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Wystawa dotyczy rzezby oraz jej relacji z ideami moderni-
zmu. Od dawna wzbudza on zainteresowanie artystow ze
wzgledu na swe znaczenie historyczne oraz niebagatel-
ny potencjat. Poddajg go rewizji, przetwarzajg, wchodzg
z nim w dialog albo po prostu inspiruja sie jego jezykiem
formalnym. Modernizm w duzej mierze wptywa na sztuke
najnowszg i cho¢ jest zjawiskiem historycznym, dla wielu
pozostaje wcigz zywy.

Szczegdlnie w ostatnich latach dyskusja na temat mo-
dernizmu przybrata nowy kierunek. Zatozeniom moderni-
zmu przygladaja sie badacze, architekci, krytycy, czynigc
je tematem licznych prac naukowych i krytycznej reflek-
sji. Wychodzac z zatozenia, ze poczatek XXI wieku przy-
niést koniec postmodernizmu, poszukujg jego nastepcy.
Jedni, jak Nicolas Bourriaud, gtosza narodziny nowej od-
miany modernizmu — altermodernizmu wynikajgcego ze
specyfiki wspotczesnych globalnych przemian, na ktore
reaguja artysci. Inni zas, jak Martin Herbert w eseju o tzw.
nowym modernizmie, piszag o ciggtosci tradycji i kontynu-
owaniu formalnego jezyka sztuki na zasadzie $cistego po-
dobienstwa. sTr.2>

Maria Brewinska
New Sculpture?

The exhibition seeks to explore the relationship between
contemporary sculpture and ideas of modernism that
seem to be having a great impact on recent artistic prac-
tice — owing both to their historical import, as well as still
untapped potential. Modernism holds sway over current
art and, even though it is considered a largely historical
phenomenon, it remains alive for many.

Debate about modernism has taken a new turn over
recent years. ldeas of modernity have captured the at-
tention of researchers, architects, and critics, who have
ventured to explore it in academic papers and critical re-
flection. Starting from the supposition that the begin-
ning of the 21st century saw the end of postmodernism,
they set out to identify its potential successor. Some, like
Nicolas Bourriaud, pronounced the birth of a new strain
of modernism — altermodernism, that stems from the
specific character of the current global changes to which
artists react. Others, like Martin Herbert in his essay on
the New Modernism, emphasise the continuity of tradi-
tion and the continued existence of art’s formal language
according to principles of close similarity. p.5>

Mai-Thu Perret z / with Ligia Dias, Wrdzka elektrycznos¢ | La Fée Electricité, 2005,
dzieki uprzejmosci artystek / courtesy of the artists
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CD ZESTR. 1> Wystawa w Zachecie
odnosi sie do drugiego z opisa-
nych zjawisk — kwestii nowego
modernizmu. Szczegdlnym kon-
tekstem wystawy jest mowienie

o nowym modernizmie tylko po-
przez rzezby, obiekty i instalacje,
z catkowitym pominieciem innych
gatunkéw. Na wystawie znajduja
sie rzezby bedgce mniej lub bar-
dziej manifestacjg modernistycz-
nej estetyki. Staja sie one pretek-
stem do zbadania artystycznych
reakcji na tradycje modernizmu,
takze na klasyczny modernistycz-
ny design, poréwnania relacji
nowego ze starym, odszukania
punktéw stycznych. Chodzi o po-
stawienie pytania o forme nowej
rzezby i jezyk, jakim postuguija sie
artysci. Czy jest to ten sam jezyk
formalny, czy tez ulegt on modyfi-
kacji na skutek wspdtczesnych
manifestacji artystycznych i indy-
widualnych praktyk? Co artystow
pocigga w modernizmie, w jaki
sposob postuguja sie ta tradycja?
Wystawa nie skupia sie jedynie na
podobienstwach i szukaniu we
wspotczesnej sztuce znajomego
jezyka. Dazy raczej do pokazania
sposobow jego przeksztatcania,
przetamywania, ale takze zrézni-
cowania form we wspotczesnej
rzezbie.

Powrdt do rzezby, zainteresowa-
nie materialnym obiektem w sztu-
ce, daje sie zaobserwowacé w wie-
lu wystawach organizowanych
w ostatnich latach. W New Museum
w Nowym Jorku pokazywano
wystawe Unmonumental: The
Object in the 21st Century (2007~
2008), gromadzaca asamblaze,
rzezby z gotowych przedmiotow.
Ekspozycja Anti/Form. Sculptures
from the MUMOK Collection
(Kunsthaus Graz, 2011) odnosita
sie do koncepc;ji antyformy z lat
60. (termin z manifestu Roberta
Morrisa), wymierzonej przeciwko
tradycyjnej koncepc;ji sztuki

i rzezby, a zamanifestowane;j juz
w 1969 na kluczowej wystawie
Haralda Szeemanna When Attitu-
des Become Form (Kunsthalle
Bern). Inne prezentacje to Arte
Essenziale (Frankfurter Kunstvere-
in, 2011-2012), ekspozycja wspot-
czesnych rzezb oraz instalacji
nawigzujacych do konceptualizmu
oraz przekrojowa wystawa powo-
jennej rzezby figuratywnej Before
the Law. Post-War Sculptures and
Spaces of Contemporary Art (Mu-

seum Ludwig, Kolonia, 2011-2012).

Zainteresowanie rzezbg, obiektem

rREK

Wade Guyton, Mai-Thu Perret,
Monika Sosnowska i Tatiana
Trouvé. Kazdy z nich w inny spo-
sob podchodzi do tradycji moder-
nizmu i jego paradygmatow.
Boyce, poprzez natretne wykorzy-
stywanie form nawigzujacych do
betonowych, kubistycznych drzew
braci Martel z 1925 roku, przywra-
ca modernistycznej sztuce ich
obiekty; Djordjadze, krytycznie
ustosunkowana do modernizmu,
przetwarza jego jezyk formalny

i tgczy go z elementami wtasnej
kultury; Fudakowski tworzy

Jerzy Goliszewski, Kai, 2009, dzigki uprzejmosci artysty / courtesy of the artist

lub instalacja bierze sie stad, ze
na tym polu dziata wielu wybit-
nych artystow (warto wspomniec
Martina Boyce'a, laureata Nagrody
Turnera w 2011 roku), ale wynika
takze z pewnego rodzaju zmecze-
nia wystawami zdominowanymi
przez nowe media.

Nowa rzezba? prezentuje prace
o$miu tworcow takich jak: Martin
Boyce, Thea Djordjadze, Kasia
Fudakowski, Jerzy Goliszewski,

Jerzy Goliszewski, Lac Bleu, 2008, dzi¢ki uprzejmosci artysty / courtesy of the artist

osobiste rzezby podszyte konstru-
ktywistyczng estetyka; Goliszewski
inspiruje sie sztukg systemowg;
Guyton ironizuje na temat klasycz-
nego jezyka modernizmu; Mai-Thu
Perret, kreujac utopie, nawigzuje
do rosyjskiej awangardy i komun

z lat 60. i 70.; Sosnowska konse-
kwentnie przepracowuje dziedzic-
two PRL-owskiej architektury;
Trouvé buduje totalne instalacje

o apokaliptycznym wydzwieku...

Punktem wyjscia wystawy jest
rzezba Moniki Sosnowskiej Schody
z 2010 roku, pierwszy raz pokazy-
wana w Herzliya Museum of Con-
temporary Art w Izraelu. To jedyna
tak monumentalna praca na wy-
stawie, doskonale potgczona
Z otaczajgca przestrzenia dzieki
przeskalowaniu obiektu. W przy-
padku Sosnowskiej zainteresowa-
nia modernizmem sg oczywiste,

a ich konsekwencja jest seria
projektéw artystycznych analizuja-
cych konflikty i punkty styczne

w nowoczesnej architekturze. Ale
z drugiej strony nawigzujace do
klatek schodowych w polskich
blokach mieszkalnych z czaséw
PRL-u Schody, z ich oklapnieta,
przyciezka forma, cechuje poczu-
cie humoru, obecne takze w in-
nych pracach artystki.

Rzezby Tatiany Trouvé dotykaja
nieoczywistych granic fikcji i rze-
czywistosci, doswiadczenia ich
za pomocg umystu i ciata; za ich
pomocsy artystka eksploruje poje-
cia czasu, przestrzeni, pamieci
i przysztosci. Trouvé znana jest
z instalacji w duzej skali, beda-
cych syntezg natury i antynatury
(z naciskiem na te drugg), anektu-
jacych przestrzen i zastang archi-
tekture, poddajacych ja przemia-
nie i dekonstrukcji.

0Od 2000 roku artystka tworzy
rézne wersje miniaturowych
(o zredukowanej skali) instalacji
zatytutowanych Polder (nazwa
osuszanych terenow potozonych
ponizej poziomu morza), ztozo-
nych ze znanych, a jednak nieco
tajemniczych przedmiotéw

o niejednoznacznej funkcji: ma-
tych siedzisk, stolikow, drazkéw,
stojakéw, przedmiotow gimna-
stycznych, scianek z pleksi, mie-
dzianych i stalowych pretéw, asy-
metrycznie powyginanych rur.
Polder z 2007 roku, prezentowany
na tej wystawie, sktada sie ze
$ciany z otworami, z ktorych jeden
przestoniety jest matymi drzwiami
garazowymi z ukrytym za nimi
neonem, oraz z metalowych,
zygzakowato wygietych pretow,
miedzianych wezy i prostych rur.
To swoisty ,performans linii” (wg

Adama Budaka), zgromadzenie
industrialnych akcesoriéw, ktére
wskutek ludzkiej interwencji biorg
udziat w konstruowaniu nowe;j
ziemi.

Od okoto 2007 roku Trouvé
tworzy wolno stojace rzezby,
najczesciej wpisane w bardziej
ztozone instalacje lub stanowiagce
element ekspozycji, a takze niesa-
mowite, tajemnicze przestrzenie
czy pokoje eksponowane za szkla-
nymi witrynami, wypetnione rzez-
bami o réznej dynamice. Dzieki
szybie sg otwarte dla widzdw,
ale jednoczesnie sekretne, bo
oddzielone granica szkta.

Artystka jest autorka instalacji
pozbawionych historii, niedookre-
$lonych. Uwage zwraca jednak ich
szczegolna cecha: materialno$c
i organizacja przestrzenna buduja-
ca narracje poprzez nagromadzo-
ne przedmioty nadajg im specjalny
charakter — chociaz statyczne
i czesto zamrozone za szybami
wydaja sie by¢ zawieszone w mo-
mencie ,po” i ,przed”. | chociaz
nie ma w nich figur ludzkich, to
jednak nosza wyrazny slad obec-
nosci cztowieka i jego dziatania,
widocznych w linearnym, przyczy-
nowo-skutkowym ciagu rzezb.
Tak powstajg fantazmatyczne,
poetyckie miejsca-niemiejsca
naznaczone niesamowitg, psycho-
analityczng wrecz aura.

Z jednej strony artystka tworzy
abstrakcyjne, sterylne kompozycje
przestrzenne jak w La promessa
della linea (2009) czy w prostej
instalacji Intermondes: 4-2-2005
(2009). W Przedpokoju (2009) za
szklang witryng wida¢ wiele uwaz-
nie rozmieszczonych elementéw.
Z drugiej strony powstajg réwniez
instalacje, ktore wygladaja jakby
byty efektem kleski, katastrofy,
przypominajace wypetnione
przedmiotami miejsca w porzuco-
nych magazynach, garazach czy
innych industrialnych przestrze-
niach. W ten sposob Trouvé do-
konuje dekonstrukcji utopijnych
przestrzeni organizowanych

w mniej lub bardziej moderni-
stycznym porzadku. Instalacje
zdominowane przez chaos form
i przedmiotéw maja potencjat
budzenia niepewnosci i leku, na-
wet apokaliptycznych skojarzen,
w przeciwienstwie do obietnic
sktadanych przez modernistyczny
paradygmat. Adam Budak inter-
pretuje te zrobwnowazone i cha-
otyczne uktady form w instala-
cjach Trouvé w duchu teorii
Wasilija Kandinskiego — jako gre
punktu, linii i ptaszczyzny, ktére
w pracach artystki przyjmuja

ksztatty pretow, naczyn, obiektow
wyznaczajgcych piony, poziomy
i skosy o réznej dynamice. Aczkol-
wiek daleko im do malarstwa, bo
ich wyznacznikiem jest tréjwymia-
rowosc, to wizualna warstwa po-
wtarzajacych sie form moze budzi¢
wrazenie rysowania w przestrzeni.

