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				W maju 2022 roku w Akademii Sztuk Pięknych w Warszawie odbył się warsztat Ślady siostrzeństwa. To trzydniowe spotkanie rozpoczęło kilkuletni projekt doty-czący siostrzeństwa jako formy organizacji społecznej, i szerzej – bycia w świecie. Jako kuratorki tej inicjatywy inte-resowały nas znaczenia tego pojęcia, formy ujawniania się i wypracowywania nowych praktyk zarówno w kontek-ście międzynarodowym, jak i w społecznościach lokalnych. Podczas warsztatów spotkały się perspektywy kobiet ze świata sztuki, kultury, aktywizmu, nauki1. Zapoznawa-łyśmy się z różnorodnymi podejściami do siostrzeństwa i różnymi formami jego praktykowania – w codzien-ności, w praktyce artystycznej czy artywistycznej, w bada-niach społecznych. Próbowałyśmy uchwycić jego główne wartości, zastanawiałyśmy się nad nowymi formami soli-darności oraz potencjałem siostrzeństwa jako modelu dla organizacji przyszłości.

				Choć siostrzeństwo nie jest konceptem nowym, dopiero toruje sobie drogę w publicznym dyskursie. Word stale podkreśla je jako słowo „podejrzane” (w przeciwień-stwie do ugruntowanego w polszczyźnie pojęcia „brater-stwa”). Internetowy Słownik Języka Polskiego PWN po wpisaniu „siostrzeństwa” w wyszukiwarkę, nie znaj-dując tego hasła, dopytuje: „czy chodziło ci o: starszeń-stwo, trzpiotostwo?”. Polska Wikipedia dopiero w tym roku „wpuściła” siostrzeństwo do swego encyklopedycz-nego zasobu pojęć2, zresztą z inicjatywy współtworzącej 

				
					1	W warsztacie udział wzięły: Agata Ulanowska, Agnieszka Brzeżańska, Agnieszka Rayzacher, Anka Leśniak, Elwira Sztetner, Eliza Proszczuk, Eulalia Domanowska, Ewa Chomicka, Iwona Demko, Iva Kovač, Kirstie Macleod, Magdalena Buchczyk, Magdalena Zych, Marta Majchrzak, Marta Romankiv, Monika Szpunar, Monika Weiss, Natalia Broniarczyk, Paulina Olszewska, Weronika Pelczyńska, Yulia Kosterieva, Zuzanna Hertzberg.

					2	Zob. https://pl.wikipedia.org/wiki/Siostrzeństwo (dostęp: 17.09.2022).
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				niniejszą publikację Marty Majchrzak, która nie ukrywa, że nie był to proces ani szybki, ani łatwy. 

				Słynne hasło Sisterhood is Powerful już w latach 60. podkreślało znaczenie siły, jaką daje kobieca solidarność, kobieca wspólnota. Kategorie te – wspólnota i solidar-ność – to bazowe, na których zbudowanych jest większość dyskusji odwołujących się do idei siostrzeństwa. Wska-zują one na wspólnotę kobiecych doświadczeń, potrzebę wzajemnego wsparcia, potrzebę wzmocnienia kobie-cego głosu i działań na rzecz poprawy sytuacji kobiet oraz wspólnej walki o równe prawa. Ze sprzeciwu wobec dyskry-minacji ze względu na płeć i z zakwestionowania dominu-jącego patriarchalnego porządku oraz zbudowanych na nim nierówności wypływa zaproszenie do dyskusji o nowej formie organizacji społecznej, odzyskującej dla sfery publicznej doświadczenie kobiet, włączającej, opartej na wartościach takich jak troska, empatia, solidarność.

				Jak jednak wskazuje Karolina Sikorska w artykule Siostrzeństwo i jego dyskursywne użycia, śledząc teksty, jakie ukazały się po X Kongresie Kobiet (Łódź, 2018), nie istnieje coś takiego jak „jedna wspólnota kobiet” – oraz że w jednej sprawie różne kobiety mogą prezentować różne stanowiska i różne systemy wartości. Autorka, analizując różnorodne strategie budowania relacji między kobietami, opisuje to poprzez „narrację solidarności ponad podzia-łami”, „narrację o siostrzeństwie jako walce” i „narrację różnicy” 3. Opisywany przez autorkę przypadek ujawnia złożoność kategorii siostrzeństwa oraz fakt, że różnic między kobietami może być niekiedy więcej niż podo-bieństw, a dyskryminacja społeczna wykracza daleko poza płeć – lub też się z nią multiplikuje (wykluczenia związane z sytuacją ekonomiczną, kolorem skóry, seksualnością, pochodzeniem, niepełnosprawnością itd.). 

				
					3	Zob. K. Sikorska, Siostrzeństwo i jego dyskursywne użycia,„Acta Universitatis Lodziensis: Folia Sociologica” 2019, nr 70.
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				Wątki te oraz różne niuanse w podejściu do kategorii siostrzeństwa pojawiły się zarówno podczas planowania warsztatów Ślady siostrzeństwa, jak i podczas toczo-nych w ich ramach dyskusji. Majowe warsztaty potrakto-wałyśmy jako pierwszy krok we wspólnym mapowaniu praktyk siostrzeństwa i zdecydowałyśmy, że rozpoczniemy je od spotkania w gronie kobiecym; z bazowym odwoła-niem do wspólnoty kobiecych doświadczeń, uwarunkowań czy problemów, ale też z nakierowaniem na myślenie o siostrzeństwie nie tylko w kontekście kobiet, lecz jako praktyce społecznej możliwej do realizowania (i realizującej się) między różnymi grupami. 

				Na zakończenie warsztatów, podczas sesji ewalu-acyjnej, uczestniczki zostały poproszone o zapisanie haseł, jakie po wspólnym procesie najbardziej ich zdaniem oddają ideę siostrzeństwa. Wątki te, opracowane w niniejszej publi-kacji, stanowią podsumowanie i poszerzenie tematów podejmowanych podczas warsztatów, a także otwarcie dyskusji, którą będziemy kontynuować przez kolejne lata.

				Czym zatem może być siostrzeństwo? 

				Siostrzeństwo to: wyjście z własnej strefy komfortu, wspólne działanie, wspólny cel, niehierarchiczna współ-praca, szukanie innych form organizacji społecznej niż patriarchat, inkluzywność, nowe formy pracy z pamięcią, wzmocnienie, empatia, jawność, szczerość, wspólnota ponad podziałami, troska, dzielenie się, obligatoryjna pamięć o nieuprzywilejowanych, obecność i świadomość obecności, wsparcie i stymulacja, budowanie herstorii, niemyślenie o sobie (a czasem właśnie o sobie).

			

		

	
		
			
				Zdjęcia z warsztatów Ślady siostrzeństwa: 

				Magdalena Starowieyska.
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				Warsztaty Ślady siostrzeństwa, moduł Siostrzany obrus (prowadzenie: Eliza Proszczuk, Ewa Chomicka). Wspólne wyszywanie obrusu stało się pretekstem do opowiedzenia o sobie, wzajemnego poznania się w grupie uczestniczek warsz-tatu i wymienienia się wstępnymi koncepcjami dotyczącymi siostrzeństwa. Działanie nawiązywało do praktyk społecznych: tradycji wspólnego haftowania obrusów oraz grupowej koncentracji i rozmowy, która towarzyszy wyszywaniu.
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				Podczas dyskusji prezentowane były różnorodne podejścia do praktyk siostrzeństwa. Uczestniczki warsz-tatów dzieliły się inicjatywami z pola sztuki, aktywizmu, artywizmu, nauki, a także doświadczeniami z codzienności – praktykami siostrzanych relacji między osobami i różnymi grupami. 
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				W ramach modułu Siostrzeństwo w praktyce choreografki i tancerki współczesne, Weronika Pelczyńska i Monika Szpunar, podzieliły się metodami uważności na ciało, które szerzą jako praktyki siostrzeństwa w szeroko rozumianym środowisku sztuk performatywnych. Horyzont siostrzeństwa wyznacza dla nich przyjemność, swoboda, czułość i troska, zorientowana na doświadczanie ciała w ruchu. W swojej prak-tyce eksplorują narzędzia, techniki, które wzmacniają oraz ucieleśniają to, co indywidualne i zbiorowe zarazem. 
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				Artystka Agnieszka Brzeżańska zaprosiła uczestniczki warsztatów na rejs i ognisko o zachodzie słońca na dzikiej stronie Wisły. FLOW / PRZEPŁYW to organizowane przez nią i Ewę Ciepielewską transdyscypli-narne działania twórcze, odbywające się od lat na Wiśle oraz innych miejscach przepływu. Stając się przewodniczką, rzeka prowadzi do odświeżenia praktyki twórczej, wspólnego bycia i działania artystek_ów,kuratorek_ów i społeczniczek_ów. 
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				Zwiedzanie wystawy Dekolonizacje w Galerii Studio przedstawiającej kulturę artystyczną lat 60. i 70. wobec wojny w Wietnamie, protestów przeciw kolonialnej przemocy i ich wpływu na społeczeństwa i kulturę krajów socjalizmu. W czasie oprowadzania kuratorka Paulina Olszewska skupiła się na kobie-cych głosach i na tym, w jaki sposób obecne na wystawie artystki wyrażały swój sprzeciw przeciwko wojnie, utożsamianej z męską przemocą i dominacją. 
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				Uczestniczki warsztatów na dziedzińcu Akademii Sztuk Pięknych w Warszawie.
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				Wystawa Ślady siostrzeństwa prezentowana w Galerii Salon Akademii w Warszawie (16 sierpnia – 16 września 2022) stanowiła rozwinięcie wątków zary-sowanych podczas warsztatów. Medium wypowiedzi stała się tu sztuka tkaniny, stanowiąca jednen z wehi-kułów rozwoju myśli feministycznej. Ekspozycja obej-mowała prace związane ze sztuką tkaniny współcześnie tworzących artystek i artystów, a także przykłady wykorzy-stywania tkaniny do tworzenia rzeźby, obiektu artystycz-nego, patchworku czy kolażu. Można było zobaczyć, jak kontynuują one_i bądź powracają do techniki tradycyjnie uznawanej za kobiecą, w nowy sposób; nie tworzą prac dekoracyjnych i użytkowych, tylko współczesne obiekty sztuki zaangażowanej w opowiadanie o społeczeństwie, wspólnocie, naturze, kwestiach grup mniejszościowych itd.

				Tkanina od dawien dawna rozwijała się szcze-gólnie w kręgach wiejskich. Jednakże już ponad 100 lat temu kobiety-artystki aktywnie włączyły się w to pole, co przyczyniło się do wzrostu znaczenia tej sztuki. Artystki nie ustawały w wysiłkach, by dziedzinę tę uznać za tak samo ważne medium jak malarstwo, rzeźba czy architek-tura. Jednym z najwcześniejszych przykładów jest dzia-łalność Karin Larsson w Szwecji. W Polsce zajmowała się tym już w połowie lat 20. Zofia Stryjeńska, projek-tując tkaniny w Pawilonie Polskim na słynnej Wystawie Światowej w Paryżu w 1925 roku i później współpracując z największą tkalnią w Glinianach na Ukrainie. Po II wojnie światowej szczególne znaczenie miało Biennale Tkaniny, organizowane w latach 60. w szwajcarskiej Lozannie. Był to owocny czas, kiedy wiele twórczyń interesowało się tą dziedziną. Magdalena Abakanowicz, Neda Al-Hi-lali – twórczyni pochodzenia irackiego, ale mieszkająca w Stanach Zjednoczonych, Szwajcarka Françoise Grossen, Amerykanki Lenore Tawney czy Sheila Hicks, Finka Martta Taipale – artystki te zmieniały historię sztuki, a co za tym idzie, historię współczesnego postrzegania kobiet 
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				w sztuce. Wszystkie one czerpały z etnograficznych wątków i sztuki przede wszystkim kobiet skandynawskich, afry-kańskich, kolumbijskich oraz innych – szczególnie poza-europejskich – kultur. Nagrodą Złotego Lwa za całokształt twórczości obdarzono w Wenecji na tegorocznym Bien-nale Cecilię Vicuñę, chilijską artystkę i poetkę działającą w Stanach Zjednoczonych.

				Wiele współczesnych artystek także zajmuje się tkaniną, która ponownie jest nośnym medium sztuki. Świa-domie korzystając z tradycji, wyznaczają sobie inne cele: wspólnotowe, feministyczne, ekofeministyczne, aktywi-styczne, społeczne itp. Do takich artystek w Polsce należą Agnieszka Brzeżańska, Iwona Demko, Eliza Proszczuk, Agata Zbylut, Monika Drożyńska czy Małgorzata Mirga-Tas, reprezentantka Polski na tegorocznym Biennale w Wenecji, której propozycja cieszy się wielkim uznaniem wśród znaw-czyń i znawców oraz szerokiej publiczności. Mieniące się kolorami patchworki i obrazy, tworzone wspólnie z innymi romskimi kobietami, są interesującą i oryginalną prezen-tacją ich kultury. 

				W Galerii Salon Akademii cykl dwuosnowowych tkanin Elizy Proszczuk, które powstały we współpracy z tkaczkami z Izby Tkactwa Dwuosnowowego w Janowie na Podlasiu – warsztacie założonym przez profesor warszaw-skiej Akademii Sztuk Pięknych, Eleonorę Plutyńską – był jednym z przykładów sięgnięcia po dwudziestowieczne tradycje tego medium. Eliza Proszczuk czerpie ze sztuki regionu podlaskiego, wprowadzając współczesną tema-tykę. Motywem przewodnim są w jej pracy roślinne, amor-ficzne wzory łączące się z symbolem kobiecości. Innymi przykładami są kolaże i patchworki Anny Nawrot, w których odnosi się do kobiety, jej wizerunku, postrzegania i funk-cjonowania w przestrzeni społecznej i prywatnej; miękkie, tekstylne rzeźby Iwony Demko, która – przekraczając granice różnych dziedzin sztuki – nawiązuje do tradycji wybitnej krakowskiej artystki Marii Pinińskiej-Bereś, a także 
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				obiekty Stanisława Andrzejewskiego, tkaniny Magdaleny Wiśniewskiej łączące tkaninę z wystawiennictwem, czy film video polskiej artystki mieszkającej i tworzącej w Nowym Jorku, Moniki Weiss, który jest częścią szerszego projektu Nirbhaya. Artystka, wykorzystując welony, sięga do greckiej kultury antycznej i w poetycki sposób opowiada o trudnych problemach kobiet. Prezentowane były także tkaniny ukra-ińskiej artystki ze Lwowa, Natalii Shymin, obraz Radiating Glory Agnieszki Brzeżańskiej i prace Małgorzaty Dymitruk wywodzącej się z Podlasia.

				Słowo „siostrzeństwo”, które w Polsce spopulary-zowało się jako koncept zwłaszcza po Czarnym Prote-ście w 2016 roku, można rozumieć jako solidarność między kobietami opartą na wspólnocie uwarunkowań, doświad-czeń czy problemów. Siostrzeństwo to potęga (ang. Sisterhood is Powerful), slogan wymyślony w latach 60. przez czołową feministkę amerykańską oraz pisarkę Kathie Sarachild, odnosi się do siły, którą daje wspólnota kobiet i kobiecej solidarności. Solidarność i altruizm działania jest podstawą tego zjawiska. Natomiast znajomość herstorii jest jedną z kluczowych kwestii, która daje nadzieję na zmianę społeczeństwa. Oprócz wspierania się w codzienności, potrzebne jest dokumentowanie i ukazywanie pracy kobiet, ich osiągnięć, ich obecności w życiu społecznym, a także kulturowym i artystycznym oraz ukazywanie i wspieranie tradycyjnych technik stosowanych przez kobiety, jaką jest np. sztuka tkaniny. 

				Wystawie towarzyszyły warsztaty irlandzkiej artystki, Kirstie Macleod, których kanwą była wspaniała suknia o historycznym kroju, wyszywana przez kobiety z Peru, Chile, Egiptu i przedstawicielki innych narodów i kultur.

			

		

	
		
			
				Zdjęcia z wystawy Ślady siostrzeństwa: Adam Gut
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				Wystawa Ślady siostrzeństwa, Galeria Salon Akademii w Warszawie, widok pierwszej sali.
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				Eliza Proszczuk, bez tytułu z cyklu Wątek podwójny, tkanina dwuosnowowa utkana przez Teresę Pryzmont, 2021; Eliza Proszczuk, bez tytułu z cyklu Sukienka, haft na jelitach jagnięcych, 2017.
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				Eliza Proszczuk, Korowaj, film, 2022; Eliza Proszczuk, bez tytułu z cyklu Sukienka, haft na jelitach jagnięcych, 2017.
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				Agnieszka Brzeżańska, Promieniująca chwała/ Radiating Glory, akryl, 2002.
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				Małgorzata Dmitruk, Kołysanka, haft ręczny, 2021–2022. 

			

		

	
		
			
				43

			

		

		
			[image: ]
		

	
		
			
				44

			

		

		
			[image: ]
		

		
			
				Natalya Shymin, praca Transformation, folia bąbelkowa wypełniona kawałkami tkanin, 2017–2018.
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				Natalya Shymin, praca Transformation, folia bąbelkowa wypełniona kawałkami tkanin, 2017–2018.
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				Iwona Demko, Siostrzeństwo, obiekt, 2022.
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				Iwona Demko, Siostrzeństwo, obiekt, 2022.
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				Monika Weiss, Two Laments (19 Cantos), jednokanałowa kompozycja, film, 2015–2020.
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				Wystawa Ślady siostrzeństwa, trzecia sala, widok od wejścia.
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				Agata Zbylut, Kawiorowe patriotki, suknia, 2020–2022.
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				Magdalena Wiśniewska, Lhamo Laco/ Wschód, gobelin, 2022.
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				Wystawa Ślady siostrzeństwa, trzecia sala, widok od wejścia.
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				Stanisław Andrzejewski, KA, tkanina, 1978.
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				Bazyli Krasulak, (moje) Siostry, druk cyfrowy na pleksi, 2022.
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				Anna Nawrot, kolaż tekstylny z cyklu One, 2020.
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				Red Dress, dwudniowe warsztaty dla uchodźczyń z Ukrainy, wystawa Ślady siostrzeństwa, fot. Kirstie Macleod.
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				Eliza Proszczuk, Eulalia Domanowska
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				Ślady siostrzeństwa: wystawa
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				siostrzeństwo to: wspólne działanie, wspólny cel, wsparcie i stymulacja
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				siostrzeństwo to: wspólne działanie, wspólny cel, wsparcie i stymulacja

			

		

	
		
			
				Marta Majchrzak – psycholożka, badaczka społeczna, założycielka Herstories.pl. Współtworzyła głośne raporty na temat polskich kobiet i młodzieży (Kids Power, Świat Młodych, Women Power), a także pierwszy w Polsce raport na temat siostrzeństwa. Jest ekspertką fundacji OFFschool, merytoryczną dyrektorką Sisters of Europe Polska, stypendystką programu Tarbut Fellowship.
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				Sztandar solidarnościowy z osobami LGBTQIAP na Węgrzech autorstwa artywistki Zuzanny Hertzberg. Z jednej strony na czarnym materiale są słowa w jidysz, na drugiej po polsku: „Siostrzeństwo. Nigdy nie będziesz szła sama. Radykalne współodczuwanie” (wersja jidysz), „Troska – Czyny” (wersja polska). Boczne frędzle sztandaru nawiązują kolorystycznie – czerwony, biały, zielony – do barw flagi węgierskiej.
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				Zastanawiam się, czy tekst o siostrzeństwie zacząć od złej, czy od dobrej wiadomości. Zacznę od złej, bo lubię, jak się dobrze kończy. 

				Zgodzicie się, że żyjemy w świecie, w którym łatwiej zauważyć brak siostrzeństwa niż jego przejawy? Prowa-dzone przez nas badania społeczne odzierają ze złudzeń. Sześć na dziesięć kobiet w Polsce czuje, że inne kobiety cieszą się z ich porażek. Ta tendencja jest najsilniejsza wśród kobiet pomiędzy 18 a 24 rokiem życia, ale również w starszych grupach wiekowych ponad połowa kobiet jest tego zdania. To dane z 2018 roku. Razem z badacz-kami z zespołu Katarzyny Krzywickiej-Zdunek objęłyśmy wówczas badaniami w projekcie dla Grupy RASP dużą próbę, bo aż 1500 Polek. Potem w pogłębionych wywiadach etnograficznych pytałyśmy o wsparcie od niespokrewnio-nych kobiet – takie, które kobiety otrzymują i takie, które dają. Usłyszałyśmy mnóstwo historii i niestety, niewiele z nich było pozytywnych. Były to opowieści o wzajemnej niechęci kobiet, raczej o wbijaniu noża w plecy niż o poda-waniu pomocnej dłoni. Usłyszałyśmy historie o surowej i nieżyczliwej ocenie, o porównywaniu się, o miotaniu się pomiędzy poczuciem wyższości nad innymi kobie-tami, a poczuciem bycia gorszą. Często słyszałyśmy też opowieści o tęsknocie za wspólnotą z innymi kobie-tami i trudnościami w jej budowaniu. Kobiety wspomi-nały o zazdrości wobec mężczyzn – o prostotę ich relacji, o umiejętność wspierania się w miejscu pracy, dzięki czemu wiedzie się im lepiej w życiu zawodowym, podczas gdy kobiety są samotne, niewspierane ani przez kobiety, ani przez mężczyzn, i na tym tracą. Z badań wyłonił się więc obraz, wedle którego kobiety to częściej rywalki niż sojuszniczki. 

				To nie jest wina kobiet, od wczesnego dzieciń-stwa jesteśmy socjalizowane do rywalizacji. Ta rywalizacja odbywa się w różnych konkurencjach czy dyscypli-nach, odwołujących się do różnych kulturowych wzorców 
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				kobiecości. Tych wzorców jest wiele i często są wzajemnie sprzeczne; mogą odnosić się do ciała (na ile jestem powabna i atrakcyjna seksualnie na tle innych kobiet), do ról społecznych (na ile jestem dobrą matką, przyjaciółką, na ile jestem atrakcyjna towarzysko) i szeregu innych obszarów. Nieustannie rywalizujemy z innymi kobietami, często zatra-camy się w tej rywalizacji, starając się wygrać i jak najbar-dziej perfekcyjnie wypełnić wzorce kobiecości. 

				W naszym badaniu usłyszałyśmy historie o wzajemnym dyscyplinowaniu się kobiet do bycia w linii z wzorcami obowiązującymi w kulturze patriarchalnej. Stąd pochodzący od kobiet i kierowany do innych kobiet slut shaming, body shaming i hejt. Stąd też niewystarczające wsparcie w walce z kulturą gwałtu; kulturą, która każe obwi-niać ofiarę przemocy, a nie sprawcę. Jeśli chodzi o życie zawodowe, to rzadko słyszałyśmy historie o wzajemnym wsparciu. Zazwyczaj kobiety wskazywały na brak wsparcia czy to w walce ze szklanym sufitem, czy lepką podłogą, która niczym lep na muchy trzyma nas w miejscu, na niskich stanowiskach i nie pozwala rozwijać się zawodowo. Kobiety nie wspierają się też w walce z luką płacową, która sprawia, że na tych samych stanowiskach, co mężczyźni, zarabiają średnio o 14% mniej. Nie wspierają się także w walce z nadmiarowym obciążeniem pracą domową. Jak pokazują badania, każdego dnia wykonujemy domowe obowiązki około dwie i pół godziny dłużej w porównaniu do mężczyzn. Ale kobiety rozliczają się wzajemnie raczej z tego, na ile dobrze wykonują ten drugi etat, na ile dzieci są odprasowane, na ile obiad jest porządnie ugotowany, niż wspierają się w zmianie tej trudnej codzienności. 

				Byłby to bardzo niewesoły obrazek, gdyby nie to, że pewna zmiana jest widoczna gołym okiem. Jest widoczna na ulicach, na których ramię w ramię maszerujemy, walcząc o swoje prawa. Kobiety z różnych klas społecznych, różnych pokoleń, o różnych identyfikacjach etnicznych, seksual-nych, religijnych, protestują i wspierają się w walce. Zmiana 
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				jest też widoczna w mediach tradycyjnych i społeczno-ściowych. Coraz częściej kobiety wyciągają z szafy tematy, które patriarchat uznał za wstydliwe – takie jak kobieca seksualność, cykl menstruacyjny, porody, poronienia, aborcje, menopauza, starzenie się, trudności z macierzyń-stwem, co sprawia, że inne kobiety nie czują się już tak samotnie. To są gesty siostrzeństwa. Coraz częściej takie ruchy jak #MeToo rozlewają się po świecie. Coraz częściej, ramię w ramię, walczymy o to, żebyśmy miały równe płace, prawa reprodukcyjne, żebyśmy żyły w świecie, który jest równościowy.

				Dlatego właśnie uznałam, że nadszedł znako-mity moment na pierwsze w Polsce badanie o siostrzeń-stwie – czyli o wspieraniu się niespokrewnionych kobiet. Możecie zapytać: dlaczego nie braterstwo? Tak jak potrze-bujemy feminatywów, tak potrzebujemy pojęcia, które nie jest fałszywie uniwersalizujące – bo braterstwo było budowane na ściśle męskim doświadczeniu, a potem uniwersalizowane. Zresztą, w świecie akademickim i akty-wistycznym termin sisterhood jest obecny od kilkudzie-sięciu lat. Gdy zaczęłam opowiadać o moim pomyśle znajomym i klientom, wielu z nich mnie wsparło, mówiąc, że to naturalny krok. Faktycznie, byłam dyrektorką mery-toryczną Sisters of Europe Polska i kuratorowałam panele o siostrzeństwie na Festiwalu Kultury Żydowskiej. Ale w dużej grupie moich znajomych pomysł wzbudził kontro-wersje. Pytano, dlaczego nie chcę zrobić badania o girl power, które w przeciwieństwie do siostrzeństwa jest powszechnie znanym terminem. Z mojej perspektywy girl power to feminizm tiszertowy – fałszywa idea, która nijak nie odnosi się do trudności, jakie napotykają kobiety, kiedy próbują budować wspólnotę. Część znajomych mówiła wprost, że powinnam zająć się czymś mniej dziwacznym i wydumanym, czymś prawdziwym. Z mojej perspektywy tęsknota za siostrzeństwem, za wspólnotą kobiet, jest nie tylko prawdziwa, ale też powszechna. I wreszcie niektóre 
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				moje koleżanki podkreślały, że powinnam zrobić badanie o feminizmie, a nie o siostrzeństwie. Z mojej perspektywy siostrzeństwo jest podwaliną feminizmu. Bez niego femi-nizm zbyt często i zbyt łatwo zbacza z torów walki o inte-resy wszystkich kobiet i wpada w pułapkę walki o wąskie interesy wybranej grupy kobiet. To może być pułapka neoliberalna. To może być koleżankowanie się z kobie-tami, które są do nas podobne i brak troski o kobiety mniej uprzywilejowane.

				Szczęśliwie, na wieść o idei badania siostrzeń-stwa zgłosiła się do mnie naukowczyni, Sandra Frydry-siak, a z deklaracją pomocy dołączyły też badaczki z firmy Zymetria. Już w czerwcu 2021 roku zrobiłyśmy pierwsze w Polsce badanie o siostrzeństwie. Reprezentatywną, ponad 800-osobową próbę Polek i Polaków zapytałyśmy najpierw o to, z czym w ogóle kojarzy im się siostrzeń-stwo. Okazało się, że przede wszystkim z więzami krwi, siostrą rodzoną lub cioteczną, ale również ze wspólnotą i wsparciem kierowanym od kobiet w stronę innych kobiet. Okazało się też, że ideę siostrzeństwa jakkolwiek kojarzy tylko 27% Polek i Polaków. Kiedy zaprezentowałyśmy naszą definicję siostrzeństwa, mówiącą, że siostrzeństwo to jest pojęcie wspólnoty, porozumienia, solidarności między kobietami niezależne od stopnia spokrewnienia, przyna-leżności klasowej, etnicznej czy narodowej, 45% respon-dentek i respondentów uznało, że już kiedyś się z taką ideą zetknęło. Ciekawa jest tu różnica między kobietami a mężczyznami – kobiety znacznie częściej mówiły, że słyszały już o tak definiowanym siostrzeństwie (51% kobiet do 38% mężczyzn). Następnie pytałyśmy, w jakim stopniu respondentki i respondenci obserwują w Polsce przejawy siostrzeństwa w swoim życiu. Okazało się, że siostrzeństwo jest obserwowane przez 51% osób w rodzinach, 49% wśród bliskich znajomych. Oznacza to, że kobiety wspierają się w bliskim gronie – rodziny, bliskich przyjaciół czy koleżanek, jednak pojawia się pytanie, czy takie relacje można nazwać 
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				siostrzeństwem. Widać wyraźnie, że siostrzanej solidar-ności i współdziałania jest najmniej na uczelniach (33%) i w miejscach pracy (35%). Są to obszary, które wymaga-łyby systemowego wsparcia, by kobiety mogły wspierać się nawzajem. 

				Sprawdzałyśmy też różnice w podejściu do siostrzeństwa wśród kobiet wiejskich i kobiet zamieszka-łych w dużych miastach, powyżej 100 tysięcy mieszkańców. Okazało się, że mieszkanki wsi zdecydowanie częściej mogą liczyć na wsparcie. 48% kobiet mieszkających na wsi obserwuje wokół siebie przejawy siostrzeństwa, podczas kiedy tylko 33% kobiet mieszkających w dużych miastach ma takie doświadczenia. 73% kobiet mieszkających na wsi wierzy, że w przyszłości siostrzeństwo może być częściej praktykowane, w miastach ten wynik jest znacznie niższy i wynosi 55%. Co interesujące, kobiety ze wsi udzielają sobie wsparcia częściej niż kobiety z dużych ośrodków miejskich, niezależnie od obszaru życia; nie tylko w obsza-rach związanych z opieką nad dziećmi, domem, ale też budowania poczucia własnej wartości (55% kobiet na wsi versus 42% kobiet z miast), wsparcia w obszarze zawo-dowym – wspólnej walki o prawo do awansu czy rozwoju w ramach firmy (52% versus 35%). 

				Obiecałam na koniec dobrą wiadomość i oto ona: światy, w których jest więcej siostrzeństwa, istnieją obok nas. Wyniki naszego badania wskazują wyraźnie, że siostrzeństwo to nie utopia. Co więcej, praktyka siostrzeństwa działa jak kula śniegowa, siostrzeństwo jest zaraźliwe. Analizując opowieści kobiet o pozytywnych doświadczeniach, możemy wskazać na konkretne dzia-łania, które mają potencjał zmiany naszych światów na bardziej siostrzeńskie.

				Po pierwsze, dokładnie tak jak w samolocie w razie katastrofy: najpierw warto zająć się sobą. Opuśćmy gardę. Na co dzień większość z nas trzyma gardę wysoko. Zasłaniamy się przed innymi kobietami, udajemy, pilnie 
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				wypełniamy wzorce kobiecości, bojąc się nieżyczliwej oceny, ostracyzmu. Tymczasem im bardziej naturalną, mniej perfekcyjną, odległą od ideału czy wzorca uda nam się być wobec innych kobiet, tym większa szansa na życz-liwość, głębsze relacje. Nauczmy się prosić inne kobiety o pomoc bez poczucia, że jest to równoznaczne z przyzna-niem się do porażki, słabości. Jest to trudne, ale możliwe. 

				Po drugie, bądźmy uważne na międzykobiecą przemoc. Jest ją trudniej zauważyć niż przemoc między mężczyznami. Nie oznacza to jednak, że jej nie ma; wręcz przeciwnie, często bulgocze pod przykrywką uśmiechów i komplementów. To przemoc związana z nieżyczliwym ocenianiem, porównywaniem się, plotką. Moja praktyka siostrzeństwa zaczęła się od tego, że kiedy miałam jakieś uwagi krytyczne wobec innej kobiety, zadawałam sobie pytanie, czy jestem w stanie podejść i jej to powiedzieć. Jeżeli nie mam odwagi albo ochoty powiedzieć kobiecie w twarz krytycznych uwag, zobowiązuję samą siebie, żeby nie mówić o tym nikomu i w miarę możliwości przestaję o tym myśleć. 

				Po trzecie, wkluczajmy. Uwielbiam słowo „wklu-czanie”, jest bardzo siostrzeńskie. Wkluczajmy, zapra-szajmy do naszych światów zawodowych i prywatnych kobiety mniej uprzywilejowane. Wkluczajmy intersekcjo-nalnie, międzypokoleniowo, wkluczajmy ponad podziałami. Łączmy światy, w których działamy, nawet jeśli wydają się różne. Bogactwo, jakie się kryje w takich współpracach, to skarb, który czeka na odkrycie.

				Po czwarte, opowiadajmy się przeciwko przyczynom braku siostrzeństwa, czyli przeciwko patriarchatowi, ale skończmy z obwinianiem osób. Brak siostrzeństwa nie jest naszą winą, ale wszystkie i wszyscy możemy starać się, żeby było go więcej. 

				Po piąte, udzielajmy innym kobietom wsparcia bez poczucia wyższości i w taki sposób, jakiego potrzebują, a nie o którym my myślimy, że jest właściwe. Mężczyźni 
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				także mogą wspierać kobiety w praktykowaniu siostrzeń-stwa; mogą uczyć swoje córki, siostry, że siostrzeństwo jest warte starania, mogą zwracać uwagę na to, że siostrzeń-stwo jest ważną wartością. 

				Z mojej perspektywy siostrzeństwo i jego praktyka to bunt przeciwko status quo. Siostrzeństwo to rewolucja. Siostrzmy się zaraźliwie, wkluczajmy się nawzajem i obser-wujmy, jak nasze osobiste i zawodowe światy zmieniają się na lepsze1. 

				
					1	Tekst powstał na kanwie mojego wystąpienia na TEDexSGH, a także wykładu podczas trzydniowego warsztatu Ślady siostrzeństwa (Akademia Sztuk Pięknych w Warszawie, 13–15.05.2022).
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				Eulalia Domanowska – historyczka i krytyczka sztuki, kuratorka, wykładowczyni akademicka w Wyższej Szkole Informatyki Stosowanej i Zarządzania (WIT) w Warszawie. Obecnie dyrek-torka Państwowej Galerii Sztuki w Sopocie, uprzednio dyrektorka Centrum Rzeźby Polskiej w Orońsku. Studia odbyła na Uniwersytecie Warszawskim, a także na Uniwersytecie Umeå w Szwecji w zakresie sztuki szwedzkiej, muzeologii, etnologii oraz sztuki gender. Członkini organizacji AICA i IKT (Stowarzyszenia Kuratorów Sztuki Współczesnej). Kuratorka ponad 100 projektów polskich i międzynarodowych, m.in. wystaw Tony’ego Cragga, Magdaleny Abakano-wicz, Henry’ego Moore’a i Ursuli von Rydingsvard. Autorka wielu publikacji poświęconych zagadnieniom sztuki współczesnej.
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				Sztuka tkaniny jest jednym z wehikułów rozwoju myśli feministycznej i idei siostrzeństwa. Jej historia jako współczesnej, równoprawnej dziedziny sztuki rozpoczyna się ponad 100 lat temu i znajduje dziś uznanie w kręgach artystycznych. Mój tekst nie pretenduje do systemowego opisu tego zjawiska. Jest raczej przeglądem najważniej-szych przełomowych artystek, które zmieniły historię sztuki i kilku współczesnych kontynuatorek. 

				Najpierw chciałam przedstawić artystkę, która jest bardzo znana w krajach skandynawskich i kulturze anglo-saskiej. Wraz ze swoim mężem – malarzem Carlem Lars-sonem – stworzyli wzór szczęśliwego domu. Ona zajęła się nowym designem, który stał się początkiem skandy-nawskiego stylu projektowania, kojarzonego z jasnymi kolorami, drewnianymi meblami i pięknymi tkani-nami ocieplającymi wnętrze. A on go spopularyzował swoimi obrazami.

				Karin Bergöö-Larsson urodziła się w 1859 roku, a jej ojciec biznesmen zadbał o edukację córki. Po prestiżowej szkole francuskiej w Sztokholmie, Karin najpierw ukończyła Slöjdskolan – Szkołę Sztuki i Rzemiosła (dzisiejszy ceniony Konstfack), a następnie tamtejszą Królewską Akademię Sztuk Pięknych w latach 1877–82. Studiowała malarstwo. Już rok po studiach spotkała przyszłego męża, Carla Lars-sona. Małżeństwo i ośmioro dzieci sprawiło, że Karin prze-stała malować, ale zajęła się designem ich domu, tworząc niepowtarzalny styl. 

