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COMPASSION FATIGUE
IS OVER

»~We find ourselves today connected to vast
repositories of knowledge, and yet we have

not learned to think. In fact, the opposite is
true: that which was intended to enlighten the
world in practice darkens it. The abundance

of information and the plurality of worldviews
now accessible to us through the internet are
not producing a coherent consensus reality,

but one riven by fundamentalist insistence on
simplistic narratives, conspiracy theories, and
post-factual politics. It is on this contradiction
that the idea of a new dark age turns: an age in
which the value we have placed upon knowledge
is destroyed by the abundance of that profitable
commodity, and in which we look about
ourselves in search of new ways to understand
the world.

James Bridle, New Dark Age:
Technology and the End of the Future, 2018

“You cannot take what you have not given, and
you must give yourself. You cannot buy the
Revolution. You cannot make the Revolution.
You can only be the Revolution. It is in your
spirit, or it is nowhere.”

Ursula K. Le Guin, The Dispossessed, 1974

“Compassion is an unstable emotion. It needs
to be translated into action, or it withers. The
question of what to do with the feelings that
have been aroused, the knowledge that has
been communicated. If one feels that there is
nothing ,we‘ can do - but who is that ,we‘? —
and nothing ,they‘ can do either — and who are
,they‘ - then one starts to get bored, cynical,
apathetic.”

Susan Sontag,
Regarding the Pain of Others, 2003

“Don‘t lies eventually lead to the truth? And
don‘t all my stories, true or false, tend toward
the same conclusion? Don‘t they all have the
same meaning? So what does it matter whether
they are true or false if, in both cases, they are
significant of what | have been and what | am?
Sometimes it is easier to see clearly into the
liar than into the man who tells the truth. Truth,
like light, blinds. Falsehood, on the contrary, is
a beautiful twilight that enhances every object.”

Albert Camus, The Fall, 1956
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Posledni rok pfFinesl pro mnohé generace
nepredstavitelné. Néco, o ¢em mnozi sni.
Jinym neda spat. Zatimco zbytek dosud véfFil
v neotfesitelnost statu quo. Cely svét, jak jej
zname, se zhruba pred rokem otrasl a opakované
seismické viny od té doby neustaly. Svétova
ekonomika ma za sebou jeden z nejvétsich
propadd v moderni historii a oéekava dlouhodobé
dozvuky, které bude jen s obtizi prekonavat.
Mezinarodni vztahy budované od konce druhé
svétové valky se rezonanci radikalizovaného
populismu tfiSti. Novy velky narativ pro 21. stoleti
definuje spoleéenské rozstépeni, ztratu davéry
v autority a unikani do krali¢ich nor fantastickych
teorii z vlastniho principu popirajicich jakoukoli
racionalitu. Mezitim vS§im se jako jednotlivci
odrazime v divokém vétru od jednoho utesu
k druhému a hledame zachytné body. Dusevni
zdravi, at jsme schopni si jeho stav pfiznat,
¢i nikoliv, trpi za hranice snesitelnosti. Kazdy
dalsi zitfek pFinasi jen nové nejistoty a marné
hledani bezpe¢ného mista, kde uspésné spustit
kotevni lano. Jak bude svét vypadat za par let?
V8echno se jisté prezene, jako vzdy v dosavadni
historii. Ale jaké nasledky stavajici situace vyvola
za limitem jedné generace? Novou unifikaci
spole&nosti kolem sdilenych problému nebo,
jesté hlubsirozstép?

Reé& neni pouze o pandemii, ale
také o zplsobu, jakym ji vnimame a jakym
budujeme své vlastni interpretace situace.
Re& je i o informaé&nich kanalech, které
volime a nechavame je utvaret nasi predstavu
skutecnosti. Kanalech, pomoci kterych
formujeme nase politicka presvédceni a které
v disledku vedou nase ruce k hlasovacim
urnam, mame-li to Stésti zit v demokratickych
systémech. Compassion Fatigue, neboli
Unava ze soucitu, je klinicky definovanym
psychickym stavem, kombinaci sekundarniho
traumatického stresu a vyhofeni. Nej¢astéji
zazivana v profesich, které vyzaduji empatii
a péci o druhé v tizivych situacich, at jsou
to zdravotni sestry, hasici, novinari, ucitelé,
socialni pracovnici nebo rodinni prislusnici zijici
po boku ¢lovéka s dlouhodobou nemoci nebo
postizenim. Pfemira stresu a nutnosti stalé
empatie vede ke ztraté soucitu a schopnosti
vnimat okolni obtize. V dobé digitalizovaného,
dvacet ¢tyri hodin denné aktivniho pfFisunu
zpravodajstvi, kdy informace zvendéi uz
nevhnimame pouze z rannich novin a vecernich
zprav, ale konstantni zaplavou upozornéni
vypliujici displeje nasich telefonl, se moznost
unavy ze soucitu rozsifuje na kazdého z nas.
Kolik zprav o teroristickych utocich, lesnich
pozarech, tajicich ledovcich, nové vyhynulych
zivocgisnych druzich nebo znepokojivych
novinek ze svétové politiky jsme schopni
skutecné procitit? Mira pozornosti
a soustfedéni se rizni, ma ale pro kazdého své
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jasné hranice, za kterymi zUstava jen nezbytna
sebezachova.

