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INTERNATIONAL CONFERENCE
Exhibitive Cartographies
10 - 12 March 2022

EXHIBITIVE CARTOGRAPHIES (CRITICAL INSTRUMENTATION, EXHIBITIVE AND CURATORIAL
NARRATIVES)

INTRODUCTION

The aim of this conference is to present, examine and contextualise curatorial practices in
contemporary art more comprehensively the for the first time in Croatian art history. It is
important to note that the history of curatorial practices is a relatively little studied area in
Croatian art history, while it is increasingly present at the international level. Our objective
with this conference is to address this important subject at the crossroads of art criticism,
theory and practice. There has been an increasing interest in exhibition history and
contextualisation of curatorial practices in art-historical research. While we can trace back
exhibition history in the modern sense of a universal right to publicness to the revolutionary
turmoils of the late 18 century, it was the avant-garde tendencies of the late 19t" and early
20™ centuries that gave the history of exhibition practices a new dimension, paving the way
for innovative methods, participation and the questioning of existing institutional policies,
contextual frameworks and models of presentation. The emergence of neo-avantgarde and
the institutional critique of the 1950s and 1960s destabilised the conventional meanings and
institutional positions of artists, artworks, curators and audiences, which led to a more
active role of curators in mediating new artistic expressions, but also to a radical questioning
of their own position. Curators became increasingly active in the creation of meaning,
assuming more and more often, with their gestures or texts, the role of meta-artists,
especially in the domain of conceptual art. Redefining the position of the curator-author has
increasingly come into focus since the emergence of conceptual/neo-avantgarde tendencies

in art.

The starting point of the conference is the curatorial figure of Zelimir Ko¢evi¢, the 2018



laureate of AICA Croatia’s Annual Award and Lifetime Achievement Award. Irradiated by late
modernism but also by counterculture in the former country, as a relatively young art
historian, Zelimir Ko3¢evi¢ won a fellowship at Stockholm’s Moderna Museet. In 1969 — a
period of radical social progress — he worked as an assistant to its then director, Pontus
Hultén, in organising the legendary Poetry Must Be Made by Alll Transform the World!
exhibition that featured gestures and attitudes in lieu of material artworks, thereby opening
up exhibition space not only for early conceptual practice but also for radical politics by
encouraging supporters of Black Panthers to gather within the exhibition. The echo of the
avant-garde’s entangling of life and art and the view of art as a transformative engine of
social and political perception that was present in Pontus Hultén’s practice would go on to
motivate Koscevi¢ to take on a more experimental and daring approach to exhibition
curating, but also to question the very exhibition format, which he continued to do in his
curatorial beginnings, upon his return to Zagreb. This reshaping of Kosc¢evi¢’s curating (and
‘student practice’) preceded his return to Zagreb and coincided with the programmatic
openness and the generation’s artistic experimentation at the Student Centre in Zagreb.
Koscevi¢ worked there between 1966 and 1979 as head of the SC Gallery, and during this
period introduced a series of innovations to its programme. Some of the innovations in
KosScCevic¢’s early curatorial approach include the exhibitions Imaginary Museum, Exhibition of
Women and Men, Hit Parade, Postal Delivery and Total Action, held both outside and inside
the SC Gallery. These exhibitions encouraged experimental practices and provided space to
young artists; they opened up to an international exchange of ideas, interdisciplinarity,
departure from the gallery and democratisation of art. A gallery newspaper was also

published, aimed at self-contextualisation.

The conference is conceived as the final part of the workshop “Writing on Contemporary
Art” which focused on analysing the role of the curator, institutional or non-institutional. The
role of the contemporary art curator has radically expanded in the art world in the last few
decades, and we could argue that the curatorial figure — whether one working within an
institution or independently and non-institutionally — is a pivotal segment in understanding
contemporary art. The main coordinates of this workshop range from drawing attention to
the role of curators and curatorial collectives when acquiring relevant insights into the

contemporary cultural context to examining the role of museums and galleries in



contemporary society. By reviewing an exhibition event or how a particular collection is
displayed, we examine the selection policies (acquisition policies, choice of exhibits). We
examine how curators — with their critical and theoretical texts but also their practice —
shape the history of contemporary art and anticipate/create future tendencies; we can also
see how artists assume curatorial positions at museums, applying artistic methods — in lieu
of linear museological narratives — such as the use of permanent collections or existing
artefacts as materials, playing with the ways of seeing and with the exhibition as an all-

around experience.

As part of the workshop, James Elkins held a public lecture on 20 January 2022 in Zagreb.
The workshop was held in Split and also in Rijeka, in collaboration with the Museum of
Modern and Contemporary Art (MMSU) — Ksenija Orelj, Branka Benci¢ and Sabina Salamon —
as well as in Zagreb, in collaboration with the Tomislav Gotovac Institute, Institute for
Contemporary Art and Nova Gallery. It was led by Silva Kalci¢, lvana Mestrov and Ksenija
Orelj; parts of the workshop were led by Janka Vukmir and Tomislav Paveli¢, David Maljkovié¢

and lvana Mestrov, Ana Kovaci¢ and Lea Vene.



MEDUNARODNA KONFERENCUA
IzloZzbene kartografije

10. - 12. ozujka 2022.

IZLOZBENE KARTOGRAFIJE (KRITICKI INSTRUMENTARIJ, IZLOZBENI | KUSTOSKI NARATIVI)
uvoD

Cilj konferencije je prvi put u hrvatskoj povijesti umjetnosti sveobuhvatnije predstaviti i
obraditi te kontekstualizirati kustosku praksu u suvremenoj umjetnosti. Vazno je istaknuti da
je povijest kustoskih praksi relativno slabo istrazivano podruéje u hrvatskom
povijesnoumjetnickom kontekstu, dok na medunarodnom planu postaje sve prisutnije.
Upravo ovom konferencijom otvaramo tu bitnu temu na razmedu likovne kritike, teorije i
prakse. Zanimanje za povijest izlozbi i kontekstualizaciju kustoskih praksi postaje sve
izrazenije u povijesnoumjetnickim istrazivanjima. Dok povijest izlozbi u modernom smislu
sveopcéeg prava na javnost moZzemo pratiti joS od revolucionarnih previranja s kraja 18.
stoljeca, povijest izlagackih praksi novu dimenziju dobiva upravo avangardnim umjetnickim
iskoracima s kraja 19. i pocetka 20. stolje¢a, Sto otvara put metodama inovativnosti,
participativnosti i propitivanju postojecih institucionalnih politika, sadrzajnih okvira i
prezentacijskih modela. Pojava neoavangarde i institucionalne kritike pedesetih i Sezdesetih
godina 20. stolje¢a poljuljala je ustaljena znacenja i institucionalne pozicije umjetnika,
umjetnickog djela, kustosa i publike te dovela do aktivnije uloge kustosa u posredovanju
novih umjetnickih izraza, ali i do radikalnog propitivanja vlastite pozicije. Kustosi sve aktivnije
sudjeluju u stvaranju znacenja te svojim gestama ili tekstovima sve ¢esce preuzimaju ulogu
metaumjetnika, osobito u domeni konceptualne umjetnosti. Redefinicija pozicije kustosa-

autora sve je aktualnija od pojave konceptualnih /neoavangardnih smjerova u umjetnosti.

Konferencija polazi od kustoske figure Zelimira Ko¥&eviéa, dobitnika Godi$nje nagrade HS
AICA-e za 2018. i za zZivotno djelo. Ozracen kasnim modernizmom, ali i kontrakulturom na
prostorima tada$nje driave, jo$ kao relativno mladi povjesni¢ar umjetnosti Zelimir Ko¥&evié
odlazi na stipendiju u stockholmsku muzejsku instituciju Moderna Museet gdje u vrijeme
radikalnih drustvenih iskoraka, 1969. godine, pomaZe tadasnjem direktoru institucije

Pontusu Hulténu u pripremi legendarne izlozbe ,Poeziju stvaraju svi! Transformirajmo



svijet!”, koja umjesto materijalnih umjetnic¢kih djela izlaze geste i stavove, otvarajuci
izlozbeni prostor ne samo za tada ranu konceptualnu praksu, nego i za radikalno politicke
stavove, i to poticanjem okupljanja pristasa Crnih pantera unutar izlozbe. Odjek avangardnog
premrezavanja zivota i umjetnosti te stav o umjetnosti kao transformacijskom motoru
drustvene i politicke percepcije, prisutan u praksi Pontusa Hulténa, potaknut ée Koscevi¢a na
eksperimentalniji i smjeliji pristup kuriranju izlozbi, ali i na propitivanje samog izlozbenog
formata, Sto ¢e nastaviti njegovati na svojim ranim kustoskim pocecima, nakon povratka u
Zagreb. Ta ¢e prefiguracija KoSc¢eviceva djelovanja (i ‘studentska praksa’) prethoditi njegovu
povratku u Zagreb, koji koincidira s programskom otvorenoséu i generacijskim umjetnickim
eksperimentom u prostorima Studentskog centra u Zagrebu, kojem se Koscevi¢ od 1966. do
1979. prikljucuje kao voditelj Galerije SC. U tom razdoblju unosi niz inovacija u njezin
program. Neke od inovacija u ranom Kosceviéevu kustoskom pristupu Ccine izlozbe
Imaginarni muzej, Izlozba muskaraca i Zena, Hit parada, Postanska posilika, akcija Total koje
se odrzavaju izvan prostora i unutar Galerije SC. Njeguju eksperimentalnost i daju prostor
mladim umjetnicima, otvaraju se prema medunarodnoj razmjeni ideja, interdisciplinarnosti,

izlazenju iz Galerije i demokratizaciji umjetnosti. Izdaju se Galerijske novine s ciljem

samokontekstualizacije.

Konferencija je zavr$ni dio radionice ,Pisati o suvremenoj umjetnosti”, u kojoj se fokus
stavlja na analizu uloge kustosa (i institucionalnog i izvaninstitucionalnog). Uloga kustosa
suvremene umjetnosti posljednjih je desetljeca radikalno ojacala u svijetu umjetnosti pa se
moze reéi da je kustoska figura (bez obzira na to dogada li se unutar institucija ili je
obiljezena neovisnim izvaninstitucionalnim radom) neodvojivi segment promatranja
suvremenoga umjetnickog svjetonazora. Inicirati promatranje uloge kustosa i kustoskih
kolektiva u tvorbi relevantnih spoznaja o suvremenom kulturoloskom kompleksu, odnosno
problematizirati ulogu muzeja i galerije u suvremenom drustvu, glavne su koordinate ove
radionice. Obradom izloZzbene manifestacije ili prikaza postava odredene zbirke, u njoj se
sagledava politika odabira (otkupne politike, izlozbene selekcije). Uz to, sagledava se i kako
kustosi svojim tekstovima kritike i teorije, ali i praksom, oblikuju i povijest suvremene
umjetnosti i anticipiraju/stvaraju buduce tendencije, no i to kako umijetnici zauzimaju

kustosku poziciju u muzeju i pritom umjesto linearnih muzeoloskih narativa primjenjuju



umjetnicke metode, kao Sto je koristenje postava i postojecéih artefakata kao materijala,

poigravanje nacinima gledanja i izlozbom kao zaokruzenim iskustvom.

U sklopu radionice, 21. sije¢nja 2022. u Zagrebu James Elkins odrZao je javno predavanje, u
Velikoj dvorani AGG fakulteta SveuciliSta u Zagrebu. Radionica se osim u Splitu odrzala i u
Rijeci, u suradnji s Muzejom moderne i suvremene umjetnosti (MMSU) — Ksenijom Orelj,
Brankom Benci¢ i Sabinom Salamon, te u Zagrebu, u suradnji s Institutom Tomislav Gotovac,
Institutom za suvremenu umjetnost i Galerijom Nova. Radionicu su vodile Silva Kalci¢, lvana
Mestrov i Ksenija Orelj, dijelove-dane radionice vodili su Janka Vukmir i Tomislav Paveli¢,

David Maljkovi¢ i lvana Mestrov, Ana Kovacic¢ i Lea Vene.

Programme and Book of Abstracts



PROGRAMME Thursday, 10 March
PROGRAM Cetvrtak, 10. oZujka

Session 1 NEW ART HISTORY AND CONTEMPORARY CURATORSHIP
Panel 1 NOVA POVIEST UMJETNOSTI | SUVREMENO KUSTOSTVO

Chair / Moderator Silva Kalci¢, Faculty of Philosophy and Social Sciences, University of Split,

Croatia / Croatian section of AICA

10:00-13:30 h

Lev Manovich

Annotating the Invisible: How to Create a Planetary Art History?

Izabela Kowalczyk

A Need for Radical Social Practices in Contemporary Curatorship

Cristian Nae

Curating as Art: Experiments in Collective Curating in Late Socialist Romania

Niko Mihaljevi¢
The Skull Speaks

Sandro Dukié

Memory as the Construct of Present-Day Social Discourses

Ewa Waéjtowicz

Curating a Cloud. Data-Driven Cartographies in Recent Curatorial and Artistic Practices

Discussion / Razgovor



PROGRAMME Thursday, 10 March
PROGRAM Cetvrtak, 10. oZujka

Session 2 NARRATIVES FROM CURATORS’ PRACTICE IN CONTEMPORARY ART
Panel 2 NARATIVI KUSTOSKE PRAKSE U SUVREMENOJ UMJETNOSTI

Chair / Moderator Cristian Nae, George Enescu National University of Arts, lasi, Romania

15:00-18:30 h

Dora Derado
Artistic Displays in Display Windows: Where Art and Life Meet

Silva Kalci¢
Several Topics from the History of Curatorial Practices in Croatian Contemporary Art
James Elkins

How Curation Can Imply Narratives

Jasmina Fuckan
Permanent Collection Exhibition and Contemporary Artists in the Museum of Arts and Crafts

from 2009 to 2020
Igor Loinjak
On the Specifics of the Phenomenon of Curatorial Practices in the Context of the Osijek

POPUP Project (2012 —2017)

Jasna Jaksi¢

A Society Without Art: The Curatorial Work of Dimitrije Basic¢evi¢ Mangelos

Discussion / Razgovor



PROGRAMME Friday, 11 March / PROGRAM Petak, 11. oZujka

Session 3 ARTIST-AS-CURATOR AND CURATOR-AS-ARTIST
Panel 3 UMIJETNIK-KAO-KUSTOS | KUSTOS-KAO-UMIJETNIK

Chair / Moderator Jasna Jaksi¢, Muzej suvremene umjetnosti Zagreb

10:00-13:30 h

Zelimir Kogéevi¢é

Moja kustoska praksa 1966. — 2020.

Ana Devi¢

“Janje moje malo (Sve Sto vidimo moglo bi biti i drugacije)”

Darko Simici¢

Tomislav Gotovac: Sam svoj kustos

Tena Starcevic i Maja Flajsig
Modeli samoorganizacije u suvremenoj izlagackoj praksi u Zagrebu od Sezdesetih godina do

danas

Katarina Podobnik
Metodologija suvremene kustoske prakse: predstavljanje modela kustoske prakse na

primjeru organizacije umjetni¢ko-didakticke izlozbe “Sedam lica grada”

Amela Frankl

,Sto nosim*“, drustvena igra — suradnja i solidarnost u aktu

Discussion / Razgovor



PROGRAMME Friday, 11 March / PROGRAM Petak, 11. oZujka

SESSION 4 SOCIAL AND POLITICAL SPACE OF ART
PANEL 4 DRUSTVENI | POLITICKI PROSTOR UMJETNOSTI

Chair / Moderator Darko Simici¢, Institut Tomislav Gotovac

15:00-18:30 h

Marko Golub

Ovaj plakat nije dobar plakat — suvremena umjetnost i graficki dizajn

Branko Franceschi
'Slucajna ¢uvaonica' nakon potresa i problem zbirke Nacionalnog muzeja moderne

umjetnosti u Zagrebu

Dragana Modri¢
Umijetnicka (re)prezentacija radnicke i industrijske bastine u kontekstu postsocijalizma —

primjer radova Igora Grubica

Antonio Grgi¢
Umijetnik kao kustos javnog prostora: kustoska dimenzija pozicije autora umjetnickih praksi u

javnom prostoru

Marina Safari¢
Pogled na skulpturu The End Ratka Petrica iz dvije razli¢ite izlozbene perspektive

Tekst je nastao u sklopu radionice likovne kritike HS AICA u 2022., na temu umjetnickog djela
izlaganog na razli¢itim izloZbama — promjene konteksta i nastanka novih poruka.