				Oprócz mebli i ubrań dla siebie i dzieci projekto-wała oryginalne tkaniny. Przednowoczesne w charakterze, wprowadziły nowy abstrakcyjny styl w gobelinie. Wyko-nane w żywych kolorach, często z haftem stylizowanych roślin, proponowały znacznie lżejszą dekoracyjną formułę niż panujący wówczas styl narodowy. Inspirowała się także sztuką Wschodu. Na czarno-białych płótnach interpre-towała japońskie motywy. Zgłębiała i eksperymentowała również z techniką tkanin ludowych. 
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				Dobrym przykładem jest gobelin Cztery żywioły, który stworzyła w 1903 roku i który zawisł nad nową sofą w jadalni. Styl japoński łączyła z angielskim stylem arts & crafts i sztuką ludową. Była pierwszą kobietą, która wpły-nęła tak znacznie na zmianę projektowania tkaniny, jak i stylu życia – i to nie tylko swoich rodaków. Największe sukcesy osiągała w latach 1900–10.

				Kolejną artystką, która między innymi zajmowała się sztuką tkaniny, była Polka Zofia Stryjeńska – malarka, graficzka, projektantka tkanin, ubrań, a nawet zabawek. Projekty Stryjeńskiej z obszaru sztuki użytkowej uwodzą widza. Ze swoim wyczuciem formy, barwy i rytmu stwo-rzyła projekty kilimów i tkanin, które chciałoby się zobaczyć w interpretacji współczesnego designu. Twórczość artystki opierała się na stylistycznych i tematycznych inspiracjach polskim, zwłaszcza góralskim, folklorem.

				Stryjeńska to jedna z najpopularniejszych polskich artystek art déco. Pokazywała swoje prace na Międzyna-rodowej Wystawie Sztuki Dekoracyjnej w Paryżu w 1925 roku, była nagradzana na Biennale w Wenecji w 1932 roku, współtworzyła wystrój wnętrz polskich transatlan-tyków, projektowała kilim dla cesarza Japonii. Wiele swoich wzorów sprzedawała do Glinian – największej tkalni przed-wojennej Polski, należącej do Michaiła Chamuły. 

				Gliniany to miejscowość położona w zachodniej Ukrainie, 50 kilometrów na wschód od Lwowa, gdzie od drugiej połowy XIX wieku działał największy w austro-wę-gierskiej Galicji, a potem w II RP, ośrodek tkania kilimów. Tamtejsze tradycje tkackie wskrzesza dziś firma Splot wraz z ukraińskimi warsztatami „Zena”.

				Stryjeńska projektowała fantasmagoryczne, wyrafi-nowane kolorystycznie stroje i nakrycia głowy inspirowane pogańskim, słowiańskim panteonem. Fizyczne proto-typy kostiumów Marzanny, Światowida czy Perkuna uszyła i wykorzystała w jednym ze swoich performansów współ-czesna polska artystka wizualna Paulina Ołowska.
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				Stojak na rośliny Karin Larsson, fot. Carl Larsson-gården.
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				Wolnostojące łóżko Carla, z lnianymi zasłonami i baldachimem wyhaftowanym przez Karin, fot. Per Myrehed.
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				Pokój Karin i dziewczynek, fot. Per Myrehed.
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				Róża miłości – gobelin/ makrama z wełny i przędzy rybackiej (1909) oraz kwia-towa dekoracja Carla wokół drzwi (prezent na imieniny Karin w 1894 roku), fot. Per Myrehed.
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				Tkanina z czytelni Karin, z motywem fantastycznego stwora. Obramowanie gobelinowe naszyte na grubą tkaninę wełnianą, 1909, fot. Per Myrehed.
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				Krzesło barokowe z tapicerką tkaną przez Karin, ok. 1912, fot. Per Myrehed.

			

		

	
		
			
				Eulalia Domanowska

			

		

		
			
				92

			

		

		
			[image: ]
		

		
			
				Sofa w jadalni z kopiami Słonecznikowej poduszki Karin z ok. 1905 roku i jej gobelinu Cztery elementy z 1903-04 roku. Poduszka na siedzenie to tradycyjne pokrycie łóżka z Dala-Floda, z frędzlami z pomponów dodanymi przez Karin, fot. Per Myrehed.
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				W marcu 2018 roku w Museo del Novocento – impo-nującym muzeum sztuki nowoczesnej, które znajduje się tuż obok katedry w Mediolanie – Ołowska zrealizowała performans, którego bohaterkami były słowiańskie boginie.

				„Przedstawienie Slavic Goddesses and the Ushers powstało w oparciu o twórczość urodzonej w Krakowie Zofii Stryjeńskiej, jednej z najgenialniej-szych artystek XX wieku” 

				– donosił Vogue1. 

				Kostiumy do mediolańskiego przedstawienia inspi-rowane były serią Bożki słowiańskie z 1918 roku. Litografie Stryjeńskiej przedstawiają pogańskie boginie: Dziedzilię, Marzankę i Cycę, a także Światowida, Radegasta czy Trygława. Slavic Goddesses and the Ushers powstało we współpracy z Fondazione Furla, bolońską fundacją i galerią sztuki założoną przez Giovannę Furlanetto, prezeskę domu mody Furla. 

				Kolejną bohaterką jest Anni Albers, która w 1931 roku objęła kierownictwo pracowni tkackiej w Bauhausie i pracowała w Black Mountain College w Karolinie Północnej w USA wraz z mężem Josefem Albersem, po próbie wskrzeszenia uczelni w Stanach Zjednoczo-nych. Artystka tworzyła odważne abstrakcyjne kompo-zycje z prostych linii i wyrazistych płaszczyzn koloru. W swoich projektach użytkowych eksperymentowała także z nietypowymi materiałami, takimi jak metalowe nici czy końskie włosie. Już w 1929 roku stworzyła projekt nowator-skiego okrycia ścian dla audytorium Bauhausu w Dessau z bawełny i celofanu, które jednocześnie wygłuszało dźwięk i odbijało światło. 

				W 1949 roku odbyła się jej indywidualna wystawa w nowojorskim MoMA. Była to pierwsza wystawa poświę-cona projektowaniu tkanin w tym muzeum, co było krokiem 

				
					1	Paulina Ołowska: słowiańska bogini, „Vogue” 02.10.2018 (dostęp: 3.09.2022).
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				w zmianie pojmowania tkactwa jako czegoś więcej niż rzemiosła. Na wystawie pokazano eksperymentalne prace Albers z nietypowych materiałów, takich jak celofan, miedź, rafia, trawa czy skrawki drewna. Wśród innowacyj-nych obiektów były wolno wiszące materiałowe przepie-rzenia, tkaniny obiciowe i okrycia ścian. 

				Ważny czas nadszedł dla tkaniny w latach 60. W 1962 roku zorganizowano po raz pierwszy Biennale Tkaniny w Lozannie, które przyczyniło się do zmiany statusu tej sztuki; dzięki wysiłkom kuratorek i artystek, od sztuki użytkowej i dekoracji architektury przeszła ona do sztuki pięknej. 

				W 1969 roku odbyła się w Nowym Jorku w MoMA jedna z przełomowych wystaw w tym zakresie – Wall Hangings. Kuratorka Mildred Constantine zaprosiła 28 artystek i artystów, w tym sześcioro Polaków. Największe wrażenie wywarła Abakanowicz. Najpierw przyjrzyjmy się jednak innym twórczyniom. 

				Zmiany w tkaninie szły w kilku kierunkach – po pierwsze stawały się one szydełkowymi obiektami, po drugie – nabierając grubości i faktury – stawały się rzeź-bami. Przemianom w sztuce towarzyszyła także refleksja teoretyków sztuki i filozofów. Dzięki książkom Clau-de’a Lévi-Straussa, takim jak Smutek tropików, Myśl nieoswojona czy Surowe i gotowane, okazało się, że nie ma powodu uznawać białą kulturę Zachodu za bardziej rozwiniętą od innych terenów globu. Wiele artystek i arty-stów zaczęło sięgać do kultur pierwotnych Afryki, Ameryki Południowej, Indian i tamtejszych tradycji tkackich. Wiele artystek zajmujących się tkaniną jeździło po świecie, znaj-dując nowe inspiracje. 

				Jedną z nich była Ewa Pachucka (Jaroszyńska). Studiowała w Łodzi, gdzie zainspirowały ją tkaniny Joanny Owidzkiej. Na wspomnianej wystawie zostały poka-zane prace Pachuckiej wykonane szydełkiem Kokon I i II z sizalu i konopi. 
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				Szwajcarska artystka Françoise Grossen zaczęła swoją przygodę od studiów architektonicznych, przecho-dząc później do tkaniny. Już w latach 60. przeniosła się do Stanów Zjednoczonych, a potem do Afryki, do Konga i Gabonu, gdzie uczyła języka francuskiego. Jej inspiracją były zwłaszcza przedmioty ze sznurka, będące lokalną tradycją. Sznurek został w jej pracach podniesiony do medium rzeźbiarskiego.

				Amerykańska artystka Leonore Tawney zaczy-nała jako rzeźbiarka, a w 1954 roku przeszła do tkactwa. Tkaninę studiowała w Finlandii z Marttą Taipale. W 1969 roku pojechała do Japonii, Indii i Tajlandii, a później do Gwatemali. Zaczęła pracować w trzech wymiarach, stosując specjalną lnianą włóczkę w kolorze naturalnym i czarnym. Lekkie, przezroczyste, ażurowe prace inspiro-wane były tkaniną prekolumbijskich Andów – zwłaszcza peruwiańską tkaną gazą. 

				Amerykańska artystka Sheila Hicks zrobiła dyplom z tkanin inkaskich na Uniwersytecie w Yale. Interesowała się badaniem lokalnych praktyk tkackich. Odbyła podróż przez pięć kontynentów, badając lokalne kultury w Meksyku, Francji, Maroku, Indiach, Chile, Szwecji, Izraelu, Arabii Saudyjskiej, Japonii i w południowej Afryce. 

				Inna ważna postać to Neda Al-Hilali – artystka pochodzenia irackiego urodzona w Czechach, która następnie przeniosła się do Kalifornii, gdzie studiowała, a potem tworzyła obiekty i instalacje z tkanin. Wszystkie artystki tworzyły swoje tkaniny bez użycia krosien, uzyskując efekty przestrzenne.

				I wreszcie Abakanowicz. Magdalena Abakano-wicz w ciągu ponad 60 lat swojej twórczości zajmowała się różnymi dziedzinami sztuki, przekraczając granice i łącząc różne media. Eksperymentowała i poszukiwała. Oprócz tkanin i najbardziej znanych abakanów powstawały rysunki, rzeźby, instalacje przestrzenne, projekty architektoniczne i rzeźby w przestrzeni publicznej miast i parków.
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				Magdalena Abakanowicz, Abakan żółty, 1970, fot. Eulalia Domanowska.
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				Magdalena Abakanowicz, Abakan turkusowy, 1969, fot. Eulalia Domanowska.
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				Dziś jej prace znajdują się w kolekcjach na terenie Azji, Australii, obu Ameryk, a w szczególności Stanów Zjedno-czonych i wielu krajów Europy.

				Jak pisała Marga Paz, 

				„już we wczesnych pracach pochodzących z lat 50. i 60. ujawniła się jedna z najbardziej charaktery-stycznych cech jej sztuki: nieodmienna fascynacja energią, monumentalnością i tajemniczością świata natury, wyrażająca się w upodobaniu do motywów organicznych i biologicznych struktur, (…) chęci zakorzenienia dzieła w uniwersalności natury”2. 

				Artystka dokonała przełomu w traktowaniu tkanin. Potrafiła wyjść z nimi w przestrzeń i stworzyć coś pomiędzy tkaniną a rzeźbą – nową formę, abakany. 

				Tworzyła przestrzenne tkaniny, czyniąc rewolucyjny przełom w tej dziedzinie sztuki i kreując sensualny świat bardzo nowoczesnej kobiety. Zaproszona na wystawę do Stanów Zjednoczonych, spędziła tam sporo czasu w latach 1970–71. Zetknęła się wówczas z jednej strony z falą amerykańskich artystek feministycznych, takich jak Judy Chicago i Miriam Shapiro, a z drugiej – z monu-mentalnymi rzeźbami minimalistów i artystów land artu, co zapewne było powodem coraz większego zaintereso-wania artystki rzeźbą.

				Obecnie wiele artystek zajmuje się tkaniną, która ponownie jest nośnym medium sztuki, także współcze-snej. Świadomie korzystając z tradycji, przy pomocy tkaniny wyznaczają sobie różnorodne cele: wspólno-towe, feministyczne, ekofeministyczne, aktywistyczne, społeczne. Do takich artystek w Polsce należą np. Agnieszka Brzeżańska, Iwona Demko, Eliza Proszczuk, Agata Zbylut, Monika Drożyńska czy wreszcie Małgo-rzata Mirga-Tas, reprezentantka Polski na obecnym 59. 

				
					2	M. Paz, M. Abakanowicz, [w]: katalog wystawy W przestrzeni Magdaleny Abakanowicz, Orońsko 2019, s. 66.
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				Biennale w Wenecji, której propozycja osiągnęła niewąt-pliwy sukces. Jej grupowo tworzone patchworki zakom-ponowane jak renesansowe freski w Pałacu Schifanoia w Ferrarze są bardzo oryginalną, znakomitą prezentacją romskiej kultury. 

				Nagrodą Złotego Lwa za całokształt twórczości obdarzono w tym roku w Wenecji Cecilię Vicuñę, chilijską artystkę i poetkę działającą w Stanach Zjednoczonych. Przez ponad 50 lat tworzyła różnorodne prace związane z politycznym aktywizmem; jest rzeczniczką środowiska naturalnego, praw człowieka i przeciwniczką homogeni-zacji kultury, starając się opowiadać o nieznanych rejonach globalnego świata. 

				Zmuszona do emigracji w latach 70. po zamordo-waniu prezydenta Salvadora Allende, osiadła w dzielnicy TriBeCa w Nowym Jorku, ale chilijska kultura jest obecna w jej realizacjach. 

				„Moja praca – mówi – tkwi w jeszcze nieodkrytym potencjale nieukształtowanego, gdzie dźwięk, tkanie i język współgrają ze sobą, tworząc nowe znaczenia”3. 

				To jedno zdanie może być dobrym wprowadze-niem do złożonego świata multidyscyplinarnej twór-czości Vicuñy. Stałe poszukiwanie i głęboka introspekcja prowadziły Vicuñę przez jej 50-letnią praktykę; począt-kowa myśl lub obraz przekształca się w niej w poezję, film, piosenkę, rzeźbę lub zbiorowy performans. Jej prak-tykę cechuje poczucie efemeryczności i nagłych zmian współczesnego świata. 

				W latach 70. artystka zainteresowała się starożytnym pismem kipu, metodą prowadzenia dokumentacji i komu-nikacji wizualnej poprzez wiązanie węzłów na kolorowych sznurkach, która była używana przez Inków i inne starożytne 

				
					3	Cyt. za: K. Lok, Cecilia Vicuña: Weaving the Common Thread of Language, Memory, Resistance and the Female Body in Her Spatial Poetry, CoBo Social (dostęp: 6.09.2022).
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				kultury andyjskie. Tak Vicuña wspomina swoje pierwsze spotkanie z tą starożytną formą komunikacji:

				„Widziałam kipu w książce, prawdopodobnie na początku lat 60. w domu mojej ciotki Rosy Vicuña. Była rzeźbiarką zakochaną w sztuce prekolumbijskiej”4. 

				Na początku lat 70. Vicuña zaczęła tworzyć własne kipu z nieprzędzonej wełny, które przekształ-ciły się w instalacje site-specific, łączące doty-kowy rytuał tkania i przędzenia z asamblażem, poezją i performansem. 

				Dziś jej prace są w kolekcjach Tate Gallery w Londynie, Muzeum Guggenheima w Nowym Jorku czy Museo de Arte Contemporáneo w Santiago. Prace Vicuñy często kojarzą kipu z ciałem kobiecym, co widać w pracach takich jak seria Quipu Menstrual (Kipu menstruacyjne), która została niedawno pokazana na 13. Biennale w Szanghaju. Praca ta została pierwotnie pomyślana jako modlitwa za zniszczone przez górnictwo lodowce i, w paraleli do siły menstruacji i żywotności kobiecego ciała, jest metaforą oporu wobec chciwości, przemocy i ingerencji ludzkości w naturę. W jednym z jej kołyszących się pod sufitem obiektów, widzowie mogli wejść do świetlistej przestrzeni między rzeźbami, kąpiąc się w dźwiękach cieknącej wody, dochodzących z filmu Semiya (Pieśń nasion) (2015); efektem było naślado-wanie deszczu i słońca letnią porą. To było niesamowite doświadczenie, które uwydatniło wszechobecne motywy występujące u artystki – balans i naturę.

				Precarios Cecilii Vicuñy, delikatne konstrukcje rzeźbiarskie umieszczane na ścianach, tworzą konste-lację przetworzonych materiałów. Plastikowe kawałki, muszle, kamienie, nici i szczątki splecione w delikatnym tańcu. Rzeźby te są delikatne, rustykalne, jak małe 

				
					4	Tamże.
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				pontony lub tratwy z dryfującego drewna. Utrzymują się w niepewnej równowadze, oddając obawy związane z kryzysami środowiskowymi i humanitarnymi. Vicuña, która rozpoczęła swoją praktykę jako nastolatka, tworzy precarios od lat 60. Jej prace z tej serii traktują dema-terializację jako konsekwencję zmian klimatycznych i prowokują do szerszych rozmów na temat przesiedleń.

				Pozwólcie, że zakończę słowami Abakanowicz, która w 1984 roku wyjaśniała powody swojej działalności: 

				„Człowiek tworzył mity z tęsknoty za zagubionym stanem równowagi, za prehistorycznym życiem, jakie było rajem, błogim stanem bez świadomości. Obserwuję, jak głęboko zakorzenione są źródła tej wewnętrznej walki między świadomością, a tym, co oddziedziczone, między szaleństwem a mądrością, pomiędzy marzeniem a rzeczywistością na jawie”5.

				
					5	M. Abakanowicz, O Androgynie, [w]: Abakanowicz. Katalog wystawy, Orońsko 2013, s.70.
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				Cecilia Vicuña, Quipu, About to Happen, CAC, Nowy Orlean 2017, fot. Alex Marks.
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				Cecilia Vicuña, A Ritual Performance by the Sea, documenta 14, fot. Mathias Voelzke.
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				Cecilia Vicuña, About to Happen, Henry Art Gallery, Seattle 2019, fot. Chona Kasinger.
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				Cecilia Vicuña, Quipu Womb, documenta 14, EMST, Ateny 2017, fot. Mathias Voelzke.
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				Cecilia Vicuña, performans podczas documenta 14, Kassel 2017, fot. Mathias Voelzke.
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				Eliza Proszczuk – artystka wizualna, animatorka, edukatorka, autorka tkanin, obiektów prze-strzennych i kolaży. Ukończyła Akademię Sztuk Pięknych w Warszawie na Wydziale Malarstwa oraz Post St. Joost w Bredzie na Wydziale Sztuk Wizualnych. W 2015 roku obroniła doktorat na macierzystej uczelni. Dwukrotna stypendystka MKiDN i ZAiKS. Obecnie pracuje na ASP w Warszawie na Wydziale Architektury Wnętrz w pracowni Tkanina w Architekturze. Tworzy sztukę zaangażowaną społecznie. Porusza tematy związane z feminizmem, kobiecością, pracuje z kobietami w więzieniu, pacjentami ośrodków odwykowych czy osobami z doświad-czeniem uchodźczym. Częstym punktem wyjścia jest dla niej sztuka tradycyjna północno--wschodniej Polski.
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				Zajmując się haftem i szerzej: tkaniną, dostrzegam ślady, które kobiety pozostawiły po sobie w historii.

				Ucząc się od artystek ludowych i wykorzystując własne umiejętności, tworzę tkaniny, których forma i treść są współczesne, natomiast technika wytwarzania pozostaje tradycyjna. Zależy mi, aby moje prace poru-szały wątek siostrzeństwa, tj. zawiązywania kobiecych sojuszy, wzajemnej troski i wsparcia oraz wykorzystywały naturalne materiały.

				Inspiracją do tworzenia tkanin dwuosnowowych jest dla mnie postać prof. Eleonory Plutyńskiej. Pracowała ona na warszawskiej Akademii Sztuk Pięknych od końca lat 20. XX wieku. W jej pracowni swój dyplom zrealizo-wała chyba najbardziej znana polska artystka, Magdalena Abakanowicz. Plutyńska w latach 30. założyła Izbę Tkactwa Dwuosnowowego w Janowie w województwie podlaskim, przekazując wiedzę i twórcze podejście do tkania. Posta-nowiła stworzyć nowy typ dywanów, zachęcała tkaczki do tworzenia własnych wzorów zamiast kopiowania motywów z kap fabrycznych. Pierwszym wzorem były „zwierza” inspirowane motywem z dywanu kaukaskiego. Potem powstały następne.

				Wykrystalizowały się określone typy dywanów: „zwierza”, „drzewo”, „bukiety”, „las”. W ich ramach tkaczki wymyślały własne motywy, tkane „z głowy”. Odbywało się to jednak przy znaczącym udziale artystki, stąd zamiast autorstwa w podpisach często pojawia się słowo „tkała” i nazwisko osoby. Plutyńska zaproponowała też powrót do ręcznie przędzonej wełny i barwników naturalnych, co pozwalało uzyskać ciekawe efekty kolorystyczne.

				Z dzieciństwa pamiętam wszechobecne kapy, leżące na fotelach i wersalkach. Nigdy ich nie lubiłam: były wełniane i twarde, gryzły. Dorośli je uwielbiali. W PRL-u takie tkaniny na meblach wypoczynkowych świetnie retuszo-wały tapicerkę i nadawały koloru popularnej, przemysłowej szarzyźnie. Poza możliwością większości była wymiana 
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				Bez tytułu, z cyklu Wątek podwójny, technika dwuosnowowa, tkanina z motywem „zwierzy” utkana przez Teresę Pryzmont, len, wełna, 90×150 cm, 2021.
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				starych, zniszczonych mebli na nowe, ale prawie każdy mógł sobie pozwolić na wzorzyste, barwne i wytrzymałe narzuty. Część z nich była wykonywana ręcznie, w technice dwuosnowowej, a część maszynowo na krosnach żakar-dowych (dla przeciętnego odbiorcy efekt był podobny, ale nie dla konesera). Rynek zbytu tkanin skurczył się w drugiej połowie lat 90. XX wieku, kiedy zaczęliśmy się cieszyć nowym szalonym wzornictwem przemysłowym i już nie chcieliśmy przykrywać wersalek. Mimo wszystko Izba Tkactwa Dwuosnowowego przetrwała, a od kilku lat prze-żywa nawet swój rozkwit. To wszystko dzięki zamiłowaniu Japonek i Japończyków do janowskiej tkaniny.

				Kilka lat temu nawiązałam współpracę z paniami z Izby Tkactwa Dwuosnowowego w Janowie, która daje nam nawzajem przyjemne poczucie wspólnoty. Panie tworzą małą, lokalną społeczność, są ode mnie dużo starsze, to pokolenie z końca wojny. Moje pomysły nie zawsze spotykają się z ich aprobatą, czasem są odrzucane, budzą złość. Wcześniej nie przyszło mi do głowy, że moje wytwory mogą być kontrowersyjne.

				Każda z tkaczek ma własne wzory (wymyślone przez siebie lub zapożyczone z przeszłości i w jakiś sposób 
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				Bez tytułu, z cyklu Wątek podwójny, technika dwuosnowowa, utkana przez Karolinę Radulską, 90×200 cm, 2020.
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				przekształcone). Jest źle widziane, aby jedna tkaczka „odtykała” od drugiej. Preferowane jest raczej tworzenie tkanin w oparciu o te motywy, które już istnieją w wypra-cowywanym przez poszczególne panie wzorniku. Właśnie dzięki nim można rozpoznać rękę tkaczki. Wydaje mi się, że współczesna tkaczka ma większą niż kiedyś potrzebę indywidualizmu, która często artykułowana jest w naszych rozmowach. W związku z tym, że część pań nie chce podej-mować się tkania nowych tematów, pomyślałam, że będę projektować tkaniny, łącząc własne motywy tkackie z tymi już istniejącymi we wzornikach janowskich artystek. Jak mówiła Anni Albers, „nić jest obszarem nieustannie rozsze-rzających się relacji. Jest to linia poszukiwań, wydarzenie, relacyjne działanie”1. I tak też powstał dywan utkany przez panią Teresę Pryzmont.

				
					1	A. Albers, On Weaving, Londyn 1974, s. 39.
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				Bez tytułu, z cyklu Wątek podwójny, technika dwuosnowowa, utkana przez Karolinę Radulską, 90×200 cm, 2020.
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				Bez tytułu, z cyklu Wątek podwójny, technika dwuosnowowa, utkana przez Karolinę Radulską, 90×200 cm, 2020.
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				Bez tytułu, z cyklu Wątek podwójny, technika dwuosnowowa, utkana przez Teresę Pryzmont, len, wełna, 180x250 cm, 2021.
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				Bez tytułu, z cyklu Sukienka, haft na jelitach jagnięcych, 2019.
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				Fragment pracy bez tytułu, z cyklu Sukienka, haft na jelitach jagnięcych, 2019.
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				Jelita jagnięce kupiłam w sklepie internetowym, były już wyczyszczone w popiele i zasolone. Umyłam je, rozcięłam i wysuszyłam na słońcu, potem hafto-wałam. Linię haftu wyznaczały drobne jak koronka żyłki. Haftowałam rok, może mniej. To była bardzo przyjemna, monotonna czynność. Potem poszczególne fragmenty zszywałam ze sobą.

				Praca dotyka sfery profanum związanej z krwią menstruacyjną. Odniosłam się do żydowskiej tradycji czystości rodzinnej i związanego z nią stanu nida (oddzie-lenie). Towarzyszyła mi przy tym myśl Marilyn Strathern: „Każda nić może zostać złapana, zawiązana i zaplątana w inne znajdujące się w jej pobliżu. Podążając za naszym materiałem/wątkiem, coś, co mogłoby się wydawać linią dociekań lub splotem, wyłania się jako urwany koniec lub węzeł gordyjski, niemożliwy do rozplątania”2.

				W pierwszych dniach pobytu w Strasburgu moją uwagę zwrócił kobiecy symbol Alzacji – wielka czarna kokarda, która w XIX wieku zagościła na dobre na kobie-cych głowach: „Mam kokardę, to znak, że jestem Fran-cuzką, Alzatką!”. Jej wielkość świadczyła o zamożności, niektóre kokardy były absurdalnie duże. Czasem trzeba było tworzyć do ich podtrzymania specjalną konstrukcję z drutu. Oczywiście rozwinął się cały przemysł „kokar-dziany”: dedykowane tkaniny, wzornictwo (niektóre regiony Alzacji miały swój charakterystyczny wzór i kolor), poja-wili się specjaliści od ich tworzenia (najpierw tkanina była odpowiednio zaginana, potem szyta, a potem krochma-lona). Wszystko razem wydało mi się dość komiczne, ale przyczyna powstania tego efektownego znaku okazała się, jak można było się spodziewać, mało zabawna. Alzatki, po przyłączeniu Francji do cesarstwa niemieckiego, poprzez 

				
					2	M. Strathern, Anthropological Reasoning: Some Threads of Thought, „Hau: Journal of Ethnographic Theory” 2014, nr 4 (3), s. 26. Tłumaczenie autorki.
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				Bez tytułu, z cyklu Sukienka, haft na jelitach jagnięcych, praca stworzona na potrzeby wystawy Krew. Łączy i dzieli, Muzeum POLIN, Warszawa, 2017, fot. Magdalena Starowieyska.
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				S. Gerschel Ainé, portret młodej Alzatki, Strasburg, ok. 1900.

			

		

		
			
				Autor nieznany, Gretel, Lene & Salomé Krieger, pocztówka.

			

		

	
		
			
				Ślady siostrzeństwa, poszukiwania...

			

		

		
			
				123

			

		

		
			[image: ]
		

		
			
				Dokumentacja z przebiegu warsztatu, Apollonia – European Art Exchanges, Strasburg, 2017.

			

		

		
			
				noszenie kokard manifestowały swoją tożsamość naro-dową, co nierzadko narażało je na niebezpieczeństwo.

				Projekt Hafty i tożsamości był realizowany w formie warsztatów. Zaprosiłam do uczestnictwa kobiety z różnych środowisk i różnego pochodzenia, zamieszkujące Alzację (w tym Strasburg). Chciałam, aby dokończyły zdanie: „Je me définis comme…” (Identyfikuję się jako…). Uczestniczki warsztatów wyszywały swoje odpowiedzi na wspólnym kawałku czarnego materiału, który po wyhaftowaniu został zamieniony w wielką kokardę. Warsztaty zrealizowano w przestrzeni miasta: w galeriach, domach kultury, kawiar-niach, salonach fryzjerskich.

				Udało mi się również spełnić marzenie Madam Phfirsch – 90-letniej mieszkanki Strasburga, Alzatki, doty-czące założenia alzackiego ludowego kostiumu i zrobienia sesji fotograficznej w jej domu. To był prezent na jej urodziny. W ten sposób powstały nie tylko zdjęcia uczestni-czek warsztatów oraz Madam Phfirsch, ale także nagranie wideo, zawierające wspomnienia kobiety zanurzonej w burzliwej historii miasta w czasie II wojny światowej.
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				Pani Phfirsch w swoim domu, Strasburg 2017.
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				Uczestniczki warsztatów w wyhaftowanej kokardzie na głowie, Strasburg 2017.
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				Kirstie Macleod – artystka z wykształceniem w dziedzinie tekstyliów, języka wizualnego, projek-towania kostiumów i dyscyplin teatralnych. Jej zróżnicowane portfolio obejmuje fotografię, malarstwo, rysunek, instalację i haft. Jej prace podejmują kwestie tożsamości, podświadomości i upływu czasu. Od 17 lat pracuje jako artystka specjalizująca się w tekstyliach, a od 13 zajmuje się Czerwoną Sukienką. Dziś mieszka na wsi, w hrabstwie Somerset, z partnerem i dziećmi. Żyje w zgodzie z naturą, uprawia jogę i medytację, łącząc proste życie z przywilejem prowadzenia projektu Czerwona sukienka i prezentowania jego efektów na wystawach na całym świecie.www.reddressembroidery.com
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				13-letni nagradzany, globalny, kolektywny projekt

				hafciarski (2009–2022)

				„Za każdym razem, gdy kobiety spotykają się połą-czone wspólną intencją, ma to wielką moc”.

				Phylicia Rashad

				Kiedy 13 lat temu poczułam inspirację do stworzenia projektu Red Dress (Czerwona sukienka), moim celem było skonstruowanie platformy artystycznej, która posłu-żyłaby kobietom na całym świecie – również kobietom zepchniętym na margines i żyjącym w ubóstwie. Chciałam, by za jej pośrednictwem – za pomocą haftu – mogły opowiedzieć swoje historie.

				Dorastałam w kilku diametralnie różnych, odle-głych krajach, w różnych częściach świata. Wróciłam do Wielkiej Brytanii na studia, a po uzyskaniu tytułu magi-stra w dziedzinie języka wizualnego i sztuki performansu, rozpoczęłam karierę artystyczną. Moja własna praktyka była zakorzeniona w obszarze tkaniny artystycznej, lecz 
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				Sharmin Sadia (Kurdystan) i Tugba Gula (Turcja), Swansea 2022, fot. Mark Pickthall.
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				wyrażała się w wyjątkowy sposób. Przez lata doskonaliłam swój indywidualny język, używając tkaniny artystycznej jako narzędzia o dużej sile oddziaływania – w filmach, anima-cjach, instalacjach i performansach artystycznych.

				Czerwona sukienka to moja najnowsza insta-lacja, która powstawała stopniowo, począwszy od 2009 roku. Narodziła się z pragnienia stworzenia dzieła, które łączyłoby różne tożsamości na całym świecie, ponad granicami i bez ograniczeń. Dzieła, które zjednoczyłoby poszczególne jednostki we wspólnej celebracji uniwer-salnego języka haftu i w kreatywnej ekspresji. Sukienka jest skonstruowana z 84 kawałków jedwabnej tafty w kolorze głębokiej czerwieni; pracowało nad nią 336 kobiet i 7 mężczyzn z 46 krajów oraz 136 zatrudnionych 

			

		

		
			
				Pomnik wojenny Heroinat w Kosowie, upamiętniający 20 tysięcy kobiet zgwałconych w czasie wojny; Kirstie Macleod w Czerwonej sukience, fot. Pam Dawes.
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				Czerwona sukienka, Natasha Faye Hopkins, fot. Dave Watts.
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				artystek_ów-rzemieślniczek_ów. Pozostałe elementy haftu uzupełniały osoby wolontariackie oraz publiczność podczas licznych wystaw i wydarzeń.

				Sukienkę haftowały m.in. uchodźczynie z Palestynyi Syrii; kobiety szukające azylu w Wielkiej Brytanii – pochodzące z Iraku, Chin, Nigerii i Namibii; ofiary wojny w Kosowie, Rwandzie i Demokratycznej Republice Konga; zubożałe mieszkanki RPA, Meksyku i Egiptu; osoby w Kenii, Japonii, Turcji, Szwecji, Peru, Czechach, Dubaju, Afgani-stanie, Australii, Argentynie, Szwajcarii, Kanadzie, Tobago, Wietnamie, Estonii, USA, Rosji, Pakistanie, Walii, Kolumbii i Anglii; studentki z Czarnogóry, Brazylii, Malty, Singapuru, Erytrei, Norwegii, Polski, Finlandii, Irlandii, Rumunii i Hong Kongu; a także ekskluzywne pracownie hafciarskie z Indii i Arabii Saudyjskiej.
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				Gisèle, Esther i Espérance (Demokratyczna Republika Konga), fot. Nicole Esselen.
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				Wielu spośród twórców sukni to osoby doświad-czone: artystki i artyści, rzemieślniczki i rzemieślnicy, ale liczne fragmenty stworzyły też osoby, które z haftem nie miały dotąd do czynienia. Jedyne wymogi, jaki stawiałam, to aby każda osoba w jakiś sposób wyrażała swoją tożsa-mość i kulturę, oraz by haftowała własnymi nićmi. Niektóre zdecydowały się tworzyć przy użyciu określonego stylu haftu, praktykowanego od setek lat w ich rodzinie, wiosce lub mieście, inne używały prostych ściegów, aby wyrazić sugestywne historie i emocje z przeszłości.

				13-letnia wędrówka dookoła świata – twórcza odyseja Czerwonej sukienki – dobiegła końca, a suknia zyskała swój ostateczny kształt. Pokryta milionami ściegów, jedwabna, ważąca 6,2 kilogramów. Na jej ciężar składają się 

			

		

		
			[image: ]
		

		
			
				Farhana Gabaly (Egipt), fot. Kirstie Macleod.
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				Red Dress – Czerwona sukienka
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				Artystka-rzemieślniczka Hilaria Lopez Patishtan (San Juan Chamula, Meksyk), fot. Kirstie Macleod.
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				nie tylko nici i koraliki, które ją zdobią, ale także wszystkie indywidualne historie i zbiorowe głosy, które chcą być wysłuchane. Przez wiele lat trwania projektu sukienka ewoluowała: od ambitnej instalacji artystycznej aż po projekt globalnej współpracy i platformy do wzmacniania głosów tak, by zostały usłyszane. Inicjatywa połączyła osoby z najróżniejszych środowisk, dając im pokrzepienie, podnosząc świadomość i przypominając, jak wiele możemy dokonać, kiedy się spotykamy, wspieramy wzajemnie i podnosimy na duchu.

				Czerwona sukienka była wystawiana w gale-riach i muzeach całego świata, w tym w Galerie Maeght w Paryżu, Art Dubai, Museo de Arte Popular w Meksyku, Bibliotece Narodowej Kosowa, podczas wydarzenia w Royal Academy w Londynie, w londyńskim Fashion and Textile Museum oraz na wystawie konkursowej Premio Valcellina Textiles w Maniago we Włoszech, gdzie zdobyła pierwszą nagrodę w 2015 roku.