Wydaije sie, ze w tworczosci
Trouvé stykaja sie rozmaite prakty-
ki i doswiadczenia roznych moder-
nizmow. To, co taczy jej rzezby
i instalacje z dziataniami rzezbiar-
skim z lat 60. i 70. czy nawet
z ready mades Duchampa to wy-
korzystanie rozmaitych, czesto
zaskakujgcych przedmiotow jako
rzezb. Jej tworczosc jest rowniez
taczona z arte povera, tworczoscia
takich artystow jak Luciano Fabro,
Giuseppe Penone czy Alighiero
Boetti. W kwestii transformacji
tradycyjnej przestrzeni wystawo-
wej widac w jej sztuce odlegte
inspiracje instalacjami Marcela
Broodthaersa czy Roberta Morrisa.

Rzezby czy obiekty Thei Djordja-
dze cechuje duza rozpietos¢ for-
malna. Artystka tworzy mate, gip-
sowe formy, minimalistyczne,
drewniane ptaszczyzny albo kon-
strukcje z pretow, potaczone ze
szktem, dywanami, miekkimi gab-
kami, sklejka czy siatka. To jakby
pozbawione funkcji szkielety me-
bli: blatéw, taw, lezanek, stolikow,
potek, ale takze bardziej abstrak-
cyjne formy — rzezby podparte,
przyparte do $cian, druciane hie-
roglify. Na przekor wystawom
Djordjadze, ztozonym zazwyczaj
z rozbudowanych instalacji rzez-
biarskich, wystawa Nowa rzezba?
ogranicza sie do prezentacji jednej
jej pracy: Jesli nie uchwycisz mnie
za pierwszym razem (2010). Wyko-
nana z czarnego, grubego drutu
konstrukcja potgczona jest z azu-
rowa sklejka i watkiem z ggbki.
Narzuca sie tu skojarzenie z dizaj-
nerskim meblem, tyle ze pozba-
wionym siedziska.

Rzezby Djordjadze sg wynikiem
jej niemal archeologicznych poszu-
kiwan na polu modernistycznego



designu, zapozyczen z rzezby lat
60., a takze zainteresowania ele-
mentami rodzimej kultury — dywa-
nami i tkaninami (artystka pocho-
dzi z Gruzji). Rzezby te czesto
poddane s3 architektoniczno-urba-
nistycznemu rygorowi i precyzji,
jak na wystawie Endless Enclosure
(Kunsthalle Basel, 2009), ztozone;j
z serii niskich, ptaskich, horyzon-
talnych realizacji: drewnianych
stelazy, form podobnych do taw,
potek, stolikdw, w potaczeniu

z dywanikami i bezforemnymi
gipsowymi odlewami czy obiekta-
mi z papier-maché — reliktami
przesztosci. Wystawa stanowita
szczegolne potgczenie form mo-
dernistycznych i prymitywnych
(wedtug niektérych o nomadycz-
nej proweniencji), przy czym for-
mom modernizujgcym, o dizajner-
skich konotacjach, daleko byto

do technicznej doskonatosci —
wygladaty jak prowizorycznie
skonstruowane sprzety. W Sprith
Magers Galerie w Berlinie na wy-
stawie Explain Away, J-0O.(2009)
w centralnym miejscu znalazty

sie $cianki z geometrycznymi
podziatami w stylu Mondriana czy
Rietvelda, wyznaczajgce szkielet
pomieszczenia, wewnatrz zas kilka
prostych przedmiotow: ptaski
podest, dywan, malowana sklejka,
gipsowe, prymitywne formy skon-
trastowane z modernistycznymi
panelami. Thea Djordjadze podej-
muje krytyke modernistycznego
designu poprzez dialog z jego
uniwersalnym jezykiem, podwaze-
nie estetyki abstrakcyjnych form

i symboli.

W 2009 roku w galerii Zak Bra-
nicka w Berlinie na wystawie Gle-
aning the Gloss, Kasia Fudakowski
pokazata kilkanascie abstrakcyj-
nych prac o zréznicowanych
ksztattach, barwach, stworzonych
z gotowych badz wykonanych
przez artystke materiatow i przed-
miotéw. Widzimy metalowe prety,
druty uzupetnione formami z two-
rzyw sztucznych czy gipsu, ktore
pomalowane s3 btyszczacymi
farbami. Kolor (zielen, réz, zotty,
czerwien, biel i czern) wyrdznia te
rzezby, jest czyms dodatkowym,
ale nie dominuje nad ich fizyczna
natura. Rzezby Fudakowski to
potaczenie konstruktywistycznej
.bazy” z gotowych elementow
z organicznymi, obtymi ksztattami
dodajgcymi im tagodnosci.

Sa abstrakcyjne, chociaz tytuty
odnoszg sie do elementdw real-
nych (np. Chmura, TV).

Do wystawy o modernizujgcej
rzezbie wigczona zostata praca
Jerzego Goliszewskiego Kai (2009),
monumentalny relief wykonany
z trzech roznej wielkosci papiero-
wych modutéw, z ktorych kazdy,
wielokrotnie zagiety rozprzestrze-
nia sie wedtug okreslonego syste-
mu na $cianie, co tworzy efekt
dwuwymiarowej formy. Chociaz
w pracy kryje sie inspiracja basniag
Andersena o Krélowej Sniegu
i nacechowana emocjonalnie nar-
racja, to jednak wyjatkowy forma-
lizm tej instalacji buduje niesamo-
wity efekt wizualny, w stylu mozaik
z lat. 60. i 70. Co prawda, wedtug
Roberta Morrisa (tekst Uwagi
o rzezbie, cz. 1z 1966 roku), relief
blizszy jest malarstwu ze wzgledu
na wykorzystywanie podobnej,
dwuwymiarowej powierzchni
(w przeciwienstwie do rzezb, kto-
re domagaja sie trojwymiarowej
przestrzeni i podtogi, a nie $ciany),
to jednak trudno odmaéwic reliefo-
wi Goliszewskiego wartosci rzez-
biarskich.

O ile rzezby i instalacje Tatiany
Trouvé obnazajg utopie i negatyw-
ne konsekwencje modernizmu, to
Martin Boyce nawiazuje gtownie
do formalnej tradycji modernizmu,
a czyni to poprzez swoistg estety-
zacje. Reinterpretuje rzeczywiste
przedmioty, przetwarzajac je w mo-
dernistyczne, kubizujgce formy, jak
np. na wystawie artystow nomino-
wanych do Nagrody Turnera, gdzie
przestrzen ekspozycji przeistoczy-
ta sie w zgeometryzowany park.
W ,kanciastym” jezyku konstrukty-
wistow pokazat delikatnos$c i emo-
cjonalny kontakt z natura.

Powtarzajgcym sie w niemal
wszystkich pracach modutem jest
kubistyczna forma betonowych
drzew braci Jana i Joéla Martelow,
ktore powstaty na Wystawe Sztuk
Dekoracyjnych w Paryzu w 1925
roku. W We Are Fragile And
Unstoppable. We Appear And
Disappear (2004), pracy sktadaja-
cej sie z trzech okratowanych
bram wiszacych swobodnie na
$cianie, forma ta wynika z pro-
stych podziatéw dokonanych na
siatce. In Between Breaths and the
Sodium Spill (2004) oraz Where
Shadows Dream of Light (2010) to
mobile wywodzace sie w proste;j
linii od rzezb Alexandra Caldera.
Pierwszy z tych obiektow operuje
gotowymi materiatami: widzimy
kilka rodzajow siatek, pretéw i czer-
wone ubranie. Drugi zas$, przez
prostg kompozycje utozonych
sko$nie metalowych pretéw, odda-
je ksztatt kubistycznego drzewa.
Zainteresowanie historycznym
modernizmem prowadzi Boyce'a
do kontynuowania tej estetyki
— w nowej formie, chociaz przy
uzyciu podobnego stownictwa.

Prace Mai-Thu Perret tacza
kontekst feministyczny z zainte-
resowaniami typowymi dla mo-
dernizmu. Od 1999 roku jej zréz-
nicowana twoérczos¢ wyrasta
z utopijnej opowiesci The Crystal
Frontier, ktora artystka sama snu-
je. To dzieje komuny kobiet uloko-
wanej w Nowym Meksyku (mamy
tu rowniez inspiracje komunami
z lat 60. i 70.). Historie z The Cry-
stal Frontier przyjmuja formy
rzezb: manekinow wykonanych
Z papier-méaché, architektonicz-
nych form pomalowanych w sy-
metryczne wzory, rzezb z neonéw
itp. Wyrazne sa tu wptywy i wizu-
alne odniesienia do rosyjskiej
awangardy czy twérczosci arty-
stéw Bauhausu. Na wystawie And
Every Woman Will Be a Walking
Synthesis of the Universe (Renais-
sance Society, Chicago, 2006),
artystka pokazata m.in. pie¢ mane-
kinéw kobiecych z neonowymi
kotami hula-hop lub udekorowa-
nych neonami tworzagcymi ekscen-
tryczne stroje. Bohaterki Perret
uchwycone zostaty w zrelaksowa-
nych pozach, w trakcie ¢wiczen
autoekspres;ji lub w tancu (odnie-
sienia do konstruktywistycznego
baletu, ale réwniez do sposobu
pokazywania ciata w sztuce propa-
gandowej). Proste figury kobiece
zawsze przedstawiane sg jednako-
wo: pozbawione cech indywidual-
nych. Z tej serii pochodzi Wrézka
elektrycznos¢ (2005), jedyna figu-
ratywna rzezba na wystawie w Za-
checie. Jej tytut zostat zapozyczo-
ny ze stynnego panneau Raoula
Dufy (z Musée d’Art moderne de
la Ville de Paris), hymnu na czesc¢
nowoczesnosci i technicznego
postepu. Anachronicznej formie
rzezby daleko do doskonatosci
technicznej, ale nie w tym rzecz;
to raczej manifest feministycznej
utopii. Minimalistyczne przecinki
— Bez tytutu (Przecinki) z 2007
roku to rekwizyty z filméw Mai-Thu
Perret, inspirowanych kostiumami
i scenografig Warwary Stiepano-
wej do agitacyjnego przedstawie-
nia z 1924 roku.

Pokazywane prace dotykaja
uwarunkowan i ograniczen mo-
dernizmu; oscylujgc pomiedzy
powada a ironig, podejmuja probe
nowego odczytania ztozonych
paradygmatéw modernizmu.

MARIA BREWINSKA
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Mowa rzetba?
MNew Sculpture?

Karol Sienkiewicz
Uwolnié krzesto
od bycia meblem

Pewnego razu zwiedzatem wysta-
we z przyjaciotka, ktora kazde
dzieto sztuki oceniata pod katem
jego przydatnosci w zyciu codzien-
nym. Z wysokiej rzezby chciata
zrobi¢ wieszak na ptaszcze, mniej-
szy obiekt oczami wyobrazni wi-
dziata w roli popielniczki, a wideo
najchetniej wykorzystataby jako
projekcje na imprezie. Jesli nie
znajdowata dla pracy potencjalne-
go zastosowania, nie miata ona

w jej oczach zadnej wartosci.

