. 1976 w Gdansku) zajmuje sie malarstwem, fotografiq, perfor-
mansem. Polem jej artystycznych eksploracji sq utopie modernizmu, tqczy badania
nad tworczosciq artystow XX wieku z wtasnymi dziataniami tworczymi, nadajge
aktualnosé ideom, ktore niestusznie uznajemy za przegrane lub niemodne. Cha-
rakterystycznym wqtkiem jest u Otowskiej zainteresowanie kobiecymi postawami
w sztuce i poszukiwanie ,protoplastek”, stqd jej zainteresowanie m.in. Alinq Sza-
pocznikow i Zofiq Stryjenskaq.

Seria ,,Przypadkowe kolaze” to kompozycje zdjec¢ z magazynoéw poswie-
conych modzie i z rodzinnych albumow artystki, projektow architektonicznych,
wykresow i tekstow, natozone na neutralny szary papier. W sposob typowy
dla Otowskiej kolaze te budujg pomost miedzy terazniejszosciq a nieuchronnie
minionq przesztosciqg — artystka roztacza przed widzem wspomnienie , dziewiczej”
nowoczesnosci, z jej wiarq w nauke, postep i zmiane spoteczng.

Instalacje ,,Parawan: romansujqc z awangardq” i ,Wielka miedzynarodo-
wa kolekcja” nawiqzujqg do kluczowej wystawy artystki w Panstwowej Galerii Sztuki
w Sopocie w 2002 roku. Wystawa, zatytutowana wtasnie ,Romansujqc z awangar-
dq”, byta catosciowq aranzacjq przestrzeni galerii, ztozonq z wydobytych z maga-
zynow PGS dawno zapomnianych obrazéw, dopetnionych malarstwem sciennym
samej Otowskiej, ktora potqczyta tu dziatanie artystyczne i kuratorskie, siega-
jac po zmarginalizowane, nieaktualne estetyki i ozywiajqc nieme dzieta sztuki.
.~Parawan” ztozony jest z ekranéw przedstawiajqgcych cienie kobiecych sylwetek.
Przedmiot stuzqcy ukrywaniu kobiety przed niepozgqdanym wzrokiem w redakcji
Otowskiej przypomina o niedostatecznej obecnosci sztuki tworzonej przez kobie-
ty w zbiorach publicznych, a tym samym — w muzealnych kanonach sztuki. [MAV]
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P EWA PARTUM

ACTIVE POETRY.POEM BY EWA 1971

zdigitalizowany film 8 mm bez dzwieku, litery papierowe, 553"

Ewa Partum (ur. 1945 w Grodzisku Mazowieckim) to jedna z najwybitniejszych
przedstawicielek polskiej sztuki konceptualnej przetomu lat 60. i 70. i prekursor-
ka sztuki feministycznej w Polsce. Jest autorkg performansow, akcji w przestrzeni
publicznej, filmoéw eksperymentalnych oraz poezji wizualnej.

Aktywnosé poetycka Ewy Partum polegata na rozsypywaniu pojedyn-
czych, wycietych z papieru liter alfabetu w pozaartystycznej przestrzeni: w przej-
Sciu podziemnym, na zboczu gory, w morzu. Gest artystki prowadzit do dekonstruk-
cji jezyka, ktorego gramatyka, syntaktyka i semantyka narzucajq wypowiedzi
artystycznej okreslone ramy. Jej poematy kreowat przypadek, nadajqcy wypowie-
dzi bardziej otwarty i procesualny charakter. Konfrontacja z kojarzonymi z kobie-
cosciqg zywiotami (woda, wiatr, ktéry roznosi litery) pozwalata zmierzy¢ sie arty-
stce z tkwigcymi w jezyku patriarchalnymi schematami. ,,Poem by Ewa” z jednej
strony uwazany jest za klasycznq prace polskiego konceptualizmu i poezji wizu-
alnej, z drugiej zas stanowi wainy punkt odniesienia dla wspotczesnej sztuki
feministycznej. [LR]
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DAN PERJOVSCHI P

NOTATNIK WARSZAWSKI 2013

marker permanentny na scianie, na podstawie notatnika artysty, wymiary zmienne

Dan Perjovschi (ur. 1961 w Sybinie, Rumunia) jest jednym z najbardziej uznanych
rumunskich artystow wspotczesnych. Jego sztuka oparta jest na prostym rysun-
ku satyrycznym, zawierajgcym elementy krytyki instytucjonalnej i aktualnego
komentarza do rzeczywistosci spoteczno-polityczne;j.

Podczas swoich podrozy Dan Perjovschi tworzy rysunkowe notatni-
ki, zapisujgc bezposrednie reakcje na obyczajowe, spoteczne i polityczne realia,
w jakich sie znalazt. Niektore rysunki z notatnikéw trafiajq pézniej na sciany muze-
ow i galerii, do ktorych artysta zostaje zaproszony. ,,Notatnik warszawski” powstat
podczas pobytu Perjovschiego w Warszawie latem 2011, w kontekscie przygoto-
wan do wystawy w Muzeum Sztuki Nowoczesnej zatytutowanej ,,Black and White.
Niepoprawny komiks i animacja”. Jest to zbior notatek i rysunkow bedqcych zapi-
sem przemyslen artysty na temat Polski i Warszawy tamtego czasu. Szczegolnie
widoczne sq motywy krytyki neoliberalnej gospodarki, pytan o postkomunistycz-
ng tozsamosé, obecnosci historycznych traum w definiowaniu zycia publicznego
w Polsce oraz roli Muzeum w toczqcych sie w Polsce przemianach. Artysta poprosit
kuratorow Muzeum, aby przerysowali jego rysunki z ,Notatnika warszawskiego”
oraz narysowali jego portret. [£R]
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P PRATCHAYA PHINTHONG

(HAKUNA MATATA) TAK SIE SKEADA,
ZE JESTESMY LUDZMI /
(HAKUNA MATATA) IT HAPPENS WE
ARE MEN

2009

banknoty — dolary Zimbabwe (ZWR), 100 * 100 cm

Pratchaya Phinthong (ur. 1974 w Ubon Ratchathani, Tajlandia) tworzy instala-
cje z przedmiotéw codziennego uzytku, organizuje zdarzenia i akcje (najczesciej
oparte na ekonomicznej wymianie, podjeciu fizycznej pracy lub podrozy). Artyste
interesuje wykorzystanie jezyka zachodniej sztuki konceptualnej do krytyki same-
go systemu produkcji i dystrybucji sztuki oraz podkreslenie znaczenia innych, nie-
-zachodnich tradycji modernistycznych.

W pracach Phinthonga czesto pojawiajq sie banknoty roznych walut,
ztoto i rzadkie metale (np. itr). Do stworzenia rzezby ,(Hakuna Matata) Tak sie
sktada, ze jestesmy ludimi” zostaty uzyte dolary Zimbabwe (ZWR). Ze wzgledu
na hiperinflacje w tym kraju, kolejno wprowadzane nominaty banknotow bardzo
szybko tracq jakgkolwiek wartosc nabywczq i trzeba je zastepowac nominatami
wyiszymi (w 2009 roku wprowadzono banknot o rekordowym nominale 100 try-
lionéw ZWR). Sytuacja nie ulegta poprawie mimo przeprowadzonej denominagji,
a wymiana tej waluty na inne jest nielegalna. Phinthong wymienit 5000 euro, kt6-
re zarobit, sprzedajgc jednq ze swoich prac, na dolary Zimbabwe; banknoty zdoby-
wane byty przez grupe jego znajomych i wspotpracownikow w Afryce. W miare jak
banknotow przybywato, rosta rzezba — prezentowana w paryskiej galerii gb agen-
cy .gora pieniedzy” w postaci utozonego na podtodze prostopadtoscianu. [SC]
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MAREK PIASECKI P

DOKUMENTACJA FOTOGRAFICZNA
TEATRU NA TARCZYNSKIEJ
| TEATRU OSOBNEGO MIRONA
BIALOSZEWSKIEGO

1956-1961

6 fotografii czarno-biatych, r6zne wymiary

Marek Piasecki (ur. 1935 w Warszawie, zm. 2011 w Lund, Szwecja) tworzyt w Warsza-
wie i Krakowie, w 1967 roku wyemigrowat do Szwecji. Zajmowat sie fotografiq, gra-
fikq orazrzeibq, jego tworczosé sytuuje sie na pograniczu roznych technik i nurtow
artystycznych, wykazujqc zwiqzki z przedwojennym surrealizmem i neodadaizmem
lat 60. Znany jest przede wszystkim jako tworca grafik na papierze swiattoczutym
(gtownie heliografii) oraz fotografii lalek w charakterystycznych tréjwymiarowych
oprawach.