				Czerwona sukienka nadal będzie podróżować do wielu różnych galerii, muzeów i przestrzeni oraz brać udział w międzynarodowych wydarzeniach – i nadal pozo-stanie dostępna dla wszystkich. Mam nadzieję zapre-zentować suknię społecznościom i grupom zagrożonym wykluczeniem, a także pokazać ją w krajach artystek_ów i rzemieślniczek_ków biorących udział w jej wykonaniu – obok ich własnych prac, w miejscach przez nie i przez nich wybranych.

				Praktycznego i logistycznego wsparcia przy reali-zacji projektu udzieliły nam następujące organizacje chary-tatywne, samopomocowe, przedsiębiorstwa społeczne i inicjatywy wspierające kobiety w ubóstwie: Manchester Aid for Kosovo we współpracy z Sister Stitch w Kosowie; Kisany w Rwandzie i Demokratycznej Republice Konga; Missibaba w RPA; Kitzen w Meksyku; Al Badia w Palestynie; FanSina w Egipcie; oraz The Swansea Women’s Asylum & Refugee Support Group w Walii. Początkowe wsparcie 
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				dla projektu zapewnił w 2009 roku oddział British Council w Dubaju, a kolejne fundusze otrzymaliśmy z Arts Council Lottery Fund, Ambasady Brytyjskiej w Prisztinie w Kosowie oraz z dwóch kampanii crowdfundingowych przeprowa-dzonych w Wielkiej Brytanii.

			

		

	
		
			
				siostrzeństwo to: dzielenie się, nowe formy pracy z pamięcią, obecnośći świadomośćobecności
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				Magdalena Zych – antropolożka kultury, kuratorka i kustoszka w Muzeum Etnograficznym w Krakowie, gdzie od 2009 roku koordynuje projekty badawcze i kreuje sytuacje współpracy naukowo-artystycznej. Rozwija praktykę i refleksję reinterpretacji kolekcji etnograficznych. Zrealizowała wraz z zespołami m.in. badania i wystawy na temat kultury ogrodów działkowych dzieło-działka, współczesnych wesel Wesela 21, relacji XIX-wiecznej kolekcji syberyjskiej MEK ze społecznościami źródłowymi Syberia. Głosy z Północy. Współautorka wystawy POWER-BANK / siła kobiet prezentowanej w 2022 roku w MEK.
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				Gwiezdny ślad siostrzeństwa, czyli o spotkaniachi wystawiePOWERBANK/ siła kobiet
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				Na nocnym niebie w maju pojawiają się Plejady. To piękny gwiazdozbiór mieniących się drobnych świateł, dość dobrze widoczny tuż obok Oriona. Astronomowie klasyfi-kują je jako tzw. gromadę otwartą. Jest młoda, ma dopiero około sto milionów lat. Źródłem innej zwyczajowej nazwy, Siedem Sióstr, jest mit o nimfach, córkach tytana Atlasa i okeanidy Plejone, ściganych przez olbrzyma Oriona. Na nieboskłon przeniósł je Zeus, więc może dlatego poja-wiają się w gwiazdozbiorze Byka. W rzeczywistości gwiazd tych jest kilkaset, patrząc w niebo możemy dostrzec aż 10. Wędrują nocami wiosny i lata, by po czasie jesiennej obfi-tości zniknąć. Grecy wierzyli, że ich pojawienie się w pierw-szych dniach maja otwiera czas bezpiecznej żeglugi, a odejście w listopadzie rozpoczyna czas morskich burz.

				Myślałam o mieszkających na nocnym niebie grec-kich nimfach, towarzyszkach bogini Artemidy, w czasie majowych rozmów o siostrzeństwie w nadwiślańskiej przestrzeni Akademii Sztuk Pięknych w Warszawie. Arte-mida, utożsamiana w tradycji z boginią płodności i śmierci, była siostrą Apollina, opiekowała się rzekami i źródłami. Sąsiedztwo Wisły było naturalnym kontekstem tych wzbie-rających emocjami lub cicho płynących nurtów myśli i uczuć, którymi się wymieniałyśmy. Spędziłyśmy też kilka chwil na rzece, ciesząc się jej wieczorną odsłoną i wido-kiem księżyca tuż przed pełnią. Myślałam o starodaw-nych Plejadach, gdyż siostrzeństwo jako idea o określonym kształcie ma w tej części świata swoje własne miejsce. I choć z jakiegoś powodu nie ma jej jeszcze w słow-niku historii idei, to możemy rozpoznawać jej różne wcie-lenia. Wywodząc się z kobiecego doświadczenia wspólnoty rodzinnej, emanacje siostrzeństwa przekraczają ten źródłowy kontekst na wiele sposobów.
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				Jednym z nich jest praca z biografiami i okruchami obecności innych kobiet z przeszłości. Czasem przypomina wpatrywanie się w ciemność nieba, by dojrzeć właśnie je, Siostry. Czujesz, że tam są. Trzeba tylko udać się w miejsce bez elektrycznego szumu lamp, być cierpliwą, poczekać aż rozejdą się chmury, a może nawet poszukać lunety. Iwona Demko ten proces nazywa „empatyczną herstorią”. Myślę, że tak można określić także sposób, w jaki przez wiele miesięcy razem z Dorotą Majkowską-Szajer i Katarzyną Piszczkiewicz pracowałyśmy nad wystawą POWERBANK / siła kobiet (27 maja 2022 – 31 grudnia 2022, Muzeum Etno-graficzne w Krakowie). Jako kuratorki opowieści o tym, jaki ślad kobiety zostawiły w muzealnej kolekcji, przemie-rzałyśmy magazyny, dokumenty i własną wyobraźnię, by opowiedzieć o kobiecej sprawczości, o źródłach kobiecej siły, objawiającej się w niepozornych przedmiotach czy w odzyskanych wspomnieniach.
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				POWERBANK/ siła kobiet, wejście na wystawę, fot. Marcin Wąsik.
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				Wystawa, zajmując pomieszczenia należące do muzeum, ale przez dekady wykorzystywane przez oddział dużego banku, stała się przestrzenią pozyskiwania i pomnażania energii. Tak o niej myślimy – i do takiego miejsca zapraszamy. Dziś tam, gdzie stał bankomat, kwitną zioła – każde z nich jest ważne dla kobiecego zdrowia i stanu ducha (macierzanka, mak, malwa, len, dziurawiec, ruta i krwawnik), namalował je Olaf Cirut wspominając świat ziół swojej babki. Ze ścian bankowego skarbca spogląda kilkadziesiąt kobiecych wizerunków – te odważne spoj-rzenia prosto w obiektyw są jak wyzwanie rzucone czasowi przez tamte dziewczynki, nastolatki, kobiety i staruszki. Wątek fotografii przedstawiających romskie kobiety odda-łyśmy w ręce Elżbiety Mirgi-Wójtowicz, Wojciecha Szymań-skiego, Moniki Szewczyk i Małgorzaty Mirgi-Tas, której piękna praca odzyskuje nurt romskiej herstorii w tym etno-graficznym kontekście.
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				POWERBANK/ siła kobiet, Zielnik Olafa Ciruta, fot. Marcin Wąsik.
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				POWERBANK/ siła kobiet, czerwone trzewiki z safianowej skóry z Uścia Zielonego w Ukrainie, XX wiek, przywołują Karen z baśni Andersena, fot. Dorota Majkowska-Szajer.

			

		

		
			
				POWERBANK/ siła kobiet, za lnianymi nićmi figura świętego Onufrego, rzeźba z XIX wieku, Huculszczyzna, Ukraina, z kolekcji podarowanej MEK przez Helenę Dąbczańską, fot. Marcin Wąsik.
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				POWERBANK/ siła kobiet, część wystawy z m.in. oleodrukiem przedstawiającym boginię Kali, z Matką Boską z Dzieciątkiem (dziewczynką) Józefa Franusiaka z Koniemłotów (1975), z dzieżą na ciasto chlebowe Krystyny Kot z Rakszawy (drewniane naczynie na podeście), klatką na matkę (pszczelą) – matecznikiem, sierpem z gminy Czernichów i proroctwem Królowej Michaldy spisanym przez Julię Kawę z Gorlic, fot. Marcin Wąsik.
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				POWERBANK/ siła kobiet, kapliczka Małgorzaty Mirgi-Tas, Nońcia, technika własna, własność autorki, 2020, oraz fragment instalacji fotografii romskich kobiet ze zbiorów MEK, fot. Dorota Majkowska-Szajer.
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				POWERBANK/ siła kobiet, spódnica z samodziału wełnianego wykonana i noszona przez Stanisławę Żegotę, Komorniki, woj. łódzkie, lata 60. i 70. XX wieku, sprzedana do muzeum przez Zofię Czycz z Krakowa,fot. Marcin Wąsik.

			

		

		
			
				W dawnym pokoju socjalnym nadal brzmią kobiece głosy – w tym opowieść Krystyny Kot z Rakszawy o pieczeniu chleba, Anny Nowak-Sokół o jej żydowskiej babce, która przetrwała wojnę w domu, w którym odbywa się wystawa, i głos Mai Luxenberg interpretującej ponad stuletni tekst piosenki z muzealnego archiwum. To skarga służącej z robotniczych Dębnik, dziś dzielnicy Krakowa, na los dziewczyny w niechcianej ciąży. Skarga przejmująca i aktualna.

				Ponad 80 poruszających wyobraźnię przedmiotów jest źródłem opowieści o kobiecej mocy. Są wśród nich ubrania, biżuteria, bielizna, narzędzia pracy, dokumenty, dzieła sztuki. Rzeczy codziennego użytku i te, które miały uruchamiać proces rytualnej przemiany. Obiekty, obrazy i dźwięki przywołują wielkie symbole i drobne gesty. Ujaw-niają złożoność losów, niejednoznaczność kobiecych ról i sposobów działania, przygody ciała i pragnienie wolności. 
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				POWERBANK/ siła kobiet, odpowiedzi na pytanie: Skąd czerpiesz siłę?, fot. Marcin Wąsik.
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				Pomocą w odkodowaniu znaczeń wystawy jest Niezbędnik autorstwa Doroty Majkowskiej-Szajer. Dzięki niemu można poznać nieco bliżej 36 bohaterek wystawy. Tak naprawdę jest ich znacznie, znacznie więcej. Hafciarki, wycinankarki, malarki, projektantki, służące, arystokratki, etnografki, boginie, gospodynie domowe, emancypantki, autsajderki, społeczniczki… Ich losy ujawniają niespodzie-wane powiązania, na różne sposoby splątane z kolekcją Muzeum Etnograficznego w Krakowie. Osnową przywo-ływanych na wystawie opowieści są lniane nici. Ich wiązki służą także do tego, by każda i każdy mógł zostawić na wystawie swój ślad, przywołując własne źródło mocy na niewielkiej karteczce (a tych stale przybywa). 

				Pytanie brzmi: A Ty, skąd czerpiesz siłę?
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				Czerpię ją z takich spotkań, jak to w maju 2022 w Warszawie, z Elizą, Ewą, Martą i Martą, Iwoną, Zuzanną, Natalią, Magdaleną, Magdą i Magdą, Anną, Elwirą, Eulalią, Agnieszką, Ivą, Yulią, Weroniką, Moniką, Pauliną. Nasze imiona się powtarzają, tak jak czasem siostrzeń-skie herstorie, zawsze jednak w innej odsłonie, odcieniu i nastroju. Na obrusie, do którego haftowania zostałyśmy zaproszone, zaczęłam od skojarzenia, że siostrzeństwo jest jak woda. Czułam, że bliska Wisła, przepływ spojrzeń i głosów, wreszcie moc tak ceniącej wodę Artemidy i jej orszaku nimf, to coś, co może powinno na chwilę ukazać się na splotach tkaniny. Czerpałam też ze skojarzeń moich sąsiadek. Urzekło mnie „sisterchód” Weroniki Pelczyńskiej, a także „sio!” Ewy Chomickiej. Eliza Proszczuk włączyła się w program wystawy POWERBANK/siła kobiet i przyje-chała do Krakowa, by haftować w przestrzeni wystawy ten sam obrus. W ten sposób za każdym kolejnym spotkaniem, idea siostrzeństwa wypełnia się materialnym i zmysłowym śladem, przechodzi przez nasze ręce, ułatwia żeglugę…

			

		

	
		
			
				Gwiezdny ślad siostrzeństwa, czyli o spotkaniach i wystawie POWERBANK/ siła kobiet

			

		

		
			
				155

			

		

		
			[image: ]
		

		
			[image: ]
		

		
			
				POWERBANK/ siła kobiet, Siostry Rzeki z Polski witają Siostry Rzeki z Ukrainy – przemarsz z MEK nad Wisłę, autorki happeningu: Cecylia Malik i Kolektyw Siostry Rzeki, 23.06.2022, fot. Joanna Urbaniec, archiwum Kolektywu Siostry Rzeki.
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				POWERBANK/ siła kobiet, Siostry Rzeki z Polski witają Siostry Rzeki z Ukrainy – przemarsz z MEK nad Wisłę, autorki happeningu: Cecylia Malik i Kolektyw Siostry Rzeki, 23.06.2022, fot. Joanna Urbaniec, archiwum Kolektywu Siostry Rzeki.
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				Eliza Proszczuk i Dorota Majkowska-Szajer w czasie wspólnego wyszy-wania obrusa POWERBANK/ Siostrzeństwo 12.06.2022, Dom Esterki – Muzeum Etnograficzne w Krakowie, XI Krakers Cracow Art Week, fot. Marcin Świdziński, archiwum fundacji Wschód Sztuki. 

			

		

		
			
				Dorota Majkowska-Szajer i Janina Szajer w czasie wspólnego wyszywania obrusa POWERBANK/ Siostrzeństwo 12.06.2022, Dom Esterki – Muzeum Etnograficzne w Krakowie, XI Krakers Cracow Art Week, fot. Marcin Świdziński, archiwum fundacji Wschód Sztuki. 

			

		

	
		
			
				159

			

		

		
			[image: ]
		

		
			[image: ]
		

		
			
				Uczestniczki wspólnego wyszywania obrusa POWERBANK/ Siostrzeństwo 12.06.2022, Dom Esterki – Muzeum Etnograficzne w Krakowie, XI Krakers Cracow Art Week, fot. Marcin Świdziński, archiwum fundacji Wschód Sztuki. 

			

		

		
			
				Rezultaty wspólnego wyszywania obrusa POWERBANK/ Siostrzeństwo 12.06.2022, Dom Esterki – Muzeum Etnograficzne w Krakowie, XI Krakers Cracow Art Week, fot. Marcin Świdziński, archiwum fundacji Wschód Sztuki. 

			

		

	
		
			
				Agnieszka Rayzacher – krytyczka sztuki, kuratorka wystaw, od 2005 roku prowadzi w Warszawie galerię lokal_30 oraz Fundację Lokal Sztuki. W swojej praktyce skupia się przede wszystkim na badaniu i prezentacji twórczości artystek oraz osób sojuszniczych. Współzałożycielka grupy dyskusyjnej Seminarium Feministyczne poświęconej sztuce i feminizmowi. Kuratorka i współkuratorka wystaw prezentowanych w polskich i zagranicznych instytucjach, redaktorka i współredaktorka książek oraz autorka tekstów dotyczących artystek.
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				W chwili, gdy cały nasz wygodnie urządzony świat wali się na naszych oczach, siostrzeństwo, empatia, soli-darność i współpraca są nam bliskie i potrzebne jak nigdy wcześniej. Jednocześnie okazuje się, że musimy przedefiniować nasze dotychczasowe rozumienie tych pojęć, bo rzeczywistość wojenna wszystko wyostrza, stawia wymagania, których nie znałyśmy, każe uczyć się wszystkiego od nowa. 

				Jak w tej sytuacji mówić o tym, co było wcze-śniej? Czy mamy do tego prawo, a przede wszystkim, czy ma to jakikolwiek sens? Wydaje się, że nasze dotychcza-sowe działania nie mają znaczenia w obliczu koszmaru, który dzieje się za naszą granicą. Jak sobie z tym poradzić? Postaram się mimo wszystko opowiedzieć o mojej aktyw-ności, nieustannym dążeniu do osadzania jej w aktual-nych realiach – o wystawach, Seminarium Feministycznym i o marzeniach.

				Nadszedł czas, żeby zacząć myśleć o siostrzeń-stwie, tak jak i o feminizmie, jako o wspólnej sprawie, nieza-leżnej od płci. Przede mną trudna lekcja z niewykluczania, bo muszę przyznać, że bardzo dobrze czuję się w grupie kobiet. Dzielenie się radością, czerpanie siły, wzajemne wsparcie, wymiana wiedzy. Sądzę, że wiele z nas tego doświadcza. Jednak, jak wiele z nas, mam również za sobą doświadczenie przemocy ze strony innych kobiet. Te prze-mocowe kobiety mają często feminizm na ustach. Długo o tym myślałam. Skąd to się bierze? Dlaczego właśnie one okazują się być strażniczkami patriarchatu? 

				Tak mnie to męczyło, że w 2020 roku zrobiłam w lokalu_30 wystawę Wielbłąd nigdy nie zapomina. Pisałam wówczas: 

				„Wystawa dotyczy krzywdy usankcjonowanej przez społeczne przyzwolenie, poprzez system społeczny. Najlepszym przykładem takiego mechanizmu jest patriarchat, trwający na tyle długo i na tyle wszech-obecny, że nie dostrzegałyśmy (i często do dziś nie 
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				dostrzegamy) jego etycznych aspektów i oddziały-wania na postawy ludzi wobec siebie, a także wobec istot pozaludzkich. Relacje władzy, pazerność i prze-konanie o wyższości jednych nad drugimi mają wpływ nie tylko na losy społeczeństw czy społecz-ności, ale też przede wszystkim na prywatne historie poszczególnych osób i istot. Na wystawie krzywda i przemoc są pokazane za pomocą metafory lub intymnej opowieści o życiu, wymieraniu, zranionych uczuciach czy po prostu o zwyczajnych sytuacjach, za którymi czai się przemoc lub wyzysk”. 

			

		

		
			
				Anna Orbaczewska, bez tytułu wg Fragonarda (2020), wystawa Wielbłąd nigdy nie zapomina, lokal_30, Warszawa, fot. Bartosz Górka.
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				Jan Możdżyński, Pomnik zakazu opresji (2019), wystawa Wielbłąd nigdy nie zapomina, lokal_30, Warszawa, fot. Bartosz Górka.
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				Dobromiła Hada-Jasikowska, Flaga i Manifest (2020), wystawa Wielbłąd nigdy nie zapomina, lokal_30, Warszawa, fot. Bartosz Górka.
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				Sofi Zezmer, Cross Section LS1 (2016), wystawa Wielbłąd nigdy nie zapomina, lokal_30, Warszawa, fot. Bartosz Górka.
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				Diana Lelonek, Ptaki (2019), wystawa Wielbłąd nigdy nie zapomina, lokal_30, Warszawa, fot. Bartosz Górka.

			

		

	
		
			
				Agnieszka Rayzacher

			

		

		
			
				168

			

		

		
			
				Prowadzenie niewielkiej instytucji, miejsca sztuki, jakim jest lokal_30, daje mi możliwość wypowiadania się w formie wystaw lub wydawanych książek na tematy, które są dla mnie ważne. Jestem wdzięczna losowi za ten przy-wilej, za tę przestrzeń, która – jak myślę – jest również przestrzenią siostrzeństwa, gdzie spotkać się mogą, jeśli tylko zechcą, bliskie mi oraz sobie nawzajem osoby. Taką platformą wymiany myśli jest również Seminarium Femi-nistyczne, które założyłyśmy w 2017 roku wraz z Agatą Jakubowską, Anką Leśniak i Magdą Ujmą. Początkowo SemFem było grupą dyskusyjną, z czasem zaczęłyśmy poszerzać nasze spotkania o wystąpienia performa-tywne i performanse, m.in. Ewy Zarzyckiej czy Black Venus Protest (Magdalena Mellin, Monika Wińczyk). Semina-rium zazwyczaj odbywa się w siedzibie lokalu_30, ale gościmy też czasem w innych miejscach – już dwukrotnie w warszawskiej Galerii Studio, w krakowskim Domu Norymberskim, w Muzeum Sztuki w Łodzi czy w Soko-łowsku w ramach Międzynarodowego Festiwalu Sztuki Efemerycznej Konteksty.

				Seminarium założyłyśmy z myślą o tym, żeby mieć możliwość wymiany i dzielenia się doświadczeniami, wiedzą, umiejętnościami, uczuciami. Z mojej perspektywy jest to też bardzo ważna przestrzeń wsparcia; mimo że mamy zaplanowane tematy kolejnych seminariów, bardzo często zmieniamy je pod wpływem aktualnych wydarzeń, np. kryzysu uchodźczego, zaostrzenia przepisów antyabor-cyjnych czy wzmożenia nagonki na osoby nieheteronorma-tywne. Nie twierdzę, że niesiemy wsparcie osobom, które doświadczają szeroko rozumianej przemocy, ale podej-mując te tematy, rozmawiając o nich i zapraszając do rozmowy staramy się na bieżąco przepracowywać te wątki, dzielić się emocjami, uczyć się od innych, czerpać z ich doświadczeń związanych z daną sytuacją.

				Nasze spotkania staramy się organizować co dwa miesiące. Na stronie internetowej www.semfem.pl, a także 

			

		

	
		
			
				Aktualnie nie wiem nic, sister

			

		

		
			
				169

			

		

		
			
				na naszej grupie na fejsbuku oraz w mediach obsługi-wanych przez lokal_30 publikujemy otwarte zaproszenie związane z aktualnym tematem. Dla mnie ważna jest ta regularność; mimo natłoku innych zadań warto być razem, tworzyć grupę, która jest przy tym otwarta i inkluzywna – każda_y w każdej chwili może się do nas przyłączyć. 
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				Seminarium Feministyczne w trakcie pandemii.
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				Uczestniczki Seminarium Feministycznego (Zofia Nierodzińska, Magdalena Ujma, Iwona Demko), lokal_30, Warszawa.
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				Uczestniczki Seminarium Feministycznego jako Tęczowa Drużyna Izabeli Maciejewskiej, Muzeum Sztuki w Łodzi, 2018.
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				Uczestniczki Seminarium Feministycznego (Zofia Nierodzińska, Magdalena Ujma, Iwona Demko), lokal_30, Warszawa.
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				Nie będę tu wymieniać wszystkich inicjatyw, wystaw, spotkań oraz wydawnictw, które w mojej praktyce wiążą się z ideą siostrzeństwa. Chciałam wspomnieć o dwóch bardzo dla mnie istotnych. Pierwsza dzieje się teraz – w chwili, kiedy piszę te słowa, czyli w lipcu 2022 roku. To idea wymiany galeryjnej z A.I.R. Gallery z Nowego Jorku. Jest to stowarzyszenie artystek powstałe równo 50 lat temu – we wrześniu 1972 roku, a bezpośrednim impulsem do jej założenia była nieobecność sztuki tworzonej przez kobiety w muzeach, kolekcjach, a nawet w galeriach prywatnych. Dziś sytuacja się zmieniła, ale wciąż artystki i osoby niebi-narne muszą się upominać o swoje prawa, wiele jest też do nadrobienia – wiele nazwisk, dorobków, archiwów, jeśli natychmiast nie zostaną opracowane, ulegną zapo-mnieniu, bo przez wiele lat nie dostrzegano ich wartości. Dzięki mojej długoletniej znajomości z Joan Snitzer oraz Jane Swavely udało mi się doprowadzić do tej wymiany. 
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				A.I.R. Gallery, 1974, Wooster Street 97, Nowy Jork, dzięki uprzejmości A.I.R. Gallery.
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				Wystawa Lather, Rinse, Repeat (Spień, spłucz, powtórz), A.I.R. Gallery w lokalu_30, Warszawa, fot. Adam Gut.
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				Wystawa Lather, Rinse, Repeat (Spień, spłucz, powtórz), A.I.R. Gallery w lokalu_30, Warszawa, fot. Adam Gut.
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				Plakat wystawy Lather, Rinse, Repeat (Spień, spłucz, powtórz).

			

		

		
			
				W lokalu_30 członkinie A.I.R. Gallery pokazują wystawę Lather, Rinse, Repeat (Spień, spłucz, powtórz), dotyczącą ciągłej potrzeby powtarzania tego, że przestrzeń sztuki nie może być przestrzenią wykluczenia. Z kolei nasza wystawa Bezsenność w Warszawie (Sleepeless in Warsaw), odbywa-jąca się w Nowym Jorku pomiędzy 6 sierpnia a 4 września 2022 roku, jest prezentacją polskiej sztuki feministycznej od wczesnych lat 70. aż po dziś. Piszę ten tekst w przeddzień wyjazdu i mam nadzieję, że moje marzenie, nad którym pracowałam od kilku lat, uda się już wkrótce spełnić.

				Druga wystawa, którą chcę przywołać, to Poganki. Odbywała się w lokalu_30 w trudnym pandemicznym czasie, wiosną 2021 roku. Była to wystawa dotycząca kobiecej bliskości i relacji – romantycznych, siostrzeńskich, partnerskich czy fizycznych. Inspiracją dla tytułu wystawy stała się Poganka Narcyzy Żmichowskiej, uważana za pierwszą polską powieść dotyczącą miłości i namiętności 
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				pomiędzy kobietami. To dla mnie ważna postać, a we wstępie do wystawy pisałam: 

				„Wiele lat po ukończeniu warszawskiego liceum im. Narcyzy Żmichowskiej powróciłam do postaci matronki szkoły, którą wówczas miałam za »starą pannę« lubiącą język francuski, pracu-jącą na rzecz edukacji dziewcząt, zaangażowaną w sprawy niepodległościowe. Z perspektywy kilku-nastoletniej dziewczyny nie był to zbyt interesu-jący życiorys. Jako dojrzała osoba odkrywam inne oblicze Narcyzy – pisarki, którą dziś określiłabym mianem aktywistki, skupiającej wokół siebie grono kobiet, pierwszych feministek zwanych Entuzjast-kami lub Radownicami, autorki terminu posie-strzenie, oznaczającego żeńskie współdziałanie, współodczuwanie, a także związki emocjonalne. To ta Żmichowska pisze do swoich współtowa-rzyszek listy pełne żaru, czułości i zaangażo-wania. Ta Żmichowska przeżywa głęboki smutek po rozstaniu z Pauliną Zbyszewską, która wcze-śniej pisała do niej: »Słuchaj Narcysso, Matka twoja gdyby żyła przeklęłaby miłość twoją – albo ciężką łzą opłakałaby nasz związek...«. Ta Żmichowska odważa się wreszcie na publikację Poganki, powieści romantycznej, gdzie pod postacią głów-nego bohatera, Beniamina, kryje się ona sama. Gabryella (to jej pseudonim artystyczny) była postacią niejednoznaczną, jak na połowę XIX wieku ekscentryczną – paliła cygara, jeździła konno, za nic miała sztywne reguły każące kobiecie wyjść za mąż i prowadzić stateczny żywot żony i matki. Ta promotorka rozwoju intelektualnego i osobistego kobiet, była jednocześnie zaangażowaną konspi-ratorką, za co zapłaciła ponad dwoma latami spędzonymi w więzieniu i kolejnymi trzema pod nadzorem policyjnym”. 
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				Karolina Breguła, Niech Nas zobaczą (2003), widok z wystawy Poganki, lokal_30, Warszawa, fot. Marcin Liminowicz.

			

		

	
		
			
				178

			

		

		
			[image: ]
		

		
			
				Karolina Sobel, Leżałam za długo w moim łóżku (2019), widok z wystawy Poganki, lokal_30, Warszawa, fot. Marcin Liminowicz.
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				Kinga Michalska, Diary (2011–21), widok z wystawy Poganki, lokal_30, Warszawa, fot. Marcin Liminowicz.
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				Liliana Zeic, Sourcebook (2020), widok z wystawy Poganki, lokal_30, Warszawa, fot. Marcin Liminowicz.
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				Liliana Zeic, Sourcebook (2020), widok z wystawy Poganki, lokal_30, Warszawa, fot. Marcin Liminowicz.
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				Maria Kniaginin-Ciszewska, Ubrałam moją dziewczynę w prezent, który dostałam od niej, Prezent, 7777 (2020), widok z wystawy Poganki, lokal_30, Warszawa, fot. Marcin Liminowicz.
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				Marta Bogdańska, Love That Dare Not Speak Its Name (2020), widok z wystawy Poganki, lokal_30, Warszawa, fot. Marcin Liminowicz.
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				Wystawa Bezsenność w Warszawie, A.I.R. Gallery, Nowy Jork, fot. Kinga Cieplińska.

			

		

		
			
				Praca Zuzanny Janin Nikt Ci nie uwierzy, Zuzanno (2021–22), wystawa Bezsenność w Warszawie, A.I.R. Gallery, Nowy Jork, fot. Kinga Cieplińska.
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				Na koniec zwierzę się z mojego marzenia, jakim jest stworzenie Instytutu Emancypacji – miejsca, które byłoby instytucjonalną realizacją idei Seminarium Feministycz-nego i tego, co od lat robimy w lokalu_30, czyli programu wystaw. Właściwie można by rzec, że w pewnym sensie taki instytut wraz osobami współpracującymi ze mną już prowadzimy. Być może nie należy jednak rezygnować z marzeń o feministycznej, równościowej instytucji sztuki. Widzę potrzebę stworzenia większego miejsca, spełnia-jącego rolę platformy spotkania, łączącego osoby i ich pomysły. Może kiedyś uda się to zrealizować. 

			

		

		
			
				Natalia LL, widok z wystawy Bezsenność w Warszawie, A.I.R. Gallery, Nowy Jork, fot. Kinga Cieplińska.
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				Natalia LL, Rima, 1968.
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				Widok wystawy Natalii LL Doing Gender (2013), lokal_30, Warszawa, fot. Franciszek Buchner.
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				Widok wystawy Natalii LL Doing Gender (2013), lokal_30, Warszawa, fot. Franciszek Buchner.
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				Postscriptum. Femmage dla Natalii LL

				Na początku sierpnia 2022 roku otworzyłam w Nowym Jorku wystawę Bezsenność w Warszawie (Sleepeless in Warsaw), dotyczącą historii polskiej sztuki feministycznej, którą rozpoczynają wczesne prace Natalii LL. Nie przypuszczałam, że to będzie ostatni raz, kiedy wystawiam jej dzieła jeszcze za jej życia. 

				W czasie mojego pobytu w Stanach Zjednoczonych, już po napisaniu tego tekstu, dowiedziałam się o śmierci Natalii LL. Wspaniałej artystki, ciepłej, dobrej i pięknej osoby, z którą byłam związana od równo dziesięciu lat, zajmując się jej twórczością, organizując wystawy, publi-kując teksty i książki, starając się, aby jej prace znalazły się w jak najlepszych kolekcjach instytucjonalnych. Wciąż nie mogę się otrząsnąć po tej stracie, pustka w moim sercu jest niewyobrażalna. 

				Natalia LL była osobą niezwykle skromną, choć znała wartość swojej sztuki i zdawała sobie sprawę z tego, jak ważne jest ciągłe poszerzanie wiedzy na jej temat. W ciągu tych dziesięciu lat umożliwiła mi poznanie swojej twórczości dzięki naszym licznym rozmowom, przeglą-daniu materiałów archiwalnych, odkrywaniu kolejnych prac. Bardzo zależało mi na tym, aby wśród profesjonalistek_ów, a także wśród publiczności i kolekcjonerek_ów zmienić sposób jej postrzegania – wpłynąć na chęć pogłębiania refleksji i analizowania wielu jej znakomitych cykli fotogra-ficznych, performansów i filmów. Chciałam odczarować jej wizerunek „artystki od banana”, jak często mówiono o niej i pisano w związku z jej ikoniczną serią Sztuka konsump-cyjna (1972–74). Choć praca ta ma z pewnością ogromne znaczenie w historii sztuki, to jednak jej wizualna moc trochę zafałszowała obraz twórczości Natalii LL, która była zdecydowanie bardziej złożona i wielowątkowa. Cieszę się, że badaczki zwróciły wreszcie uwagę na wątki mistyczne w twórczości Natalii, na nurt ekologiczny i bardzo inten-sywną działalność performerską. Natalia LL była również 
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				prawdopodobnie pierwszą artystką polską, która podjęła temat przedstawienia w sztuce waginy (Rima, 1968; bez tytułu, 1973), czy relacji romantycznej, seksualnej i emocjo-nalnej między kobietami (Aksamitny terror, 1970–73, Sztuka konsumpcyjna, 1972–74). Używała medium fotograficz-nego bardzo świadomie, wciąż poszerzając jego obszary i eksperymentując z nim (m.in. Sztuczna fotografia, 1978). Jej prace z końca lat 60. oraz z początku lat 70. wyrastały z nurtu konceptualnego, który jednak, w przeciwieństwie do prac tworzonych przez mężczyzn, został poszerzony o wątki związane z seksualnością, emocjami, cielesnością, ekologią.

				Na koniec chciałam przypomnieć kilka wystaw Natalii LL lub z jej udziałem, które udało mi się zorgani-zować w trakcie naszej współpracy. Pierwszą z nich była Natalia LL Doing Gender w lokalu_30 z 2013 roku, do której została wydana również niewielka książka o tym samym tytule. W 2017 roku, również w lokalu_30, odbyła się z kolei wystawa Zeitgeist, ukazująca cztery artystki, reprezen-tujące dwa pokolenia i dwie fale feminizmu – Natalię LL i VALIE EXPORT oraz Justynę Górowską i Dianę Lelonek. Zapisuję wydarzenia zwykłe to ostatnia wystawa indy-widualna z 2019/20 roku, którą pokazywałam w czasie Kontekstów w Sokołowsku, a następnie w lokalu_30 w Warszawie. Mam nadzieję, że przyjdzie mi jeszcze pracować nad twórczością Natalii LL, dzięki której termin „siostrzeństwo” zyskał dla mnie nowy wymiar. Postaram się, aby pamięć o niej trwała jak najdłużej.
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				Natalia LL, Piramida (1979), wystawa Zeitgeist, lokal_30, Warszawa, fot. Marcin Liminowicz.
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				Widok ogólny wystawy Zeitgeist (2017), lokal_30, Warszawa, fot. Marcin Liminowicz.
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				Natalia LL, Dreaming (1978), wystawa Zeitgeist, lokal_30, Warszawa, fot. Marcin Liminowicz.
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				Natalia LL, Punkty Podparcia (1978), wystawa Zeitgeist, lokal_30, Warszawa, fot. Marcin Liminowicz.
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				Natalia LL, Stany Skupienia (1980), wystawa Zeitgeist, lokal_30, Warszawa, fot. Marcin Liminowicz.
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				Natalia LL, Aksamitny terror (1970–73), wystawa Zapisuję wydarzenia zwykłe, lokal_30, Warszawa, fot. Bartosz Górka.
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				Natalia LL, Fotografia intymna (1968–71) i Życie prywatne, wystawa Zapisuję wydarzenia zwykłe, lokal_30, Warszawa, fot. Bartosz Górka.
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				Natalia LL, Identyfikacja miejsca (1971), wystawa Zapisuję wydarzenia zwykłe, lokal_30, Warszawa, fot. Bartosz Górka.
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				Widok wystawy Natalii LL Zapisuję wydarzenia zwykłe, lokal_30, Warszawa, fot. Bartosz Górka.
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				Natalia LL, Śnienie – seans 36-godzinny (1978), wystawa Zapisuję wydarzenia zwykłe, lokal_30, Warszawa, fot. Bartosz Górka.
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				Iwona Demko – artystka wizualna, absolwentka Akademii Sztuk Pięknych w Krakowie, gdzie obecnie pracuje na stanowisku profesory uczelni. Kuratorka wystaw feministycznych, inicja-torka i organizatorka Roku Kobiet z ASP. Interesuje ją herstoria i doświadczenie kobiet rozpatrywane przez pryzmat zmieniających się w dziejach ról społecznych. Przez wiele lat zajmowała się afirmacją seksualności i kobiecych narządów płciowych. Laureatka Nagrody Sztuki im. Marii Anto i Elsy von Freytag-Loringhoven za wspieranie obecności i widoczności kobiet w edukacji i kulturze (2021). 
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				Praktyki siostrzeństwa w obszarze sztuki na przykładzie autorskich projektów
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				Kiedy kończyłam Wydział Rzeźby w Akademii Sztuk Pięknych w 2001 roku, pojęcie siostrzeństwa nie funkcjono-wało. Powszechna opinia mówiła, że kobiety nie są w stanie się przyjaźnić. O ile w moim życiu prywatnym to przeko-nanie się nie sprawdzało, to w świecie artystycznym tak było. Miałam wrażenie, że każda z nas trzyma się osobno, każda dba o swoją sztukę. Często jest nastawiona wrogo i z zazdrością traktuje inne artystki, postrzegając je w kate-goriach konkurencji. Rzadko też artystki nawiązywały w twórczości do doświadczeń swojej płci, z obawy, aby nikt nie przyporządkował tego, co robią do szuflady ze „sztuką feministyczną”. Miałam wrażenie, że większość odcina się od tego, co społecznie ustalone jest jako kobiece. Z tym wiązały się zarówno tematy, jak i stosowane środki wyrazu. Na Wydziale Rzeźby, aby potwierdzić swój profesjonalizm, należało nie nosić makijażu, nie stroić się w sukienki czy spódnice, nie używać różu, błyskotek, tkanin. Było to niepi-sane, ale bardzo oczywiste, naturalne prawo. W konse-kwencji, nie na miejscu było utrzymywanie przyjaźni z innymi artystkami, ponieważ taka sytuacja byłaby zwróce-niem uwagi na aspekt płci, byłaby potwierdzeniem kobie-cości, od której należało się dystansować. Powszechnie uważano, że równouprawnienie to stan dokonany. Jedno-cześnie komplementem było pracować jak mężczyzna, być jak mężczyzna, a co za tym idzie, „trzymać sztamę z mężczyznami”. Takie zachowanie było obecne nie tylko w środowisku artystek, ale i w środowisku historyczek czy kuratorek sztuki, skupionych w swoich badaniach przede wszystkim na twórczości mężczyzn-artystów. W dużym stopniu wszystko to działo się bez większej świadomości. Nikt się nad tym nie zastanawiał, nie poddawał analizie. Była to tzw. oczywista oczywistość. Z perspektywy czasu wszystkie te mechanizmy nazwałabym brakiem femini-stycznej świadomości. Każda z nas jako kobieta czuła się intruzką w świecie sztuki, kimś, kto wdarł się na teren obcy. I mimo tego, że przede mną było wiele artystek, niewiele 
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				z nich było w szkolnym kanonie. Nikt o nich nie opowiadał. Nie było wiedzy o protoplastkach.