Iva Brizan

Videoretrospektiva Sanje Ivekovié: Make Up — Make Down u MMSU Rijeka



Tekst-recenzija izloZbe nastao je u sklopu radionice likovne kritike HS AICA u 2022., u suradnji

s Muzejom moderne i suvremene umjetnosti u Rijeci.

Discussion / Razgovor



PROGRAMME Saturday, 12 March / PROGRAM Subota, 12. oZujka

SESSION 5 CURATING SMALL AND LARGE SCALE EXHIBITIONS IN PRECARIOUS
CONDITIONS OF PRODUCTION

PANEL 5 KUSTOSKI PRISTUP 1ZLOZBAMA VELIKOG | MALOG FORMATA U
NESTABILNIM UVIJETIMA PROIZVODNIE

Chair / Moderator Dragana Modri¢ Filozofski fakultet SveuciliSta u Splitu; Galerija Sikirica,

Sinj
10:00-13:00 h
Darko Fritz

Kustoska praksa a posteriori, kuriranje kao praxis — iskustva prostora za medijsku i

suvremenu umjetnost siva) (zona

lvana Mestrov

Dekonstrukcija salonske izloZzbe na primjeru 41. Splitskog salona

Suzana Marjani¢

Kustoske prakse nezavisne i prekarne scene: primjer Almissa Open Art, AAA, Kvart i DADAnti

Damir Gamulin, Antun Sevsek
Ucenje iz prakse — 5 principa izgradivanja izlozbi

Martina Petranovic, lvana Bakal

Kostim(ografija) kao izloZzak — iz hrvatske prakse

Discussion / Razgovor
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Session 1 / Panel 1

Annotating the Invisible: How to Create a Planetary Art History?

Lev Manovich

Heinrich Wolfflin envisioned “art history without names” in the early twentieth century. As
the discipline grew, it took a different path, becoming “art history with some names”, as |
like to call it. In art-historical accounts of modern art, only a tiny percentage of artists who
lived in the last two centuries are included. While local publications and museums provide

I”

better coverage of a country’s art than any single “international” account, the same issue

exists on the local level.

Is it possible to create an “art history with all the names”, one that encompasses everyone?
Many projects in the fields of digital humanities, cultural analytics and data science have
shown that it is possible to analyze billions of cultural objects created by millions of creators.
| will demonstrate and discuss examples of such projects in my talk, which will include work
from my Cultural Analytics Lab. Additionally, | will discuss how such a larger-scale art history
can provide us with new maps and timelines of modern art that place regions such as

Eastern Europe in the center rather than on the periphery.

Dr. Lev Manovich is a pioneering digital culture theorist, writer, and artist. He was included
in the list of “25 People Shaping the Future of Design” in 2013 and the list of “50 Most
Interesting People Building the Future” in 2014. Between 1991 and today, he has published
180 articles and 15 books that include Artificial Aesthetics. A Critical Guide to Al, Media and
Design, Cultural Analytics, Al Aesthetics, Instagram and Contemporary Image, Software
Takes Command, and The Language of New Media, described as “the most suggestive and
broad-ranging media history since Marshall McLuhan”. Manovich’s digital art projects were
shown in over 110 international exhibitions in Centre Pompidou, ICA London, ZKM, KIASMA,
The Walker Art Center and other leading venues. Manovich is a Presidential Professor at The
Graduate Center, CUNY, and a Director of the Cultural Analytics Lab.


http://www.complex.com/style/2013/10/future-of-design/lev-manovich
http://www.theverge.com/a/2014-verge-50
http://www.theverge.com/a/2014-verge-50
http://manovich.net/index.php/projects/artificial-aesthetics
http://manovich.net/index.php/projects/artificial-aesthetics
https://mitpress.mit.edu/books/cultural-analytics
http://manovich.net/index.php/projects/ai-aesthetics-copy
http://manovich.net/index.php/projects/instagram-and-contemporary-image
http://manovich.net/index.php/projects/software-takes-command
http://manovich.net/index.php/projects/software-takes-command
http://manovich.net/index.php/projects/language-of-new-media
http://www.gc.cuny.edu/Home
http://www.gc.cuny.edu/Home
http://lab.culturalanalytics.info/

A Need for Radical Social Practices in Contemporary Curatorship

Izabela Kowalczyk

In this paper | want to reflect on curatorial political engagement.

In many cases contemporary art not only adopts a critical attitude towards stereotypes
rooted in our mentality. It can draw attention to the contradictions present in our reality and
allow us to think without offering obvious solutions. In this way, it can help us to better
grasp at least a fragment of our reality, e.g. by asking difficult questions about social issues.
Similarly, the exhibition may become a kind of public forum where important, political issues
are taken up and discussed. This is particularly evident in the case of feminist exhibitions.

In the case of the region of Central Europe, one of the most important exhibitions was
Gender Check by Bojana Peji¢ (2008, 2009). This presentation let for some comparisons
between avant-garde artworks and socialist realism works, tracing the construction of
gender, fields of constraint and violation as well as fields of subversion. It was a historic
exhibition; Bojana Peji¢ aimed to rewrite the history of contemporary art in Eastern and
Central Europe in the context of gender issues.

| want to pay attention to a different strategy that is a kind of political intervention. Here |
mean some exhibitions organized in Poland in the context of the current situation for Polish
women and the introduction of strong anti-abortion law. Polish women have organized Black
Protests and Women Strikes since 2016. The protests have developed their own symbolism,
using contemporary artistic strategies that emphasize community action and solidarity.
Many artworks related to the issue of women’s rights were produced.

Some of the exhibitions focused on activism and showed artworks as well as other material
(banners, leaflets, movies, etc.). | curated one such exhibition, Polish Women, Patriots,
Rebels at the Arsenal Gallery in Poznan in 2017. The main aim of this show was to reflect on
the situation of Polish women as citizens, participants in public life, patriots and
demonstrators taking part in the Black Protests against the attempts to strengthen the anti-
abortion law.

In 2020, the Polish government started to work on new anti-abortion legislation and this is
why the protests broke out again. The April protests were organised as car blockades and

gueues to freedom in front of supermarkets or pharmacies, because of the pandemic



restrictions. After the Constitutional Court ruling of 22" October 2020, huge protests were
organised in all of Poland, in cities and towns, gathering thousands of people. New
exhibitions were organized, such as You’ll Never Walk Alone at the Labyrinth Gallery in Lublin
in late 2020 and early 2021. At the Museum of Modern Art in Warsaw, the exhibition Who
Will Write the History of Tears. Artists on Women’s Rights is still on view (26.11.2021—-
23.03.2022).

| want to reflect on how the artistic material interferes with the non-artistic in the cases of
all these exhibitions. | propose a thesis that we need a new curatorial attitude or eventually
we should come back to radical social practices from 1968 and later. The postulate of
transforming the world, also through artistic actions, is still relevant, even more so than ever
before. | mean here also such issues as the refugee crisis, threat of new world war in Europe

and climate crisis.

Izabela Kowalczyk, PhD is an art and cultural historian, art critic and curator. She works as an
associate professor at the University of Arts in Poznan, where she is also Dean of Art
Education and Curatorial Studies Department. She is the author of publications on critical
art, feminist art, interpretations of recent history, etc. Her publications, among others,
include books: Ciato i wtadza. Polska sztuka krytyczna lat 90. [Body and Power in Polish
Critical Art in the 1990s], 2002, Podroz do przesztosci. Interpretacje najnowszej historii w
polskiej sztuce krytycznej [A Travel to the Past. Interpretations of Recent History in Polish
Critical Art], 2010, and about 250 articles. She took part in the preparation and research for
the exhibition Gender Check: Femininity and Masculinity in the Art of Eastern
Europe (Vienna, Warsaw, 2008, 2009). She curated several exhibitions of Polish
contemporary art.

Curating as Art: Experiments in Collective Curating in Late Socialist

Romania

Cristian Nae

My presentation analyses the activity of Romanian artists Wanda Mihuleac and Constantin
Flondor as exhibition-makers in Romania during the 1980s. | frame their practice, on the one
hand, as collective curatorial work and, on the other hand, as a curatorial process derived

from conceptual art, system aesthetics and Herve Fisher’s “contextual art”. Most of the



group exhibitions | examine, such as The Study (1981), The Writing (1980), Space as a Mirror
and Space as Objecthood (1986), were organized by Mihuleac or Flondor in cooperation with
fellow artists and art critics (such as Paul Gherasim, Mihai Driscu, etc.). They questioned the
principles of curatorial authorship associated today with visionary, albeit authoritarian male
curators such as Harald Szeemann, and promoted experimental investigations of the
exhibition as an artistic medium. The exhibition space was conceived either as a preparatory
model, a collective art studio (The Study) or a multidisciplinary laboratory (The Writing), or
as reflecting on its own condition (Space as Objecthood). A special case study | intend to
examine is House Party (1988), an event co-organized by Wanda Mihuleac, Decebal Scriba
and others, which may be analysed not only as “apartment art” (Tupytsin), blurring the
boundaries between artistic intervention, the private sphere and everyday life, but also as

redefining the art exhibition as a performative and processual event.

Cristian Nae (lasi, Romania) is Associate Professor at the National University of Arts in lasi,
where he teaches critical theory, exhibition studies and contemporary art history. His
research focuses on exhibition histories and critical art practices in Eastern and Central
Europe after the 1960s. He received research grants and fellowships from the Romanian
National Research Council (CNCS), Erste Foundation, the CAA-Getty International Program,
the Getty Foundation, and the New Europe College Institute for Advanced Studies,
Bucharest. His most recent studies were included in Art History in a Global Context:
Methods, Themes and Approaches (2020) and Realisms of the Avant-Garde (2020). He edited
the book (In)Visible Frames: Rhetoric and Experimental Exhibition Practices in Romanian Art
1965-1989 (2019) and co-edited the book Contemporary Romanian Art 2010-2020 (2020).
Currently, he is vice-president of AICA Romania.

The Skull Speaks

Niko Mihaljevi¢

The talk is about two of my recent projects that deal with different aspects of curating,
collecting and cataloguing: Museum of the Crystal Skull and Mascaron Speaks (Of a Stone of
an Unidentified Kind, of a Snake Curled Up in a Spiral, of a Shallow Dish with a Lid, of a Thick
Green Patina with a Dull Shine—). Both projects explore the role of the artist-curator, either

starting a new museum collection or working with an existing one.



The Museum of the Crystal Skull is an independent artist-run museum dedicated to the
transition of the phenomenon of crystal skulls into contemporary popular culture. The
famous central artifact — which is missing from the collection and is only there in spirit —is
the mysterious Mitchell-Hedges’ crystal skull. It is a copy of a human skull sculpted from a
single block of quartz crystal with supposedly magical properties, made famous by the TV
series Arthur C. Clarke’s Mysterious World. Apart from encouraging many pseudoscientific
theories and a global new age religious movement, this esoteric artifact inspired a variety of
pop culture products, such as: the fourth film in the Indiana Jones series, an episode of the
science fiction series Stargate SG-1, an episode of the graphic novel Martin Mysteére, a 7-inch
record by American heavy metal band Mastodon, a luxurious Crystal Head Vodka brand
owned by Hollywood actor Dan Aykroyd, etc. These cultural artifacts are the focus of the
Museum of the Crystal Skull. They are sourced mostly through classified ads or eBay and

kept within the Museum.

The Museum eventually struck a new collaboration — last year | was invited to work with the
Benko Horvat Collection which was donated to the City of Zagreb in 1946 and has since been
managed by the Museum of Contemporary Art in Zagreb. The collection contains mostly
archaeological finds with a minor section of paintings and graphic art from the 15th-18t
centuries. The only artifact that (literally) spoke to me was a mascaron, a grotesque
anthropomorphic marble head from 2"-century Syracuse, Sicily. Its function was probably to
spout water from a building, as suggested by its widely open mouth. | organized a series of
orations for Mascaron during which it addressed the audience through the PA system.
Mascaron spoke about itself and other artifacts from the collection. Its speech was compiled
from the Benko Horvat Collection catalogue, focusing on the dry yet poetic language of

archaeological cataloguing.

Niko Mihaljevi¢ (b. 1985 Split, Croatia) is an artist and a graphic designer. He graduated from
the Werkplaats Typografie (ArtEZ Institute of the Arts) in Arnhem, Netherlands. In 2016 he
received the Radoslav Putar Award (Young Visual Artist Award) for the best Croatian artist
under 40 years of age. His artistic endeavors include composing a 130-year-long sound
composition (www.onwatersmokethe.com) and publishing a philosophical dialogue proving
that a small island in the Adriatic is indeed land surrounded by water (Circumnavigare
necesse est, vivere non est necesse, 2016). He is an assistant professor at the Department of



Media Design, University North, Croatia. He is an independent graphic designer with an
interest in researching and documenting vernacular design in the broadest sense (Stan
Zagreb: An Archive of Zagreb Housing, 09/2015-11/2015 with Iva Maria Juri¢ and Wide
Selection of Italian Trousers: A4 Vernacular Graphic Design of Zagreb, 2016).

Memory as the Construct of Present-Day Social Discourses

Sandro Pukic

The presentation entitled Memory as the Construct of Present-Day Social Discourses will
focus on a few projects in which the author was using an archive as a medium for creating
artworks, as well as treating the archive as an artwork itself. Based on the presented
methods, one can also clearly speculate about the dual character of those practices; on the
one hand, this could be considered as creating a work of art, and on the other, as curating
the archives. The blurred line between those two discourses is used as a strategy for
elaborating on various subjects of artistic interest, as well as a questioning of the idea of

reality and its representation.

Sandro Duki¢ is a multimedia artist from Zagreb, Croatia, who is interested in cultural and
anthropological phenomena of the image, through the relations of presentation and
representation, intermediality, media research and the links among artistic works and
phenomena. He got his degree from the Academy of Fine Arts, University of Zagreb (class of
Puro Seder) in 1989. He studied in the new media class at Kunstakademie Disseldorf from
1989 to 1993 as a visiting and a regular student (class of Nam June Paik), and then attended
Nan Hoover’s master workshop between 1993 and 1994. He is an awarded artist who
participated in various international residency programs and presented talks at numerous
local and international symposia. He was a guest lecturer at Kunstakademie Dusseldorf, as
well as at the Academy of Drama Arts, University of Zagreb. He is a board member of the
Nan Hoover Foundation.



Curating a Cloud. Data-Driven Cartographies in Recent Curatorial

and Artistic Practices

Ewa Waéjtowicz

Coined for the purpose of the rhetoric of conquest of cyberspace, the notion of a cloud gains
a new meaning starting from the perspective of Bruno Latour’s actor-network theory (ANT).
After applying some ideas of this theory within infrastructural studies, the cloud-related
technical infrastructure can be seen as an important actor of contemporary culture. Also, if
the cloud, according to Tung-Hui Hu, the author of A Prehistory of the Cloud (2015), is not
just a technological platform but rather a metaphor for the way knowledge and information
is organised and accessed, then it might be useful to rethink contemporary modes of curating
as well as artistic practice. If the cloud, as Hu reminds us, is (falsely) presented as placeless
and unlimited, what kind of curating is relevant for this cloud-driven overabundance of data?
Can the rhetorical concept of a cloud be used in a broader way, in order to find new ways of
connecting previously incompatible elements in the process of curatorial and artistic
research? What kind of cartography it enables to be drawn?

