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1. MARIA TOBOŁA, Schadenfreude (2017-2018)

W ikonicznym teleturnieju końca lat 90. Idź na całość jedną 
z nagród pocieszenia był roczny zapas przyprawy z gluta-
minianem sodu, o intensywnej, choć ograniczonej palecie 
smaków. Maria Toboła (ur. 1987) zainteresowana społeczno-
-kulturowym wymiarem jedzenia oraz ambicjami nowej klasy 
średniej, w swojej instalacji traktuje program jako ilustrację 
szerszych procesów zachodzących po 1989 roku oraz zawie-
dzionych nadziei transformacji ekonomicznej. 
Teleturniej, w którym rywalizujący uczestnicy wygrać mogli 
jedynie ryzykując wszystko, oddaje ducha systemu, którym 
rządzi przymus bycia gotowym do podjęcia ryzyka, wyjścia 
ze strefy komfortu i poświęcenia w imię kariery. Neoliberalizm 
nagradza zasługi i karze nieefektywność, postrzega konku-
rencję jako decydującą cechę stosunków międzyludzkich, 
a obywateli definiuje jako konsumentów, których wolność 
jest najlepiej egzekwowana przez kupowanie i sprzedawanie. 
W społeczeństwie, gdzie solidarność to nazwa firmy cukierni-
czej, promowana zaciekle zdrowa rywalizacja łatwo zamienia 
się w radość z cudzego nieszczęścia.

2. ALEKA POLIS, Idol nadwiślański (2006-2007)
Własność: kolekcja Zachęty Sztuki Współczesnej w Szczecinie

Tralka z balustrady przypomina postać ludzką o dwóch obli-
czach zwróconych w przeciwne strony, a tym samym kojarzy 
się z rzymskim bogiem Janusem, symbolem władzy. Dwie 
Janusowe twarze zwrócone w przeciwne strony to spojrzenie 
w przeszłość i przyszłość, a także odzwierciedlenie polskiego 
podzielonego społeczeństwa.
Aleka Polis (ur. 1974) w swojej pracy nawiązuje do dzieła 
Profilo continuo del Duce Renato Bertelliego, włoskiego 
futurysty sakralnego, które opatentowane 26 lipca 1933 roku 
i powielane masowo, osiągnęło ogromny sukces komercyjny, 
znajdując swoje miejsce na biurkach w całej Italii i poza nią.
Pracę uzupełnia seria ośmiu zdjęć Idola sfotografowanego 
w różnych miejscach w Warszawie i okolicach.

3. JAROSŁAW KOZŁOWSKI, Wszystko buczy, oprócz tego,  
co bulgocze (2012/2018)
Dzięki uprzejmości Fundacji Profile

Praca nestora polskiego konceptualizmu Jarosława  
Kozłowskiego (ur. 1945) wpisuje się w trwające od dekad 

zainteresowanie artysty językiem i jego statusu w relacji 
z rzeczywistością. W pracach tworzonych w latach 70. i 80. 
w wyniku obserwacji języka cenzury oraz PRL-owskiej no-
womowy artysta zastanawiał się nad fenomenem języka jako 
środka komunikacji. Za pomocą słów odzyskiwał przestrzeń 
publiczną, a także rozbijał i problematyzował relacje pomię-
dzy obrazem i słowem. 
Kozłowski po raz kolejny zajmuje się językiem w zaaranżo-
wanej na potrzeby wystawy wersji pracy Wszystko buczy, 
oprócz tego, co bulgocze, w której słowa monotonnie suną 
po tablicach świetlnych. W centrum zainteresowania znaj-
duje się problem zgiełku i nadprodukcji treści emitowanych 
przez media. Analogicznie do rewolucji przemysłowej, która 
oprócz postępu przyniosła degradację środowiska natural-
nego i zanieczyszczenie powietrza, rewolucja informacyjna, 
wszechobecność i uniwersalność technologii informacyjnych 
doprowadziły do pojawienia się smogu informacyjnego. 
Ilościowy problem nadmiaru i wielości źródeł informacji idzie 
w parze z niską wartością merytoryczną lub wiarygodnością 
informacji, a także przesycenie zasobów sieciowych fałszy-
wymi treściami używanymi jako narzędzie walki politycznej.