Na wystawie Nowa rzezba? na-
stepuje proces odwrotny. Wydaje
sie, ze artysci pozbawiajg przed-
mioty, elementy architektury,
materiaty ich pierwotnych funkcji
i wtasciwosci. Obszarem zainte-
resowania Moniki Sosnowskiej,
Martina Boyce'a czy Wade’a
Guytona sg te pola kreatywnosci,
ktére definiowata zasada méwia-
ca, ze ,forma wynika z funkcji”.
Czyli: modernizm w architekturze,
projektowaniu, sztuce. Tak rodzi
sie nowa rzezba, chociaz przy
pobieznym datowaniu mozna sie
czasem pomyli¢ o tadnych kilka
dziesiecioleci. Na pierwszy rzut
oka zwrot anachroniczny. Jakby
wszystko juz byto. Ale myslenie
o przysztosci sprzed kilkudziesie-
ciu lat kryje w sobie cos wiecej.

RUINY
Zajrzyjmy do katalogu wystawy
Moniki Sosnowskiej z 2008 roku
w Schaulager w Bazylei. Wypetnia
go cykl zdje¢ wykonanych przez
artystke w Warszawie i innych
polskich miastach. To wizualne
notatki stanowigce kontekst, ale
nierzadko bezposrednig inspiracje
dla powstania rzezb. Sosnowska
spaceruje po betonowych osie-
dlach. Zaglada do opuszczonych
sklepdw. Interesuja jg szyldy dawno
zamknietych punktéw ustugowych,
fasady blokow, geometryczne
wzory krat okiennych. W Warsza-
wie odwiedza dawng Fabryke
Domodw czy nieistniejacy obecnie
Stadion Dziesieciolecia, ktorego
korone i okolice jeszcze niedawno
wypetniaty setki prymitywnych
straganow. W todzi fotografuje
typowe dla czaséw PRL-u $cienne
reklamy, dzi$ czesto zastoniete
przez billboardy reklamowe.

Bo modernizm, nawet jesli przy-
prdészony siwizna, jest nadal nasza

codziennoscig jako jedna z warstw
palimpsestowej rzeczywistosci.
Jeszcze kilka lat temu panowato
przekonanie, ze architektura mo-
dernistyczna — w przeciwienstwie
do budowli antycznych czy dzie-
wietnastowiecznych historyzmow
i eklektyzmow — starzeje sie
brzydko. Bo nie ma nic romantycz-
nego w tym, ze na biatej $cianie
pojawiajg sie brudne zacieki, kru-
szg sie tynki, roslinnos¢ zarasta
beton, katy przestajg by¢ proste,
a ptaszczyzny rowne. Jednak jak
pokazuja zdjecia Sosnowskiej,
modernistyczna architektura z lat
60. i 70. moze budzi¢ swoistg
nostalgie.

PIEKNIE SIE ZESTARZEC

W rzezbach Moniki Sosnowskiej
tatwo dostrzec architektoniczne
inspiracje. Stworzony przez nig
stragan nasladujacy te ze Stadio-
nu Dziesieciolecia, ale niepokoja-
co uporzadkowany, o rownych

katach i liniach, stanat przed
centrum handlowym Renoma we
Wroctawiu. W Parku Rzezby na
warszawskim Brodnie Sosnowska
umiescita ogromna azurowa kule,
ktora sktada sie z krat okiennych,
jakie spotka¢ mozna na parterach
wielu polskich blokéw. Elegancka
krate artystka wykonata tez w tym-
czasowej siedzibie Muzeum Sztuki
Nowoczesnej w Warszawie — ozy-
wita geometryczny, znajomy wzér,
w niektorych miejscach potaczony
z podtogag dodatkowymi metalo-
wymi pretami, przypominajgcy
stalowa sie¢ utkang przez niespo-
tykany gatunek pajaka.

W 2006 roku Sosnowska zain-
gerowata w klatke schodowa war-
szawskiej siedziby Fundacji Galerii
Foksal, mieszczacej sie w moder-
nistycznym pawilonie — jeden
z elementéw balustrady schoddéw
zamiast prowadzi¢ prosto do celu,
wytamuje sie ze zdyscyplinowa-
nego szyku, tworzy wdzieczny

Kasia Fudakowski, That’s How They’re Grown — That’s How it s Leaked, 2009
dzigki uprzejmosci artystki i Chert, Berlin / courtesy of the artist and Chert, Berlin
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zawijas i taczy sie z porecza pot
pietra wyzej. Motyw schoddéw
kilkakrotnie powracat w pracach
artystki w ostatnich latach.

W 2010 roku w K21 w Disseldorfie
zawiesita na $cianie czarne kre-
cone schody przeciwpozarowe

z czerwong poreczg. Schody zo-
staty jednak tak umiejetnie zgnie-
cione i powykrecane, ze przypo-
minaty zwiedta rosline. W tym
samym czasie w Herzliya Museum
of Contemporary Art w Izraelu
Schody Sosnowskiej zdaja sie

by¢ przygniecione stropem, nie
mieszczg sie, wijg, przypominajac
bardziej pnaca rosline niz twor
architektoniczny.

Sosnowska proponuije alterna-
tywne sposoby starzenia sie archi-
tektury. Schody nie rdzewiejg, lecz
wiedna. Mur nie kruszy sie, lecz
rozpada na perfekcyjnie geome-
tryczne fragmenty. To, co znajome,
zmienia sie, staje sie niepokojaco
inne. Oddzielone od architekto-
nicznej funkciji, zyskuje autonomie.
To przesuniecie ttumaczy, w jaki
sposob architektoniczny motyw
staje sie rzezba. Ale zdaniem
Andrzeja Przywary, ,piekny upadek

\,

‘Wade Guyton, Bez tytutu (Action Sculpture) | Untitled (Action Sculpture), 2003,

fot. / photo Jacek Sielski

i estetyka schytkowego moderni-
zmu” u Sosnowskiej niesie tez ze
sobg ,bunt przeciw nowej erze
szkta i plastyku” '. Ten sam bunt
odnalez¢ mozna tez u innych
artystow.

BETONOWE DRZEWA
Tatiana Trouvé zdaje sie owtadnieta
obsesjg czasu. Proces czerpania
z modernizmu i innych form z prze-
sztosci poréwnuje do echa. Jej
dziatania majg by¢ jak gtos odbity
od wybrzuszenia gory: ,Podoba mi
sie idea, ze rzeczy jawig sie od
momentu, w ktorym sg deformo-
wane, w grze miedzy tym, co iden-
tyczne i odmienne, miedzy powto-
rzeniem, zmiang i odnowieniem” 2.
Podobnie swa metode pracy
opisuje zesztoroczny laureat pre-
stizowej Nagrody Turnera, Martin
Boyce: ,Staram sie unikac nostal-
gii. Ogodlnie rzecz biorac to, na co
patrzysz, pochodzi z przesztosci,
ale chce to przeniesc do terazniej-
szosci i sprawdzié, jaki efekt wy-
wart na tym czas” 3. Punktem wyj-
$cia wielu prac Boyce‘a byta jego
fascynacja ogrodem betonowych
drzew, stworzonym przez francus-

kich rzezbiarzy — braci blizniakow
Jana i Joéla Marteléw. Geometrycz-
ne, wysokie na pie¢ metréw formy
czterech drzew zostaty wzniesione
w Paryzu z okazji Wystawy Sztuki
Dekoracyjnej w 1925 roku. Z pni
o przekroju krzyza wyrastaty czwo-
roboczne ptaszczyzny, czyli listo-
wie. Ich abstrakcyjna, nowoczesna
forma nawigzywata w oczywisty
sposob do osiggnie¢ kubizmu.
Francuska prasa wysmiata wow-
czas betonowe drzewa, ktore po
zakonczeniu wystawy zostaty
zniszczone. Boyce stworzyt szereg
prac bazujgcych na ich formie.
Aranzowat przestrzenie nowych
ogroddw publicznych z drzewami
ze Swietldwek, a na wystawie
konkursowej Nagrody Turnera
nawet kratownice wentylacji zo-
staty przez niego zaprojektowane
z wykorzystaniem charakterystycz-
nych kubistycznych motywow.
Sam Boyce porownuje swoje
dziatania w sztuce do potrzeby
nastolatkéw dostosowania prze-
strzeni swoich pokojow do wta-
snych potrzeb i gustow. ,Piekno
lezy w ich orkiestracji” * — napisat
o rzezbach Boyce’a brytyjski krytyk
Adrian Searle.

MEBLE-NIEMEBLE
Boyce-archeolog nie tylko odkry-
wa modernistyczny design, ale
dokonuje tez jego reinterpretacji.
Wychodzi od klasycznych wzoréw
mebli z lat 40. i 50., pozbawia je
oryginalnego kontekstu i funkcji,
celu, w jakim zostaty zaprojekto-
wane i wykonane. Na przyktad
Mobile (Being with you is like the
new past) (2002) to wiszgca kon-
strukcja przypominajgca mobile
Alexandra Caldera, ale tez zabaw-
ki wieszane nad dziecieca koty-
ska. Boyce zastepuje abstrakcyjne
formy uzywane przez amerykan-
skiego artyste zblizonymi do nich
ksztattem siedziskami ze stynnych
krzeset zaprojektowanych przez
dunskiego architekta i projektan-
ta Arne Jacobsena w latach 50.
Zawieszone w powietrzu, pozba-
wione nozek, staja sie obiektami
do ogladania, pokazywania, ale
nie do uzycia. Tym samym Boyce
podkresla ostateczny upadek
modernistycznej utopii egalitary-
zmu, zgodnie z ktérg nowe wzor-
nictwo miato stac sie dostepne dla
wszystkich. Dzi$ na wytwory pro-
jektantow stac tylko nielicznych.
Rzezbiarskie obiekty z moderni-
stycznych mebli tworzy tez Wade
Guyton, ktory siega po krzesta
Marcela Breuera. Ich prosta kon-
strukcja opiera sie na odpowiednio
wygietej chromowanej rurze. Guy-
ton pozbawia je siedzisk, oparé
i podtokietnikdw. Rury odgina, ale
w taki sposob, ze zachowane zo-
staty $lady ich pierwotnej funkcji
i w dalszym ciggu mozna w nich
rozpoznac ,krzesta”. Nieco rozpro-
stowane stajg sie autonomicznymi,
abstrakcyjnymi rzezbami. Artysta
podkresla, ze jego praca polega
na przetwarzaniu, nie na negacji.
Mowi, ze chee ,,uwolni¢ krzesto od
bycia meblem” 5.

BEZ PRZEDNICH SWIATEL

Rzezby ,nowego modernizmu”
operujg forma, ktora nie wynika
z funkciji, leczz historii, jest w pe-
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‘Wade Guyton, Bez tytutu (Action Sculpture) | Untitled (Action Sculpture), 2003,
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wien sposob zastana, napotkana
(flaneur) czy ponownie odkryta
(archeolog). tatwo tu o oskarze-
nia o formalizm — rzezby nierzad-
ko przypominajg gtadkie i btysz-
czace fetysze.

Stosunek artystow do formy
ukazuje tez ich relacje do czasu
i historii, za kazdym razem od-
mienng i zawierajgca aporie, ktorag
opisat brytyjski krytyk Martin
Herbert. ,Czesto moze sie wyda-
wac — pisze Herbert — Ze etos
tego nowego modernizmu zakta-
da jednoczesnie pozostawanie
wyznawca i agnostykiem” 6.