Piasecki dokumentowat przedstawienia teatru Mirona Biatoszewskiego,
dziatajgcego w Warszawie w latach 1955-1963, najpierw przy ul. Tarczynskiej,
potem od 1958 roku jako Teatr Osobny w mieszkaniu Biatoszewskiego przy
pl. Dgbrowskiego. Na wystawie pokazujemy zdjecia ze spektakli: . Wyprawy krzy-
zowe”, ,Piesni na krzesto i gtos”, ,Kordian” i ,Wesele”. Teatr Biatoszewskiego byt
zjawiskiem wyjqtkowym i prekursorskim wobec pézniejszych poszukiwan nietrady-
cyjnych teatrow. Tolerowany przez wtadze, funkcjonowat poza oficjalng, ,upan-
stwowionq” kulturq, przyciqgajqc publicznosé niezwyktq atmosferq. W swojej
poetyce tqczyt teatr podworkowy i estetyke jarmarcznq z chorem greckim, eru-
dycyjnymi nawigzaniami do historycznego dramatu, odczytywanego nieortodok-
syjnie. Rozwéj akcji budowaty skojarzenia jezykowe, gry stow i obrazéow, a takie
dziwiekow — Biatoszewski podkreslat muzycznosc tekstu, ktory byt czesto spiewa-
no-mowiony. Umownemu traktowaniu tekstu, postaci scenicznych, poetyckim skro-
tom odpowiadata prowizorycznosc scenografii. Te same rekwizyty — przedmioty
codziennego uzytku, czesto sprzety kuchenne, petnity rézne funkcje lub zastepo-
waty aktoréw, zostawiajqe miejsce dla wyobrazni widza. [MM]
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P SETH PRICE

CYFROWE WIDEO-EFEKTY: ROZDARCIA /
DIGITAL VIDEO EFFECTS: HOLES

rzezba wideo,10°00”

2003

Seth Price (ur. 1973 w Jerozolimie) jest jednym z najbardziej inspirujgcych i wptywo-
wych artystow amerykanskich mtodego pokolenia. W swoich pracach stara sie eks-
plorowac zjawisko zawtaszczenia, redystrybucji i mutacji obrazow we wspotczesnej
sferze mediow elektronicznych.

W pracy ,Rozdarcia” artysta przyglgda sie roznym kanatom cyrkulacji
obrazow, ktore przedstawiajq ekstremalne sceny przemocy, agresji i rozpadu cia-
ta. Umieszczajqc filmowy materiat z Internetu (found footage) na monitorze, ktoéry
wtozony jest do kartonu, w jakim transportuje sie i sprzedaje telewizor, Price prze-
twarza i ,opakowuje” materiat wizualny na nowo, a jednoczesnie wskazuje, ze sita
przekazu obrazow petnych krwi i przemocy zalezy od kontekstu, w jakim je oglq-
damy. Artysta zmienia atrybuty materiatu znalezionego w Internecie, umieszcza
go w nowym obiegu i w innej strukturze postrzegania, sugerujgc w ten sposob,
e site tych obrazow wzmacnia lub ostabia ich medialna struktura i sposob dys-
trybucji. Przerazajqcy materiat wideo, przypadkowo znaleziony przez uzytkownika
w wirtualnej, a zarazem intymnej przestrzeni strony internetowej, szokuje bardziej
niz materiat wyrwany z oryginalnego kontekstu i umieszczony w formie instala-
cji w bezpiecznej przestrzeni galeryjnej. Ponadto, karton i materialnosc ,rzezby
wideo” wskazujq nie tylko na nowy obieg wizualny, ale i na obieg towarowy, w kto-
rym obrazy przemocy trafiajq do dystrybucji jako dzieta sztuki o wysokiej wartosci
pienieznej. [NS]
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R.H. QUAYTMAN Q

REPLIKA ,KOMPOZYCJI
PRZESTRZENNEJ 2" (1928)
KATARZYNY KOBRO / 2000
REPLICA OF KOBRO'S "SPATIAL
COMPOSITION 2" (1928)

sitodruk na drewnie, 50,8 * 82,2 cm

I KWITNIE CIAGLE OGROD
NAD WODAMI/
AND STILL A GARDEN BY THE RIVER
BLOWS

2000

sitodruk na drewnie, 91,4 * 147,53 cm

R.H. Quaytman (ur. 1961 w Bostonie) to jedna z najwybitniejszych wspétcze-
snych malarek amerykanskich. Od roku 2001 swoje prace malarskie organizuje
w sekwencje ,Rozdziatow” (,Chapters”); do dzisiaj namalowata ich 25. Twérczosé
malarska Quaytman opiera si¢ na specyficznej rownowadze minimalizmu i pier-
wiastka egzystencjalnego.

Kazdy ,Rozdziat” — podstawowa ,jednostka” projektu twérczego
Quaytman — sktada sie zazwyczaj z kilku lub kilkunastu obrazéw, ktore niejako
sumujq osobiste doswiadczenie i artystyczne fascynacje malarki z konkretnego
czasu i miejsca. Kolejne rozdziaty sq oznaczane numerami, znaczqc uptyw czasu
i stopniowe dopetnianie sie projektu zyciowo-artystycznego Quaytman, artystka
traktuje bowiem wszystkie rozdziaty i obrazy, ktore sie na nie sktadajq, jako jedno
tworcze przedsiewziecie. Warto zaznaczyé, ze Quaytman jako podstawowq dla sie-
bie inspiracje wymienia rzezby Katarzyny Kobro, koncepcje unizmu Wtadystawa
Strzeminskiego i tradycje polskiego konstruktywizmu, ktore poznata podczas
pobytu w todzi. Dwa obrazy Quaytman nalezqce do kolekcji Muzeum powstaty
wtasnie w nawiqzaniu do twérczosci Kobro. [£R]
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R JOANNA RAJKOWSKA

MIASTOBAGNO 2012

wielkoformatowy wydruk cyfrowy, wymiary zmienne

Joanna Rajkowska (ur. 1968 w Bydgoszczy) jest autorkq projektéw publicznych,
obiektow, filmow, instalacji oraz efemerycznych akcji i sytuacji realizowanych
w przestrzeni pozagaleryjnej. Najbardziej znane prace artystki: ,,Pozdrowie-
nia z Alej Jerozolimskich”, czyli popularna palma narondzie de Gaulle’a (2002
— do dzis) i ,Dotleniacz” (istniejqcy w latach 2006-2007) przybraty forme rzezb
spotecznych w przestrzeni publicznej Warszawy. Projekty Rajkowskiej opierajq sie
zwykle na pracy nad specyficznym miejscem, obcigzonym historycznie lub ideolo-
gicznie, naznaczonym brakiem tozsamosci, traumgq lub wyparciem.

»~Miastobagno” to jeden z niezrealizowanych projektow miejskich artyst-
ki. Zaproponowata ona, by na berlinskim placu Zamkowym (Schlossplatz) — gdzie
od XVIll wieku znajdowat si¢ Zamek Miejski, siedziba pruskich krolow i niemieckich
cesarzy, a od lat 70. XX wieku (réwniez juz wyburzony) socjalistyczny Patac Repu-
bliki — oddaé pole sitom natury i ,odtworzyé” rozciqgajqce sie tam wieki temu
bagniska. W 2007 roku Bundestag podjqt decyzje o odbudowie w tym miejscu pru-
skiego zamku, co sprowokowato artystke do zadania pytan: co oznacza dla tkanki
miejskiej powrot do dawnych form architektonicznych, positkowanie sie estetyka-
mi skompromitowanymi czy tez zwyczajnie nieadekwatnymi? Co oznacza zerwanie
architektoniczne ciggtosci historycznej? ,Miastobagno” jest kolejnym ,,niemozli-
wym pomnikiem” Rajkowskiej, ktory mierzy sie z kwestiami amnezji, jezyka i rytu-
atéw pamieci, ale tez fizycznosci miasta, jego wzrastania i erozji. [SC
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MYKOLA RIDNYJ R

POMNIK/MONUMENT 2012

wideo, 230"

Mykota Ridnyj (ur. 1985 w Charkowie, Ukraina) jest tworcq instalacji, obiektow
i prac wideo, cztonkiem kolektywu artystycznego SOSka (istniejacego od 2005
roku), ktorego dziatalnosé koncentruje sie na kwestiach spoteczno-politycznych.
Prowadzona przez kolektyw galeria-laboratorium stata sig, jak méwi Ridnyj, ,,bazq
dla rozwoju artystow, zastepujqc nieistniejqce instytucje i petniqc role komu-
nikacyjne i ekspozycyjne”. Ridnyj jest finalistq konkursu dla mtodych artystow
ukrainskich Pinchuk Art Prize w 2009 roku (z kolektywem SOSka) i w 2011 roku
(indywidualnie).

Praca wideo ,Pomnik” dokumentuje proces rozbiorki radzieckiego
pomnika robotnikéw w Charkowie, prowadzonej w ramach ,,oczyszczania” miasta
zreliktow przesztosci przed mistrzostwami Euro 2012. Puste postumenty moze-
my czytaé jako znak postkomunistycznych czaséw: boimy sie bohaterow, kté-
rym by moina stawiac dzis pomniki, nie chcemy ich mie¢ — ale takze po prostu ich
nie mamy. Z drugiej strony dokumentacja robotnikow usuwajqcych z piedestatu
radzieckich bohaterow-proletariuszy jest przewrotnym pytaniem o wartosé pracy
w dzisiejszych spoteczefnstwach, jest tez komentarzem do sytuacji, w ktorej usu-
wane monumenty nieaktualnej ideologii robig miejsce dla nowych manifestacji
o charakterze panstwowym. W ten sposob praca Ridnego jest krytyczna zarowno
wobec historii i zmieniajqcych sie ,ideatow”, jak i wobec wspotczesnosci tych ide-
atéw pozbawionej. [MD]
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R JOZEF ROBAKOWSKI

LENIWALINIA 1991

instalacja filmowa, wymiary zmienne

Jozef Robakowski (ur. 1939 w Poznaniu) to klasyk polskiej sztuki awangardowej
konfrontujgcej sie z mediami takimi jak fotografia, film, wideo. Oprocz filmow
i cykli fotograficznych jest autorem instalacji, obiektow, obrazéw, rysunkow, inter-
wencji i performansow. Zajmuje sie rowniez teoriq i krytykq sztuki, animacjq zycia
artystycznego oraz nauczaniem.

