
Projekat Inter/Akcija već devetu godinu okuplja studente 
i studentkinje Fakulteta likovnih umetnosti Univerziteta 
umetnosti u Beogradu i Odeljenja za istoriju umetnosti 
Filozofskog fakulteta Univerziteta u Beogradu. Od 2021. 
godine na projektu učestvuju i studentkinje i studenti 
Akademije umjetnosti Univerziteta u Banjoj Luci. Fokus 
projekta predstavljaju izložbe u Beogradu i Banjoj Luci, 
koje nastaju iz međusobne saradnje i angažmana mladih 
profesionalaca u svetu umetnosti. Umetnice i umetnici, 
istoričari i istoričarke umetnosti primenjujući stečena 
znanja, stiču prva profesionalna iskustva u artikulaciji 
mišljenja, stavova i pogleda na umetnost u izlagačkom 
formatu.

Saradnja prilikom realizacije izložbi u Banjoj Luci i 
Beogradu omogućila je umetnicima da konstruktivnim 
dijalozima sa istoričarima umetnosti dodatno osvetle 
koncepte i slojeve značenja svojih radova, dok su istoričari 
umetnosti imali priliku da direktno učestvuju u procesima 
osmišljavanja postavke izložbe i praktičnom postavljanju 
radova u izložbeni prostor. Polazne tačke međusobne 
saradnje jesu upoznavanje i razumevanje svojstvenih 
poetika umetnika, njihovih formalnih pristupa, ličnih 
motivacija i interesovanja. Osim toga, pažnja je posvećena 
prepoznavanju zajedničkih tema i koncepata koji se na 
svojstven način prožimaju u različitim radovima, što je 
omogućilo dijalog i nova sagledavanja radova na izložbi. 
Zajedničko organizovanje izložbi otvorilo je i mogućnosti 
za eksperimentisanje i istraživanje, pri čemu su različite 
perspektive mladih umetnika i istoričara umetnosti 
doprinele izgradnji dinamične postavke. Na ovom projektu 
učesnici su stekli dragoceno iskustvo timskog rada i 
profesionalne komunikacije, stvarajući tako osnove za 
buduću saradnju.

Još jedan rezultat ove saradnje jesu tekstovi za katalog 
Inter/Akcija 2024, koje su pisale istoričarke i istoričari 
umetnosti, a koji su podeljeni na tri tematske celine: 
Mape sećanja i igre imaginacije, Paradoks vidljivosti 
i Ambivalentnost transformacija. Podela je izvršena 
korišćenjem metoda analize i grupisanja umetničkih 
radova prema dominantnim motivima, konceptima ili 
umetničkim pristupima, čime se čitaocu omogućava 
strukturirano, jasno i koherentno sagledavanje i 
razumevanje celokupne izložbe.

Identifikujući zajedničke niti u radovima različitih 
umetnika i umetnica, celina Mape sećanja i igre imaginacije 
interpretira radove Isidore Nenadić, Anje Medenice, 
Milane Kosanović, Jelene Vukajlović i Marijane 
Đaković, koje u svom umetničkom stvaralaštvu polaze 
od ličnog odnosa prema temama nostalgije, imaginacije, 
sećanja, prolaznosti, straha. Poigravajući se s raznovrsnim 
materijalima u različitim medijima, umetnice preispituju 
prostore materijalnog i nematerijalnog, intimnog i javnog, 
snolikog i pojavnog. Postavljajući radove ovih umetnica u 
zajednički kontekst, artikuliše se novi značenjski sloj, koji 
otvara mogućnosti za drugačije interpretacije, tumačenja 
i kritičke analize pojedinačnih radova.

Celina pod nazivom Paradoks vidljivosti okuplja radove 
šestoro umetnica i umetnika – Marije Topolac, Filipa 
Savkovića, Bojane Dakić, Natalije Zlokolice, Katarine 
Rakić i Aleksandra Bate Jovanovića. Svi umetnici 
istražuju različite stepene prisustva i odsustva ljudske 
figure, bilo u njenom doslovnom prisustvu, iluziji prisustva 
ili potpunom odsustvu. Njihova dela na posredan način 
obrađuju odnos između spoljašnjeg i unutrašnjeg, vidljivog 
i nevidljivog, kao i pitanja stvarnih i lažnih identiteta, pa 
čak i samo postojanje identiteta, posmatrano u okviru 
savremenog društva i vremena. Tim temama umetnici 
stvaraju specifičan trompe l’œil efekat, u kojem prikazi 
koje na prvi pogled doživljavamo jasno i nedvosmisleno, 
dubljom analizom otkrivaju složenije sadržaje, koje 
posmatrač ne očekuje.

Ambivalentnost transformacija je celina koja objedinjuje 
dela umetnica Ksenije Popović, Vesne Antešević, 
Sonje Ćurin i Radmile Korać. Njihovi opusi su ispitani 
kroz prizmu transformacija koje podrazumevaju odnose 
između dvodimenzionalnog i trodimenzionalnog, kao i 
organskog i neorganskog. Ovi opozitni parovi se prepliću 
i prožimaju u njihovim radovima i na taj način prevazilaze 
različitosti medija i tema.

MAPE SEĆANJA I IGRE IMAGINACIJE
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Radovi Isidore Nenadić, Anje Medenice, Milane 
Kosanović, Jelene Vukajlović i Marijane Đaković mogu se 
posmatrati kroz prizmu efemernih, neuhvatljivih prostora 
koje umetnice u svom radu konstruišu i preispituju. 
Navedeni prostori i jesu i nisu fizički i materijalni. Ova dela 
stvaraju posebnu atmosferu, koja posmatrača podstiče 
da u tim prostorima pronalazi istovremeno svoj lični i 
intimni odgovor na dela, ali i da spozna njihovu višeslojnu 
strukturu sastavljenu od umetničkih pristupa, misaonih 
procesa i emocija.

Slike Isidore Nenadić, inspirisane nostalgijom, nastale 
su tehnikom koja bi se gotovo i sama mogla nazvati 
nostalgičnom. Preslikavanjem starih slika, čiji slojevi 
nekada ostaju vidljivi u njihovoj trenutnoj formi, umjetnica 
zadržava elemente prethodnog rada istovremeno stvarajući 
novi. Zbog ovako svojstvenog slikarskog pristupa njeni 
radovi u sebi već sadrže višedimenzionalnost u fizičkom 
sloju umetničkog dela. Ipak, takva osobina njenih dela 
još više dolazi do izražaja prilikom posmatranja njihovog 
sadržaja. Sjećanja na njen dom u Kraljevu, sa naglaskom 
na enterijer, bezlične ljudske figure koje se u njemu nalaze, 
kao i ogromni formati ovih radova, omogućavaju publici 
da se osjeti gotovo kao da se nalazi u prostoru slike. U 
toku slikanja jedne slike umetnica evocira svoja sećanja 
na pojedinačne događaje i kućnu atmosferu i prenosi ih na 
platno. Tako nastaju prizori enterijera čiji su nezaobilazni 
elementi kauč, fotelje, slike na zidu, kućne biljke i ljudske 
figure. Nedostatak realizma i detalja doprinosi utisku 
da se pred posmatračem zaista nalazi sjećanje koje 
polako blijedi. Ovakve figure bez ikakvih individualnih 
karakteristika odaju utisak izmeštenosti, onemogućavajući 
posmatraču da locira taj kućni ali melanholičan ambijent 
kao konkretno mesto, definišući ovaj prostor kao prostor 
neispunjenog i nepotpunog prisustva, prisustva u mislima, 
ali odsustva u fizičkom smislu. Sveukupan utisak prenosi 
publici osjećanje nostalgije i straha od promjene, koje 
osjeća i sama umjetnica.