Nie zawierza¢ bezrefleksyjnie,
ale umiec¢ sie zachwyci¢ — to
warunek kulturowej dynamiki,
ktéra determinuje rzezbiarzy ,no-
wego modernizmu”. Jesli rzezbiarz
pozbawia obiekt jego funkciji,
celowosci, ideologii, co wtedy
zostaje? Na to pytanie stara sie
odpowiedzie¢ Martin Boyce:
.Obiekt jako taki nie jest martwy,
jest raczej nieumarty, jak duch,
fizyczna obecnos¢ w otchtani” 7.
Artysta poréwnuje wiec swoje
rzezby do ciat niegdys zmartych
istot, ktorymi owtadnety nowe sity,
moze nawet nieczyste. To ozywie-
nie odnalez¢ mozna w pracach
Thei Djordjadze, Kasi Fudakowski
czy Moniki Sosnowskiej. Opowia-
dajac w swych rzezbach o wyczer-
paniu modernizmu, zdajg sie nada-
wac mu nowe zycie.

Z drugiej jednak strony, gdy
patrze na ,nowy modernizm”,
przypomina mi sie jedna z krétkich
notatek amerykanskiego kompo-
zytora Johna Cage‘a: ,Wskazujac
na pie¢ samochodow stojacych
pod jej oknami, pani od sprzatania
powiedziata, ze wszystkie sg po
wypadku, ze jej syn dokonat tego
wyczynu w minionym roku i ze ma
zamiar ztozy¢ z nich jedno dobre
auto dla niej. «Jedyne czego nie
mamy — powiedziata — to para
przednich swiatet. Widzi pan, bar-
dzo trudno wyjsc¢ z kraksy z nie-
tknietymi swiattami»” & (z cyklu:
Rok od poniedziatku). Jesli ,nowy
modernizm” porzucit idee, ktore
animowaty pierwotnie ten kieru-
nek, to co mu teraz przy$wieca?

CIAGLE W POSZUKIWANIU
SZCZESCIA
Szwajcarka Mai-Thu Perret powra-
ca do pomystu komuny kobiet.
Od 1999 roku pracuje nad fikcyjna
opowiescig zatytutowang The
Crystal Frontier, wykorzystujac
w tym celu rézne formy literackie.
Jej wyimaginowana kolonie, Cry-
stal Frontier, tworzy grupa kobiet,
ktére wyjezdzajg z miasta i osie-
dlajg sie na pustyni w Nowym
Meksyku, uciekajac od wszystkie-
go, co wigze sie z zachodnim,
kapitalistycznym spoteczenstwem,
ale tez patriarchatem. Staraja sie
zdefiniowa¢ na nowo pojecia pra-
cy, natury i ich wiasnych z nimi
relacji, nie odcinajac sie catkowi-
cie od otaczajgcego $wiata.
Niemal wszystkie obiekty i rzez-
by Perret nawiazujg do idei Cry-
stal Frontier. Artystka nazywa je
Jhipotetycznymi produktami” tej
kobiecej komuny. To wytwory
uboczne utopii, petne nawigzan
do historii sztuki i literatury, ru-
chow z lat 20., w ktérych radykal-

na estetyka taczyta sie z polityka
(Bauhaus, radziecki konstrukty-
wizm). Perret interesuje zwtaszcza
problem produkgiji.

W$rdd jej obiektow znalazty sie
miedzy innymi niepokojace mane-
kiny kobiet, wykonane z papier-
-méché, ubrane w proste stroje
(zaprojektowane przez Ligie Dias),
wykonujgce cos w rodzaju ¢wi-
czen czy elementow choreografii
z wykorzystaniem $wiecacych,
neonowych obreczy. Sa tez
ogromne przecinki — szczeliny,
ktére penetruje artystka.

Bo przeciez che¢ umkniecia sys-
temowi, w ktérym nawet program
dla dzieci musi by¢ ,sponsoro-
wany” przez wybrana literke czy
cyfre, jest przeciez fantazjg wspodt-
czesnosci. Dzieki taczeniu réznych
dyscyplin Perret unika putapki
estetyzacji. Jej wizja jest wizjg
przysztosci, w ktérej modernizm
na nowo taczy sie z radykalng
polityka i feminizmem. Zapytana
o to, co przyswieca mieszkankom
jej utopijnej kolonii, artystka odpo-
wiada: ,Nie sgdze, by istniat jeden
wspolny cel, poza staraniem sie,
by by¢ szczesliwym i przetrwac.
Szukajg czegos, ale jak my wszy-
scy, nie wiedza doktadnie czego”®.

Mai-Thu Perret zdaje sie podzie-
la¢ marzenia swoich fikcyjnych bo-
haterek. | moze to raczej marze-
nie o lepszej, bardziej racjonalnej

Martin Boyce, We Are Fragile And Unstoppable. W
exhibition view, Johnen & Schéttle, Kolonia / Col

przysztosci, a nie nostalgia za nie-
spetniong utopig tak przycigga
artystow ,nowego modernizmu”.
Poszukiwanie brakujacych przed-
nich $wiatet nie traci na aktualnosci.

KAROL SIENKIEWICZ



Mowa rzeiba?
Mew Sculpture?

Maria Brewinska
New Sculpture?

CONT. FROMP. 1> This exhibition in
Zacheta focuses on the latter of
the two phenomena — the con-
cept of New Modernism. One of
the characteristic features of the
project is that it seeks to address
New Modernism only through
sculpture, installation, and ob-
jects, at the total exclusion of oth-
er genres. The exhibition showcas-
es sculptures that, to a greater or
lesser extent, fall in the realm of

a modernist aesthetic. They serve
as a point of departure for reflect-
ing on artistic reactions to this tra-
dition (including classic modernist
design), comparing the old and the
new, as well as identifying points
of interaction. The exhibition poses
a question about the form of new
sculpture and the language em-
ployed by artists. Is it the same for-
mal language, or has it perhaps
been modified in response to con-
temporary artistic phenomena and
individual practices? What is it that
attracts artists to modernism, and
how do they draw on this tradition?
The exhibition not only focuses on
highlighting affinities and identi-
fying a familiar language in con-
temporary practices, rather, it also
seeks to demonstrate how this very
language is being transformed and
challenged, and the ways in which
its forms are differentiated in con-
temporary sculpture.

A return to sculpture and a re-
newed interest in the materiali-
ty of the art object can be seen
in a number of exhibitions organ-
ised over recent years. New York’s
New Museum presented Unmon-
umental: The Object in the 21st
Century (2007-2008), which fea-
tured assemblages and makeshift
sculptures of readymade objects.

— L
—

The exhibition Anti/Form. Sculp-
tures from the MUMOK Collection
(Kunsthaus Graz, 2011) addressed
the concept of anti-form, dating
back to the 1960s (the term itself
taken from a Robert Morris man-
ifesto), which challenged the tra-
ditional notions of sculpture and
art as such, and was already man-
ifest in Harald Szeemann’s land-
mark exhibition of 1969 When At-
titudes Become Form (Kunsthalle
Bern). Other presentations include
Arte Essenziale (Frankfurter Kun-
stverein, 2011-2012), showcasing
contemporary sculpture and in-
stallation informed by conceptual-
ism, and Before the Law. Post-War

Martin Boyce, Gdzie cienie snig o swietle / Where Shadows Dream of Light, 2010, dzigki
uprzejmosci / courtesy of The Modern Institute/Toby Webster Ltd, Glasgow

Sculptures and Spaces of Con-
temporary Art (Museum Ludwig,
Cologne, 2011-2012), a compre-
hensive overview of post-war fig-
urative sculpture. The revival of
sculpture, object, and installation
in contemporary artistic practice
stems both from the strong pres-
ence of major artists working in
this field (such as Martin Boyce,
the 2011 Turner Prize winner), as
well as from what could be called
a ‘weariness’ with exhibitions
dominated by new media.

The exhibition in the Zacheta
National Gallery of Art features
work by eight artists: Martin

-—r

Je Appear And Disappear, 2004, In Between Breaths and the Sodium Spill, 2004, widok wystawy /
ogne, 2004, dzigki uprzejmosci / courtesy of The Modern Institute/Toby Webster Ltd, Glasgow

Boyce, Thea Djordjadze, Kasia
Fudakowski, Jerzy Goliszewski,
Wade Guyton, Mai-Thu Perret,
Monika Sosnowska and Tatiana
Trouvé. Each of them approach-
es the modernist tradition and its
paradigms from a different per-
spective. Boyce does so by a per-
sistent use of forms that reference
the concrete cubist trees of the
Martel brothers from 1925, and re-
instating modernist art with its ob-
jects; Djordjadze, whose approach
to modernism is critical, trans-
forms its formal language and
combines it with elements of her
own culture; Fudakowski devel-
ops personal, intimate sculptures

informed by modernist aesthetics;
Goliszewski draws on art which
follows certain systems; Guyton's
practice provides an ironic com-
mentary on the theme of the
classical language of modern-
ism; Mai-Thu Perret creates a uto-
pia while referring to the Russian
avant-garde and the emergence
of communes in the 1960s and
1970s; Sosnowska consistently
works through the architectural
heritage of the People’s Republic
of Poland; while Trouvé constructs
total installations, markedly apoc-
alypticin tone . ..

The starting point for the exhibi-
tion is Monika Sosnowska's Stair-
case of 2010, first exhibited in
Herzliya Museum of Contempo-
rary Art, Israel. The resized object,
interacting strongly with its sur-
rounding space, is the only mon-
umental work of this kind in the
show. In the case of Sosnowska,
interest in modernism is read-
ily visible and is to be found,
among other places, in a series of
projects analyzing the inconsist-
encies and points of interaction
in modernist architecture. On the
other hand, Staircase (a reference
to staircases in blocks of flats dat-
ing from the era of the People’s
Republic of Poland), with its with-
ered, bulky form, includes a cer-
tain dose of humour that can be
found in other works of the artist.

The sculptures of Tatiana Trouvé
exist on an elusive border between
fiction and reality — with their
help, the artist explore notions of
time, space, memory, and the fu-
ture, and the way we experience
these with mind and body. Trouvé
is known for her large-scale instal-
lations that bridge nature and an-
ti-nature (with an emphasis on the
latter), annexing existing space
and architecture, and subjecting
it to transformation, and decon-
struction.

Since 2000 the artist has been
creating different versions of
miniature (or small-scale) instal-
lations titled Polders (the name
denotes a tract of low land re-
claimed from a body of sea wa-
ter), that consist of seemingly
familiar, yet somewhat myste-
rious objects whose function is
not clear: small seats, tables, iron
bars, racks, gym equipment, plex-
iglas partitions, copper or met-
al rods, as well as asymmetrical-
ly shaped pipes. Polder from 2007,
featured in the exhibition, consists

of a wall with openings, one of
which is covered with a small ga-
rage door (with a neon sign be-
hind it), and a sequence of metal
zig-zag shaped rods, copper hos-
es and straight pipes. We are thus
confronted with a ‘performance
of lines’ (to borrow an expression
from Adam Budak), an assembly
of industrial accessories that, as
a result of human intervention,
take part in the shaping of a new
reality.