Instalacja ,Leniwa linia” to w istocie alternatywny projektor filmowy,
w ktorym artysta umiescit zapetlong tasme celuloidowq z wyrytq w ciemnej emul-
sji ciggtq liniq tworzqcq przeswitujqcq ptaszczyzne. W rezultacie projekcje stanowi
linia Swiatta ciqgnqca sie bez konica. Robakowski powraca w tej pracy do zagad-
nien, ktore rozwazat w swojej sztuce w latach 70., w okresie dziatalnosci w Warsz-
tacie Formy filmowej, pierwszej polskiej formacji artystycznej programowo kon-
frontujgcej sztuke z nowymi mediami. Robakowski odnosi sie tutaj do swiatta jako
podstawy medium kina i fotografii. Ponadto w ,,Leniwej linii” interesuje go kreowa-
nie pola czystej energetycznej komunikacji opartej na impulsach swietinych. [LR]
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BIANKA ROLANDO R

WSCHODY 2011

wybor fotografii, technika wtasna, kazda: 65 * 95 cm

Bianka Rolando (ur. 1979 w Warszawie) jest pisarka, poetkq oraz artystkq wizualng
— autorkq rysunkow, instalacji i obiektow. Tworczosé pisarska jest u niej rownolegta
wobec dziatan plastycznych — nie stanowi komentarza do sztuki, jest raczej funda-
mentem artystycznych projektow na temat pamieci, amnezji i wypartych emociji.

Na cykl ,Wschody”, z ktorego pochodzq wybrane do kolekcji prace,
sktada sie okoto pieédziesiqt fotografii, zmodyfikowanych poprzez nanoszone
przez artystke rysunki oraz mechaniczne uszkodzenia. Kazda z prac jest unika-
towa, w ramach tego zbioru mozna dokonywaé wielu roszad, prezentujqc prace
w roznych konfiguracjach. Rolando pracuje zarowno w oparciu o materiaty pocho-
dzqce z domowego archiwum, jak i znalezione anonimowe fotografie amator-
skie. Na zdjeciach pojawiajq sie ,,okaleczone” elementy architektury (uszkodzo-
ne budynki, cieknqgce rury, rozbite szyby), ale i nostalgiczne ,obrazki” (wystepuje
na nich m.in. sama artystka jako dziecko), zakt6cane obecnosciq amorficznych
ksztattow: ektoplazm, ran, ,czarnej materii”. Tropy zasygnalizowane w cyklu
~Wschody” rozwijane sq przez artystke w tomie wierszy ,Modrzewiowe korony”
(Biuro Literackie, Wroctaw 2011). [SC]
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S WILHELM SASNAL

BRONIEWSKI 2005

olej na ptotnie, 190 x 190 cm
Dar artysty

ANKA 2010

akryl na ptotnie, 102,5*122,7 cm

BEZ TYTULU (Z FILMU ,NAGANIACZ") 2010

olej na ptétnie, 55 * 70 cm

BEZ TYTULU (ASTRONAUTA) 2011

akryl na ptotnie, 180,4 * 220,5 cm
Praca zakupiona dzigki wsparciu PGE Polskiej Grupy Energetycznej S.A
—Mecenasa Kolekcji Muzeum

Wilhelm Sasnal (ur. 1972 w Tarnowie), malarz, rysownik i autor filmow, nalezy
do grona najbardziej cenionych dzis na swiecie artystow, a jego ptoétna znajdu-
ja sie w zbiorach wielu waznych muzeéw i kolekcji prywatnych (m.in. nowojorskiej
MoMA, Centre Pompidou w Paryzu i Tate Modern w Londynie). Jest laureatem pre-
stizowej Nagrody im. Vincenta van Gogha (2006).

Sasnal konsekwentnie podejmuje trudne i wazkie tematy dotyczqce
polskiej historii i tozsamosci narodowej, polityki i pamieci zbiorowej. ,,Broniewski”
to jeden z pierwszych obrazow, ktére ugruntowaty jego pozycje jako ,najmtod-
szego z polskich malarzy historycznych”. Namalowany na podstawie zdjecia Jana
Styczynskiego portret Wtadystawa Broniewskiego, tworcey liryki rewolucyjnej oraz
utworéw propagandowych, podejmuje kwestie zaangazowania artysty w polity-
ke. Z kolei obraz ,,Bez tytutu (z filmu Naganiacz)” nawiqzuje do czesto powracajqg-
cych w tworczosci Sasnala wqtkow Holokaustu. Powstat na podstawie kadru z filmu
~Naganiacz” z 1963 roku (rez. Czestaw i Ewa Petelscy, scenariusz Roman Bratny),
historii grupy wegierskich Zydéw, ktérym udato sie zbiec z transportu do obozu
koncentracyjnego, i ktorzy ginq w lesie w ,,polowaniu” urzaqdzonym przez hitlerow-
cow. ,Anka” to naturalistyczny portret zony artysty w cigzy, kontrastujqcy ze zna-
nymi z historii sztuki wyobrazeniami macierzynstwa. Akcentowaty one raczej tkli-
wosé, emocjonalne ciepto czy oczekiwanie — kobieta-ikona na obrazie Sasnala
wyréznia sie pierwotngq sitq i wspotczesnq samowiedzq. ,,Bez tytutu (Astronauta)”
to jedno z najnowszych dziet artysty, ktory — malujgc — konsekwentnie zajmuje
sie interpretowaniem i przetwarzaniem wszechobecnych we wspotczesnym swiecie
fotografii. Obraz, mowiqcy o kofncu ery ,podboju Kosmosu”, przedstawia skafander
amerykanskiego astronauty wystawiony w Narodowym Muzeum Lotnictwa i Prze-
strzeni Kosmicznej Smithsonian Institution w Waszyngtonie. [ML]
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JADWIGA SAWICKA S

NAWRACANIE, OSWAJANIE,

TRESOWANIE 1998-2009

olej na ptotnie, 238 * 504 cm

Jadwiga Sawicka (ur. 1959 w Przemyslu) zajmuje sie malarstwem, fotografiq, wyko-
nuje obiekty i prace w przestrzeni publicznej. Jej obrazy od koica lat 90. operujq
stowami i zdaniami zaczerpnigetymi ze srodkow masowego przekazu. ,Malarstwo
pisane” Sawickiej uzywa stow, ktére w medialnym strumieniu przykuwajq naszq
uwage tylko na chwile. Pobudzarefleksje nad zyciem w ,,epoce informacji”: proble-
mem wspotczesnego cztowieka nie jest brak wiadomosci, ale trudna do zniesienia
lawina komunikatow walczqcych o jego uwage. U Sawickiej jezykowe komunika-
ty kontrastujq z tradycyjnq technikq, ktorq zostaty utrwalone — ptétnem i farbq
olejnq.

Obraz, przygotowany specjalnie do kolekcji Muzeum, jest malarskim
odtworzeniem bilbordu Galerii Zewnetrznej AMS, ktéry w 400 kopiach pojawit sie
na ulicach kilku polskich miast w 1998 roku. Po latach artystka zmienita kierunek
obiegu sztuki i symbolicznie przeniosta swojq prace z ulicy do muzeum. Gestem tym
przypomniata i utrwalita jednq z najbardziej nosnych spotecznie akcji artystycz-
nych po 1989 roku (prace dla galerii AMS tworzyli m.in. Katarzyna Kozyra, Marcin
Maciejowski, Pawet Susid).

Obraz ,Nawracanie, oswajanie, tresowanie” uzywa jezyka perswa-
zji, ktory stara sie¢ formowac odbiorcow. Stychaé¢ go zarowno we wszechobecnej
w przestrzeni publicznej reklamie, jak i w wypowiedziach politykow. Z jednej stro-
ny jest sprawczy — wzywa do czegos i wywotuje skutek, z drugiej strony jest opre-
syjny — ma wtadze ranienia i zniewazania. Powtarzajqgc stowo ,NIE” konczqgce
kazdy wyraz (nawracanie, oswajanie, tresowanie), artystka podwazyta jego opre-
syjnosé. Dzieto sztuki stato sie dokumentem brutalizacji zycia i jezyka w polskiej
sferze publicznej lat 90. oraz artystycznego protestu, ktory byt na to zjawisko
odpowiedziq. [TF]
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S JACEK SEMPOLINSKI

MECMIERZ — WIStA 1979

olej na ptotnie, 81 x 65 cm

MECMIERZ 1979

olej na ptotnie, 81 x 65 cm

Jacek Sempolinski (ur. 1927 w Warszawie, zm. 2012 tamze) byt malarzem i rysowni-
kiem, ale takze wptywowym pedagogiem, krytykiem i eseistq. Przez wiele lat byt
profesorem na warszawskiej Akademii Sztuk Pieknych. Jego twérczosé malarska
powstata w kregu polskiego powojennego koloryzmu oraz etosu pokolenia Arse-
natu 55, ale wspotczesnie nosne okazaty sie zwtaszcza pozne cykle malarskie z lat
80.i 90., takie jak ,Wzgérze Czaszki” czy ,Wista”.