Unava ze soucitu je daleko od svého
konce, jak jej deklaruje nazev vystavy. Unaveni
jsme stale. Néktefi unavu fesi rozhoré¢enim, jini
tfeba meditaci. Compassion Fatigue Is Over
nabizi do¢asné alternativni feSeni. Moznost
klidu a plné pozornosti. Prostor Rudolfina se
méni v sérii projekénich salld a jako v kazdém
kiné i zde vas zadame o vypnuti zvonéni vasich
telefonl a navic doporuéujeme spusténi
leteckého nebo aspon no¢niho rezimu pro
docasné ztiSeni proudu upozornéni ze zbytku
svéta. Prezentované filmy nejsou nenaro¢nym,
odpocinkovym obsahem, jaky by pfineslo
vecerni vypnuti u Netflixu. Naopak. Kazdy
z nich ukazuje historickou ¢i sou¢asnou
perspektivu na tizivé spole¢enské problémy
a jejich ukotveni v SirSich souvislostech. Umélci
jako badatelé, spolupracujici s odborniky
z nejriznéjsich profesi, rozviji své narace at
doslovné, ¢i s pfidanou mirou abstrakce do
urovni, které nam bézna média nejsou schopna
ve svém tempu blizkém svételné rychlosti
zprostiedkovat. Compassion Fatigue Is Over
na prvni pohled jen pfida do jiz rozbourené
informacni zaplavy, kterou s sebou neseme. P¥i
pozornosti, postupném zklidnéni a odpoutani se
od svéta mimo stény galerie ale skyta vhodné
podminky vnimat, co bézné prehlizime. Nabidne
moznost znovu nalézt ztracenou schopnost
procitit jednotlivé pribéhy, aniz by bylo nutné
okamzité preskocit z jednoho do druhého. Volné
vstupné do galerie navic dava sanci se k dilim
vracet, podle vasSich ¢asovych moznosti znovu
ohledavat uz familiarni prostredi a ponofit se
pokazdé do jiného déje. Monochromaticka
barevna pole plovouci napfi¢ prostorem pak
slouzi jako zachytné body, jako volna platna
k projekci vlastniho ¢teni jednotlivych témat.

Pro Ginavu ze soucitu neni v Rudolfinu
prostor. Plynouci déje, pohyb mezi nimi,
zastaveni k oddechu, navraty nebo i rozhodnuti
cely proud vstiebat v jednom dechu a dal
ignorovat, to vSe v idealnim pfipadé naznaci
moznost fungovani i po opusténi galerie. VSichni
za sebou mame hodné narocny rok a dlouhou
trat pred sebou, nez se véci “vrati k normalu”,
coz s sebou ponese nutnost velké trpélivosti,
zaroven ale i pozornosti a obezfetnosti
v jinak nedbalé divére k informaénimu toku
na profilech nasich socialnich siti. Dispozice
k nesentimentalnimu, aktivhimu soucitu do
této komplexni rovnice s az pfiliS neznamymi
zakonité patri.
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CANDICE BREITZ
Sweat (2018)

Soucasna spole¢nost vnima poskytovani
sexualnich sluzeb stale ve velmi ambivalentnim
svétle. Pfesto v prib&hu modernich dé&jin

doslo k fadé zasadnich promén perspektivy, do
znacné miry souvisejici i s typem jazyka, ktery
pouzivame.

Odsuzujici pojem “dévka”, souvisejici
s jakymkoliv pfresahem kiestanské moralky
a naruSenim formalnich hranic manzelského
svazku, na konci 19. stoleti nahrazuje
institucionalizujici termin prostituce. V poloviné
70. let prostituci ve verejné diskuzi ve Spojenych
statech a pozdéji globalné nahrazuje souslovi
“sex work” (sexualni prace), zastresujici pojem
oznacujici nejen primy fyzicky kontakt, ale
také nejrizné;jsi formy stimuld: vizualnich,
verbalnich, textovych, stejné jako pornografii
nebo infrastrukturu udrzujici sexualni pramysl
v chodu. Pohledem na mapu ukazujici legalni
status primé fyzické sexualni prace zjistime, ze
ve vétsiné statd svéta je tento typ sluzeb pravné
zakazany, presto pravdépodobné nenajdeme
misto, kde by nemél svuj prostor.

Diskuze o legalizaci proti ilegalité
sexualni prace je velmi ziva. Argumenty pro
ilegalitu zahrnuji obavu z détské prostituce,
nadmérného rozsireni sluzeb nebo obavu, ze
i samotny pojem sexualni prace normalizuje
zneuzivani zen. Opacna pozice naopak
vysvétluje, Ze kriminalizace téchto sluzeb
vyvolava mnohem vétsi nebezpedi pro jejich
poskytovatele, at Zenska, muzska, trans nebo
gendrové nonkonformni téla. Pokud je profese
nelegalni a jeji vykonavatelky nebo vykonavatelé
se stanou obéti nasili, jen velmi obtizné se
mohou dovolavat institucionalni pomoci. Role
policie ve vztahu k sexualni praci ma navic velmi
nelichotivy obraz, nadmérné zatykani osob jen
zdanlivé budici dojem sexualnich pracovnic
a pracovnikl je na dennim pofradku, stejné jako
zneuzivani pravomoci k vlastnimu vymahani
sluzeb jako formy Uplatku. Pragmaticky
ekonomicky motivovany argument tvrdi, ze
sexualni sluzby nejsou potlacitelné, a tedy
investice do jejich potirani by mohly slouzit Iépe
jinde. Sexualni pracovnice a pracovnici také
postradaji ve vétsiné svéta narok na jakékoli
socialni benefity nebo zdravotni pojisténi.

V obecné roviné hraje také roli akcent na
svobodnou vili, tedy moznost, aby kazdy se
svym télem nakladal podle svého rozhodnuti.

Dilo Candice Breitz, jihoafrické umélkyné
pusobici v Berling, dlouhodobé kriticky zkouma
a interpretuje celospolec¢enské problémy,
jako je diskriminace a objektifikace zen,
soucasna migrace nebo praveé téma sexualni
prace, a to na padorysu ekonomie pozornosti
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(attention economy) v souc¢asné medialni
a popularné kulturni realité. Casto vyuzZiva
element identifikace s fiktivhimi charaktery
a obecné rozpoznatelnymi celebritami k mediaci
danych problémd. Vhodnym pfipadem je jeji
sedmikanalova video instalace Love Story
z roku 2016, ve které nechava promlouvat
Julianne Moore a Aleca Baldwina hlasy imigrantd
nucenych opustit své domovy z davodl pfimé
politické oprese. Identifikovanim neznamych
uteéencd s mezinarodné popularnimi
celebritami napada a zpochybnuje obecnou
neschopnost vnimat jednotlivé pribéhy
téch, které politické okolnosti stavi na okraj
spoleénosti.