4. KATARZYNA GÓRNA i JAKUB MAJMUREK,  
Archeologia utopii (2012) 
Własność: kolekcja Zachęty Sztuki Współczesnej 
w Szczecinie

Projekt składa się z rzeźby oraz dwukanałowej projekcji 
przedstawiającej zmontowany materiał found footage. 
Tematem obu części instalacji jest badanie wizualnych 
kodów partycypacji, wypracowanych przez kino XX wieku. 
Konkretnie: przez dwie jego tradycje tworzące najbardziej 
wyraziste obrazy zaangażowania, partycypacji, zbiorowego, 
politycznego uwspólnotowienia. Z jednej strony jest więc to 
kino hollywoodzkie (od okresu klasycznego lat 30. do czasów 
współczesnych), z drugiej – kino socrealistyczne (produkcje 
fabularne i dokumenty), zwłaszcza radzieckie. 
Katarzyna Górna (ur. 1968) i Jakub Majmurek (ur. 1982) ze-
stawiają ze sobą dwa wizualne kody wypracowane w ramach 
dwóch bardzo silnych „religii obywatelskich”, pozornie biegu-
nowo od siebie odmiennych, przeciwstawiających się sobie 
w ramach zimnowojennego konfliktu. Zestawienie to ma 
zbadać pewne dające się zaobserwować korespondencje, 
powinowactwa (z wyboru i nie) między tymi dwoma koda-
mi wizualnymi. Stworzyć przestrzeń spotkania utopijnych 
iskier w ich obu: przyjrzeć się zakładanym przez nie wizjom 
przyszłości, czasu, postępu, wspólnoty, jednostki. Ale także 
wydobyć na wierzch podobne dla obu autorytarne struktury. 

W sytuacji po upadku projektu socjalistycznego w Europie 
Wschodniej i głębokiego kryzysu amerykańskiego projektu, 
takie działanie niesie ze sobą w równej mierze archeologi- 
czny, co utopijny wymiar.
W części instalacji składającej się z found footage na dwóch 
ekranach pokazywany jest materiał filmowy zmontowany 
z fragmentów hollywoodzkich filmów i produkcji socreali-
stycznych: socrealizm i Hollywood. Towarzysząca jej rzeźba 
przedstawia swoisty „typ idealny” dwóch postaci widza-oby-
watela tworzonych przez te dwie tradycje wizualne, podają-
cych sobie ręce – jako dwa obiekty w muzeum, stanowiące 
świadectwo przeszłości, ale także jako znak możliwości 
nowego otwarcia utopijnej wyobraźni.

5. SZABOLCS KISSPÁL, Od sztucznych gór do wiary  
(Węgierska Trylogia) (2012-2015)

Na projekt Szabolcsa KissPála (ur. 1967), składają się dwie 
projekcje paradokumentalnych filmów oraz pseudomuzealna 
kolekcja znalezisk archeologicznych. Za pomocą interpretacji 
i budowania narracji KissPál bada anatomię oraz konstrukcję 
symboliczną węgierskiej „demokracji nieliberalnej” – bazują-
cej na narodowej traumie, opartej na elementach pogańskich 
wierzeń i osadzonej na romantycznych mitach narodowych. 
Podpisany po I wojnie światowej Traktat z Trianon, który 
znacznie zmniejszył obszar państwa i pozostawił miliony  
Węgrów poza jego granicami, sto lat później nadal budzi 
emocje, a obietnica powrotu Wielkich Węgier jest jednym 
z elementów nacjonalistycznej propagandy. Współcześnie 
powraca też Turanizm – nacjonalistyczna religia polityczna, 
według której Węgrzy wywodzą się z Azji Środkowej i są 
spokrewnieni z ludami ałtajskimi. Pogląd odgrywał ważną rolę 
w pierwszej połowie XX wieku, a obecnie promowany jest 
przez partie nacjonalistyczne.
Film Miłosna Geografia (2012), łącząc fakty historyczne 
i archiwalia z fikcyjną narracją, skupia się na budowaniu 
etnicznego krajobrazu, w kontekście nie tylko historii narodo-
wej, ale i europejskiej, wraz z jej rasistowsko-kolonialnym ba-
lastem. W centrum Powstania Upadłego Pióra (2016) znajduje 
się Turul  – mityczny orzeł, symbol Węgier oraz ich utraconej 
części – Transylwanii. Ostatnia część – Kroniki Przepaści 
(2016), to pokaz kolekcji obiektów historycznych i reliktów 
z okresu międzywojennego, nawiązujących do formacji tożsa-
mości narodowej oraz jej współczesnych przejawów. 
Jak zaznacza artysta, projekt to nie tylko historia węgierska, 
ale raczej case study reprezentatywne dla globalnych pro-
cesów i wiodącej retoryki politycznej. W wielu europejskich 
krajach obserwować możemy wyłaniające się religie polity- 