Around 2007 Trouvé began cre-
ating free-standing sculptures —
that are most often inscribed into
more complex installations or
serve as elements of an exhibition
— as well as mysterious, uncanny
spaces or rooms, separated from
the viewer by a pane of glass,
and filled with sculptures of varia-
ble dynamics. Owing to the glass
pane, the spaces seem to be open
to the viewers and at the same
time secret: separated by a trans-
parent surface.

installation Intermondes: 4-2-2005
(2009), or The Antechamber
(2009), where a set of meticulous-
ly arranged objects sits a behind
pane of glass. On the other hand,
there are installations that seem
like the result of a failure, or a ca-
tastrophe — resembling spac-

es in abandoned warehouses,
garages, or other industrial build-
ings that are filled with objects.
Thus, Trouvé deconstructs utopian
spaces subject to a more or less
intense modernist rigor. Dominat-
ed by the chaos of forms and ob-
jects, her installations have a po-
tential for stirring uncertainty,
anxiety, or even apocalyptic asso-
ciations — contrary to the prom-
ises of the modernist paradigm.
Adam Budak interprets these bal-
anced and chaotic arrangements
of forms in Trouvé’s installations

in conjunction of the theories of
Wassily Kandinsky: as an interplay
of points, lines, and surfaces. In
Trouvé’s works these take the form

-

Mai-Thu Perret, widok wystawy / exhibition view, Frankfurter Kunstverein, Frankfurt,
2005, po prawej stronie: Bohaterka ludu (Czerwony stos) | Heroine of the People (Red Stack),
2005, dzieki uprzejmosci artystki i Galerie Praz-Delavallade, Paryz / courtesy of the artist

and Galerie Praz-Delavallade, Paris

Trouvé's installations are ambig-
uous, as if devoid of history. How-
ever, they share a certain common
feature: their materiality and spa-
tial rigour, used to construct nar-
ratives out of accumulated ob-
jects, endows them with a unique
character. Although motionless,
frozen behind glass, the objects
are as if caught in a moment that
exists both ‘after’ and ‘before’
now. While there are no human
figures, the works bear clear trac-
es of human presence and action
— seen in the linear cause-and-
effect arrangement of the sculp-
tures. In this way, the fantastic, po-
etic places / non-places come into
life, marked with an uncanny, psy-
choanalytical aura.

On the one hand, Trouvé con-
structs abstract, sterile spatial
compositions: as in La promes-
sa della linea (2009), the austere

of rods, vessels, and other objects
whose role is to determine a dy-
namics of vertical, diagonal, and
horizontal lines. Although they are
far from painting (three-dimen-
sionality being one of their key fea-
tures), the visual layer woven with
these recurring forms can conjure
associations of ‘drawing’ in space.
It seems that Trouvé’s works
bring together diverse practices
and experiences of different mod-
ernisms. The common thread be-
tween her sculptures and instal-
lations and works from the 1960s
and 1970s, or even Duchamp’s
ready mades, is the use of a great
variety of (often surprising) ob-
jects as sculpture. Trouvé's prac-
tice is also viewable in the context
of arte povera and works by artists
such as Luciano Fabro, Giuseppe
Penone and Alighiero Boetti.
While her transformation of the

Mai-Thu Perret, widok wystawy / exhibition view, The Renaissance Society, Chicago, 2006,
dzieki uprzejmodci artystki i The Renaissance Society, Nowy Jork / courtesy of the artist
and The Renaissance Society, New York



traditional exhibition space ech-
oes of less obvious inspirations
such as the installations of Marcel
Broodthaers and Robert Morris.

The sculptures and objects of
Thea Djordjadze are characterised
by a formal diversity. The artist
creates small-scale plaster forms,
minimalist wooden surfaces, or
structures of metal rods com-
bined with glass, carpets, boards
of foam, plywood, and wire mesh.
They can be seen as a framework
for furniture (tabletops, seats,
couches, tables, shelves) that
are devoid of function, but also
as more abstract forms: sculp-
tures propped or leaning against
the wall, or wire hieroglyphs. Con-
trary to Djordjadze’s exhibitions
which traditionally feature intri-
cate sculptural installations, New
Sculpture? showcases only one
work by the artist. Failing to Fetch
Me at First (2010) is a structure,
made of black thick steel rods,
combined with an openwork ply-
wood panel and a roll of foam.
One might think of designer fur-
niture, except this is devoid of
a seat.

Djordjadze’s sculptures are a re-
sult of what can be called an al-
most archaeological exploration
into the field of modernist design,
rich with references to sculpture
of the 1960s, as well as elements
of the artist’s native culture — car-
pets and textiles (Djordjadze was
born in Georgia). Her works are of-
ten subject to architectonic-ur-
ban rigour and precision, as in
the exhibition Endless Enclosure
(Kunsthalle Basel, 2009), which
featured a series of low, horizontal
sculptures: wooden scaffoldings,
forms reminiscent of benches,

Monika Sosnowska, Schody / Stairway, 2010, dzigki uprzejmosci / courtesy of Galerie Gisela Capitain, Kolonia / Cologne

shelves, tables, combined with
carpets, formless plaster casts
and papier-maché objects — the
relicts of the past. The exhibition
presented an exceptional mixture
of modernist and primitive forms
(seen by some as vestiges of no-
madic tribes); while those draw-
ing on modernism, with referenc-
es to design, seem rather crude
and far from perfect — rather, they
resemble makeshift furniture and
equipment. In Explain Away, J.0.,
on view in Berlin's Spriith Magers
gallery in 2009, the centrepiece
of the exhibition was a structure
of geometrical panels, in the spir-
it of Mondrian or Rietveld. It de-
fined the framework of a space in-
side which one found a number

of austere objects: a low plinth,

a carpet, painted plywood, and
primitive plaster forms that con-
trasted with the modernist pan-
els. Thea Djordjadze pursues a cri-
tique of modernist design through
a dialogue with its universal lan-
guage, in which she challenges
the aesthetics of abstract forms
and symbols.

In the exhibition Gleaning the
Gloss, presented in Zak Branicka
gallery in Berlin in 2009, Kasia
Fudakowski displayed several ab-
stract pieces, varying in shape and
colour, made from objects and ma-
terials either found or produced
by the artists. One could see met-
al rods, wires, crowned or supple-
mented with plastics or plaster,
and covered with a coat of glossy
paint. Their colour (green, pink, yel-
low, red, white and black) is a char-
acteristic feature of Fudakowski’s
works which, nonetheless, does
not dominate over their physical
character. The artist’s sculptures
combine the constructivist ‘base’
of the readymade components
with organic, rounded shapes that
add to their soft character. They re-
main abstract, although their titles
often refer to real elements (such
as Cloud or TV.).

This exhibition of sculpture
informed by modernism also in-
cludes work by Jerzy Goliszewski.
Kai (2009) is a monumental re-
lief based on three paper mod-
ules of various size (each multi-
ply folded) that sprawls across the
wall according to a defined pat-
tern, creating the impression of
a two-dimensional form. While the
work includes a passing reference
to Andersen’s fairy tale The Snow
Queen and a specific, emotional-
ly charged narrative, its strong for-
malism contributes to an amazing
visual result that brings to mind
mosaic pieces from the 1960s
and 1970s. Although Robert Morris
(in his Notes on Sculpture, pt 1
from 1966) claimed that a relief
comes close to painting by virtue
of the two-dimensional character
of its surface (contrary to sculp-
tures which call for a three-dimen-
sional space and occupy the floor
rather than walls), certain features
of Goliszewski's relief are undenia-
bly sculptural.

As much as sculptures and the
installations of Tatiana Trouvé
bring up modernism in order to
expose its utopias and negative
consequences, Martin Boyce re-
fers mostly to the formal tradition
of modernism by way of what can
be called aestheticising. Boyce re-
interprets existing objects, trans-
forming them into modernist, cu-
bist-like forms, as in the Turner
Prize nominees’ exhibition, where
the gallery space was converted
into a geometrical park. In the ‘an-
gular’ language of constructivism,
Boyce finds softness and emo-
tional bond with nature. A recur-
ring motif in nearly all of his works
is the cubist form of concrete
trees, conceived by the brothers
Jan and Joél Martel for the 1925
Exposition des Arts Décoratifs et
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Martin Boyce, Mobile (Being with you is like the new past), 2002, widok instalacji Moja
glowa plonie, lecz serce jest pelne mitosci / installation view My Head Is on Fire but My Heart
Is Full of Love, Charlottenborg Exhibition Hall, Kopenhaga / Copenhagen, 2002, kolekcja

/ collection The British Council Collection, dzieki uprzejmosci / courtesy of The Modern

Institute/ Toby Webster Ltd, Glasgow

Industriels Modernes in Paris. In
We Are Fragile And Unstoppable.
We Appear And Disappear (2004),
a piece consisting of three steel
mesh gates hanging independ-
ently on the wall, this form emerg-
es from simple divisions on the
mesh. While In Between Breaths
and the Sodium Spill (2004) and
Where Shadows Dream of Light
(2010) are mobile sculptures, in-
spired by the work of Alexander
Calder. Whereas the former piece
employs readymade materials
(various kinds of mesh, rods, and
a red garment), the latter renders
the aforementioned cubist shape
of the tree by means of a simple
diagonal composition of metal
rods. Boyce's interest in historical
modernism prompts him to fur-
ther explore these aesthetics — in
a new form, albeit with the use of
similar vocabulary.

The works of Mai-Thu Perret
combine themes typically associ-
ated with modernism with a femi-
nist perspective. From 1999, when
she began work on The Crystal
Frontier, the artist has been pursu-
ing a utopian narrative which un-
folds in her diverse practice. It is
the tale of a feminist commune set
in New Mexico (which references
the communes of the 1960s and
1970s). The tales of The Crystal
Frontier take the form of sculp-
tures: papier-maché mannequins,
architectural shapes painted in
symmetrical patterns, neon sculp-
tures, etc. All of which show
a marked influence of, and visual
references to, the Russian avant-
gardes and the output of the Bau-
haus artists. The exhibition And
Every Woman Will Be a Walking
Synthesis of the Universe (Renais-
sance Society, Chicago, 2006),
featured, among others, five fe-
male mannequins with neon hula
hoops, or decorated with neon
lights that took the form of ec-
centric garments. The characters
seemed relaxed, as if they were in
the course of a self-expression or
dance class (which alluded both
to constructivist ballet as well as
to the way the human body was
portrayed in propaganda art).
Perret’s crudely crafted female fig-
ures are always represented in
a similar way: deprived of any indi-
vidual features. La Fée Electricité
(The Electricity Fairy, 2005), the
only figurative sculpture fea-
tured in the exhibition in Zacheta,
is also part of the aforemen-
tioned series. Its title borrows
from the celebrated panneau by
Raoul Dufy (currently at Musée
d’Art moderne de la Ville de Paris),
a praise of modernity and tech-
nical progress. The sculpture’s
anachronistic form is crude and
far from perfect, but what is actu-
ally at stake here is the manifesto
of a feminist utopia. The minimal-
ist commas — Untitled (Commas)
of 2007, are in fact props from
Perret’s films, inspired by Varvara
Stepanova’s set design for an agit-
prop performance from 1924.

The work in the exhibition deals
with both the conditionings and
limitations of modernism; oscillat-
ing between earnestness and iro-
ny, they are an attempt to revisit
complex modernist paradigms.

MARIA BREWINSKA
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Mowa rzetba?
Mew Sculpture?

Karol Sienkiewicz
Freeing

the Chair from

Its Condemnafion
fo Furniture

Once | was visiting an exhibition
with a girl friend of mine who
judged every work on display in
terms of its usefulness in daily life.
She wanted to turn a tall sculpture
piece into a coat hanger, a smaller
object into an ashtray, and a vid-
eo installation into a clip to be
screened at a party. If she found
no practical application for an ex-
hibit, she thought it’s worthless.

In the New Sculpture? exhi-
bition, a reverse process takes
place. It seems that the artists de-
prive objects, elements of archi-
tecture, of their original func-
tions and properties. Monika
Sosnowska, Martin Boyce, or
Wade Guyton are interested in
those fields of creativity that
were defined by the ‘form fol-
lows function’ principle. Which
means: modernism in architec-
ture, design, art. That is how
new sculpture is born, although,
with perfunctory dating, one can
sometimes make a mistake of
a good several decades. At first
sight, an anachronistic shift. As if
everything has already happened.
But thinking about the future from
several decades ago offers us
more than this.