				Kiedy od najmłodszych lat rośniesz w atmosferze nierówności genderowej, traktujesz tę nierówność jako coś naturalnego i nie buntujesz się, myśląc, że tak ma być. Starasz się poradzić sobie w okolicznościach, w których przyszło Ci żyć. Mimo tego, że miałam przyjaciółki spoza świata sztuki, bardzo brakowało mi bliskich artystek, z którymi mogłabym dzielić podobne problemy na polu zawodowym. Z zazdrością przyglądałam się przejawom braterstwa.

				Siostrzeństwo we współodczuwaniu	

				Moja świadomość feministyczna rozpoczęła się późno i budowała bardzo długo. Początkowo w twór-czości skupiałam się na osobistych doświadczeniach. Tworzone przeze mnie prace mówiły o macierzyństwie, menstruacji, seksualności kobiecej, relacjach męsko--damskich widzianych z perspektywy kobiety. Tematyka moich prac była jednoznacznie feministyczna. Odno-siły się one do życia osób, które urodziły się z waginą i były socjalizowane na kobietę. Mimo tego, że skupiałam się w pracy artystycznej na intymnych odczuciach, to zgodnie z hasłem „osobiste jest polityczne”1 , moje prace trafiały do większości kobiet. Łączyła nas wspólna socjalizacja, a także wspólne doświadczenia związane z kobiecą biologią. Kiedy zrobiłam pracę 28 dni, poświę-coną cyklowi menstruacyjnemu, wiele kobiet, poru-szonych ujęciem tabuizowanego tematu, odezwało się z wyrazami wdzięczności. Siostrzeńskie okazały się również prace poświęcone afirmacji waginy. Posia-daczki wagin poczuły się dowartościowane. Sfera objęta 

				
					1	Odwołanie do eseju The Personal Is Political opubli-kowanego przez C. Hanisch, „Notes from the Second Year: Women’s Liberation, Major Writings of the Radical Feminists”, 1970.
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				24 dzień, z cyklu 28 dni, 2009.

			

		

		
			
				13 dzień, z cyklu 28 dni, 2009.

			

		

		
			
				14 dzień, owulacja, z cyklu 28 dni, 2009.

			

		

		
			
				27 dzień, Vagina Dentata, z cyklu 28 dni, 2009.
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				wstydem została napełniona dumą. Było to siostrzeństwo budowane na współodczuwaniu. 

				Siostrzeństwo w partycypacji	

				Przez długi czas wszystkie swoje prace wykony-wałam sama. W 2015 roku postanowiłam, że włączę w moje projekty inne osoby. Pierwszym projektem partycypa-cyjnym była wystawa anioly.net w Galerii Sztuki w Legnicy. Tematem wystawy stały się kobiety mające doświad-czenie w sex workingu. Postanowiłam nawiązać z nimi relację, aby wspólnie stworzyć wystawę. W projekt zaan-gażowałam także inne kobiety oraz mężczyzn. Praca nad wystawą trwała bardzo długo; w trakcie przygotowań, gdy starałam się nawiązać kontakt z sex workerkami, udało mi się zaprzyjaźnić z dwiema i czynnie włączyć je w tworzenie wystawy. Przygotowały na wystawę swoje prace, brały także udział w montażu ekspozycji, były obecne na werni-sażu. Byłam dla nich pierwszą osobą, która była spoza środowiska sex workingu i tak dużo wiedziała o ich pracy. Miało to dla nich wielkie znaczenie. Po wystawie zrezygno-wały ze swojego zajęcia, a nasz kontakt trwa do dzisiaj.

				Dzisiaj nie pamiętamy już, co leżało u genezy naszej znajomości. Trudno powiedzieć, jak potoczyłoby się ich życie, gdybyśmy nie podjęły współpracy. Było to siostrzeństwo w nawiązanej przyjaźni, w której najważ-niejsza stała się akceptacja i wspólne przebywanie kobiet z różnych środowisk. Między nami zrodziła się silna, pozy-tywna więź emocjonalna, a ja uzyskałam poczucie spraw-czości moich działań. Obserwowałam odtąd osobiste przemiany w czasie procesu powstawania kolejnych prac. Wykorzystywałam moją pozycję artystyczną do zapre-zentowania innych kobiet, które w wielu przypadkach nie znalazłyby się w miejscach mi dostępnych (wiele z nich nie było artystkami). Dawałam im również okazję do wyra-żenia siebie, opowiadania często intymnych historii, które przekraczały ich osobiste granice, powodując uwolnienie. 
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				Garsromka, Vulva suit, 2021.
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				Zbierałam historie o strachu przed ciążą (Majeutofobia, 2018), opowieści audio o własnym, kobiecym ciele (Moje ciało, 2019) czy zdjęcia sromów (Garsromka, 2021). Uczest-niczki pojawiały się na wystawach jako współautorki prac2 – i były dumne ze współautorstwa. W projekcie Mój życiorys zebrałam 60 biografii napisanych przez kobiety związane z Akademią Sztuk Pięknych w Krakowie, które miały trafić do archiwum uczelni. Zaangażowałam się również w przygotowanie publikacji we współpracy z 94 osobami, która obejmowała 46 wywiadów kobiet związa-nych z krakowską ASP3. Prace nad przygotowaniem książki trwały półtora roku, będąc kolejnym projektem partycy-pacyjnym opartym na wspieraniu widoczności kobiet. Była to w wielu przypadkach praca polegająca na licznych 

				
					2	Zob. Katalog z wystawy Ciałaczki w Galerii Domu Norymberskiego, Kraków 2020, s. 11 (dostęp: 14.07.2022).

					3	Wspominając Akademię. Kobiety: wysłuchane, zapisane, okazane,red. I. Demko i J. Dembosz, Kraków 2021.
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				Garsromka, Vulva suit, 2021.
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				Majeutofobia, czyli strach przed ciążą, 2018.
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				osobistych rozmowach, stymulujących kobiety, które z racji przebytej socjalizacji miały ogromny problem ze skupie-niem uwagi na sobie samych.

				Siostrzeństwo herstoryczne

				W 2016 roku postanowiłam przekroczyć barierę czasową w siostrzeństwie. Zapragnęłam odszukać kobiety, które jako pierwsze studiowały w krakowskiej akademii. Na liście odnalezionej w archiwum ASP było 17 nazwisk kobiet, które jako pierwsze ukończyły semestr w 1919–20 roku. W czasie poszukiwań odnalazłam kolejne nazwiska, w sumie 21 kobiet. Były to w większości nazwiska, których nikt nie znał, niefunkcjonujące w historii uczelni. Postano-wiłam się dowiedzieć, kim były i co robiły owe kobiety. 

				Pierwszą, która pokonała nieprzychylność profe-sorów akademii i rozpoczęła naukę jako studentka, była rzeźbiarka Zofia Baltarowicz-Dzielińska. Na jej ślad trafiłam dokładnie 100 lat po tym, jak znalazła się w akademii. Niestety ówczesne władze mojej uczelni nie były zaintere-sowane jakimkolwiek uczczeniem tej rocznicy. Z bezsilności wobec zaistniałej sytuacji powstał projekt Alternatywne Wiadomości ASP4, który polegał na przygotowaniu fejko-wego wydania gazety akademickiej we współpracy z 43 osobami (nauczycielkami akademickimi, profesorami, historykiem akademickim, studentkami, absolwentkami czy osobami spoza akademii). W „Alternatywnych Wiadomo-ściach ASP” hucznie obchodzono 100-lecie pojawienia się pierwszej kobiety w akademii. Na potrzeby tego specjal-nego wydania mianowałam się Jej Magnificencją Rektorą i stworzyłam alternatywny świat równoległy, w którym na czele stały kobiety, wiodące również prym na rynku sztuki. Jedyny wydrukowany numer został zaprezentowany na wystawie akademickiej, dzięki czemu stuletnia rocznica 

				
					4	„Alternatywne Wiadomości ASP”, Kraków 2018 (dostęp: 14.07.2022).
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				pojawienia się kobiet w uczelni zwróciła uwagę dużej części uczelnianej społeczności. W konsekwencji tych działań Senat ASP pozytywnie przegłosował wniosek, aby rok 2019 został nazwany Rokiem Kobiet z ASP. Utworzono zespół sterujący, w skład którego weszłam ja, Agnieszka Marecka i Edyta Mąsior. We trzy koordynowałyśmy obchody trwające ponad rok. Odbyły się liczne wystawy, spotkania z artyst-kami, warsztaty, teksty o tworzących kobietach, publikacje. Podsumowanie wszystkich wydarzeń zebrano w cyfrowej publikacji umieszczonej na stronie internetowej akademii5. Krakowska uczelnia artystyczna – jako pierwsza uczelnia w Polsce – zyskała również specjalną zakładkę opisującą historię walki kobiet o dostęp do studiowania6. 

					Badania archiwalne poświęcone pierwszym kobietom studiującym w latach 1919–20 pochłaniają szósty rok mojego życia. Mam nadzieję, że znajdą one 

				
					5	Rok Kobiet z ASP. Jubileusz 100-letniej obecności kobiet w krakowskiej Akademii Sztuk Pięknych, Kraków 2021 (dostęp: 14.07.2022). 

					6	M. Pilikowski, I. Demko, Walka kobiet o prawo do studiowania w Akademii (dostęp: 14.07.2022). 
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				Wspominając Akademię. Kobiety, publikacja 2021.
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				Wystawa Ile właściwie było wielkich artystek?, mia Art Gallery, 2021, fot. Jerzy Wypych.
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				Wystawa Ile właściwie było wielkich artystek?, mia Art Gallery, 2021, fot. Jerzy Wypych.
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				finał w publikacji, w której każda z kobiet będzie miała swój osobny rozdział. Informacje o odnalezionych posta-ciach popularyzuję również poprzez poświęcone im prace i wystawy, jak np. ekspozycja na bazie prac stworzo-nych przez historyczne artystki, zaprezentowana na 300 kilogramach gruzu wniesionego do mia ART Gallery we Wrocławiu7. Tym razem współautorkami wystawy stały się kobiety już nieżyjące, które w ten sposób zyskały czynną moc sprawczą. Wraz z wystawą powstał cykl audycji w internetowym Radiu Kapitał poświęcony 21 studentkom, które przetarły szlak kolejnym pokoleniom artystek w krakowskiej ASP. W sumie w okresie od 15 października 2021 roku do 3 czerwca 2022 roku ukazało się 18 odcinków, które można odsłuchać na stronie radia8. 

				
					7	Wystawa Ile właściwie było wielkich artystek?, kuratorka: P. Bochenek, mia ART Gallery, Wrocław 2021 (dostęp: 14.07.2022). 

					8	Radio Kapitał, podcast Ile właściwie było wielkich artystek? (dostęp: 14.07.2022). 

				

			

		

		
			
				Wystawa Ile właściwie było wielkich artystek?, mia Art Gallery, 2021, fot. Jerzy Wypych.
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				Wystawa Ile właściwie było wielkich artystek?, mia Art Gallery, 2021,fot. Jerzy Wypych.
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				Wystawa Ile właściwie było wielkich artystek?, mia Art Gallery, 2021, fot. Jerzy Wypych.
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				Siostrzeństwo oparte na przywracaniu zapomnia-nych postaci kobiecych ma ogromny wpływ na kształto-wanie się tożsamości współcześnie żyjących kobiet. Mając świadomość istnienia protagonistek, łatwiej wierzyć we własne siły i możliwości. Niezbędne jest pamiętanie o tych, które były przed nami. To siostrzeństwo herstoryczne.

				Wikiartywizm

				Równolegle z badaniami archiwalnymi postano-wiłam popularyzować zdobyte informacje poprzez aktyw-ność na Wikipedii – najbardziej dostępnym miejscu w internecie. Początkowo zależało mi na tworzeniu haseł poświęconych odnalezionym przeze mnie kobietom. Była to żmudna praca. Najpierw trzeba było napisać teksty, arty-kuły, publikacje o tych kompletnie zapomnianych posta-ciach, aby następnie móc stworzyć hasła w Wikipedii. Zanim powstało hasło o pierwszej studentce Zofii Baltaro-wicz-Dzielińskiej, napisałam książkę w oparciu o zdobyte od spadkobierców dokumenty, w tym autobiografię rzeź-biarki9. Zupełnie zapomniana kobieta stała się jedną z ważniejszych bohaterek w herstorii (nie tylko krakow-skiej ASP). Wraz z artykułami o postaciach historycznych, zaczęły powstawać hasła poświęcone kobietom żyjącym. Do tej pory utworzyłam 26 nowych artykułów, w tym 11 o współczesnych artystkach bądź historyczkach sztuki. Moją aktywność na Wikipedii traktuję jako aktywność arty-styczną w przestrzeni internetu10.

				Wybory rektorskie

				Koniec Roku Kobiet z ASP zbiegł się w czasie z wyborami rektorskimi na uczelni. W dwustuletniej historii tej instytucji nigdy na jej czele nie stała kobieta. Postano-wiłam wziąć udział w wyborach, aby tym symbolicznym 

				
					9	I. Demko, Zofia Baltarowicz-Dzielińska. Pierwsza studentka Akademii Sztuk Pięknych w Krakowie, Kraków 2018.

					10	Strona Wikipedystki: IwoDem (dostęp: 14.07.2022). 
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				gestem uwidocznić ten fakt, a także wygłosić w czasie debaty wyborczej program napisany z perspektywy kobiety. Mój gest stał się przyczynkiem do refleksji nad udziałem kobiet w strukturach krakowskiej akademii. Pozwolił na oswojenie wizerunku osoby, która wykracza poza standar-dowe wyobrażenie postaci rektora, pomógł też uwierzyć innym kobietom, że ich obecność na najwyższym stano-wisku jest w ich zasięgu.

				Projekty kuratorskie

				Moją aktywność kuratorską również traktuję w kategoriach siostrzeństwa. Od 2015 roku współpra-cuję z Renatą Kopyto, dyrektorką Domu Norymberskiego w Krakowie, przy organizacji wystaw, do których zapra-szane są wyłącznie kobiety-artystki. Tradycyjnie organi-zujemy wystawy otwierane w dniu 8 marca. Do wystaw ósmomarcowych zapraszam również studentki i absol-wentki w ramach cyklu HERstoria sztuki (odbyły się trzy edycje wystaw pod tym tytułem). Od 2018 roku kuratoru-jemy wraz z Renatą Kopyto wystawy poświęcone zapo-mnianym kobietom (Lou Andreas-Salomé, Elsa von Freytag-Loringhoven, Gerda Taro, Unica Zörn). Dzięki tej kuratorskiej aktywności udało się do tej pory zapre-zentować prace ponad 100 różnych artystek. Ważnym elementem są katalogi wydawane przy okazji wystaw ósmomarcowych, udostępniane również w internecie. To ważny aspekt dokumentowania aktywności artystycznej kobiet. 

					Siostrzeństwo może się realizować na wiele sposobów. Może stać się elementem aktywności arty-stycznej. To tworzenie prac o tematyce feministycznej, stosowanie tzw. kobiecych środków wyrazu. To projekty partycypacyjne z udziałem innych. Siostrzeństwo może sięgać do przeszłości, która nie pozostaje bez wpływu na teraźniejszość. To odnajdywanie połączeń z tymi, których już nie ma. To empatia herstoryczna, czyli wydobywanie 
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				Wystawa z udziałem studentek ASP HERstoria sztuki – plakat, 2016. / Wystawa z udziałem studentek ASPHERstoria sztuki II – plakat, 2019. / Wystawa z udziałem studentek ASP HERstoria sztuki III – plakat, 2021.
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				żeńskich bohaterek i wkluczanie ich historii do narracji uniwersalnej. Siostrzeństwo to wnoszenie kobiecych wartości w struktury, miejsca i stanowiska zajmowane dotąd przez mężczyzn. To myślenie o innych, wspieranie, oddawanie im głosu, nadawanie widoczności. To również wdzięczność, uważność i siła, która wzmacnia wielo-stronnie. Protesty kobiet, które przetoczyły się w Polsce od 2016 roku w reakcji na zaostrzenie ustawy antyaborcyjnej, stały się milowym krokiem w szerzeniu świadomości femi-nistycznej w społeczeństwie. A co za tym idzie, zwróciły uwagę na ideę siostrzeństwa, która staje się coraz bardziej popularna. Siostrzeństwo to zwielokrotniona siła, którą możemy wykorzystać w walce o nasze prawa. Warto się siostrzenić.
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				„Studentki lepiej by się czuły mając możliwość zajęć ze studium aktu z profesorką – kobietą”. 

				Teresa F. Ries, List do rektora Akademii Sztuk 

				Pięknych w Wiedniu, 1931 

				Kilka tygodni przed spotkaniem w Warszawie na warsztatach Ślady siostrzeństwa, otwarta została wystawa Kobiety na Akademiach, do której zaprosiłam m.in. Elizę Proszczuk. Pojawiła się więc okazja do odświeżenia naszej znajomości, która została zawarta kilka lat wcześniej, podczas Seminarium Feministycznego pt. Strój jako narzę-dzie oporu. 

				Tekst ten piszę z osobistej perspektywy – artystki, ale również badaczki, a czasami też kuratorki. Osią mojej wypowiedzi będzie wspomniana już wystawa, od której będę wyprowadzać nawiązania do innych zdarzeń, miejsc i osób, czasami oddalonych w czasie i przestrzeni. Będą to jednak powiązane ze sobą tropy, które rekonstruują ślady i skrawki kobiecych historii (herstorii) i doświadczeń, wzmacniając tym samym ich znaczenie dla nas – współ-czesnych kobiet. 

				Wystawa Kobiety na akademiach zrealizo-wana została w Akademii Sztuk Pięknych w Gdańsku, Ślady siostrzeństwa zorganizowane przez Elizę Prosz-czuk i Ewę Chomicką również odbyły się w przestrzeni Akademii Sztuk Pięknych – w Warszawie. Zatem pytanie o obecność i aktywność nas – kobiet – na akademiach sztuk pięknych, nasze miejsce zarówno dziś, jak i w prze-szłości i przyszłości, będzie przewijać się w kolejnych akapitach tego tekstu. 

				W 1999 roku zostałam studentką ASP w Łodzi. Wśród osób studiujących w moim roczniku zdecydo-wanie przeważały kobiety. Tendencja ta na uczelniach artystycznych utrzymuje się do dziś. Kadra wykładowcza jednak, to byli głównie mężczyźni. Również o mężczy-znach uczyłam się na zajęciach z historii sztuki, wykładanej 
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				w paradygmacie męskiego geniuszu i genderowo zdefinio-wanych relacji artysta – model(ka). Z mojej ambiwaletnej pozycji zdałam sobie sprawę podczas zajęć z malarstwa, gdzie do aktu pozowały kobiety, mniej więcej w moim wieku. Tuż po studiach zaczęłam eksplorować nieoczy-wistość i płynność relacji artyst(k)a – model(ka), twórca – odbiorca, twórca – tworzywo. W serii Body Printing byłam zarówno modelką, tworzywem, jak i autorką pracy, jednak współtwórcami i współtwórczyniami była też publiczność, która brała aktywny udział w tworzeniu odcisków z mojego ciała. W video Top Models wcielałam się w kobiece postacie z obrazów dawnych mistrzów i na podstawie mniej lub bardziej wiarygodnych źródeł próbowałam zrekonstru-ować ich tożsamość. 

				Eksplorując różne formy obecności kobiet w sztuce, do tematu kobiet na akademiach wróciłam w 2011 roku, w projekcie Zarejestrowane, dotyczącym życia artystek młodego pokolenia, do którego również należałam. Wtedy podeszłam do sprawy statystycznie. Dodam jeszcze, że byłam już po kilku nieudanych startach na stano-wisko „asystenta”. Przejrzałam strony www Uniwersytetu Artystycznego w Poznaniu oraz Akademii Sztuk Pięk-nych w Warszawie, Krakowie, Katowicach, Wrocławiu, Łodzi, Gdańsku i sprawdziłam, ile kobiet wykłada przed-mioty artystyczne. Okazało się, że wyniki wszędzie są podobne i oscylują wokół 30% artystek-wykładowczyń. A więc proporcje kobiet i mężczyzn wśród osób studiują-cych i wykładających na akademiach ulegają odwróceniu w strukturze zatrudnienia.

				Temat powrócił po raz kolejny, gdy natknęłam się na pracę austriackiej rzeźbiarki Teresy Feodorownej Ries (1866–1956) pt. Wiedźma przygotowująca się na sabat czarownic (1895). Badając historię tej – kilkukrotnie uszko-dzonej – pracy, a przy okazji biografię samej artystki, imigrantki żydowskiego pochodzenia, która zmuszona była uciekać z Wiednia po przejęciu władzy przez nazistów, 
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				nie mogłam nie zwrócić uwagi na kwestię (nie)dostęp-ności edukacji artystycznej dla kobiet. Teresa Ries nie mogła oficjalnie studiować na Akademii Sztuk Pięknych w Wiedniu, ponieważ kobiet wtedy nie przyjmowano na studia. Jej talent dostrzegł jednak prof. Edmund Hellmer – rzeźbiarz, który zgodził się jej udzielać prywatnych lekcji. Artystka korzystała więc z atelier na akademii, tamtejszych modeli, jednak nie figurowała w rejestrach studentów. Do figury Wiedźmy, łamiącej XIX-wieczne kanony przedsta-wień i uznanej za rzeźbę protofeministyczną, pozowała jej modelka z wiedeńskiej akademii1. Jak pisała Teresa Ries:

				„Znudzona rzeźbieniem popiersi postanowiłam podjąć własny temat w rzeźbie. (…) Na schodach do piwnicy w budynku akademii nadepnęłam na starą miotłę. Miotła, Wiedźma, Sabat Czarownic... 

				
					1	Zob. P. Faxneld, Satanic Feminism: Lucifer as the Liberator of Woman in Nineteenth-Century Culture, Nowy Jork 2017, s. 248–49.
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				Teresa Feodorowna Ries, Wiedźma, 1895, zdjęcie archi-walne z autobiografii artystki Die Sprache des Steines.
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				Wiedźma, która ma władzę nad człowiekiem. Moja wyobraźnia poszybowała i moja myśl urzeczywist-niła się”2.

				W 2019 roku dzięki stypendium OeAD wyjechałam do Wiednia, aby realizować na tamtejszej Akademii Sztuk Pięknych projekt artystyczno-badawczy dotyczący Teresy F. Ries. Było to krótko po tym, jak zostałam zatrudniona na ASP w Gdańsku, więc zgoda uczelni i przychylność ówcze-snej dziekan Wydziału Rzeźby i Intermediów prof. Kata-rzyny Józefowicz miała tu ogromne znaczenie. Tam też dzięki wsparciu wykładowczyń, m.in. prof. Mariny Grzinic i dr Simone Bader udało mi się poznać Valerie Habsburg – artystkę i fotograficzkę, która również pracowała z historią Teresy Ries. Valerie udało się zakupić prywatne archiwum rzeźbiarki, które rzuciło światło na kilka wcześniej niewyja-śnionych spraw związanych z jej życiem i dorobkiem arty-stycznym. To spotkanie dało początek inicjatywie TFR Archive – kolektywnemu projektowi prowadzonemu przez grupę artystek różnych narodowości i cyklu wystaw inspiro-wanych historią Teresy F. Ries3. 

				Mój pobyt w Wiedniu to był też czas, kiedy zbli-żała się setna rocznica przyjęcia kobiet na wiedeńską Akademię Sztuk Pięknych, co miało miejsce w roku akade-mickim 1920–21. Kilka lat później, w 1931 roku, Teresa F. Ries wysłała do rektora list, który był właściwie podaniem o pracę. Przedstawiała w nim swoje dokonania i propono-wała prowadzenie zajęć ze studium aktu dla kobiet. Grupy studenckie były koedukacyjne, jednak wykładowcami byli tylko mężczyźni. Artystka nigdy nie doczekała się odpo-wiedzi na swój list, który odłożono do archiwum i opatrzono opisem „wniosek o rozdzielenie studentów płci męskiej 

				
					2	Teresa Feodorowna Ries, Die Sprache des Steines, Wiedeń 1928, s. 13–14. Tłumaczenie autorki.

					3	Strona www TFR Archive: https://teresafeodorownaries.com/ (dostęp: 3.09.2022).
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				Anka Leśniak, The Restoration of the Witch, cz. 2, 2019–20, kadr z video.

			

		

		
			
				Anka Leśniak, The March for the Witch, 2019–20, kadr z video.
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				i żeńskiej podczas zajęć ze studium aktu”4. Profesorowie, którzy musieli ugiąć się pod nakazem ministerstwa i przyjąć na studia kobiety, najwyraźniej nie byli gotowi do przyjęcia ich do swojego grona. Pierwsza wykładowczyni została zatrudniona na ASP w Wiedniu dopiero w 1947 roku5. 

				Przełom drugiej i trzeciej dekady XX wieku to czas, kiedy kobiety mogły wreszcie studiować na tych samych zasadach co mężczyźni, m.in. na akademiach w Wiedniu, Berlinie czy Krakowie. Zatem setne rocznice tego przełomu, obchodzone w ASP w Wiedniu poprzez szereg wydarzeń, a także w Rok Kobiet w ASP w Krakowie, który został ogłoszony dzięki determinacji prof. Iwony Demko, stworzyły okazję do refleksji i próby odpowiedzi na szereg pytań, związanych z obecnością kobiet na akademiach. Z perspektywy moich kontaktów, ciekawe było też porównanie mechanizmów władzy dwóch uczelni powstałych w zupełnie innych okolicznościach politycznych i odmiennych kontekstach: ASP w Wiedniu, uczelni z ponad 300-letnią tradycją założonej w czasach monarchii i ASP w Gdańsku, uczelni powstałej tuż po II wojnie światowej w komunistycznym reżimie, która miana akademii doczekała się dopiero w latach 90., jak więk-szość polskich uczelni plastycznych. Do gdańskiej uczelni kobiety miały więc pełnoprawny dostęp od początku jej istnienia, a wręcz ją współtworzyły jako założycielki i wykła-dowczynie6. Jednak dyskryminacja ze względu na płeć miała miejsce na przestrzeni dekad przy zatrudnieniu czy w dostępie do decyzyjnych stanowisk. Choćby przez ten przykład widać, że patriarchalne wzorce funkcjonują nieza-leżnie od systemu politycznego, jednak emancypacja 

				
					4	Archiwum Akademii Sztuk Pięknych w Wiedniu, nr 963/1931.

					5	Zob. 100 years of Admitting Women to Study at the Academy of Fine Arts Vienna (dostęp: 3.09.2022).

					6	Zob. Akademia Sztuk Pięknych w Gdańsku ma 70 lat (dostęp: 3.09.2022).
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				również postępuje i kobiety coraz częściej pojawiają się w strukturach władz akademii. 

				Postanowiłam wykorzystać życiową koincydencję, że zostałam zatrudniona na tym samym wydziale gdańskiej ASP – Wydziale Rzeźby i Intermediów, z którego wywodzi się pierwsza kobieta-rektor w historii akademii sztuk pięk-nych w Polsce, prof. Ludmiła Ostrogórska (kadencje 2008–16). Krótko później funkcję tę objęła na ASP w Łodzi prof. Jolanta Rudzka-Habisiak (2012–20), a w roku 2020 rektorką Akademii Sztuki w Szczecinie została prof. Miro-sława Jarmołowicz. Uznałam więc, że Gdańsk, również ze względu na swoje tradycje wolnościowe, w których kobiety miały czynny udział (o czym nie zawsze się pamięta), będzie dobrym miejscem na konferencję i wystawę – spotkanie i wymianę wiedzy oraz doświadczeń wykła-dowczyń różnych generacji i z różnych uczelni, dające szansę na przypomnienie ważnych dla historii akademii kobiet. Choć kobiety na akademii to nie tylko wykładow-czynie i studentki, na co w pełnym spektrum zwróciła uwagę Iwona Demko, redaktorka publikacji Wspominając Akademię, wydarzenie w Gdańsku skupiało się głównie na wykładowczyniach, sposobach pracy ze studentkami i studentami, relacjach w strukturach akademii. Zadaniem tego projektu było raczej zwrócenie uwagi na problem niż pełne ujęcie zagadnień i osób, które należałoby uwzględnić w kompleksowym opracowaniu tematu, na co nie pozwalał ani czas, ani zasoby finansowe. Niemniej jednak dopełnia-jące się wzajemnie formy wytwarzania i dystrybuowania wiedzy – wystawa i konferencja – ukazały szereg cieka-wych wątków, które można rozwijać. 

				Sercem wystawy były obiekty rzeźbiarsko-insta-lacyjne, prace fotograficzne i video, które oscylowały wokół procesu rzeźbienia, kształtowania materii i wokół historii kobiet – jako modelek i artystek. Rzeźba i rzeź-biarki w kontekście tematu kobiet na akademiach mają szczególne znaczenie, ponieważ ta właśnie dziedzina była 
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				uważana za domenę męską i za aktywność szczególnie nieodpowiednią dla pragnących zajmować się sztuką kobiet. Realizacje współczesnych artystek przeplatały się na ekspozycji z materiałami archiwalnymi, m.in. z archiwum Teresy F. Ries czy fotografiami autorstwa Valerie Habs-burg przedstawiającymi budynek „szkoły mistrzów rzeź-biarskich”, gdzie Ries nie mogła studiować, ponieważ była kobietą. W moim video przed tym właśnie budynkiem poja-wiają się współczesne studentki, podczas zajęć z rzeźby w kamieniu. Marion Porten jako wizualny punkt wyjścia do video dotyczącego walki kobiet o prawo do studiowania wybrała anonimowe popiersie kobiece z gliptoteki wiedeń-skiej akademii. Natomiast Agnieszka Babińska zatrzy-mała w fotografii zdestruowaną i zdemontowaną rzeźbę mężczyzny (prawdopodobnie Lenina) wykonaną w Ukra-inie, zadając pytanie o trwałość pomników, a tym samym idei, które mają reprezentować. Praca ta dialogowała z instalacją Dom-Schron Sylwii Jakubowskiej, ukazującej stan pomiędzy – może konstrukcji, może destrukcji. Obie te realizacje mocno wybrzmiały w kontekście wojny, która wybuchła dwa tygodnie przed otwarciem wystawy. 

				Ania Włodarska zwróciła uwagę na prekarny charakter pracy na akademii, gdzie przez wiele lat można pracować na umowę zlecenie, bez perspektywy stałego zatrudnienia i zawsze z niepewnością co do kolejnego kontraktu. Iwona Demko w swoich pracach postulowała wprowadzenie żeńskich form w nazwach tytułów akade-mickich – ich brak jest formą cichej dyskryminacji. Vivian Crespo Zurita – artystka z Kuby studiująca w Wiedniu – w swoim performansie protestowała przeciw perspektywie kolonialnej, wciąż obecnej w wizualnych reprezentacjach w budynkach akademii. Agata Zbylut w dokumentacji wystawy, do której zaprosiła absolwentki – swoje dyplo-mantki, zwracała uwagę na trudności na rynku pracy, z jakimi zmagają się absolwenci, a szczególnie absol-wentki uczelni artystycznych. Martyna Jastrzębska również 
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				pokazała dokumentację działania ze studentami i student-kami. W akcji za/ od/ prze/ wy/ SIEW grupa zgromadziła ziarna różnych roślin i, niosąc je na jutowej tkaninie, prze-maszerowała do muzeum NOMUS. Ziarna, które zdołano donieść, zostały zakopane w ziemi przed budynkiem. Z tych, które wypadły po drodze, być może wyrośnie coś w najbardziej nieoczekiwanym miejscu. W ujęciu meta-foryczym projekt zadawał pytanie o artystyczną drogę z „akademii” do „muzeum”. O wystawie, w której wzięło udział 27 artystek, mogłabym jeszcze długo pisać, ale zostawię sobie to na kolejny artykuł. 

				Konferencja z udziałem 19 prelegentek i prele-gentów stała się okazją do wymiany doświadczeń arty-stek i artystów, teoretyczek i teoretyków, którzy pracują z dziedzictwem kobiet na akademiach. Szczególnie ważne było świadectwo prof. Izabelli Gustowskiej, artystki, wykła-dowczyni akademickiej od kilku dekad, ale również osoby bardzo zaangażowanej w upowszechnianie sztuki kobiet. Jednym z punktów programu był wspólny film Love Stories zrealizowany z jej studentkami – Martyną Miller, Mają Okamgnienie, Joanną Pietrowicz, Marią Subczyńską, Katarzyną Wojtczak i Weroniką Wronecką; podczas jego realizacji stosunek mistrzyni-uczennice przerodził się w przyjaźń i trwałą relację. 

				Podczas konferencji przypomniane zostały ważne postacie, takie jak Teresa Sierant, teoretyczka sztuki, wielo-letnia wykładowczyni historii sztuki i założycielka biblioteki gdańskiej ASP, prof. Alfreda Poznańska z wrocławskiej ASP i pierwsze wykładowczynie dizajnu. Była również mowa o metodach i doświadczeniach dydaktycznych, a także o budowaniu niehierarchicznych relacji i partnerskich więzi. Mocnym akcentem było wystąpienie prof. Mariny Grzinic z wiedeńskiej akademii, prezentujące jej studentki, absolwentki, młode artystki – przedstawicielki mniej-szości etnicznych, religijnych czy genderowych walczących ze stereotypami. Katarzyna Lewandowska przedstawiła 
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				antydyskryminacyjne akcje i protesty wobec wykluczają-cych i opresyjnych postaw polityczno-społecznych, które organizuje wraz z osobami studiującymi na gdańskiej ASP. Irena Zieniewicz zaprezentowała projekt wzmacniający siłę i głos kobiet realizowany z artystkami z Kenii w ramach programu Akademii Sztuki w Szczecinie. 

				Podsumowując, mimo że wciąż jest jeszcze wiele do zrobienia w przywołanych przeze mnie kwestiach, każde z tych doświadczeń: zainicjowanie projektu, podjęcie akcji, przeprowadzenie inicjatywy do końca, buduje kontakty, wzmacnia więzi i siostrzane relacje, oparte na zrozumieniu i zaufaniu. 