czne skrajnej prawicy, zakorzenione w lokalnych neopogań-
skich tradycjach i promujące eurosceptycyzm. Wszystkie 
posługują się podobną logiką konstruującą przeszłość, którą 
streścić można hasłem „make ... great again”.

6. JOZEF MRVA JR., Knot Capital (2017); Rihanna – Work  
ft. Drake (8h Wageslave Megamixxx) (2016)

Knot Capital, to część szerszego projektu artystycznego 
Jozefa Mrvy (ur. 1988) inspirowanego teorią węzłów –  
zamkniętych pętli umieszczonych w przestrzeni trójwy-
miarowej, oraz eksplorującego ich wizualny i semiotyczny 
potencjał. W prezentowanej na wystawie pracy przez węzeł 
toczą się kule z loterii lotto. Korporacyjne media nieustan-
nie karmią swoich odbiorców wiadomościami o tym, że 
sukces czeka tuż za rogiem, a każdy może dołączyć do elity. 
Jednym z mechanizmów kontroli społecznej w plutokracji 
jest praktycznie niemożliwa do wygrania loteria – oficjalnie 
prezentowana jako wyraz inkluzyjnego charakteru systemu. 
Tajemnicą pozostaje, dlaczego ludzkość godzi się na nie-
sprawiedliwość systemu, który polega na zwiększaniu ilości 
kapitału trafiającego w ręce coraz mniejszej grupy osób. 
Jedną z przyczyn może być nadzieja – wielki stabilizator 
społecznych niepokojów.
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7. ADELINA CIMOCHOWICZ, Stan naturalny (2018)

Adelina Cimochowicz (ur. 1992) przygląda się granicznym 
stanom emocjonalnym i kryzysom nerwowym posługu-
jąc się wideo i fotografią. Narracja prezentowanej pracy 
składa się z wypowiedzi trzech kobiet – świadectw życia 
z poczuciem lęku i zagrożenia, powodowanymi warunkami 
mieszkaniowo-ekonomicznymi. Transowy ruch oraz subtelnie 
płynący z głośników potok słów, estetyzują oraz normalizują 
sytuację permanentnego napięcia. Niepewność oraz brak 
bezpieczeństwa ekonomicznego to stan będący wspólnym 
doświadczeniem kobiet (ofiara reprywatyzacji, samotna mat-
ka, zadłużona), które dzielą z tysiącami innych „pracujących 
biednych”. W stanie napięcia, w którym się znajdują, prawo 
do mieszkania staje się niedoścignionym luksusem, patologia 
systemu codziennością, a przewlekły kryzys emocjonalny – 
normą: ciągły terror najgorszego rodzaju rządzi moim życiem, 
i jest tylko gorzej.

