Na wystawie Niepokój przychodzi o zmierzchu zaprezentowane zostały prace młodych artystów i artystek urodzonych pomiędzy rokiem 1985 a 2000, zarówno niedawno debiutujących, jak i już znanych. Dzieła, w większości pochodzące z lat 2020–2022, reprezentują szerokie spektrum mediów: od malarstwa, przeżywającego ostatnio ponowny „renesans”, przez rysunek, instalacje rzeźbiarskie, wideo, fotografię, ceramikę, tkaninę, performans i różnego rodzaju działania. Socjalizacja współczesnych dwudziesto- i trzydziestolatków zawieszona została „pomiędzy” starymi wzorcami, które jeszcze nie upadły, a nowymi, które wciąż kształtują się na naszych oczach: w czasach kumulacji kryzysów i momentów zwrotnych, obniżających poczucie bezpieczeństwa. 

Tytuł został zaczerpnięty z powieści Marieke Lucas Rijneveld (ur. 1991), w której dziesięcioletnia bohaterka pewnego dnia postanawia „nie wypuścić z siebie niczego” i przestaje zdejmować kurtkę. Kurtka staje się jej pancerzem i symbolicznym znakiem traumy. Rijneveld niezwykle sugestywnie opowiada o deficytach emocjonalnych, o żałobie, o końcu świata utożsamianego z dzieciństwem. Tytułowy niepokój wydaje się podstawową emocją, towarzyszącą na co dzień nie tylko bohaterce książki, ale także i nam.

Wystawa jest nie tylko obszerną prezentacją młodej polskiej sztuki, ale przede wszystkim opowieścią o niepokojach, emocjach i tkwiącym w nich potencjale zmiany. Zwraca uwagę na pokoleniową wrażliwość i różne sposoby reagowania na napięcia i zmiany. Jest szukaniem tego, co wspólne, a nie prezentacją indywidualności czy oryginalnych postaw. Pozwala przyjrzeć się sposobom wyrażania tego, co tak trudno opisać – niepewności, braku wiary w przyszłość – oraz strategiom przejmowania narracji o własnej traumie czy lęku.

Na wystawie znajdziemy intymne opowieści o depresji, zdrowiu psychicznym, o potrzebie bliskości i miłości, o tożsamości, o samotności, o doświadczeniu przemocy w kontekście politycznym, systemowym, patriarchalnym i kapitalistycznym. W wielu pracach można dostrzec ironię i humor, fetyszyzm popkulturowy, a także inspiracje cyberfuturyzmem i posthumanizmem. Ponadto fascynacje dawną sztuką i jej ikonografią, mitologiami, słowiańszczyzną czy ideą malarstwa historycznego i surrealizmem. Inne ważne wątki twórczości prezentowanych artystów to śmierć, żałoba, nihilizm, a także namysł nad ciałem i seksualnością.

W pierwszej sali znajduje się bardzo dużo prac malarskich odwołujących się do emocji, przeżyć i prywatnego życia twórców, jak np.: obraz Patryka Różyckiego „Mały je przytulający się do ojca”. Autor przyznaje, że jako dwudziestodziewięcioletni mężczyzna boi się tego czułego gestu. Obraz jest próbą wyrażenia uczuć i potrzeb, powiedzenia tacie: »kocham cię i chciałbym być blisko ciebie«. Artysta przedstawia siebie jako dziecko, które jest beztroskie i pozbawione ciężaru przyszłych przeżyć. Z kolei praca Moniki Falkus opowiada o nieszczęśliwej miłości od pierwszego wejrzenia. 

W dalszej części wystawy prace są niemniej nacechowane emocjami. Obraz Adama Kozickiego jest zapisem traumatycznego doświadczenia przemocy instytucjonalnej – upokarzającej kontroli policyjnej czynności fizjologicznych. Przemoc nie objawia się tu poprzez spektakularne tortury, ale przez drobne gesty.

Obcas w kształcie radzieckiej czerwonej gwiazdy wbija się w pięty Ali Savashevich, a każdy krok w metalowych butach sprawia jej ból. Atrybut kobiecości okazuje się narzędziem dyscyplinowania i kontroli. Artystka wpisuje się w długą tradycję sztuki feministycznej komentującej społeczną sytuację kobiet. Mimo wieloletniej walki o równe prawa proces emancypacji kobiet nie jest jeszcze zakończony. Symbol gwiazdy osadza ten uniwersalny problem w konkretnych realiach geopolitycznych. Urodzona w Białorusi artystka mierzy się z trudnym dziedzictwem historycznym i społecznym zbiorowości, dziedzictwem, które ma dla niej również wymiar osobisty.

Praca Yuli Krivich jest częścią akcji przeprowadzonej przez nią w 2019 roku na Dworcu Wschodnim w Warszawie. Artystka stała z flagą z napisem „w Ukrainie” w miejscu, do którego najczęściej przybywają imigranci z tego kraju. Mieszkająca od wielu lat w Warszawie artystka zadała pytanie o kolonialną historię języka, w którym przyimek „na” konotuje traktowanie Ukrainy jako regionu geograficznego a nie samodzielnego państwa. Po agresji Rosji w lutym 2022 roku w debacie publicznej można było zaobserwować gwałtowną zmianę – do powszechnego użycia weszła forma „w Ukrainie” wypierając jak dotąd dominującą formę „na Ukrainie”. 