				P.S. Ostatnio montowałam videodokumentację ze wspomnianego Seminarium Feministycznego… W pewnym momencie podczas dyskusji zaczynamy łamać sobie głowę nad żeńskim odpowiednikiem braterstwa. Pojawia się pomysł „siosterstwa” i jeszcze kilka innych propozycji, wraz z angielskim sisterhood. Był to rok 2018… 

				A dziś już jest oczywiste, że to siostrzeństwo! 
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				Kobiety na akademiach, Valerie Habsburg, Akademia Sztuk Pięknych w Wiedniu, Szkoła Mistrzów Rzeźbiarskich, List Motywacyjny Teresy F. Ries, fot. Kacper Krajewski.
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				Kobiety na akademiach, na pierwszym planie Simone Bader, 101 years, obok Iwona Demko, Feminatywy, fot. Kacper Krajewski.

			

		

		
			
				Kobiety na akademiach, od lewej: Anka Leśniak, The March for the Witch, Agnieszka Babińska, Czy to Lenin, Vivian Crespo Zurita, The Power of the Ancestors, fot. Kacper Krajewski.
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				Kobiety na akademiach, widok wystawy, fot. Kacper Krajewski.

			

		

		
			
				Kobiety na akademiach, Agata Zbylut, Królowa pszczół, fot. Kacper Krajewski.
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				Kobiety na akademiach, Wspominając Akademię, publikacja pod red. I. Demko i J. Dembosza, fot. Kacper Krajewski.

			

		

		
			
				Kobiety na akademiach, widok wystawy, fot. Kacper Krajewski.
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				Vivian Crespo Zurita, The Power of the Ancestors, fot. Kacper Krajewski.

			

		

		
			
				Kobiety na akademiach, z archiwum Teresy Ries, TFR Archive, fot. Kacper Krajewski.
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				Kobiety na akademiach, widok wystawy, fot. Kacper Krajewski.

			

		

		
			
				Kobiety na akademiach, Marion Porten, Woman at the Academy, fot. Kacper Krajewski.
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				Kobiety na akademiach, widok wystawy, na pierwszym planie: Sylwia Jakubowska-Szycik, Dom-Schron, obiekty, Agnieszka Babińska, Czy to Lenin, fotografia, Vivin Crespo Zurita, The Power of the Ancestors, fot. Kacper Krajewski.
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				Kobiety na akademiach, na pierwszym planie Jolanta Rudzka Habisiak, Moon Lake, obiekt-instalacja; w tle: Dominika Kowynia, Wściekła dziewczyna, malarstwo, fot. Kacper Krajewski.
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				Kobiety na akademiach, za/ od/ prze/ wy/ SIEW, działanie performatywne pod opieką dry Martyny Jastrzębskiej, 19.11.2021, fot. Anna Rezulak.
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				Paulina Penc – artystka multimedialna, wokalistka jazzowo-eksperymentalna, feministka, działaczka na rzecz równych praw kobiet. Ukończyła warszawską Akademię Sztuk Pięknych na Wydziale Sztuki Mediów w Pracowni Leona Tarasewicza. Eksploruje tożsamość społeczno--kulturową, duchowość, politykę seksualną, social media i kobiecość, odwołując się do jej siły, intuicji, inteligencji emocjonalnej. Porusza temat życia i śmierci w oparciu o szama-nizm i własne doświadczenia. Swoje idee wyraża w oczyszczającym, niemal transowym stanie – zarówno w sztukach wizualnych, jak i muzyce.
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				Od 2010 roku w mojej sztuce przewija się wątek przemocy wobec kobiet – czyli od roku poprzedzającego moje uwolnienie się z 13-letniego, brutalnie wyniszcza-jącego mnie związku z sadystą i wysokofunkcjonującym psychopatą. Byłam tak przeładowana traumatycz-nymi doświadczeniami, że obrazy te same przychodziły, poza jakąkolwiek świadomością. Z czasem w procesie terapii rozpoczęłam poszerzanie świadomości na temat psychologicznych mechanizmów przemocy. Wiedza, którą posiadłam, uratowała mi życie. Przełożyło się to też na coraz bardziej intencjonalną twórczość i chęć niesienia pomocy kobietom w podobnych sytuacjach. Zaczęłam studiować naukowe prace psychologiczne dotyczące przemocy wobec kobiet, cech psychopatów, cech psychofagów, zależności w relacjach między prze-mocowcem i kobietą doznającą przemocy, syndromu sztokholmskiego, syndromu stresu pourazowego PTSD, oraz kultury patriarchatu. O tym jest mój cykl obrazów Homofemia – o brutalnej rzeczywistości, pozbawiającej kobietę godności. W 2012 roku weszłam w skład Kongresu Kobiet, współtworząc ścianę Hollaback i wystawiając cykl obrazów Homofemia w Pałacu Kultury i Nauki w Sali Marmurowej. 

				Poczułam wówczas ogromną więź z kobietami walczącymi o swoje prawa, wzajemnie wspierającymi się, dzielącymi podobne historie i podobne doświadczenia. Nigdy nie zapomnę Senegalki ubranej w etniczne lniane odzienie, która ze łzami w oczach, po obejrzeniu moich obrazów, powiedziała: 

				„Byłam przekonana, że autorka tych obrazów jest czarna jak ja. Przeżyłam podobną historię, dzię-kuję Ci za te obrazy, są bezkompromisowe, mocne i bardzo afrykańskie”. 

				Jej słowa stały się dla mnie symbolem prawdziwego siostrzeństwa, kobiecej solidarności – i dały mi moc. 
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				Kiedy widziałam dosłownie setki kobiet podczas panelu na IV Kongresie Kobiet, ustawiających się w kolejce do mównicy, by opowiedzieć swoje indywidualne historie, byłam bardzo poruszona. Zrozumiałam wówczas, że to, co mi się przytrafiło, nie czyni mnie inną, gorszą, nie piętnuje. Zrozumiałam, że mój przypadek nie jest odosobniony. Ta sytuacja uruchomiła we mnie chęć pogłębiania wiedzy na temat statystyk dotyczących przemocy domowej wobec kobiet na całym świecie. Wyniki okazały się zatrważające, a świadomość społeczna niestety bardzo znikoma. Upły-nęło wiele lat i widzę zmiany ku lepszemu, ale wciąż jeszcze jest to temat zamiatany pod przysłowiowy dywan. 
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				Homofemia 2, 210/160 cm, len, tempera, 2011.
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				W 2011 roku zostałam podwójnie zwiktymizowana w sądzie. W 2014 roku, mimo już bardzo wysokiej świa-domości i aktywności w walce z przemocą wobec kobiet, powieliłam schemat i weszłam w roczny związek z kolejnym psychopatą. Był to typowy przymus powtarzania traumy. Prywatnie udało mi się odciąć od przemocy o wiele później. W 2021 roku, po sześciu latach, wygrałam sprawę sądową o znęcanie się psychiczne, fizyczne, groźby pozbawienia życia i stalking. W trakcie 6-letniego sądzenia się z moim oprawcą poczułam jeszcze większą wolę walki z wszelką nierównością na tle płciowym, z naciskiem na przemoc w czterech ścianach. 

				W 2015 roku założyłam stronę w mediach społecz-nościowych pod nazwą Stop przemocy w związku, na której udostępniałam moje opracowania merytoryczne i wizu-alne w oparciu o materiały psychologiczne, psychotera-peutyczne, wzbogacone o własne doświadczenia. Strona zyskała szerokie zainteresowanie. Jej stworzenie miało dla mnie kluczowy cel: pomóc kobietom znajdującym się w sytuacji podobnej do mojej. Pomyślałam: skoro mnie wiedza dotycząca mechanizmów przemocy dosłownie uratowała życie i udało mi się odciąć od oprawcy, to niech taka wiedza w pigułce – mówiąc kolokwialnie – „wisi sobie” w internecie; może też uratuje to komuś życie i wyrwie z wyniszczających zależności. 

				Chcę podkreślić, że oswobodzenie się z takiej relacji to dopiero początek góry lodowej. Później dopiero zaczyna się dalsza walka o siebie, czyli terapia syndromu stresu pourazowego PTSD, a w jej ramach wiele innych (terapia przymusu powtarzania traumy, syndromu sztokholm-skiego) oraz często długa batalia z oprawcą, który stosuje przeróżne formy stalkingu długo jeszcze po zakończeniu „relacji”, a czasami do końca życia. Dodatkowe tło to system społeczno-kulturowy, który, mówiąc delikatnie, nie tylko nie wspiera, ale nierzadko pogrąża osoby doświadczające przemocy. Kobieta ma więc przed sobą mozolną pracę do 
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				wykonania w procesie powrotu do siebie i indywiduacji – tak też brzmi tytuł mojego kolejnego cyklu malarskiego, który jest o procesie stawania się całością i o konfrontacji z duchami przeszłości.

				Strona Stop przemocy w związku stała się inspiracją do założenia grupy Surwiwalki z ramienia Centrum Praw Kobiet. Współtwórczyniami grupy są Aleka Polis, Zuzanna Janin i ja. Wspólnie napisałyśmy Manifest Surwiwalek, który ma na celu zwiększenie świadomości społecznej i jest pewnego rodzaju odezwą do wszystkich instytucji państwowych, które powinny chronić kobiety doznające przemocy, a także dawać im możliwość terapii. Śmiało mogę zaryzykować stwierdzenie, że Manifest jest orężem w walce z systemem patriarchalnym, stanowi on również przeciwwagę dla wszelkich krzywdzących stereotypów kulturowych. Przytoczę tu tylko kilka cytatów: „Dopóki milczysz, jesteś sama!”, „To nie wstyd mówić o krzywdzie, wstyd krzywdzić!”, „Jesteśmy mocne, nie słabe! Razem będziemy mocniejsze!”, „Chcemy uznania krzywd, nie ich bagatelizowania!”, „Patologia nie może być normą!”, „Nic nie usprawiedliwia przemocy”, „Przemoc domowa to sprawa nas wszystkich!”. 

				Cały Manifest Surwiwalek można przeczytać tutaj: https://cpk.org.pl/co-robimy/surwiwalki/.

				Jako artystka, feministka, matka, jako kobieta, chcę zwrócić uwagę na to, że to nasze siostrzeństwo jest różne i nie zawsze wygląda tak kolorowo. Moje własne doświad-czenia pokazały mi w szeregu przypadków kobiecą zawiść, knowanie, zazdrość, deprecjonowanie, dewalu-owanie, wzajemne zwalczanie się, a także – co zwłaszcza mnie zasmuca u niektórych artystek-feministek – wyma-zywanie sztuki swoich koleżanek, polegające na perma-nentnym i konsekwentnym pomijaniu. „Wspieranie się” często wynika z intencji zwykłego nepotyzmu i kumo-terstwa, a nie faktycznej solidarności. Obserwuję też, jak 
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				w życiu codziennym kobiety niejednokrotnie deprecjo-nują wzajemnie swoje kompetencje, umiejętności, poddają w wątpliwość swoje możliwości, wyśmiewają swoje kole-żanki, drwią. Jesteśmy ludźmi, więc nie jesteśmy wolne od rywalizacji, mamy różne charaktery, różne typy osobo-wości, jesteśmy bardziej i mniej empatyczne, każda z nas pochodzi z innego domu, mamy wpajane różne przeko-nania, mamy za sobą różne dzieciństwo. Nie chcę kobiet ani idealizować, ani stygmatyzować. Myślę jednak, że to obopólne zwalczanie się u kobiet w dużej mierze wynika z trudnych warunków kulturowych, w których żyją od pokoleń. Mam na myśli patriarchat. Podobny mechanizm psychologiczny zaobserwowano w czarnym getcie – gdy biali od wieków zwalczają czarnych, to czarni zaczynają w ostateczności „zagryzać się” wzajemnie.

				Ten sam schemat psychologiczny charakteryzuje relacje pomiędzy oprawcą i osobą doświadczającą prze-mocy. Ja osobiście doświadczyłam go na własnej skórze. W procesie powolnego „uśmiercania” partnerki przez kata, w pewnym momencie osoba doświadczająca przemocy sama „kontynuuje dzieło” oprawcy poprzez autodestruk-cyjne akty i samounicestwianie na wielu płaszczyznach życia. Jest to skutek opuszczenia siebie samej na rzecz oprawcy, skutek syndromu sztokholmskiego, ale też syndromu stresu pourazowego. Nie mogę tego problemu, jak i wielu innych, rozłożyć tutaj na elementy pierwsze, ale chcę zasygnalizować istnienie takiego zjawiska i podkreślić, jak ważna w takich sytuacjach jest profesjonalna pomoc grupy specjalistów pracujących z tematem przemocy. Mój cykl fotografii Wymazywanie, mówiący o tym zjawisku, jest bardzo osobisty, a jednocześnie niezwykle uniwersalny; te same schematy charakterystyczne są dla psychologii społecznej, jak i jednostkowej.
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				Indywiduacja 4, 135/124 cm, akryl, płótno, 2012.
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				Z cyklu Wymazywanie, 22/16 cm, 13/2-15:25, 2012.
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				Jestem bardzo podobna do swojej mamy. Głęboko przeżyłam jej odejście. Nasza relacja była niezwykła i piękna, byłyśmy prawdziwymi przyjaciółkami. Zarówno ja, jak i moja mama nigdy nie lubiłyśmy rywalizacji, potrafi-łyśmy szczerze zachwycać się innymi kobietami i wspierać je. Trudno nam zawsze było zrozumieć zawiść. Jestem idealistką, dlatego chciałabym zakończyć ten tekst życze-niami, które napisałam na Dzień Kobiet w 2019 roku dla nas wszystkich – nas, Sióstr. Życzenia te są aktualne i pasują na każdą okazję. Niech takie właśnie będzie nasze siostrzeństwo:

				„Życzę wszystkim Kobietom, Koleżankom, Przyja-ciółkom, aby czuły się wolne i niewykluczone. Życzę, aby w podręcznikach do historii pojawiły się rozdziały o wielowiekowym wymazywaniu nas, kobiet, z prze-strzeni społecznej, politycznej, kulturowej, intymnej poprzez odbieranie nam prawa do edukacji, prawa głosu, przemoc domową, przemoc publiczną. Życzę klarow-ności pola widzenia. W tym wspaniałym Dniu życzę nam – Kobietom – odwagi do wyjścia z roli ładnego, nagiego obiektu, fetyszu, przedmiotu, aktu na kanapie, niani, westy, muzy artysty, gospodyni i rozpłodowej maszyny ze swoimi powinnościami cyklicznego wycierania kurzu. Życzę Kobietom dumy z bycia matkami, ale niech to nie będzie jedyna, słuszna aspiracja społeczna. Życzę nam prawa do różnorodności. Życzę uwolnienia się z systemu patriarchalnego, który postrzegam jako największą zbrodnię przeciwko ludzkości, bo skutecznie wymazywał i wymazuje nas – ludzi płci żeńskiej – z niemal każdego obszaru życia. My »nie istniałyśmy« i wciąż jesteśmy pomi-jane. Encyklopedia ludzi wybitnych jest wyrazem wielo-wiekowego wymazywania kobiet z życia społecznego, kulturalnego, naukowego, politycznego. 
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					Życzę nam, by krzywda wyrządzona kobietom została nazwana po imieniu, bo posiada najdłuższą tradycję w dziejach rasy ludzkiej. Życzę, aby ta krzywda przestała być marginalizowana, zatajana, wyśmiewana, ignorowana, bojkotowana, umniejszana, pomijana. Życzę Kobietom i Feministkom, aby radykalizmów religijnych nie nazywały różnicami kulturowymi i nie odwoływały się do tolerancji, bo to współudział w łamaniu praw czło-wieka! Kolejna islamska kobieta ucieka ze swojego kraju, by móc żyć godnie! Nie dla religijnych przestępstw! Życzę nam Kobietom i Feministkom odwagi, oraz solidar-ności w obronie nas wszystkich, aby nasze córki i wnuczki czuły się coraz bezpieczniej. Życzę nam śmiałości, abyśmy nie bały się powiedzieć »nie« kolegom na wyso-kich stanowiskach, w obronie swoich poglądów, abyśmy zaprzestały hipokryzji, wyzbyły się konformizmu i opor-tunizmu kosztem nawet naszych prywatnych korzyści. Liczy się nasze wspólne dobro. Życzę nam w tym wspa-niałym Dniu, abyśmy przestały siebie wzajemnie zwal-czać i zazdrościć sobie – to jak w czarnym getcie – gdy biali od wieków zwalczają czarnych, to czarni zaczynają w ostateczności »zagryzać się« nawzajem. Uwolnijmy się więc od destrukcyjnych mechanizmów psychologicznych. Życzę nam zaprzestania rywalizacji w imię przypodobania się mężczyznom. 

					Życzę nam, kobietom, mniejszej ilości klubów nocnych, w których kobiety są obiektem, a mężczyźni władczym klientem. Życzę nam gazet, magazynów linii lotniczych i sieci hotelowych, w których kobieta nie jest reklamowana jako żywe mięso klubu nocnego, obok restauracji, hamburgerów, rolexów, vuittonów, flako-ników z perfumami, salonów spa. Życzę nam, kobietom, prawa do naszej podmiotowości i godności. Życzę nam odwrócenia sytuacji – nagich, tańczących mężczyzn na filmach, billboardach i na fb – być może wówczas zostanie zrozumiany nasz dyskomfort. Życzę wszystkim kobietom, 
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				by przestały być atakowane nachalnymi reklamami salonów medycyny estetycznej, salonów fryzjerskich ze sztucznymi włosami i fluidów modelujących twarze. Życzę nam odwagi do modelowania swojego życia.

					Życzę nam zniesienia maskulinizmu i szowinizmu na uczelniach, na akademiach, aby pojawiło się więcej rektorek, profesorek, wykładowczyń i artystek. 

					Życzę nam, by słownik wyrazów bliskoznacznych nie zamieniał słowa bohaterstwo na męstwo.

					Życzę nam, by profesor Bralczyk zaprzestał rozpo-wszechniać słowa „dyrektor”, „bankowiec”, „sędzia”, „sekretarka”, „sprzątaczka”, „opiekunka” i aby przestał być opiniotwórczy.

					Życzę nam demokratycznego Państwa, nie opartego na hipokryzji i pozornej równości, ale Państwa, w którym kobieta faktycznie jest człowiekiem, nie są łamane jej prawa do godności, wolności, samostanowienia, równości.

					Życzę nam wszystkim większej świadomości psychologicznej, by przemoc nie była bagatelizowana i postrzegana jako fanaberia kobiet i wymysł przez tych, którzy jej nie doświadczyli i nie wiedzą czym ona jest.

					Życzę sprawiedliwości.

					Wszystkim kobietom życzę odwagi, by nie wsty-dziły się nazywać siebie feministkami, bo feminizm to inaczej humanizm.

					Życzę jeszcze na koniec, by mężczyźni mieli śmiałość być humanistami i byli obecni w walce o prawa kobiet. Bowiem gdy choruje jednostka, choruje cały naród. 

					Życzę nam zdrowia i szczęścia!”.
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				Mój ostatni cykl Fukkatsu jest o naszej sile – sile kobiet: o intuicji, inteligencji emocjonalnej, macierzyństwie, o wiedzy pierwotnej, za którą palono nas na stosie. Nasza moc wybiega poza ramy racjonalnego oglądu rzeczywi-stości. Jesteśmy łączniczkami między dwoma światami, między życiem i rozpadem, uniwersalnym i partykularnym, między kulturą i naturą. Zło i strach, poddane oczyszcza-jącym rytuałom, zostają oswojone. Trauma przekształca się w siłę i bogactwo odczuwalności świata.

				Warunkiem kultywowania prawego siostrzeństwajest bycie dobrą siostrą dla samej siebie. Akceptacja własnych ograniczeń, wyrozumiałość i łagodność są uwalniające.
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				Z cyklu Fukkatsu, Kiss me beautiful, 120/100 cm, technika mieszana, 2022.

			

		

	
		
			
				Monika Weiss – polsko-amerykańska artystka transdyscyplinarna mieszkająca w Nowym Jorku. Ukończyła Szkołę Muzyczną w Warszawie, studiowała też na warszawskiej Akademii Sztuk Pięknych u artysty konceptualnego Ryszarda Winiarskiego. Obecnie jest profesorą zwyczajną w Sam Fox School of Design & Visual Arts, Washington University in St. Louis. Twórczość artystki jest stale prezentowana na międzynarodowych wystawach, w publikacjach i kolek-cjach, w tym na wystawach indywidualnych w CSW Zamek Ujazdowski (Warszawa), Lehman College Art Gallery (Nowy Jork) oraz Museum of Memory & Human Rights (Santiago, Chile).
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				I. Lament 

				Język jest suwerennym systemem, który oznacza i istnieje w stosunku do tego, co opisuje, ale jednocześnie wycofuje się, stając się czystym językiem. W mojej sztuce lament kwestionuje język, zanieczyszczając jego czystość. Jako forma wyrazu, która powstaje z mowy, lament repre-zentuje moment załamania się mowy i słów oraz moment zmierzenia się z utratą sensu. Lament jest dźwiękiem i ciszą traumy. W mojej twórczości lament i ciało są powiązane, ponieważ lament – przestrzeń pojęzykowa – jest dozna-niem i aktem psychosomatycznym. Jest ciągle zmienia-jącą się przestrzenią o wymiarze historycznym, kulturowym i społecznym. Jest gestem symbolicznego oporu i pozosta-wiania znaków i śladów obecności w opozycji do heroicz-nych fantazji podboju, zwycięstwa i władzy. 

				Historia w moich projektach ukazana jest ze zbioro-wego punktu widzenia tych, którzy są lub byli marginalizo-wani, uciskani, zapomniani, wymazani, zniszczeni. Pracuję ze śladami, pozostałościami, posthistoriami, postwspo-mnieniami, archiwami i fragmentami. Nie będąc ani świadkinią, ani ocalałą, zapraszam innych do przebywania w moich instalacjach filmowo-dźwiękowych, rzeźbach, rysunkach i działaniach publicznych, do spędzenia czasu w przestrzeni lamentu rozumianego jako forma i ekspresja pojęzykowa.

				Lament jest ekstremalnym wyrazem rozpaczy w obliczu utraty. Jak pisze Judith Butler, lament zapewnia poczucie wspólnoty politycznej o złożonym porządku i robi to przede wszystkim poprzez uwypuklenie relacji międzyludzkich, mających implikacje dla zrozumienia podstawowej zależności i odpowiedzialności etycznej1. W starożytnych Atenach publiczne akty lamentu były prawnie zabronione i karane. Lament został rozpoznany 

				
					1	Zob. J. Butler, Precarious Life: The Power of Mourning and Violence, Nowy Jork 2004. 

				

			

		

	
		
			
				Nirbhaya

			

		

		
			
				269

			

		

		
			
				jako zanieczyszczanie racjonalnej i męskiej przestrzeni miasta brudem rozpaczy. W wielu kulturach kobiety upra-wiały zorganizowany grupowy rytuał lamentu w odpo-wiedzi na absurdalną utratę życia w wyniku wojny. Lament, zwłaszcza dzielony z innymi, jest aktem siły politycznej, a nie tylko odpowiedzią na indywidualną utratę. Powin-niśmy zatem zapytać za Butler, czyje życie jest – lub nie jest – godne lamentu? W kontekście wojny i rewolucji utrata często wiąże się z utratą ciała Innego, ale w rzeczywistości to „inne ciało” jest także częścią nas. Jako zapis fenome-nologicznych doświadczeń, idea archiwum pojawia się w mojej sztuce jako próba poszukiwania znaczenia poza językiem i poza historią rozumianą jako historia przemocy. Lament przyjmuje formę wyrazu, która jest wykluczona lub wydalona z języka – języka rozumianego jako system lub układ znaczenia w odniesieniu do événement. Jako utrata języka, lament przemierza płaską powierzchnię archiwum, stając się muzyką. 

				W najstarszych, archaicznych przykładach rytuałów lamentu, np. w antycznej Grecji, stosunek między światem żywym a światem umarłych odbywa się jako symboliczny dialog między dwiema istotami, jedną obecną i jedną nieobecną, jakby znajdującą się po drugiej stronie granicy. To pograniczne położenie często oznacza, że lamentu-jąca protagonistka sytuuje się pomiędzy dwiema anty-fonicznymi grupami żałobników2.Taki wyobrażony dialog pomiędzy podróżnikiem a grobowcem był pełen surowej zwięzłości charakterystycznej dla archaicznego stylu, który później przerodził się w refren, inkantację, powtórzenie i echo. Podstawową formą, z którą pracuję w moich filmach i kompozycjach dźwiękowych i muzycznych jest staro-żytna potrójna forma lamentu, A – B – A (czasami nazy-wana formą pieśni), która jest prawdopodobnie najstarszą 

				
					2	Zob. M. Alexiou, The Ritual Lament in Greek Tradition, Oxford 2002.
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				znaną formą muzyki. W potrójnej formie, po początkowym wezwaniu następuje odpowiedź (tj. przywołanie przeszłych wydarzeń), a na końcu następuje powtórzenie począt-kowego wezwania. Najstarsze znane formy archaicz-nego lamentu mają być wyobrażonym dialogiem z tymi, których już tu nie ma. Dialog ten przekształcił się później w muzyczne i poetyckie formy refrenu i inkantacji chóralnej, zatrzymujące niejako czas. Specyficzna technika montażu, którą stosuję do budowy moich filmów, polega na nakła-daniu i odwracaniu obrazów i dźwięków tak, by stworzyć przestrzeń zawieszonego i powtarzalnego czasu, podobną do tej metody inkantacji.

				II. Two Laments (19 Cantos) / Dwa lamenty (19 pieśni)

				W 2014 roku kurator Amit Mukhopadhyay z Kalkuty w Indiach zaprosił mnie do przygotowania publicznego projektu dla New Delhi. Po okresie intensywnych i intuicyj-nych badań skoncentrowałam się na dwóch wydarzeniach, które rozumiem jako dwie „rany” w przestrzeni miasta New Delhi; jest to postawienie pomnika Bramy Indii (1921) zaprojektowanego przez Edwina Lutyensa jako kopia Łuku Triumfalnego w Paryżu oraz przerażający zbiorowy gwałt na młodej dziewczynie (2012) nazwanej pośmiertnie Nirbhaya3 (w języku hindi: „nieustraszona”). 

				Oba wydarzenia-rany są związane ze specy-ficznym miastem, ale w mojej sztuce zapoczątkowują serię projektów o z jednej strony globalnym, a z drugiej strony dualnym charakterze, łącząc kolonizację miast i kolonizację ciał znaczeniowo. Stąd tytuł cyklu Two Laments (19 Cantos)(2015–20), która to praca zainspirowała z kolei pomnik-an-typomnik Nirbhaya. Two Laments (19 Cantos) to cykl dźwię-kowych kompozycji opartych na indywidualnych głosach, 

				
					3	Nirbhaya pojawia się w tym tekście kursywą wówczas, gdy słowo odnosi się do mojego projektu, natomiast bez kursywy, kiedy słowo odnosi się do imienia nadanego pośmiertnie Jyoti Singh. 
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				Two Laments (19 Cantos), 48:34, dźwięk i film, 2015–20, kadr z filmu.
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				Two Laments (19 Cantos), 48:34, dźwięk i film, 2015–20, kadr z filmu.
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				Two Laments (19 Cantos), 48:34, dźwięk i film, 2015–20, kadr z filmu.
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				chórze i abstrakcyjnym krajobrazie dźwiękowym oraz seria krótkich bezdźwięcznych filmów (trwających od 2 do 30 minut). Rozpoczynając pracę martwiłam się, że nie pochodzę z Indii, ale słynna indyjsko-amerykańska poetka, a moja droga przyjaciółka – Meena Alexander – przekonała mnie do realizacji tego projektu. W każdym Canto sfilmo-wałam jedną kobietę, która wykonuje bezgłośny lament – jest to gest ofiarowania piękna i godności tak dla Nirbhayi, jak i dla miasta Old Delhi, które zostało zniszczone przez imperium brytyjskie w 1858 roku. Jeden z tych 19 filmów zawiera wiersz Meeny Alexander, Moksha, poświęcony Nirbhayi. 

				16 grudnia 2012 roku, Munirka, Delhi. W jadącym przez miasto autobusie grupa mężczyzn brutalnie gwałci 23-letnią Jyoti Singh (nazwaną pośmiertnie Nirbhayą). W wyniku zadanych ran kobieta umiera. W transkryp-cjach z procesu sądowego znalazłam oświadczenie jednego ze sprawców, który powiedział, że widział czer-woną wstęgę wychodzącą z jej ciała. Czerwona wstęga po dalszym dochodzeniu okazała się jej jelitami; oznacza to, że jej wnętrzności zostały wyciągnięte na zewnątrz. To traumatyczne odkrycie stało się inspiracją dla poświę-cenia mojego dźwiękowo-filmowego cyklu postaci Nirbhayi (Nieustraszonej) – czasem określanej też jako „córka Indii”. Praca Two Laments zainspirowana została także 19 trenami Jana Kochanowskiego, które autor napisał po śmierci swojej córki.

				Nirbhaya jest współczesną flâneuse, młodą kobietą, która traktowała swoje miasto jako miejsce swobodnego przemieszczania się, obecności i widoczności. Flâneur, który jest także, a być może już na zawsze, un voyeur, to postać kulturowo ugruntowana w kontekście przestrzeni publicznej jako a priori przynależnej do mężczyzn, jako symbol męskiego prawa do patrzenia i bycia widzianym. Nirbhaya została ukarana za jej specyficzne zacho-wanie w przestrzeni miasta. Według zeznań gwałcicieli 
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				i morderców Nirbhayi, jej gwałt, tortury i śmierć miały być przykładem i lekcją dla wszystkich kobiet. Została ukarana i stracona w przestrzeni publicznej miasta właśnie za to, że zachowywała się tak, jakby była wolnym człowiekiem, czyli mężczyzną, zamieszkując przestrzeń miasta jako pełno-prawny jego obywatel. 

				Gwałt z 2012 roku był absurdalną i ekstremalną formą długotrwałych tortur, które trwały prawie dwie godziny, podczas gdy autobus jechał przez miasto Delhi; niezatrzymany, przecinając jego centrum czerwoną wstęgą obojętności. Podobnie jak zamknięte pociągi jadące w stronę Buchenwaldu przez centrum miasta Weimar – i ich tory blisko zamieszkałych domów, ich wagony rozbrzmiewające krzykami i prośbami o pomoc – autobus, przecinający ciało Delhi, jest jednocześnie dowodem i oskarżeniem wszystkich miast na świecie. Gwałty popeł-niane w miastach na całym świecie to akty wojny i agresji, wykraczające poza – a nawet wykluczające – pożądanie czy seksualność. Gwałt na kobiecie często wiązany jest kulturowo z karą za jej wolność i rozumiany jest – przywo-łując pojęcie homo sacer – jako rodzaj ofiary. Jest również intensywnie usuwany z kulturowej pamięci; miasto – jako przestrzeń publiczna – chroni swoją heroiczną pamięć, nie chcąc być zanieczyszczane wspomnieniami o niskich, antybohaterskich zbrodniach popełnianych przeciwko kobietom. Dlatego potrzebujemy pomników z wyrytymi nazwiskami ofiar gwałtów, a co za tym idzie, potrzebujemy pomników kobiet, które zginęły jako ofiary prowadzonej przeciwko nim wojny. 

				19 Cantos to cykl projekcji filmowych oraz kompo-zycji dźwiękowych. Niezwykle powolne, stopniowe i powta-rzające się gesty lamentu wykonywane są przez kobiety wolontariuszki, które sfilmowałam w Delhi, Saint Louis, Warszawie i w mojej pracowni w Nowym Jorku. Dzięki montażowi filmowemu w większości 19 Cantos obecność Nirbhayi prezentowana jest jako obecność podwojona. 
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				Powolność czasu i ruchu, a także specyficzne tempo użyte w moich pracach mają na celu przedłużenie, ale także osłonięcie symbolicznych momentów traumy. Nazywam ten proces odzapomnieniem. W 19 Cantos czerwona wstęga staje się welonem, który niczym morze pochłania Delhi – miasto, które reprezentuje wszystkie miasta świata noszące ślady historycznej traumy. 

				W „Illustrated London News” z 1858 roku widzimy ogromny rysunek Old Delhi – obraz z lotu ptaka miasta tuż przed oblężeniem i zburzeniem przez imperium brytyjskie. Rysunek zatytułowany jest W dzień przed zagładą. Dokład-ność i rzemieślnicze piękno tego rysunku ukazuje detale miejsca skazanego na śmierć: miasta, które powstało w gniewie przeciw kolonialnej okupacji, którego architek-tura nie była zgodna z aspiracjami wysokiej, europejskiej kultury. W odpowiedzi na architekturę i strukturę urba-nistyczną Old Delhi, bogatą w zagmatwane i niegeome-tryczne linie, Edwin Luytens stworzył projekt Nowego Delhi – wzorowanego na Paryżu, pełnego geometrii i europej-skiego smaku. W jego centrum umieszczona zostaje Brama Indii jako powiększona wersja Łuku Triumfalnego. Moim zdaniem jest to moment, w którym następuje architekto-niczny gwałt na mieście. W Canto 3 Nirbhaya wydaje się leżeć na wspomnianym rysunku; porusza się bardzo powoli z zamkniętymi oczami, jej ciało staje się podwójne, staje się własnym echem, powtórzeniem. Ubrana w długą czarną suknię – która stopniowo brudzi się ziemią, jakby plamiona samym miastem – podwojona Nirbhaya pokrywa miasto swoim ciałem i welonem; powoli znika, pozostawiając chusty i ślady na jego powierzchni. 

				III. Nirbhaya

				W 2018 roku Eulalia Domanowska w imieniu Centrum Rzeźby Polskiej w Orońsku zaprosiła mnie, bym zaproponowała wybrany projekt publiczny do kolekcji stałej i do Parku Rzeźby w Orońsku. 
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				Nirbhaya, planowany na 2023 rok projekt publiczny w Nowym Jorku (Dag Hammarskjold Plaza, obok Organizacji Narodów Zjednoczonych); kamień, woda, film, dźwięk.
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				Nirbhaya, planowany na 2023 rok projekt publiczny w Nowym Jorku (Dag Hammarskjold Plaza, obok Organizacji Narodów Zjednoczonych); kamień, woda, film, dźwięk.
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				Zaproponowałam Nirbhayę, pomnik-antypomnik zadedy-kowany kobietom z całego świata doświadczającym prze-mocy. Na wiosnę 2023 planowane jest otwarcie siostrzanej – przewidzianej na sześć miesięcy prezentacji – wersji tego projektu na Dag Hammarskjold Plaza, na wprost siedziby Organizacji Narodów Zjednoczonych w Nowym Jorku. Projekt ten jest realizowany we współpracy z Nowojorskim Departamentem Parków, Sztuki i Zabytków, Światową Radą Narodów dla Organizacji Narodów Zjednoczonych i Stre-aming Museum, przy wsparciu Polskiego Instytutu Kultury w Nowym Jorku, Instytutu Adama Mickiewicza w Warszawie oraz New York Foundation for the Arts (NYFA). Kura-torki projektu to Nina Colosi i Sherrill Kazan. Od 2019 roku techniczną produkcję projektu wspiera Lamar Johnson Collaborative. 

				Nirbhaya to zbudowana na wzór łuku triumfalnego rzeźba umiejscowiona w przestrzeni publicznej, przypomi-nająca antyczny sarkofag i wypełniona wodą. Obraz wideo, przedstawiający kobietę ubraną w długą czarną suknię i welon, projektowany jest do wody w skali 1x1. Sylwetka kobiety porusza się powoli, tak jakby leżała lub tańczyła wewnątrz sarkofagu. Jej postać stopniowo staje się zielonym drzewem. Jej sylwetka i twarz sukcesywnie zmie-niają się, skomponowane z dziesiątek sfilmowanych kobiet, w tym mnie. Nirbhaya stanowi odpowiedź na dwie formy gwałtu: kolonialną i indywidualną. W pracy tej „kładę” łuk triumfalny na ziemi i odbijam go od siebie, przekształcając ideę wertykalnego, triumfalnego łuku w poziome naczynie. Zwracam uwagę na wertykalny i heroiczny charakter typo-wych, tradycyjnych pomników wojennych, które poprzez swój „wyczyszczony” język architektury zwykle pomijają prawdę o wojnie, będącej zbrodnią i tragedią dla wszyst-kich zaangażowanych. Do pomnika-antypomnika Nirbhaya na Dag Hammarskjold Plaza zostanie dołączona w prze-strzeni online ambisoniczna kompozycja dźwiękowa Meta-morphosis/ Dafne (2021), poświęcona ofiarom przemocy 
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				ze względu na płeć. Utwór – zainspirowany historią Dafne, mitologicznej nimfy, która uciekła przed gwałtem, zamie-niając się w drzewo – mówi o ucieczce od przemocy jako naznaczonej śmiercią, ale też jako możliwości reinkarnacji w nowej formie życia.