Film SWEAT prezentovany ve vystavé
si pljcuje svlj nazev od organizace “Sex
Workers Education and Advocacy Taskforce”.
Tato jihoafricka aktivisticka skupina
zalozenda v roce 1996 se vénuje organizovani
sexualnich pracovnikd, obhajobé jejich prav
a vnitini i spole€¢enské edukaci. Ze série
komplexnich rozhovord se éleny SWEAT, ktefi
jsou sami poskytovatelkami a poskytovateli
sexualnich sluzeb, video predstavuje kratké
statementy a pribéhy kazdého z nich v detailné
monumentalnim staticky ukotveném zabéru na
promlouvajici rty. Selektivni zabér tak zabranuje
objektifikaci jejich tél a moznost koncentrace na
dané promluvy. Kompletni rozhovory pak Breitz
prezentuje ve své uplnosti v komplexni instalaci
nazvané TLRD z roku 2017.

Candice Breitz (*1972, Johannesburg, Jihoafricka republika,
Zije a pracuje v Berliné); Breitz predstavila svoji tvorbu na
sblovych vystavach napriklad v Kunstmuseum Stuttgart,
National Gallery of Canada v Ottavé, San Francisco Museum
of Modern Art, Kunsthaus Bregenz, Palais de Tokyo

v Pafizi, The Power Plant v Torontu, De Appel Foundation

v Amsterdamu nebo v Moderna Museet ve Stockholmu.
Mimo mnohych skupinovych vystav participovala na bienale
v Johannesburgu, Sdo Paulu, Istanbulu, Taipei, KwangdZzu,
Tirané, Benatkach, New Orleans, Géteborgu, Singapuru

a Dakaru.
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ANNA DAUCIKOVA
On Allomorphing (2017)
Thirty-three Situations (2015)

“Po absolvovani Vysoké skoly vytvarnych uméni
v Bratislavé se prestéhovala v 80. letech do
Moskvy — v dobé, kdy se vSichni snazili cestovat
v opaéném sméru. Neudélala to kvili politice,
jejim ddvodem byla laska: nasledovala Zenu

do zemé, kde podle jeji viady homosexualita
neexistuje. (...) Casto cestovala na Ukrajinu,
navstévovala neoficialni umélce a intelektualy
nesouhlasici s rezimem,” piSe o Anné Daucikové
v katalogu pro documenta 14 transgender
teoretik, filosof a kurator Paul B. Preciado.

Prace Daucikové s mimoradnou citlivosti
sleduje, jak dominujici spolecenské a politické
systémy formuji individualni identitu a osobni
vyraz. Na tomto zakladé pak vymezuje prostor,
kde bézné spole¢enské konvence postradaji
svoji domnéle neotfesitelnou autoritu. Vedle
obratného pohybu mezi médii malby, fotografie,
kolaze a sochy Daucikova pouziva také pohyblivy
obraz. Prace kamery v jejich videich pfipomina
zkoumavy pohled lidskych o¢i, skoro jako
by kamera tvofrila soucast jejiho téla a byla
spiSe pfirozenou protézou nez jen nastrojem
zaznamu.

Jeji tfikanalovy film On Allomorphing
takovym pozornym pohledem vstifebava
kulturni reference relevantni pro jeji vlastni
biografii. Patravé ohledava povrchy knihoven
a tituld z oblasti d&jin uméni, politické teorie,
filosofie nebo kritickych romand, se zastavkami
v mistech, kde jsou pred knihami umistény
zaramované fotografie historickych postav
jako Jonathana Swifta, Nikolaje Gogola, Rosy
Luxemburg, George Orwella nebo Philipa K.
Dicka. Jejich tvare se ¢asto zrcadli v titulech za
nimi. Prostor peclivé kuratorovanych knihoven
zdanlivé znepokojivé narusuji boty na vysokych
podpatcich ledabyle umisténé na regaly,
pfiblizujici doprovazejicim hlasem naznacované
zpochybnéni konvenénich genderovych
roli a pohlavi udaného pfi narozeni. Zabéry
z knihovny stfidaji prihledy architekturou,
zatimco nam vypravéc, sama Daucikova sdéluje,
Ze jeji télo je jako budova, stavba, kterou je
mozné prestavét. Stav transgenderu je pro
Daucikovou nejen zpochybnovanim zazitych
pravd, ale jejich konstantni narusovanim
a prekrac¢ovanim danych hranic.

Z osobniho vypravéni vystupuje pribéh
o ukrajinském umélci Valeriji Lamachovi a o jeho
cesté vlakem z Kyjeva do Moskvy v 70. letech.
Cilem Lamachovy cesty byla Leninova statni
knihovna, kde se nachazela pravdépodobné
jedina verejné dostupna kopie monografie Pieta
Mondriana. Lamach na misté stravil nékolik
tydnd, kdy s obsesivni pfesnosti pires pauzak
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celou knihu okopiroval a doplnil poznamkami

o jednotlivych barvach na Mondrianovych
platnech. V dobé, kdy staci jen vyslovit kliCové
slovo “Mondrian” a virtualni asistent ve

vasem telefonu vyhleda nekoneénou zaplavu
ilustraénich obrazd a doporuéi k objednani
nejpopularnéjsi publikaci o autorovi i se zminkou
o dodaci dobé z Amazonu, se tato anekdota zda
skoro absurdni. Pro Daucikovou vSak slouzi jako
symbolicky obraz niterné nutnosti, otevieni se
vlastni subjektivité a moznosti vnitfni i vnéjsi
promeény.