Polazeći u svom radu od ličnih, sanjalačkih i podsvjesno 
utkanih vizuelnih sadržaja, umjetnice Anja Medenica i 
Milana Kosanović prevode svoje imaginarne svjetove 
u materijalne forme izraženog taktilnog kvaliteta. 
Poigravajući se sa slojevitošću i teksturom materijala, one 
na radovima ostavljaju vidljive tragove ručno izvedenog 
procesa šivenja, prišivanja i tkanja, kojima aktiviraju taktilne 
senzacije posmatrača. Preplitanjem tkanine i konca u 
radovima Anje Medenice, ili razigrano isječenih i naknadno 
ušivenih geometrizovanih formi grafičkih otisaka Milane 
Kosanović, nastaju opipljive forme koje redefinišu prostor 
u kojem se izlažu i pozivaju posmatrača da ostvari fizički 
i emocionalni dijalog sa njima.

Stvaralački proces nastanka lutki Anje Medenice 
polazi od spontanih skica, nadovezivanjem linija, čime 
otisak njene podsvesti ostaje zadržan u daljem radu. 
U narednom koraku, transformacijom crteža i njihovim 
materijalizovanjem u plišane lutke, umetnica stvara 
predmet koji povezuje sa detinjstvom, a samim tim i 
sa tokovima dečije mašte i igre. Koristeći predmete iz 
svakodnevnice i kućnog okruženja, umetnica smešta svoje 
lutke u različite prostore, dajući im uloge. Na taj način je 
umetnica tokom izložbe u Banjoj Luci svoje lutke smestila 
u ambijent sobe, za stolom sa stolicama, pozivajući 
posetioca da im se pridruži u razgovoru. Izlažući lutke u 
formi instalacije ili ih predstavljajući u mediju digitalne 
grafike, umetnica se poigrava mogućnošću stvaranja 
različitih ambijenata kao što su dečija soba ili stajalište 
za gradski prevoz, transformišući galerijski prostor u 
zasebni prostor delovanja lutki, poput ušuškanog kutka 
na stepeništu Kamene kuće u Banjoj Luci, koji su izrežirale 
lutke ‒ Arsenije, Mira i Petar. Njeno istraživanje prostora 
ličnog i ljudskog iskustva detinjstva, detinje mašte i 
imaginacije, kao i sećanja zadržanih u podsvesti, ogleda se 
upravo u korišćenju lutki kao predmeta kojima pridajemo 
ljudske osobine i lik, sa kojima možemo da ostvarimo 
neposredni kontakt i koje su deo našeg sveta odmalena. 
Lutke u različitim prostorima podstiču posmatrača 
da se uključi u igru i uživi u prostor koji im pripada, 
stvarajući sopstveni odnos prema njima. S obzirom na 
to da postupak i motive umetnica crpi iz ličnih doživljaja, 
sećanja i snova, posmatrač tako dobija uvid i u njen lični 
svet. U svom radu, umetnica se poigrava otkrivanjem i 
osvešćivanjem skrajnutog ili zaboravljenog, nostalgičnog, 
unutrašnjeg, dečijeg sveta igre lutkama, omogućavajući 
posmatraču da ostvari neposredni dodir sa podjednako 
ličnim i svačijim predmetom kao što je lutka.

Kilim, ciklus šivenih kolaža od grafičkih otisaka 
umetnice Milane Kosanović, takođe podrazumeva 
različite vrste prostornosti. Specifičan naziv za tehniku 
govori o složenosti njenog umetničkog pristupa. Polazeći 
od neuspelih grafičkih otisaka, umetnica istražuje 
njihovu transformaciju u kolaž u prostoru. Uklapanjem 
i kombinovanjem delova prvobitnih grafičkih otisaka koji 
već predstavljaju zasebne prostore, umetnica ih u svom 
radu pretvara u sasvim nove kompozicije. Strukture koje 
nastaju procesom kolažiranja karakteriše istovremeno 
postojanje samosvojnosti svakog pojedinačnog elementa, 
vešto usaglašenog u formu koja asocira na ćilim.  Nove 
strukture odlikuju se taktilnošću svojstvenom za proces 
njihovog međusobnog povezivanja koncem. Kada je reč o 
fizičkom prostoru koji njeni radovi zahtevaju, mogućnost 
prolaženja pored i oko njih, kao i njihovog sagledavanja sa 
više strana otkriva dve strane posmatranja ‒ onu prednju, 
urednu i ciljano komponovanu, i poleđinu kao posledicu 
uklapanja delova u celinu. Ipak, može se reći da umetnica 
ovim ciklusom stvara i mapu sećanja, povezujući svoj rad 
sa postupcima narodne umetnosti. U šivene kolaže utkan 
je identitet njenog stvaralaštva, kao i prostor kolektivne 
memorije narodne umetnosti.

Umetnica Jelena Vukajlović kroz svoju seriju crteža 
The End istražuje prostore prisutnosti smrti. Okvir unutar 
koga razvija temu ove serije jeste motiv starog televizora, 
koji umetnica predstavlja crtežom malog formata. U 
ovom motivu je umetnica pronašla savremeni simbol 
memento mori koji poruku „seti se smrti“ odašilje i u fizički 
i u virtuelni prostor, u kojima svakodnevno obitavamo. 
Istovremeno, upotreba televizora kao nosioca sadržaja, 
i njegovo umnožavanje u različite verzije jednog istog 
predmeta sa sopstvenim karakteristikama, omogućava 
sagledavanje individualnosti svakog od njih, čime umetnica 
postiže paralelu sa individualnošću čoveka i njegovog 
kraja. Takođe, takvim pristupom posmatrač istovremeno 
postaje svedok prisutan u svim verzijama kraja koje su 
prikazane na njenim crtežima. Na taj način umetnica 
istražuje prostore svog ličnog odnosa prema smrti i 
strahu od smrti, prostore definisane opštom memento 
mori porukom, koju prevodi u savremeni kontekst blizak 
posmatraču, ali i fizičke i efemerne prostore u kojima 
smrt nastaje. Smrt, koja suštinski ne može biti tumačena 
pojmovima vremena i prostora, zbog toga što je ljudsko 
iskustvo istovremeno sasvim definisano i potpuno 
negirano smrću, ostaje zabeležena u nacrtanom ekranu 
televizora, koji emituje kraj svog programa.

Na prvi pogled, televizori Jelene Vukajlović bude 
osjećaj nostalgije zahvaljujući formatu retro, „kockastih“ 
televizora, kao i zbog monohromije koja doprinosi toj 
atmosferi. Takvi formalni aspekti televizorima daju 
karakter i okvir koji asocira na umrlice, već iz daljine 
uspostavljajući željenu sugestiju kod posmatrača. 
Crtežima predstavlja različite oblike kraja, koji posmatrača 
podsećaju na to da je on neizbežan, počev od dotrajalih 
televizora, pa do muzičkih spotova prikazanih na ekranu, 
statike koja predstavlja ništavilo, kao i prikaza iz ljudskog 
života. Neke od scena dodatno pojačavaju ovo osjećanje, 
poput poznate odjavne špice That’s All Folks. Odabrane 
motive prikazane na ovim televizorima umetnica crpi iz 
ličnog života, ili svesnim odabirom odgovarajućih tema 
koje posmatrača upućuju na mnogostruke i samostalne 
fragmente jednog univerzalnog kraja. Kada se uzme u obzir 
njihov smisao i činjenica da svaki od televizora prikazuje 
kraj na različiti način, postaje jasno osjećanje straha koje 
je inspirisalo njihov nastanak, te oni dobijaju i duboku 
kontemplativnu dimenziju. Svaki od njih govori o kraju, 
o smrti, raskidu, velikoj promeni u životu, o tome kako 
je umrijeti sam, o kraju svijeta. Ovakva slika konstantnog 
kraja, osim što izaziva osjećanja nelagode, istovremeno 
poziva posmatrača na introspekciju.