RUINS

Let us look at the catalogue of
Monika Sosnowska’s 2008 exhibi-
tion at the Schaulager in Berlin. It
is filled by a series of photographs
taken by the artist in Warsaw and
other Polish cities. These are vis-
ual notes, serving as context, but
often also as direct inspiration,

for sculptures. Sosnowska wan-
ders around concrete housing-
block estates, peeking into aban-
doned shops, paying attention to
signboards of long-gone business-
es, fagades of buildings, the geo-
metric patterns of grating gates.
In Warsaw, she visits a former so
called ‘house factory’ or the now
nonexistent 10th-Anniversary
Stadium, whose top level and sur-
roundings were until recently filled
by hundreds of primitive market
stalls. In £6dz, she photographs
People’s Republic of Poland-era
advertising murals, today of-

ten covered by modern-day bill-
boards.

Because modernism, even if
streaked with grey, remains our
everydayness as one of the layers
of a palimpsest reality.

Only a few years ago the preva-
lent opinion was that unlike classi-
cal buildings or 19th-century histor-
icisms and eclecticisms, modernist
architecture ages badly, since
there is nothing romantic in dirty
stains appearing on white walls,
plaster peeling off, vegetation over-
growing the concrete, angles los-
ing their rightness and level sur-
faces starting to bulge or sink. And
yet, as Sosnowska’s photographs
show, 1960s and 1970s modernist
architecture can still be a source of
a peculiar sense of nostalgia.

AGING WELL

One can easily notice archi-
tectonic inspirations in Monika
Sosnowska’s sculptures. A mar-
ket stall of her making, modelled
upon those from the 10th-Anni-
versary Stadium, but disturbing-
ly well-ordered, of straight lines
and angles, was placed in front
of the Renoma department store
in Wroctaw. In the Sculpture Park
in Brodno, Warsaw, she installed
a huge openwork sphere made of
the kind of gratings that you can
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Tatiana Trouvé, Polder, 2007, dzi¢ki uprzejmosci artystki i Galerie Perrotin, Paryz / courtesy of the artist and Galerie Perrotin, Paris, fot. / photo Jean Brasille

spot in ground-floor windows of
many a Polish apartment blocks.
She also created an elegant met-
al grating gate at the temporary
space of the Museum of Modern
Art in Warsaw, reviving a familiar
geometric pattern, in some plac-
es connected with the floor by ad-
ditional railings resembling a steel
web woven by some unknown
species of spider.

In 2006, Sosnowska intervened
in the staircase of the modern-
ist pavilion in Warsaw where the
Foksal Gallery Foundation has its
space: instead of running straight
towards its destination, one of the
elements of the balustrade breaks
out of the disciplined order, makes
a charming flourish and connects
with the railing half a story above.
The stairs motif has recurred sev-
eral times in the artist’s work in re-
cent years. In 2010, on the wall of
the K21 in DUsseldorf, she installed
a black spiral fire-escape red-rail-
ing staircase that had been crum-
pled and twisted so as to resem-
ble a wilted plant. In the same year,
her Staircase at the Herzliya Muse-
um of Contemporary Art in Israel
seems crushed by the ceiling, not
fitting, twisting, more like a creeper
plant than an architectonic object.

Sosnowska suggests alterna-
tive ways of the aging of architec-
ture. Stairs wilt rather than rust-
ing. Walls fall apart into perfectly
geometric fragments rather than
crumbling. The familiar chang-
es, becoming disturbingly uncan-
ny. Separated from its architec-
tonic function, sculpture gains
autonomy. This shift explains how
an architectonic motif becomes
a sculpture.

But, according to Andrzej
Przywara, the ‘beautiful downfall
and aesthetics of modernism in
decline’ in Sosnowska’s work con-
vey also a ‘rebellion against the
rule of the new era of glass and
plastic’.! The same rebellion can
also be found in the other artists.

CONCRETE TREES
Tatiana Trouvé seems obsessed
with time. She compares the proc-
ess of drawing from modernism
and other forms from the past to
an echo. Her actions are to be like
a voice reflecting off the protru-
sion of the mountain: ‘I'm rather
fond of the idea that things ap-
pear from the moment they are
deformed, in the play between
what is identical and different, be-
tween repetition, alteration, and
renewal.?

Martin Boyce, winner of last
year’s prestigious Turner Prize, de-
scribes his work in similar terms:

‘I'm trying to avoid nostalgia.

By and large what you're looking
at is something from the past, but
| want to bring it into the now and
see what effect time has had on
that.?

The point of departure for many
of Boyce’s works was his fascina-
tion with the garden of concrete
trees created by the French sculp-
tors, the twins Jan and Joél Martel.
The geometric, five metre-tall
forms of four trees were erected
in Paris on the occasion of Exposi-
tion des Arts Décoratifs et Indus-
triels Modernes in 1925. From the
cruciform trunks grew quadran-
gular planes, suggesting foliage.
The pieces’ abstract, modern form
clearly alluded to the achieve-
ments of cubism.

The French press ridiculed the
concrete ‘trees’ at the time and
they were destroyed after the ex-
hibition closed. Boyce has created
a series of works inspired by their
form. He arranged the spaces of
new public gardens with neon
trees and for the Turner Prize
exhibition he even designed air-
conditioning vent grilles using
characteristic cubist motifs.

Boyce himself likens his work to
the need teenagers feel to arrange
their rooms according to their
own tastes and needs. ‘The beau-
ty lies in its orchestration, * wrote
the British critic Adrian Searle of
Boyce's sculptures.

FURNITURE OR NOT
Boyce the archaeologist not only
rediscovers modernist design,
but also reinterprets it. He starts
with classic furniture designs of
the 1940s and 1950s, depriving
them of their original context and
function, the purpose for which
they were originally designed
and made. For instance, Mobile
(Being with you is like the new
past) (2002) is a suspended con-
struction resembling Alexander
Calder’s mobiles, but also the kind
of toys for hanging above chil-
dren’s beds. Boyce replaces the
abstract forms used by the Amer-
ican artist with similarly shaped
seats of the famous chairs de-
signed by Arne Jacobsen, the Dan-
ish architect and designer in the
1950s. Suspended in midair, leg-
less, they become objects to be
viewed and shown, but not used.
Thus Boyce stresses the ultimate
collapse of the modernist uto-
pia of egalitarianism, according
to which design was to become
available to all. Today, only a few
can afford designer products.
Wade Guyton also turns mod-
ernist furniture pieces into sculp-

tural objects, in his case using
Marcel Breuer’s chairs, the simple
construction of which is based on
a bent chrome pipe. Guyton gets
them rid of the seats and the back
and arm supports, re-bending the
pipes, but in such a manner so as
to retain a trace of their original
function, leaving them still recog-
nisable as ‘chairs’. Slightly straight-
ened, they become autonomous
abstract sculpture pieces. Guyton
stresses his work is about remak-
ing rather than negation. He says
he wants to ‘free the chair from its
condemnation to furniture. ®

NO HEADLIGHTS

The sculptures of the ‘new mod-
ernism’ employ form that results
from history rather than function,
being in a way extant, encountered
(as a flaneur would) or rediscov-
ered (in the archaeological sense).
One could easily accuse them of
formalism — they often resemble
smooth and shiny fetishes.

The artist’s attitude towards
form reflects also their relation-
ship with time and history, each
time different and containing an
aporia described by the British
critic Martin Herbert: ‘The new

question: ‘The object isn't dead
as such but is perhaps undead,
a ghost, a physical presence in
limbo. 7 The artist thus compares
his sculptures to the bodies of
dead beings that have been pos-
sessed by new, perhaps even im-
pure forces. This regeneration
can be found in the works of Thea
Djordjadze, Kasia Fudakowski
or Monika Sosnowska. Telling
through their sculptures about the
exhaustion of modernism, they
seem to be lending it a new life.
On the other hand, when | look
at the New Modernism, | am re-
minded of a fragment in John
Cage's A Year from Monday: Point-
ing out the five cars in her front
yard, the cleaning lady said they
were wrecks her son had accom-
plished during the past year, that
he planned to put parts of them
together to make a single usa-
ble car for her. ‘The only thing we
don’t have, she said, ‘is a good
pair of headlights. You know it’s
very hard to come out of a wreck
with undamaged headlights.’ 8
If the New Modernism has aban-
doned the ideas that originally an-
imated the movement, what is it
driven by today?

Tatiana Trouvé, La promessa della linea, 2009, dzieki uprzejmoéci Johann Konig Gallery,
Berlin i Galerie Perrotin, Paryz / courtesy of Johann Konig, Berlin and Galerie Perrotin,

Paris, fot. / photo Stefan Altenburger

modernism'’s ethos would fre-
quently seem to involve being
a believer and an agnostic simul-
taneously.’ ®

To be able to admire without
naively believing — this is a con-
dition of the cultural dynamics
that determines the ‘'new mod-
ernism’ sculptors. What is left
when a sculptor deprives an ob-
ject of its function, purpose, ideol-
ogy? Martin Boyce so answers the

STILL IN THE PURSUIT OF HAPPINESS
The Swiss sculptor Mai-Thu Perret
returns to the idea of a women’s
community, working since 1999
on a fictional narrative titled The
Crystal Frontier, which employs
various literary forms. The epon-
ymous imaginary colony is estab-
lished by a group of women who
leave the big city and settle in

a New Mexican desert to escape
everything that is associated with

Western capitalism, but also patri-
archy. Without cutting themselves
off completely from the surround-
ing world, they try to redefine the
notions of work, nature, and their
own relationships with them.

Virtually all of Perret’s sculp-
tures and objects reference the
Crystal Frontier idea, the artist
calling them the female com-
mune’s ‘hypothetical products’.
These are the by-products of
a utopia, full of references to art
and literary history and to 1920s
movements such as Bauhaus
or Soviet constructivism, which
combined radical aesthetics with
political goals. Perret is partic-
ularly interested in the issue of
production.

Among her objects are, for ex-
ample, eerie, simply dressed (cos-
tumes by Ligia Dias) papier-maché

o

ut

Thea Djordjadze, Jesli nie uchwycisz mnie za pierwszym razem / Failing to Fetch Me at First,
2010, dzigki uprzejmosci castillo/corrales, Paryz / courtesy castillo/corrales, Paris

female mannequins performing
exercises or choreographic rou-
tines using what looks like lumi-
nous neon hula hoops. There are
also huge comas, clefts, which
the artist investigates.

After all, a desire to escape
a system in which even a chil-
dren’s program has to be ‘spon-
sored’ by a letter or number is one
of the crucial contemporary fan-
tasies. By combining different dis-
ciplines, Perret avoids the trap of
aestheticization. Her vision is a vi-
sion of the future, where modern-
ism reconnects with radical pol-
itics and feminism. Asked about
the utopian commune’s underly-
ing philosophy, the artist replies,
‘I don't think there is a homogene-
ous goal beyond trying to be hap-
py and to survive. They are look-
ing for something, but like all of us
they don’t know what it is exactly. ®

Mai-Thu Perret seems to share
the dreams of her fictional protag-
onists. And perhaps it is a dream
of better, more rational future
rather than nostalgia for an unful-
filled utopia that so attracts to the
New Modernism. The search for
the missing headlights remains as
topical as ever.

KAROL SIENKIEWICZ
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MARTIN BOYCE urodzit sie 1967 w Ha-
milton w Szkocji. Mieszka i pracuje

w Glasgow, gdzie studiowat w Glasgow
School of Art; w 1996 uczeszczat do Ca-
lifornia Institute of the Arts w Los Ange-
les. W 2009 reprezentowat Szkocje na
53. Miedzynarodowej Wystawie Sztuki
w Wenecji. Zajmuje sie rzezba, malar-
stwem $ciennym, fotografia, sitodru-
kiem; tworzy tez instalacje. W swoich
pracach odwotuje sie do architektury

i wzornictwa europejskiego i amerykan-
skiego modernizmu. Szczegdlnie inte-
resuje go twérczos¢ Jeana Prouvé oraz
Charlesa i Ray Eamesow. W swoich in-
stalacjach przywotuje elementy miej-
skiego krajobrazu, aranzujac pejzaze
wewnatrz galerii. W 2011 otrzymat Na-
grode Turnera za instalacje Do Words
Have Voices. Jego prace byty prezento-
wane na licznych wystawach indywidu-
alnych, m.in. w Museum fiir Moderne
Kunst we Frankfurcie; Contemporary
Art Gallery w Vancouver; Dundee Con-
temporary Arts, The Modern Institute/
Toby Webster Ltd w Glasgow oraz zbio-
rowych, m.in. w Scottish National Galle-
ry of Modern Art w Edynburgu; Museum
of Contemporary Art w Chicago; KW In-
stitute for Contemporary Art w Berlinie;
Tate Britain w Londynie.