Dlouhometrazni video v televiznim
formatu Thirty-three Situations pouziva
podobné antropomorfni pohyb kamery vzdy
v jednom zabéru prochazejici domacim
prostfedim bytl, s akcentem na kratky vytistény
skript kazdé jednotlivé scény prilepeny na okno.
Prasvitnost kancelaiského papiru v konfrontaci
s dennim svétlem za oknem odhaluje pfedivo
jeho materialu a nabizi divakovi — v tuto chvili
¢tenari - moznost vcitit se do osobnich nebo
zprostfedkovanych zazitkd Dauéikové z jejich
¢asl v Sovétském svazu. Dauéikova sama
anekdoty z jednotlivych scén popisuje jako néco
mezi policejni zpravou, Iékafrskym zaznamem
a stigmatickym scénarem jednotlivych situaci.
Tyto ¢asto nasilné, absurdni, jindy az banalni
pfibéhy nabizeji nahled do taktik preziti
v absurdité totalitniho systému.

Anna Daucikova (*1950, Bratislava, Slovensko, zije a pracuje
v Praze); Daucikova predstavila svoji tvorbu napfriklad

v Neubauer Collegium v Chicagu, Galerii CarrerasMugica

v Bilbau, na documenta 14 v Athénach a Kasselu, v Galerii
Futura v Praze, na Kiyv Biennial/School of Kyiv v Kyjevé,
Manifesta 10 v Petrohradé, v Zacheta National Gallery of
Art ve Varsavé, MuMoK ve Vidni nebo v Narodni galerii ve
Varsaveé.
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HARIS EPAMINONDA
Chimera (2019)

Vnimani a zpracovani informaci z médii funguje
na totozném zakladé jako vSednodenni pamét,
tedy selektivné a asociativné, zvlasté pak

v dlouhodobém horizontu. Subjektivni systém
priorit voli fragmenty, které uklada v aktivni
zaloze, zatimco jiné postupné vysouva do
hlubokého podvédomi.

Obdobnym zplsobem pracuje kyperska
umélkyné Haris Epaminonda, pUsobici v Berliné.
Zdanliva ndhodnost a efemérnost spojeni
nalezenych, stejné jako s nejvétsi peclivosti
vytvofenych objektt v jejich instalacich
a filmech dava vzniknout doslova hmatatelnému
pfedivu vyznamu, vazeb a souvislosti, které
nemusi byt na prvni pohled srozumitelné.
Takovy je ale také zameér umélkyné. Polozenim
japonské keramické vazy spolec¢né s precizné
adjustovanou fotografii antické figury
z nalezené publikace o déjinach uméni
doprovazené palmovym listem nabizi moznost
volného asociativniho ¢teni a prostor pro reflexi
predstaveného materialu. V praci Epaminondy
neni prostor pro omyl, kazdy milimetr pro ni
hraje kli€ovou roli a podle toho také jeji dila budi
dojem az znepokojivé dokonalosti, ktera je ale
soucasné vyvracena otevienosti vykladu.

Jeji film Chimera, poprvé predstaveny
na Benatském bienale v roce 2019, pfejima
jméno mytického tvora, ohen dsticiho zenského
monstra slozeného z lvi hlavy, koziho téla
a hadiho ocasu. Podobné jako i samotna
chiméra je film komponovan z mnozstvi rdznych
zdrojovych materiald, zaznamui z cest poustémi,
z umélecko-historickych muzei, ve kterych jako
by se zastavil ¢as nékdy v 70. letech, ukazuje
fragmenty architektury, zvifecich kdzi, starych
namornich i astronomickych map, historickych
monumentq, rytin nebo také moderni urbanni
struktury. Jednotlivé elementy filmu se
vzajemné poji nejen vizualitou analogového
Super 8 filmu, ale také ambientni elektronickou
hudbou umélkyné Kelly Jayne Jones, se kterou
Epaminonda na filmu spolupracovala. Zdanlivé
nesourody zdrojovy material s kazdym dalSim
zabérem dava vzniknout jednotnému celku,
ktery se nepokousi informovat nebo sdilet
konkrétni sdéleni, ale nechava mysl volné
plynout ve vinach bohaté obraznosti, bezpoc¢tu
referenci a témat, ktera pro kazdého divaka
oteviraji vlastni subjektivni realitu. Chimera
v ramci vystavy funguje jako katalyzator
zahajeni procesu vstfebavani jednotlivych dél.
Jeji umisténi ve vlastnim kinosale mimo hlavni
okruh prichodu galerii naznacuje odlisnost
materialu a jeho specifickou roli v celku vystavy.
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Haris Epaminonda (*1980, Nikésie, Kypr, Zije a pracuje

v Berliné); Epaminonda predstavila svoji praci v muzeich

a galeriich na celém svété, napfiklad v MOMA v New Yorku,
Schirn Kunsthalle ve Frankfurtu, Tate Modern v Londyné,
Kinstlerhaus Zurich v Curychu, Kunsthalle Lissabon

v Lisabonu nebo v Malmd Konsthall. Zastupovala Kypr na
52. Benatském bienale a byla souc¢asti hlavni vystavy na
58. Benatském bienale. Vystavovala v ramci documenta 13
v Kasselu, na 2. Athénském bienale nebo na 5. Berlinském
bienale.
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NAEEM MOHAIEMEN
Tripoli Cancelled (2017)

Prvni Mohaiemendyv film nevystaveny kolem
skute¢nych udalosti je fiktivnim a hluboce
poetickym pribéhem muze opusténém

v prazdném letiStnim terminalu. Vytrzeni

z realného svéta s nemoznosti prekrocit
hranice prostorové limitované heteropie

mize pfipominat situace z romanu rakouské
spisovatelky Marlene Haushofer Zed’'(1963) nebo
Buiuelova Andéla zkazy (1962), kde jsou v obou
pfipadech aktéfi déje bez racionalniho davodu
uzavieni na jednom misté.