Istraživanje mogućnosti, značenja, taktilnosti i 
transformativnosti materijala i predmeta koje u svom radu 
koristi, a koje potom postavlja u prostor u formi instalacije, 
odlike su višemedijske umjetničke prakse Marijane 
Đaković. Proces promišljanja umjetničkog djela započinje 
mnogo prije nego ono dobije svoj fizički, materijalni oblik. 
Umjetnica pažljivo osluškuje riječi i rečenice koje izgovaraju 
ljudi iz njenog neposrednog okruženja, potom ih bilježi i 
odabira u zavisnosti od njihovog semantičkog potencijala, 
a posljednja faza ovog polaznog procesa podrazumijeva 
poigravanje s kontekstom tumačenja odabranih verbalnih 
iskaza. Nastojeći da svojim djelom aktivira posmatrača, 
ona bira višeznačne izraze čije tumačenje prepušta 
publici. Sljedeća faza njenog stvaralačkog procesa jeste 
opredmećivanje ideje, pri čemu prvobitno na papiru skicira 
rad i promišlja o mediju i materijalu koji će za njegovu izradu 
koristiti. Takvim stvaralačkim tokom nastala je instalacija 
Vrela napravljena od grijača električnog šporeta koji radi 
na principu senzora. Rad zahtjeva zamračen prostor 
i posmatrača koji svojim fizičkim prisustvom aktivira 
senzor grijača, pri čemu instalacija počinje postepeno 
da se zagrijava i crveni. Porastom temperature grijača 
povećavaju se taktilna i vizuelna svojstva instalacije, a 
temperatura raste sve dok posmatrač ne osjeti fizičku 
nelagodu koja ga primorava da se udalji od izvora toplote. 
Na taj način umjetnica stvara interaktivan rad koji svojim 
verbalnim višeznačnim sadržajem aktivira posmatrača, 
dok istovremeno posmatrač svojim prisustvom aktivira 
sam rad.

Težnja umjetnice da se ostvari komunikacija između 
njenog djela i posmatrača vidljiva je u radu 1500 ljudi 
je došlo ovdje zbog anksioznosti, koji je izveden u vidu 
otirača i zamišljen tako da bude postavljen na samom 
ulazu u izložbeni prostor. Osobenost ovog rada ne 
ogleda se (samo) u njegovim taktilnim svojstvima i 
fizičkom kontaktu koji se ostvaruje kada posjetilac stane 
na otirač već i u neminovnosti tog fizičkog kontakta i 
mogućoj nesvjesnosti posjetioca o njegovom postojanju. 
Često potpuno nesvjestan da je stao na umjetnički rad, 
posjetilac neočekivano postaje dio autorkinog unaprijed 
osmišljenog koncepta.

U procesu poigravanja s riječima i njihovim značenjima, 
različitim medijima i publikom, nastao je rad Pravljenje 
rana me usrećivalo. U pitanju su četiri fotografije koje 
prikazuju otvorene rane na različitim dijelovima tijela, koje 
je, kao pokaznu vježbu u okviru Organizacije crvenog krsta 
i imitaciju stanja povrijeđenih, oslikala sestra umjetnice. 
Inspirisana ambivalentnošću vizuelnog prikaza i igrom 
riječi, Marijana Đaković je dokumentovala vještačke rane 
nizom fotografija koje ostavljaju neprijatan, morbidan 
utisak na posmatrača, iako je kontekst njihovog nastajanja 
krajnje altruistički. Takvim pristupom umjetnica izaziva 
kontradiktorna osjećanja kod publike.

Radove ovih umjetnica karakterišu jedinstveni pristupi 
temama koje su veoma lične za same umjetnice, ali 
istovremeno i univerzalne. Zajedničko za ove radove jeste 
upravo njihova sposobnost da osjećanja koja su ih inspirisala 
prenesu svojoj publici, prikazujući individualna osjećanja 
umjetnica, ali istovremeno izazivajući posmatrača da 
ih protumači pomoću sopstvenih iskustava i po ličnom 
senzibilitetu. Baveći se prostorima imaginacije, nostalgije, 
intime, čulnosti, nelagode, straha, snova, nemira, njihovo 
direktno predstavljanje omogućava publici, koliko i samim 
umjetnicama, da se s njima suoče.

PARADOKS VIDLJIVOSTI 

Dualnost prikaza
Sara Macura

Prikaz spoljašnjeg i unutrašnjeg (sveta)
Ana Erak

Efemernost prikaza (i autora)
Miloš Pejčinović

Celina Paradoks vidljivosti obuhvata radove šestoro 
umetnika i umetnica – Marije Topolac, Filipa Savkovića, 
Bojane Dakić, Natalije Zlokolice, Katarine Rakić i 
Aleksandra Bate Jovanovića. Kod svih umetnika se 
zapažaju različiti stepeni prisustva i odsustva ljudske 
figure, bilo u vidu doslovnog prisustva, iluzije prisustva, 
ili potpunog odsustva figure. U svojim delima svi se na 
posredan način bave odnosom spoljašnjeg i unutrašnjeg, 
vidljivog i nevidljivog, pitanjem stvarnih i lažnih identiteta, 
pa i samim postojanjem identiteta posmatranih u 
kontekstu savremenog društva i vremena, formirajući 
svojevrsnu trompe l’œil, u kojoj nam prikazi koje čitamo 
jasno i nedvosmisleno u daljoj analizi otkrivaju dublje 
sadržaje, koje kao posmatrači ne očekujemo.

Dualnost prikaza

„Ono što je skriveno u čoveku je važnije od onog 
što se vidi“ rečenica je koju je vajarka Marija Topolac 
iskoristila u objašnjenju svoje serije radova Prijatelji kao 
beskućnici. Slikar Filip Savković se u svom radu Globalni 
građani, poput Marije, osvrnuo na nevidljivo u nama kao 
definišući faktor ličnosti, pitajući se šta je verzija nas 
koju svakodnevno nudimo, a ko smo mi zapravo. Dvoje 
umetnika fluktuira između prikaza realne i lažne slike 
sveta u pokušaju da skrivene identitete izvuku na površinu, 
omeđujući viziju sveta koju nam nude svojim intimnim 
tumačenjem savremenog društva.

Kod Filipa Savkovića i njegove serije portreta Globalni 
građani prvo sa čim se susrećemo je tradicionalan umetnički 
pristup – portret u tehnici ulja na platnu. Savković svoje 
portrete završava u kratkom vremenskom periodu od 
svega nekoliko sati, gde je akcenat na susretu umetnika i 
portretisanog, čime referiše na brz životni tempo. Intimna 
atmosfera koja nastaje tokom trajanja izrade portreta 
katalizator je stvaranja finalnog produkta, koji je, kako 
sam umetnik kaže, proizvod namernog incidenta. Tokom 
izrade dozvoljava određenu količinu slučajnosti definisanih 
kao greške, koje su simbol ljudskog faktora. Ovakav 
pristup radu nastaje iz spoznaje o velikoj zastupljenosti 
tehnologije i njenom uticaju na svakodnevni život, zbog 
čega su i tehnika i motiv pozajmljeni iz tradicionalno 
percipirane umetnosti, kao protivteža digitalnom. Ljudski 
faktor u vidu greške, koji određuje pojam ličnog, jeste taj 
koji mašina, ili danas popularna AI tehnologija, nemaju. 
Zanimljivo je posmatrati veštačku inteligenciju, ili bilo 
koji softver, kao nepogrešive alatke, gde su u tom smislu 
čak i greške savršene, o čemu svedoči činjenica da AI 
generisanu fotografiju lako možete prepoznati po tome 
što program ne ume da prikaže šake – i svaku šaku će 
prikazati deformisano, ponavljaće (savršeno) istu grešku 
zbog nemogućnosti razumevanja pojma šake, što dovodi 
i do nemogućnosti vizualizovanja tog pojma.