Nieco humoru wprowadza wideo Kacpra Szaleckiego. Jest to zapis nieistniejącej choreografii tańca ludowego, utopijnego państwa Potopia. Zdjęcia zostały zrealizowane w Muzeum Budownictwa Ludowego w Olsztynku, które zbiera obiekty pochodzące z różnych regionów i czasów tworząc w ten sposób nierealną, niemożliwą do zaistnienia wieś. Sztuka ludowa, postrzegana i wymyślona jako ta, która reprezentuje najbardziej rdzenne cechy narodowe, w przypadku potopskiego tańca ludowego proponuje nieostre tożsamości. W tym folklorze role płciowe są płynne, tradycje wymyślane spontanicznie, a to, co do nas dociera jest jedynie powtórzoną wielokrotnie plotką, która gubi swą pierwotną treść, podobnie jak przekazywana sobie w „głuchym telefonie” wiadomość. 

W pracach Karoliny Konopki wyroby cukiernicze i garmażeryjne stają się pretekstem do przeprowadzenia analizy społeczno-kulturowej. Tradycje kulinarne są wpisywane w szerszy kontekst budowania polskiej tożsamości w oparciu o symbole narodowe. Tort, przedstawiający Polskę, zostaje przez artystkę symbolicznie podzielony w celu konsumpcji. 

Obrazy przedstawiające jedzenie zwykle zalicza się do martwych natur, jednak prace Tomasza Kręcickiego należałoby raczej nazwać portretami warzyw, owoców, pospolitych produktów spożywczych. W kontekście wystawy Ziemniak i Rosół przywodzą na myśl niedzielny obiad rodzinny i związane z nim emocje, stają się także ironicznym symbolem polskiej tożsamości. 

Wszystko wydaje się dziś groźne, podważana jest jakakolwiek pewność co do przyszłości: od rozwoju technologii wymykających się spod kontroli, poprzez niesprawiedliwości społeczne i wykluczenia, aż po pandemię. Bunt emancypacyjny oraz przeżywanie katastrofy klimatycznej i środowiskowej stały się wyróżnikami tożsamości młodych. Eschatologiczny wymiar tego doświadczenia jest źródłem silnych emocji, kumuluje w sobie wszystkie rodzaje lęków (egzystencjalne, społeczne, nawet religijne).

W swojej pracy Irmina Rusicka mierzy się z doświadczeniem straty. W procesie oswajania żałoby po niedawno zmarłej matce stworzyła projekt grobu, któremu nadała formę prostokątnego oczka wodnego. Ciężka płyta nagrobna została tu zastąpiona taflą wody odbijającą okoliczną przyrodę. Powstało miejsce, w którym można odnaleźć spokój i ukojenie. 

Prace Pawła Baśnika oscylują wokół wątków historycznych i futurystycznych, stanowią swoistą wizualizację archeologii przyszłości. Artysta łączy idee transhumanizmu z mitami, tworząc opowieść o świecie ostatnich ludzi u kresu postępu. Obraz Laikago to wizerunek czworonożnego robota wyprodukowanego w 2017 roku w Chinach, zdolnego do wspinania się po górzystych i nierównych terenach. Nazwę nadano mu na cześć psa Łajki.

Praca Diany Lelonek została stworzona we współpracy z artystą dźwiękowym i kompozytorem Denimem Szramem podczas rezydencji artystycznej w Bazylei. Nagrania odgłosów trzech topniejących alpejskich lodowców, skomponowane w utwór muzyczny przez Szrama, są rodzajem symfonii nadchodzącej katastrofy. Lodowce alpejskie topnieją w szybkim tempie, niektóre z nich już zniknęły bezpowrotnie. Wsłuchiwanie się w odgłosy jednolitego kapania przypomina odliczanie, a dźwięk staje się bezpośrednią oznaką nieodwracalnej straty.

Finał wystawy budują prace czerpiące z poetyki katastrofy, poświęcone archeologii przyszłości, relacji człowieka z naturą, magii, ezoteryce i poszukiwaniu duchowości. Niepokoje, kryzysy i fantazje o końcu świata są z nami od zawsze. Jednak dziś nieumiejętność pokazania słabości jest coraz częściej interpretowana jako brak odwagi w konfrontacji ze światem i samym/samą sobą. Kulturoznawczyni Agata Sikora proponuje w tym kontekście określenie „podatność” – na zranienie, na wpływ – i pisze: „Uznanie tej podatności jest konfrontacją z realnością, a nie deklaracją »bezbronności«” czy »kruchości«. Łączy się ze zgodą na przyjęcie słabości, bólu, ale nie musi oznaczać akceptacji porządku, który ten ból generuje”. Deklarowana wrażliwość nie tylko nie odbiera nam już sprawczości, ale być może właśnie daje wyjątkową siłę.