MohaiemenUyv protagonista je volné
inspirovan pribéhem jeho otce, ktery byl po
ztraté pasu na athénském letisti Ellinikon v roce
1977 nucen prozit dlouhych devét dni bloudénim
koridory a halami této pozdné modernistické
architektury Eera Saarinena z 60. let. Samotné
letiSté je nevyuzivané od roku 2001, kdy
Athény v pfripravé na nadchazejici Olympijské
hry investovaly do stavby nového terminalu
spliujiciho souc¢asné standardy. V dobé vrcholu
uprchlické krize se letisté stalo doc¢asnym
pristfeSim pro migranty ¢ekajici na povoleni pro
oficialni vstup na evropskou ptdu. Pfes pokusy
o znovuoziveni celé oblasti zlistava letisté dosud
opusténé, coz umoznilo Mohaiemenovi otcav
pfibéh promeénit ve film v readlnych kulisach
jeho plvodniho zazitku. Film nabizi postupné
seznameni s denni rutinou bezejmenného muze,
sleduje jeho prochazky, odpocinek s cigaretou,
psani dopisul, sestavovani scén s manekyny
z opusténych bezcelnich obchodd nebo étenim
nalezené kopie temného détského romanu
z pera britského spisovatele Richarda Adamse
Daleka cesta za domovem (1972).

Format celovecerniho filmu dava
intimnimu pfibéhu monumentalitu blizkou
prostorné vzdusnosti architektury letisté.

Jeho pozvolné tempo pak stoji v pfimém
protikladu k béznému vnimani letisté jako
tranzitniho ne-mista ur¢eného k urychlené
dopravé odpovidajici tempu doby. V odkazu

k souc¢asnému stavu opusténych letiStnich hal
doby pandemie ziskava Tripoli Cancelled dalsi
pfidany vyznam.

Two Meetings and
a Funeral (2017)

Po staleti zakorenéna vize vystavéna na
predstavé euro-americké dominance vychazejici
z dédictvi antického Recka a Rima, slavy
renesance az po cely kolonialni projekt vede

k jasné smérované, nadrazené perspektivé
pohledu na historii vedouci zevnitr do okolniho
svéta. Podle tohoto modelu se u¢ime vnimat

strana 8

svét od nejuzsiho véku, jako by vS§echno svétové
déni mélo svuj stfedobod pravé v Evropé

a v prab&hu modernich déjin také ve Spojenych
statech. Tendence dekolonizovat nase mysleni
a uhel pohledu rezonuje napf¥ic¢ svétovou
uméleckou tvorbou jiz delSi dobu. V poslednich
letech se ji ale dostavda mnohem intenzivnéjsi
pozornosti. Naeem Mohaiemen byl vyzvan, aby
vytvofil novy film pro posledni documenta 14.
Ohledavani jiné nez euroamerické perspektivy
je jeho hlavnim vychodiskem. Za Two Meetings
and a Funeral a své dalsi podobné orientované
prace byl Mohaiemen mimo jiné nominovan na
prestizni britskou Turner Prize.

Tento dlouhometrazni trikanalovy film
sleduje udalosti 70. let, kdy doslo k postupného
rozpadu vize organizace narodu globalniho
jihu nazvané Hnuti nezi&astnénych statd
(Non-Aligned Movement), které se pokouselo
vyrovnat vahy moci na globalni politické scéné
snahou o unifikaci kolem jednotné levicové
ideologie. Divaky provadi filmem indicky historik
a zurnalista Vijay Prashad, zatimco scénografii
a zaroven aktivni aktéry jeho historickych
analyz tvori expresivni monumenty pozdniho
architektonického modernismu, stavby Oscara
Niemayera, Luigiho Moretti nebo Le Corbusiera,
postavené v Alziru, Dhace nebo New Yorku.
Reprezentativni architektura jako symbolické
zhmotnéni systéml moci a jeji distribuce
vstupuje do déje, napriklad po boku Muammara
Kaddafi, Fidela Castra nebo Indiry Gandhi,

a ukazuje pomijivou velikost pfedstav o balanci
svétové politiky.

Mohaiemen kombinuje nalezeny material
z promluv a rozhovort dobovych politikd
spojenych s Hnutim nezuéastnénych statd
spole¢né s interpretativhimi promluvami Vijaye
Prashada a zkoumavymi pohledy kamery na
jednotlivé stavby. Nabizi tak vyklad formativniho
momentu modernich déjin, jehoz implikace
hluboce protinaji nasi sou¢asnou politickou
realitu. Upozornuje na nutnost kontextualniho
¢teni souc¢asnosti v ohledu k jejim historickym
predpokladim, které nemuze byt orientovano
pouze zevniti zapadniho prostoru do zbytku
svéta, ale nezbytné i obracenym smérem.

Naeem Mohaiemen (*1969, Londyn, Spojené kralovstvi, zZije
a pracuje v New Yorku); V poslednich letech predstavil své
prace na sélovych vystavach napriklad v Mahmoud Darwish
Museum v Ramalahu, MoMA PS1v New Yorku, The Power
Plant v Torontu, Kunsthalle Basel v Basileji, Experimenter
v Kolkaté, Cue Art Foundation v New Yorku nebo v Gallery
Chitrak v Dhace. Participoval také na fadé mezinarodnich
uméleckych prehlidek, napfiklad na documenta 14,

56. Benatském bienale, Kochi-Muziris Biennale, Sharjah
Biennial 10, Dhaka Art Summit nebo na skupinovych
vystavach napfiklad v British Museum v Londyné, LUX
Artists‘ Cinema v Londyné nebo v Queens Museum of Art
v New Yorku. Kromé své vizualni praxe je Mohaiemen také
pravidelné publikovanym esejistou.
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JEREMY SHAW
| Can See Forever (2018)

Minimalné od dob industrialni revoluce jsme
vnimali sou¢asnost jako predstupen stabilné

se vyvijejici budoucnosti, s predstavou
postupného a nezadrzitelného pokroku.