Obrazy Jacka Sempolinskiego z cyklu ,Wista” z jednej strony zdra-
dzajq typowq dla tradycji koloryzmu potrzebe ,rozstrzygania obrazu”, z drugiej
ogromne napiecie emocjonalne, ktore objawia sie w probach niszczenia ptétna.
Ta egzystencjalna tradycja zakorzeniona w studiach filozoficznych przejawiata sie
w podejmowanych przez artyste rozwazaniach nad istotq wiary, Zrodtami kultu-
ry, Smierciq czy sensem egzystencji. W kolekcji Muzeum obrazy te nabierajq szcze-
gdlnego znaczenia z uwagi na wptyw, jaki postawa artystyczna Sempolinskiego
wywarta na jeden z najwazniejszych nurtéw we wspotczesnej sztuce polskiej: sztu-
ke krytycznq. Ta zaskakujqca relacja widoczna byta zwtaszcza na zrealizowanej
przez jednego z inicjatorow tego nurtu, profesora Grzegorza Kowalskiego, wysta-
wie zbudowanej wokét zaproponowanego przez Jacka Sempolinskiego tematu
zaczerpnietego z ,Krola-Ducha” Juliusza Stowackiego: ,,Co widzi trupa wyszklona
Zrenica” (pierwsza edycja wystawy odbyta sie w 2001 roku w teatrze Academia,
pbiniej powtérzono jq miedzy innymi w Narodowej Galerii Sztuki Zacheta). [JM]
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WAEL SHAWKY S

KABARETOWE KRUCJATY:
DROGA DO KAIRU /
CABARET CRUSADES:
THE PATH TO CAIRO

2012

filmHD, 61'00”

Wael Shawky (ur. 1971 w Aleksandrii, Egipt) jest autorem filmow i instalacji wideo,
a takie zatozycielem i dyrektorem artystycznym instytucji sztuki Mass Alexandria
— pracowni i miejsca pokazow i spotkan dla artystow.

flm , Kabaretowe krucjaty: droga do Kairu” jest kolejnq odstonq pro-
jektu Waela Shawky’ego poswieconego wyprawom krzyzowym, reinterpretowa-
nym w oparciu o relacje kronikarzy arabskich i arabskie dokumenty historyczne.
Zrodtem scenariusza jest ksigzka Amina Maaloufa ,Wyprawy krzyzowe w oczach
Arabow”. Godzinny film obejmuje wydarzenia rozgrywajqce sie na przestrzeni
48 lat, od zakonczenia pierwszej wyprawy krzyzowej w 1099 roku do rozpoczecia
drugiej, w 1147. film utrzymany jest w konwencji kukietkowego przedstawienia
z elementami musicalu, programu popularnonaukowego, bozonarodzeniowych
jasetek, a nawet horroru. Powstat dzieki wspotpracy artysty z grupq ponad 200
0s6b — muzykéw, specjalistow od efektow pirotechnicznych i wykonawcow lalek.
Wszystkie grajqce w filmie marionetki (ponad 130 figurek chrzescijan, muzutma-
now, krolow, kalifow, papiezy, meczennikow i swietych) powstaty podczas warszta-
tow w Prowansji wedtug XVllI-wiecznej techniki santons — ceramicznych lalek uzy-
wanych w jasetkach. film zostat nagrany w katedrze w Aubagne, a premiere miat
podczas wystawy dOCUMENTA 13 w Kassel (2012). [SC]
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S AHLAM SHIBLI

DOMDZIECKA (THE HOUSE STARVES
WHEN YOU ARE AWAY)

wybér fotografii (odbitka srebrowa; c-print), 57,7 * 38 cm; 38 * 57,7 cm
Praca zakupiona dzieki wsparciu Fundacji PZU

2009

Ahlam Shibli (ur. 1970 w palestynskiej rodzinie beduinskiej w Izraelu) zajmuje sie
fotografiq, rejestrujgc — jak sama to okresla — codziennosc zrodzongq z ciggte-
go naruszania palestynskiego prawa do ziemi. Obecnie artystka koncentruje sie
na analizowaniu w réznych miejscach swiata takich zjawisk jak rozproszona tozsa-
mos¢, uczucie bezdomnosci, nomadyzm. Tworczosc Shibli manifestacyjnie odrzuca
wizualny dramatyzm fotografii reportazowej.

Seria zdjeé ,Dom dziecka (The House Starves When You Are Away)”
zostata zrealizowana podczas podrozy artystki po Polsce i jej odwiedzin w jede-
nastu domach dziecka. Shibli skupita si¢ na portretowaniu warunkow zycia dzieci
pozbawionych domu. Zauwazyta, ze wychowankowie tych instytucji opiekunczych
rzadko pozostajq sami, a dostosowujqc sie do regulaminow, tworzq specyficzny
organizm spoteczny. Brak typowych relacji rodzinnych sprawia, ze dzieci zaleziq
emocjonalnie od siebie nawzajem, budujqc silne wiezi. Artystka koncentruje sie
na pojedynczych osobach, ich przyzwyczajeniach, sposobach organizowania prze-
strzeni prywatnej (np. poprzez dekoracje scian pokoju), portretuje takze dzie-
ci podczas snu, w rzadkich chwilach odosobnienia. Tak jak wczesniejsze projek-
ty fotograficzne Shibli, takze i ,Dom dziecka” pozbawiony jest sensacyjnej nuty
i emocjonalnego przerysowania. [MAV]
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SLAVS AND TATARS S

PRAYWAY 2012

dywan, neon, stal, MDF, 390 x 280 * 50 cm

JEZYKIMACIERZYSTE

| OJCZYSTE GARDLA / 2012
MOTHER TONGUES AND
FATHER THROATS
wetna, przedza, 300 * 490 cm
DUNJAS,DONYAS, DINIAS 2012

wtokno szklane, stal, 50 * 30 * 25 em

Slavs and Tatars to miedzynarodowy kolektyw artystyczny zatozony w roku 2006,
jego trzon stanowiq Kasia Korczak i Payam Sharifi. Artysci stosujq rézne media i for-
my wypowiedzi, tworzqc instalacje, obiekty, wyktady performatywne, etc. Publi-
kujq takze wtasne wydawnictwa. Uczestnicy wielu wystaw zbiorowych na catym
Swiecie, autorzy pokazoéw indywidualnych, m.in. w wiedenskim Pawilonie Secesji
czy nowojorskim MoMA.

W swojej praktyce artystycznej kolektyw Slavs and Tatars zajmuje sie
obszarem geograficznym i kulturowym rozcigqgajgcym si¢ od dawnego muru ber-
linskiego na zachodzie do Wielkiego Muru Chinskiego na wschodzie. W projektach
grupy zderzone zostajq pojecia i problemy z pozoru przeciwstawne lub do siebie
nieprzystajqce: islam i komunizm, metafizyka i humor czy popkultura i geopolity-
ka.Znajdujqgce sie w kolekcji Muzeum prace Slavs and Tatars szczegolnie skupione
sq na problematyce jezyka. Przyktadem obiekt zatytutowany ,Jezyki macierzyste
i ojczyste gardta” poswiecony gtosce ,Khhhhhhh”, ktora nie wystepuje w zachod-
nim obiegu cywilizacyjnym i tym samym wyraznie oddziela wschéd od zachodu.
Z kolei ,,PrayWay”, nawiqzujqca do znanego ze wschodnich basni motywu lata-
jacego dywanu, to typowa dla grupy interaktywna i relacyjna praca polegajqg-
ca na stworzeniu miejsca spotkania i rozmowy, miedzykulturowej komunikacji
i wymiany mysli. [£R]
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S JACK SMITH

BEZTYTULU/UNTITLED 1958-1962 /2010

wybér odbitek c-print, kazda: 35,6 * 27,9 cm
Praca jest w procesie zakupu do kolekecji Muzeum. Dzieki uprzejmosci Jack Smith Archive
oraz Gladstone Gallery, Nowy Jork, Bruksela

KEN JACOBS

ZAWIROWANY / THE WHIRLED 1964

film 16 mm przetransponowany na Blu-Ray
Dzieki uprzejmosci artysty i Electronic Arts Intermix, Nowy Jork

Jack Smith (ur. 1932 w Columbus, Ohio, zm. 1989 w Nowym Jorku) byt amerykai-
skim artystq, aktorem, autorem filméw eksperymentalnych, performansow, foto-
grafii i scenografii. Nie uznawat granic miedzy zyciem a sztukq i niewiele zwazat
na normy — artystyczne, moralne czy prawne. Miat ogromny wptyw na nowojor-
skich artystow, m.in. Andy’ego Warhola, Roberta Wilsona czy Richarda Foremana.
Jego sztuka, ktorq przez dtugi czas doceniali tylko inni artysci, w ostatnich kilku
latach cieszy sie¢ ogromnym zainteresowaniem i pokazywana jest na najwazniej-
szych wystawach i festiwalach filmowych.