8. ODILE BERNARD SCHRÖDER, 
prace z serii Revolution-Revelation (2017-2018)
Dzięki uprzejmości galerii Pola Magnetyczne

Punktem wyjścia prac Odile Bernard Schröder (ur. 1962) 
są materiały wizualne z kampanii prezydenckiej we Francji 
w 2017 roku. Artystka zestawia ze sobą obrazy starć między 
demonstrantami a służbami porządkowymi, dokumentację 
wydarzeń z kampanii, zrzuty ekranów z telewizyjnych debat 
i zdjęcia zniszczonych plakatów wyborczych. Wszystkie 
materiały dokładnie analizuje pod kątem treści i formy a na-
stępnie przetwarza za pomocą analogowych metod fotogra-
ficznych, uzyskując kompozycje na pograniczu dokumentu 
i abstrakcji, reportażu i sennych wizji. 
Tworzone przez OBS sceny – w których politycy zamieniają 
się w mroczne kreatury, telewizyjne prezenterki w posia-
dające wiedzę tajemną szeptuchy, a sondażyści stają się 
nekromantami nawiązującymi kontakt z zaświatami – od-
zwierciedlają charakter współczesnego stylu uprawiania 
polityki. Zamiast reform czy modernizacji, populiści po obu 
stronach sceny politycznej stawiają negację ponad zdolno-
ściami konstruktywnymi. Realistyczny program merytoryczny 
zastępuje demagogia, myślenie życzeniowe i magiczne. Waż-
niejsze niż działania, stają się rytuały, egzorcyzmy, zaklęcia 
oraz symboliczne gesty zerwania z przeszłością i odcięcia 
się od przeciwników. Magiczny czy rytualny charakter polityki 
wygląda jednak nieco inaczej w polskim kontekście, gdzie 
obecność kapłanów w życiu publicznym i ciągłe odwoływanie 
się do działania metafizycznych mocy nie jest niczym nowym.

9. ANNA BAUMGART, Franciszka Wróbla bunt jest niepewny 
(2015)

Projekt Anny Baumgart (ur. 1966) jest współczesnym spoj-
rzeniem na problem młodych bezrobotnych. Dokumentując 
spotkanie z pozbawionym zatrudnienia młodym człowiekiem, 
artystka nawiązuje do filmu dokumentalnego Kazimierza 
Karabasza Rok Franka W. z 1967 roku. Bohater Karabasza to 
Franek Wróbel, pochodzący z małej wioski dwudziestolatek, 
wkraczający w dorosłość w trudnych realiach Polski Ludowej 
lat 60. W poszukiwaniu pracy trafił on do chorzowskiego 
Ochotniczego Hufca Pracy, gdzie zaczyna się jego historia. 
Towarzyszący młodzieńcowi filmowcy, przez rok bacznie 
obserwowali jego życie we wszystkich aspektach, rejestru-
jąc zarówno związane z poszukiwaniem zatrudnienia kursy 
zawodowe, późniejszą pracę, święta w domu rodzinnym, 
a nawet czas wolny. Karabasz poprzez długą i cierpliwą pracę 
z niedoświadczonym aktorem, tworzy obiektywny portret 
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Łukasza Surowca w krakowskim Bunkrze Sztuki. Na wystawę 
składała się m.in. performatywna przestrzeń, dostępna przez 
24 godziny na dobę (w piwnicy galerii sztuki). Przestrzeń 
nazwana „poczekalnią” była ogólnodostępna i oddana została 
„dziadom, odmieńcom, performerom życia”. Wywieszono  
w niej zasady „umowy społecznej”. „Poczekalnia” bardzo 
szybko została zaadoptowana przez krakowskich bezdom-
nych, którzy okazali się najbardziej przedsiębiorczą grupą.

17. KWIEKULIK, Szkoła (1971)

Fragment filmu Forma otwarta, zrealizowanego w najwcze-
śniejszym okresie wspólnego działania Zofii Kulik (ur. 1947) 
i Przemysława Kwieka (ur. 1945). 
W oparciu o założenia hansenowskiej Formy Otwartej, 
artyści aranżowali działania bezpośrednio wpływające na 
społeczeństwo i negocjujące obowiązujące w nim normy. 
„Prowokowanie kamerą” polegało na wtargnięciu w zastaną 
sytuację i filmowaniu ludzi, wpływając na ich zachowanie. 
W prezentowanym na wystawie epizodzie metoda została 
zastosowana wobec młodzieży ze szkoły średniej. Uczniowie, 
zachęceni obecnością kamery, rozpoczęli rebelię, w trakcie 
której namalowali na papierowej planszy przezwiska na-
uczyciela, a następnie spalili ją w rozpalonym na środku sali 
ognisku. Stworzenie nieskrępowanej przez tyranię regulami-
nów przestrzeni, w której nie obowiązują żadne zasady, było 
działaniem wyprzedzającym zarówno ówczesną rzeczywi-
stość polityczną, jak i współczesny artystom język sztuki. 
Film może być przykładem działania artystów-populistów, 
którzy oddają w swojej sztuce sprawczość bohaterom, dając 
im możliwość działania i choć na moment zmieniając przyjęte 
relacje władzy o sto osiemdziesiąt stopni.