Savković se okreće realnom svetu – njegova umetnost 
nije realistična, već je svedočanstvo života. Na sličan način 
Marija Topolac intimno okruženje koje obuhvata nju 
samu i njene bliske prijatelje, izmešta iz njihove stvarnosti 
i postavlja ih u stvarnost koju žive beskućnici. Takođe 
izbegavajući realističnost prikaza, služi se groteskom 
koja je hipnotišuća. Figure su koliko vizuelno odbojne, 
toliko i privlačne, odajući atmosferu sličnu radovima 
Klasa Oldenburga, gde pored torte koja deluje jestivo, 
iako smo svesni da je od gipsa, sedi ženska figura u 
prirodnoj veličini koja s vrećom za smeće na glavi proždire 
tortu, usled čega nam je neprijatno, ali ne možemo da 
skrenemo pogled. Izazivajući takav odnos prema svojim 
skulpturama i emotivno manipulišući posmatračem na 
skoro barokno koncipiran način, prikazivanjem potpuno 
dehumanizujuće predstave, umetnica efektno vizualizuje 
odnos hegemonog društva prema marginalizovanim 
društvenim grupama.

Zajedničke karakteristike s Oldenburgom nisu isključivo 
vizuelne, već, kao i pop-art umetnik, Marija Topolac kritikuje 
bolesni konzumerizam, koji materijalizuje prikazivanjem 
stanja svesti u kojem na površinu izlaze svi animalni 
porivi, koje ne iskazujemo ukoliko živimo po modelu 
društveno prihvatljivog ponašanja. Grotesku koristi kao 
medijum poruke o sveprisutnom, ali marginalizovanom 
problemu beskućništva. Postavlja pitanje kako bismo se 
mi ponašali oslobođeni materijalnih okova, pozivajući se 
na teorijsko razmatranje Mihaila Bahtina, koji smatra da 
je groteska način izražavanja u umetnosti pomoću kojeg 
se prevazilaze kulturne i socijalne granice.

Marija Topolac deluje instinktivno, i poput Filipa 
Savkovića, koristi slučajnost kao alatku, služeći se svim što 
joj se nađe u neposrednom okruženju, često i materijalima 
koji ne potpadaju nužno pod vajarske materijale, kao 
što su kese za smeće, vunica, tkanine. Iz tih razloga 
izgled finalnog rada nije određen na samom početku 
procesa. Proces se, kod oboje umetnika, kao neponovljiv i 
nepatvoren, vrednuje više nego finalni proizvod. Savković 
svoje stvaralaštvo poredi sa džez muzikom, s umetnošću 
improvizacije, a Marija Topolac proces stvaranja definiše 
kao impuls koji je obuzme i kojem se ona u potpunosti 
prepusti, što se fizički uviđa u upotrebnim predmetima 
poput kesa i tkanina koji se nalaze u okviru samih dela, a 
koje umetnica, vođena impulsom, inkorporira u skulpture. 
Čin izrade kao prostorno-vremenski kontinuum nosi srž 
ideje, uslovljen tek određenom dozom kontrole, i približava 
se onome što bi se u Platonovoj teoriji nazvalo svet ideja. 
Pred nama ostaje tek njegova materijalizovana verzija, 
svet senki, koji je uprljan svojim fizičkim postojanjem, 
te kako je to Marija Topolac sama formulisala, „radovi 
postaju neposredni trag trenutka u kojem su nastali“.

I Marija Topolac i Filip Savković prikazuju šire društvene 
kontekste u prvom sloju svojih dela, gde oboje polaze od 
kritike savremenog društva, ali s različitim ishodima – 
Savković stvara svoj mikrokosmos u kojem je odlučujuća 
sila njegov optimistični pogled na individualne ličnosti, a 
Topolac ostaje u grozoti realne situacije koju pokušavamo 
da upakujemo u ukrasni papir. Naredni sloj, koji nam 
svedoči više o ličnostima umetnika, nastavlja se na 
prikazano – Topolac polazi iz ličnog osećanja neuklapanja 
u društvo, prikazujući sebe kao člana obespravljene, 
odbačene grupe građana, a Savković negira tehnologiju 
kao superiornu u odnosu na pogrešiv ljudski faktor. Na 
kraju procesa ostaje čitanje njihovih konstruisanih svetova, 
bez krajnjeg odgovora na pitanje šta je svet ideja, a šta 
svet senki.

Prikaz spoljašnjeg i unutrašnjeg (sveta)

Urbani pejzaži ispunjeni snažnim kontrastima svetlosti 
i senki i interpretacije fotografija iz detinjstva na prvi pogled 
deluju kao potpuno suprotstavljene teme. Međutim, u 
radovima Bojane Dakić i Natalije Zlokolice te naizgled 
kontradiktorne oblasti postaju sredstvo istraživanja 
ljudskog iskustva i introspektivne analize. Polazeći s 
različitih krajeva spektra vidljivosti, od sirovih sećanja 
na detinjstvo do urbanog pejzaža, njihova dela ispituju 
suptilne veze između unutrašnjih doživljaja i spoljašnjih 
manifestacija.

U serijama Dete mraka i Dete sunca, umetnica Bojana 
Dakić istražuje i preispituje duboko urezane uspomene 
iz detinjstva, otkrivajući na platnu slojevite aspekte svog 
unutrašnjeg sveta. Ova introspektivna putovanja kroz 
prošlost, inspirisana željom za prevazilaženjem trauma i 
postizanjem samoprihvatanja, kreirana su u dva ciklusa, 
svaki sa osobenim vizuelnim kodovima.

Prvi ciklus, Dete mraka, donosi seriju kompozicija 
kojima dominiraju tamni tonovi, dok teskobna atmosfera 
evocira složenost emotivnog iskustva umetnice. Prizori 
suočavaju posmatrača s autoportretom umetnice u 
njenom najranjivijem trenutku, s prikazom povređenog 
oka, koje predstavlja doslovnu, ali i simboličku ranu. 
U susretu s tamnim evokacijama prošlosti, radovi 
predstavljaju susret sa senkom sopstvene duše, u kojem 
umetnica figuralnom formom i ekspresivnim portretom 
predstavlja dete čiji lik odiše melanholijom i nelagodom, 
oko koje osvetljava najdublji ožiljak prošlosti. Služeći 
se sopstvenim likom kao fizičkom podlogom za iskaz 
unutrašnjih previranja, umetnica ispituje svoje traume, 
prizivajući najtamnije senke prošlosti na površinu platna, 
gde konačno postaju vidljive i osvetljene procesom 
stapanja fizičke i emocionalne samoreprezentacije.

Nasuprot tome, ciklus Dete sunca nudi posmatraču 
sasvim drugačiju perspektivu. Dok su prizori Deteta mraka 
prikazi ranjivosti, Dete sunca donosi svetle i prozračne 
kompozicije okupane blagom, lazurnom svetlošću, koja 
kao da upija svu težinu prethodnih iskustava i pretvara 
je u nežne i nostalgične prizore. Ovaj ciklus predstavlja 
pokušaj umetnice da na slikama rekreira tople i bliske 
trenutke iz detinjstva, trenutke kada je osećala sigurnost, 
ljubav i bezbrižnost. Prizori detetovih igračaka, proslave 
prvog rođendana i bezbrižnog dečjeg lica oslikani su 
s pažnjom i ljubavlju, kao simboli unutrašnjeg mira i 
trijumfa nad osećanjima izloženim u prvom ciklusu. 
Dete sunca time prikazuje detinjstvo kroz prizmu svetlih, 
emotivnih trenutaka, a svaka kompozicija deluje kao 
vizuelna meditacija o vrednosti prošlih iskustava i značaju 
samoprihvatanja.