Jack Smith najbardziej znany jest ze swoich filmow — pozbawionych
ciqgtosci narracyjnej, czesto kreconych w sposob frenetyczny, nawiqzujqcych
do kiczowatych produkcji hollywoodzkich z lat 30. i 40. Swoj niezwykty wyraz
zawdzieczajq marnej technice, slapstickowym zartom, psychodelicznym efektom
i zaludniajgcym je dziwnym postaciom z otoczenia artysty. Sq tu cztonkowie nowo-
jorskiej bohemy, przebrani i umalowani przez Smitha transwestyci, nazywani przez
niego ,istotami” lub ,gwiazdami Cinemaroca”, wymyslonego studia filmowego.
Rownolegle z filmami Smith tworzyt fotografie — choé estetyka, kostiumy, posta-
ciei sceneria zdjec wigzq sie czesto z konkretnymi filmami, sq to powstate niezalez-
nie tableaux vivant. Smith byt takze autorem performanséw, ktore przeprowadzat
na ulicy, tworzqc improwizowany, anarchistyczny teatr. W swojej estetyce czesto
siegat po to, co znalazto si¢ na Smietniku wspotczesnej kultury, stqd jego zamito-
wanie do przebrzmiatych staw, tandetnych dekoracji, a takze postaci odrzuconych
przez spoteczefstwo.

Ken Jacobs (ur. 1933 w Nowym Jorku) jest jednym z pionierow amerykanskiego
kina eksperymentalnego, tworcq filmow, wideo i performansow. Od lat 50. two-
rzyt kino na zasadzie , partyzanckiej”, rezyserujqc scenki na ulicach Nowego Jorku,
rejestrowane za pomocq kamery. Zafascynowany pierwszymi obrazami filmowymi
i XIX-wiecznq fotografiq zaczqt wykorzystywac found footage jako gtéwne zro-
dto inspiracji, dekonstruujqc iluzje i narracje filmowq. W latach 70. wypracowat
forme eksperymentalnych performatywnych pokazow, majgcych poszerzyc nasze
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doswiadczenie kina, a polegajgcych na uzyciu kilku symultanicznych projekcji
ruchomego obrazu z diwiekiem i muzykq na zywo.

»The Whirled” to wczesny film Jacobsa nakrecony z udziatem Jacka Smi-
tha. Sktada sie z czterech, pierwotnie niezaleznych filméw: ,,Saturday Afternoon
Blood Sacrifice” (1956), ,TV Plug” (1964), ., Little Cobra Dance” (1956) oraz ,Death
of P’Town” (1961). Pierwszy z pokazywanych przez nas epizodéw to improwizowa-
ny przed kamerq ,teatr uliczny”, z Bobem Fleischnerem wcielajgcym sie w postaé
-.Boba—bogatego Amerykanina” i Jackiem Smithem w stroju kobiecym, sktadajq-
cym go w ofierze przy udziale dzieci i przechodniow tworzqcych ulicznq procesje.
Sielankowq atmosfere przerywa interwencja policji, przypominajgca o cenzurze
i represyjnej rzeczywistosci lat 50. W , Little Cobra Dance” Smith wykonuje fre-
netyczny taniec, osuwajqc sie ze schodow pozarowych, a w ostatnim fragmencie,
~Death of P’Town”, gra bajkowego wampira biegajqcego posréod grobow cmen-
tarza w Provincetown. filmy te — za sprawq gry aktorskiej, prowizorycznosci rekwi-
zytow i strojow, udziatu przypadkowych osob, a takze pracy kamery i montazu
(pozornego bezformia i wprowadzania celowo ,przypadkowych” kadrow) — spra-
wiajg wrazenie ,migawek z zycia”. Tym zywiotowym scenom Jacobs nadaje jednak
nostalgiczny posmak czegos minionego — dzieki nawiqzaniom do estetyki filmu
niemego i uzyciu melancholijnej muzyki. [MM]
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S ROMAN STANCZAK

REGAL 1996

drewno, szkto, 240 = 360 x 60 cm

39 =39 1994

bawetna, drewno polichromowane, metal, 160 * 56 * 70 cm

Roman Stanczak (ur. 1969 w Szczecinie) jest rzezbiarzem, ktory tqczy postawe
krytyczng (kojarzonq z pracowniq prof. Grzegorza Kowalskiego na warszawskiej
ASP) z niemalze mistycznym stosunkiem do rzeczywistosci. W rzezbach, nawiqzu-
jacych do tradycji ready-made i asamblazu, wykorzystuje pospolite przedmioty,
ktore poddaje na poty absurdalnym, na poty magicznym zabiegom: przewraca
»ha lewq strone” czajnik, nicuje wanne czy odziera ze skory kanape.

~Regat” to powszedni i niewyszukany obiekt — mebloscianka, kto-
rq artysta obrat z politury, pozostawiajgc wokot scinki materiatu przypominajq-
ce ztuszczonq skore. Traktujqc przewrotnie warsztat rzezbiarski, odwrocit proces
ksztattowania, uzyskujqc surrealny efekt. Celem tego zabiegu — pozbawienia
przedmiotu zewnetrznej powtoki — jest magiczne przeksztatcenie codziennosci.

Zainteresowanie ,powtokq”, w tym przypadku odnoszqcq sie do intym-
nosci, do granicy miedzy nami a Swiatem zewnetrznym, naszego odstaniania i ukry-
wania sie, widoczne jest tez w pracy ,,39 * 39", w ktorej artysta stosuje na pozor
przeciwny zabieg — kumulacje. Tytut odnosi sie do liczby i rozmiaru koszul, w kto-
re Stanczak ubrat kadtubowaty manekin. To, co zazwyczaj jest tylko zewnetrz-
nq warstwq, w ktorg obleka sie ciato, zwielokrotnione staje sie¢ samoistnq formq.
W obu pracach ,przenicowywanie” rzeczywistosci — catkowicie niespektakularne
— ma umozliwiaé prywatne objawienia, ktére, zdaniem artysty, mogq przydarzyé
si¢ kazdemu w najmniej oczekiwanym momencie. [MM]
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FRANCES STARK S

BALAGAN UCIELESNIONY: KOSTIUM
ARTYSTY SZYTY NA MIARE /
THE INCHOATE INCARNATE: BESPOKE
COSTUME FOR THE ARTIST

2009

kimono z jedwabiu i organzy w ksztatcie czarnego telefonu tarczowego, 147,4 177 cm; 8 * 81,3 cm

UMIESC PIOSENKE W SOBIE /
PUT ASONG IN YOUR THING

dokumentacja wideo

2011

Frances Stark (ur. 1967 w Newport Beach, Kalifornia) jest amerykanskq artystkq
konceptualnq, autorkq kolazy, obrazow, instalacji i performanséw. Przedmiotem
jej zainteresowan jest jezyk, artystka czesto zapozycza pojedyncze stowa i zdania
z literatury czy muzyki, aby nadaé¢ im nowy byt wizualny. Jej strategie artystyczne
nasladujq techniki typowe dla pisarstwa modernistycznego, np. powtérzenie, frag-
mentarycznosé, montazi.

»~Batagan ucielesniony: kostium artysty szyty na miare” nalezy do serii
prac, w ktorej Stark siega po figure operowego kimona, stuzqcq jako metafo-
ra maskarady oraz inscenizacji tozsamosci artysty, a takze znak manierycznosci
i egocentryzmu wpisanych w twérczq osobowosc. Dla Stark bezbronnosc artysty
wobec odbiorcow, krytykow sztuki i kuratorow jest konotowana przez nagosé. Kar-
miqc voyeuryzm widza i wtasny ekshibicjonizm, mierzy sie ztym problemem w per-
formansie ,Umiesé piosenke w sobie”, do ktérego zaprosita brytyjskiego artyste
Marka Leckeya oraz lidera popowej grupy Major Lazer, Skerrita Bwoya. Artystka
zaprezentowata sie publicznosci w kimonie ,,Batagan ucielesniony” na tle kurtyny,
na ktorej wyswietlane byty fragmenty réinych tekstow na przemian z animacjq jej
wczesniejszych prac. Akompaniament pompatycznych dzwiekow muzyki powai-
nej zestawiony z dosé karykaturalnym czarnym kimonem stanowit niejako uwertu-
re do kolejnych autoironicznych zachowan artystki na scenie. Waznym elementem
pseudooperowej scenografii byt zaprojektowany przez Leckeya monumentalny
gtosnik, z ktérego wydobywaty sie niezrozumiate, betkotliwe dzwieki. Fragmenta-
ryzacje tekstu i abstrakcyjne odgtosy mozna odczytywaé jako wyraz buntu artystki
wobec dominacji dyskursu i probe wyjscia z wokalnq ekspresjq poza ograniczenia
jezyka. inatem performansu byto dostowne ,ucielesnienie bataganu”: projekcja
na zywo z wizualizacjq tekstu piosenki ,Telephone” Lady Gagi, zrzucenie kimona
i wyuzdany taniec Stark ze Skerritem Bwoyem. [NS]
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S JAN STYCZYNSKI

FOTOGRAFIE Z CYKLU:
WISLA. OPOWIESC O RZECE

18 fotografii (odbitki barytowe), kazda: 40 x 50 cm

LATA 60.-70. XX WIEKU

Jan Styczynski (ur. 1917 w Tarnowie, zm. 1981 w Warszawie) byt fotografem, auto-
rem wielu albuméw i wystaw. Zotnierz Armii Krajowej i uczestnik powstania war-
szawskiego, fotografii poswiecit sie w 1950 roku. Stawe przyniosty mu zdjecia przy-
rody, zapisy zycia wspotczesnych miast oraz dokumentacja zycia artystycznego
Warszawy.