18. JIŘÍ ŽÁK, Shattered Epistemologist (2017)

Jiří Žák (ur. 1989) posługuje się medium wideo-eseju, osa-
dzając swoje prace w kontekście problemów dystrybucji 
informacji, języka mediów oraz konstruktów „prawdy” i „po-
stprawdy”. W prezentowanej na wystawie pracy, w pustych 
przestrzeniach anonimowego gmachu występuje choreo-
grafka i tancerka Meïmouna Coffi. Choreografia inspirowana 
gestami wykonywanymi przy obsłudze dotykowych urządzeń 
elektronicznych, łączy się z rytmicznym dźwiękiem oraz 
sekwencjami zapożyczonych z mediów politycznych haseł 
i komentarzy. 
Ekrany i aplikacje mobilne wymagają ciągłej uwagi, jedno-
cześnie skupiając ją na znacznie krócej niż tradycyjne media, 
przyczyniając się do cyrkulacji nieprawdziwych wiadomości 
i dezinformacji. Nawarstwiające się elementy wizualnego 
kolażu – sekwencje ruchów, słów i abstrakcyjnych obrazów – 
sprawiają, że atrakcyjna, teledyskowa forma filmu z minuty na 
minutę staje się coraz bardziej niepokojąca. Kierunki w prze-
strzeni, tak jak wyświetlane na ekranie zdania i określenia 
mieszają się ze sobą, tworząc charakterystyczną dla czasów 
po rewolucji informacyjnej sytuację przesuwania i wycierania 
się znaczeń.

19. JOANNA RAJKOWSKA, Samobójczynie (2018)

W swoim najnowszy projekcie Joanna Rajkowska (ur. 1968) 
wciela się w samobójczynie, oddając im swoje ciało. Praca 
jest zarazem odpowiedzią na łatwość wydawania sądów 
w czarno-białym świecie. Jak mówi artystka, istotą dzieła 
jest: (…) uczucie niemożności. Dotyczy ono niemożności 
prawdziwej empatii, niemożności zrozumienia kobiety (…), 
która podejmuje próbę unicestwienia siebie i innych przy oka-
zji. Chodzi mi o to, że ja nie jestem i nigdy nie byłam na tego 
rodzaju granicy, w tym stanie ciała i umysłu. (…) Siedząc w 
wygodnym europejskim kraju, możemy sobie pozwolić jedynie 
na Schadenfreude, ciesząc się w duchu, że nie doświadczamy 
tych potworności.
Projekt posługuje się zdjęciami zamachów samobójczych na 
przestrzeni ostatnich dziesięcioleci. Są to fotografie z Indone-
zji, Rosji, Izraela czy Pakistanu. Zestawione są z nimi obrazy, 
które byłyby identyczne, gdyby nie to, że zamiast szczątków 
ofiary widzimy ciało artystki, ciało żyjące. Rajkowska posłu-
guje się zmodyfikowaną techniką billboardu rotacyjnego, któ-
rego „przodkiem” jest „jednoczesny” obraz dwóch świętych, 
malowanych po obu stronach harmonijkowego, drewnianego 
podobrazia. Technika ta, zamiast nakładać obrazy na siebie 
w fotograficznym kolażu, raczej uzmysławia różnicę – aby ją 
dostrzec, trzeba zmienić punkt widzenia.
Kiedy „pożyczam” moje ciało tej rozerwanej przez eksplozję 
kobiecie, to robię to na niby. Photoshop pozwala na ułudę 

obecności tam, w miejscu ataku samobójczego, sesja foto-
graficzna ustawia światło itd., ale tak naprawdę mnie tam nie 
ma i nie będzie. Robiąc tę pracę, szczególnie podczas sesji, 
uświadamiam sobie i innym różnicę, odległość i właśnie nie-
możność uczestnictwa w owym akcie. Sztuka ani niczego tu 
nie przybliża, ani nie pomaga, ani w końcu nie „pożycza” ciała. 
Jedyne co się wydarza naprawdę, to właśnie akt dogłębnej 
różnicy. (Joanna Rajkowska). 