When a cloud means not only a marketing slogan for data storage, but a metaphor for
dealing with data in a global network, it is time to rethink its impact on curatorial practices.
Bearing in mind the issue of algocurating and the fact that the notion of curating has an
increasingly complex meaning in contemporary culture, the aim of this text is to focus on
various curatorial approaches in recent years, ranging from a cartography of global divisions,
and a transversal cartography of linked matter, to a focus on a smaller yet inspiring case
study. The examples are: Taipei Biennale 2020: You and | Don't Live on the Same Planet and
Critical Zones. Observatories for Earthly Politics in ZKM | Karlsruhe, 2020-2021, two
exhibitions co-curated by Bruno Latour, as well as the project Geocinema (2017-2018) by
Asia Bazdyrieva and Solveig Suess.

The notion of a cloud is present in all of them: in relation to data, in a hybrid structure of the
form in which the curatorial concept is embodied and in cartography-inspired theory. It
enables building layered narratives, as following the concept of “abstraction layers” used by

Tung-Hui Hu, as a series of layers from the less abstract to the most abstract one. That is why



recent curatorial theory and practice is worth rethinking from the perspective of a cloud, not

only as a model for data structure, but also critically.

Ewa Waéjtowicz (Poznan, Poland), PhD (dr. hab.) is a media arts researcher and art critic with
a background in fine arts. She is Associate Professor on the Faculty of Art Education and
Curating at the Magdalena Abakanowicz University of Arts in Poznan, Poland. She is the
author of books and monographies such as Through Art. Critical Observations (2021), Art in
Post-Media Culture (2016), Net art (2008), with over 25 book chapters and more than 50
articles contributed to scholarly journals and books in Polish, English and other languages.
She is a member of the Polish Aesthetics Society, Polish Society of Cultural Studies, Polish
Society for Film and Media Studies, and AICA Poland. She is also the deputy editor-in-chief of
the Zeszyty Artystyczne scholarly journal. Her research interests include: Internet art, digital
culture, post-media art, curating new media and infrastructural geographies of new media.



Session 2 / Panel 2

Artistic Displays in Display Windows: Where Art and Life Meet

Dora Derado

The work of Zelimir Kos€evi¢ and in general that of the Student Centre Gallery helped form
an entire generation of artists that were in the process of finding their artistic expressions in
the 1960s and early 1970s. The innovations that Koscevi¢ introduced through his curatorial
practice were entirely in the spirit of the era, aiming to include a wider art audience — and
not just the usual gallery-goers — to the artworld in diverse ways (it may suffice to recall
Dalibor Martinis’s interactive work Module N&Z or, perhaps, the Hit Parade exhibition).
Besides, Koscevi¢ himself, in line with the curatorial practice of Pontus Hultén (who was a
source of inspiration for Koscevi¢), aimed to make a connection between everyday life and
art (Imaginary Museum |, Il and Ill, Postal Delivery and The Exhibition of Women and Men).
KosScevi¢’s role appears to be even larger given the fact that, during his time as the gallery’s
director (from 1966—-1979), he created a space for (young) artists in which they could freely
express themselves and test the limits of art.

With the latter process, during the 1960s, art and everyday life were drawn ever closer,
which is a process that only intensified over the following two decades. Artists that exhibited
within the Student Centre Gallery also exhibited outside of its walls, be it within projects that
were (co)organized by the gallery (e.g., Total Action, 1970; Gulliver in Wonderland, 1971; Bus
Action, 1971) or on their own within other alternative exhibition spaces.

This work, or rather presentation, will demonstrate what the spirit of the 1970s and 1980s
(which Koscevic¢ greatly helped to form) was like, based on several art projects. By and large,
these projects are exhibitions and actions organized in impromptu gallery spaces, presenting
a selection of artists, some of whom also directly took part in the work of the Student Centre
Gallery (Dimitrije BaSi¢evi¢ Mangelos, Vladimir Dodig Trokut and Goran Trbuljak, to name a
few). The focus will be on a small selection of exhibitions held in the “Show Window” Gallery
(hr. Galerija Izlog) from 1974 to 1979, which was essentially a shop window of an Octagon
store in Zagreb. The “Ready-Mades” exhibition series, which was held from May 18 — July 20
of 1988 in the shop window of the Znanje — August Senoa bookstore in Zagreb will also be

presented. A selection of actions performed in Ivan Tkal€ié¢ Street in Zagreb in the 1980s by



Vladimir Dodig Trokut shall also be examined, most notably Sitting in a Shop Window —
Museum Action (hr. Sjedenje u izlogu — muzejska akcija) which took place in the shop
window of the Mladost bookstore on Flower Square in Zagreb. Finally, Edita Schubert’s
exhibition entitled “My Apartment” (hr. Moj stan), which was held from March 2-9, 1999 in
eleven shop windows on and around Flower Square, will also be explored.

Suffice it to say, what all these exhibitions have in common is that they were organized in
shop windows — places which passers-by were used to looking at in passing, not giving too
much thought to them. However, what they saw in these display windows surely was
nothing like the commodities they were expecting to see. Through these and similar actions,

art became integrated into everyday life and life into art.

Dora Derado received her MA in Art History from the Faculty of Humanities and Social
Sciences, University of Split in 2016 where she is currently a Research Assistant. She enrolled
in the Postgraduate program of Art History at the Faculty of Humanities and Social Sciences,
University of Zagreb in 2017 where she is currently working on her doctoral thesis
Appropriation Strategies in Contemporary Art in Croatia. From 2017 to 2020, she was an
associate on the “Crosculpture” research project which was under the patronage of the
Croatian Science Foundation. She has been actively engaged in the field of art history since
her time at university, organizing several international conferences and curating solo and
group exhibitions. Her current research interests include art theory, twentieth-century art,
and contemporary art, based on an interdisciplinary approach to art history.

Several Topics from the History of Curatorial Practices in Croatian

Contemporary Art
Silva Kalci¢

The conceptualization of the exhibition, the first conceptual exhibition in the history of
contemporary art in Croatia begins with the curatorial approach of Zelimir Ko¥éevi¢, who
was curator of the SC Gallery in Zagreb (Student Centre Gallery in Zagreb, then within the
Socialist Republic of Yugoslavia) between 1966 and 1979. More precisely, it begins with the
1969 Exhibition of Women and Men where its visitors were the exhibits, confirming the
interdisciplinary character of contemporary art. The presentation and photo documentation
of the audience’s reactions were published in the gallery magazine Novina, launched as a
medium of self-contextualization, but also a publication for theoretical postulates on
conceptual art. The final example of a conceptual exhibition, or the phenomenon of



conceptualisation of an exhibition and its layout, and also the architecture of exhibition set-
up, ends with the exhibition With the Collection of artist David Maljkovi¢ at the Museum of
Modern and Contemporary Art in Rijeka, in January 2020, as a part of the opening program
for Rijeka 2020 — European Capital of Culture. In his solo exhibition, David Maljkovié¢ in fact
displayed a part of the museum’s collection, stressing the point that the institution has no
permanent display, but a collection archived in a storage. With his artistic intervention (or
‘gesture’, as termed by Maljkovié), the museum’s collection is examined nonhierarchically
and nonlinearly. Museum objects have been set up at the same level, above the observer’s
standard viewpoint, on a specially designed shelf that extended along the 40-metre wall of
the newly opened exhibition space, in a former tobacco factory. Maljkovi¢’s exhibition
included works or exhibitions of other, younger Croatian authors, such as Dora Budor who
painted the facade of the museum in red, as a bright red monochrome in a line of buildings
on a busy thoroughfare across the historicist Main Railway Station. Entitled
narratively, There’s something terrible about reality and | don’t know what it is. No one will
tell me, as a temporary art installation, it stayed there for more than two years, provoking
negative comments of the non-gallery public who recognized in it, in the facade’s red colour,
a communist “heraldry symbol”, a remnant of the past state’s (Yugoslavia’s) ideology.

Silva Kalci¢ obtained her PhD from the Faculty of Architecture, University of Zagreb. She
graduated in Art History from the Faculty of Humanities and Social Sciences in Zagreb (MA).
She currently teaches at the Department of Art History, Faculty of Humanities and Social
Sciences, University of Split. She also works as curator, critic, editor and theorist of
contemporary art, architecture and design. She is the author of the visual culture textbook
entitled Art in Suspense (2005) and also the book The World toward the Labyrinth. Essays on
High Modernism and Postmodernism in the 1970 and 1980 (2017).

How Curation Can Imply Narratives

James Elkins

From the British Museum to MoMA, large museums have been invested in telling stories to
visitors. The “master narratives” of national and modern art have been told largely without
words, by guiding viewers from one object or room to the next. In postmodern and
contemporary curation, the interest has often been in undermining or erasing those

narratives. In this talk | will visit several examples: the history of the hang in MoMA, the new



universal Louvre museum in Abu Dhabi, and attempts to steer and orient visitors to imply

the presence or absence of narratives in smaller museumes.

James Elkins (b. 1955) is E.C. Chadbourne Professor in the Department of Art History,
Theory, and Criticism, School of the Art Institute of Chicago. His areas of interest are theories
of images, non-art images (maps, schemata, heraldry, etc.), writing in art history and in the
humanities, connections between science and art, historiography of art history, the relation
of studio art practice and art history, representations of the body, etc. He authored such
books as What Happened to Art Criticism?, Why Art Cannot Be Taught: A Handbook for Art
Students and The End of Diversity in Art Historical Writing. Lately he has focused on a non-
art-related experimental writing project. His work came to prominence early on, when he
wrote about the hegemony of the Western discourse in art history, the crisis of art criticism,
and the wider area of cultural images, especially scientific and computer-generated images.

The Permanent Collection Exhibition and Contemporary Artists in
the Museum of Arts and Crafts from 2009 to 2021

Jasmina Fuckan

In the permanent exhibition that was open to the public in 1995, the original focus was on
the evidence of historical art styles and the typology of objects, with an obvious lack of
additional textual explanation that would contribute to further historical contextualization
or understanding of the used technologies.

Introducing the Contemporary Artists in the MUO Permanent Exhibition format in 2009
enabled such basic presentation to be enriched, setting a varied range of modes of viewing
and bases for understanding.

The cycle of exhibitions Contemporary Artists in the MUO Permanent Exhibition was initiated
by director Miroslav Gasparovi¢; it started with an ambitious project by Dalibor Martinis,
entitled MUORTINIS Works in the Museum! (November 12, 2009 — March 7, 2010). Martinis
turned the usual roles of artist and museum-gallery system in his favour. Through about 40

interventions, he conducted a thorough conceptual revision of the museum’s aesthetic


https://www.degruyter.com/document/doi/10.1515/9783110722475/html?lang=en
http://www.jameselkins.com/index.php/component/content/article/16-vita/258-writing-schedule

principle and opened a strong insight into the social aspect of working in the culture sector
or a public institution, having challenged the elitist concept of culture.

Dubravka Rakoci’s exhibition The Premiere (November 24, 2011 — May 13, 2012) dealt with
the relationship between arts and crafts, reflecting the institution’s name. Her objects,
entitled Spatial Drawings discreetly activated the latent and vague tension between
contemplation and the exhibits’ functional purpose.

Zeljko Badurina in his exhibition Insider (November 27, 2012 — March 30, 2013) made 58
different kinds of interventions in the format of digital collages, audio works and ready-
made installations across the museum exhibition. Along with all the interventions, Badurina
introduced contents and subjects that usually intrigue him, such as entangling visual codes
of popular cultures with artistic styles, playing with the boundaries of kitsch, emphasizing
the banality of marketing rhetoric and introducing a regime of market valorisations of
museum objects.

In the exhibition Citius, altius, fortius (December 10, 2013 — April 13, 2014), Slaven Tolj set to
provoke power games between the public good and the problematic privatization efforts
that have dominated a corrupt society such as ours. He did this by staging a set for a golf
tournament all across the museum and its artefacts. The choice of subject originated from
the artist’s participation in the civic opposition to investment plans to construct a golf course
on Srd, a hill overlooking Dubrovnik.

Following biomimetic ideas and inspired by cultures of the East Asia, Ida BlaZicko in her
exhibition Topology of Infinity (January 30 — August 20, 2015) established a new organic
dialectic between architecture, museum objects and visitors. In order to create poetic
elements of a spatial-psychological image, haiku verses by poets Matsu Bash6 and Shohaku
were used instead of the usual museum captions.

With the concept of her exhibition entitled At Home (November 5, 2015 — February 28,
2016), Nika Radi¢ lay the groundwork for exploring various aspects of the theme of everyday
life that museum collections seek to represent. Through her interventions, she broke the
boundaries of museum objects from the system of life-functions and expanded the tight and
isolating framework of the museum world.

Bozica Dea Matasi¢ in her exhibition IN-Version (January 24 — April 2, 2017) applied VR

technology in a critical way, in order to create disrupted virtual images of exhibition rooms.



This method was meant to encourage visitors’ perceptual interest in tangible characteristics
of exhibited objects and emphasize the spectator’s insight into their design qualities.

The exhibition by Zagreb-based Japanese artist, Akiko Sato, entitled Draw Attention /
Exhibition for Drawing (January 16 — March 31, 2018) was a kind of work in progress. Within
the museum exhibition envisioned as an art studio, Akiko created a series of ambient
drawings which formed new relations among museum objects, inviting visitors to an
imaginative game of vivid dynamics of associations.

Conceptual artist Goran Trbuljak’s exhibition, entitled Why Would Someone Buy a Bach
Wash Sink from Goran Trbuljak? (November 20, 2018 — April 1, 2019), expressed in a witty
and serious way the author’s view on the issue of artist identity and the idea of authenticity
of artistic work by raising many questions about the art market, private collectors and
institutional valorisation of art.

Marina Bauer’s exhibition Delving (December 17, 2019 — March 22, 2020), presented a
hybrid, tactile or an interactive object, expressing her reaction to the basic museum
discomfort — the ban on touching the objects.

The last in the series was Top Dog / Underdog (December 5, 2020 — February 17, 2021), the
exhibition by Paulina Jazvic. It presented a single installation as an emotional reaction to the
museum damaged by earthquake. The permanent MUQO exhibition was closed, the staircase
leading to the first floor was blocked, access disabled, and the previous concept of the
exhibition had to be reconfigured due to these circumstances.

Side programmes held as part of the cycle Contemporary Artists at the MUO Permanent
Exhibition, such as meetings with artists, guided tours and workshops for children, further
contributed to the activation a reflective space “in between” the objects and visitors. The
specific variety of different voices and personal methodologies of those exhibitions during
the ten-year period have demonstrated the inexhaustible potential of this project. Thanks to
the interventions of contemporary artists, the autonomous approach of the original
exhibition, complemented by strategies of appropriations, new visions and narratives, with
more or less direct critical comments, from the point of view of audience proved to be an

intriguing and updated experience of encountering museum material.



Jasmina Fuckan is the curator of the Contemporary Artists in the Permanent Exhibition of the
Museum of Arts and Crafts program. She graduated in Art History and Comparative
Literature from the Faculty of Humanities and Social Sciences, University of Zagreb.

At the Museum of Arts and Crafts in Zagreb, she is the Head of Sculpture and lvory
Collections. Previously, in the role of exhibition curator, she collaborated on numerous
exhibition, publishing and education projects.

As a curator, co-author or author, she participated in the organization of exhibitions from
the museum’s collection, as well as solo exhibitions by contemporary artists.