W latach 60. Styczynski stworzyt cykl fotografii ,Wista. Opowiesc o rze-
ce”, o ktorej tygodnik , Stolica” w 1974 roku pisat: ,,Styczynski w wedrowce wzdtui
Wisty rzadko wsiada na statek. Interesuje go nade wszystko, co wzdtuz Wisty wyro-
sto. Pokryte patynq stare miasta i baniaki ptockiej Petrochemii. Uroda przesztosci
i zgrzebna terazniejszosé, przybierajqca coraz gwattowniej hardy ksztatt nowe-
go czasu. Przewodnikiem Styczynskiego jest Wtadystaw Broniewski”. Inspiracjq
dla tej fotograficznej opowiesci byt stynny poemat Broniewskiego ,Wista” 21953
roku. Styczynski zaprezentowat Polske jako kraj o interesujqcych walorach natu-
ralnych, wielu zabytkach, ale tez jako miejsce realizacji PRL-owskiej wizji nowo-
czesnosci. Jej elementami sq nadwislanski przemyst i modernistyczna architektura.
Zestawianie tradycji wyrazanej przez nature i historyczne budowle oraz postepu
reprezentowanego przez przemyst ciezki byto zabiegiem wymaganym przez pro-
pagande socjalistycznego panstwa. Seria fotografii przedstawiajgca Wtadysta-
wa Broniewskiego na tle mazowieckiego krajobrazu stata sie inspiracjq i Zrodtem
dla obrazu Wilhelma Sasnala z roku 2005, ktory takze znajduje sie w kolekcji
Muzeum. [TF]
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ALINA SZAPOCZNIKOW S

PIERS ILUMINOWANA / SEIN-ILLUMINE 1966

poliestrowy odlew piersi i ust, swiatto elektryczne, wysokosé¢ 56 cm

BRZUCH / VENTRE 1968

odlew gipsowy, 20* 36 x16,5 cm

RZEZBA-LAMPAIII (FETYSZIX)/
SCULPTURE —LAMPE Il (FETICHE IX)

poliestrowy odlew piersi, plastikowa siatka, swiatto elektryczne, 10 * 45 x 25 cm

ZIELNIK X1l (GLOWA CHRYSTUSA) /
HERBIER XII (LE CHRIST)

poliester, drewno, 40 * 40 x 4 cm
Depozyt SAC Stowarzyszenia Apostolstwa Katolickiego Ksiezy i Braci Pallotynow

1970

1972

HELENA WL ODARCZYK

SLAD 1976

zdigitalizowany film 35 mm, 13°06”

Alina Szapocznikow (ur. 1927 w Kaliszu, zm. 1973 w Paryzu) jest jednqg z najwaz-
niejszych polskich artystek i jednq z najoryginalniejszych rzezbiarek XX wieku.
Wprowadzajqc nowe materiaty, rozwijata i kwestionowata idee rzezby. Od roku
1963 mieszkata w Paryzu, tworzqc indywidualny jezyk, ktéry pozwolit jej mierzyc
sie zarowno z pamieciq wtasnego doswiadczenia Holokaustu, jak i z chorobq i dez-
integracjq ciata. Niedoceniana za zycia, dzis jest uznawana za jednq z pionierek
sztuki kobiet.

Prace Aliny Szapocznikow w kolekcji Muzeum pochodzq z eksperymen-
talnego okresu jej tworczosci — formalnemu nowatorstwu towarzyszy tu nowe uje-
cie kwestii ciata i jego reprezentacji. Szapocznikow dotyka traumatycznych wqt-
kéw pamieci Holokaustu, choroby, ograniczei i stabosci ciata, a jednoczesnie
przez jej tworczosé przemawia niezwykta afirmacja zycia oraz nieposkromiona sita
kobiecej ekspresiji.

~Rzeiba-lampa Il (Fetysz IX)” to lampa uksztattowana z poliestrowe-
go odlewu piersi utozonej na koronkowej draperii. Podobnie jak w innych pracach,
Szapocznikow fragmentaryzuje tu ciato i operuje jego wyimkiem, odlewy ciata
wtasnego i bliskich osob zamienia w swoiste dekoracyjne wota (rzezba ta powsta-
ta w czasie, kiedy artystka wiedziata juz, ze jest chora na raka piersi, na ktérego
zmarta w 1973 roku). Podobnym przyktadem swiadomego i indywidualnego jezyka
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artystycznego jest ,Piers iluminowana”. Ta lampa ,udaje” przedmiot codziennego
uzytku, ale na dtugiej, smuktej todydze otwiera sie kwiat ztozony z odlewow pier-
si i ust — ucielesnienie kobiecej seksualnosci. ,Brzuch” to gipsowy odlew brzucha
Arianne Raoul-Auval, narzeczonej Rolanda Topora. Odlew ten stat si¢ ,,materia-
tem Zrodtowym” do szeregu kolejnych rzezb Szapocznikow, ktore artystka wykony-
wata z roznych materiatéw: gipsu, marmuru (,Wielkie brzuchy”), poliuretanu. Eks-
perymenty z tym ostatnim tworzywem doprowadzity do powstania pomyslanych
jako multiple , Brzuchow-poduszek”, ktore miaty zosta¢ wprowadzone do masowej
produkcji.

»Zielnik” jest ostatniq i jedng z najwazniejszych prac Szapocznikow
powstatych na bazie odlewow ciata. W cyklu tworzonym wiosnq 1972 roku artyst-
ka przedstawita ciato swego syna Piotra — zarowno petnopostaciowe akty mto-
dego meiczyzny, jak i odlewy poszczegélnych czesci jego ciata, wykonane z polie-
stru z odciskow gipsowych zdejmowanych bezposrednio z modela. Z tych form
powstawaty karty ,Zielnika” — odlewy ciata zostaty sptaszczone i przytwierdzo-
ne do malowanych na czarno deseczek. Praca ta, nawigzujgca do zielnikow bota-
nicznych, to zapis ciata utrwalonego w sposéb przypominajqcy kolekcjonowanie
i katalogowanie wycinkow natury. Dwunasta czesc ,, Zielnika”, odlew twarzy Piotra
zatytutowany ,Gtowa Chrystusa”, to niejedyne dzieto Szapocznikow odnoszqce
sie do wqtkow religijnych. Obok ,Kruzlowej (Macierzynstwa”) rzezba ta nalezata
do wystroju paryskiej kaplicy ksiezy pallotynow, zamowiona do niej przez zaprzy-
jazZnionego z artystkq ks. Jozefa Sadzika.

Film Heleny Wtodarczyk (ur. 1945) Slad to impresyjna opowie$é o twérczosci Aliny
Szapocznikow, nakrecona trzy lata po przedwczesnej smierci artystki. Rezyserka
wyprowadzita jej rzezby, pochodzqce z réznych etapow tworczosci, w przestrzen
wielkomiejskiej ulicy, filmowata je w witrynach sklepowych, oknach mieszkan,
na podworzach. Stworzone przez Szapocznikow figury nawet w takim otocze-
niu wydajq sie przesycone cielesnosciq. Szapocznikow méwita: ,Lubie pracowac
w materiatach, w ktorych kazde dotkniecie zostawia slad. Ten fizyczny kontakt
z materiq daje mi uczucie przekazywania siebie rzeibie”. [MD]
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DAWID TER-OGANIAN T

DEMOKRACJA / DEMOCRACY 2007

druk na ptotnie, 60,3 * 82,2 cm

_ZCYKLU:
BOJKA / FIGHT

4 wydruki kolorowe na ptotnie, 33 * 38 cm; 38,5 * 44,5 cm; 37,5 x 28,6 cm; 41,5 % 48,1 cm

2009

ZAMIESZKI /RIOTS 2009

olej na ptotnie, 50,1 % 60,1 cm

SYLWETKA I/ SILHOUETTE Il 2009

olej na ptétnie, 70,3 * 90,2 cm

GORSKIKARABACH /
NAGORNY KARABACH

olej na ptotnie, 70,1 * 80,3 cm

2011

Dawid Ter-Oganian (ur. 1981 w Rostowie nad Donem, Rosja) mieszka w Moskwie
i jest jednym z nielicznych artystow rosyjskich mtodego pokolenia, ktoremu udato
sie zdobyé miedzynarodowe znaczenie. Brat udziat w wystawie ,Ostalgia” w New
Museum w Nowym Jorku, jest stypendystq DAAD w Berlinie. Waznym odniesieniem
dla jego dziatan jest sytuacja politycznej opresji w Rosji i zaangazowanie artystow
w sprawy publiczne.