Podle tohoto klice se také formovaly utopické
predstavy nadchazejicich dni. Bez ohledu na
kritické hodnoceni novych technologickych
vydobytkd, o udrzeni tempa vyvoje malokdo
pochyboval. Nicméné Pafriz je stale historicky
hausmannovska a nikoli takova, jak ji vysnil Jules
Verne, respective Le Corbusier. Létajici auta
jsou dosud snem budoucnosti. V roce 2001 jsme
nesledovali za zvukd Strausse z pohodinych
kFesel orbitalni stanice mysticky nadpozemsky
monolit. A v Los Angeles roku 2019 chybély nad
mraky sahajicici pyramidy a zotroceni replikanti.
Novy iPhone vypada jako jeho o osm let starsi
verze, a nezbyva nam nez cekat, kdy nas Elon
Musk dostane na Mars, nicméné uz ted vime, ze
na poslech “Na krasném modrém Dunaji” tam
asi moc ¢asu a klidu nebude. Zanr popisujici

prekonali nad hranice dobové predstavivosti, je
Orwellliv Velky Bratr.

Quantification Trilogy kanadského
umélce Jeremyho Shaw, plsobiciho v Berling,
ze které vystava predstavuje jeji katarzni finalni
epizodu, postupné uvadi v obracené chronologii
vize tfi momentd v budoucnosti. Kdysi za pét
set let, pak po tfech nadchazejicich generacich
a v zavéru pouhych ¢tyricet let pred nami.
Shawova budoucnost svou vizualitou sméfuje
do minulosti, pouzitim analogového filmového
materialu pdsobiciho jako z 50. a 70. let a video
zadznamem, ktery nas okamzité vrati na televizni
obrazovky let devadesatych. Pozornost ulpiva
na lidském téle a mysli, misto na kosmickych
korabech nebo holografickych ovladacich
rozhranich. Sleduje promény vnimani,
stav( extaze, viry, nabozenského zaniceni,
eskapistickych fantazii a extrému subjektivni
zkusenosti.

V dokumentarnim formatu na hrané
cinema verité, provazeném rozhovory nebo
voiceoverem hlasu uvadéce jako vystfizeného
z BBC relace, se rozmlzuje hranice mezi tim,
co mUzZeme povazovat za pavodni prevzaty
material, které segmenty Shaw sam natogil,
stejné jako hranice mezi moznou realitou
a fikci. V tomto ohledu je Qauntification Trilogy
pfesnym obrazem produkce faktl soué¢asnou
medialni kulturou ovliviujici verejné minéni
a tvorici obecné politické klima, v ramci niz
propracované zvoleny format prezentace
pfevazuje nad potfebou hledani pravdy
a skuteénych vyznamu sdéleni mezi fadky.
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Uvodni dil trilogie Quickeners (2014)
sleduje spolecenstvi kvantovych lidi daleké
budoucnosti propojenych v jednotu blize
nespecifikovanym digitalnim Ulem a jejich
probouzeni se ze stavu kolektivniho védomi
tzv. Lidskym atavistickym syndromem.
Nasledujici Liminals (2017) predstavuje zivot
marginalizované komunity vérici v zachranu
lidstva skrze propojeni lidské a strojové DNA ve
snaze obnovit ztracenou spiritualitu.

Posledni epizoda trilogie, I Can See
Forever, cili nejbliz k nasi vlastni dobé a popisuje
pfibéh muze, ktery vzeSel z neuspésného
vladniho experimentu syntézy ¢lovéka a stroje.
Sedmadvacetilety Roderick Dale postrada zajem
o uniky do dominujiciho virtualniho svéta a na
misto néj se nofi do hlubokych transcendentnich
stavl pomoci tance.

Zanr védecko-fantastické imaginace
v jakékoli dobé reflektuje a rozviji podminky
doby svého vzniku, aby ukazal mozné budouci
nasledky a ozvuky soudobé situace, diky tomu
nabizi potencial primé i nepfimé kritiky. Shaw
tak rozviji a akcentuje smérovani spole¢nosti
stale aktivnéji prohlubujici svoji zavislost na
virtualnim prostoru, skrz ktery na jednu stranu
hleda novou kolektivitu, na druhou ztraci
souvislosti a pochopeni svého okoli casto
velmi jednostrannym ponorem do socialnich
bublin reprezentujicich podobné nebo totozné
smysSleni bez ohledu k vétSimu celku.

Jeremy Shaw (*1977, North Vancouver, Kanada, Zije a pracuje
v Berliné); Shaw v poslednich letech predstavil svoji tvorbu
na so6lovych vystavach, napfiklad v Centre Pompidou v Parizi,
MoMA PS1v New Yorku, v Schinkel Pavillon v Berliné,

MOCA v Torontu nebo ve Frankfurter Kunstverein. Zaroven
se podilel na fadé mezinarodnich uméleckych prehlidek,
napriklad na 57. Benatském bienale nebo Manifesté 11.
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HITO STEYERL
November (2004)
Lovely Andrea (2007)

Filmy November a Lovely Andrea dnes mizeme
vhimat v tvorbé Hito Steyerl jako klasiku.
Vznikly v dobé, kdy Steyerl stale pracovala

v médiu dokumentarniho filmu a nikoli volného
umeéni, jak ji zname dnes skrze komplexni
scénografie a monumentalni instalac¢ni FeSeni,
do kterych vklada jiz od za¢atku desatych let
své pohyblivé obrazy. Prestoze v soucasnosti
spojujeme praci Steyerl se Spickovou technickou
kvalitou obrazu a zamérnou hrou s jejimi
nedostatky v rozpixelovanych pfriblizenych
zabérech, mizeme byt pfekvapeni pfirozenym
stafim vizuality obou prezentovanych filmq,
predstavujici VHS video zaznamy, Super 8

a dalsi formaty analogového filmu. Jednotlivé
zdroje kombinovanych signald nejriiznéjsi
presnosti jsou v pfipadé Steyerl vzdy voleny na
zakladé promysleného zaméru a jasné ilustruji
konkrétni ucel, aktivné tak naviguji archeologii
reprodukovatelnych médii.