20. DAVID CHICHKAN, z cyklu Stracona Szansa (2017); 
dokumentacja wydarzeń z 7 lutego 2017 roku.
Dzięki uprzejmości Visual Culture Research Centre

David Chichkan (ur. 1986) w swoich pracach często nawiązuje 
do tradycji malarstwa socrealistycznego czy plakatu politycz-
nego, swoje anarchistyczno-komunistyczne poglądy uważa 
za nieodłączne od praktyki artystycznej. 
W lutym 2017 roku kijowskie Centrum Badań nad Kulturą 
Wizualną (VCRC) zorganizowało wystawę jego prac poświę-
coną sytuacji Ukrainy po Majdanie. Chichkan postrzega 
wydarzenia Majdanu jako wyraz antyautorytarnych tendencji, 
próbę zbudowania sprawiedliwego społeczeństwa, w którym 
ksenofobia i wykluczenie nie miałyby miejsca. W swoich 
pracach pytał czym były protesty 2013 roku i czym mogły się 
stać. Wskazywał na straconą szansę dla rewolucji społecznej, 
w której stawką byłyby godne warunki życia i powszechna 
równość. Przyczyn tego niepowodzenia upatrywał w dojściu 
do głosu nastrojów antykomunistycznych i radykalnym 
nacjonalizmie. Po otwarciu wystawy, 7 lutego grupa męż-
czyzn w kominiarkach wtargnęła do VCRC, atakując jednego 
z pracowników, niszcząc wystawę i kradnąc cztery prace. 
Na ścianie pojawiły się hasła „Chwała Ukrainie” oraz trójząb 
wpisany w krzyż celtycki wykorzystywany przez ruchy 
neonazistowskie.

Na wystawie wykorzystano transparenty ze spaktaklu Żony 
stanu, dziwki rewolucji, a może i uczone białogłowy (Teatr 
Polski w Bydgoszczy, 2016), scenografia: Michał Korchowiec.

ówczesnego młodego człowieka, który znalazł się w sercu 
śląskiej aglomeracji.
Film Anny Baumgart, pod roboczym tytułem Franciszka Wró-
bla bunt jest niepewny, próbuje – z perspektywy wkraczają-
cego w dorosłe życie człowieka – odpowiedzieć na pytanie: 
jak wiele zmieniło się w ciągu ostatnich kilkudziesięciu lat? 
Jakie ambicje i jakie możliwości mają dzisiejsi dwudziestolat-
kowie? Czy charakterystyczny dla młodego pokolenia bunt 
pomaga w funkcjonowaniu we współczesnej rzeczywistości? 
I jakie są realia młodych bezrobotnych oraz systemowe dla 
nich rozwiązanie?

10. MONIKA SZPENER, Pokemony (2016-2018)

Pokemony Moniki Szpener są ilustracją show polityki, 
myślenia postpolitycznego, rozumienia polityki jako spekta-
klu. Artystka stworzyła rzeźby Donalda Trumpa, Jarosława 
Kaczyńskiego, Władimira Putina czy Angeli Merkel przerobio-
nych na fikcyjne stwory z gry komputerowej (kieszonkowe po-
twory) o różnych mocach. W czasach deficytu zaangażowania 
w sprawy społeczne zainteresowanie kwestiami politycznymi, 
tym, co publiczne, sprowadza się już najczęściej do ko-
mentarzy zachowania czy niefortunnych wypowiedzi graczy 
spektaklu politycznego, robienia memów w miejsce polityki. 
Animalistyczne przedstawienie silnych aktorów polityki, wpi-
suje się w długą tradycję zoomorficznego ujęcia władcy od 
manierystycznego bizarre po telewizyjne Polskie Zoo.
Groteskowe ujęcie panujących zdejmuje z nich grozę mocy, 
a poprzez humor ratuje od ugrzęźnięcia w piekle społecznym.