Reinterpretacijom sačuvanih porodičnih fotografija, 
umetnica je stvorila intiman i autentičan prikaz ličnih 
previranja i suočavanja s prošlošću. Na platnima su 
emocije jasno zabeležene u pojavnoj formi, sugerisane 
gestikulacijom i izrazima deteta kao materijalizacijom 
unutrašnjih borbi i introspektivnih otkrića. Emotivna i 
psihološka stanja pronalaze svoje mesto na figuralnoj 
podlozi, unutrašnji svet umetnice preliva se na platno, 
nudeći posmatračima intimni uvid u njeno iskustvo 
odrastanja.

 
Od samih početaka svog umetničkog razvoja, Natalija 

Zlokolica usmeravala se ka tematici svetlosti i tame, 
kako u njihovom fizičkom obliku, tako i u psihološkim i 
simboličkim dimenzijama. U njenim urbanim pejzažima, 
prožetim igrom jakih kontrasta, bleštavih uličnih svetala 
i guste senke i tame, otkriva se promišljanje o dualnosti 
ljudskog postojanja.

Slikarkina fascinacija urbanim pejzažima potiče 
iz njene niktofilije, sklonosti ka noćnom ambijentu, 
i ljubavi prema fotografiji, koja joj služi kao početna 
tačka stvaralačkog procesa. Pažljivim komponovanjem i 
kolažiranjem elemenata s autorskih fotografija, umetnica 
oblikuje složene predloške za svoja ulja na platnu. U 
tim kompozicijama, ona brižljivo izmešta, dorađuje 
i rekonstruiše gradske detalje, transformišući ih u 
simboličke prikaze svojih razmišljanja. Grad postaje njena 
arena introspekcije, prostor gde se slojevi senki i svetlosti 
prepliću kako bi dočarali složenost misli i osećanja svakog 
pojedinca.

Senke, prirodno i veštačko svetlo i njihova interakcija, 
u ovim radovima postaju metafora za slojevitost 
životnog iskustva, karaktera i emocija. Kroz igru tih 
elemenata, umetnica istražuje suprotnosti koje definišu 
našu unutrašnju stvarnost – od tame, bola i tuge, 
do svetlosti, nade i radosti. Iako se u svojim delima 
bavi čovekovim doživljajem okruženja, težnjom da u 
haotičnosti savremenog života pronađe mir i utehu, ona 
odlučno izostavlja eksplicitne prikaze ljudskih figura. 
Povremene siluete prolaznika, saputnika ili komšija, 
naslikane u nejasnim obrisima, simbolizuju univerzalnost 
njenog istraživanja. Takvi prikazi omogućavaju svakom 
posmatraču da se poistoveti s viđenim, da projektuje 
sopstvena osećanja i unutrašnja stanja na detalje slika. 
Gradski pejzaži ne funkcionišu samo kao estetski prikazi 
urbane svakodnevice već i kao introspektivna iskustva koja 
pozivaju na kontemplaciju kako o svetu koji nas okružuje, 
tako i o svetu unutar nas samih. Njena dela pružaju prostor 
za posmatračevo razmišljanje i prepoznavanje vizuelnih 
simbola različitih emotivnih i psiholoških stanja.

http://Dualnost prikaza
http://Prikaz spoljašnjeg i unutrašnjeg (sveta)
http://Efemernost prikaza (i autora)


 Pejzaži urbanog okruženja Natalije Zlokolice prepliću 
svetlost i tamu kako bi simbolizovali unutrašnje borbe 
i univerzalnu težnju ka nadi. Njeni radovi, obojeni 
introspekcijom i univerzalnošću, predstavljaju umetnički 
izraz ljudskog duha, podsećajući na snagu i lepotu 
pronalaženja svetlosti u svakodnevnim izazovima.

Uprkos razlikama u temama i pristupu, radove Bojane 
Dakić i Natalije Zlokolice povezuje pažljivo proučavanje 
odnosa unutrašnjeg i spoljašnjeg sveta. Dok Bojana svojim 
introspektivnim kompozicijama osvetljava lična iskustva, 
Natalija u detaljima urbanog pejzaža nudi univerzalne 
momente kontemplacije. Njihova umetnost nas podseća 
na to kako se unutrašnji svetovi mogu odražavati 
u spoljašnjem, ali i kako spoljašnja stvarnost može 
oblikovati naša unutrašnja stanja. Različitim likovnim 
jezicima, Bojana i Natalija, vođene različitim inspiracijama 
i motivima za stvaranje, kreću se ka istom cilju – ka 
vizuelnom objedinjavanju unutrašnjeg i spoljašnjeg sveta.

Efemernost prikaza (i autora)

Pitanja identiteta, koja se odnose na definisanje tog 
pojma, danas su sve prisutnija i sve manje razjašnjena. 
U svetu hiperprodukcije, vidljivost i trajnost identitetskih 
kategorija prepoznaju se kao nestalne i nestabilne, 
dovodeći u pitanje mogućnost njihovog preispitivanja, 
zbog čega se pre može razmišljati o pitanju postojanosti 
identiteta.

Koliko traje identitet, da li je prisutan dokle god postoji 
sećanje na njega i da li uopšte ima rok trajanja, pitanja 
su o kojima možemo razmišljati, a koja Katarinu Rakić 
navode na stvaranje radova pod nazivom Efemernost 
identiteta. Slična razmatranja se vezuju i za Aleksandra 
Batu Jovanovića, koji u svom slučaju ta traganja prenosi 
na pitanja vidljivosti prikaza i njegovog trajanja, kao i na 
pitanja trajnosti autorstva.

Teme kojima se oboje bave tiču se kolektivnih identiteta 
i kolektivnih pitanja. Ono što ih na neposredniji način 
povezuje jeste arhivska građa, koja je neizostavni deo 
njihovog stvaralačkog procesa. Paradoks identiteta može 
se vezati i za arhivsku građu u njenom prvobitnom obliku, 
pre umetničke reinterpretacije, što oba autora promišljaju 
i namerno ispituju.

Arhivsko istraživanje koje podstiče proces nastanka 
radova Katarine Rakić kreće od pronalaska jedne 
fotografije na pešačkom prelazu u njenom rodnom 
gradu, Pančevu. Ubrzo, prijatelji joj donose fotografije 
nepoznatog porekla, posle čega umetnica započinje 
namerno sakupljanje starih foto-albuma ili fotografija 
uglavnom kupljenih na pančevačkom buvljaku.

Prva faza njenog rada sastoji se u digitalizovanju i 
stvaranju lične arhive, za koju umetnica crpi inspiraciju u 
kabinetima čudesa. Fotografije koje dolaze u njene ruke 
slučajnim pronalaskom, a kasnije i promišljeno, smešta 
u svoj lični prostor i tim činom im oduzima prvobitnu 
svrhu. U ovom procesu, Katarina se poigrava svojevrsnim 
muzealizovanjem fotografija, stvarajući osobenu zbirku.

Objedinjujući ih u jednu celinu, umetnica stvara digitalnu 
knjigu fotografija koje je skenirala, pod nazivom Probudi 
me kad krenem. Knjigu deli u sedam grupa fotografija 
različitog porekla. Na početku menja njihov redosled, ali 
ubrzo prestaje s tim, istražujući psihološke motive iza 
formiranja redosleda slika u foto-albumima. Takav vid 
prikupljanja ima uporište u umetničkoj praksi Kristijana 
Boltanskog, koji na isti način u pojedinim radovima sakuplja 
predmete i dokumentarnu građu koji se odnose na ljude 
stradale u Holokaustu i principom aproprijacije daje im 
nov identitet. Boltanski inspiriše Rakić i u njenom daljem 
radu, kada je u pitanju materijal na kojem su realizovani 
otisci, na osnovu čega ona kasnije bira til, koji svojom 
strukturom stvara adekvatnu podlogu za preklapanje 
njenih otisaka.

