DZIAŁ: KOŁO PRZYSPIESZENIA
Dział „Koło przyspieszenia” umieszczony jest na 2 piętrze w budynku ms2. Po wejściu do galerii idziemy prosto, przechodzimy przez dział „Gwiazdy ponad rzeczami” i wchodzimy do kolejnej sali. To właśnie przestrzeń, w której zgromadzono dzieła w dziale nazwanym „Koło przyspieszenia”. Wchodzimy do pomieszczenia w kształcie prostokąta o wymiarach około 8 x 12 metrów. Po lewej stronie mamy dłuższą ścianę, po prawej ciąg 4 filarów. Wokół pierwszego z nich umieszczono ławkę. W lewej ścianie, długiej na 12 metrów, pomiędzy pierwszym a drugim filarem znajduje się wnęka, zwana kapsułą. Na ścianie po prawej stronie, długiej na 8 metrów, pomiędzy dwoma otworami wejściowymi, umieszczono tekst opisujący koncepcję działu. Na każdej z 4 ścian powieszono po kilka prac, a w przestrzeni tego działu umieszczono dodatkowo 2 obiekty – pośrodku dużą instalację Agaty Ingarden, przy lewej ścianie na postumencie – hologram Simone Forti. 
Koncepcja działu „Koło przyspieszenia”
Nowoczesność zmieniła to, jak ludzie odczuwają czas. Zauważamy przyspieszenie, liczymy krótkie fragmenty, dostosowaliśmy się do pracy maszyn. Sztuka awangardowa próbowała pokazać tę nową rzeczywistość. W XX wieku artyści starali się oddać ruch w nieruchomym obrazie. Próbowali też pokazać upływ czasu. Dzieła zgromadzone w tej części wystawy dotyczą zmieniającego się poczucia czasu. W świecie, który ciągle przyspiesza, artyści próbują czas spowolnić i wydłużyć. Chcą sprawić, by był odczuwany inaczej. Aby mógł być zrozumiały, czas musi stać się widoczny. Dzięki rytmom i sekwencjom artyści nadają czasowi formę.
Dzieła zgromadzone w dziale „Koło przyspieszenia”
[bookmark: _Hlk215571518][bookmark: _Hlk215571186]Enrico Prampolini
Tytuł i rok powstania dzieła: „Tarantella”, 1920
Technika: olej, płótno
[bookmark: _Hlk215571533]Enrico Prampolini był współtwórcą futuryzmu, czyli ruchu, który odrzucał tradycję i skupiał się na szybkim, nowoczesnym świecie. Obraz powstał w czasie, gdy artysta tworzył własne pomysły na użycie koloru i pokazanie ruchu. Sięgnął po motyw tańca pochodzącego z południowych Włoch, ale nie przedstawił go realistycznie. Rozbił ruch tancerzy na proste, geometryczne kształty i kolorowe rytmy. Dzięki temu podkreślił dynamikę, proces i zmianę. 
Agata Ingarden 
Tytuł i rok powstania dzieła: „Piknik o zachodzie słońca”, 2019
Technika: zwęglony cukier, jesmonit, tkanina z grzybni, potłuczone panele słoneczne, kable, malowana stal, wiertła metalowe, zaciski, śruby, wkręty
„Piknik o zachodzie słońca” to instalacja, która zmienia się w czasie. Palony cukier działa tu jak zegar. Odmierza czas, ale nie w stałym rytmie. Tempo zmian zależy od warunków w sali, takich jak wilgotność i temperatura. Artystka pokazuje, że materia jest zmienna i nietrwała. Podkreśla też, że sztuka zawsze łączy się z otoczeniem. Rzeźba składa się z elementów naturalnych i przetworzonych: metalu, spalonego cukru, tkaniny z grzybni i paneli słonecznych. Razem tworzą układ, który sam o siebie „dba”, jak mały ekosystem.