				IV. Odzapomnienie

				Gwałt zbiorowy i powolne, długotrwałe zabijanie Jyoti Singh jako lekcja dla flâneuse, reprezentuje zbrodnie dokonywane przeciwko kobietom na całym świecie. Two Laments (19 Cantos) i Nirbhaya to nie są projekty o jednym mieście lub o jednym kraju. Czerwona linia, pozostawiona przez autobus przecinający Delhi, przenika, plami i prze-kracza narodowe, historyczne, geograficzne oraz kulturowe granice. Pomnik Bramy Indii, zbudowany przez impe-rium brytyjskie w centrum New Delhi jako upamiętnienie żołnierzy indyjskich, którzy zginęli za imperium podczas I wojny światowej, reprezentuje typowy heroiczny styl pamięci, właściwy głównie dla Europy – pamięci zinstytu-cjonalizowanej, pozbawionej ucieleśnionego śladu śmierci i wojny. Projekt Nirbhaya kwestionuje tę monumentalną wertykalność i heroiczną męskość, rzuca wyzwanie kolo-nialnej zbrodniczości, tak rzadko funkcjonującej w pamięci publicznej. Moja praca zaprasza do intymnego, ucieleśnio-nego odzapomnienia traumy gwałtów i tortur dokonywa-nych na kobietach na całym świecie. Jest uhonorowaniem cierpienia i heroizmu kobiet, Nieustraszonych. Przemiano-wuje ofiary w bohaterki i tworzy horyzontalną, płynną formę nowego myślenia o monumentalności i transformacji. 

				W tym momencie, gdy zarówno w Polsce jak i w Stanach Zjednoczonych próbujemy na nowo zrozu-mieć naszą pamięć publiczną i historię, Nirbhaya pyta: kogo pamiętamy, kogo zapominamy i jak odzapomnieć przemoc, aby stworzyć (odtworzyć) świat bez niej? Światowa Organi-zacja Zdrowia wskazuje przemoc wobec kobiet i dziewcząt jako globalną pandemię zdrowia publicznego: jedna na trzy 
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				kobiety na całym świecie doświadcza w swoim życiu prze-mocy fizycznej lub seksualnej. Pytanie o pamięć, widzial-ność i niewidzialność w przestrzeni publicznej – jak ujęłaby to filozofka Hannah Arendt – ma bezpośredni związek z tym, jak uczymy się historii, a co za tym, jak możemy na nowo wyobrazić sobie przyszłość. Ponieważ przemoc wobec kobiet stale się nasila, ważne jest, by aktywnie zajmować się tym tematem teraz. Przesłanie Nirbhayi ściśle wiąże się z piątym celem Organizacji Narodów Zjednoczo-nych, którym jest równość płci i prawa człowieka.

			

		

	
		
			
				siostrzeństwo to:szczerość,niehierarchiczna współpraca, szukanie innych form organizacji społecznej 
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				Weronika Pelczyńska – choreografka, tancerka, performerka. Absolwentka Eksperymentalnej Akademii Tańca Współczesnego SEAD w Salzburgu. Stypendystka programów: DanceWEB 2013 ImpulsTanz, Carte Blanche 2013 oraz Alternatywnej Akademii Tańca 2017 i 2019. Autorka choreografii w wielu spektaklach teatralnych. Od 2011 roku prowadzi indywidualne i kolek-tywne projekty artystyczne m.in. Europa. Śledztwo, It Will Come Later, KULA, Still Standing, Kuliści. Współtworzy Centrum w Ruchu oraz inicjatywę praktyki siostrzeństwa. Wykładowczyni Akademii Teatralnej w Warszawie. 

				Monika Szpunar – tancerka, performerka, choreografka. Absolwentka ACTS/Ecole de Danse Contemporaine w Paryżu oraz London Contemporary Dance School w Londynie. Współtworzy girl band The Yonis, inicjatywę choreograficzną praktyki siostrzeństwa oraz Laboratorium Ciała w Krakowskim Centrum Choreograficznym. Tworzy również autorskie projekty i spek-takle, pracuje jako choreografka do przedstawień teatralnych oraz filmów. Interesuje ją przenoszenie tańca do nowych, niekonwencjonalnych przestrzeni, aktywizm społeczny poprzez taniec, a także praca w projektach kolektywnych i interdyscyplinarnych, tworzonych we współpracy z innymi.
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				Praktyki siostrzeństwa 

				to więź,

				to relacja,

				to sposób patrzenia i współdziałania z drugą,

				to szacunek dla odmienności i różnorodności talentów,

				to sieć wsparcia,

				to wspólne doświadczenie,

				to towarzyszenie i dzielenie się,

				to uznanie odmienności własnej oraz innych,

				to świadomość, że nie jest się jedyną_ym,

				to uzmysłowienie sobie, że jest ktoś, kto jest do nas podobny i ktoś, od kogo możemy się różnić,

				to przyglądanie się sobie i tej drugiej, branie przykładu z niej,

				to bycie przykładem,

				to uprzytomnienie sobie, że jest się po kimś lub przed kimś,

				to poczucie, że ma się wartość, godność oraz poczucie humoru.
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				To inicjatywa choreograficzna powołana w wyniku współpracy twórczyń teatru, performansu i nauki: Wero-niki Pelczyńskiej, Magdy Fejdasz, Moniki Szpunar, Alek-sandry Janus, Patrycji Kowańskiej oraz Aleksandry Osowicz. W pracy łączy nas to, co wspólne oraz troska o drugą i jej wkład. Nazwa pojawiła się instynktownie: nie chcemy używać jej jako nazwy własnej, to raczej platforma 
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				Dokumentacja KULI w plenerze. Choreografia powstała we współpracy Weroniki Pelczyńskiej, Magdy Fejdasz i Moniki Szpunar. Na zdjęciu Monika i Magda, fot. Klaudyna Schubert.

			

		

	
		
			
				290

			

		

		
			
				Weronika Pelczyńska, Monika Szpunar

			

		

		
			[image: ]
		

	
		
			
				291

			

		

		
			
				Praktyki siostrzeństwa (sisterchód)

			

		

		
			[image: ]
		

	
		
			
				292

			

		

		
			
				Weronika Pelczyńska, Monika Szpunar

			

		

		
			
				komunikacji. Praktyka siostrzeństwa materializuje się głównie w działaniu i to jest jej podstawowy cel. Współ-pracując tworzymy przestrzeń, w której wzmacniamy indy-widualne umiejętności i ucieleśniamy synergię, płynącą z bycia – oraz organizowania uwagi – razem. 

				Inicjatywa praktyk siostrzeństwa to dla nas stra-tegia współpracy w kolektywie, wewnątrz którego łączymy się w różnorodne pary. Spotkanie w duecie to dla nas podstawowy element budowania sieci siostrzeństwa, która rozrasta się dzięki kolejnym relacjom. Wielowymiaro-wość współpracy w duetach zgłębiamy zarówno na scenie, jak i w ramach samego procesu tworzenia, wyznaczając sobie cele, za które odpowiadamy razem. To daje poczucie bezpieczeństwa. Poczucie, że nie jestem sama, że mam siostrę. W ten sposób staramy się wytwarzać przyjazne i otwarte środowisko do pracy twórczej. 

				W naszych działaniach zajmujemy się politycznością i niejednoznacznością ciała, poruszając złożone tematy nierówności płci, potrzebę świadomej ekologii czy troskę o pamięć (historię). Przedsięwzięcia, podczas których mogłyśmy zgłębiać praktyki siostrzeństwa jako metodę tworzenia to przede wszystkim autorskie spektakle: KULA (Centrum w Ruchu), Still Standing (FestivALT) czy Kuliści (Teatr im. Jana Kochanowskiego w Opolu), a także warsz-taty oraz projekty społeczne – Tu Muranów: archiwum ciała (Muzeum POLIN), Nieprzetłumaczalne. Laboratorium twór-czo-praktyczne dla artystów i artystek z Białorusi i Ukrainy (Nowy Teatr w Warszawie) czy Elegantka. Warsztaty tanecz-no-choreograficzne (Łazienki Królewskie w Warszawie), w których potrzeba szerzenia siostrzeństwa wpływa zarówno na sposób podejmowania tematu, jak i na sam proces tworzenia. 

				Naszymi środkami komunikowania siostrzanych wartości są choreografia, improwizacja, taniec. Szczególnie inspirujące są dla nas poszukiwania artystek i artystów tańca postmodernistycznego i sztuki performansu. 
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				Dbamy o to, aby w ramach przeprowadzanych ćwiczeń i proponowanych zadań informować osoby uczestniczące o pochodzeniu danej metodologii.

				Podczas warsztatu Ślady siostrzeństwa podzieliłyśmy się praktyką amerykańskiego improwizatora, choreografa Ishmaela Houstona-Jonsa, który w swoich poszukiwaniach wskazywał na polityczność i wielowymiarowość tego, jak możemy postrzegać społecznie ciało. Same poznałyśmy tę praktykę na warsztacie tancerki i choreografki Marii F. Scaroni. 

				Uczestniczki warsztatu poproszone zostały o swobodne wypowiadanie tez dotyczących własnego ciała, np.: jestem silna, jestem kobietą, mam długie ręce, jestem matką, potrzebuję odpoczynku, mój stres odkłada się w moich ramionach. Podczas gdy jedna z nich wypowiadała tezę, pozostałe ustawiały się wobec niej w dwóch grupach. Jeśli się z nią zgadzały, stawały obok niej, jeśli miały odmienne zdanie – stawały naprzeciw.

				Z każdą tezą zmieniałyśmy miejsce, tworząc w przestrzeni minimum jedną, a maksimum dwie grupy, w zależności od twierdzenia. Tym sposobem obserwowałyśmy, jak ucieleśniamy wspólnotę z jednymi, aby móc z kolei zbudować ją z innymi przy zmianie perspektyw. Przejmujące były tezy, które jednoczyły nas wszystkie w jedno ciało. 

				Ciekawy wynik dała teza: „jestem siostrą”, bowiem zaskakująco podzieliła grupę. Na naszym przykładzie okazało się, że wyraz „siostra” społecznie konotowany jest z więzami krwi, a nie z przyjaźnią czy koleżeństwem. Naszym celem jest poszerzenie znaczenia tego słowa, poprzez wspólną praktykę i wspieranie innych kobiet.

				W ramach praktyk siostrzeństwa chcemy zwrócić uwagę na sprawczość jednostki. Troszcząc się o pojedyncze ciało, chcemy wspierać i wzmacniać to, co dla nas, „tu i teraz”, jest wspólne. Praktyki siostrzeństwa są o kontakcie, o byciu w relacji, o dzieleniu się.
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				Praktykowanie siostrzeństwa przypisujemy wszystkim osobom czy grupom, które wspólnie dbają o proces tworzenia, zabiegają o jego transparentność, otwartość na drugą osobę oraz kwestionują autorytarny model przywództwa. 

				Rozejrzyj się po przestrzeni, w której jesteś. Niech stanie się dla ciebie rzeczywista. Zmapuj ją dokładnie. Dostrzeż, w jakich odległościach i proporcjach przedmioty leżą, stoją i wiszą wokół ciebie. Jeśli jesteś w przestrzeni otwartej, daj sobie na to więcej czasu. 

				Kolejno, skieruj swoją uwagę w stronę oddechu. Dostrzeż pozycję ciała, w jakiej jesteś. Nie próbuj jej zmieniać, znajdź w niej wygodę i stabilność. Być może stoisz na dwóch nogach, może na jednej z nich wyraźniej, może siedzisz, leżysz? Może twoje dłonie spoczywają swobodnie na ciele, są w relacji, może trzymasz w nich jakiś przedmiot lub dotykasz jakiejś powierzchni? Oddychając, pozwól sobie na podróż uwagi. Wsłuchaj się w ciało od stóp po czubek głowy. Poruszaj uwagą wewnątrz i na zewnątrz jednocześnie, z przodu i z tyłu, z lewej i z prawej strony. Dostrzeż ruch w pozycji, która pozornie mogła wydawać się statyczna. 

				Przypomnij sobie, że gdy tego doświadczasz, jesteś w ciągłym ruchu, kręcisz się z prędkością blisko 1600 kilometrów na godzinę. Uważność na ciało spróbuj umacniać w spotkaniu z drugą – siostrą, osobą, planetą, materią. Być może z jej perspektywy teraz leżysz, stoisz, stoisz na głowie, rozpadasz się, turlasz się, skaczesz, tańczysz. Tym dla nas jest siostrzeństwo – powrotem do pojedynczego ciała, aby doświadczać tego, co wspólne, na nowo1.

				
					1	Ćwiczenie ukazało się w Mikro Magazynie Sztuk Performatywnych „DanceFloor” 2022, nr 3 (dostęp: 28.08.2022).
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				Ujęcia wykonane przez fotografkę Klaudynę Schubert na potrzebę jej autorskiej wystawy Dance Until We Are Lost, której prezentacja odbyła się w 2021 roku w ramach Krakowskiego Festiwalu Tańca pt. Zobaczyć taniec. Na zdjęciach Magda Fejdasz, Monika Szpunar i Weronika Pelczyńska, fot. Klaudyna Schubert.

			

		

	
		
			
				296

			

		

		
			
				Weronika Pelczyńska, Monika Szpunar

			

		

		
			[image: ]
		

	
		
			
				297

			

		

		
			
				Praktyki siostrzeństwa (sisterchód)

			

		

		
			[image: ]
		

	
		
			
				298

			

		

		
			
				Weronika Pelczyńska, Monika Szpunar

			

		

		
			[image: ]
		

	
		
			
				299

			

		

		
			
				Praktyki siostrzeństwa (sisterchód)

			

		

		
			[image: ]
		

	
		
			
				300

			

		

		
			
				Weronika Pelczyńska, Monika Szpunar

			

		

		
			
			

		

		
			[image: ]
		

	
		
			
				301

			

		

		
			
				Praktyki siostrzeństwa (sisterchód)

			

		

		
			[image: ]
		

	
		
			
				302

			

		

		
			[image: ]
		

		
			
				Sesja sisters przygotowana na potrzeby warsztatów i laboratorium praktyk siostrzeństwa. Na zdjęciu Weronika Pelczyńska i Magda Fejdasz, fot. Marta Ankiersztejn.
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				Ujęcia ze spektaklu Still Standing wystawianego na terenie byłego obozu KL Płaszów w pobliżu Pomnika Ofiar Faszyzmu w Krakowie. Spektakl powstał we współpracy Weroniki Pelczyńskiej, Aleksandry Janus i Moniki Szpunar. Na zdjęciu Weronika i Monika, październik 2020, fot. Klaudyna Schubert.
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				Weronika Pelczyńska, Aleksandra Janus i Monika Szpunar, ujęcie po zakończeniu spektaklu Still Standing, Kraków, październik 2020, fot. Klaudyna Schubert.

			

		

	
		
			
				Marta Jarnuszkiewicz – artystka wizualna. Tworzy wielokanałowe instalacje video, animacje, kompozycje ruchowe i działania performatywne. Od 2016 roku jest asystentką w Pracowni Intermediów na Wydziale Architektury Wnętrz w Warszawie, a także wykładowczynią w Warszaw-skiej Szkole Filmowej. Jej prace pokazywane były m.in. w Salonie Akademii w Warszawie, Westergasfabriek w Amsterdamie, Teatrze Nowym w Warszawie, BWA w Zielonej Górze. Laure-atka nagrody głównej w konkursie Najlepszych Dyplomów Sztuki Mediów podczas Wro Media Art Biennale we Wrocławiu, a także nagrody głównej w konkursie Coming out 2014.

			

		

	
		
			
				Marta Jarnuszkiewicz

			

		

		
			
				Anaberg. Performatywne działanie kobiet z lokalnej społeczności Góry św. Anny

			

		

		
			
				309

			

		

	
		
			
				310

			

		

		
			
				Marta Jarnuszkiewicz

			

		

		
			
				Projekt Anaberg na poziomie założeń powstał w bardzo specyficznym i niepokojącym czasie „pomiędzy” jednym a kolejnym lockdownem. Izolacja społeczna, której wciąż ze zmienną intensywnością doświadczamy od 2020 roku, realnie wpłynęła na moje potrzeby twórcze. Mono-tonne odcinki czasu spędzanego w domach dynamizowały doniesienia medialne z prasy i radia. Niezwykle inten-sywnym momentem dla całej rzeszy kobiet były, jak sądzę, protesty przeciwko zaostrzeniu praw aborcyjnych, które wybuchły ponownie w październiku 2020 roku. Obserwo-wałam tę całą sytuację ze spokojnej przestrzeni domowej, rezygnując z aktywnego uczestnictwa w strajkach. 
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				Model rotundy i amfiteatru w Górze św. Anny, 1934–1938, źródło: portal Poloniae Amici – polska-org.pl.
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				Zajmowałam się wówczas moją kilkumiesięczną córką oraz kilkuletnim synem, nie mając przestrzeni życiowej na współudział w masowych strajkach na ulicach Warszawy. Ta opisana w telegraficznym skrócie złożona sytuacja pracowała jednak we mnie intensywnie. Odkładałam gdzieś w świadomości tematy, które postanowiłam zebrać i wyrazić w kolejnej pracy. Kreśliłam siatki połączeń między sferą prywatną a przestrzenią publiczną. Szukałam w niej miejsca dla siebie i innych kobiet. Zastanawiałam się nad zajmowaniem przestrzeni, blokowaniem oraz zawłaszcza-niem obszarów ulic czy też punktów w przestrzeni miejskiej. Analizowałam sposoby zajmowania miejsca oraz zabie-rania głosu przez kobiety w sferze publicznej. Początek XXI wieku to dla kobiet w Polsce czas bardzo ciekawych i ważnych przemian społecznych, które dr Agnieszka Graff trafnie określiła „urealnieniem kobiet”1.

				Jednocześnie przeżywałam czas wczesnego macierzyństwa, borykając się z pytaniami o naszą kondycję w kontekście dynamicznie zmieniającej się przyszłości. Feministyczna perspektywa realizacji doktorskiej jest więc decyzją uwarunkowaną nie tylko na poziomie życia prywat-nego i szczególnego momentu, jakim są narodziny córki, ale również osobistą reakcją na tło polityczno-społeczne, które niewątpliwie oddziałuje na kształt naszych myśli, uczuć i zainteresowań. 

				Równolegle do wyżej opisanych refleksji, podczas kwerendy doktorskiej, natknęłam się na nazwę miej-scowości Góra św. Anny, a następnie obiekt architek-tury III Rzeszy – monumentalny amfiteatr zaprojektowany w latach 30. XX wieku przez niemieckich architektów Franza Böhmera i Georga Petricha. Na bardzo podsta-wowym poziomie analizy, a właściwie wówczas jeszcze inspiracji, intuicyjnie czułam, że praca z tym miejscem za 

				
					1	Urealnić kobiety, wystąpienie Agnieszki Graff podczas Kongresu Kobiet, 21 czerwca 2009.
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				chwilę otworzy nowe, interesujące dla mnie wątki. Jadwiga Sawicka, artystka sztuk wizualnych, w 1998 roku zaty-tułowała swą indywidualną wystawę w Galerii Foksal w Warszawie: Forma wzywa do użycia. W nawiązaniu do słów tej artystki miałam analogiczne i nieodparte wrażenie, że forma amfiteatru wzywała mnie wówczas „do użycia”, z jednoczesnym obowiązkiem redefinicji charakteru miejsca i zmiany jego energii. 

				1)

				10 kobiet ubranych w białe koszule przemieszcza się zwartym, zdecydowanym, lecz pozbawionym unifikacji krokiem. Każda z nich maszeruje w sposób sobie właściwy i naturalny. Łączy je tempo i rytm oraz porządek linii, do której należą. Jak pisze w Opowieściach wędrownych 
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				Mindmapa do działania performatywnego Anaberg w amfiteatrze w Górze św. Anny, Marta Jarnuszkiewicz, 2021.
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				Rebecca Solnit, amerykańska eseistka feministyczna, maszerowanie razem potwierdza i tworzy solidarność w grupie2. Praktyka wspólnego chodzenia tworzy demokra-tyczną, mobilną społeczność. Przemieszczające się kobiety w realizacji Anaberg nie rezygnują z własnej indywidual-ności, niczym członkinie zespołu Tiller Girls czy żołnierze brygady wojskowej. Maszerując w linii, eksplorują prze-strzeń, kreślą w niej efemeryczną rzeźbę przestrzenną, wchodzącą w silny dialog ze skalą i monumentalnością obiektu. Policzalność w architekturze o monumentalnej skali jest świadomie zastosowanym zabiegiem, pozwala-jącym na identyfikację jednostki, nadającym jej znaczenie, widoczność i pozycję w przestrzeni. Przemieszczanie się w działaniu Anaberg ujawnia bardzo podstawową spraw-czość naszych mobilnych ciał, zarówno tych pojedynczych, jak i zbiorowych. Nawiązuje do tradycji maszerowania jako pielgrzymki, medytacji w ruchu czy transu. Jest także dialogiem z unifikującą architekturą widowiskową, przy-wykłą do określonych zachowań. Linia kobiet mapuje 

				
					2	R. Solnit, Zew włóczęgi. Opowieści wędrowne, tłum. A. Dzierzgowska, S. Królak, Kraków 2018, s. 343.
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				Anaberg, kadr z video, fot. Lena Pierga, Gabriela Piwar, Góra św. Anny, 2022.
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				Anaberg, kadr z video, fot. Lena Pierga, Gabriela Piwar, Góra św. Anny, 2022.

			

		

		
			
				Szkic do działania performatywnego Anaberg w amfiteatrze w Górze św. Anny, Marta Jarnuszkiewicz 2021.

			

		

		
			
				przestrzeń. Ruch kobiecych ciał nadaje kształt efeme-rycznej rzeźbie przestrzennej kreślonej w obszarze pustego amfiteatru. Policzalność kobiet jest tu siłą kontrastującą ze swoistą niepoliczalnością i masowością architektury.
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				Po kilku minutach przemierzania przestrzeni każda z kobiet zajmuje w niej swoje własne miejsce. Tworzona przez nie wcześniej linia rozsypuje się, układając się w obraz zdekoncentrowanym punktów, z których perfor-merki decydują się zabrać głos. Jak mówi Erika Fisher--Lichte, znana niemiecka teatrolożka: 

				„Głos sprawia, że powstają trzy typy materialności: cielesność, przestrzenność i dźwiękowość”3. 

				Zależało mi na zbudowaniu sytuacji dźwiękowo--ruchowej, kształtującej przestrzeń szerzej niż jej wizu-alne granice. Inspiracją dla tej decyzji były ponownie słowa badaczki: 

				„Przestrzeń dźwiękowa rozciąga się szerzej niż geometryczna, w której odbywa się przedsta-wienie, obejmując również to, co tamtą otacza. Rozmywają się zatem granice przestrzeni perfor-matywnej, która otwiera się na to, co znaj-duje się »poza« nią. (...) Otaczająca przestrzeń za sprawą dźwięków i odgłosów staje się częścią przestrzeni performatywnej, poszerzając ją do niespodziewanych rozmiarów”4.

				Naturalną konsekwencją pracy z ruchem w obszarze praktyk choreograficznych czy performatywnych jest praca z dźwiękiem. Głos ludzki stanowi pewnego rodzaju pośred-nictwo pomiędzy światem wewnętrznym a zewnętrznym. Uwalniając głos z ciała, stajemy się żywym instrumentem. Kobiety w amfiteatrze używają tak zwanego białego śpiewu, zwanego także białym głosem. Jest to technika wokalna praktykowana od czasów antycznych, szczególnie utoż-samiana z muzyką ludową, używana przez kultury trady-cyjne w centralnej i wschodniej Europie. Nazywana jest też techniką archaiczną, ponieważ jej najważniejszą jakość 

				
					3	E. Fisher-Lichte, Performatywność: wprowadzenie, tłum.M. Borowski, M. Sugiera, Kraków 2018, s. 85.

					4	Tamże.
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				stanowi natężenie dźwięku i jego przenikliwość. Poprzez jak największe wykorzystanie naturalnych rezonatorów w ciele ludzkim, intensywną pracę z przeponą oraz maksy-malnie otwarte gardło, technika ta pozwala na wydo-bycie głosu o bardzo szerokiej skali. Biały głos, nauczany głównie amatorsko w społecznościach wiejskich, powstał z potrzeby wybrzmienia na otwartych przestrzeniach, chociażby podczas pracy na polach czy łąkach. Badacze_kipieśni ludowych twierdzą, że chóry unisono, wykorzystu-jące technikę białego śpiewu, dla kultur tradycyjnych miały bezpośredni związek z wiarą społeczności w magiczne moce tego typu dźwięku. Co więcej, naturalna emisja głosu uwalnia, rozluźnia, a także usuwa blokady w ciele, wiążąc się z uważnością na własne ciało-instrument, skupioną na jednostkowym doświadczeniu. Jednak co równie istotne, praktykowanie śpiewu białego w kulturach tradycyjnych opierało się na współpracy w grupie, a więc doświadczeniu wspólnotowym. Równoległość tych dwóch jakości – koncentracji na ciele własnym, które jednocze-śnie potrafi reagować na zewnętrzne głosy, dostrajając się do nich, stanowi dla mnie istotną wartość w kontek-ście moich poszukiwań twórczych, odnoszących się do relacji jednostki ze zbiorowością. Chór kobiet pracujący na zasadzie współbrzmienia to obraz kobiecej społecz-ności, budującej pomiędzy sobą więzi. Kobiety skoncen-trowane na współdziałaniu tworzą współczesną pieśń, wywołującą szereg skrajnych emocji i wrażeń. Podczas rozmów z uczestniczkami projektu Anaberg w pewnym momencie uświadomiłam sobie także, że praca z głosem pozwala tworzyć obrazy. Syreni śpiew, nawoływanie wielo-rybów, stan alarmu, ściana dźwięku, muszla, wibrująca fala, to tylko niektóre z haseł, które wyzwoliły się w naszej zbiorowej wyobraźni podczas przygotowań do działania performatywnego. 

				Relacja ciało-dźwięk w odniesieniu do współ-czesnych kobiet należy do sfer nieprzepracowanych 
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				i nieuświadomionych. Już na etapie dzieciństwa spotykamy się z zakazami: „nie krzycz”, „bądź ciszej”, „opanuj emocje”. Nie twierdzę, że budowanie tego typu norm społecznych dotyczy wyłącznie dziewczynek. Jednak społecznie nie dajemy sobie przyzwolenia na uwalnianie emocji poprzez krzyk czy inne formy ekspresji cielesnej (w tym dźwiękowej). Nasze głosy są więc kulturowo zablokowane, nie znamy ich plastyczności, różnorodności brzmienia czy możli-wych wysokości. Napięcia gromadzone w naszych ciałach, reakcje obronne, blokady kulturowe, negatywne bodźce płynące z otoczenia, a także obraz kobiety kształtowany przez współczesne media – wszystko to sprawia, że nasze głosy są hamowane przez intelekt. Dotknięcie swojego prawdziwego dźwięku jest zatem pewnym procesem otwierania się, oswajania, rozluźniania i grupowej akcep-tacji. Podczas warsztatów dla uczestniczek projektu Anaberg starałam się mobilizować ich głosy do nowych sposobów emisji. Kolejne wyzwanie stanowiło uwolnienie ich brzmienia od języka i jego komunikatywności. Otwarty chór dźwiękowy nie przekazuje żadnej wiadomości. Treść komunikatu postanowiłam uprościć do minimum. Litera „A” jest pierwszą w alfabecie łacińskim i najczęściej wystę-pującą w alfabecie polskim. Z perspektywy technicznej, samogłoski otwarte pozwalają uzyskać podczas arty-kulacji dużo większą nośność dźwięku. Zatem dźwięki wydawane przez kobiety rzeźbią przestrzeń wokół poza granicami wizualności. Ten szczególny moment w działaniu performatywnym bada możliwości akustyczne amfiteatru. Szeroki strumień „A” tworzy, jak sądzę, energię w swoim brzmieniu dość pierwotną, wspólnotową i konotującą różne emocje, treści i obrazy. Co ważne, kobiety zabierają głos z widowni, czyli miejsca, do którego przypisała je historia na długo i bezdźwięcznie. Zależało mi na przeniesieniu funkcji – scena w Anaberg pozostaje pusta, a wypowiedź płynie z widowni. Tym samym redefiniuję dźwiękowo-wizu-alne centrum amfiteatru, budując wydarzenie w obszarze 
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				Szkice do działania performatywnego Anaberg w amfiteatrze w Górze św. Anny, Marta Jarnuszkiewicz 2021.

			

		

		
			
				Anaberg, kadry z video, fot. Lena Pierga, Gabriela Piwar, Góra św. Anny, 2022.
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				peryferiów, czyli widowni. Odwrócenie audiowizualnego porządku przestrzeni jest kolejną warstwą w dialogu, który performerki prowadzą z tym miejscem. 

				3)

				Ostatnim działaniem w sekwencji jest krąg tworzony przez kobiety na scenie. Na bardzo podstawowym poziomie argumentacji figura kręgu nawiązuje do kolistości samej sceny, a także całego amfiteatru. Podczas warsztatów z uczestniczkami projektu bardzo często intuicyjnie siada-łyśmy w kręgu, tworząc tym samym bezpieczną przestrzeń 
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				Anaberg, kadr z video, fot. Lena Pierga, Gabriela Piwar, Góra św. Anny, 2022.

			

		

	
		
			
				321

			

		

		
			
				Anaberg. Performatywne działanie kobiet z lokalnej społeczności Góry św. Anny

			

		

		
			
				do rozmowy. Obserwacja tej tendencji ujawniła, jak głęboko figura koła zakorzeniona w naszej kulturze staje się odna-wialnym i aktualnym mechanizmem integracyjnym. Nie bez powodu obrady Okrągłego Stołu w 1989 roku przybrały ten kształt, podkreślając tym samym wymiar wspólno-towy, solidarnościowy, stawiając wszystkich na równi, niwe-lując podziały. Koło może być więc symbolem transformacji społecznych oraz otwartego dialogu. Semantyka tej idealnej figury geometrycznej jest jednak dużo bogatsza. Od założycielskich mitów kreacyjnych i kosmicznej struk-tury uniwersum, przez megalityczne formy przestrzenne, aż po koliste plany ważnych budowli miejskich, a nawet całe projekty urbanistyczne. Rozmaite układy przestrzenne ujawniają bogatą, często wielowarstwową symbolikę. 
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				Szkic do działania performatywnego Anaberg w amfiteatrze w Górze św. Anny, Marta Jarnuszkiewicz 2021.
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				Anaberg, kadr z video, fot. Lena Pierga, Gabriela Piwar, Góra św. Anny, 2022.
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				Koło jako forma pełna, bez początku i końca, jest w myśli mistycznej najważniejszym i najbardziej uniwersalnym spośród wszystkich symboli geometrycznych5. Rumuński religioznawca i filozof Mircea Eliade twierdził, że symbole nigdy nie znikają z pola aktualności psychicznej. Mogą zmieniać aspekt, ich rola jednak pozostaje niezmieniona. Trzeba jedynie zerwać ich nowe maski6. Zatem przejawy myślenia magicznego we współczesnej kulturze pozo-stają wciąż potrzebne i praktykowane. W projekcie Anaberg ta tendencja była bardzo wyczuwalna. Utworzenie kręgu na scenie amfiteatru jest niczym ostatnia faza działania, prowadząca do zamknięcia wytworzonej energii, zakoń-czenia swego działania w wyciszeniu i skupieniu. Co szcze-gólnie ważne, okrąg jest także mocno związany z metaforą góry jako miejsca szczególnego – pomiędzy niebem a ziemią. Uczestniczki zamykają swe działanie subtelnym ruchem wpisanym w figurę koła, gdzie rytualna czynność wykracza poza racjonalne rozumienie świata7. 

				
					5	J. Tresidder, Słownik symboli, Warszawa 1997, s. 146.

					6	M. Eliade, Sacrum, mit, historia: wybór esejów, tłum. A. Tatarkiewicz, Warszawa 1974, s. 26.

					7	Fragment pracy doktorskiej Marty Jarnuszkiewicz Anaberg opracowanej pod kierunkiem naukowym Mirosława Bałki. Jednostką, w której prowadzone jest postępowanie doktor-skie, jest Akademia Sztuk Pięknych w Warszawie.

				

			

		

	
		
		

	
		
			
				Tea Hvala – pisarka, redaktorka, krytyczka i tłumaczka zajmująca się feminizmem. Od 2018 roku nadzoruje bibliotekę Miasta Kobiet, program wydawniczy i program edukacji arty-stycznej. Jest (współ)autorką licznych zinów, materiałów dydaktycznych i książki dla dzieci, a także redaktorką przewodnika podróżniczego A Path of Their Own: 25 Excursions into Women’s History (2021).
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				Jako kobiety pracujące w kulturze, my, członkinie zespołu Miasta Kobiet (City of Women), doskonale zdajemy sobie sprawę z konfliktu między postulatem produktyw-ności, skuteczności, dyscypliny i elastyczności z jednej strony, a zapotrzebowaniem na twórczą i przedsiębiorczą energię, ciekawość, upór, oryginalność i szeroką wiedzę z drugiej strony. Jednocześnie odczuwamy też przepaść między równością oficjalnie zagwarantowaną przez prawo, a faktyczną nierównością płci. Wykorzystywanie pandemii COVID-19 do wprowadzania nowych form kontroli i powrotu do rzekomych „dawnych tradycji” (najczęściej wyimagi-nowanych i nie starszych niż ich zwolennicy) uświado-miło nam również, że stale musimy pielęgnować zbiorową pamięć o pracy, wysiłkach i marzeniach naszych poprzed-niczek – również dlatego, że doświadczyły one wielu problemów, z którymi mamy do czynienia dziś. 

				Zacznijmy od początku: Festiwal Miasto Kobiet został zainicjowany w 1995 roku przez instytucję rządową, Biuro ds. Polityki Wobec Kobiet, a jego celem było wspie-ranie równouprawnienia płci w nowym państwie – Słowenii, powstałej w 1991 roku. Choć sama idea promowania 

			

		

		
			
				Performans Alji Lacković w ramach edukacyjno-badaw-czego modułu projektu Performing Gender, 18 maja 2022 roku. Grupa prowadzona przez artystkę Teję Rebę spotykała się co tydzień, od paździer-nika 2021 roku do maja 2022 roku, w ramach europejskiego projektu Performing Gender – Dancing in Your Shoes, fot. Nada Žgank.

			

		

		
			[image: ]
		

	
		
			
				329

			

		

		
			
				Miasto Kobiet – miasto nadziei

			

		

		
			
				obecności kobiet w sztuce (i poprzez sztukę) była niewąt-pliwie wartościowa, to od samego początku warunki ekono-miczne tego przedsięwzięcia były niestabilne. Ponadto festiwal od początku był obciążony typowym „zastrzeże-niem”: „To nie jest czas na egzekwowanie równoupraw-nienia płci i praw człowieka, ponieważ osiągnęliśmy już zasadnicze cele. Czasy są trudne, trzeba poświęcić kulturę na rzecz ratowania gospodarki” – mówiła o powracających zarzutach Vera Kozmik, ówczesna dyrektor biura1.

				W 1996 roku festiwal jako podmiot prawny prze-szedł do prywatnego, niedofinansowanego sektora organi-zacji pozarządowych – i pozostaje w nim do dziś. Pomimo prekarnej sytuacji Stowarzyszenie na Rzecz Promocji Kobiet w Kulturze – Miasto Kobiet było i jest organizacją o pionierskim znaczeniu. Opowiada się za feminizmem i równouprawnieniem płci w sztuce i kulturze, a w szcze-gólności za uznaniem i promowaniem (głównie, ale nie wyłącznie) artystek i kobiecych kolektywów artystycznych, które tworzą współczesną, odważną, eksperymentalną, krytyczną, zaangażowaną społecznie, polityczną i trans-dyscyplinarną sztukę feministyczną. W szerszym ujęciu Miasto Kobiet dąży do zapewnienia wsparcia, zasobów, widoczności i opieki nad artystycznymi, aktywistycznymi i teoretycznymi praktykami i dyskursami, które odzwier-ciedlają podstawowe wartości naszego stowarzyszenia: równość, różnorodność i solidarność.