U procesu nastanka rada, stvara najpre otiske na 
tilovima manjih dimenzija, koji su rađeni u tehnici linorez, 
a kasnije proizvodi veće dimenzije, u tehnici sitoštampa, 
koja umetnici odgovara zbog mogućnosti propuštanja boje 
i izvođenja otisaka većih dimenzija. Zbog svojih svojstava, 
til predstavlja dobru površinu za njen rad koji se bavi 
temama krhkosti identiteta i pitanjima njegovog opstanka, 
samom svojom krhkošću evocirajući ta pitanja. Autorka 
se odlučuje da svom radu, u procesu nastanka tilova, 
dâ novi karakter, u kojem potire ljudske karakteristike i 
finalno im oduzima identitet koji posmatrač očekuje da 
vidi i sazna. Umesto toga, on se susreće s mnoštvom 
velikih crnih senki, koje na vrlo suptilan način prožimaju 
til i naizgled lebde u prostoru. Element efemernosti naših 
identiteta u svakodnevici pitanje je kojim se Katarina Rakić 
bavi u svojim radovima, dajući mu notu kritike savremenih 
praksi konzumerističkog načina funkcionisanja, kao i 
pitanja privatnog u javnom domenu. Umetnica te prakse 
kritikuje obezličavanjem figura, namerno im oduzimajući 
lične karakteristike.

Na sličan način razmišlja i Aleksandar Bata Jovanović, 
koji polaznu tačku nalazi u ovim pitanjima. Kao i Katarinu 
Rakić, arhivalije ga inspirišu i pokreću umetničku ideju 
stvaranja serija slika. Njegov istraživački rad tiče se 
arhivske građe, ali ovoga puta one koja je dostupna na 
internetu u javnom domenu, poput dvanaestominutnog 
filma Kuća u sredini, odakle uzima isečke i prenosi ih na 
platno.

Kuća u sredini (The House in the middle) 1, film 
dokumentarnog karaktera, govori o američkim vojnim 
vežbama u Nevadi čiji je cilj simulacija detonacija, 
koje Aleksandar Bata Jovanović predstavlja na svojim 
slikama na osnovu odabranih kadrova iz filma. U filmu 
se govori o imaginarnom gradu, koji nije namenjen za 
život stanovništva Nevade, već za pokaznu vežbu, 
predstavljajući taktično osmišljen projekat za obmanu 
građana, koji se koristi manipulacijom, poput savetovanja 
stanovništva da okreče kuće u reflektujuću belu boju, 
koja navodno štiti od detonacije ili eksplozije bombe. 
Na taj način, ideologijom, dehumanizuje se ličnost 
pojedinaca i ograničava njihov identitet. U Jovanovićevim 
radovima istaknute su kolektivne teme koje se ne tiču 
samo stanovnika iz pedesetih godina prošlog veka već i 
današnje populacije. Cilj serije slika s ovom tematikom 
jeste predstavljanje prikaza tih vežbi-detonacija, koje traju 
u jednom određenom trenutku, i na taj način ti prizori 
postaju efemerni. Trajnost objekata, kao i prikaza, na vrlo 
suptilan način provlače se kroz rad tako što preneseni na 
platno pred kojim stojimo deluju kao da se dešavaju u tom 
trenutku, poput detonacija koje su na njima prikazane.

Tema naredne serije radova Aleksandra Bate Jovanovića 
ticala se preispitivanja trajnosti autorstva umetničkog 
dela, koja je počela istraživanjem brojnih grafika. Naišavši 
na delo Vilijama Hogarta iz serije Moderan brak (Marriage 
a la mode), umetnik odlučuje da na svojevrstan način, 
koristeći se savremenim tehnikama, pozajmi jedan element 
Hogartovog likovnog pristupa (poput šrafure), prebaci ga u 
Photoshop principom copy‒paste, transformiše i koristi 
za stvaranje osobenog digitalnog rada. U tom poduhvatu 
možemo naći paralelu između Rakić i Jovanovića, koji 
prvobitne elemente prisvajaju i daju im nov karakter.

S druge strane, Jovanović ispituje vreme potrebno za 
nastajanje crteža, kao i savremene alatke izražavanja. 
Razvitak tehnologije kod njega ne sadrži nužno negativnu 
konotaciju, ali svesno pretenduje da digitalne alatke 
isproba u tradicionalnom obliku. Motiv razlaganja svog 
i tuđeg rada, koji umetniku pomaže u preispitivanju 
autorstva dela, pronalazi kao dobro rešenje u praksi i 
odlučuje se da to u fizičkom obliku izvede. Oslanjanjem 
na logiku slojeva koju programi poput Photoshopa 
zahtevaju i nude, na svoje starije crteže iz serije Lažni 
gradovi (Fake cities) lepi selotejp-trake, koje bi trebalo 
da najpre dezintegrišu površinski sloj rada. To nije krajnji 
korak, već bi se pomenuti proces ponovio više puta.

O stvaranju potpune celine rada i njenom zaokruživanju 
govori i umetnikov postupak čiji je cilj da dosegne do 
poslednjeg sloja papira, iznova lepeći trake i skidajući 
ostatke crteža, i tu se zaustavljajući. Samim tim, parče 
koje ostaje predstavljalo bi dokaz istraživanja identiteta i 
trajnosti rada, a svojim prisustvom u prostoru moglo bi 
biti i arhivski dokument. Umetnik ovim činom kritikuje i 
svoj autorski rad, ali dovodi u pitanje i trud potreban za 
nastanak rada i umetničku intervenciju.

        	
Načini rada i mediji kojima se koriste ovo dvoje 

umetnika jesu različiti, nekada i suprotni, ali je pristup 
ovim često kolektivnim temama srodan. Menjanja izvorne 
forme radova ili ličnih predmeta, pitanja koja se odnose 
na sve užurbaniji svet, neki su od pojmova koji ih mogu 
povezati. Ono što je neminovno jeste da Aleksandar 
Bata Jovanović formu menja svesnim razlaganjem, dok 
Katarina Rakić isto to radi prenošenjem fotografija u drugi 
medij i potiranjem individualnih karakteristika ljudskih 
figura koje su na njima prikazane.

1    National Paint, Varnish and Lacquer Association u saradnji sa Federal Civil Defense Administration, 1954.

AMBIVALENTNOST TRANSFORMACIJA

Organsko/neorgansko
Ksenija Kalezić

Dvodimenzionalno/trodimenzionalno
Luka Pajović

Organsko/neorgansko 

Transformacije organskog i neorganskog u opusu 
skulptorke Ksenije Popović i slikarke Vesne Antešević 
variraju između direktnog ispitivanja materijalne prirode 
predstavljenih motiva i nagoveštaja njihovih skrivenih 
ontoloških dimenzija, odnosno idejnog aspekta koji 
inicijalno utiče na njihov izbor. Organsko i neorgansko se 
u njihovom radu prepliću zanemarujući činjenicu da se 
radi o dva suprotna pojma, stvarajući tanku graničnu liniju 
među njima, koja svojim postojanjem ističe kompleksnost 
njihovog rada. Osim procesa transformacija organskog i 
neorganskog, tematika radova Popović i Antešević egzistira 
nezavisno od njih.

