Fotografia i władza

Potrzeba spojrzenia na problematykę władzy w szerszy sposób, wykraczający poza kontekst politycznej dominacji, silnie się już uobecniła i zrealizowała we współczesnej humanistyce. Zagadnienia te stały się przedmiotem zainteresowań autorytetów naukowego i społecznego dyskursu: Michela Foucaulta, Pierre’a Nora czy Bruno Latoura. 

Rozpoznawaniu kondycji naszych czasów, tezom o niewydolności demokracji, towarzyszą konstatacje o kryzysie obrazów. Paradoksalnie, mimo stopniowej utraty wiary w obraz, postępującej wraz ze wzrostem świadomości na temat sposobów manipulowana nim i wykorzystywania jako środka perswazji, pozostaje w mocy teza Hansa Beltinga, głoszącego, że „żyjemy obrazami i rozumiemy świat w obrazach”. Konfliktom zbrojnym i wojnom handlowym wtóruje przecież przepływ prowokacyjnych zdjęć.

Jesteśmy przekonani, że napięcie narastające na osi władza-fotografia jest problemem kluczowym dla badań nad współczesną kulturą wizualną. W obecnym, 2. numerze „Dagerotypu” autorzy reprezentujący różne dziedziny – historię sztuki, antropologię czy kulturoznawstwo - podejmują refleksję nad tym, jak strategie fotograficzne lokują się wobec skomplikowanej sieci zależności władzy, historii i pamięci. Czy aparat zawsze był tylko bezradnym narzędziem w rękach oprawców, którzy potęgą swego spojrzenia zawłaszczali to, co było przedmiotem ich oglądu? Czy wartki strumień „foto-szoków”, o których pisał Roland Barthes, już całkowicie znieczulił nas na fotograficzne reprezentacje przemocy, biedy i ubóstwa – a może właśnie w „foto-szokach” kryje się siła sprawcza fotografii jako medium?
Numer otwiera artykuł Carli Rosetti poświęcony symbolicznemu wymiarowi fotografii publikowanych we włoskim piśmie „La Rivista Illustrata del Popolo d’Italia” w czasach reżimu Mussoliniego. Rosetti ukazuje, w jaki sposób język i twórcza postawa fotografów realizują się w sytuacji skrajnej kontroli i cenzury, jak pozostają w służbie ideologii faszystowskiej.
Swoiste pendant do tematyki podjętej przez Rosetti stanowi artykuł Joanny Jastrzębskiej-Woźniak, również poświęcony fotografiom powstałym w warunkach skrajnej cenzury i reżimu dyktatury. Tu jednak materią analizy są amatorskie i osobiste fotografie autorstwa żołnierzy niemieckich przebywających w okupowanej Polsce w okresie II wojny światowej. Mamy tu więc do czynienia z zasadniczo odmienną pozycją fotografa, będącego zarazem przedstawicielem i narzędziem systemu przemocy, a jednocześnie wyrazicielem własnych traumatycznych doświadczeń. Te dwa bieguny wyznaczać będą tematykę fotografii oraz sposób jej realizacji. Żołnierze są twórczym podmiotem, lecz zarazem nieświadomym narzędziem destrukcyjnego systemu ugruntowanego na śmiercionośnej ideologii.

Z kolei Sławomir Magala snuje refleksje na temat zmiany mocy i funkcji fotografii w dobie ponowoczesnego nadmiaru informacji i obrazów. Wychodząc od myśli kilku ważnych dla historii fotografii autorów, jak np. Ronald Barthes, Susan Sontag, Urszula Czartoryska i Maria Anna Potocka oraz fotografii-ikon Roberta Capy czy Ai Weiwei, autor analizuje relacje między obrazem fotograficznym a tekstem, wskazując na coraz większe trudności w przedarciu się przekazu zawartego w fotografii przez amalgamat politycznych i ideologicznych konotacji.

Polityczne i społeczne zaangażowanie fotografii czytelne jest również w przestrzeni galerii czy muzeum. Tematyka ta została podjęta w dwóch tekstach opublikowanych na łamach niniejszego wydania „Dagerotypu”. Pierwszy z nich to artykuł Christophera Mortona, poświęcony wystawie prac aborygeńskiego artysty Christiana Thompsona w Pitt Rivers Museum w Oksfordzie. Morton dekonstruuje dotychczasowy status fotografii w muzeum etnograficznym oraz ilustruje procesy prowadzące do jego redefinicji. Wychodząc od konkretnej realizacji autor zarysowuje szeroką refleksję na temat roli fotografii w kształtowaniu społecznego zaangażowania artystów, kuratorów i odbiorców w praktykę muzealniczą.