She is the author of the monograph Svjetlan Junakovi¢ / crteZi iz blokova 2011-2021.
(Sandorf, 2022). She writes reviews of contemporary performance art for Plesnascena.hr.
She is a member of the Croatian Association of Artists of Applied Arts — ULUPUH/Study
section.

On the Specifics of the Phenomenon of Curatorial Practices in the

Context of the Osijek POPUP Project (2012-2017)

Igor Loinjak

The phenomenon of curatorial practices has represented an ongoing and vital aspect in the
approach to the presentation of contemporary art production for some time now. The
genesis of curatorial practices can be traced more intensively since the 1960s and early
1970s, but approaches that have motivated and guided young curators and entire collectives
and artists have changed not only because of the context of the time but also due to
socioeconomic circumstances of individual countries. On the other hand, some other
segments that shape the cultural and artistic reality of a particular space should not be
neglected, as this is the environment in which individual actions and projects are organized.
In the following text, | will focus on the POPUP project launched in Osijek in 2012, which due
to the way the project members approached the exhibition’s organization and the creation
of a different and fresher artistic climate in the city, is undoubtedly relevant in the context of
contemporary (non-institutional) curatorial practices in Croatia.

The starting point of the POPUP project is based on the idea of creating an alternative
exhibition platform in the city of Osijek, in which the development of the Academy of Arts

and Culture with new young artists and students pointed to the need to find new exhibition



spaces for young artists. The project participants’” main idea and goal was to expand
exhibition opportunities and boundaries encountered by contemporary artists in Osijek,
where the concept of alternative culture is only a vivid memory of the 1980s when there was
a solid base within the Student Center in Osijek. With its help, numerous cultural events
were regularly organized that eluded the mainstream cultural domain. The model chosen
within POPUP is based on the form of short small-scale exhibition projects and referred to
the organization of exhibitions of contemporary art practice that in a way “pop out” of the
usual institutional framework and seek to overcome the common understanding of art and
modernity. The name of the project suggests that it is a non-permanent structure that,
uncontrollably popping up like advertising space on websites, is ruthlessly imposed on the
recipient. On the other hand, the social dimension was also important because the goal of
the project was the cultural revival of many unused spaces in the city center which, thanks
to occasional art actions and exhibitions, became a meeting place for many actors in the art
world. This mode of operation enables the avoidance of often impermeable and sluggish
gallery and museum patterns, and short-term — one-day or two-day exhibitions — are
designed according to the specific requirements of the exhibited material and in accordance
with the space available at the time. Through the POPUP project, it was important not only
to present works of art, but also to indirectly ask about the justification and purpose of their
existence. Acting within the project, members of the POPUP collective not only tried to
indoctrinate the audience but also tried to explain to themselves what makes a particular
exhibition specific that it usually goes beyond the institutional framework of the city of
Osijek and beyond.

During the five-year project (2012-2017), members of the POPUP collective managed to
contribute to the redefinition of the local, a somewhat rigid and stagnant paradigm in the
approach and understanding of contemporary art practice. This does not only mean
gualitative progress, but also opening up space for experiment and research. Independence
from institutions and, in a sense, its guerrilla position enabled POPUP members not to design
exhibition projects according to the “verified values” model, but to incorporate a certain
dose of risk into each of them, a risk that is yet to be demonstrated without a strictly defined
elaboration of value. As a result of such constant searching, reviewing and reflection, an
open and flexible approach was formed in POPUP in which there was no insistence on giving

the final answers and establishing concrete and predetermined values. Accordingly, the role



of the curatorial and artistic collective was in the zealous and selfless effort to constantly
reinterpret and re-contextualize some aspects of contemporary art practice along the way.

The aim of this presentation is to introduce the basic methodological settings of curatorial
work inherited from institutional critique that were practiced in the context of POPUP
exhibitions and show their similarities and differences compared to the established

institutional patterns that operate within museum and gallery systems.

Igor Loinjak (b. 1988) is an art historian and art critic. He enrolled in the study of philosophy
and religious sciences at the Faculty of Philosophy of the Society of Jesus in Zagreb, Croatia,
where he obtained a B.A. in philosophy in 2010, and two years later an M.A. in comparative
literature and art history from the Faculty of Humanities and Social Sciences in Zagreb. Since
2015, he has worked at the Academy of Arts and Culture in Osijek. He regularly writes art
reviews for daily newspapers and art magazines. He has authored several exhibitions and
written a number of editorials and introductions to exhibition catalogues. Igor Loinjak is a
secretary of AICA Croatia and InSEA Croatia. Main articles: The Value of a Literary Work and
Issues with Shaping the Literary Canon; About Dulci¢’s formal simplifications; Art in the
Service of Generating Surplus Value — On the Work of Art as a (Specific) Form of Capital; Did
Surrealism Spring from Psychoanalysis; Institutions of Art Criticism Today; Evaluation and
(mis)understanding. The rules of art criticism in promoting new art; About some modalities
of abstract visual language in Croatian painting.

A Society Without Art: Curatorial Work of Dimitrije Basicevic

Mangelos

Jasna Jaksic

The talk will present the curatorial practice of Dimitrije Basicevi¢ Mangelos at the Zagreb City
Galleries and the Gallery of Contemporary Art between 1958 and 1982. Basicevi¢, a
renowned art critic, artist and founder of the Centre for Film, Photography and Television,
spent his nearly entire career at the Zagreb City Galleries. One of the first exhibitions he
organised was that of Sava Sumanovi¢, a painter whose oeuvre was the subject of Basi¢evi¢’s
doctoral dissertation.

In the 1960s, he very actively promoted naive art, albeit by departing from the strictly set
role assigned to naive art in cultural diplomacy, thus sparking great controversy and debates.

He worked with the Gorgona Group, while at the same time preparing exhibitions of the



New Tendencies at the Gallery of Contemporary Art, having written one of the anthological
texts for the exhibition catalogue of New Tendency 3. Furthermore, he curated the
exhibition De consequenties van de machine: Dertien Joegoslavische kunstenaars at the
Museum Boijmans-Van Beuningen in Rotterdam.

From 1973 onwards, he managed the Centre for Film, Photography and Television; as part of
its programme he produced exhibitions by Zeljko Jerman, the Group of Six Artists and Petar
Dabac, and promoted photography as an artistic medium through exhibitions of New
Photography. He was on the editorial board of Spot, a magazine for new photography.

In 1976, as part of the Centre for Film, Photography and Television programme, he organised
a complex and innovative exhibition entitled Confrontations, where — alongside works from
the Zagreb City Galleries, including the Benko Horvat Collection — he presented works of the
youngest generation of artists as reproductions, both recent ones or the ones made for that
occasion. The available documentation on Basicevi¢’s curatorial practice — which also
included early photography and museology alongside contemporary art, new media
practices and photography — reveals his critical attitude toward the dominant paradigms of
art of the period, as well as toward individual exhibitions and exhibition practices.
Furthermore, he also used partial institutionalisation of experimental practices as a space of
critical reflection on them. Ultimately, the presentation will seek to establish parallels
between Basicevic¢’s curatorial and artistic practice through the prism of self-reflexivity and

scepticism.

Jasna Jaksi¢ is a curator and an art critic based in Zagreb, Croatia. She graduated in Art
History and Italian Language and Literature, as well as Library Science from the Faculty of
Humanities and Social Sciences, University of Zagreb. She has worked at the Museum of
Contemporary Art Zagreb (MSU) since 2004, where she manages the Library and the
Documentation and Information Department. She curated numerous exhibitions and
coordinated international collaboration projects, such as Digitizing Ideas (2010-2012)
www.digitizing-ideas.org and Performing the Museum (2014—2016). In her curatorial work,
she focuses on the presentation, accessibility and mediation of artist’s books and magazines,
visual poetry and archival documents, and the borderline between artwork and artistic
documentation. Since 2007, she has been working on the digitization of MSU publications
and archival collections.


http://www.digitizing-ideas.org/

Session 3 / Panel 3

Moja kustoska praksa 1966. — 2020.

Zelimir Koséevi¢

Tesko je reci kad se formirala takozvana kustoska praksa, ali ta je ,praksa” gotovo sigurno
pocela mnogo prije negoli je u posljednjem desetlje¢u definirana kao takva. Moze li se taj
pocetak , prakse” povezati s izlozbenim projektima Alfreda Barra, koji je s 29 godina postao
direktor Muzeja moderne umjetnosti u New Yorku 1929. godine, ili moZzda s Pontusom
Hulténom, koji je s 34 godine 1958. postao direktor stokholmskog Muzeja moderne
umjetnosti? Oni su, svaki na svoj nacin, stubokom promijenili tradicionalni nacin muzejskog
djelovanja. Ili mozda s onim slobodnim strijelcima (recimo kustosima) poput Rudija Fuchsa,
Germana Celanta, Haralda Szeemana, Renea Blocka, Kaspara Koniga, Laszla Glosera, Roberta
Storra i tako dalje, koji su svojim autorskim projektima usli u muzej i obnovili tradicionalnu

muzejsku djelatnost.

Zelimir Koséevi¢ roden je u Zagrebu 1939., Zivi u Samoboru. Godine 1964. diplomirao je
povijest umjetnosti i etnologiju na Filozofskom fakultetu SveuciliSta u Zagrebu, gdje je od
1966. do 1979. bio voditelj Galerije Studentskog centra. Od 1980. do umirovljenja bio je visi
kustos i muzejski savjetnik u Galerijama grada Zagreba, potom u Muzeju suvremene
umjetnosti. Honorarno je predavao muzeologiju na Filozofskom fakultetu u Zagrebu, a od
1983. je sudski vjeStak za umjetnost 20. stoljeca. U godinama 1993. i 1994. bio je savjetnik
Bijenala u Sdo Paulu, izmedu ostaloga. Objavio je vise od Sesto studija, kritika i ¢lanaka u
zemlji i inozemstvu te aktivno sudjelovao na brojnim znanstvenim i stru¢nim skupovima
diljem svijeta. Takoder je autor viSe od Cetrdeset izloZzbenih projekata i izloZzaba. Utemeljitelj
je i osniva¢, 2002., Fotogalerije Lang u Samoboru. U dva mandata bio je predsjednik
Hrvatskoga nacionalnog komiteta ICOM-a. Dobitnik je GodisSnje nagrade HS AICA-e za 2019.
godinu.



“Janje moje malo (Sve sto vidimo moglo bi biti i drugacije)”

Ana Devi¢

ZamiSljena kao “izlozba u vremenu”, “Janje moje malo (Sve Sto vidimo moglo bi biti i
drugacije)” (kustosice: Sto, kako i za koga / WHW u suradnji s Kathrin Rhomberg) odrzavala
se u Sest epizoda od studenoga 2016. do svibnja 2017. u brojnim nezavisnim umjetnickim
prostorima, umjetnickim ateljeima i privatnim stanovima u Zagrebu. Projekt je kulminirao u
rujnu 2017. epilogom predstavljenim u The Showroomu u Londonu. PolaziSte projekta su
radovi iz Zbirke Kontakt koja predstavlja temeljne konceptualne, postkonceptualne i
eksperimentalne umjetnicke prakse srednje, istocne i jugoistocne Europe od Sezdesetih
godina 20. stoljecéa. Kriticki preispituju¢i geofikcionalne modalitete zbirke, projekt "Janje
moje malo (Sve Sto vidimo moglo bi biti i drugacije)" u decentraliziranim formatima izlaganja
bavio se temama utopizma, disidentstva, roda, politickih subjektiviteta i angazmana.

Nazvan prema radu Mladena Stilinovi¢a (1947.—2016.), kojemu je bio i posvecen, projekt je
obuhvatio njegove klju¢ne cikluse koji se bave temama rada, novca, boli, siromastva, smrti i
nejednakosti.

Suprostavljajuéi kanonska djela zbirke s brojnim djelima iz drugih konteksta i geografskih
podrucja, projekt je razvio gustu i preklapajucu izlozbu koja je narusila status djela kao

autonomnih objekata i stvorila interferirajuée polje njihovih medusobnih trenja.

Ana Devi¢ je kustosica, Zivi u Zagrebu. Uz Ivet Curlin, Natasu Ili¢ i Sabinu Sabolovi¢, €lanica je
kustoskoga kolektiva WHW, koji od 2003. vodi program Galerije Nova, a od 2018. edukativni
program za mlade umjetnike WHW Akademija u Zagrebu. Clanice WHW-a, Ivet Curlin,
Natasa lli¢ i Sabina Sabolovi¢, imenovane su 2019. za umjetnicke direktorice Kunsthalle
Wien, a Ana Devi¢ vodi aktivnosti WHW-a u Zagrebu. Doktorandica je na studiju povijesti
umjetnosti na SveuciliStu u Zadru s temom «Hrvatska antifaSisticka umjetnic¢ka produkcija u
kontekstu europske umjetnosti otpora», pod mentorstvom dr. sc. Ljiljlane Kolesnik. Predaje
na WHW Akademiji i MA programu Nuova Accademia di Belle Arti NABA-e u Milanu. Bila je
¢lanica kustoskog tima na izlozbama Collective Creativity, Kunsthalle Fridericianum, Kassel,
2005.; What keeps mankind alive?; 11t Istanbul Biennial, Istanbul, 2009. i drugima.



Tomislav Gotovac: Sam svoj kustos

Darko Simici¢

Tomislav Gotovac je od 1984. do 1996. godine izveo seriju radova objedinjenu naslovom
PARANOIA VIEW ART. lzvedeni u razli¢itim medijskim formatima (akcije, performansi,
izlozbe, tekstovi, fotografije, novinske kritike, intervjui, film itd.), ti su radovi povezani s
umjetnikovom osobnom interpretacijom proslosti, sadasnjosti i buduénosti i njegovom
ulogom umjetnika-pojedinca u tom svijetu. Pojam paranoje upucuje na opsesivnost i
sistemati¢nost, na oblikovanje svijeta kakvim ga umjetnik Zeli, na pomaknutu realnost u kojoj
je privid njegov dio. U Gotovcéevim formativnim godinama, u ranim pedesetim godinama 20.
stolje¢a, na njega je snazno utjecao americki film i jazz-glazba. Americka popularna kultura
olicena u muzici Glenna Millera i filmovima Johna Forda, bez sumnje je moéno oruzje za
osvajanje ljudskih dusa. Ta pocetna pozicija umnogome je oblikovala i Gotovéev umjetnicki

opus.

Na izlozbi Tomislav Gotovac: Retrospektiva dokumenata & 1956—1986->, Umjetnost
paranoidnog pogleda - Paranoia View Art, odrZanoj 1986. godine u Galeriji DDT u Zagrebu,
Gotovac izlaZze kopije fotografija iz svojega Zivota: iz djetinjstva, vremena S$kolovanja,
umjetnicke aktivnosti itd. i prezentira ga u formi muzejskoga postava. Slican postupak
ponovit ¢e u viSe navrata, a kulminacija Gotovcéeva ,sam-svoj-kustos” pothvata bila je izlozba
Point Blank u Franklin Furnace Archiveu u New Yorku 1993./1994. godine. Prema opsegu,
izlozba je sadrZzavala gotovo tri puta viSe izloZzenih predmeta nego Sto je to bilo u Zagrebu
1986. godine. U brojnim izjavama u tadasnjim novinama, Gotovac govori o Art-projektu
Jugoslavija i o Muzeju revolucije naroda Tomislava Gotovca. U njegovu je fokusu globalna
politika i uloga koju je SAD imao u Drugom svjetskom ratu, u doba hladnog rata, ali i u
vrijeme ratova u Jugoslaviji. Upravo je takav paranoidni pogled na svijet zahtijevao
umjetnikov puni angazman, stoga on postaje kustos, glasnogovornik i interpretator nedavne

proslosti, nesigurne sadasnjosti i mrac¢ne buduénosti.