Organsko i neorgansko se u umetničkom radu ispoljavaju 
u više različitih kategorija, počevši od svakodnevnog i 
uobičajenog shvatanja prirode predstavljenih motiva 
izmeštenih iz sfere umetničkog dela, kada ih posmatramo 
kao pojmove iz svakodnevnog života (poput plastičnih 
kesa koje Antešević predstavlja ili jabuka umetnice 
Popović), pa sve do prirode upotrebljenih materijala (od 
organskih materijala poput gline, do upotrebe plastike za 
stvaranje kolaža), te nagoveštenih ideja odnosa organskog 
i neorganskog u celokupnom stvaralačkom procesu i 
njegovom finalnom rezultatu – umetničkom delu. Na 
ovaj način, kao organsko (odnosno neorgansko) mogu se 
shvatiti motiv i materijal kojim je delo izvedeno, te istaći i 
transformacija iz jedne u drugu kategoriju koja se dešava 
u procesu stvaranja umetničkog dela.

Polazeći od motiva iz svakodnevne upotrebe, Vesna 
Antešević ističe njegov položaj u opipljivoj realnosti 
materijalnog sveta i socijalnih konstrukata modernog 
doba. Slikajući plastične kese, Antešević ističe pojavu 
neorganskog materijala u sklopu kritike konzumerističkog 
društva, uspostavljajući prećutni kontrast u odnosu na 
širu sliku stvarnosti u kojoj upotreba plastičnih kesa 
ima svoju namenu i posledice. Umetnica u svom radu 
isključuje prikazivanje bilo kojih drugih motiva, ističući 
rasprostranjenu upotrebu plastike kao deo svakodnevice. 
Proces transformacije između kategorija organskog 
i neorganskog u ovom slučaju ostaje izvan vizuelno 
dostupnog, ali je sugerisan isključivanjem prikaza 
neosporive organske prisutnosti u realnim okolnostima 
korišćenja plastičnih kesa, kao što bi prilikom odlaska 
u trgovinu one bile ispunjene organskim materijama. 
Antešević stvara slike na kojima su predstavljene 
predimenzionirane plastične kese, koristeći se paletom 
jarkih boja koja ističe njihov veštački karakter. Umetnica 
na ovaj način želi da predstavi razmere uticaja koji 
konzumeristički tip društva ima na svakodnevni život 
pojedinaca, ali i na nepovoljni ekološki učinak ovakvog 
društva.

Skulptorka Ksenija Popović, s druge strane, svoje 
interesovanje ka eksperimentalnom pristupu materijalima 
koristi kao polaznu tačku za predstavljanje motiva koje 
međusobno kombinuje unutar jednog dela, a nalazi ih u 
širokom spektru sopstvenih sećanja i istorije umetnosti, 
komunicirajući tako s prošlošću u ličnim i istorijskim 
okvirima. Popović motive bira iz fragmenata privatnih 
uspomena, koristeći ih kao podlogu za formiranje 
kompozicije koja će imati univerzalno značenje, bez 
isticanja intimnosti njihovog porekla. Skulpture koje stvara 
iz tog razloga ne čine narativnu celinu, već funkcionišu 
kao samostalna dela koja posmatrač može subjektivno 
razumeti u odnosu na lične asocijacije. U njenom radu 
dolazi do transformacije i organskih i neorganskih kategorija 
materijala, u iste i suprotne kategorije prikazanih motiva, 
odnosno organski motiv stvara neorganskim materijalom 
i obrnuto. Ovim spontanim ukrštanjem umetnica stvara 
bogat skup isprepletenih značenja, aludirajući pri tome 
na vizuelni i smisaoni značaj kombinovanja motiva 
poput jabuka i oblaka, životinjske kandže ili ćivota, koji 
umetnica preuzima kao simbol upotrebljavan u istoriji 
umetnosti. Ćivot je rad izveden u kombinovanoj tehnici, 
spajanjem ramova za slike i figura koje preuzimaju ulogu 
koju u tradicionalnom ćivotu (kovčegu u kojem se čuvaju 
posmrtni ostaci svetaca, čestice ili predmeti) imaju 
mošti. Umetnica na ovaj način stvara ličnu memorabiliju, 
kojoj daje svečani karakter, nazivajući delo po religijskom 
pojmu.

Na slici Vesne Antešević Odgovorna i biorazgradiva 
dolazi do direktnog nagoveštaja kontrasta između 
neorganske prirode predstavljenog motiva, plastične kese, 
i njegovog predodređenog kontradiktornog odnosa prema 
kategoriji organskog. Isticanjem karakteristika inherentno 
neorganskog materijala napisanim rečima odgovorna 
i biorazgradiva na motivu naslikane plastične kese, 
Antešević stvara svest o postojanju njegove suprotnosti. 
Tokom procesa stvaranja umetnica se služi kreiranjem 
kolaža napravljenih od plastičnih kesa kao predlošcima 
za ulja na platnu, otvarajući tako i pitanje transformacija 
između trodimenzionalne i dvodimenzionalne stvarnosti. 
Ovo pitanje se ponavlja u radu Vesne Antešević u seriji 
otisaka plastičnih kesa na platnu, gde umetnica izvodi 
i ispitivanje fizičke pojavnosti materijala i njegovih 
karakteristika. Proces transformacije se u ovom slučaju 
može posmatrati višestruko, što je čest slučaj i u radu 
Ksenije Popović. Skulptura Oblaci i jabuke postavlja 
ista pitanja o svojvstima transformacija u okviru razlika 
između dvodimenzionalnog i trodimenzionalnog, kao i 
organskog i neorganskog. Ova kompozicija sastoji se od 
više samostalnih skulpturalnih delova koji predstavljaju 
oblake i jabuke u terakoti, a zamišljena je tako da 
može funkcionisati i na zidnoj i na podnoj površini. 
Predstavljanjem motiva koji u prirodnom okruženju imaju 
svojstva organskog i trodimenzionalnog na novi način, 
umetnica budi snažniju svest o ovim svojstvima njihovim 
preispitivanjem promenom tih karakteristika. 

Labud ili zmija skulptura je Ksenije Popović izrađena od 
terakote, komponovana tako da treba da bude sagledana 
iz više perspektiva, koja svojim sastavom i značenjem 
ukazuje na prisustvo organskog. Ipak, transformacija 
koja se u ovom slučaju odigrala u okviru iste kategorije 
(organskog po materijalu i motivu) ističe činjenicu da je 
kategoričko razdvajanje pojmova organskog i neorganskog 
gotovo nemoguće. Kompleksnim rešenjem kompozicije, 
umetnica negira pojmovno shvatanje prepoznatljivih 
motiva i otvara mogućnost njihovog reinventiranog 
shvatanja. Ovo postiže zatvorenom skulpturalnom 
kompozicijom, u okviru koje se motiv labuda prepoznaje 
samo iz određene perspektive posmatranja, izazvajući tako 
i određeni utisak misterije. Slične koncepte prati i skulptura 
pod nazivom Kandža, gde se manipulacijom proporcija 
organskog motiva preispituju njegova svojstva. Umetnica 
u izradi ove skulpture posebnu pažnju posvećuje sitnim 
detaljima poput teksture prikazane kandže, ostvarujući 
realističan utisak. Upotrebom piljevine u izradi skulpture, 
Popović uspostavlja neraskidivu vezu u odnosu između 
organske prirode i neminovne stvarnosti umetničkog 
dela, u zavisnosti od njegovog konteksta. Drugačijim 
procesom, ali istim principom, postupa i Antešević na 
slici Rad, na kojoj prikazuje simbol konzumerističkog 
društva jasno istaknutom porukom kojom prenosi uticaj 
koji ovakvo društvo ima na živi svet. Umetnica na svojim 
slikama stvara atmosferu potpune artificijelnosti, slikajući 
prozirne plastične materijale na jarkim pozadinama. 
Transformativnost se u ovim okvirima odvija u punom 
krugu, prelazeći tako neophodnost konkretizovanja 
likovne pojavnosti i dostizanja ovih vrednosti u svesti 
posmatrača.