Wcześniejszej o ponad pół wieku w stosunku do ekspozycji Thompsona wystawie poświęcił swój tekst Fabian Röderer. Dokonuje on rekonstrukcji i analizy wystawy Prawa człowieka (Les Droits de l’Homme) zrealizowanej w 1949 r. w paryskiej siedzibie UNESCO. Miała ona stanowić formę upamiętnienia pierwszej rocznicy uchwalenia Powszechnej Deklaracji Praw Człowieka. Odwołując się, za Tonym Bennettem, do rozumienia przestrzeni wystawienniczej jako szczególnego połączenia siły i wiedzy, autor prezentuje opisywaną wystawę w perspektywie długiej transhistorycznej i transgeograficznej tradycji eksponowania fotografii, zwracając uwagę na różnorodność jej znaczeń, ale i narzędzi,

Roli fotografii w konstruowaniu narodowej tożsamości poświęcony jest tekst Sary Romani. Na podstawie pochodzącej z połowy XIX w. twórczości fotograficznej i graficznej berneńczyka Carla Durheima  autorka ukazuje, w jaki sposób fotografia była wykorzystywana w wizualnej realizacji wyobrażenia społeczności nowonarodzonej Konfederacji Szwajcarskiej w 1850 r. Podstawą jest tu portret fotograficzny i jego różnorodne znaczenia w zależności od kontekstu – istnienia jako pojedyncza odbitka lub też skomponowanego w formę albumu. Obrazy Durheima wpisane są w działania władzy, a konkretnie departamentu sprawiedliwości nowego państwa, zarówno poprzez szczególny rytualny charakter portretowania, jak i elementy stroju modeli. Autorka ukazuje znaczenie albumów litografii i fotografii dla tworzenia i gromadzenia wiedzy w historycznym i politycznym kontekście genezy współczesnej Szwajcarii. 

Temat relacji władzy i obrazu fotograficznego podjęła również Jadwiga Kamola w tekście omawiającym konferencję Artist Complex. Images of Artists in Photography odbytą w Berlinie w październiku 2018 r. i towarzyszącą jej wystawę o tym samym tytule, prezentowaną w berlińskim Muzeum Fotografii, na której kuratorka pokazała fotograficzne portrety artystów od Baselitza po Warhola autorstwa takich fotografów, jak Brassaї, Florence Henri czy Henri Cartier-Bresson. W tym przypadku mamy do czynienia ze specyficznym rozumieniem władzy: fotografie realizują i utrwalają obecny w kulturze od czasu renesansu topos artysty, jego ideową i ikonograficzną mitologizację.

W numerze znajdują się również teksty wychodzące poza wiodącą tematykę, przede wszystkim artykuł Alexandry Whittaker poświęcony fotografiom roślin autorstwa Fortunaty Obrąpalskiej. Whittaker udowadnia, jakie znaczenia miały te fotografie w procesie krystalizowania się autorskiego języka wypowiedzi twórczej Obrąpalskiej. Autorka unaocznia nam również płynność niektórych definicji i znaczeń obrazów. Realizacje uważane powszechnie za czysto użytkowe są jednocześnie twórczym eksperymentem, a ich redefinicja zmienia status fotografii, które balansują między tym, co naukowe a tym, co artystyczne. 

W perspektywie różnorodnych case studies prezentowanych na łamach niniejszego numeru okazuje się, że w pojedynku z władzą fotografia często ponosiła porażkę. Niejednokrotnie stawała się ofiarą systemu, narzędziem okrutnego reżimu realizującego za jej sprawą własne cele. Niemniej trafiając do odpowiednich rąk aparat może doprowadzić do dekonstrukcji dotychczasowych narracji wystawienniczych i kolonialnych, ma szansę wpływać na przemianę społecznego porządku i aktualnie obowiązującego układ sił, co świetnie pokazał w swoim tekście Christopher Morton.
W numerze znajduje się ponadto wybór publikacji związanych z teorią i historią fotografii, wydanych w Polsce w 2018 r.