Zuzanna Janin 
Tytuł i rok powstania dzieła: „Stopa, z cyklu: Idź za mną, zmień mnie, już czas”, 1995–1997
Technika: fotografia barwna, archiwalny papier fotograficzny, folia laminująca dwustronna
Zuzanna Janin pokazuje duże fotografie stóp kobiet ze swojej rodziny. Są to stopy osób od małego dziecka aż po prawie stuletnią kobietę. Widać na nich zmiany, które przynosi czas. Stopy działają jak symbol. Łączą nas z ziemią, pokazują drogę, jaką przeszliśmy, i przypominają o przemijaniu. Relacje rodzinne są dla Artystki bardzo ważne. 
Wacław Szpakowski 
Tytuły i rok powstania dzieł: „B11” i „B4”, z cyklu: „B”, 1924–1925
Technika: kalka techniczna, tusz
Kompozycje Wacława Szpakowskiego powstawały w oparciu o jego własny pomysł linii rytmicznych, nad którym pracował od początku XX wieku. Szukał rytmu i uniwersalnych form w architekturze i przyrodzie. Zawsze używał ciągłej linii o grubości 1 mm, zginającej się pod kątem prostym i oddzielonej odstępami 4 mm. Linia i jej ugięcie były dla niego sposobem opisywania rzeczywistości, który testował przez ponad 50 lat w szkicach, rysunkach i projektach architektonicznych. Szpakowski był architektem i prekursorem abstrakcji geometrycznej, ale działał z dala od świata sztuki. Jego prace pokazano w Muzeum Sztuki w Łodzi dopiero po jego śmierci.
Simone Forti
Tytuł i rok powstania dzieła: „Krocząc pełznąc (2)”, 1976
Technika: hologram multipleksowy 140°
Hologram powstał w wyniku współpracy Simone Forti z holografem Lloydem Crossem. „Krocząc pełznąc (2)” to jednocześnie rzeźba, choreografia i film. Forti użyła tej nowoczesnej techniki, by uchwycić ruch ciała w przestrzeni i stworzyć wrażenie trójwymiarowej obecności. Widz może chodzić wokół hologramu, a zmiana perspektywy pokazuje kolejne fazy gestu. Praca nawiązuje do idei Katarzyny Kobro, traktując rzeźbę jako organizację przestrzeni i czasu. Hologram jest próbą zapisania ruchu w przestrzeni.
Simone Forti 
Tytuł i rok powstania dzieła: „Przeszłość przyszłość”, 2013
Technika: papier, ołówek
Simone Forti jest jedną z najważniejszych twórczyń tańca współczesnego, choć z wykształcenia jest malarką. Seria „Past Future” pokazuje zmiętą kartkę z dwoma słowami: past (przeszłość) i future (przyszłość). Widać je po obu stronach kartki. Gdy lepiej widać jedno słowo, drugie staje się mniej czytelne. 
Włodzimierz Borowski 
Tytuł i rok powstania dzieła:” Arton I”, 1961
Technika: polistyren
Artony to obiekty zrobione z części codziennych przedmiotów. Są tworzone jako samodzielne „istoty”. Czasem mogą się poruszać lub świecić. Działają jak żywe organizmy, choć nie pochodzą z natury. Borowski nazywał je „koszmarnymi organizmami”, złożonymi z odpadów, jakby znalezionymi „na wysypisku śmieci”. Ich wygląd przypomina fantastyczne ukwiały albo wyschnięte części rafy koralowej. W tych obiektach ważne są relacje między ich elementami. Są nietrwałe i zmienne, co pokazuje ciągły przemysłowy cykl powstawania i rozpadu materiałów. Artony są raczej zapisem zmian i przemijania niż trwałości. 
Bridget Riley 
Tytuł i rok powstania dzieła: „Koło przyspieszenia”, 1961
Technika: emulsja, karton
Riley to artystka kierunku zwanego op-artem. Ten kierunek bada, jak widzimy i jak łatwo ulegamy złudzeniom optycznym. W obrazie „Koło przyspieszenia” Riley używa czarno-białych kształtów, by stworzyć wrażenie ruchu. Obiekt przedstawiony na jej obrazie przypomina wir, który coraz szybciej kręci się przed oczami. Obraz może też wywołać w ciele lekkie drżenie i poczucie chwiejności. W latach 60., gdy świat przyspieszał przez nowe technologie, obrazy Riley pokazywały niepokój związany z utratą kontroli i z przeciążeniem zmysłów. Jej prace oddają tempo życia. Dociera do nas coraz więcej obrazów, a nasze doświadczenie staje się bardziej intensywne i mniej stabilne.