11. DITTE EJLERSKOV, I Splurge Myself (2017);  
Ass Grab Fuzz (2018); My Bajan Letters (2016)

Wszystko zaczęło się dawno temu od e-maila od oszusta z 
Barbadosu. Odpowiedziałam i między nami rozwinęła się 
entuzjastyczna korespondencja. Zanim nasz dialog dobiegł 
końca, Fergal, na moją prośbę, udał się na drugi koniec 
wyspy, by zrobić zdjęcie domu Rihanny – pisze o swojej pracy 
Ditte Ejlerskov (ur. 1982). Publikacja oraz film są zapisem 
jej kontaktu z wirtualnym naciągaczem, ich relacji, a także 
samotnej podróży artystki na Barbados. Artystka nawiązuje 
do estetyki kiczowatych przedstawień tropikalnych krajobra-
zów i problematyzuje pozycję europejskiej malarki zapatrzo-
nej w medialny obraz dalekiej wyspy. Projekt Ejlerskov łączy 
prywatną historię z opowieścią o relacjach w dobie Internetu 
oraz o uniwersalnym uczuciu zawodu, kiedy projekcja mija 
się z rzeczywistością.

12. KAROLINA MEŁNICKA, Z****® (2018)

I'm not your typical fitness instructor. I am ZIN – mówią o so-
bie członkowie Zumba Instructor Network, licencjonowani 
nauczyciele aerobiku z elementami tańców latynoskich. Temu 
globalnemu zjawisku przygląda się w swojej pracy Karoli-
na Mełnicka (ur. 1988). Zumba – rodzaj wysiłku fizycznego, 
zastrzeżony znak towarowy, a dla niektórych kult i styl życia, 
łączy inkluzywność z ponadnarodową wspólnotą: ZIN może 
być każdy, ale nauczanie, korzystanie z muzyki i specjal-
nych strojów wymaga członkostwa i comiesięcznych opłat. 
Spektakularny sukces Zumby (12 milionów cotygodniowych 
uczestników) wynika po części z dostępności, demokraty-
zacji i co najważniejsze, możliwości bogacenia się i pięcia 
się w górę organizacyjnej piramidy. Na podobnych zasadach 
opierają się polegające na sprzedaży bezpośredniej Herba-
life, Amway, czy Avon – firmy, które oferują quasi-religijne 
doświadczenie osobistego zaangażowania w budowanie 
marki i lepszego, pięknego, zdrowego i bogatego świata, 
przywracając równowagę między karierą i zasobnością port-
fela a dbaniem o fizyczny i duchowy rozwój.

13. ALEKSANDRA SKA, Jestem wkurwiona (2018)

Praca Aleksandry Ska (ur. 1975) jest manifestem uczest-
niczki kobiecych protestów, czarnych marszów, buntującej 
się przeciw odbieraniu kobietom praw reprodukcyjnych czy 
pracowniczych. Z okazji Manify w Poznaniu w 2018 roku 
artystka stworzyła zapętlony emblemat wyrysowany na 
wielkiej chuście, którą nosiła podczas protestu, zawłaszcza-
jąc poniekąd męskie rytuały pożegnalne rezerwistów. Chusta 
miała swoje dalsze życie, bo po manifie wpisywały się na niej 
osoby utożsamiające się z protestem. 
Aneta Szyłak (kuratorka festiwalu Inspiracje, w ramach któ-
rego prezentowano pracę) pisała: Ska przetworzyła wcześniej 

stworzony przez siebie znak graficzny w opalizującą, trójwy-
miarową rzeźbę kobiecego gniewu, wijącego się jak żmija z 
wściekłości. Zapętlona, mocna, kłębiąca się siła, akumuluje 
gigantyczną energię, która zdaje się być gotowa do natych-
miastowej mobilizacji i akcji. Praca zakreśla swymi lśniącymi 
ramionami pole nieznośnej opresji i towarzyszącego jej ciągłe-
go napięcia. Presji podległości, która w końcu przekształci się 
w mobilizację do zrzucenia jej jarzma. […] Feministyczny głos 
wściekłości plasuje się w swojej podstawowej graficznej wersji 
bardziej w polu praktyk postartystycznych, na poły anonimo-
wych, mógłby funkcjonować jako wlepka, koszulka lub plakat. 
W obecnym wyrazie testowany jest na nowo w polu sztuki 
jako obiekt o statusie rzeźby. Z ulicy zawraca do galerii, wy-
daje się być żywiołową lecz abstrakcyjną formą, która dopiero 
z bliska zdradza swoje gniewne oblicze. Przemieszczanie się 
tej idei pomiędzy polem sztuki i postsztuki przypomina, jak 
ważne dla walki politycznej są wizualne kompetencje artystek 
i artystów.