Dawid Ter-Oganian, bardzo wowczas mtody, byt aktywny twérczo juz
w poéznych latach 90. — wspolnie z grupq Radek brat udziat w protestach w prze-
strzeni publicznej. Korzystajqc z tych doswiadczen, w nowej, znacznie bardziej
wobec artystow opresyjnej sytuacji politycznej aktywnie animuje niezalezne zycie
artystyczne w Moskwie. W swojej tworczosci uzywa z powodzeniem wielu technik
i formatow: malarstwa olejnego, grafiki, filmu, animacji wideo, instalacji. Zaanga-
zowane diagnozy polityczne tqczy z innowacyjnym, swiezym plastycznie ekspery-
mentem formalnym. W kolekcji Muzeum znalazt sie wybér jego prac z kilku ostat-
nich lat, skupiony na przedstawieniach protestéow ulicznych. Obrazy i wydruki
zostaty zainstalowane w typowej dla artysty manierze kolazu, sugerujqgcej szybkq
reakcje i reportazowe uchwycenie rzeczywistosci. [JM]
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T TERESA TYSZKIEWICZ

ZIARNO 1980

zdigitalizowany film 16 mm, 11'46”

Teresa Tyszkiewicz (ur. 1953 w Ciechanowie) zajmuje sie fotografiq, filmem ekspe-
rymentalnym, rysunkiem, performansem, malarstwem, tworzy obiekty przestrzenne
i rzezby.

Filmy Teresy Tyszkiewicz wpisywaty sie w zmiany, jakim podlegata
pod koniec lat 70. polska sztuka — nastqpito wtedy wyrazne przesuniecie od ten-
dencji analitycznych, strukturalnych i systemowych ku dziataniom bardziej eks-
presyjnym. Artysci poszukiwali silnie emocjonalnych i subiektywnych srodkow
wypowiedzi. Sama Tyszkiewicz wielokrotnie podkreslata, ze jej filmy powstajq pod
wptywem spontanicznych impulsow. Ktadta w nich akcent na wizualizacje osobi-
stych emocji i podswiadomych pragnien, ktére ujawniaty sie pod wptywem dziatan
o charakterze ,testow” przeprowadzanych na wtasnej intuicji.

Pozbawiony wyraznego poczqtku i konca film ,Ziarno” to opowiesé
o kobiecej seksualnosci, o spontanicznym, fizycznym kontakcie ciata z materiq
— ziarnem, pierzem. Artystka zestawia wtasne ciato z archetypicznymi obraza-
mi brudu, przyjemnosci, przyziemnosci, luksusu, a jej nienasycony dotyk reduku-
je ja samq do poziomu strzepka ozywionej materii. Petne abstrakcyjnego piekna
wizje przenikajq sie, tworzqc rozbudowangq strukture znaczeniowq i wizualnq. film
doczekat sie wielu odczytan w kluczu feministycznym. [LR]
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PIOTR UKLANSKI U

DEUTSCH-POLNISCHE 2011
FREUNDSCHAFT
styropian,160* 272 =12 cm
BEZ TYTULU (JAN PAWEL I1) 2004

fotografia barwna, 200 * 175 cm

Piotr Uklanski (ur. 1968 w Warszawie) od 1991 roku mieszka w Nowym Jorku,
jest uwazany za jednego z najbardziej znaczqcych polskich artystow. Jego multi-
medialna tworczosc¢ polega przede wszystkim na wizualnej zabawie symbolami,
ktore, jak sam twierdzi, we wspotczesnej kulturze stracity swe znaczenie i staty sie
puste. Uklanski jest m.in. autorem petnometrazowego polskiego westernu ,,Sum-
mer Love” (2006).

Tytut pracy — ,DEUTSCH-POLNISCHE FREUNDSCHAFT”, czyli ,,nie-
miecko-polska przyjazh” — jest nawiqzaniem do nazwy legendarnego niemieckie-
go electropunkowego zespotu DAF (Deutsch-Amerikanische Freundschaft). DAF
zastyneto m.in. wykorzystywaniem stow-symboli, takich jak ,, Adolf” czy ,,Mussoli-
ni”, w tekstach piosenek zupetnie niezwiqzanych z tematykq czy ideologiq faszy-
stowskq. Stowa te uzywane byty do czysto formalnej zabawy brzmieniem, ktére
przeciez w kulturze nie funkcjonuje bez skojarzenia z kontekstem historycznym.
Podobnie postepuje Uklanski — konsekwentnie prowokuje widza do ¢wiczen z roz-
poznawania znakow pochodzqgcych z rozmaitych kodow kultury: polityki, historii,
erotyki czy rozrywki, np. do poradzenia sobie z ortem skrzyzowanym z hitlerowskq
gapq. Semioza, czyli droga, jakq znak przebiega w naszej swiadomosci, az nabie-
rze znaczenia, to dla Uklanskiego przedmiot nieustannej fascynacji. Nie zawsze
chodzi tylko o znak wizualny — w powojennej polskiej kulturze popularnej, w ktorej
wychowat sie artysta, nawet brzmieniu jezyka niemieckiego zostat nadany zwiqzek
zwojnq, hitleryzmem i przemocgq.

Druga praca Uklanskiego, ,,Bez tytutu (Jan Pawet II)”, to fotograficzny
portret papieza ,utozony” z ciat trzech i p6t tysiqca brazylijskich zotnierzy. Obraz
ten igra z kultem narodowych ikon (czarna twarz papieza Polaka), patriotycznych
zZrywow i uniesief, jednoczesnie wpisujqc sie w kontinuum przedstawien papieskich
w polskiej sztuce. Praca funkcjonowata rowniez jako bilbord, prezentowany wiosnq
2005 Warszawie u zbiegu ulic Marszatkowskiej i Swietokrzyskiej, w miejscu, gdzie
stanqé ma gmach Muzeum. Zbiegto sie to ze Smierciq Jana Pawta Il, co sprawito
ze dzieto Uklanskiego stato sie natychmiast, z pominieciem intencji artysty, miej-
scem refleksji religijnej i hotdu dla zmartego. [MAV]
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\4 ZBIGNIEW WARPECHOWSKI

AZJA 198972013

ptyta pilsniowa, czerwona farba, 950 * 350 * 75 cm

Zbigniew Warpechowski (ur. 1938 w Ptoskach na Wotyniu, Ukraina) to jeden z pio-
nierow i najwybitniejszych przedstawicieli sztuki performans. Do dzis wykonat ich
okoto 250. Autor licznych tekstéw teoretycznych i krytycznych o sztuce, swojq twér-
czos¢ okresla mianem ,awangardowego konserwatyzmu”. Brat udziat w dOCU-
MENTA 8 w Kassel (1987).

Monumentalna instalacja ,Azja” jest wyjatkowym dzietem w kontek-
Scie gtownie performerskiej dziatalnosci Zbigniewa Warpechowskiego. Poczqtko-
wo, w potowie lat 80., artysta wykorzystywat ptachte z napisem , Azja” jako tto
dla niektorych swoich performansow. W 1989 roku w t odzi, w ramach kuratorowa-
nej przez Jozefa Robakowskiego wystawy ,Lochy Manhattanu”, zaprezentowat jej
trojwymiarowq wersje, ktérq mozemy ogladac w kolekcji Muzeum. Warpechowski
w pracy tej przejmuje jezyk propagandowych instalacji literowych (np. PZPR) sta-
wianych w czasach PRL-u w przestrzeni publicznej. Artysta proponuje wtasny komu-
nikat, ktory jego zdaniem lepiej opisuje stan ducha panujqcy w Polsce konca lat
80. Warpechowski wspominat: ,Co symbolizuje stowo ,,Azja"? Nie kraine geogra-
ficznq, ale imperium, ktore ttamsito nas przez ponad 40 lat. Nie jednostke, tyl-
ko spoteczenstwo. Wszyscy czulismy sie Azjatami”. [LR]
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KRZYSZTOF WODICZKO \.4

AUTOPORTRET 2 1973-1979 /2009

lustro, ptyta drewniana, fotografia, wymiary zmienne

Krzysztof Wodiczko (ur. 1943 w Warszawie), artysta-inzynier swiadomie tqczq-
cy prace artystycznq z projektowaniem dla przemystu (pracowat m.in. w Polskich
Zaktadach Optycznych), na przetomie lat 60. i 70. byt jednym z najoryginalniej-
szych tworcow polskiego neokonstruktywizmu. Wybitny przedstawiciel sztuki kon-
ceptulanej lat 70., od lat 80. zwigzany z nurtem sztuki krytycznej. W swoich pra-
cach czesto wykorzystuje przestrzen publiczng (m.in. wyswietlajac na scianach
budynkow projekcie, w ktérych mowi o problemach spotecznych i politycznych).