Darko Simi¢i¢ (Slavonski Brod, 1957.) Zivi i radi u Zagrebu. Suosniva¢ je i predsjednik Instituta
Tomislav Gotovac u Zagrebu (2012.), gdje radi kao voditelj projekata. Bio je programski



menadZer u Soros centru za suvremenu umjetnost / Institutu za suvremenu umjetnost u
Zagrebu (1994.-2006.). Radio je na dokumentacijskom odjelu Muzeja suvremene umjetnosti
u Zagrebu (2006.-2009.). Clan je Hrvatske sekcije Medunarodnog udruzenja likovnih kriti¢ara
(HS AICA). Potkraj sedamdesetih godina 20. stoljeéa poceo je stvarati osobnu arhivu
kolekcionirajuci djela suvremenih hrvatskih umjetnika. Bio je kustos brojnih izlozbi u zemlji i
inozemstvu i autor niza tekstova i likovnih kritika. Njegova recentna istrazivanja fokusirana
su na povijesne avangarde dvadesetih i tridesetih godina 20. stoljeéa (zenitizam, dada,
Bauhaus, fotomontaze) i na grupe i umjetnike u hrvatskoj umjetnosti Sezdesetih i
sedamdesetih godina prosloga stolje¢a. Bio je ¢lan projektnog tima retrospektivne izlozbe
Tomislava Gotovca (Rijeka, Usti nad Labem, Ljubljana, 2017./2018.) i jedan od urednika dviju
knjiga o njemu.

Modeli samoorganizacije u suvremenoj izlagackoj praksi u Zagrebu

od Sezdesetih godina do danas

Tena Starcevi¢, Maja Flajsig

Od sSezdesetih godina 20. stolje¢a zamijecen je zaokret u izlagackoj praksi, koji ¢e odrediti
daljnje putanje umjetnickog djelovanja. Prema modelu samoorganizacije, kustosi i umjetnici
pocinju se koristiti alternativnim izlagackim prostorima, a odvajanjem od institucija, upravo
njima upucuju kritiku. Tako stvaraju plodno tlo za umjetnicki eksperiment, otvaranje prema
publici i samoukim umjetnicima te za djelovanje izvan ustaljenih okvira. Pocetak takvih
pristupa nalazimo u primjeru umjetnika okupljenih oko Studija G, kao i u djelovanju grupe
Biafra. Sedamdesete i osamdesete godine 20. stoljeca su, u pogledu daljnjeg razvijanja
samoorganiziranih kolektiva, klju¢no razdoblje za razvoj nezavisne scene i promjenu
umjetnicke paradigme. Istrazivanjem nastojimo mapirati prostore u kojima djeluju
samoorganizirani umjetnicki kolektivi, iznimno vaZni za razvoj umjetnicke prakse. Predstavit
¢emo kontinuitet samoorganizirane izlagacke prakse u nekonvencionalnim prostorima,
poput Galerije proSirenih medija (Starceviéev trg 6), Galerije Haustor (Frankopanska 2 a),
radne zajednice umjetnika Podroom (Mesnicka 12) i galerije AM-M14f/1-Z (Martic¢eva 14 f).
IstraZivanje se nastavlja na poslijeratno razdoblje deindustrijalizacije i privatizacije, tijekom
kojega se brojni napusteni prostori nekadasnjih tvornica i obrta transformiraju u cvorista
umjetni¢ke produkcije i izlagacke prakse te nude prostorni potencijal. Rije¢ je o prostorima

poput Galerije Siva, Atelijeri Zitnjak, Garaza Kamba te o neformalnim inicijativama, poput



umjetnic¢kih kolektiva Trash Will Smash, Arti Parti i drugih, koji nastoje rijeSiti problem
nedostatka prostora za vlastito djelovanje kratkoro¢nim akcijama u urbanom tkivu. Dakle, cilj
istrazivanja je predstaviti kontinuitet samoorganizirane izlagacke prakse u Zagrebu te kriticki

sagledati utjecaje i doprinose kustosa razvoju nezavisne umjetnicke scene.

Tena Starcevié (Zagreb, 1993.) magistrica je povijesti umjetnosti i prvostupnica portugalskog
jezika i knjizevnosti. U vrijeme studija radila je kao vodicica i Cuvarica na brojnim izlozbama, a
potom je pocela razvijati autorske kustoske koncepte te je uspjesno realizirala nekoliko
izlozbi. U sklopu pilot-projekta NOVAci kurirala je izlozbu RAD, (NE)RED | (SAMO)DISCIPLINA:
nevidljivo djelovanje radnica i radnika u kulturi u Galeriji Nova. Njezini su temeljni interesi
usmjereni na istrazivanje potencijala napustene industrijske bastine te umjetnosti u javhom
prostoru. Za jednosemestralnog boravka na Sveucilistu u Oslu (Norveska), u okviru kolegija
Visual Studies, istrazivala je temu intervencija u javhom (napustenom) prostoru na primjeru
zagrebackoga umjetnickog kolektiva Trash Will Smash. Zaposlena je u Uredu za fotografiju,
povremeno pisSe za portal Kulturpunkt te se bavi glazbom.

Maja Flajsig (1994.) je magistra povijesti umjetnosti te etnologije i kulturne antropologije.
Clanica je studijske sekcije ULUPUH-a i Hrvatske sekcije Medunarodnog udruzenja likovnih
kritiCara AICA. Djeluje kao nezavisna kustosica i bavi se pisanjem likovne kritike, osvrta i
intervjua za razli¢ite portale i radio. Kontinuirano suraduje s nekoliko udruga na polju
vizualnih umjetnosti provodenjem diskurzivnih programa. Zaposlena je u zlarinskoj udruzi
Tatavaka, posvecéenoj ekoloskim pitanjima, i ¢lanica je udruge 4 grada Dragodid i udruge
Prirodno-umjetnicki kruzok. IstraZzivacka nastojanja koja ¢ine polje njezinih interesa su
interdisciplinarni pristupi suvremenim umjetnickim fenomenima kroz prizmu vizualne
antropologije i ekofeminizma. Teme kojima se bavi ponajvise se ticu participativnog
djelovanja u zajednici i umjetnosti u javhom prostoru i prirodnom okoliSu, posebice u
kontekstu manjih lokalnih sredina.

Metodologija suvremene kustoske prakse: predstavljanje modela
kustoske prakse na primjeru organizacije umjetnicko-didakticke

izlozbe “Sedam lica grada”

Katarina Podobnik

IzloZzba “Sedam lica grada”, ukljuéena u programski smjer “Doba modéi” Rijeka EPK 2020,
izvedena je kao interdisciplinarni umjetni¢ko-edukativni projekt inovativnih novomedijskih i

izvedbenih praksi, u realizaciji mladih suvremenih umjetnika te studenata Akademije



primijenjenih umjetnosti SveuciliSta u Rijeci. Kao zajednicki projekt Galerije Kortil i mladih
povjesni¢ara umjetnosti te kustosa Zlatka Tota i Katarine Podobnik, “Sedam lica grada”
istrazivao je te interpretirao etape moderne rije¢ke povijesti u sedam drzava pod cijom je
upravom ili okupacijom Rijeka bila potkraj 19. te cijelo 20. stolje¢e. Utoliko je sedam
autorskih interpretacija kao refleksija drustveno-politickih, ekonomskih i kulturno-
umjetnickih odrednica zadanih etapa, novomedijskim postavom ilustriralo posljednjih 150
godina Rijeke.

Umijetnici su odabirani prijavom na javni natjecaj, i to tako da su prijavitelji, uz kratke
biografije, slali svoje umjetnicke portfelje, unutar kojih je bio vidljiv njihov temeljni medijski
“jezik”. Odabranim autorima potom su dodijeljene teme u skladu s medijem njihova
umjetnickog izraZzavanja. U pristupu partikularnoj temi kao povijesnom okviru umjetni¢kog
istrazivanja, kustosi su autorima zadali povijesne punktove Rijeke, odnosno bitne drustveno-
politicke dogadaje, kao identifikacije odredenih povijesnih etapa, pratedi slijed promjena
teritorijalnih upravno-politickih konstitucija: Austro-Ugarske Monarhije (Hotel Continental),
Slobodne Drzave Rijeke (Krvavi Bozi¢), Talijanske regencije Kvarnera (crkve sv. Romualda i
Svih svetih), Kraljevine Italije (RijeCki neboder) i Kraljevine Jugoslavije (Hrvatski kulturni dom
na Susaku i hotel Neboder), Njemackoga Reicha (Rektorat SveuciliSta u Rijeci), Socijalisticke
Federativne Republike Jugoslavije (“ESevi”) te Republike Hrvatske (Tower centar Rijeka /
Zapadni trgovacki centar).

Umjetni¢ko-znanstveni istrazivacki projekt u trajanju od godine dana, u sklopu
intenzivne komunikacije umjetnika sudionika i voditelja projekta Katarine Podobnik i Zlatka
Tota, iznjedrio je sedam novomedijskih sadrZaja, pracenih tekstovima, koji su uz vizualne
interpretacije, radove postavili u fakti¢ki povijesno-umjetnicki kontekst. 1zlozba je otvorena
performansom plesne umjetnice Kristine Kekice Paunovski. Vizualni identitet izloZbe, s druge
strane, Cinilo je sedam vizualnih rjeSenja sedam grafickih dizajnera, ¢iji su koncepti ilustrirali
zadane etape rijecke moderne povijesti. Analizom povijesnih Cinjenica i referenci
sintetiziranih u novomedijske koncepte, umjetni¢ke instalacije u galerijskom prostoru
kreirale su novi, milenijski diskurs. Nakon predstavljanja u Galeriji Kortil, izloZba je u kolovozu
2021. godine sudjelovala na festivalu umjetnosti “Arterija”, u organizaciji Muzeja Lapidarium

u Novigradu.



Katarina Podobnik (1991.) je povjesnicarka umjetnosti i kustosica. Diplomirala je povijest
umjetnosti i filozofiju na Filozofskom fakultetu SveuciliSta u Rijeci 2016. godine, a nakon
stru¢nog usavrSavanja u Nacionalnom muzeju moderne umjetnosti, polozivsi strucni ispit,
stekla je titulu kustosa. Asistentica je na Akademiji primijenjenih umjetnosti Sveucilista u
Rijeci te suradnica Centra za inovativne medije pri APURI. U funkciji pisanja likovne kritike,
vanjska je dopisnica znanstveno-umjetnickih ¢asopisa Art Magazin Kontura i Vijenac. Kao
vanjska suradnica, djeluje u organizaciji i provodenju izloZzbenog programa Galerije Kortil.
Kao samostalna kustosica, ponajviSe okuplja i izlaze mladu nacionalnu suvremenu
umjetnicku scenu, ostvarivsi nekoliko umjetnickih projekata u Hrvatskoj i inozemstvu (Rijeka,
Zagreb, Novigrad, Ljubljana, Beograd, Novi Sad). Clanica je Drustva povjesni¢ara umjetnosti
Rijeke.

,Sto nosim*, drustvena igra — suradnja i solidarnost u aktu

Amela Frankl

U projektu ,Sto nosim“ (travanj 2011. — sije¢anj 2013.) deset kustosa ili kustoskih kolektiva
pozvala sam na suradnju. Zadatak je bio da me posalju u Pariz kako bih ispunila jedan
zadatak, narudzbu. Odlazim u Pariz, slijedim precizno zadane upute, izvrSavam narudzbu.
Nakon povratka u Zagreb realiziram i predstavljam u Muzeju suvremene umjetnosti rad,
performans ili instalaciju, koriste¢i se materijalom prikupljenim u provedbi zadatka. Rad je
mogao komentirati narudzbu, kao i njezinu realizaciju. Pravilom projekta precizno je odreden
moj odnos s naruciteljem. Svaki narucitelj ima potpunu slobodu odluciti o prirodi zadane
narudzbe i o nacinu njezine realizacije; kao izvrsiteljica narudzbe imam potpunu slobodu
koristiti se svim njezinim dijelovima u realizaciji rada, performansa ili instalacije. Ne
interveniram u definiranje narudzbe, kao $to narucitelj ne intervenira u pripremu i realizaciju
mojega rada.

Popis narudzbi i realiziranih radova:
NarudZba broj 1: Razgovor s Idom Biard
Naruciteljica: lva Radmila Jankovi¢, kustosica MSU-a

Naziv rada: Etika heroja

NarudZba broj 2: 1zloZba Valérie Jouve u Galeriji Kloviéevi dvori, 2013.



Naruciteljica: Marina Viculin +, kustosica Galerije Klovicevi dvori

Naziv rada: Valérie Jouve, prvi put

Narudzba broj 3: Vinil The Velvet Underground & Nico u ovitku Andyja Warhola
Narucitelj: Feda Vuki¢, teoreticar dizajna

Naziv rada: Velvet Melankolija

Narudzba broj 4: Susret i razgovor s Miriam Cendrars, kéeri avangardnog francuskog pisca
Blaisea Cendrarsa
Narucitelj: Kornel Seper, URK (UdruZenje za razvoj culture)

Naziv rada: Bubnjar

Narudzba broj 5: Izvrni ti koZzu naopako, da vidimo ima li krvi ispod nje
Narucitelj: BLOK / Ivana Hanacek, Vesna Vukovi¢

Naziv rada: Pogledajmo sto je ispod koze

Narudzba broj 6: U javhom prostoru i u javnoj formi umjetnickog rada pokazati svoj pariski
Zivot
Naruciteljica: Evelina Turkovié, urednica na Treéem programu Hrvatskoga radija

Naziv rada: Neke stare pjesme

Narudzba broj 7: ?
Narucitelj: DeLVe / Ivana Bago

Naziv rada: Pismo

NarudZba broj 8: Potencijal prostora
Naruciteljica: Irena Beki¢, voditeljica Galerije Prozori

Naziv rada: Potencijal prostora

NarudZba broj 9: Potla¢ ili utopija umjetni¢ke razmjene
Naruciteljica: Tanja Vrvilo/ Filmske mutacije

Naziv rada: Citajte Boomerang!



NarudzZba broj 10: Suradnja s Jensom Hauserom
Naruditelj: Kontejner / Olga Majcen Linn, Suncica Ostoi¢

Naziv rada: Empatija i umjetnost

Amela Frankl je multimedijalna umjetnica. Diplomirala je slikarstvo na Akademiji likovnih
umjetnosti u Zagrebu 1988. godine. Nakon studijskog boravka u Kolnu i Parizu, Zivi i radi u
Zagrebu. Clanica je HZSU-a. Izdvojene realizacije od 2010. godine: PK 22, Gradski muzej
Varazdin, Izlozbeni salon/ Pala¢a Sermage, Program Something Else Gallery, Varazdin, 2021.,
Dnevnik s ruba pustinje, Muzej za umjetnost i obrt, Zagreb, 2021., | to ¢e prodi, Institut za
suvremenu umjetnost, Zagreb, 2017., Sto nosim, izdavacki projekt, Meandar/ MSU, Zagreb,
2016., Sto nosim, performativni projekt, MSU Zagreb, Zagreb — Paris, 2011. — 2013., Za
zdenac Zivota, Atelijer Mestrovi¢, Zagreb, 2011., Ime mojega oca, Slika od zvuka, Treci

program HR, Zagreb, 2011. Vise informacija dostupno je na: amelafrankl.com/



Session 4 / Panel 4

Ovaj plakat nije dobar plakat — suvremena umjetnost i
graficki dizajn
Marko Golub

Predavanje Ovaj plakat nije dobar plakat — Graficki dizajn i konceptualna umjetnost bavi se
vrlo intrigantnom temom odnosa grafickog dizajna i konceptualnih umjetnickih praksi
sedamdesetih godina, na primjerima dizajnerskih radova Dalibora Martinisa, Sanje Ivekovic,
Gorkog Zuvele, Gorana Trbuljaka te niza drugih umjetnika i umjetnica ¢ije su umjetnicke
karijere tijekom desetljec¢a zasjenile njihovu ne tako malu dizajnersku produkciju, koja se s
protokom vremena znacenjski svela tek na fusnotu u Sirem kontekstu njihova djelovanja.
Predavanje, koje se oslanja na istrazivanja i izlozbe odrzane recentnih godina u HDD galeriji i
nekim drugim prostorima, bavi se na¢inima na koji su se umjetnicki i svjetonazorski interesi
navedenih autora prelijevali u graficki dizajn, ali i obratno, kako je jezik grafickog dizajna

davao oblik njihovim umjetnickim preokupacijama i praksama.