MARTIN BOYCE was born in 1967 in
Hamilton, Scotland. He lives and works
in Glasgow, where he studied in the
Glasgow School of Art; he attended

the California Institute of the Arts in Los
Angeles in 1996. In 2009, he represent-
ed Scotland in the 53rd International
Art Exhibition in Venice. He practices
sculpture, mural painting, photography,
screen printing as well as installation
art. His works are informed by the ar-
chitecture and design of European and
American modernism. He is particularly
interested in the work of Jean Prouvé
and Charles and Ray Eames. His installa-
tions evoke elements of the urban land-
scape, arranging them in the gallery.
Boyce is the winner of the 2011 Turner
Prize for the installation Do Words Have
Voices. His works have been shown in
numerous solo exhibitions, at the Mu-
seum fir Moderne Kunst, Frankfurt; the
Contemporary Art Gallery, Vancouver;
Dundee Contemporary Arts, The Mod-
ern Institute/Toby Webster Ltd, Glas-
gow, amongst others, and in group
shows at venues such as the Scottish
National Gallery of Modern Art, Edin-
burgh; the Chicago Museum of Con-
temporary Art; KW Institute for Con-
temporary Art, Berlin; or Tate Britain,
London.

THEA DJORDJADZE urodzita sie w 1971
w Thilisi. Mieszka i pracuje w Berlinie.
Studiowata w Akademii Sztuk Pieknych
w Thilisi, w Gerrit Rietveld Academie

w Amsterdamie oraz w Staatliche Kunst-
akademie w Dusseldorfie. W latach
1999-20083 byta cztonkiem grupy arty-
stycznej hobbypopMUSEUM, wspotpra-
cowata rowniez z Rosemarie Trockel.
Zajmuje sie rzezbg, malarstwem, foto-
grafig; tworzy instalacje i prace wideo.
W swojej tworczosci siega do moderni-
zmu, inspirujg jg konstruktywistyczne
budynki w rodzinnym Thbilisi z lat 20.

i 30. XX wieku. Odwotujac sie do rzezby
lat 60., tworzy instalacje, w ktérych ze-
stawia organiczne, niewykonczone for-
my wykonane z nietrwatych materiatéw
— gliny, gipsu, tektury — z geometrycz-
nymi obiektami z metalu, sklejki lub
PCW. Czesto wykorzystuje rowniez tka-
niny czy ceramike. Jej prace byty pre-
zentowane na wystawach indywidu-
alnych, m.in. w Kunsthalle w Bazylei;

w West London Projects, oraz zbioro-
wych, m.in. w Sculpture Center w No-
wym Jorku; Tel Aviv Museum of Art;
Kunsthalle w Zurychu; na 5. Berlinskim
Biennale Sztuki Wspotczesnej i 9. Bien-
nale w Lyonie.

THEA DJORDJADZE was born in 1971

in Thilisi, Georgia. She lives and works
in Berlin. She studied at the Academy
of Fine Arts in Tbilisi, the Gerrit Rietveld
Academie in Amsterdam, and the
Staatliche Kunstakademie in Disseldorf.
In 1999-2003, she was a member of the
artist collective hobbypopMUSEUM

as well as collaborating with Rosemarie
Trockel. She practices sculpture, paint-
ing, and photography as well as creat-
ing installations and videos. Her work
revisits modernism, the artist being
inspired by 1920s and 1930s construc-
tivist architecture of her home city of
Thilisi. Alluding to 1960s sculpture,
Djordjadze creates installations in which
she combines organic, unfinished forms
made of non-durable materials, such

as clay, plaster, or cardboard, with geo-
metric objects made of metal, plywood,
or PVC. She also often uses textiles or
ceramics. Her works have been present-
ed in solo shows at Kunsthalle Basel,

or West London Projects, amongst oth-
er venues, and in group ones, e.g. at the
Sculpture Center, New York; the Tel Aviv
Museum of Art; Kunsthalle Zurich; at the
5th Berlin Biennial for Contemporary
Art, or the 9th Lyon Biennale.

KASIA FUDAKOWSKI urodzita sie

w 1985 w Londynie. Mieszka i pracuje

w Berlinie. Ukonczyta Ruskin School of
Drawing and Fine Art na Oxford Univer-
sity. Jest laureatka nagrod takich jak
Stephen Farthing Anatomy Award
(2003) i Mitzi Cunliffe Prize for Sculpture
(2004). Jej rzezby i instalacje odwotujg
sie do modernizmu. Artystka inspiruje
sie tworczoscig Louise Bourgeois, sur-
realizmem, a jej postawe artystyczng
uksztattowali tacy artysci jak Franz West
oraz Peter Fischli i David Weiss. Prace
Fudakowski byty prezentowane na wy-
stawach indywidualnych m.in. w Chert
w Berlinie, w ramach The Project Spa-
ce, Modern Art Oxford oraz zbiorowych
m.in. w Bunkrze Sztuki w Krakowie czy
Kleine Humboldt Galerie w Berlinie.
KASIA FUDAKOWSKI was born in 1985
in London. She lives and works in Berlin.
She holds a degree from Oxford Uni-
versity’s Ruskin School of Drawing and
Fine Art and is the winner of numerous

awards, such as the Stephen Farthing
Anatomy Award (2003) or the Mitzi
Cunliffe Prize for Sculpture (2004). Her
sculptures and installations revisiting
modernism, she is inspired by the work
of Louise Bourgeois, surrealism, and
her artistic position has been shaped
by artists such as Franz West, Peter Fis-
chli, or David Weiss. Kasia Fudakowski
has presented her work in solo shows,
e.g. at Chert, Berlin; The Project Space,
Modern Art Oxford, as well as in group
ones at venues such as Bunkier Sztuki,
Cracow, or the Kleine Humboldt Galerie,
Berlin.

JERZY GOLISZEWSKI urodzit sie

w 1981 w Warszawie, gdzie mieszka

i pracuje. Studiowat malarstwo i grafike
w warszawskiej Akademii Sztuk Pieknych.
W 2008 otrzymat pierwsza nagrode

w konkursie im. Jézefa Szajny, a w 2010
— CEC ArtsLink Award. Zajmuje sie
instalacja, malarstwem i grafikg warszta-
towa. Realizuje projekty site-specific.
Najbardziej interesujg go skomplikowa-
ne i ztozone struktury, do wykonania
ktérych uzywa prostych materiatow.
Jego prace byly prezentowane w War-
szawie, m.in. w Galerii Le Guern; Insty-
tucie Teatralnym im. Zbigniewa Raszew-
skiego; Pracowni Miejsce, a takze

w SPACES w Cleveland. Brat udziat
réwniez w 6. Triennale Mtodych w Cen-
trum Rzezby Polskiej w Oronsku oraz

w Festiwalu Wola Art.

JERZY GOLISZEWSKI was born in 1981
in Warsaw, where he lives and works.
He studied painting and graphic design
at the Warsaw Academy of Fine Arts.
Winner of the first prize in the Jozef
Szajna Competition in 2008 and of the
CEC ArtsLink Award in 2010. He practic-
es installation art, painting, and graphic
design as well as carrying out site-spe-
cific projects. He is most interested in
complex, multi-level structures, which
he creates using simple materials. His
works have been presented in Warsaw,
at Galeria Le Guern; Zbigniew Raszews-
ki’'s Theatrical Institute; Galeria Miejsce,
amongst others, as well as at SPACES,
Cleveland. He has also participated in
the 6th Triennial of Young Artists at the
Polish Sculpture Centre in Oronsko, and
in the Wola Art Festival.

WADE GUYTON urodzit sie w 1972

w Hammond, Stany Zjednoczone.
Mieszka i pracuje w Nowym Jorku. W la-
tach 1990-1995 studiowat na Universi-
ty of Tennessee w Knoxville, a w latach
1996-1998 w Hunter College w No-
wym Jorku. Zajmuje sie rzezba i ma-
larstwem. Z wykorzystaniem drukarek
atramentowych tworzy wielkoformato-
we kompozycje abstrakcyjne na ptotnie
lub papierze, zdajac sie na mechanicz-
ny przypadek. Od 1998 wykonuje rzezby
Bez tytutu (Action Sculpture) okreslane
jako ,rysunki w przestrzeni”, odwotuja-
ce sie do action painting Jacksona Pol-
locka. W swoich pracach nawigzuje do
abstrakcyjnego ekspresjonizmu, mini-
malizmu, konstruktywizmu czy surre-
alizmu, siega do twdrczosci artystow
takich jak Agnes Martin, Barnett New-
man i Ad Reinhardt. Jego prace byty
prezentowane na licznych wystawach
indywidualnych, m.in. w Whitney Mu-
seum of American Art w Nowym Jorku;
Museo d’Arte Moderna w Bolonii; West
London Projects w Londynie; Museum
Ludwig w Kolonii oraz zbiorowych, m.in.
w MoMA w Nowym Jorku czy MUMOK
w Wiedniu.

WADE GUYTON was born in 1972 in
Hammond, USA. In 1990-1995, he stud-
ied at the University of Tennessee and in
1996-1998 at Hunter College, New York.
He practices sculpture and painting as
well as using inkjet printers

to create large-format abstract compo-
sitions on canvas or paper. Since 1998,
he has pursued the Untitled (Action
Sculpture) series of objects referred to
as ‘drawings in space’ and inspired by
Jackson Pollock’s action painting. His
works are inspired by abstract expres-
sionism, minimal art, constructivism, or
surrealism, referring to the legacy of art-
ists such as Agnes Martin, Barnett New-
man, or Ad Reinhardt. Wade Guyton
has shown his work in numerous solo
shows, e.g. at the Whitney Museum

of American Art, New York; Museo
d’Arte Moderna, Bologna; West London
Projects, London, or Ludwig Museum,
Cologne, as well as group ones, e.g.

at the New York MoMA, or MUMOK,
Vienna.

MAI-THU PERRET urodzita sie w 1976

w Genewie, gdzie mieszka i pracuje.
Studiowata na Cambridge University;
w latach 2002-2003 zrealizowata
Whitney Independent Study Program
w Whitney Museum of American Art

w Nowym Jorku. Jej interdyscyplinarna
praktyka obejmuje rzezbe, malarstwo,
wideo oraz instalacje. Perret w swojej
tworczosci tgczy mysl feministyczna

z estetyke awangardowag poczatku XX
wieku, odwotujac sie do konstruktywi-
stow i Bauhausu. Od 1999 pisze opo-
wies¢ The Crystal Frontier o rozczaro-
wanych kapitalizmem kobietach, ktore
na pustyni w Nowym Meksyku tworza
autonomiczng wspolnote o nazwie New
Ponderosa. Narracje opowiesci wzbo-
gacaja rzeczywiste obiekty wykonane
przez artystke, bedace hipotetyczng
produkcja tej wspodlnoty. Jej prace byty
prezentowane na licznych wystawach
indywidualnych, m.in. w Haus Kon-
struktiv w Zurychu; Bonnefanten Mu-
seum w Maastricht; Aspen Art Museum
w Aspen; MoMA w San Francisco;
Centre d’Art contemporain w Genewie;
Modern Institute w Glasgow i zbioro-
wych, m.in. w MUDAC w Lozannie czy
na 54. Miedzynarodowej Wystawie
Sztuki w Wenecji.