Svetlana Kopystiansky 
Tytuł i rok powstania dzieła: „Ekspansja pustki”, 1980–1992
Technika: fotografia czarno-biała, papier
Sekwencja ośmiu zdjęć pokazuje, jak topnieją dwie bryły lodu ustawione obok siebie. Na kolejnych fotografiach widać, jak lód robi się coraz mniejszy, jak zmienia się jego kształt i jak stopniowo zamienia się w wodę. Znikanie lodu i rosnąca plama wody na ciemnym podłożu pokazują upływ czasu. Takie prace skupiają się na tym, co ulotne i niewidzialne, a nie na trwałych rzeczach.
Stanisław Kubicki 
Tytuł i rok powstania dzieła: „Wchodzący III”, 1919
Technika: olej, tektura, deska
Stanisław Kubicki był malarzem, poetą i twórcą nowych idei w sztuce. Działał po I wojnie światowej w Berlinie. Obraz „Wchodzący III” pokazuje osobę idącą do popularnej wśród artystów kawiarni. Kompozycja obrazu jest skomplikowana, plany się mieszają, a perspektywa nie jest jasna. Postać i przestrzeń wyglądają, jakby były w ruchu. Obraz łączy różne chwile i różne ujęcia. To ważny temat dla artystów awangardy. Chcieli oni pokazać, jak wygląda czas w nowoczesnym, szybkim mieście.
Andrzej Paruzel 
Tytuł i rok powstania dzieła: „6 sekund”, 1977
Technika: fotografia czarno-biała, papier
Praca składa się z dziewięciu zdjęć oznaczonych jako A–1 do A–5 oraz B–1 do B–4. Artysta ustawił w jednej linii dwa aparaty fotograficzne: A i B. Na początku aparaty były oddalone od siebie o 5 metrów. W takiej pozycji zrobił nimi zdjęcia oznaczone jako 1. Później odległość między aparatami wzrastała – zawsze o kolejne  5 metrów. Najpierw włączał samowyzwalacz w aparacie A. Potem szybko biegł do aparatu B, włączał samowyzwalacz i próbował uciec z pola widzenia obu aparatów. 
Roman Opałka 
Tytuł i rok powstania dzieła: „Opałka 1965/1–∞”, „Detal 1–35327”,1965
Technika: tempera, płótno
Artysta zaczął cykl „Opałka 1965/1–∞” w 1965 roku. Malował na płótnie kolejne liczby, zaczynając od 1. Pokazana tu praca to pierwszy obraz z tej serii. Z czasem tło obrazów robiło się coraz jaśniejsze. Plan był taki, by na końcu powstały białe liczby na białym tle. Od 1968 roku artysta wypowiadał każdą malowaną liczbę na głos i nagrywał ten dźwięk. Po skończeniu każdego obrazu robił też zdjęcie swojej twarzy. Opałka zmarł w 2011 roku. Cykl zakończył na liczbie około 5 604 000.
Antoni Starczewski
Tytuł i rok powstania dzieła: „351924”, 1969
Technika: ceramika
W twórczości Antoniego Starczewskiego od początku widać fascynację rytmem i porządkiem wizualnym. Dynamiczne, falujące pasy stały się jego charakterystycznym motywem. Obraz „351924” przypomina pasmo górskie lub zapis fal. Inspiracją były też rytmy ciała, np. zapisy pracy mózgu z urządzenia EEG. Starczewski działał w powojennej Łodzi i studiował w tamtejszej Państwowej Wyższej Szkole Sztuk Plastycznych u Władysława Strzemińskiego.