Marko Golub (Split, 1978.) je kustos, urednik i kriticar suvremene umjetnosti i dizajna. Kao
kriticar djeluje od pocetka 2000-ih, piSuéi za emisije Radija 101, I. i lll. programa Hrvatskoga
radija, stru¢ne ¢asopise Covjek i prostor, Oris, Zivot umjetnosti, Kontura te Zarez. Vodio je
televizijsku emisiju Trikultura te suuredivao emisiju Transfer, obje na HRT-u. Od 2011.
voditelj je galerije Hrvatskog dizajnerskog drustva, kustos je i organizator dva nagradena
hrvatska nastupa na PraSkom kvadrijenalu 2015. i 2019., izmedu ostaloga. Od 2011. glavni je
urednik publikacija Pregled hrvatskog dizajna, te je autor brojnih knjiga o dizajnu i
suvremenoj umjetnosti: na primjer, zbirke kritickih tekstova Kriticka kartografija — tekstovi o
suvremenoj umjetnosti i dizajnu (HS AICA & Durieux, 2016.). Dobitnik je GodiSnje nagrade HS
AICA-e za 2013., a od 2016. do 2018. bio je predsjednik HS AICA-e.



'Slucajna cuvaonica' nakon potresa i problem zbirke Nacionalnog

muzeja moderne umjetnosti u Zagrebu

Branko Franceschi

Arhitektura povijesne jezgre Zagreba u velikoj je mjeri osteéena/stradala u potresu 22.
ozujka 2020. godine. 'Slu¢ajna c¢uvaonica' naziv je postpotresnog i pandemijskog postava
zbirke Moderne galerije, od 2021. Nacionalnog muzeja moderne umjetnosti (NMSU) u
Zagrebu, od 5. lipnja do 8. rujna iste godine, na drugom katu muzeja. U labavom
kronoloskom redoslijedu postav predstavlja sve umjetnine iz fundusa koje su se spletom
okolnosti pohrane umijetnina u vrijeme izlozbe 'lkonografija grada II', evakuacijama
potresom ostecenih Cuvaonica muzeja te ureda uprave kojima su posudene, zatekle u
izlozbenom prostoru. Postav kojem je kustos slucaj, a povod nuzda, publici omogucuje
komprimiran i saturiran pregled dobro poznatih, ali i nikad izlaganih umjetnina koje se
¢uvaju u muzeju. 'Slucajna €uvaonica' izravno upucuje na problem kroni¢nog nedostatka
adekvatnih Cuvaonica u hrvatskim muzejima. Nacionalnom muzeju moderne umjetnosti
potom je, 5. studenoga 2021., ovrSena slika Mlada patricijka Vlahe Bukovca, prema sudskoj
presudi u korist HAZU-a koji na sliku polaze pravo. O tom izdvajanju umjetnine iz zbirke koja
je prema zakonu cjelovito zasti¢eno kulturno dobro, u kontekstu sukoba s HAZU-om,
preseljenju dijela zbirke te nacionalne institucije u prostor zadarskih Dviju palaca, Providurove i
KneZeve palace, te Sto ce takav oblik povezivanja donijeti kulturnom Zivotu Zadra i Hrvatske, kao i o

specifitnim uvjetima stalnog postava muzeja, bit ¢e rijeci u ovom izlaganju.

Branko Franceschi (Zadar, 1959.), povjesni¢ar umjetnosti, od 2020. ravnatelj Nacionalnog
muzeja moderne umjetnosti u Zagrebu. Od 2014. do 2020. bio je ravnatelj Galerije
umjetnina u Splitu. Od 2010. godine obnasa duZnost direktora Virtualnog muzeja
avangardne umjetnosti. Od 2008 do 2010. godine ravnatelj je HDLU-a Zagreb, od 2004. do
2008. ravnatelj Muzeja moderne i suvremene umjetnosti u Rijeci, a od 1987. do 2004. bio je
voditelj i kustos Galerije Miroslav Kraljevi¢ u Zagrebu. Od 1987. inicijator je i kustos brojnih
izlozbi suvremene umjetnosti za izlozbene prostore u Hrvatskoj i inozemstvu. Bio je
povjerenik/kustos hrvatskoga paviljona na 16. Bijenalu u Sdo Paulu (Brazil 2004.) i 55.
Venecijanskog bijenala (2013.), kustos za 52. Venecijanski bijenale (2007.) te 11. Venecijanski
bijenale arhitekture (2008.). Kokustos je 2. i 5. Bijenala ARK D-0, Konjic (2013. i 2017.) i
Helsindkog bijenala fotografije (2014.). Clan je kustoske ekipe Medunarodnog bijenala



mladih umjetnika u Bukurestu (2006., 2012.). Godine 2005. inicirao je Biennale kvadrilaterale
u Rijeci.

Umjetnicka (re)prezentacija radnicke i industrijske bastine u

kontekstu postsocijalizma — primjer radova Igora Grubica

Dragana Modri¢

Kriticko promisljanje umjetnic¢kih radova koji se bave industrijskom bastinom socijalizma,
zbog izrazite povezanosti i ukotvljenosti u razli¢ite drustvene i politicke aspekte, zahtijevaju
interdisciplinarni pristup. Ponajprije zato Sto se radi o joS nedovoljno prepoznatoj bastini ili,
koristedi se rjecnikom Laurajane Smith, Sto se radi o bastini koja je joS u procesu nastajanja.
S druge strane, fenomen deindustrijalizacije o kojem je ovdje svakako rije¢, nedovoljno je
istrazen u kontekstu postsocijalistickih zemalja, kao i radnicki narativi koji se u slucaju
jugoslavenskog samoupravnog socijalizma itekako razlikuju od zapadnih zemalja.
Deindustrijalizacija u Cijoj je osnovi osjecaj gubitka, Cesto u kulturalnim reprezentacijama
pati od takozvanog efekta “nostalgije dimnjaka” ili “pornografije ruSevina”, sto svakako treba
uzeti u obzir pri kritickoj analizi radova koji se bave tom temom. Imajuéi na umu tradiciju
socijalne povijesti umjetnosti i izjavu Timothyja Clarka kako “povijest umjetnosti ne moze
postojati odvojeno od drugih vrsta povijesti”, dat ¢e se pregled teorijskih tekstova kojima se
objasnjavaju specificnosti jugoslavenskoga primjera socijalizma, poput radni¢kog
samoupravljanja. Cesto koristena sintagma ”jugoslavenski slu¢aj” ili jugoslavensko radni¢ko
samoupravljanje, ne objasnjava prisutnu dinamiku odnosa kapitalistickog i socijalistiCkog
nacina proizvodnje u Jugoslaviji, a koji su kljucni i za razumijevanje radnic¢ke povijesti i za
prepoznavanje nostalgi¢nih, nekritickih elemenata kulturalnim reprezentacijama radnistva. U
tom smislu, skrenut ée se pozornost na potencijal (umjetni¢kog) prikaza socijalistickoga
nasljeda radnicke proslosti i industrijske bastine (deindustrijalizacije), s posebnim osvrtom na
fenomen radnickoga Strajka. Oslanjajuci se na spomenute teorijske osi, pristupit ¢e se analizi

umjetnickih radova lgora Grubica.



Tekstom se Zeli ukazati na kompleksnost fenomena deindustrijalizacije, kao i na velik
doprinos konkretno industrijskih studija pri uspostavi teorijskoga okvira za njegovu analizu
na polju umjetnosti. Takoder, Zeli se predociti potencijal umjetni¢ckih radova na temu
deindustrijalizacije u kontekstu kreiranja (bilo odrzavanja, bilo propitivanja dominantnih

bastinskih narativa) bastinskih politika.

Dragana Modri¢ je diplomirala filozofiju i povijest umjetnosti na Sveucilistu u Zadru. Od
2011. vodi program Galerije Sikirica u Sinju. U kustoskom radu bavila se temama povezanima
s industrijskim nasljedem iz socijalizma, posebno radnickom prosloséu. Trenutacno je
doktorandica na poslijediplomskom doktorskom studiju Humanisticke znanosti, na
Filozofskom fakultetu SveuciliSta u Splitu, gdje je angaZirana kao vanjska suradnica u zvanju
naslovni asistent. Podrucje njezina znanstvenog interesa je povezivanje teorijskih koncepata
s podrucja filozofije politike s poljem umjetnosti, konkretno drustveno angaziranim
umjetnickim praksama. U doktorskoj disertaciji uspostavlja interdisciplinarni pristup kojim
povezuje kriticke bastinske studije, industrijske studije i podrucje filozofije politike s
aktivistickim umjetnickim praksama koje se snazno referiraju na materijalne i nematerijalne
aspekte industrijske bastine socijalizma.

Umjetnik kao kustos javnog prostora: kustoska dimenzija pozicije

autora umjetnickih praksi u javnhom prostoru
Antonio Grgi¢

Suvremena umjetnic¢ka praksa u javnom prostoru ¢esto nije vezana uz poznatog narucitelja,
nego je proizvod inicijative samog ili samih umjetnika. Ta praksa samostalnog izlaska u javni
prostor traje vec viSe od sto godina, kontinuirano jo$ od dadaizma, prvoga modernistickog
pokreta temeljenog na performativnim praksama. Poslije dadaistickoga pokreta, a narocito u
suvremenoj umjetnosti, javni je prostor zauzeo jednakopravno mjesto, uz galerije i muzeje,
odnosno izlozbene institucije, u prezentaciji umjetnosti. Umjetnik u javhom prostoru cesto
sam preuzima poziciju ne samo umjetnika nego i kustosa javnhog prostora. Gotovo sve
poslove kustosa, koje kustos obavlja u galerijskom sustavu, umjetnik obavlja u javhom
prostoru: od odabira lokacije, organizacije izloZzbe pa sve do planiranja produkcije. Prema
francuskom filozofu Alainu Badiouu, u prethodnom su razdoblju povijesti umjetnosti
postojale jasno definirane umjetnicke grane, discipline i mediji. On smatra da se

suvremenost bori protiv takvoga razdvajanja po Zanrovima, a umjetni¢ka gesta vise nije



odredena svojim medijem. Uz to, moguée je kombinirati nekoliko tehnika i uciniti da granice
razli¢itih umjetnickih disciplina sasvim nestanu. Moja je teza, na primjeru vlastitoga rada, da
je kustoski rad postao samo jos jedna od punopravnih umjetnickih disciplina, koje su postale

sastavni dio suvremenoga umjetni¢kog djela u javnom prostoru.

Antonio Grgi¢ diplomirao je arhitekturu na Arhitektonskom fakultetu Sveucilista u Zagrebu,
a pohada doktorski studij na Institutu za teoriju arhitekture, povijest umjetnosti i kulturne
studije u Grazu. Tema njegova doktorskog rada su spomenici. U arhitektonskom i
umjetnickom djelovanju Antonija Grgi¢a osnovni medij je urbani prostor, a njegov glavni
interes su prostorne instalacije i intervencije koje propitkuju preklapanje politickih,
ideoloskih, antropoloskih i psiholoskih fenomena u urbanom okruZju. Prvu afirmaciju na
nacionalnom i medunarodnom planu ostvario je 1999. projektom Bunkeri, tijekom kojega je
anonimno tapetama ukrasavao bunkere sagradene prije Drugoga svjetskoga rata. Te akcije
su se dogadale tijekom nodéi na drzavne praznike svih zemalja kojima su ti bunkeri bili tihi
svjedoci, a to su: jugoslavenska monarhija (1918. — 1941.) Nezavisna Drzava Hrvatska (1941.
—1945.), socijalisticka Jugoslavija (1945. — 1991.) i sadasnja Republika Hrvatska (1991. -).

Pogled na skulpturu The End Ratka Petrica iz dvije izlozbene

perspective

Marina Safari¢

Poliesterska skulptura The End (1978.) hrvatskoga kipara Ratka Petri¢a 2021. godine izloZena
je na dvije tematski razlicite zagrebacke izlozbe — u Muzeju suvremene umjetnosti na velikoj
retrospektivi Ratko Petric: Baciti istinu u lice! te potkraj iste godine u Nacionalnom muzeju
moderne umjetnosti na izloZzbi Eksploatacija smrti. Osobno iskustvo susreta skulpture u
razli¢itim postavima te iskustvo Citanja skulpture na dva nacina, dovodi do promisljanja
simultane povezanosti promjene konteksta i stvaranja novih poruka umjetni¢ckoga djela.
Percepcija i prepoznavanje predmeta pod jakim su utjecajem okoline u kojoj se nalaze, a
teorijskim se pregledom istih razmatranja te recentnih istraZivanja publike to i dokazuje.

Prvi dio izlaganja pocinje od razmisljanja Petera van Menscha, koji govori da predmet izlozen
na izlozbi nije isti onaj kojega se naziva dokazom neke stvarnosti jer na njega utjecu okolina i
ambijent u koji se smjesta, a Sto definira kao osnovni paradoks muzeoloske situacije. Daljnjim

seciranjem izlozbi i izdvajanjem onoga Sto utjeCe na stvaranje novih znacenja izloZzaka dolazi



se i do kontekstualnog modela ucenja u muzeju, o ¢emu piSu John Falk i Lynn Dierking u
Learning From Museums: Visitor Experiences and the Making of Meaning (2000.). Autori
tvrde da ta vrsta ucenja ovisi o fizickom, druStvenom i osobnom kontekstu. Ipak, u svom
tekstu ponajprije razmatram fizicki kontekst izloSka Cija se poruka mijenja izlaganjem na
tematski razli¢itim izlozbama, u drugacijim arhitektonskim, odnosno institucionalnim
granicama te u meduodnosima s ostalim izloScima i izlozbenim tekstovima. Osim toga,
izlozbom se Salju svjesne i nesvjesne poruke, a o ¢itanju potonjih Mary Anne Staniszewski
iznosi misljenje da one postaju jasnijima analiziranjem samoga dizajna postava, za koji
autorica tvrdi da je jedna od najmocnijih, a ¢esto zanemarivanih dimenzija umjetnicke
izlozbe.

Navodi se i recentno istrazivanje Clare Swabode koja proucava percepciju vizualno i stilski
slicnog umjetnickog djela u dva pariSka izlozbena prostora, u muzeju Cognacqg-lay te u
Louvreu. IstraZzivanje je provedeno medu dvjesto posjetitelja kojima je nakon posjeta
izlozbene prostorije u kojoj je djelo bilo izlozeno dan upitnik. Izlozbeni prostori jasno se
razlikuju u pogledu arhitektonskih karakteristika i ogranicenja (veli¢ina prostorije, visina
zidova, raspored prostorija, osvjetljenje i sl.) te kustoskih izbora (grupiranje djela, informacije
na legendama i ostali tekstovi). Istrazivanjem je potvrdeno da kontekst vidno utjeCe na
percepciju umjetnickog djela.