PIWNICA
14. NAGROBKI, Stan prac (2017-2018), Rabacja (2017)

Nagrobki – grupa muzyczna współtworzona przez Macieja 
Salamona i Adama Witkowskiego, w ostatnich latach stały  
się jednym z ważniejszych zjawisk polskiej sceny muzy- 
cznej. Funkcjonują z powodzeniem na wystawach sztuki  
czy w przestrzeni teatru.
Wizualna strona twórczości zespołu ucieleśnia się poprzez 
obsesyjne odwoływanie do tematu i ikonografii śmierci, 
współczesne vanitas, tanatyczno-funeralny dizajn. W pracach 
wideo, rzeźbach, plakatach, okładkach płyt czy koszulkach. 
Nie stanowią one jednak jedynie dodatku do muzycznej twór-
czości, ale pokazują świadome relacje między pracami i silnie 
uwidaczniają paradoksalną żywotność śmierci.
Zespół określa czasem swoje działanie terminem nekropolo. 
To inna strona toposu polskiego Thanatosa. Sztuka Nagrob-
ków wymyka się jednak konwencji kabaretu. Jak pisał kiedyś 
Francis Picabia w Manifeście kanibalistycznym: Śmierć to 
poważna sprawa. Czarny humor, z którego obficie korzysta-
ją Nagrobki, ma przecież mocne pokłady egzystencjalne, 
a dadaistyczna, niskobudżetowa strategia DIY (do it yourself) 
uwydatnia kruchość i przygodność losu. 
Teledysk Rabacja Nagrobków powstał na podstawie materia-
łów Telewizji Gdańsk z zamieszek zainicjowanych przez po-
pulistyczną partię Samoobrona w Nowym Dworze Gdańskim 
w 1999 roku. Muzyka została stworzona na potrzeby przed-
stawienia Słowo o Jakóbie S. w reżyserii Michała Kmiecika.
Z kolei mapę Stan prac z zaznaczonymi miejscami, w których 
odbyły się koncerty zespołu Nagrobki, na stole – pęknię-
tej Polsce, odnosić można do nekropolityki populistycznie 
uprawianej na trumnach dawnych koncepcji politycznych, 
kolonizowania „naszymi” zmarłych bądź kraju okupowanego 
przez katolicyzm.

15. DÓRA MAURER, Co można zrobić z kostką brukową (1971)
Własność: Muzeum Sztuki Współczesnej w Krakowie MOCAK

Na zdjęciach dokumentujących performens Dóra Maurer 
(ur. 1937) wykonuje szereg poetyckich gestów posługując 
się kostką brukową – przedmiotem znanym z życia co-
dziennego, motywem sztuki konceptualnej i jednocześnie 
symbolem zamieszek i buntu społecznego. Maurer, jedna 
z głównych postaci węgierskiej neoawangardy, traktuje obiekt 
jak dziecko: obejmuje, głaszcze lub całuje kamień, by zaraz 
odrzucić go od siebie, wskazując na ambiwalencję ich relacji. 
Oprócz związanych z rolą kobiety i matki interpretacji femi-
nistycznych, praca artystki ma także konotacje polityczne, 
nawiązujące do natury ruchów społecznych, protestu i niepo-
słuszeństwa obywatelskiego. Odwołując się do przemilczanej 
rewolucji 1956 roku czy roku 1968. Jak zauważa Edit András, 
działanie artystki czytać można jako odzyskiwanie czułości 
i wrażliwości, które zazwyczaj spychane są na margines mę-
skich, militarnych ruchów oporu. Gesty Maurer przypominają 
o marzeniach i pozytywnych emocjach, które popychają ludzi 
do wyjścia na ulicę, obiecując komfort, godność i szacunek.

16. ŁUKASZ SUROWIEC, Poczekalnia (2013/2015)

Prace Łukasza Surowca (ur. 1985) można odczytywać wielo-
wymiarowo, choć nierzadko mają one też rys populistyczny 
wyróżniając złowrogą „elitę” i pokrzywdzony „lud”.
Prezentowana praca to kolaż filmowy z części wystawy Dziady 

PARTNERZY

SKIPTHELINE.ONLINE

Materiały Biennale Warszawa drukowane 
są na papierach pochodzących 
w 100% z recyklingu

PIWNICA

14

14
15 16

17

18

19 20 1920 20