November a Lovely Andrea tedy po
formalni strance vibec nezestarly, a jejich
obsah je stejné urgentni dnes jako v dobé
svého vzniku. Zaroven jsou v nich jasné
rozeznatelné strategie synkreticky analytického
propojovani zdanlivé nesouvisejicich témat
a vizualit, rozprostirajicich se od prikrého
dokumentarniho stylu, historického nalezeného
materialu, védeckych studii, ddmyslnych
fikci az po popularni kulturu nebo vulgaritu
reklamniho jazyka.

Oba filmy spojuje postava Andrei
Wolf, pritelkyné Steyerl z doby dospivani,
politické aktivistky, ¢lenky PKK (Strana
kurdskych pracujicich), revoluéni organizace
aktivni v turecko-kurdském konfliktu. Wolf
bé&hem bojd tragicky zahynula v roce 1998
a stala se symbolem tureckého Gtlaku Kurdu.
Plakat s portrétem Wolf, objevujici se v obou
filmech, ji pfedstavuje jako mucednici.
Zatimco November, pojmenovany v odkazu
k mésici Velké Fijnové revoluce v roce 1917,
nasledovaném obdobim porevolucni ztraty
iluzi, miZzeme do uréité miry povazovat za
biografické svédectvi o Zivoté Wolf a kurdského
boje, Lovely Andrea se k Wolf vztahuje formou
ambivalentni pocty mnohem volnéji.

November pracuje se zabéry z prvniho
nedokonc¢eného amatérského filmového pocinu
Steyerl, zobrazujiciho v odkazu k bé¢kovym
rvaéskym filmim skupinu mladych divek
bojujicich za sva prava v Sarvatkach plnych
kopanct a uderd péstmi se véemi muzi, na které
na svych cestach narazi. Aktérkami jsou mimo
jiné samotna Steyerl a Andrea Wolf. Material je
kombinovan s rozhovory se ¢leny PKK, scénami
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ze samurajskych filmu, ak&nich trhakd s Brucem
Lee, zabéry z demonstraci, manifestaci nebo
autenticky dokumentovanych valeé¢nych tazeni.
Cela kolaz zvazuje roli osamocenych bojovnic

a bojovnikl, muéednic a muéednikd, nasili

k dosazeni politickych cill a jejich samotné
autenticity. Na vahy stavi opodstatnénost smrti
vaci jeji marnosti.

Lovely Andrea pusobi jako detektivni
dokument. Steyerl v roli protagonistky v pozadi,
doprovazena mladou japonskou prekladatelkou,
navstévuje tokijské fotografické ateliéry
specializované na snimky a videa tradic¢ni
japonské bondage, aby nalezla snimek, kterému
byla modelem jako mlada studentka filmu
v poloviné 80. let. Hledani snimku neni pouze
zaminkou pro analyzu bondage samotné
a prumyslu s ni spojenym, ale také ohledani
jejich historickych kofent jako souéasti
bojového uméni, nastroje pro mucéeni vale¢nych
zajatch nebo promény restrikci a vhimani
této formy zobrazeni z kategorie soft-porno
v poslednich dvou dekadach. Skrze moment
pozvednuti modelu do vzduchu, uvolnéni od
zemské tize za cenu omezeni moznosti pohybu
v sepéti pevné obepinajicimi provazy je mozné
se vratit zpatky k osudim Wolf a obecné uvaze
o politickém aktivismu. Kdyz Steyerl a jeji tym
skute¢né kyzeny snimek naleznou, kamera nam
pod nim ukaze titul “Lovely Andrea”.

Hito Steyerl (*1966, Mnichov, Némecko, Zije a pracuje

v Berliné); Vizualni tvorba Steyerl je pravidelné
predstavovana v muzeich a galeriich po celém svété,
napriklad v MOMA v New Yorku, Chisenhale Gallery

v Londyné, E-flux v New Yorku, Artist Space v New Yorku,
KOW v Berliné, Museo National Centro de Arte Reina Sofia
v Madridu, Museum of Contemporary Art v Los Angeles
nebo v Art Gallery of Ontario v Torontu. Mimo svou vystavni
¢innost je Steyerl také uznavanou, Siroce publikovanou
esejistkou pfispivajici do nejriznéjsich periodik, novin nebo
antologii. Jeji posledni soubor textd vysel v roce 2017 pod
nazvem Duty Free Art: Art in the Age of Planetary Civil War.
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ALEKSANDRA VAJD
The Thirty-Six Dramatic
Situations (2019)

Jedina dila vystavy mimo hranice média
pohyblivého obrazu prochazeji celym prostorem
galerie a tvofi jeji pfirozenou paterni osu,
respektive ramec, ze kterého se jednotlivé
filmy a videa vyjevuji. U jejich zakladu stoji série
fotogramu slovinské umélkyné Aleksandry Vajd
nazvana The Thirty-Six Dramatic Situations.

Tricet Sest dramatickych situaci
si pUjéuje svij nazev ze stejnojmenného
spisu francouzského spisovatele prelomu
devatenactého a dvacatého stoleti Georgese
Poltiho, ktery v navaznosti na dobrou tradici
literarni analyzy sahajici az k Aristotelové
Poetice tvrdi, Ze kazdé narativni dilo mUze
obsahovat pouze zakladnich tficet Sest typu
situaci nebo jejich kombinaci. Poltiho dilo,
pavodné vydané v roce 1916, proslo béhem
dvacatého stoleti mnohou kritikou a jeho
seznam byl nasledné obohacen o dalsi
mozné scénare. Bez ohledu na pozdéjsi
rezonanci Poltiho autoritativniho reseni je
obdivuhodna raznost a dislednost jeho pokusu
systematizovat bohatstvi literarnich déja do
konkrétniho schématu.

Minimalisticky charakter monochroma-
tickych ploch fotogramu jednotlivé dramatické
situace naznacuje. Fotogram bézné
vnimame jako umélecky format vrcholného
modernismu, se kterym experimentovali Man
Ray, Laszl6 Moholy-Nagy nebo Pablo Picasso,
jedna se o technicky obraz pofizeny bez
pouziti fotoaparatu, pouhym exponovanim
svétlocitlivého materialu ve fotokomore,
na kterém se uchovavaji stopy nebo stiny
konkrétnich, na papir polozenych predmétu.