Drugi dio izlaganja posvecen je kritickom promatranju, ali i usporedbi dvaju postava u kojima
se skulptura The End Ratka Petri¢a nasla 2021. godine. Analizom obaju postava doista se
zakljucuje, na temelju osobnog dojma, da se izloZzak u drugacijem prostoru i meduodnosu
razli¢ito percipira.

U kontekstu retrospektive Ratko Petric: Baciti istinu u lice!, skulptura se Cita kao svojevrsni
Petri¢ev rukopis, i u odabiru teme socijalnog angazmana i u odabiru materijala i tehnike. Ona
je logican, vizualno snazni, karnevaleskni nastavak na dotad videni dio izloZbe te je najava
onoga Sto slijedi.

OkruZzena djelima krséanske simbolike objeSenima na zid, Petriceva skulptura na izlozbi
Eksploatacija smrti trodimenzionalno iskade i rusi taj friz. The End u tom prostoru, u
meduodnosu s tematskom cjelinom i ostalim radovima, djeluje kao groteskni komentar je
jedna od snaznijih tocaka izloZzbe. Plastika gotovo komentatorski, ali i fizicki upada u prostor
grupe skulptura Poslije svega Stjepana Gracana, postavljene na podu, koja posjetitelja

navodi na refleksiju o antropocentrizmu jer se sastoji od izgorenih djecjih i svinjskih figura.



Spomenuti meduodnos zanimljiv je stru¢noj publici i zbog Cinjenice da su Petri¢ i Gracan bili
jedni od osnivaca likovne grupe Biafra.
Tekst je nastao u sklopu radionice likovne kritike HS AICA u 2022., na temu umjetnickog djela

izlaganog na razlicitim izloZbama — promjene konteksta i nastanka novih poruka.

Marina Safarié¢ je magistra povijesti umjetnosti i muzeologije, rodena 1996. godine u
Cakovcu. Preddiplomski studij povijesti umjetnosti te hrvatskoga jezika i knjizevnosti zavrsila
je 2019. godine na Filozofskom fakultetu u Rijeci, gdje je aktivho sudjelovala u provedbi
nekoliko studentskih projekata kojima je zajednicko poticanje razli¢itih vidova komunikacije i
priblizavanja povijesti umjetnosti publici. Godine 2021. diplomirala je povijest umjetnosti te
muzeologiju i upravljanje bastinom na Filozofskom fakultetu SveuciliSta u Zagrebu. Zanima
se za teoriju i likovnu kritiku moderne i suvremene umjetnosti, razmatranje izloZbenih
postava te za osvjeStavanje oCuvanja bastine. Tijekom fakultetskoga obrazovanja bavila se
volonterskim i istrazivackim radom te sudjelovala na razli¢itim skupovima i konferencijama.

Videoretrospektiva Sanje Ivekovi¢: Make Up — Make Down

u MMSU Rijeka

Iva Brizan

U Muzeju moderne i suvremene umjetnosti u Rijeci, u studenome 2021. godine postavljena
je videoretrospektiva Sanje Ivekovi¢: Make Up — Make Down. l1zloZzba kustosica Branke Bencié
i Sabine Salamon fokusira se na umjetnicine radove nastajale od sedamdesetih godina 20.
stolje¢a do posljednjih desetljeé¢a ovoga stoljeca.

Na pocetku izlaganja razmatra se estetika izlozbenog postava, dizajn postamenata, tekstova i
naslova izlozbenih cjelina te suradnja sa Zenskim dizajnerskim kolektivom Oaza. Naslov
izlozbe Make Up — Make Down upucduje na prakse od kojih umjetnica polazi pri razotkrivanju
drustvenih i politickih mehanizama reprezentacije Zena u medijima te je naziv istoimenoga
videorada. U videodokumentaciji izvedbe Un jour violente (1976.) umjetnica se koristi
strategijom aproprijacije oglasivackih fotografija i natpisa iz modnog ¢asopisa Marie Claire,
koje nastoji Sto vjernije rekreirati. Strategije aproprijacije Sanja lvekovi¢ primjenjuje tijekom

cijeloga umjetni¢kog djelovanja, no s obzirom na to da je izloZzba fokusirana na video i



pratec¢u fotografsku dokumentaciju, izostaju radovi poput Tragedija jedne Venere (1975.).
Tom Holert tvrdi da tim radom, usporedbom umjetni¢ine privatnosti i Zivota tragi¢no
skoncéale Marilyn Monroe, upuduje na slicne biografske uzorke, otvara dihotomije javnog
Zivota glumice i privatnog Zivota tada jugoslavenske umjetnice te istice utjecaj slavnih osoba
na nacine prezentiranja obicnih ljudi.

Izlaganje se nastavlja kratkim osvrtom na umjetnicko djelovanje Sanje lvekovi¢, od bavljenja
konceptualnom umjetnoséu i bivanja dijelom Nove umjetnicke prakse do rada u grafickom
dizajnu i suradnje s Daliborom Martinisom na Radio-televiziji Zagreb. Istaknuta je uloga
izlozbe Dvostruki Zivot Marka Goluba i Dejana Krsi¢a 2018. godine, kojom je pokazano kako
je njezine radove potrebno gledati kroz dizajn, oglasavanje i masovne medije.

Slijede opisi pojedinih radova i isticanje inovativnih elemenata izloZbenog postava. Sredisnje
mjesto videoretrospektive Cini videorad Osobni rezovi (1982.), u kojem njezina preokupacija
dihotomijama privatno — javno i osobno — politicko najvise dolazi do izrazaja. U tom radu
umjetnica prvi put primjenjuje tehniku montaznog reza. Suradnja s Daliborom Martinisom na
dizajnu televizijskih telopa pokazala se vaznom za korisStenje medija televizije u njezinu
umjetnickom stvaralastvu. Insert televizijskog propagandnog programa preuzima u radu
Slatko nasilje (1974.) kojim upozorava na medijsku konstrukciju zbilje. U kontekstu
istrazivanja novog medija videa nastaje Monument (1976.) koji se nastavlja na Martinisov
videorad Open-Reel.

Kustosice izlozbe su se pri segmentiranju izloZbe vodile uvjetima nastanka pojedinih radova
te su radovi projicirani na izlozbenim zidovima, platnu te LCD i analognim televizorima.
Variranjem tehnologije reprodukcije te smjeStajem radova na postamente razlicitih visina ili
na zidove, izloZba na poticajan nacin varira razli¢ita ocista, utjecuéi na perceptivne pomake u
svijesti posjetitelja. Dvokanalni video Meeting Points vjestim smjestajem u prostoru dobiva
nova znacenja i moguénosti interpretacije.

Dihotomijom privatno — javno i dojmom koji ostavljaju na posjetitelja analizirani su
videoradovi Opca opasnost (Sapunica) i Opéa opasnost [Godard] iz 1995. godine. Umjetnica
njima iznova upozorava na politi¢ku i drustvenu konstrukciju medijske zbilje i njezin utjecaj
na gledatelja. Ivana Bago u teorijskim promisljanjima iznosi da se Sanja Ivekovi¢ u
umjetnickom djelovanju koristi umjetni¢kom i politickom gestom odbacivanja Zenske krivnje,

a smatra je podtekstom i pretpostavkom njezine umjetnosti od 1970-ih godina do danas.



Videoretrospektiva Make Up — Make Down, ujedno i prva hrvatska retrospektiva Sanje
Ivekovi¢, vazan je korak u valorizaciji te feministicke umjetnice u nacionalnom kontekstu.
Visokoestetizirani postav izlozbe u Muzeju moderne i suvremene umjetnosti mozie se
promatrati kao taktika mimikrije politickog sadrzaja umjetnickih radova i kao sredstvo putem
kojega bi se za umjetnicin rad mogla zainteresirati generacijski raznolikija i potencijalno
mlada publika.

Tekst-recenzija izlozbe nastao je u sklopu radionice likovne kritike HS AICA u 2022., u suradnji

s Muzejom moderne i suvremene umjetnosti u Rijeci.

Iva Brizan (1990.) studentica je druge godine diplomskog studija povijesti umjetnosti na
Filozofskom fakultetu SveuciliSta u Zagrebu. Prethodno je diplomirala kulturologiju na
Filozofskom fakultetu Sveudilista u Rijeci. Podrucja njezina zanimanja su moderna i
suvremena umjetnost, film, antropologija prostora, rodna problematika i queer kultura.



Session 5 / Panel 5

Kustoska praksa a posteriori, kuriranje kao praxis — iskustva

prostora za medijsku i suvremenu umjetnost siva) (zona

Darko Fritz

PolaziSna tocka svih djelovanja sive) (zone je ucenje i spoznaja praksom. Ta metodologija
primjenjuje se na umjetnicka i kustoska istrazivanja: projekti ne polaze od zadanih premisa,
nego se teorijska saznanja uspostavljaju tijekom projekta, praksom. Nazvat ¢u tu
metodologiju kustoskom praksom a posteriori, kuriranje kao praxis. Upravo u tome vidim
znatan odmak od dominantnih kustoskih praksi suvremene umjetnosti posljednjih
desetlje¢a, od kada kustosi preuzimaju ulogu glavnog autora koji cesto umijetnickim
radovima ilustriraju vlastite, unaprijed zadane teze, pretpostavke i teorije. Time se postizu
samo prividi kustoskih i umjetnickih procesa (i njihovih interakcija), ako ih uopcée ima.
Postavke su zadane unaprijed, metodom top-down i prije svega predstavljaju estetiku
kustosa; umjetnicki radovi tek su sredstvo njezina ostvarenja. Takav vid kuriranja nazvao bih
kuriranjem a priori. U suprotnosti s time, siva) (zona djeluje u kustoskim praksama a
posteriori, aplikacijom praxisa u kontekstu suvremene umjetnosti, gdje se saznanja
akumuliraju i estetike formiraju u viSegodisnjim programskim smjernicama, nakon tek
naznacenih pocetnih pozicija kustoskih inicijacija. U kustoskoj praksi a posteriori zadana se
tema elaborira dulje vrijeme u vidu predstavljanja i produkcija relevantnih sadrzaja i time
akumulira (novi) estetski potencijal i eventualno formira teorijski okvir. StajaliSte spoznaje se
i prihvaca na osnovi iskustva i doZivljaja, a posteriori, za razliku od danas preteZite kustoske
prakse koja a priori uvjetuje estetiku prikazanog. Na podrucju od zajednickog interesa
kustosa i umjetnika, kustos osluskuje umjetnost, ne namece je.

Siva) (zona — prostor suvremene i medijske umjetnosti pokrenut je u Korculi u ljeto 2006. na
inicijativu Darka Fritza. Kao udruga u kulturi, formalno je organizirana 2008. godine. Kao ¢in
autodecentralizacije kustoskog monopola voditelja galerije, uvedena je praksa gosta —

kustosa.



Darko Fritz je likovni umjetnik, samostalni kustos i graficki dizajner (http://darkofritz.net/).
Izlagao je na dvadeset samostalnih i vise od stotinu grupnih izlozbi diljem svijeta, a djelovao
je i u umjetni¢kim grupama Studio imitacija Zivota (sa Zeljkom Serdarevi¢em, 1987. — 1990.) i
Katedrala (1988.). Godine 2006. pokrece udrugu siva) (zona. Kustos je brojnih izlozbi. Autor
je tematskog bloka Medijska umjetnost za portal Culturenet, 2002. Suurednik je knjige (s M.
Gattin, M. Rosen i P. Weibelom) A Little-Known Story about a Movement, a Magazine, and
the Computer’s Arrival in Art: New Tendencies and Bit International, 1961-1973, ZKM,
Karlsruhe / MIT Press, Cambridge, Mass., 2011. Od 2010. do 2013. vodi istraZivanje The
beginning of digital arts in the Netherlands (1955 — 1980) s potporom Mondriaan Fonds.
Autor je knjige Digitalna umjetnost u Hrvatskoj (1968. — 1984.), Tehnicki muzej, Zagreb,
2021. Predaje na Media Art Histories na austrijskom SveuciliStu Danube u Kremsu.

Dekonstrukcija salonske izlozbe na primjeru 41. Splitskog salona

lvana Mestrov

41. Splitski salon odrzavao se u Splitu od 19. studenoga do 16. prosinca 2021., a obuhvacao
je nekoliko izlozbi i izvedbi za specificne galerijske i negalerijske prostore
(Multimedijalni kulturni centar Split, Salon Gali¢, Akvarij Bacvice), umjetnicke intervencije
feministickog predznaka u postojeci stalni muzejski postav (Hrvatski pomorski muzej Split),
medusektorsku suradnju u vidu uspostavljanja Galerije Zoja Dumengji¢ pri KBC-u Split, koja
nastavlja djelovati i nakon kalendarskih datuma Salona.

Ovaj referentni izlozbeni format za suvremene umjetni¢ke prakse s tradicijom duljom od
pedeset godina, afirmirao je u svojem najnovijem izdanju vizualne radove, vizualna i
drustvena istraZivanja pozvanih umjetnica, kolektiva i suradnickih organizacija koja promicu
kompleksnosti feministi¢kih genealogija, poticu na produktivne dijaloge medu generacijama
kao nacine izgradnje pravednijih povijesti, imaginiraju ukljucivije i zelenije sadasnjosti,
lokalno, ali i mnogo Sire.

Namjera Salona bila je testirati mogucnosti izlaZzenja izloZzbe iz reprezentacijskog i
komunikacijskog polja u polje drustvene intervencije u svijetu, koji je bitno narusen
ekonomskom, rasnom, socijalnom, seksualnom i kulturnom stratifikacijom i imperijalistickim

procesima koji nastavljaju provoditi nasilje nad tijelima.


http://darkofritz.net/

Takoder, od samog pocetka postojala je svojevrsna nelagoda spram nametnute forme i
nomenklature Salona te potreba da ga se poveze s izlozbenom temom, ali i da ga se pojasni
unutar narativa izloZzbenih povijesti, kao i kroz drustveno-kulturnu historiografiju. Zanimljivo
je da su u odredenim razdobljima Saloni bili mjestom rasprava i razmjene informacija izvan
ustaljenih klasnih normi (17. stoljec¢e), kao i prostorom ne bez ambivalentnosti drustveno-
politicke aktivnosti zenskih subjekata (19. stoljeée).

Motivacija likovnog Salona danas bila je transponirati se u svojevrsno mjesto susreta
razli¢itih, samo naoko nespojivih prostora i vremena, na razmede teorije i prakse, u
motivatora malih paZnji usmjerenih prema nevidljivim i marginaliziranim objektima,
subjektima i temama, efemernim umjetnickim formama i tjelesnim prisutnostima. Na neki
nacin Salon je bio tek tihi, ali potreban izlozbeni glitch (referenca na pojam glitch feminizam
koji je skovala Legacy Russell).

Ostaje pitanje kako provoditi izlozbe velikog formata i uspostaviti kontinuitet izlozbene vizije
u kulturnom kontekstu gdje su takve izlozbe vrlo slabo dotirane te svi ukljueni na granici

prekarnosti, a razmatra se i pitanje smisla takvih velikih izloZzbenih formata danas.

Ivana Mestrov je kustosica, likovna kriticarka i istrazivaCica iz Zagreba. Suosnivaclica je
udruge Loose Associations / Slobodne veze. Diplomirala je povijesti umjetnosti na
sveuciliStu Paris 1- Pantheon Sorbonne gdje je sada na doktorskom studiju, te pohadala
kustoski-istrazivacki program Ecole du Magasin u Grenobleu. Autorica je tekstova u stru¢nim
Casopisima i izlozbenim katalozima, urednica nekoliko ¢asopisa, izloZzbenih kataloga i knjiga
te kustosica brojnih izloZzbi, kao Sto je 41. Splitski salon.S emisijom Triptih Ill. programa
Hrvatskoga radija kontinuirano suraduje od 2008. Bila je zaposlena na Odsjeku za povijesti
umjetnosti Filozofskog fakulteta SveuciliSta u Splitu. Pohadala je ljetni seminar iz pisanja o
umjetnosti pri Salzburg Art Academy (The Art of Writing s Jennifer Allen).