 
Obe umetnice se u svom radu oslanjaju na 

transformativne vrednosti unutar više različitih ali 
povezanih kategorija – organskog i neorganskog, u 
odnosu prema motivima i materijalima. Iako stvaraju dela 
drugačije tematike, poruke i svojstava, transformacije se 
ističu kao važan deo njihovog opusa, jer njihovom radu 
daju još jedan sloj po kojem se može tumačiti. Veza 
organskog i neorganskog pokazuje se kao neizbežna, s 
više mogućih načina tumačenja i shvatanja, no svakako 
je sveprisutna. Ovu povezanost je lako prevideti kao 
podrazumevajuću, ali ona ipak predstavlja važan aspekt 
radova Vesne Antešević i Ksenije Popović.

Dvodimenzionalno/trodimenzionalno

Skulptorka Sonja Ćurin i grafičarka Radmila Korać 
svojim radovima istražuju mogućnosti, načine i posledice 
transformacija dvodimenzionalnog u trodimenzionalno. 
Obe umetnice na taj način osavremenjuju svoje medije 
likovnog izražavanja, dajući im multimedijalnu vrednost i 
preispitujući ustaljene, rigidne granice skulpture, odnosno 
grafike.

Sonja Ćurin je svoje radove sa master studija grupisala 
u dve serije, smeštajući ih pod zajednički kišobran-
naziv Laboratorija oblika. Prva serija bavi se uticajima 
i posledicama savremenih digitalnih tehnologija na 
tradicionalnu, klasičnu skulpturu. Uzori za ove radove 
mogu biti raznoliki – od ukrasa s antičke grnčarije, detalja 
s fresaka, savremene arhitekture, do likova iz crtanih 
filmova. Umetnica zatim ove dvodimenzionalne predloške 
prebacuje u program za 3D modelovanje, stvarajući na 
taj način digitalna, virtuelna tela, koja potom, pomoću 
alata programa, a nasuprot zakonima fizike, spaja, sudara 
i izvrće. Rezultat tog procesa jesu amalgami pretvoreni 
u fluidne, harmonične oblike. Ova novonastala tela, 
koja egzistiraju u prostoru za modelovanje, imaju lažnu 
vrednost trodimenzionalnosti, jer su ograničena ravnim 
ekranom na kojem se sagledavaju. Zato ih umetnica 
prevodi iz virtuelnog u realni svet, kombinujući digitalni 
uzor i analogni izvod: tradicionalnu skulpturu. Skulpture 
iz ove serije su izvedene u gipsu i fiber gitu, a zatim 
obojene u pastelne boje, koje odgovaraju meditativnosti 
oblika. Druga serija nastaje kao odgovor na prvu – umesto 
klasičnih, postojanih materijala, Ćurin koristi efemerne, 
propadljive, industrijske materijale poput silikona, lepka, 
vunice, kudelje i parafina. Oblici radova ponovo nisu 
izmaštani niti nacrtani, već nastaju u procesu koji uključuje 
fotosenzitivne papire, na koje umetnica stavlja ulje, pastu 
za zube, šampon i druge tečnosti iz kuhinje i kupatila, a 
zatim ih izlaže sunčevoj svetlosti, a rezultat su nepravilni, 
ameboidni oblici nastali propadanjem fotosenzitivnog 
papira. Ovi dvodimenzionalni oblici služe kao predložak 
za buduće trodimenzionalne skulpture, međutim, 
samom postavkom u mračnoj sobi s jakim svetlima 
reflektora dolazi do nove inverzivne transformacije i 
translacije oblika: trodimenzionalne skulpture bacaju 
senke – dvodimenzionalni odraz sopstvene egzistencije. 
Istovremeno, u procesu nastanka ove serije radova, 
organske i neorganske tečnosti, koje pod sunčevom 
svetlošću stvaraju oblike, transformišu se u skulpture 
od organskih i neorganskih materijala koje bacaju senke. 
Ova transformacija može se posmatrati kao dijalektička 
sinteza organskog i neorganskog, te se na taj način briše 
njihova fizičko-hemijska distinkcija.

Radmila Korać svoje grafike izvodi u tehnici duboke 
štampe, koncipirajući listove kao mrežu od 3 x 4 kvadrata. 
Na listovima njenih grafika prikazani su putevi, maršrute, 
koji su promenljivog izgleda (mogu skretati pod pravim 
uglom oblih ili oštrih ivica, mogu biti jednobojni, višebojni 
ili prozirni, različitih tekstura i površina) i prevrtljivog 
karaktera (mogu se nastavljati ili iznenadno nestajati). 
Umetnica na taj način vizualizuje proces mišljenja i 
donošenja odluka, u vidu linija, odnosno toka misli, koje se 
mogu nastavljati, ali i iznenada prekidati. Odbacivanjem 
bočnih kvadrata iz prvog, trećeg i četvrtog reda ostaje 
šest kvadrata koji obrazuju krstoliki oblik – mrežu kocke. 
Korać zatim spaja ove kvadrate i od njih obrazuje kocku. 
Cilj stvaranja trodimenzionalnog tela, kocke, od šest 
kvadrata, dvodimenzionalnih oblika, jeste da promena 
načina sagledavanja, čitanja i promišljanja jedne grafike. 
Naime, grafike kod kojih se interakcija i doživljaj ostvaruju 
trodimenzionalnim oblikom u vidu kocke izložene u 
prostoru ispred svojih dvodimenzionalnih blizanaca, 
grafičkih listova, nastupaju kao demokratska proliferacija 
– isti grafički rad, sa istim linijama i motivima, sada 
ne mora biti sagledavan poput teksta (sleva nadesno, 
odozgo nadole), niti urođenim atavističkim porivom za 
traženjem obrazaca i šablona. Umetnica nudi posmatraču 
da okretanjem kocke slobodno sledi linije i tako bira put 
koji će pratiti, ne nameće mu ustaljeni epistemološki 
tok, već slobodu redosleda otkrića i sagledavanja njenog 
rada. Takođe, kocke se tokom postavke postavljaju tako 
da centralni kvadrat mreže kocke bude usmeren ka 
gledaocu, koji će ga okretati i najčešće vratiti tako da druga 
strana, odnosno drugi kvadrat, bude orijentisan prema 
sledećem posmatraču. Nakon izložbe i brojnih obrtanja 
kocke, umetnica zatiče neku drugu stranicu usmerenu 
ka njoj, odnosno neki od bočnih kvadrata iz mreže kocke 
sada može imati mesto centralnog, „glavnog“ kvadrata, 
koji zatim može poslužiti kao polazna tačka za stvaranje 
čitave nove mreže i u potpunosti nove grafike. Na taj 
način, gledalac aktivno učestvuje u odabiru polazne tačke 
za buduću grafiku, koja će takođe biti transformisana u 
kocku.

U radovima Sonje Ćurin proces transformacija iz 
dvodimenzionalnog u trodimenzionalno predstavlja 
integralni i vitalni deo stvaralačkog procesa umetnice, 
uslovljen traganjem za nemogućim, nestvarnim, 
nezamislivim oblicima, dok su te transformacije u 
radovima Radmile Korać deo njihovog predstavljanja 
publici. Obe umetnice aktivno razmišljaju o prezentovanju 
svojih radova i na taj način ulaze u sferu multimedijalnosti: 
Korać svojim nastupom s kockama stvara participativni 
rad, uključujući učešće posetilaca, dok Ćurin predloške 
za svoje radove nudi gledaocima putem QR kodova 
preko kojih se mogu videti digitalni oblici iz programa 
za 3D modelovanje, odnosno izlaganjem fotosenzitivnih 
papira. Na taj način dolazi do preispitivanja svojstava i 
mogućnosti tradicionalnih medija njihovim dijalogom 
s digitalnim medijima i alatima savremenih tehnologija 
(na primeru rada Sonje Ćurin), te proširivanja formi kroz 
koje se tradicionalni mediji doživljavaju (na primeru rada 
Radmile Korać).