Praxe Vajd, mimo jiné dlouholeté vedouci
ateliéru fotografie na prazské UMPRUM, je
vystavena kolem kritického zkoumani media
fotografie v dobé prfelomu mezi analogovym
a digitalnim zaznamem. Medialni realita
dneska se od dob tohoto dnes jiz historického
posunu radikalné promeénila. Vizualni vstupy
vstiebavame na kazdém kroku. Hlavné pak
v bezbfehém proudu pramenicim z nasich dlani
pevné svirajicich displeje telefond vybavenych
stale lepSimi fotoaparaty. Tyto podminky
vedly Vajd ke zméné ohniska zajmu, opusténi
analyz realistického zobrazeni a rozhodnuti
ohledavat obrazy za obrazy a jejich socio-
politické vyznamy v abstraktni formulaci skrze
neilustrativni fotogramy.

Zahlceni “pravdami” Instagramu
nebo TikToku se tak obraci do abstraktniho
jazyka pro akcentovani nutnosti nové vizualni
gramotnosti a schopnosti navigace nekoncicim
proudem obrazl. Pravé navrat k historickému
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fotografickému médiu je pro Vajd vhodnym
katalyzatorem mozného prehodnoceni souc¢asné
ztraty orientace.
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ALEKSANDRA VAJD

& ANETTA MONA CHISA

A moment is never truly lost
just because it ceases to exist
(2020)

Spolecné dilo Aleksandry Vajd a rumunské
umélkyné Anetty Mona Chisa vychazi z pGvodni
série fotogrami Vajd. Zatimco vychodiska Vajd
jsou v reflexi média fotografie, Chisa saha dal za
politiku a sou&asny kontext. Cini tak akcentem
na charakter materiald, hmot, jejich historie

a vzajemnych vazeb tvoficich prostfedi nasi
technologické reality, a to prostfednictvim
analyzy jazyka a zpUsobu, jakym jeho
specifické uzivani samotnou realitu spoluutvari
a manipuluje.

Spole¢nym uvazovanim o sdélenich
a metodach narace jednotlivych filmd ve vystavé
pfichazi Vajd a Chisa s moznym navodem
k jejich &teni, zplisobem vrstveni jednotlivych
ziskanych informaci nebo také prilezitosti volné
projekce viastnich subjektivnich interpretaci do
barevnych ploch a tvard. Série zavésu, organicky
i geometricky tvarovanych podstavcl a samotné
fotogramy Vajd prochazeji celym prostorem
galerie a mohou byt vhnimany jako monumentalni
mnohocéetna umélecka instalace nebo také
architektura vystavy. Pravé jejich oscilovani na
pomezi mezi designem a volnym uménim nabizi
prinik do dalsich tvar&ich disciplin, at je to film
nebo tfeba divadlo. Kazdy podstavec totiz mize
byt scénou zaplnénou herci, kazdy zavés nabizi
uvazovani o obsahu, ktery se za nim rozehraje.
Stejné jako vSechny technické snimky skytaji
potencial neséetnych obrazu, tak i fotogramy
— chcete-li herci — vyplnuji pfedstavivost
nekonecnymi permutacemi, skoro jako tahy na
Sachovnici nebo variace mezi Poltiho tFiceti
Sesti situacemi.

Vstupy Vajd a Chisy do galerie vytvareji
tenze mezi jeji vlastni architekturou a novymi
tvary, které mohou pfipominat archeologické
nalezi§té fragmentd obsirného smysleni
C¢ekajicich na rekonstrukci a vetknuti vyznamu
zkuSenym odbornikem. Ale stejné jako moderni
archeologie nechava Forum Romanum nebo
Parthenén radéji v ruinach, nez aby se pokousela
doslovit zdani jeho pavodni tvaFnosti, tak
i jednotlivé elementy triceti Sesti dramatickych
situaci nechavaji prostor predstavivosti
a asociativhimu mysleni.

Toto nové mistné a kontextualné
specifické dilo svym dialogem s promitanym
svétlem, které nam umoznuje sledovat
jednotlivé filmy, zvazuje vazby mezi statickym
a pohyblivym obrazem, mezi konkrétni vypovédi
a abstrakci, mezi svétlem a tmou a v kone¢ném
disledku ukazuje, Ze potencial dynamické
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promény nepotiebuje pouze médium filmu,

ale muUze byt spusténo tfeba performativnim
aktem prochazeni vystavou kazdym jednotlivym
divakem. Narozdil od Poltiho jasné vytyceni
hranic dramatu je tficet Sest situaci Vajd a Chisy
vyzvou k dialogu a kritickému smysleni radéji
nez pevné danym diktatem.

Aleksandra Vajd (*1971, Maribor, Slovinsko, Zije a pracuje

v Praze); Jeji prace a kolaborativni projekty s vizualnim
umélcem Hynkem Altem byly pfedstaveny napfiklad v Astrup
Fearnley Museet v Oslu, galerii Street Level Photoworks

v Glasgow, CASK Gallery v fecké Larise, Zuiun-an-Art

Project Space v Kjotu, Méstské galerii v Lublani nebo v <
rotor > center for contemporary art ve Styrském Hradci.

Vajd zaroven participovala na fadé fotografickych festivall

a bienale, napfiklad na Foto Festivalu v Krakové, Lipsku,
Lutychu, nebo 9. Trienale sou¢asného uméni U3 v Lublani.

Anetta Mona Chisa (*1975, Nadlac, Rumunsko, Zije a pracuje
v Praze); Vlastni prace a kolaborativni projekty se slovenskou
umélkyni Lucii Tka€ovou byly predstaveny napfriklad

v n.b.k v Berling, MoCA v Miami, MuMoK ve Vidni, The Power
Plant v Torontu, Schirn Kunsthalle ve Frankfurtu, zaroven
také na na Taipei Biennale, Moscow Biennale nebo na 54.
Bienale v Benatkach.
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