Prace , Autoportret” Wodiczko zaprezentowat na swojej pierwszej indy-
widualnej wystawie w Galerii Foksal PSP w 1973 roku. Sktadata sie z lezqcego pta-
sko prostokqtnego lustra (na matym postumencie) oraz z dostawionej do jednego
z jego krotszych bokow szklanej tafli z fotograficznym wizerunkiem artysty. Widzo-
wie wchodzqcy do pomieszczenia widzieli plecy artysty, by po przemieszczeniu sie
w gtgb galerii ujrzeé jego spuszczonq ze skruchq i wstydem gtowe odbijajqcq sie
w lustrze. Oglqdajqcy , Autoportret” sami mogli sie przeglqdac w lustrze, spuszcza-
jac gtowe (by zobaczyé swoje odbicie, musieli sie pochyli¢) i zrownujqc sie z artystq
w tym narcystyczno-pokutnym gescie. W pracy tej Wodiczko przeprowadzat kryty-
ke narcyzmu, ,samozwrotnosci” i solipsyzmu sztuki zamknietej w galerii, oderwanej
od rzeczywistosci, wycofanej ze sfery publicznej. Podkreslat uczucie wstydu towa-
rzyszqce obecnosci w tym miejscu. [LR]
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\4 ANDRZEJ WROBLEWSKI

MUZEUM 1956

gwasz na papierze, 40 * 31 cm
Dar Towarzystwa Przyjaciot Muzeum Sztuki Nowoczesnej w Warszawie, zakupiony przy wsparciu
Stowarzyszenia Komunikacji Marketingowej SAR

Andrzej Wroblewski (ur. 1927 w Wilnie, zgingt w 1957 w Tatrach) byt malarzem
zaangaziowanym w polityczne przemiany w Polsce przetomu lat 40. i 50. Autor
obrazow propagandowych, ale i eksperymentow formalnych z pogranicza abs-
trakeji. Tworca niezwykle sugestywnej wizji wojny i degradacji cztowieka. Rozdarty
pomiedzy politycznym zaangazowaniem a artystycznym eksperymentem jest jed-
nq z najbardziej nosnych legend polskiej sztuki.

Wréblewski przedstawia tytutowe ,Muzeum” jako st6t prosektoryjny
otoczony zdezorientowanq publicznosciq, ktora obserwuje zgromadzone na nim
ludzkie szczqtki. Przedstawienie to moze stanowi¢ doskonatq metafore kryzysu
catosciowej wizji Swiata, a w zwiqgzku z tym rowniez kryzysu muzealnictwa w trady-
cyjnym sensie. Mozna je rozumieé jako punkt wyjscia dla wspotczesnego muzeum,
ktore mierzy si¢ zrozpadem obrazu swiata, a jego zadaniem jest nie tylko groma-
dzenie przedmiotow, ale i tqczenie ich w nowe catosci i nadawanie im znaczenia
poprzez proponowanie jakiejs wizji rzeczywistosci. Gwasz ,,Muzeum” byt jednym
z pierwszych zakupow do kolekcji Muzeum Sztuki Nowoczesnej w Warszawie i pozo-
staje dla niej dzietem szczegéinym, bo méwiqgeym wprost o —i od — Muzeum. [JM]
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AKRAM ZAATARI A

KONIEC CZASU/ THE END OF TIME 2012

film 16 mm bez dzwigku, 13'00”

Akram Zaatari (ur. 1966 w Sydonie, Liban) jest filmowcem, fotografem, badaczem
archiwéw fotograficznych i kuratorem wystaw. Jest takze zatozycielem Arab Ima-
ge Foundation — archiwum fotografii amatorskich oraz zdjec z profesjonalnych
zaktadow fotograficznych na Bliskim Wschodzie. Sztuka tego artysty czesto wigze
sie z ,ozywianiem” archiwum, z pracq na znalezionym materiale fotograficznym.

»Koniec czasu” to niemy czarno-biaty film, nakrecony na tasmie 16 mm.
Kamera koncentruje si¢ na oszczednej choreografii dwoch kokietujqcych sie
kochankow, przyciqgajqcych sie i odpychajqcych. Wedtug artysty, film jest reflek-
sja na temat idei muzeum i kolekcjonowania, a takie uptywu czasu i starzenia
sig, zarowno materii, jak i idei. Mitosna, przerysowana w slapstickowej manierze
relacja miedzy dwédjkg meiczyzn odpowiada relacji miedzy muzeum-magazy-
nem na obiekty a dzietami sztuki: od wzbudzenia pozqdania po jego wygaszenie
w monotonnej, powtarzalnej sekwencji instytucjonalnych rytuatow. Klasyczny for-
mat filmu 16 mm sprawia, ze uzyskuje on takze ,bezczasowy” charakter, stajqc sie
uniwersalng, oderwanq od geograficznych czy historycznych obciqzen opowiesciq
o pozqdaniu. [SC]
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yA STANISLAW ZAMECZNIK

PROJEKT PAWILONU ,WEGIEL"
NA WYSTAWIE ZIEM ODZYSKANYCH 1948
WE WROCLAWIU

studia kolorystyczne, papier, kredka, otowek, 77 * 101 cm; 46,5 x 48 cm; 72 x 77 cm
kolekcja Piotra Zamecznika

PROJEKT PAWILONU POLSKIEGO
NA MIEDZYNARODOWYCH TARGACH 1960
W BUENOS AIRES

papier, wegiel, 77 * 101 cm

kolekcja Piotra Zamecznika
Stanistaw Zamecznik (ur. 1909 w Warszawie, zm. 1971 tamze) byt jednym z najcie-
kawszych polskich architektow, chociaz niczego trwatego nie zbudowat. Uprawia-
na przez niego profesja wystawiennika — projektanta oprawy architektonicznej
wystaw — byta czesto uznawana za nieistotng, jako pogranicze architektury i dzia-
talnosci artystycznej. Sam projektant nazywat swoje realizacje ,,sztukq przestrze-
ni”. Doceniat wiekszq swobode, na jakq — w skomplikowanych biurokratycznych
warunkach wykonywania zawodu architekta w PRL — pozwalato wystawiennictwo.
Lata 60., zich szczegdlnq atmosferq ,matej stabilizacji”, okazaty si¢ barwnym
okresem rozwoju wystawiennictwa, stanowiqc nisze, w ktérej mozna byto swobod-
nie postugiwac sie jezykiem nowoczesnych form. Tymczasowa architektura, tworzo-
na z tektury i sklejki na potrzeby ekspozycji propagandowych i miedzynarodowych
targow, zastepowatarealizacje smiatych konceptow, ktore zapetniaty szkicowniki
architektow.

Stanistaw Zamecznik wraz z grupq architektow i artystow (m.in. ze swoim
kuzynem, grafikiem Wojciechem Zamecznikiem, 1923-1967) zrealizowat ,Pawilon
Wegla” na Wystawie Ziem Odzyskanych (1948), a pézniej stworzyt najwazniejsze
ekspozycje muzealne stolicy: aranzacje wystaw Muzeum Narodowego, Muzeum
Plakatu w Wilanowie, Muzeum Literatury, Muzeum Historycznego m.st. Warszawy.
Poszukiwat nowych sposobow kreowania przestrzeni (uzywat np. ptaszczyzn gie-
tych) oraz integracji dziet z otoczeniem.

W znanych jedynie z czarno-biatych fotografii aranzacjach przestrzen-
nych, w architekturze tymczasowej czy dekoracjach ulicznych odkrywamy dzisiaj
intrygujqcq tworczosé, ktora w miejsce linearnych narracji postulowata symulta-
nicznosé i aktywnq role widza jako wspottworcy dzieta, a zamiast muzealnych kon-
wencji postugiwata sie sSrodkami nowoczesnej architektury wnetrz, wzornictwa,
grafiki czy fotografii.

Piotr Zamecznik (1945-2010), syn Stanistawa i kontynuator rodzinnych
tradycji wystawienniczych, zrekonstruowat w 2010 roku elementy wystaw ojca,
na ktorych dzis prezentowane sq materiaty archiwalne. [TF]

122



ANNA ZARADNY Z

EMUZETEUEM 2009

instalacja dZwiekowa, 8’04

Anna Zaradny (ur. 1977 w Szczecinie) jest artystkq sztuk wizualnych i sound artu,
autorkq instalacji i obiektow, kompozytorkq, improwizatorkq, animatorkq festi-
wali muzycznych. Siega do tradycji muzycznych awangard, podwazajqc format
zamknietego dzieta muzycznego i ograniczen scenicznych.

Instalacja ,,eM U Zet E U eM” funkcjonowata pierwotnie jako interwencja
dzwiekowa na fasadzie tymczasowej siedziby Muzeum przy ulicy Panskiej, weho-
dzqc w dialog z neonem ,MUZEUM" autorstwa Pauliny Otowskiej, a w swobodny
sposob nawiqzujqc tez do innej pracy tej artystki, , Alfabetu” z 2005 roku. Zarad-
ny uzywa kobiecego gtosu (gtosu Otowskiej), sledzqc rozpad stowa ,,muzeum”,
ktore — uparcie konstruowane z pojedynczych sylab — zaczyna tworzyé stabilng
catosé, by po chwili zabrzmieé niedorzecznie i obco, az w koficu ponownie rozpasé
sie na kawatki. Po kilku latach Muzeum, wciqz pozbawione statej siedziby, wraca
do pracy Zaradny, prezentujqc jg w nowym kontekscie: konstruowania ,,gramaty-
ki” kolekcji, szukania nowych zaleznosci miedzy dzietami artystow i miedzy samq
instytucjq sztuki a miastem. [SC]
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