Kustoske prakse nezavisne i prekarne scene: primjer Almissa Open

Art, AAA, Kvart i DADAnNti

Suzana Marjani¢

Kao Sto naslov sugerira, izlaganje bi tekstualno pratilo kustoske prakse nezavisne scene,
posebno splitsko-omiske scene, tj. dvaju festivala — Almissa Open Art, AAA i rad dviju udruga
— Kvart i DADAnNti.

llustracije prvoga primjera: Vice Tomasovi¢ bio je u ulozi neformalnoga kustosa festivala
Almissa Open Art do 2016., tako Sto bi zadao Siroku temu i pozvao kolege umjetnike; teme
su bile — 2010. Dogadaj, 2011. Osjetilnost, 2012. Artefakti, 2013. Pogreska, 2014. Identitet,
2015. Neovisnost. Umjetnici koje je zvao pritom su mu i predlagali druge umjetnike: Marko
Markovi¢ i BoZidar Kati¢ pomagali su u festivalskim pozivima 2011. i 2012., Boris Situm i
Milan Brki¢ 2013. i 2014., a Gildo Bavcevi¢ i Petar Grimani 2015. godine. Od 2016. godine
pocinju kustoske koncepcije, pri ¢emu je znakovito da kustosku ulogu preuzimaju sami
umjetnici, ¢cime jednako tako navedeni festival, kao i izborom lokacija, razmjestenosti po
cijelom Omisu, pozicionira umjetni¢ku neovisnost o drustvenim, ekonomskim strukturama s
obzirom na to da u ulozi kustosa namjerno nastupaju umjetnici, i to ve¢inom prekarni
umjetnici koji se bave temama koje su izravno povezane sa stvarnoscu, od cega kustoski
programi ponekad odustaju, jer direktno ovise o financiranju iz drzavnoga aparata. lli kao Sto
Antej Jeleni¢ iz udruge AAA istice: ,Vece institucije igraju tek ulogu banke sjecanja“ (iz e-

razgovora s umjetnikom). (Usp. Tomasovi¢ 2019., Jelenié¢ 2021.)

Suzana Marjani¢ (1969.) je teoreti¢arka umjetnosti performansa i kriticke animalistike.
Znanstvena je savjetnica na Institutu za etnologiju i folkloristiku u Zagrebu; posebno se
zanima za teorije mita i rituala, kulturnu i kriticku animalistiku te izvedbene studije. Objavila
je tri autorske knjige: knjigu Glasovi “Davnih dana”: transgresije svjetova u KrleZinim
zapisima 1914 — 1921/22 (2005.), Kronotop hrvatskoga performansa: od Travelera do danas
(2014.) i knjigu Topoi hrvatskoga performansa: lokalna vizura (2017.). Suurednica je Sest
zbornika radova. Za knjigu Kronotop hrvatskoga performansa: od Travelera do danas — koja
dokumentira i interpretira povijest umjetnosti performansa u Hrvatskoj od dadaistickih
ulicnih akcija zagrebacke grupe rednjoSkolaca Traveleri dvadesetih godina prosloga stoljeéa
do 2013. godine (ulazak Hrvatske u Europsku uniju), i to prema izvedbenim centrima —
dobitnica je Godisnje nagrade Hrvatske sekcije AICA-e i Drzavne nagrade za znanost.



Ucenje iz prakse — pet principa izgradivanja izlozbi

Damir Gamulin, Antun Sevsek

Desetljec¢e trazenja specificnih odgovora na zadatke prezentacije znanja, pretezito u formi
izlozbi, izlucilo je niz uocenih ili novostvorenih oblikovnih i organizacijskih postavki i pristupa.
Nuznost interdisciplinarnosti, ali i intermedijalnosti, prilikom stvaranja izlozbi, sugerira i
provjeru tih pravila rakursima svih u proces ukljuc¢enih struka.

Kao pocetak, nas medusobni radni odnos, kao arhitekta i dizajnera na temi izlozbi,
uspostavlja se namjernim ukidanjem podjele uloga medu disciplinama pri izgradnji rjeSenja i
koncepta prezentacije. To naravno ne negira prirodne tehnicke, metodoloski logicne i
svakako korisne dosege pojedinih disciplina, nego ih samo, bez okvira strukovnog autoriteta i
zasStite, otvara za kontinuirani dijalog i propitivanje s namjerom prepoznavanja za neku temu
tocnijih odgovora i pristupa.

U skladu s tim, projektantski i organizacijski rad na izlozbama, kako ga mi vidimo, temelji se
na ukidanju distinkcije izmedu prostornog rjesenja, muzejsko-prezentacijskog mobilijara,
zavrSne artikulacije muzeoloskog sadrZaja i organizacije izlozaka, u cilju postizanja
integralnog komunikacijsko-interpretacijskog ambijenta kao cjeline. Prostorni je okvir tako
tretiran kao dio samog postava. Elementi postava, bez obzira na materijal, medij ili
komunikacijski kanal, tretirani su kao gradivni elementi prostornih sekvenci, odnosno
izloZzbenog narativa.

U konacnici prostor, sa svim svojim stalnim ili izmjenjivim elementima, postaje svojevrsni
alat za izlaganje koji prosiruje doZivljaj teme kod posjetitelja i struke, i provocira na pitanja i
razmisljanja.

Pet principa izgradivanja izloZbi, formiranih na temelju naSega ucenja uz prakti¢ni rad,
pokusat éemo jasno izredi te izloZiti javno pogledu i pitanjima, u namjeri nihova daljnjeg

prociséavanja i definiranja.

Damir Gamulin i Antun Sevsek samostalno se, zajedno ili pak u razli€itim suradnjama bave
istrazivanjem i oblikovanjem u razli¢itim medijima i vrstama zadataka, prije svega na projektima
sustava oznaCavanja, produkt-dizajna, arhitekture te postava izlozbi Cije su najéeS¢e teme javni

prostori i prostori za kulturu.



Damir Gamulin dvadesetak godina djeluje kao samostalni profesionalni dizajner. Za to je vrijeme
ostvario brojne uspjesne suradnje s hrvatskim i inozemnim tvrtkama, udrugama i institucijama, za sto
je dobio medunarodno priznanje za graficki dizajn TDC NYC 2001. S M. GrubiSom, |. PreseCanom i I.
Zalac dobitnik je nagrade UHA-e Bernardo Bernardi i Nagrade Vladimir Nazor 2013. te ICOGRADA
ExcellenceAward 2014., izmedu ostaloga.

Antun Sevsek je arhitekt i istraZziva€. Diplomirao je 2006. na Arhitektonskom fakultetu Sveudilidta u
Zagrebu. Od iste godine radio je u arhitektonskim uredima Studio UP i hpnj+ iz Zagreba, gdje
sudjeluje u nizu nagradenih natjeCajnih projekata i realizacija. U raznim timovima sudjeluje na
arhitektonskim natjecajima i osvaja sedam nagrada, od kojih tri prve.

Gamulin i Sev$ek zajedno su radili na izlozbi i publikaciji Nedovr§ene modernizacije 2012. u Mariboru.
Godine 2016. realizirali su projekt vizualnog identiteta, signalistike i postava Memorijalne zbirke Lipa
pamti temeljem prvonagradenog natje€ajnog rada iz 2013., koji je nagraden priznanjem HDD-a 1516 u
kategoriji Cjeloviti projekt 2016. te Velikom nagradom 52. Zagrebackog salona i posebnim priznanjem
Hrvatske sekcije AICA-e 2018. godine.

Kostim(ografija) kao izlozak — iz hrvatske prakse

Martina Petranovi¢, lvana Bakal

Polaze¢i od utvrdivanja i analize dosadasnjih primjera izlaganja kostima i kostimografije u
nacionalnoj kulturi, u radu ée se nastojati ponuditi svojevrsni povijesni pregled hrvatskih
izlozbenih praksi s obzirom na kostim i kostimografiju od pocetka 20. stolje¢a do danas.
Pritom ce uspostavljanje kronologije izlaganja kostima i kostimografije — svojevrsno Sto i
kada kostima i kostimografije kao izloska — Ciniti tek jedan, inicijalni sloj rada te ¢e se
posebna pozornost posvetiti i proucavanju, razumijevanju i kontekstualiziranju dosadasnjih
modela izlaganja kostima, posebno tome kako se prilazilo kostimu (tematika izlozbi, politika
odabira i selekcije grade, kustoski pristupi i sl.), a zanimat ¢e nas i tko se bavio izlaganjem
kostima te zasto i kojim povodom i s kojim motivima. Radom ¢e se nastojati razmotriti i
koliko su dosadasnje izloZbe pristupale kostimu kao samostalnome umjetnickom artefaktu
koji mozZe funkcionirati kao samostalan izlozak, a koliko kao dijelu izvedbenih umjetnosti
neodvojivome od konteksta i cjeline za koju je inicijalno stvaran (lik, izvodag, izvedba, scena,
svjetlo...), odnosno jesu li izlozbama kostimi promatrani s aspekta povijesti umjetnosti ili

odijevanja naspram povijesti izvedbenih umjetnosti, ili interdisciplinarno, i na koji su se nacin



ta shvadanja odrazavala na modalitete izlagackih praksi. Napokon, imajué¢i u vidu
dugogodiS$nju zanemarenost likovhe komponente scenske umjetnosti i unutar toga
kostimografije kao relevantne teme kazaliSnopovijesnih i kazaliSnoteorijskih istrazivanja, rad
¢e se baviti udjelom izloZzbenih pristupa kostimu i kostimografije u vrednovanju i
(re)kanonizaciji kostimografije kao vaznoga segmenta nacionalne kazaliSne kulture i kulturne
bastine, pa i u pozicioniranju kostimografije kao struke i umjetnic¢ke discipline u kazalisnoj
suvremenosti, kazaliSnoj kritici, obrazovnom sustavu itd.

S obzirom na to da su obje autorice ve¢ vise godina aktivno uklju¢ene u izlozbeno istrazivanje
i kontekstualiziranje, pa i u promociju, povijesti i suvremenosti hrvatske kazaliSne
kostimografije, dio rada temeljit ée se i na njihovu osobnom iskustvu u dosadasnjem radu na
izlozbama kostimografije te na razmatranju pitanja s kojima su se tijekom rada suocavale:
odabir reprezentativnih i relevantnih tema i autora, pronalazenje adekvatnih izlozaka, nacin
njihove prezentacije, uspostavljanje suodnosa kostimografske grade, kao Sto su
trodimenzionalni kostimi i ostale mahom dvodimenzionalne grade (arhivskoga materijala,
skica, fotografija, snimki...), odnos ideje i provedbe te rekonstrukcija procesa kreacije od
skice do kostima u izvedbi, rekreacija, evokacija i moguénost izloZbenog transfera izvornoga
izvedbenog konteksta kostima, mogucénost izloZbenog posredovanja visevrsnih znacenjskih i
izvedbenih potencijala kazaliSnoga kostima i sl.

Naposljetku, u zavrSnome dijelu rad ¢e se na primjeru recentnog autorskog opusa
kostimografkinje i multimedijske umjetnice lvane Bakal baviti i umjetnickim istraZivanjima
kostimografije izvan konteksta kazaliSne predstave, u izlozbenom prostoru, posebice
performativnim dimenzijama kostimografije i proucavanjem statusa kostima na razmedu

instalacije i performansa te kostimima u vizualnom kazalistu.

Martina Petranovic teatrologinja je iznanstvena savjetnica na Odsjeku za povijest
hrvatskoga kazalista HAZU u Zagrebu. Diplomirala je komparativnu knjizevnost, engleski jezik
i teatrologiju na Filozofskom fakultetu u Zagrebu, gdje je i doktorirala temom o povijesti
hrvatske kostimografije. Autorica je brojnih znanstvenih i struénih radova te vise izlozbi
kazali$ne tematike. Clanica je organizacijskih odbora znanstvenih skupova, povjerenstava za
dodjelu nagrada i kazalisnih vijeéa. Podrudja njezina zanimanja su suvremena hrvatska drama
i kazaliste, scenografija i kostimografija te kazaliSna historiografija. Autorica je vise
monografija o hrvatskoj kostimografiji i scenografiji: Prepoznatljivo svoja — kostimografkinja
lka Skomrlj (2014.), Od kostima do kostimogrdfije. Hrvatska kazalisna
kostimografija (2015.), Kamilo Tompa i kazaliste (2017.), Vanda Paveli¢ Weinert (2018.) s
Guidom Quienom, Slikar u kazalistu — Zlatko Kauzlari¢ Atac (2020.). Objavila je i dvije knjige



teatroloskih studija Na sceni i oko nje (2013.) i Kazaliste i (pri)povijest (2015.). U suradnji s
Ivanom Bakal i Anom Lederer objavila je knjigu Sto godina hrvatske scenografije i
kostimografije (1909.—2009.) (2011.), u suradnji s Lucijom Ljubi¢ knjigu Repertoar hrvatskih
kazalista, knjiga peta (2012.), a u suradnji s Anom Lederer dvojezicnu studiju /deja
sinteze. Scenogrdfija i kostimografija 1950-ih (2019.). Za svoj rad dobila je viSe strucnih
nagrada i priznanja.

Ivana Bakal je kostimografkinja i vizualna umjetnica, samostalna umjetnica i docentica na
Tekstilno-tehnoloSkom fakultetu SveuciliSta u Zagrebu, vanjska suradnica na diplomskom
studiju kostimografije. Magistrirala je na Tekstilno-tehnoloskom fakultetu, na diplomskom
studiju kostimografije (2010.), a 2015. stekla je titulu doktorice umjetnosti radom Kazalisni
kostim izmedu performansa, instalacije i objekta — vizualno kazaliste na Akademiji likovnih
umjetnosti u Zagrebu. Autorica je viSe od stotinu kostimografija i nekoliko scenografija te
velikih strukovnih i umjetnickih projekata (Sto godina hrvatske scenografije i kostimografije
(1909.—2009.) (2009.) Djecje kazaliste, lutke, performansi... (2012.), Beskompromisno svoja -
kostimografkinja Ika Skomrlj (2021.) te bijenalnih izlozbi (Nacionalna bastina i dr.). 1zlaze na
samostalnim i skupnim izlozbama u zemlji i svijetu, c¢lanica je strucnih povjerenstava
te sudjeluje na medunarodnim znanstveno-stru¢nim skupovima. Autorica je i urednica
monografija o hrvatskoj scenografiji i kostimografiji. Pokrenula jes dr. sc. Martinom
Petranovi¢ biblioteku Kazalisna likovnost u knjizi koju zajednicki izdaju HAZU i ULUPUH. Za
svoj je rad primila vise strukovnih nagrada i priznanja.



KR!T!éKI INSTRUMENTARILJ, KONFERENCIJA |
IZLOZBENI I KUSTOSKI RADIONICE LIKOVNE
NARATIVI KRITIKE 2022.

CRITICAL INSTRUMENTATION, CONFERENCE
EXHIBITIVE AND CURATORIAL 2022
NARRATIVES



	VISUAL IDENTITY
	Niko Mihaljević. Vladimir Jakolić, photo from the Exhibition of Women and Men, June 26, 1969, Student Centre Gallery, Zagreb. Fine Arts Archives of the Croatian Academy of Sciences and Arts, Zagreb, Inv. No.: SC-46/F1
	The conceptualization of the exhibition, the first conceptual exhibition in the history of contemporary art in Croatia begins with the curatorial approach of Želimir Košćević, who was curator of the SC Gallery in Zagreb (Student Centre Gallery in Zagr...