				Międzynarodowy Festiwal Sztuki Współczesnej – Miasto Kobiet to nasza największa impreza, która odbywa się co roku w październiku w wielu lokalizacjach w Lublanie. Festiwal jest tematyczny i zaprojektowany przez kura-torkę – dyrektorkę programową, wybieraną co kilka lat przez niezależną komisję (w 2021 roku Teję Rebę zastą-piła obecna dyrektorka, Iva Kovač). Rotacja honorowych 

				
					1	Cyt. za: T. Hvala, Nikoli ni prezgodaj, 26.05.2015 (dostęp: 28.08.2022).
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				prezesek, dyrektorek programowych, innych pracownic, a także zewnętrznych selekcjonerek, gwarantuje świe-żość spojrzenia pomimo blisko trzydziestoletniej historii festiwalu. Zresztą Miasto Kobiet to nie tylko festiwal. Przez cały rok stowarzyszenie zajmuje się (ko)produkcją i post-produkcją nowych, oryginalnych dzieł sztuki, prowadze-niem biblioteki i archiwum, kształceniem i mentoringiem, a także rzecznictwem na rzecz lepszych warunków pracy i równych szans w sztuce i kulturze, uczestnictwem w deba-tach publicznych i kampaniach społecznych oraz inicjowa-niem projektów artystycznych angażujących społeczności lokalne. W dalszej części artykułu pokrótce przedstawię tylko niektóre z tych działań.

				Rzecznictwo

				W 1991 roku przywrócenie ustroju kapitalistycznego w nowym państwie, jakim była Słowenia, przyczyniło się do wtórnej tradycjonalizacji społeczeństwa – do tego stopnia, że grupy feministyczne i ich sojuszniczki musiały więcej czasu i energii poświęcać na obronę praw zdobytych za czasów socjalizmu (w tym prawa do przerwania niechcianej ciąży) niż na walkę i zdobywanie nowych praw. Mimo to 

			

		

		
			
				W czerwcu 2022 roku choreografka i tancerka Vita Osojnik zaprosiła studentki i studentów słoweń-skiego Uniwersytetu Trzeciego Wieku na trzydniowe warsz-taty, podczas których badano i obalano prze-konania o normatyw-ności ról płciowych w ramach europejskiego projektu Performing Gender – Dancing in Your Shoes, fot. Nada Žgank.
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				wprowadzono kilka ważnych ulepszeń. W zakresie praw reprodukcyjnych i seksualnych przedłużono urlop ojcowski dla pracujących ojców, zdekryminalizowano prostytucję, przywrócono edukację seksualną w szkołach, poprawiono ustawę o zapobieganiu przemocy domowej i podpisano Konwencję stambulską. Ponadto, w wyniku prowadzo-nych kampanii, w 2021 roku w słoweńskim Kodeksie karnym stosunek seksualny bez zgody został uznany za gwałt, a 8 lipca 2022 roku Trybunał Konstytucyjny zalegalizował małżeństwa osób tej samej płci i adopcję dzieci przez pary jednopłciowe. Chociaż Miasto Kobiet nie stało na czele tych walk, to aktywnie je wspierało. Na przykład w 2021 roku zorganizowałyśmy akcję #MeTooInCulture – publiczne odczytanie relacji dotyczących molestowania seksual-nego i przemocy w sztuce i kulturze, wspólnie z inicjatorem kampanii #MeToo w Słowenii, Instytutem 8 Marca.

				Jeśli chodzi o prawa pracownicze, sprawy nadal się pogarszają – zwłaszcza w przypadku kobiet. Niepewność zatrudnienia jest powszechna; różnica w wynagrodzeniach rośnie i wynosi obecnie 7%; co czwarta kobieta i co dzie-siąty mężczyzna powyżej 75 roku życia prawdopodobnie 

			

		

		
			
				Z inicjatywy Miasta Kobiet, Koroška Pride Institute oraz holen-derskie artystki Bambi van Balen i Max*ine Vajt zaprojektowały i zrealizowały akcję artystyczną Queering Folklore, której celem było wzmocnienie karynckiej społecz-ności LGBTQIA+ poprzez wprowadzenie queerowych motywów do tradycyjnie malowanych paneli uli, rozmiesz-czonych w mieście Slovenj Gradec podczas Parady Równości 4 czerwca 2022 roku, fot. Koroška Pride.

			

		

		
			[image: ]
		

	
		
			
				332

			

		

		
			
				Tea Hvala 

			

		

		
			
				doświadczy ubóstwa; pomimo tego, że większość kobiet, także tych zatrudnionych w sektorze kultury, pracuje na pełny etat, ich emerytury są o prawie 18% niższe, ponieważ kobiety nadal wykonują większość nieodpłatnej pracy opie-kuńczej i domowej. Pozycja kobiet w kulturze nie została jeszcze w pełni przeanalizowana, ale wyniki badań, które dotychczas przeprowadzono, wyraźnie wskazują na nierów-ność i dyskryminację ze względu na płeć. Np. dane z branży filmowej z 2018 roku pokazują, że w Słowenii mężczyźni reżyserują 89% filmów, piszą 78% scenariuszy i są produ-centami 77% obrazów. Ogromne różnice są widoczne również w innych obszarach: kobiety-artystki stanowią bardzo niski odsetek osób, których prace są prezentowane i współfinasowane przez najważniejsze instytucje kultury i dyskryminacja ze względu na płeć jest wciąż bardzo wyraźna. Odnosząc się do tych problemów, Miasto Kobiet przygotowało Wytyczne dotyczące równouprawnienia płci w kulturze (2020), strategiczny dokument w języku słoweń-skim na temat nierówności w kulturze, które wymagają pilnej interwencji oraz kroków, które zapewniłyby równe szanse kobietom pracującym w tej dziedzinie. 

				W 2020 roku globalny stan nadzwyczajny wywołany pandemią koronawirusa zbiegł się w czasie z autorytarnym, opresyjnym reżimem w Słowenii. Ten ostatni spotkał się z oporem. W każdy piątek przez ponad 100 tygodni duża grupa składająca się z organizacji pozarządowych, niefor-malnych środowisk i zwykłych obywateli protestowała w Lublanie i innych miastach przeciwko – niewyobrażalnym wcześniej – reakcyjnym postulatom, zmierzającym do przy-wrócenia XIX-wiecznych zasad dotyczących kobiet i innych grup ludzi. Według słów pisarki i aktywistki Svetlany Slapšak, obecnej honorowej prezeski Miasta Kobiet, protesty te nauczyły nas, że „kultura jest rzeczywiście naszą najlepszą sojuszniczką – sprzyja odkrywaniu, porozu-mieniu, rozwijaniu się i przyjemności. Wydarzenia kulturalne i akcje miały kluczowe znaczenie dla wzmocnienia nas, 
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				by nie ustępować w obliczu represji. Związane w sojuszu z kulturą – i dzięki kulturze – byłyśmy w stanie śmiać się z głupoty i drwić z gróźb, skonfrontować się z własną impertynencką odwagą i granicami wybaczania; mogłyśmy bez przerwy i bez ograniczeń myśleć, mówić i śpiewać. Udało nam się odrzucić narzuconą »tradycję« i stworzyć własne, nowe tradycje – demokratyczne, alternatywne i wywrotowe”2.

				Budowanie społeczności

				Taką nową tradycją, wymyśloną przez Miasto Kobiet we współpracy z partnerkami z Chorwacji, Mace-donii Północnej i Irlandii jest inicjatywa Women on Women Awards (Nagrody Kobiet dla Kobiet). Przyznane po raz pierwszy w 2020 roku, podkreślają i eksponują niewidzialną pracę, osobiste historie, odwagę i determinację poszcze-gólnych kobiet oraz kolektywów walczących o lepszy świat. Poszukiwania żeńskich bohaterek to nasza odpowiedź na systematyczne wymazywanie kobiet z historycznego kanonu. Nagrody przyznawane są corocznie, a przyświeca 

				
					2	S. Slapšak, The Zonards, 2021 (dostęp: 29 8.2022).

				

			

		

		
			
				Laureatki nagrody Women on Women podczas cere-monii 8 marca 2022 roku w Lublanie. Od lewej: Koroška Pride Institute, SOS Help-Line, pisarka Suzana Tratnik, Legal Network for the Protection of Democracy i Women’s Choir Kombinat, fot. Nada Žgank.
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				im następujące motto: Jeśli chcemy, aby historia była pisana w naszym imieniu, to musimy ją pisać same. 

				Ta sama feministyczna filozofia zainspirowała nas i dwie siostrzane organizacje – Common Zone z Zagrzebia i Tiiiit! Inc. ze Skopje – do stworzenia trzech dwujęzycz-nych przewodników turystycznych śladami kobiecej historii Słowenii, Chorwacji i Macedonii Północnej. Wydany przez nas w 2021 roku słoweńsko-angielski przewodnik nosi tytuł A Path of Their Own: 25 Excursions into Women’s History (Własna ścieżka: 25 wypraw tropem historii kobiet). Zaprasza do odwiedzenia 25 miast i wiosek na teryto-rium Słowenii – miejsc, skąd pochodziły i gdzie mieszkały pionierki, które utorowały kobietom drogę do życia zawo-dowego. Przewodnik opowiada o rewolucjonistkach, które walczyły o godne życie, oraz o pierwszych kobietach, które zarabiały na życie, wykonując płatną pracę, m.in. o robotni-cach w fabrykach. Poznając miejsca, w których mieszkały i pracowały, chciałyśmy ocalić te kobiety od zapomnienia i utrwalić je w naszej zbiorowej pamięci: aby się nimi zainspirować i czegoś nowego się nauczyć, ale przede wszystkim, aby wzmocnić poczucie wspólnoty i bliskości między nami. Mamy nadzieję, że przewodniki – czy to w wersji książkowej, czy elektronicznej (www.wowplaces.fierce-women.net) – przyniosą czytelniczkom wiele rado-snych, empatycznych, pełnych pasji i ciekawych spotkań z kobiecą historią!

				Stałym elementem programów Miasta Kobiet są projekty artystyczne angażujące osoby z różnych środo-wisk, zwłaszcza z grup zagrożonych wykluczeniem, marginalizowanych. W 2017 roku pod kierownictwem arty-stycznym Teji Reby pomogłyśmy założyć grupę wsparcia No-Border Craft (Rzemiosło bez granic) dla uchodźczyń i kobiet ubiegających się o azyl przebywających w Lublanie. Zauważyłyśmy, że są one niemal nieobecne w progra-mach integracji społecznej i że nie mają możliwości otrzy-mania wsparcia ani uzyskania poczucia sprawczości. 
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				Projekt, który rozpoczął się jako seria spotkań dyskusyj-nych i warsztatowych, wkrótce przekształcił się w dzia-łanie z zakresu ekonomii solidarności; grupa stała się autonomiczna, wspierając swoje członkinie w sprzedaży szydełkowanych tkanin i zachęcając do czynnego udziału w inicjatywach kulturalnych.

				Kolejną próbą przetestowania nowych modeli działań solidarnościowych i wymiany wiedzy między różnymi społecznościami było utworzenie w 2019 roku Grupy WoW jako części projektu Women on Women realizowanego w ramach Kreatywnej Europy. Uczest-niczki, wszystkie o migracyjnym pochodzeniu, stwo-rzyły we współpracy z artystkami filmowy autoportret zatytułowany Catastrophe Blues I (2020). Przygotowana przez nie instalacja Catastrophe Blues II (2021) zapra-szała widzów do doświadczenia, co to znaczy wydawać i przyjmować polecenia, eksplorując systemy hierarchii i mechanizmy władzy. Stawiała przy tym ważne pytanie: „Jeśli wiesz, że struktury władzy wymagają zmiany, to jakie działania jesteś gotowa podjąć, by do tej zmiany doprowadzić?”.

			

		

		
			
				Od czasu wydania przewodnika A Path of Their Own: 25 Excursions into Women’s History (2021) Miasto Kobiet organizuje wycieczki autokarowe śladami kobiecych historii, aby je upamiętnić in situ. Wycieczkom towa-rzyszą opowieści o pionierkach takich jak Zofka Kveder, pierwsza zawodowa pisarka w Słowenii, fot. Nada Žgank.
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				Nasza najnowsza produkcja społeczna, kierowana do kobiet wykluczonych i nieuprzywilejowanych, rozpo-częła się w marcu 2022 roku. Projekt Politics of Touch (Poli-tyka Dotyku), prowadzony przez artystkę Selmę Banich, to „choreografia oporu”, opierająca się na ruchu, zmyśle dotyku i odwołująca się do idei sprawiedliwości społecznej. Przykłady naszych wcześniejszych działań społeczno-arty-stycznych, których byłyśmy gospodyniami lub producent-kami, to m.in.: Women.Index (Kobiety.Indeks) – z kobietami, które doświadczyły przemocy (Andreja Kulunčić, 2007); Building a Bright Future (Budowanie świetlanej przy-szłości) z dziećmi, ich babciami i dziadkami (Milijana Babić ,2011); I’m Walking Behind You and Watching You (Idę za tobą i cię obserwuję) z udziałem 129 kobiet w każdym wieku (Teja Reba, Leja Jurišič i Barbara Kapelj Osredkar, 2013); Las Muchas realizowane wspólnie ze starszymi kobietami (Mariantònia Oliver, 2015); Car Deconstruction (Dekonstrukcja samochodu) we współpracy z młodymi dziewczętami (Dina Rončević, 2016); Walking:Holding (Iść:Trzymać) z lokalną społecznością LGBTQIA+ (2016); a ostatnio spektakl teatralny Everything is Alright (Wszystko jest w porządku), prowadzony z uczennicami szkół ponad-podstawowych (Nataša Živković, Sara Šabec 2021).

				Edukacja artystyczna

				Jako Miasto Kobiet uważamy, że dostęp do krytycznej, zaangażowanej społecznie sztuki współczesnej, tworzenie takiej sztuki i wiedza na jej temat są niezbędne dla rozwoju społeczeństwa opartego na równości. Nasze materiały edukacyjne, warsztaty, partycypacyjne projekty artystyczne i inne działania kierujemy do młodych ludzi w wieku 12+, inspirując się feministycznym podejściem w pedagogice krytycznej i najnowszymi ustaleniami peda-gogiki queer. Równie ważną grupą docelową są dla nas osoby pracujące z młodzieżą i nauczyciele, którzy chcą podejmować tematy równouprawnienia i (nie)równości płci 
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				oraz prezentować swoim uczniom współczesne praktyki artystyczne (i miejsca, w których można ich doświadczyć). Seria organizowanych przez nas warsztatów pt. Współ-czesna mozaika sztuki, nasz internetowy Słownik sztuki współczesnej, a także materiały dydaktyczne, takie jak Refleksje nad płcią, władzą i upodmiotowieniem poprzez sztukę, dostarczają różnorodnej, świeżej perspektywy na sztukę współczesną i trudne kwestie społeczne – do wyko-rzystania zarówno w klasie szkolnej, jak i poza nią.

				W przeszłości – to znaczy w czasach, gdy taka wiedza była jeszcze nieosiągalna w słoweńskim systemie edukacji artystycznej – organizowałyśmy praktyczne kursy społecznie zaangażowanej sztuki performansu. Ze względu na ograniczenia finansowe większość naszych działań edukacyjnych i materiałów opiera się na archiwach: doku-mentacji audio-video wydarzeń artystycznych oraz repro-dukcjach dzieł sztuki. Warto wspomnieć o kilku cennych wyjątkach, takich jak opracowana przez nas seria quizów #8MarchEveryDay, corocznie rozpowszechniana wśród nauczycieli i nauczycielek szkół podstawowych i ponad-postawowych z okazji Międzynarodowego Dnia Kobiet. 

			

		

		
			
				W 2021 roku, czyli w roku covidowego lockdownu, Miasto Kobiet i Teatr Lalek w Lublanie współ-produkowały spek-takl Everything Is Alright w reżyserii Natašy Živković, na podstawie tekstu napisanego wspólnie przez Sarę Šabec i jedenaścioro uczniów liceum. Ich tematem była szkoła jako instytucja. Zdjęcie przedstawia premierowy spektakl, który odbył się 9 października 2021 roku, fot. Nada Žgank.
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				Projektując 45-minutową lekcję w formie zabawnego quizu, ułatwiamy prowadzącym zaproszenie uczennic i uczniów do przeanalizowania społecznych, politycznych i ekono-micznych przyczyn nierówności płci, ale też do poznania długiej historii walk o prawa kobiet i uznania kobiecych osiągnięć. Na innym „rozrywkowym” formacie opiera się stworzona przez Common Zone zaangażowana społecznie gra karciana Fierce Women (Waleczne kobiety), doty-cząca dokonań kobiet w dziedzinie kultury, polityki, femi-nizmu, praw człowieka i sztuki. W 2020 roku Common Zone we współpracy z Miastem Kobiet i innymi partnerami przy-gotowała dodatkową, bezpłatną talię kart do gry o nazwie Fierce Women WoW, w której znalazło się osiem historycz-nych postaci ze Słowenii.

				Miasto Kobiet co semestr zaprasza studentki uniwersytetów i szkół wyższych w Lublanie do odkrywania powiązań między kierunkiem ich studiów a naszymi licz-nymi działaniami. Podczas wiosennej i jesiennej edycji Tygodnia otwartych drzwi oferujemy tematyczne prezen-tacje, warsztaty i wykłady dostosowane do treści porusza-nych w poszczególnych modułach czy zajęciach. Niektóre z tematów są opracowane z góry, ale zawsze chętnie podejmujemy wyzwanie, żeby włączać do programu nowe 
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				W marcu 2020 roku, zaledwie kilka dni przed lockdownem, Miasto Kobiet promo-wało swój quiz #8MarchEveryDay w Galerii Tam-Tam Street w Lublanie za pomocą ilustracji Vesny Bukovec Co to jest feminizm?.
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				treści zgodnie z indywidualnymi potrzebami. W ramach standardowego programu oferujemy wykłady, prezentacje i częściowo ustrukturyzowane debaty na temat: historii Miasta Kobiet oraz innych siostrzanych organizacji i festi-wali w Słowenii; zagadnień dotyczących zarządzania, orga-nizacji, logistyki, produkcji i promocji festiwalu; pedagogiki feministycznej i naszych działań w zakresie edukacji arty-stycznej; naszego wkładu w badania nad historią kobiet i jej popularyzację; a także naszej pracy archiwalnej.

				Otwarte archiwum

				Proces otwierania naszego bogatego archiwum dla artystek_ów, badaczek_y, studentek_ów, kuratorek_ów, historyczek_ków, aktywistek_ów rozpoczął się w 2016 roku, od pierwszego etapu digitalizacji zbiorów i ich prezentacji w Galerii Škuc. Kontynuacją tej prezentacji była między-narodowa konferencja The Archive as a Process: How to Archive Contemporary Performing Arts and Keep Them Alive? (Archiwum jako proces: jak archiwizować współ-czesną sztukę performatywną i nie pozwolić jej umrzeć?, 2017), podczas której przedstawicielki_e organizacji arty-stycznych z naszego regionu dzieliły i dzielili się wiedzą 
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				Rękawice ochronne, kolaż/ asamblaż, rysunek, pisanie, szycie, haft, szydeł-kowanie, robienie na drutach i wyklejanki złożyły się na warsz-taty pod hasłem We Are Hard Pressed – Let’s Nail It! dla uczennic i uczniów szkół śred-nich, prowadzone przez artystkę Leę Culetto w związku z wystawą Corneous Stories w Galerii Škuc w Lublanie 12 października 2020 roku, fot. Nada Žgank.
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				na temat istniejących praktyk i modeli. W 2018 roku w kontynuowałyśmy digitalizację materiałów na potrzeby Web Museum – repozytorium służącego gromadzeniu i udostępnianiu cyfrowego audiowizualnego dziedzictwa kulturowego, prowadzonego przez Muzeum Sztuki Nowo-czesnej w Lublanie i Muzeum Sztuki Współczesnej Metel-kova (MG+MSUM). W repozytorium można obecnie znaleźć około 350 naszych obiektów, a także archiwa innych arty-stycznych organizacji pozarządowych. Również w 2018 roku kuratorowałyśmy wystawę Transfer/ Circuits, prezen-tującą prace 20 performerek, które brały udział w Festiwalu Miasto Kobiet począwszy od 1995 roku. Wystawa ta miała podwójną formę – fizyczną i internetową, zaś w 2019 roku zorganizowałyśmy pierwszą wystawę dostępną wyłącznie online. Ekspozycja Looking Back to Look Forward (Patrząc wstecz, by patrzeć w przyszłość) pod opieką kuratorską osborn&møller prezentowała prace związane z unikalną historią byłej Jugosławii, koncentrując się na wątkach działań kolektywnych, niepewności pracy, systemowym wyzysku, solidarności i proteście poetyckim. 
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				W 2018 roku kuratorki Lenka Đorojević i Alja Lobnik przygotowały wystawę archiwalną (w wersji offline i online) pt. Transfer/Circuits. Wersja fizyczna miała miejsce w Starej Elektrowni w Lublanie, fot. Nada Žgank.
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				Wreszcie bardzo ważnym aspektem naszego archiwum jest Specjalistyczna biblioteka sztuki współ-czesnej i feminizmu – Miasto Kobiet. Dzięki wolonta-riackiej pracy oddanych bibliotekarek, zgromadzono i udostępniono już ponad 500 trudno dostępnych publi-kacji z dziedziny feminizmu, sztuki, teorii sztuki, historii kobiet i nauk społecznych, a kolejne 1500 pozycji wciąż czeka na włączenie do centralnego katalogu bibliotek Słowenii (uwaga: chętnie przyjmujemy darowizny książkowe!).

				Otwarta przyszłość

				Dziś Miasto Kobiet opiera się na europejskich, krajowych i miejskich funduszach publicznych. Jednak większość tych środków przeznaczana jest na organi-zację festiwali i innych wydarzeń, a produkcja nowych prac współczesnych artystek, pomimo naszych starań, jest marginalizowana. Jak zauważa teoretyczka sztuki Katja Praznik, oznacza to nieuchronnie, że zakres i jakość naszych działań „stanowi pochodną niedostatecznie opła-canej lub dyskontowanej pracy zespołu wykonawczego i innych pracowniczek kreatywnych”. Praznik wyciąga z tego następujący wniosek: 

				„Polityka kulturalna jest zatem zainteresowana tym, by kobiety były w tej dziedzinie reprezentowane, ale nie jest skłonna wspierać celów Miasta Kobiet, aby mogło ono stać się również producentem kobiet--artystek i kompleksową platformą, która wspiera-łaby emancypację artystek, zapewniając im m.in. sprawiedliwe warunki finansowe i warunki zatrud-nienia. Stosunek oficjalnej polityki kulturalnej do Miasta Kobiet najtrafniej można opisać jako stwa-rzanie pozorów otwartości i wsparcia dla równości kobiet. Zbudowane jest ono na niesprawiedli-wych warunkach produkcji, wynikających z hierar-chicznej polityki kulturalnej i na skrzydłach polityki 
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				tożsamościowej, która przesłania faktyczne klasowe rozwarstwienie produkcji artystycznej”3.

				Czy zatem nasza przyszłość może być inna – choć trochę lepsza – niż przeszłość i teraźniejszość? Po blisko trzech dekadach działalności, u progu 28. edycji Festi-walu Miasto Kobiet, dochodzimy do wniosku, że nie ma wyboru: sytuacja musi ulec zmianie. Musimy być pełne nadziei, odporne na naciski i represje, otwarte na odważną, krytyczną i społecznie zaangażowaną sztukę, która nie daje się zamknąć w sztywne ramy.

				
					3	K. Praznik, Women, Art and Labor, or the Limits of Representational Politics, [w:] City of Women: Reflecting 2019/2020, Ljubljana 2020, s. 33.
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				Otwarcie 27. festiwalu Miasto Kobiet odbyło się 2 października 2021 roku w Galerii Alkatraz w Lublanie. Wystawa The Fourth Corner: Rights for Our Fights autorstwa Dr Xeni, kolektywu czte-rech autorek z Celje, rozpoczęła się performansem Rights for Our Fights, fot. Nada Žgank.

			

		

	
		
		

	
		
			
				Marta Romankiv – urodzona we Lwowie. Jest artystką interdyscyplinarną, kuratorką, twór-czynią instalacji, prac video oraz sytuacji społecznych. Swoją działalność skupia głównie wokół tematu wykluczenia społecznego, a zwłaszcza tematyki narodowości, obywatelstwa oraz związanych z tym nierówności społecznych, jak i problemów tożsamościowych. Jej projekty najczęściej mają charakter partycypacyjny i znajdują się na pograniczu stref aktywizmu, nauk społecznych i sztuki. Artystka mieszka i pracuje w Polsce.
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				Sztuka to rewolucja. Taką właśnie ideę promował Joseph Beuys, jeden z najbardziej wpływowych artystów ubiegłego wieku. Artysta podkreślał zdolność sztuki do przekraczania własnych ograniczeń i do zmieniania rzeczy-wistości. Lecz jaką rolę mogą odegrać projekty artystyczne w procesie realnych zmian? Czy mogą stanowić odpo-wiedź na realne potrzeby konkretnych grup? Dla mnie jako migrantki z Ukrainy, która od siedmiu lat mieszka w Polsce i osobiście zetknęła się z wszystkimi trudnościami i wyzwa-niami emigracji, artystyczny wymiar procesów migra-cyjnych jest bardzo ważny. W tym artykule rozważam możliwości, jakie niesie sztuka społecznie zaangażowana, na przykładzie projektu, który zrealizowałam wraz z ukraiń-skimi pracownicami w Polsce.

				Rewolucyjna moc sztuki

				Joseph Beuys pisał: 

				„Tylko pod warunkiem radykalnego poszerzenia definicji sztuki i działań artystycznych będzie można zagwarantować, jako rzecz oczywistą: że sztuka jest obecnie jedyną siłą ewolucyjną i rewolucyjną”1.

				Dziś, w ślad za Beuysem, artystki i artyści, krytyczki i krytycy, teoretyczki i teoretycy sztuki rozpatrują sztukę jako narzędzie zmiany politycznej i społecznej2. Coraz popu-larniejsze staje się pojęcie artywizmu3, oznaczające połą-czenie praktyk aktywistycznych i artystycznych. Kubańska artystka Tanya Bruguera przekuła ideę artywizmu na arte útil, czyli „sztukę użyteczną” – działania artystyczne, które 

				
					1	J. Beuys, Wypowiedź z 1973 roku, po raz pierwszy opubli-kowana w języku angielskim, Caroline Tisdall: Art into Society, Society into Art, Londyn 1974, s. 48.

					2	W Polsce ideę tę w dużej mierze rozpowszechnił artysta Artur Żmijewski, publikując manifest Stosowane sztuki spo-łeczne, „Krytyka Polityczna” 2007, nr 11–12.

					3	Więcej: S. Nossel, Introduction: On „Artivism” or Art’s Utility in Activism, „Social Research: An International Quarterly” 2016, tom 83, nr 1.
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				wychodzą poza własne granice, wkraczają w sfery pozornie od sztuki odległe, zamieniają się w narzędzia do tworzenia prototypów i nowych, nieoczywistych rozwiązań. To sztuka, która nie stroni od polityki. Wręcz przeciwnie, jej celem jest wywoływanie natychmiastowego rezultatu politycznego.

				Sztuka użytkowa ma „służyć” ludziom; jej celem jest realne oddziaływanie na społeczeństwo. Zmienia się rozu-mienie postaci artystki czy artysty; przestają oni pełnić rolę „geniusza”, jak to było w epoce różnych „-izmów” – również tych, którym idee upolitycznienia sztuki były bliskie, jak dadaizm czy surrealizm. Artystka/ artysta inicjuje tu i orga-nizuje przede wszystkim procesy zbiorowe. Główny nacisk kładzie się na zbiorową świadomość i wspólne działania. Na stronie internetowej Museum of Arte Útil (Muzeum Sztuki Użytecznej) założonego przez Tanyę Bruguerę, opublikowane zostały postulaty, które dobrze ilustrują ideę takich projektów: 

				Użyteczne projekty artystyczne muszą:

				1. proponować nowe sposoby wykorzystania sztuki w społeczeństwie;

				2. używać artystycznego myślenia, aby rzucić wyzwaniesystemowi, w ramach którego funkcjonują;

				3. odpowiadać na bieżące problemy;

				4. działać w relacji 1:1 (czyli projekty muszą być realizowane i muszą funkcjonować w realnych kontekstach);

				5. zastąpić autorki i autorów – inicjatorkami i inicjatorami, a widzki i widzów – użytkowniczkami i użytkownikami;

				6. nieść praktyczne i korzystne skutki dla użytkowniczek_ów;

				7. dążyć do równowagi, jednocześnie dostosowując się do zmieniających się warunków;

				8. w nowy sposób spojrzeć na estetykę – jako na system przekształceń i zmian4.

				
					4	Zob. About: Museum of Arte Útil (dostęp: 27.08.2022).
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				Założenie Komisji Pracownic i Pracowników Domowych, Osiedle Jazdów, wrzesień 2021, z archiwum artystki.
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				2021, z archiwum artystki.
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				Wizja przedstawiona na witrynie internetowej Muzeum Sztuki Użytecznej zmienia istotę sztuki, podkre-ślając potrzebę egalitarnych praktyk. Dla mnie, jak i dla wielu artystek i artystów młodszego pokolenia, te idee miały olbrzymie znaczenie. Studiując na Uniwersytecie Pedagogicznym w Krakowie, a następnie w Akademii Sztuk Pięknych w Szczecinie, poznałam metody stosowane przez Krzysztofa Wodiczko, Pawła Althamera, Joannę Rajkowską i inne artystki oraz innych artystów z Polski i zagranicy. Podobne praktyki zastosowałam w pracy własnej – to z nich narodził się projekt Możesz na mnie liczyć. 

				Możesz na mnie liczyć.

				Sztuka jako proces społeczny

				Pracę nad projektem Możesz na mnie liczyć rozpo-częłam w kwietniu 2021 roku w ramach rezydencji w Dziale Edukacji Muzeum Sztuki Nowoczesnej w Warszawie. Naszym głównym celem było stworzenie przestrzeni do spotkań i wspólnego spędzania czasu dla migrantek, które pracują jako opiekunki domowe w Warszawie i okolicach. Jednym z najważniejszych impulsów do podjęcia tematu był raport Benjamina Cope’a, Myroslavy Keryk i Ivanny Kyly-ushyk na temat wpływu COVID-19 na ukraińskie imigrantki w Polsce, a w szczególności część poświęcona osobom zatrudnionym w sektorze prac domowych5. To właśnie ta publikacja wskazała, że osoby zatrudnione do pomocy w domu, zwłaszcza w charakterze opiekunek, są prawdo-podobnie grupą najgorzej chronioną – społecznie i syste-mowo, a ponadto grupą niewidoczną.

				W Polsce w tym zawodzie dominują migrantki z Ukrainy. Większość z nich pracuje bez umowy, w prywat-nych mieszkaniach – a więc w izolacji, co często powo-duje nadużycia ze strony pracodawców. Pełniąc funkcję 

				
					5	B. Cope, M. Keryk i I. Kyliushyk, Pracownice domowe i opieka domowa, [w:] Sytuacja ukraińskich migrantek w Polsce w czasie COVID-19, Warszawa 2021, s. 21–23.
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				stałej opieki, migrantki najczęściej pracują i mieszkają w domu osoby, która je zatrudnia. Często zgadzają się na takie warunki, ponieważ dzięki temu nie ponoszą kosztów wynajmu mieszkania. W rezultacie stają się całkowicie uzależnione od zatrudniających. Od kobiet nierzadko oczekuje się gotowości do pracy 24 godziny na dobę, 7 dni w tygodniu. Z powodu braku kręgu znajomych i systemu wsparcia, a także z powodu nieznajomości języka, pracownice domowe pozostają same ze swoimi problemami.

				Projekt Możesz na mnie liczyć był odpowiedzią na konkretne potrzeby – potrzebę wytchnienia oraz potrzebę spotkania, rozmowy poza pracą. Pierwsze spotkanie na żywo grupy opiekunek, które udało się zebrać za pośred-nictwem portali społecznościowych, odbyło się 3 maja 2021 roku, w dzień Wielkanocy greckokatolickiej i prawo-sławnej. Dla wielu kobiet była to pierwsza okazja, by poznać inne osoby w podobnej sytuacji, porozmawiać po ukra-ińsku, podzielić się problemami, dać sobie nawzajem wsparcie i po prostu pobyć „wśród swoich”.
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				2021, z archiwum artystki.
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				Odpoczynek jako forma sztuki i jako forma oporu

				Przez kolejnych sześć miesięcy moja rola pole-gała głównie na organizowaniu i moderowaniu spotkań. Było dla mnie ważne, żeby stworzyć strukturę horyzontalną i niehierarchiczną, w której każda osoba miałaby równe prawo głosu. Zatem chciałam uniknąć dominującej roli – chciałam być na pozycji jednej z uczestniczek.

				Nasz projekt artystyczny stał się procesem tworzenia przestrzeni dla wyobraźni, rozwijania nowych pomysłów i faktycznej poprawy życia uczestniczek. Skupi-łyśmy się na aspektach wypoczynku oraz marzeń. Ważną rolę odegrał tu czas wolny spędzony wspólnie na świeżym powietrzu: wspólne uprawianie ogródka warzywnego, sadzenie i pielęgnowanie krzewu kaliny, który wita gościnie i gości na osiedlu domków fińskich – Otwartym Jazdowie – gdzie spotykają się uczestniczki projektu. Tabliczka umiesz-czona na krzewie mówi: 

				„Drzewko zostało posadzone przez opiekunki z Ukrainy, aby uhonorować ich pracę w Polsce”.
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				Pierwsze spotkanie w ramach inicjatywy Możesz na mnie liczyć, Osiedle Jazdów, maj 2021, z archiwum artystki.
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				Idąc tropem wypoczynku, we wrześniu 2021 roku zorganizowałyśmy piknik w Parku Rzeźby w Królikarni, oddziale Muzeum Narodowego w Warszawie. Dokumen-tacja wideo z tego wydarzenia została zaprezentowana na wystawie, która odbyła się w październiku tego samego roku w przestrzeni Stowarzyszenia Pedagogów Teatru i była podsumowaniem naszych wspólnych działań.

				Praca najemna to praca ciężka, często z wydłu-żonymi godzinami – jest to charakterystyczne szcze-gólnie dla zawodu opiekunki czy opiekuna. Zależało nam na stworzeniu sytuacji, która byłaby przeciwieństwem tej złożonej rzeczywistości – odnalezienie własnego sposobu na relaks i spędzanie czasu poza pracą stanowi bardzo ważny element procesu integracji. Dla wielu uczestni-czek to właśnie wątek odpoczynku odegrał kluczową rolę i jednocześnie odpoczynek stał się pierwszą podjętą przez nie formą oporu. Konieczność przyjścia na spotkanie w ramach projektu była impulsem do zrobienia pierwszego kroku w negocjacjach z pracodawcą – uzgodnienia czasu 

			

		

		
			
				Kadr z filmu Śniadanie na trawie, Park Rzeźby przy Muzeum Rzeźby im. Xawerego Dunikowskiego w Królikarni, wrzesień 2021, z archiwum artystki.
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				wolnego. Przestrzeń marzeń znalazła przełożenie na realne plany i pomysły.

				Być może najważniejszym z tych pomysłów była idea stworzenia organizacji, która mogłaby chronić prawa osób pracujących jako opiekunki domowe. Zorganizo-wałyśmy spotkania z ekspertkami i ekspertami, a także rozmowy na trudne tematy, takie jak: prawa opiekunek domowych, legalizacja zatrudnienia i pobytu, wizy, a także ogólnie – prawa pracownicze i możliwości, jakie daje związek zawodowy.

				Od projektu artystycznego do pierwszego 

				związku zawodowego ukraińskich opiekunek

				19 września 2021 roku po raz pierwszy w historii polskich ruchów pracowniczych grupa imigrantek posta-nowiła dochodzić swoich praw i utworzyła związek zawo-dowy – Komisję Środowiskową Pracowników i Pracownic Domowych. Organizacja stała się częścią Ogólnopolskiego Związku Zawodowego „Inicjatywa Pracownicza”. Pracow-nice domowe stworzyły manifest, który zawiera 10 punktów – głównych żądań skierowanych do władz i do praco-dawców. Oto jego treść:

				My – opiekunki postulujemy, aby nasza ważna i ciężka

				praca została zauważona i doceniona. Żądamy zmian!

				1. Żądamy uznania naszej pracy za ważną część polskiego systemu opieki zdrowotnej i opieki nad osobami starszymi, oraz wsparcia tej pracy przez państwo.

				2. Żądamy dostępu do pomocy prawnej i psychologicznej.