MAI-THU PERRET was born in 1976 in
Geneva, where she lives and works.
She studied at Cambridge University;
in 2002-2003, she was on the Whit-
ney Independent Study Program at the
Whitney Museum of American Art in

New York. Her interdisciplinary practice
spans sculpture, painting, video, and
installation art. In her work, Perret com-
bines feminist thought with early 20th-
century avant-garde aesthetics, refer-
ring to the constructivists and Bauhaus.
Since 1999, she has been writing The
Crystal Frontier, a novel about women
disappointed with capitalism who set-
tle in a New Mexico desert, creating an
autonomous community called the New
Ponderosa. The novel’s narrative is ac-
companied by real-life objects created
by the artist, the community’s hypothet-
ical productions. Perret’s work has been
shown in numerous solo exhibitions,
e.g. at Haus Konstruktiv, Zurich; Bonne-
fanten Museum, Maastricht; Aspen Art
Museum, Aspen; MOMA, San Francisco;
Centre d’Art contemporain, Geneva;
The Modern Institute, Glasgow, as well
as group ones at venues such as MUDAC,
Lausanne, or the 54th International Art
Exhibition in Venice.

MONIKA SOSNOWSKA urodzita sie

w 1972 w Rykach. Mieszka i pracuje

w Warszawie. W latach 1993-1998 stu-
diowata na Wydziale Malarstwa Akademii
Sztuk Pieknych w Poznaniu, studia po-
dyplomowe ukonczyta w Rijksakademie
van Beeldende Kunsten w Amsterdamie.
W 2003 otrzymata nagrode Béloise Art
Prize na Art Basel oraz zostata laureatka
Paszportu Polityki. W 2007 reprezen-
towata Polske na 52. Miedzynarodowe;j
Wystawie Sztuki w Wenecji projektem
1:1. Tworzy instalacje przestrzenne i ar-
chitektoniczne oraz rzezby o moderni-
stycznych konotacjach. Artystka siega
do polskiego konstruktywizmu lat 30.
XX wieku, minimalizmu i konceptuali-
zmu sztuki lat 60. i 70. oraz do estetyki
czasow PRL-u. Jej prace byly prezento-
wane na licznych wystawach indywidu-
alnych, m.in. w Herzliya Museum

of Contemporary Art w Izraelu; K21

w Dusseldorfie; Museum of Modern Art
w Nowym Jorku; Sprengel Museum

w Hanowerze oraz zbiorowych, m.in.

w MUMOK w Wiedniu; Centre Pompidou
w Paryzu; Sculpture Center w Nowym
Jorku. Uczestniczyta rowniez m.in. w 8.
Biennale w Stambule i Manifesta 4 we
Frankfurcie.

MONIKA SOSNOWSKA was born in
1972 in Ryki. She lives and works in War-
saw. In 1993-1998, she studied painting
at the Poznan Academy of Fine Arts, ob-
taining a postgraduate degree from the
Rijksakademie van Beeldende Kunsten
in Amsterdam. Winner of the 2003
Baloise Art Prize at Art Basel and the
20083 Polityka Passport. In 2007, she
represented Poland at the 52nd Inter-
national Art Exhibition in Venice with
the project 1:1. She is an author of spa-
tial and architectonic installations and
sculptures of modernist connotations,
inspired by 1930s Polish constructivism,
1960s and 1970s minimal and conceptu-
al art, and People’s Republic of Poland-
era aesthetics. Her works have been
presented in numerous solo exhibitions,
e.g. at the Herzliya Museum of Contem-
porary Art, Israel; K21, Dusseldorf; the
New York Museum of Modern Art, or
Sprengel Museum, Hannover, as well as
group ones, e.g. at MUMOK, Vienna;
Centre Pompidou, Paris, or Sculpture
Center, New York. She has also partic-
ipated in the 8th Istanbul Biennial and
Manifesta 4 in Frankfurt, amongst oth-
er events.

TATIANA TROUVE urodzita sie w 1968
w Cosenzy we Wioszech. Mieszka i pra-
cuje w Paryzu. Studiowata w Ecole
Nationale Superiéure d’Art w Villa Arson
w Nicei. W 2001 otrzymata Prix Ricard,
a w 2007 nagrode im. Marcela Ducham-
pa. Zajmuje sie rysunkiem, malarstwem
i rzezba. W latach 1997-2007 zrealizo-
wata cykl instalacji Bureau d’Activités
Implicites (B.A.l), odnoszacych sie do
trudnych poczatkéw bycia artysta. Two-
rzy przeskalowane obiekty oraz insta-
lacje, ktore prezentuje w specjalnie za-
aranzowanych przestrzeniach. Inspiruje
ja minimalizm i arte povera. Jej prace
byty prezentowane na licznych wysta-
wach indywidualnych, m.in. w Kunst-
haus Graz; Centre Pompidou i Palais

de Tokyo w Paryzu, oraz zbiorowych

w Punta Della Dogana w Palazzo Grassi
w Wenecji; MORI Art Museum w Tokio;
Bergen Kunsthall. Uczestniczyta rowniez
w 29. Biennale w Séo Paulo i 52. Miedzy-
narodowej Wystawie Sztuki w Wenecji.
TATIANA TROUVE was born in 1968 in
Cosenza, Italy. She lives and works in
Paris. She holds a degree from Ecole
Nationale Supérieure d’Art de la Villa
Arson in Nice. She is a winner of the
2001 Prix Ricard and the 2007 Marcel
Duchamp Prize. She practices drawing,
painting, and sculpture. Between 1997~
2007, she realised a series of installa-
tions, Bureau of Implicit Activities (B.A.l),
devoted to the difficult beginnings of
being an artist. She creates overscaled
objects and installations which she
presents in specially arranged spaces.
Her work is informed by minimal art
and arte povera. She has had numerous
solo exhibitions, e.g. at Kunsthaus Graz;
Centre Pompidou, or Palais de Tokyo in
Paris, as well as participating in group
shows at venues such as Punta Della
Dogana, Palazzo Grassi, Venice; MORI
Art Museum, Tokyo, or Bergen Kunsthall.
She has also participated in the 29th
Sé&o Paulo Biennial and the 52nd Inter-
national Art Exhibition in Venice.

PROGRAM
EDUKACYJNY
TOWARZYSZACY
WYSTAWIE

11 marca 2012 (niedziela), godz. 12.15
Oprowadzanie kuratorskie:

Maria Brewinska

zbidrka w holu gtéwnym,

wstep w cenie biletu

17 marca 2012 (sobota), godz. 13.30
Wyktad prof. Waldemara
Baraniewskiego Zrédta rzezby
nowoczesnej

Wyktad otwarty w ramach
szkolenia dla nauczycieli Rzezba
wczoraj i dzi$, organizowanego
przez Warszawskie Centrum
Innowacji Edukacyjno-Spotecznych
i Szkolen oraz Zachete.

sala multimedialna, wstep wolny

20 marca 2012 (wtorek), godz. 18
Pokaz trzech filméw Mai-Thu
Perret z cyklu An Evening of
the Book:

Holes and Neon, czarno-biaty,
niemy, 1928’

The Book, czarno-biaty, niemy,
15'33”

Dance of the Commas, czarno-
-biaty, niemy, 10'44"

sala multimedialna, wstep wolny

An Evening of a Book to
przygotowane na Biennale

w Lyonie w 2007 roku trzy filmy
nawigzujgce do propagandowe;j
sztuki z 1924 roku o tym samym
tytule, do ktorej scenografie

i kostiumy stworzyta Warwara
Stiepanowa. Nakrecone zostaty
w The Kitchen w Nowym Jorku,
a ich dekoracja inspirowana
jest konstruktywistycznymi
realizacjami Stiepanowe;j.

12 kwietnia 2012 (czwartek), godz. 18
Koto Mitosnikow Sztuki, spotkanie
z Rafatem Dominikiem

sala warsztatowa, wstep wolny

Rafat Dominik, ur. 1985

w Warszawie. Dyplom w 2009
w Pracowni Malarstwa Leona
Tarasewicza w Akademii Sztuk
Pieknych w Warszawie. Cztonek
i zatozyciel projektow i grup
artystycznych: Fale Battyku
(grupa performerska wraz z Ulg
Niemirska), Mebleks (www.
mebleks.blogspot.com), Galactics
(www.facebook.com/galactics).
Mieszka i pracuje w Warszawie.

20 kwietnia 2012 (piatek), godz. 12.15
Patrze¢/Zobaczy¢. Sztuka
wspotczesna i seniorzy
obowiazujg zapisy:

22 556 96 96 lub e-mail:
j.kinowska@zacheta.art.pl

zbioérka w holu gtéwnym, wstep
wolny

21 kwietnia 2012 (sobota), godz. 18
Spotkanie dyskusyjne z udziatem:
Marii Brewinskiej, Fabio Cava-
llucciego, Agnieszki Tarasiuk,
Stacha Szabtowskiego
Moderator: Daniel Muzyczuk

sale wystawowe, wstep wolny

10 maja 2012 (czwartek), godz. 18
Spotkanie na wystawie

z Monikg Sosnowska
Prowadzenie: dr Gabriela Switek
zbidrka w holu gtéwnym, wstep
wolny

Wystawie towarzyszg warsztaty
dla dzieci i mtodziezy

szczegoty: www.zacheta.art.pl

EDUCATIONAL
PROGRAMME
ACCOMPANYING
THE EXHIBITION

11th March 2012 (Sunday), 12.15
Curatorial guided tour:

Maria Brewinska

meeting in the main hall,
admission included in entrance
fee

17th March 2012 (Saturday), 1.30 p.m.
Lecture by Professor Waldemar
Baraniewski Origins of Modern
Sculpture

This open lecture is part of the
teacher education programme
Sculpture Yesterday and Today
organised jointly by the Warsaw
Centre for Educational and Social
innovation and Training and
Zacheta National Gallery of Art
multimedia room, admission free

20th March 2012 (Tuesday), 6 p.m.
Film screening of 3 films of
Mai-Thu Perret from An Evening

of the Book series:

Holes and Neon, b-w, silent, 19'28"
The Book, b-w, silent, 15'33"
Dance of the Commas, b-w, silent,
1044"

multimedia room, admission free

An Evening of the Book comprises
three films, originally produced
for the Lyon Biennale in 2007,
which refer to the 1924 agitprop
play of the same title with set and
costumes designed by Varvara
Stepanova. The films were shot on
location at The Kitchen, New York,
and feature set design and props
inspired by Stepanova’s work.

12th April 2012 (Thursday), 6 p.m.
Art Lovers Club, meeting with
Rafat Dominik

workshop room, admission free

Rafat Dominik, born 1985 in
Warsaw. Graduated from Leon
Tarasewicz’s Painting Studio at
Warsaw Academy of Fine Arts in
20009. Participant and co-founder
of artistic groups and project: Fale
Battyku (performers group with
Ula Niemirska), Mebleks (www.
mebleks.blogspot.com), Galactics
(www.facebook.com/galactics).
Lives and works in Warsaw.

20th April 2012 (Friday), 12.15
Look/See. Contemporary Art and
Seniors

by sign-up only,

phone 22 556 96 96 or e-mail:
j.kinowska@zacheta.art.pl
meeting in the main hall
admission free

21th April 2012 (Saturday), 6 p.m.
Discussion with: Maria Brewinska,
Fabio Cavallucci, Agnieszka
Tarasiuk, Stach Szabtowski
Moderator: Daniel Muzyczuk
exhibitions rooms, admission free

10th May 2012 (Thursday), 6 p.m.
Meeting at the exhibition with
Monika Sosnowska

Moderator: Gabriela Switek, Ph.D.
meeting in the main hall,
admission free

Exhibition is accompanied by work-
shops for children, youth, and adults

details at www.zacheta.art.pl
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