				3. Żądamy jasnego określenia warunków pracy i obowiązków przed rozpoczęciem pracy.

				4. Żądamy godnych warunków socjalno-bytowych.

				5. Żądamy legalizacji zatrudnienia i legalizacji pobytu oraz dostępu do opieki medycznej.

				6. Żądamy godnego wynagrodzenia za wszystkie czynności i godziny naszej pracy.

				7. Żądamy czasu wolnego.

				8. Żądamy dostosowania legalnych form zatrudnienia do specyfiki pracy domowej.

				9. Żądamy ochrony przed molestowaniem seksualnym 
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				(oraz innymi formami nadużyć i zastraszania przez osoby zatrudniające).

				10. Żądamy zapewnienia bezpiecznego miejsca pracy, w którym docenia się naszą troskę o podopieczne i podopiecznych.

				Sytuacja, którą udało się nam stworzyć, prawdopo-dobnie nigdy nie powstałaby w innym, pozaartystycznym kontekście. Warto zauważyć, że w maju, na początku spotkań, nie było w ogóle mowy o ochronie praw pracow-niczych, a idea związku zawodowego w warunkach, gdy wiele z kobiet nie ma umów o pracę, wydawała się utopijna. Realizacja tego pomysłu zakończyła się sukcesem dzięki wyobraźni, która jest najważniejszym komponentem sztuki. Z czasem zdałyśmy sobie sprawę z tego, że możemy i musimy wpłynąć na własną sytuację – a potem nade-szły zmiany. W ciągu kilku miesięcy udało się stworzyć silną i aktywną grupę, która dziś funkcjonuje samodzielnie, bez mojej pomocy. Jak zauważyła Myroslava Keryk, szefowa Fundacji „Nasz Wybór”, wcześniej na temat problemów sektora opiekuńczego wypowiadały się tylko organizacje i działacze. Dopiero teraz pracownice domowe zaczęły mówić własnym głosem.
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				2021, z archiwum artystki.
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				Projekty logotypu Komisji Pracownic i Pracowników Domowych, aut. Marta Romankiv.
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				Yulia Kostereva – urodzona w Charkowie ukraińska artystka i kuratorka. W latach 1989–92 studiowała na wydziale scenografii teatralnej Charkowskiej Państwowej Szkoły Artystycznej, w latach 1992–98 na wydziale grafiki Charkowskiego Instytutu Artystyczno-Przemysłowego, w latach 1998–2001 – na wydziale grafiki Narodowej Akademii Sztuk Pięknych i Architektury. W 1999 roku wraz z artystą Jurijem Kruchakiem stworzyła platformę artystyczną Open Place, gdzie pracuje do dziś. Mieszka i pracuje w Kijowie. Obecnie jest koordynatorką rezydencji kryzysowych dla artystek i artystów z Ukrainy oraz ich rodzin, organizowanych przez Centrum Sztuki Współczesnej Zamek Ujazdowski, Zachętę – Narodową Galerię Sztuki i Centrum Rzeźby Polskiej w Orońsku.
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				W wyniku zmasowanego ataku Rosji na Ukrainę ponad osiem milionów osób opuściło Ukrainę (według danych z lipca 2022 roku), z czego około dwóch milionów schroniło się w Polsce. Ukrainę opuściło także wielu artystów – większość z nich to kobiety-artystki; wiele z nich ma jedno lub więcej dzieci i/lub opiekuje się starszymi rodzicami; niektóre same są jeszcze niemal dziećmi, a inne są już w podeszłym wieku.

				W związku z sytuacją wojenną i przymusową ucieczką z ojczyzny, uchodźczynie i uchodźcy stają przed poważnymi wyzwaniami życiowymi, zawodowymi, emocjonalnymi, ekonomicznymi i logistycznymi. Popa-dają w stany apatii i depresji, doświadczają dylematów etycznych i lęku przed niepewnością, napędzanego przez wiele pytań, na które nie ma prostych odpowiedzi. 

				Do Polski przyjechałam 6 marca z mamą. Wcze-śniej spędziłyśmy tydzień w piwnicy naszego domu, 
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				Wystawa 8 i 128, fot. Iren Moroz.
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				stojącego naprzeciwko innego budynku, w który trafił pocisk. Następnie pojechałyśmy pociągiem ewaku-acyjnym do Lwowa i zatrzymałyśmy się tam przez trzy dni – razem z naszymi przyjaciółmi, znajomymi przyja-ciół i zupełnie obcymi ludźmi. To doświadczenie po raz kolejny uświadomiło mi, jak ważne są tworzone przez nas więzi z innymi ludźmi i jak ważne jest poczucie wspólnoty – wspólnoty kulturowej tworzonej przez przy-jaciół, ludzi o podobnych poglądach i tych, na których można polegać. Uświadomiłam sobie także wagę poczucia bezpieczeństwa i spokoju, które pozwala myśleć o czymś innym niż ocalenie własnego życia i życia członków rodziny.

				Przebywając w Warszawie, na zaproszenie Działu Rezydencji Artystycznych w Centrum Sztuki Współcze-snej Zamku Ujazdowskim pomagam koordynować rezy-dencje kryzysowe; ma to wiele wspólnego z wątkiem relacji i ludzkich postaw. Poczucie, że jesteś wśród przyja-ciół_ek, jest niesamowicie wzmacniające. Dlatego, będąc koordynatorką rezydencji kryzysowych, za moje główne zadanie uważam tworzenie przyjaznej atmosfery i wspie-rającego środowiska, kreowanie warunków do spotkań i komunikacji, a w razie potrzeby do owocnej pracy.

				Program rezydencji kryzysowych zaplanowany jest do końca 2022 roku; powstał w odpowiedzi na mili-tarną agresję Rosji na Ukrainę i ma na celu wspie-ranie artystek i artystów szukających schronienia przed wojną. Miesięczne rezydencje artystyczne odbywają się w CSW Zamku Ujazdowskim, Zachęcie – Narodowej Galerii Sztuki oraz Centrum Rzeźby Polskiej w Orońsku. Program ma na celu umożliwienie artystkom i artystom kontynuowanie praktyki twórczej.

				W ramach programu zaproponowałam m.in. autorefleksyjne spotkania grupy. Stanowią one konty-nuację prac mojej organizacji Open Place związa-nych z badaniem praktyk kolektywnego współistnienia, 

			

		

	
		
			
				364

			

		

		
			
				Yulia Kostereva

			

		

		
			
				budowaniem horyzontalnych struktur i uczeniem się w niehierarchicznym środowisku peer-to-peer. Open Place jest organizacją wyrosłą z inicjatywy artystek_ów, mającą za sobą wiele poszukiwań, eksperymentów i przekształceń. Istotnym celem i elementem działań Open Place jest tworzenie powiązań między różnymi grupami społecznymi i zawodowymi, różnymi kontek-stami i różnymi rodzajami wiedzy. Od 2015 roku Open Place rozwija format rezydencji nomadycznych, polega-jących na tym, że rezydencja artystyczna nie ma stałego miejsca i odbywa się w różnych lokalizacjach, w wielu miastach. To szczególna forma, również dlatego, że przewartościowuje rozumienie relacji gość-gospodarz i hierarchicznej struktury, jakiej organizacja rezydencji artystycznej zazwyczaj podlega. Głównym zadaniem jest rozwijanie praktyk komunikacji i interakcji, które odbywają się na różnych poziomach – tak wewnątrz 
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				Wystawa 8 i 128, fot. Iren Moroz.
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				samej grupy, jak w relacji z otoczeniem, ze światem zewnętrznym. Planując nomadyczne rezydencje arty-styczne doszliśmy do wniosku, że regularne spotkania są bardzo ważne – zarówno dla rozwiązywania bieżą-cych, palących problemów, jak i dla utrzymania więzi między uczestnikami, tworzenia ducha zespołu. Auto-refleksyjne spotkania grupy podczas rezydencji kryzy-sowych, poza wymienionymi zadaniami, pełnią również funkcję terapeutyczną, tworzą platformę dyskusji wokół aktualnych problemów takich jak dekolonizacja czy obecność kultury i sztuki w dyskursie publicznym w tych trudnych czasach.

				Wiele_u z nas znalazło się w zupełnie nowej sytuacji, niektóre_rzy są po raz pierwszy poza swoim kontekstem, wyjęte_ci z kręgu wspólnoty, oddzie-lone_eni od swoich społeczności. Jesteśmy w nowych kontekstach, nowych sytuacjach, otoczone_eni nowymi ludźmi. Stajemy też przed nowymi wyzwaniami, zarówno wewnętrznymi, jak i zewnętrznymi. Chodzi nie tylko o wyzwania najbardziej oczywiste, takie jak potrzeba znalezienia dla siebie miejsca w nowym środowisku, urządzenia życia swojego i swojej rodziny. Mamy też do czynienia z bezprecedensową i dość niespodziewaną skalą zainteresowania ukraińskimi artystkami i arty-stami oraz sztuką ukraińską, zaś oczekiwania, jakie się z tym wiążą, stawiają przed nami określone wymagania i wywierają pewną presję.

				Musimy zatem określić pozycję, z której mówimy, do kogo mówimy i o czym mówimy. Nie tylko artystki – ale właśnie kobiety-artystki przede wszystkim – nagle znalazły się w roli postaci politycznych. Jaki powi-nien być nasz przekaz? Do kogo należy się z tym przekazem zwrócić?

				Idea spotkań zrodziła się z potrzeby posiadania miejsca do dyskusji, zadumy i autorefleksji w wąskim kręgu, w bezpiecznym środowisku. Grupa autorefleksji 
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				służy wszystkim tym, które_rzy są zainteresowane_i wspólnym czytaniem, analizowaniem, rozmową. Ma na celu wspieranie swoich członkiń i członków w lepszym rozumieniu naszych praktyk kulturowych. Inicjatywa została stworzona we współpracy z Działem Projektów Społecznych CSW. Zaproponowany przez nas na początku format klubu czytelniczego przekształcił się w miejsce do bycia razem i do realizowania różnych działań – warsztatów, odczytów i dyskusji, debat na zaproponowane tematy. Zaproponowałyśmy_liśmy również rotacyjny model organizacji spotkań, pole-gający na tym, że na każde spotkanie kolejna osoba proponuje artykuł do lektury, temat do dyskusji lub działanie warsztatowe.

				Podczas autorefleksyjnych spotkań grupy poru-szane były następujące kwestie: co i jak powinniśmy jako artystki i artyści komunikować w czasie wojny? Co kieruje artystkami i artystami, gdy mówią o wojnie? Jak długo utrzyma się uwaga świata skierowana na Ukrainę i co będziemy mogły_li światu zaoferować 
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				Spotkanie grupy autorefleksyjnej, fot. Iren Moroz.
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				Kolaże powstałe podczas warsztatów Precarious Pieces,fot. Cayla Lockwood.

				[1] Kolaż Ireny Moroz 

				[2] Kolaż Anny Panchenko 

				[3] Kolaż Anny Panchenko

				[4] Kolaż Olgi Tkachenko 
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				później, kiedy ta uwaga się wyczerpie? Jak poradzić sobie z psychologicznym wpływem i obciążeniem, jakie powo-duje wojna? W ramach działalności grupy przeprowadzi-łyśmy_liśmy cykl warsztatów z tworzenia kolaży. Odbyła się również dyskusja na temat niepewności. Nasze kolektywne doświadczenia, wspólna praca, dyskusje i refleksje uczest-niczek i uczestników rezydencji zaowocowały wystawą pod tytułem 8 i 128, którą można było zobaczyć w Domu Ukraiń-skim w Warszawie między 2 lipca a 1 sierpnia 2022 roku.

				Staramy się patrzeć na sytuację przymusowej emigracji, skutkującej łączeniem i mieszaniem różnych „baniek” i środowisk, przez pryzmat korzyści dla uczestni-czek i uczestników rezydencji. Dostrzec pozytywne strony nowego doświadczenia, w którym różne osoby, z różnych kontekstów, z różnymi indywidualnymi doświadczeniami, łączą się we wspólnym kreatywnym procesie, a wiedza jednej może stać się wzbogacająca dla drugiej.
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				Agata Zbylut – artystka, akademiczka, feministka, weganka, okazjonalnie kuratorka i akty-wistka. Prezeska Stowarzyszenia Zachęta Sztuki Współczesnej, które zbudowało największy zbiór sztuki współczesnej w zachodnio-północnej Polsce i doprowadziło do powołania Trafostacji Sztuki w Szczecinie. Pomysłodawczyni i kuratorka Festiwalu Sztuki Młodych „Przeciąg” (2007, 2009, 2011). Od 2010 roku pracuje w Akademii Sztuki w Szczecinie (obecnie na stanowisku profesory nadzwyczajnej), gdzie prowadzi Pracownię Fotografii i Działań Postartystycznych, a od 2018 roku jest także kierowniczką Katedry Fotografii. W dorobku ma ponad 100 wystaw indywidualnych i zbiorowych w Polsce i zagranicą.
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				Uszyłam dwie „szalikowe” suknie. Pierwsza z nich powstała w 2015, a druga w 2020 roku. Prezentując obie prace, wielokrotnie słyszałam pytanie, skąd w tytu-łach znalazło się słowo „kawiorowe” – a znalazło się tam z siostrzeństwa. Kilka lat temu przeczytałam, że pewien parlamentarzysta nazwał starszą od siebie parlamen-tarzystkę „kawiorową feministką”. Parlamentarzystka zdobyła stanowisko w komisji, o które zabiegał. W złości, chcąc ją zdyskredytować w oczach innych kobiet, zakwa-lifikował ją do uprzywilejowanej „kawiorowej” grupy. Swoje niepowodzenie wykorzystał do tego, aby chociaż symbolicznie nas poróżnić – przeciwstawić jedne kobiety innym. Jakże często metoda ta jest wykorzystywana przez patriarchat, który napuszcza kobiety przeciwko sobie, aby zamiast walczyć o realne polepszenie sytu-acji i przebijać przysłowiowe szklane sufity, rywalizowały ze sobą. Chociaż w obu moich realizacjach (które dzieli pięć lat) ten ślad siostrzeństwa jest obecny, to zmienił się zarówno język, jak i moje przekonanie o tym, czym siostrzeństwo jest. 

				Pierwsza z sukien powstała z myślą o włączeniu kobiet do kultury kibicowskiej. To był czas, w którym wciąż walczyłam (walczyłyśmy) o feminatywy, miejsce kobiet w akademiach i przestrzeni publicznej. Czując się wykluczona z wielkich „patriotycznych” wyda-rzeń – takich jak Dzień Niepodległości obchodzony w Warszawie hucznie racami i rzutem kostką brukową, czy pełne agresji i przemocy święta stadionowe – pomy-ślałam o obiekcie, który włączy kobiety w sferę tych wydarzeń. Pomyślałam o stroju, który spowodowałby, że ubrana weń kobieta stanie się centralną figurą ceremonii. Chciałam też, aby była w sposób niekwestionowany i najprostszy piękna. Dlatego wizualną inspiracją były dla mnie obrazy, które wyświetliły się na ekranie komputera po wpisaniu hasła „najpiękniejsza sukienka na świecie”. Obiekt spełnił swoje zadanie. Za każdym razem, gdy 
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				Kawiorowa patriotka, suknia uszyta z szalików kibiców reprezentacji Polski. Widok wystawy Polki, Patriotki, Rebeliantki, Galeria Arsenał, Poznań 2017. Dzieło znajduje się w Kolekcji NOMUS Muzeum Narodowego w Gdańsku, fot. Agata Zbylut.
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				praca była eksponowana w socialmediach, znajdowałam zdjęcia z suknią, na których widzki i widzowie fotografowali się tak, jakby ją założyli. Suknia z jednej strony poszerzała kulturę kibicowską o kobiety, ale z drugiej swą konserwa-tywną formą sugerowała, że obecność ta ma swoją długą, niekwestionowaną tradycję. 

				Być może dlatego, że szyłam suknię na swój rozmiar, a być może dlatego, że obiekt był wzorowany „na najpięk-niejszej sukni świata”, mimochodem powielał patriar-chalne wyobrażenie o tym, jak powinna wyglądać kobieta. Wysmukłe proporcje, gorset, który ściska w talii i odkryte zalotnie ramiona odwoływały się do rytuałów ślubnych, dworskich czy kreskówkowych księżniczek. Tworząc ją i domagając się w ten sposób uwagi i miejsca dla kobiet w zagarniętych przez nacjonalistów wydarzeniach, jedno-cześnie nie uwzględniłam tych, dla których wykluczenie jest równie lub nawet bardziej dotkliwe. I jest to prawda czasu. W roku 2015 mój feminizm dotyczył przede wszystkim kobiet podobnych do mnie – nie dlatego, że wykluczałam inne osoby identyfikujące się jako kobiety, ale dlatego, że język, którym się wówczas posługiwałam, nie obejmował jeszcze innych kobiecych postaw. 

				To, jak zawężoną definicją siostrzeństwa posługi-wała się ta suknia, zrozumiałam w 2020 roku, gdy w maga-zynie „Vogue” ukazał się artykuł autorstwa Janusza Noniewicza na temat mojej realizacji1. Napisała do mnie wówczas Charlotte Drag Queer, że marzy o takiej kreacji. Uzmysłowiłam sobie wówczas, że poprzez moją pracę zwizualizowałam wykluczenie tylko tych kobiet, które są definiowane i pożądane w najbardziej patriarchalnych stan-dardach. Że nie obejmuje ona tych, o których w Głodzie Roxane Gay, odnosząc się do siebie i własnej nadwagi, napisała: „Nienawidzę tego, że jestem wyjątkowo widoczna, 

				
					1	J. Noniewicz, Historia mody w sztuce. Agata Zbylut „Kawiorowa patriotka”, „Vogue” (dostęp: 24.08.2022).
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				a jednocześnie niewidzialna”2. Zabrakło w niej również miejsca dla tych osób, które nie są ciskobietami. 

				Dlatego z taką przyjemnością zgodziłam się na uszycie drugiej sukni, podobnej w charakterze do poprzed-niej, choć dostosowanej do ciała Charlotte Drag Queer3. Suknia powstała w roku 2020, podczas covidowej rezy-dencji Enklawa w warszawskiej Propagandzie. Zapro-jektowałyśmy ją wspólnie z Charlotte. Nie mogła być dokładną kopią poprzedniej, ponieważ założyłyśmy, że będzie obiektem użytkowym, jedną z sukien, które Char-lotte będzie posiadała w swojej queerowej szafie. Musiała być lżejsza i bardziej praktyczna – choć wciąż zjawiskowa. Projektując ją, słowo „Polska” symbolicznie odwróciłyśmy na lewą stronę. Rezydencja zakończyła się spotkaniem, na którym przez galerię przechodziła fala osób, podziwiając szalikową gwiazdę queer. Był środek upalnego lata, a Char-lotte założyła perukę i czarne rajstopy, pozując do zdjęć z fankami i fanami na specjalnie do tego przygotowanej ściance. Patrzyłam, jak kropelki potu przebijają się przez nałożony starannie grubą warstwą makijaż i myślałam o „kobiecości”, którą posługuje się queer. Cytując Joannę Krakowską: 

				„»Kobiecość« to bądź co bądź kluczowa kategoria homorewolucji: zwalczania heteronormy, usta-nawiania estetyki, performowania odmień-czej tożsamości i pseudonimowania odmieńczej kondycji”. Dalej autorka pisze: „»Kobiecość«, a nie »kobiety«, te bowiem potrzebne były męskiej homoseksualnej awangardzie tylko martwe lub fikcyjne – jako legendy i wzorce, jako ekstrakt i aura, jako kostium i maska. Sztuczność była wszystkim. Homoseksualiści estetyzowali kobiecość, drag queens kobiecość ucieleśniały, obnosiły, 

				
					2	R. Gay, Głód. Pamiętnik (mojego) ciała, tłum. A. Dzierzgowska, Warszawa 2021, s. 162.

					3	Zob. Charlotte, Encyklopedia LGBT (dostęp 24.08.2022).

				

			

		

	
		
			
				378

			

		

		
			
				Agata Zbylut

			

		

		
			[image: ]
		

	
		
			
				379

			

		

		
			
				Kawiorowe siostrzeństwo

			

		

		
			[image: ]
		

	
		
			
				380

			

		

		
			
				Agata Zbylut

			

		

		
			
				celebrowały, więc dopiero później lesbijki i feministki upolityczniły kobiece ciało jako takie i nadały kate-gorii »queer« nowe znaczenie”4.

				Queerowe wcielenia to przede wszystkim diwy – gwiazdy muzyki czy kina. Drag queens sięgają po te wzorce kobiecości, które wymykają się patriarchalnemu nadzo-rowi, w którym kobiety są uznawane za „płeć piękną” i muszą cieszyć męskie oko, ale również są zobligowane do tego, aby być praktycznymi, oszczędnymi, zaradnymi i sprawować funkcje opiekuńcze na rzecz własnej rodziny. Odrzucają kobiecość reprezentowaną przez strażniczki tradycji i patriarchatu, które w oczywisty sposób nie mogą przysłużyć się rewolucji z tymi wartościami walczącej. 

				
					4	J. Krakowska, Odmieńcza rewolucja. Performans na cudzej ziemi, Kraków-Warszawa 2020, s. 42–43.
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				Kawiorowe patriotki, Charlotte Drag Queer podczas spotkania kończącego rezydencję Enklawa w Galerii Propaganda, Warszawa 2020, fot. Agata Zbylut.
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				Queer poprzez przerysowanie kobiecości wymyka się ocenie kobiecego wyglądu, który w patriarchacie nie tylko powinien dążyć do nierealnych ideałów, ale równocześnie warunkuje i rozmywa to, co w danej sytuacji czy społecz-ności tym ideałem jest. Jak zauważa w Obsesji piękna Renee Engeln, kobiety 

				„rozpaczliwie starają się zachować chwiejną równo-wagę, wyglądać na tyle atrakcyjnie, aby zapewnić sobie akceptację, ale nie aż tak atrakcyjnie, aby przyciągnąć niechciany, niebezpieczny rodzaj zainteresowania”5. 

				Queer wyzwala nas spod tej kontroli. 

				„Siostrzeństwo” – słowo, które, jak zauważyła Eliza Proszczuk, przez komputerowy słownik wciąż jest podkre-ślane na czerwono jako nieprawidłowe, nie jest zjawi-skiem nowym, choć mam wrażenie, że jest zjawiskiem starannie przez kulturę marginalizowanym. Wbrew temu, co podpowiada nam patriarchat, stale podkreślając przy-kłady kobiecej rywalizacji – kobiety zawsze dbały o siebie nawzajem. „Siostrzeństwo” nie jest też dokładnym odpo-wiednikiem „braterstwa”, raczej łączy wszystkie te osoby, które są przez patriarchat pomijane, każe nam spoj-rzeć na rzeczywistość z innej perspektywy, upomnieć się o wartości i stanowiska, które do tej pory nie były dopusz-czane do głosu. „Siostrzeństwo” to coraz bardziej inklu-zywny obszar troski.

				
					5	R. Engeln, Obsesja piękna. Jak kultura popularna krzywdzi dziewczynki i kobiety, Warszawa 2018, s. 65.
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				Elwira Sztetner – artystka i aktywistka związana z nurtem ekofeminizmu. Tworzy obiekty i instalacje z pogranicza rzeźby i tkaniny. W swojej twórczości poddaje krytycznej analizie antropocentryczny model świata. Kwestionuje system moralny usprawiedliwiający hodowlę i zabijanie zwierząt. Sięga po techniki typowo „kobiece” – szyje, haftuje, szydełkuje, tka.
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				Siostrzeństwo to nieustannie poszerzający się krąg wspólnoty oparty na współdziałaniu, empatii, współ-pracy, poczuciu jedności niezależnie od stopnia pokrewień-stwa. Działający dla dobra wspólnoty i wszystkich, które go tworzą, ale otwarty też na inne/innych, gotowy do udzie-lenia wsparcia tym, które/którzy tego potrzebują. Siostrzeń-stwo to zarówno sposób bycia w świecie jak i myślenia o nim. To równość w różnorodności i aktywne przeciw-stawianie się hierarchicznej, patriarchalnej strukturze władzy. To wspólnota ponad podziałami. To również zdol-ność dawania i przyjmowania bez potrzeby wyrównywania rachunku.

				 Siostrzeńska wspólnota jest inkluzywna. Jej granice nigdy nie są określone raz na zawsze, bo praktyki siostrzeń-skie nieustannie rozwijają się i ewoluują.

				Historia siostrzeństwa jest długa. Wprawdzie okre-ślenie „siostrzeństwo” (sisterhood) w znaczeniu zbliżonym do tego, jak je rozumiemy obecnie, zaczęło populary-zować się w środowiskach feministycznych zaledwie kilka-dziesiąt lat temu, w latach 60., ale od początku jednak odnosiło się do starych, uniwersalnych praktyk nawiązy-wania relacji między kobietami, opartych na wzajemnym wsparciu, empatii, zaufaniu, dzieleniu się tajemnicami, wzajemnej opiece w trudnych momentach życia, potrzebie bycia razem i przede wszystkim na poczuciu współdzie-lenia kobiecego losu w patriarchalnym świecie.

				W tym ostatnim feminizm odnalazł ogromny poten-cjał – nadając siostrzeństwu bardziej uniwersalny sens, uczynił je główną strategią swoich działań. Siostrzeń-stwo przekroczyło granice wspólnot rodzinnych i lokal-nych. Zaczęło oznaczać solidarność kobiet w walce z dominującym patriarchatem. Od tamtej pory idea i prak-tyki siostrzeństwa koewoluują wraz z ruchem femini-stycznym. Pierwsza definicja siostrzeństwa właściwie od razu okazała się niepełna. Pomijała kobiety niebiałe, trans-seksualne, nieprzynależące do uprzywilejowanej klasy 
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				średniej. Konieczne okazało się jej rozszerzenie. Zaowoco-wało to rozwinięciem (już w latach 70.) koncepcji siostrzeń-stwa, które zaczęło być wówczas definiowane jako „praktyki współpracy ponad podziałami”. Położono nacisk na inklu-zywność. Już pierwsze lata historii współcześnie pojmo-wanego siostrzeństwa wskazują na proces stopniowego odkrywania kolejnych sfer wykluczenia i poszerzanie kręgu wspólnoty. Siostrzeństwo stało się drogą do bardziej spra-wiedliwego społeczeństwa opartego na horyzontalnych, równościowych, niehierarchicznych relacjach. Obecnie istotą siostrzeństwa jest już nie tylko współpraca kobiet w drodze do realizacji wspólnych celów i interesów, ale też wsparcie i pomoc dla tych, które/którzy tego potrzebują. Działanie nie tylko na własną rzecz, ale również na rzecz innych grup doświadczających dyskryminacji.

				Siostrzeństwo to model relacji, którego powin-nyśmy się uczyć, ćwiczyć się w nim. To umiejętność zoba-czenia w innych – kogoś takiego jak ja. To nieustanne próby przyjmowania perspektywy drugiej istoty. Takie prak-tyki pozwalają na przekraczanie granicy kręgów wspól-noty określanej jako „my”. Pokazują, że takie granice są płynne, umowne i wynikają z niezrozumienia, a czasem też lęku i uprzedzeń. Praktykując siostrzeństwo uczymy się rozpoznawania niesprawiedliwości, nawet jeśli nie jest ona naszym udziałem albo – co jeszcze trudniejsze – jeśli na tej niesprawiedliwości zyskujemy. Dlatego powinnyśmy poddawać krytycznej refleksji własne, codzienne działania i korygować je, jeśli tylko dostrzeżemy, że te przyczyniają się do krzywdy innych. Siostrzeństwo wyklucza czerpanie korzyści z przywilejów uzyskanych czyimś kosztem. Zobo-wiązuje nas do odmowy udziału w przemocowym systemie.

				Zbyt często zapominamy, że takim przemocowym systemem jest hodowla zwierząt. Nie chcemy myśleć o przemyśle hodowlanym jak o masowym systemie niewol-nictwa. Oburzają nas wszelkie porównania przemocy wobec zwierząt do przemocy wobec ludzi, chociaż skala 
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				zbrodni przeciwko zwierzętom jest nieporównywalna do czegokolwiek, czego doświadczyli ludzie. Nie zgadzamy się na takie porównania z powodu głęboko zakorzenionego szowinizmu gatunkowego, który nie pozwala nam myśleć o zwierzętach jak o równych nam. Razem, ponad podzia-łami, niezależnie od płci, orientacji seksualnej, koloru skóry, przynależności etnicznej i narodowej oraz statusu ekono-micznego – jednoczymy się w dyskryminacji gatunkowej i czerpiemy z niej korzyści. A raczej należy powiedzieć: „bo czerpiemy z niej korzyści”. Im bardziej zwierzęta są dla nas użyteczne, tym chętniej zapominamy o ich podmiotowości. Im intensywniej je eksploatujemy, tym bardziej zapominamy, jak są do nas podobne. Wspieramy się wzajemnie i utwier-dzamy w tej postawie. Ponieważ wszyscy w tym uczestni-czymy – nikt nas nie próbuje przekonać, że postępujemy nieetycznie. Dlatego kwestionowanie systemu eksploatacji zwierząt jest trudne. Poza tym wymaga wysiłku, zmiany nawyków. A po co podejmować wysiłek, skoro nikt od nas tego nie oczekuje?

				Nawet jeśli zgadzamy się, że wszystkie formy dyskryminacji wynikają z hierarchicznej, patriarchalnej struktury władzy i rozumiemy, że z perspektywy między-gatunkowej patriarchat to właściwie to samo co antro-popatriarchat, nie czujemy się zobowiązane do podjęcia kroków, by odmówić uczestnictwa w tym przemocowym systemie. Krytykując szowinizm, nie dostrzegamy własnego szowinizmu gatunkowego. Przynajmniej na razie. Tkwimy w konformistycznym spokoju i utwierdzamy się w nim nawzajem. Wcześniej czy później jednak będziemy musiały przyznać, że nieuniknionym rozwinięciem idei siostrzeń-stwa jest siostrzeństwo międzygatunkowe. Bo na samym dole hierarchicznego systemu, który krytykujemy, są zwie-rzęta, a w szczególności zwierzęta tak zwane „hodowlane”.

				Stosujemy mechanizmy wyparcia, aby nie dostrzegać niewygodnej prawdy. Usprawiedliwiamy przemoc, twierdząc, że jest ona naturalna, nieunikniona 
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				i służy wyższym celom (czyli dokonywana jest dla naszych ludzkich korzyści). Ale coraz trudniej jest nam udawać, że problem nie istnieje.

				Nic dziwnego, że część z nas rezygnuje z jedzenia mięsa. Przechodzimy na wegetarianizm. Myślimy, że to wystarczy. Wierzymy, że robimy dużo. Dość dużo. Uważamy, że nie musimy być bardziej radykalne. Kiedy na pytanie: „Czy jesteś weganką?” odpowiemy: „Nie, ale jestem wege-tarianką”, myślimy, że jesteśmy usprawiedliwione. Nie jemy mięsa – nie przyczyniamy się do zabijania zwierząt.

				Tymczasem zdajemy się kompletnie nie zauważać ogromu przemocy, którą wspieramy naszą wegeta-riańską dietą. Ze spokojnym sumieniem głosimy siostrzeń-stwo, jakbyśmy zupełnie nie wiedziały, że jajka i mleko to efekt pracy metabolicznej samic innych gatunków, a sposób eksploatacji krów „mlecznych” i kur „niosek” to zamiana ich funkcji rozrodczych w towar. Przemoc wobec tych samic trudniej jest rozpoznać, bo mleko i jajka to co innego niż kawałek martwego ciała zwierzęcia – zwany „mięsem”. Kupując te produkty z jednej strony ignoru-jemy fakt, że wciąż wspieramy wyzysk i skrajną eksplo-atację innych samic, a z drugiej strony – zapominamy, że gdy tylko staną się one mniej wydajne (w warunkach inten-sywnej eksploatacji następuje to bardzo szybko), zostaną – mówiąc językiem hodowców – „brakowane” na rzeź, prze-robione na mięso, karmę, albo po prostu „zutylizowane”. Jeszcze trudniej jest pamiętać o tym, że ofiarami przemysłu mleczarskiego są również cielęta płci męskiej, bo cielę-cina jest produktem ubocznym tego przemysłu, generu-jącym dodatkowe zyski. Z kolei kurczaki płci męskiej ras kur hodowanych „na jajka” są nieopłacalne w hodowli „na mięso” i z tego powodu mielone (czyli macerowane) tuż po wykluciu. Oczywiście to też żadna tajemnica. Wszystkie/wszyscy to wiemy i skutecznie staramy się ignorować. Nie dostrzegamy też faktów, które widać na każdym kroku. W każdym sklepie spożywczym mamy do wyboru 
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				nieprzebraną ofertę jogurtów, serków, napojów mlecznych, lodów, produktów zawierających jajka i inne substancje pochodzenia zwierzęcego. Miliardy ton towarów pocho-dzących od miliardów zwierząt, które ukryte przed naszym spojrzeniem, spędzają swe krótkie i pełne cierpienia życie za murami ferm przemysłowych.

				Przypomnijmy sobie, że siostrzeństwo to wspólna walka z przemocą i kulturą gwałtu. To przeciwstawianie się zawłaszczaniu kobiecych ciał, ich uprzedmiotowieniu, kontrolowaniu płodności, odmawianiu praw, zmuszaniu do przymusowej i nieodpłatnej pracy. Spójrzmy na samice „rozpłodowe”, kury „nioski”, krowy „mleczne”, maciory i inne samice gatunków udomowionych – z siostrzeńską troską. To ich kobieca fizjologia determinuje sposób, w jaki są wykorzystywane. Wsłuchajmy się w ich głos mimo różnic językowych. Zróbmy to ponad podziałami gatunkowymi. Wsłuchajmy się w ich głos z feministycznej perspek-tywy. Może one, tak jak wiele z nas, też chciałyby powie-dzieć „me too”. Posłuchajmy ich i odmówmy uczestnictwa w przemocy. Przestańmy zjadać produkty zrobione z ich mleka. Przestańmy jeść ich jaja. Zróbmy to dla naszych sióstr, które są gwałcone, zmuszane do rodzenia dzieci, którym te się odbiera. Dla naszych sióstr, których ciała są eksploatowane do granic możliwości. One nie różnią się tak bardzo od nas, choć mówią innymi językami i wyglądają trochę inaczej. Nie stawiajmy granic naszego siostrzeństwa w miejscu podziałów gatunkowych, bo po drugiej stronie są istoty podobne do nas. Poszerzajmy granice naszej empatii, ćwiczmy się we współodczuwaniu, bo jeśli wierzymy w siostrzeństwo ponad podziałami – możemy je również tworzyć ponad podziałami gatunkowymi.
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				Rys. Edyta Bystroń, rysunek zrobiony przy okazji Strajków Kobiet, styczeń 2021.
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				Eliza Proszczuk – artystka wizualna, animatorka, edukatorka, autorka tkanin, obiektów przestrzennych i kolaży. Ukończyła Akademię Sztuk Pięknych w Warszawie na Wydziale Malarstwa oraz Post St. Joost w Bredzie na Wydziale Sztuk Wizualnych. W 2015 roku obro-niła doktorat na macierzystej uczelni. Dwukrotna stypendystka MKiDN i ZAiKS. Obecnie pracuje na ASP w Warszawie na Wydziale Architektury Wnętrz w pracowni Tkanina w Architekturze. Tworzy sztukę zaangażowaną społecznie. Porusza tematy związane z femini-zmem, kobiecością, pracuje z kobietami w więzieniu, pacjentami ośrodków odwy-kowych czy osobami z doświadczeniem uchodźczym. Częstym punktem wyjścia jest dla niej sztuka tradycyjna północ-no-wschodniej Polski.

			

		

		
			
				Ewa Chomicka – antropolożka kultury, polonistka, muzealniczka i kuratorka sztuki współczesnej. Kieruje Labora-torium Praktyk Muzealnych w Muzeum Historii Żydów Polskich POLIN, gdzie zajmuje się rozwojem współpracy między muzeum a artystami i artystkami współ-czesnymi, a także interdyscyplinar-nych inicjatyw, łączących ze sobą sztukę współczesną, badania i akty-wizm. Rozwija długofalowe działania partycypacyjne, poszerza pole sztuki ze społecznością. Członkini kolektywu Kultura dla Klimatu, wspózałożycielka folkowo-punkowego feministycznego zespołu Pochwalone, performerka Chóru Kobiet.

			

		

		
			
				Ślady siostrzeństwa zredagowały:
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