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Drodzy Czytelnicy!

Wolno$¢ wypowiedzi artystycznej (postmodernistyczne wszyst-
ko ujdzie) powiazana jest z owa wewnetrzng presja do formu-
towania wtasnego stosunku do $wiata, do twdrczego, a wiec
oryginalnego spojrzenia na otaczajaca rzeczywisto$¢ i oddania
tegoz w obrazie, w filmie, w formie obiektu czy zestawu przed-

miotéw przedstawiajacych intencje artysty. Jako efekt imperatywu
tworczego, uwznio$lajacego artyste albo zgubnego dla jego osobowosci, dla potocz-
nego zycia. Nie przypadkowo wybrali$my taki motyw przewodni dla biezacego numeru
pisma: presje zdarzen zewnetrznych, zdegenerowanych ideologii o podtozu religijnym,
terroryzm, agresja polityki i medialne manipulacje (Zrédta konfliktéw wojennych) itd.
- to symptomy zdarzen zagrazajace wolnosci obywatelskiej, a wiec réwniez odnoszace
sie do szeroko rozumianych wypowiedzi artystycznych. Nie ma wolno$ci bez wolnej
tworczosci - co nie zawsze bywato tak oczywiste .

Wobec tak sformutowanego tematu wiodacego jego obrazowanie przyktadami twor-
czo$ci musiato by¢ nader otwarte; prezentujemy wiec szeroki wachlarz artystycznych
propozycji: od rysunku poprzez grafike, malarstwo i instalacje obiektowe, od interpreta-
cji teorii poznawczych w sztuce po opisy niemal efraktyczne dziet (Sciste opisy artefak-
téw). Natomiast to, co wyrdznia ten zeszyt - to obszerny blok materiatéw powigzanych
z wydarzeniem, jakim byto WRO - Biennale Sztuki Medialnej we Wroctawiu. Te reali-
zacje chyba nader celnie wyrazaja postulat wolnos$ci wypowiedzi (wielomedialnych),
jednocze$nie gwarantujac szerokie wejrzenie w aktywnos$¢ wynikajaca ze zwigzkow
nowoczesnych technologii z aspiracjami twérczymi jej uzytkownikéw; dowodza za-
wito$ci uzaleznien psycho-osobowych od maszyny wtasnie - imperatywu twérczos$ci
od ,imperatywu” technicznego (presji oprogramowania?). I cho¢ jesteSmy niepozba-
wieni réwniez w tym zakresie wielu watpliwosci, to mimo wszystko z takim wtasnie
przestaniem (akceptujmy wolnos¢!) polecamy lekture tego zeszytu czasopisma.

Andrzej Saj
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SZTUKA | DYLEMATY WOLNOSCI

LESZEK KoczANOWICZ

Sztuka i dylematy wolnosci

Epoka wspoélczesna, nowoczesnos¢ moze by¢ bez przesady nazwana epoka wolnosci.

olno$¢ byta chyba najbardziej no$nym hastem, ktére
stawato sie sloganem bez mata wszystkich ruchéw spo-
tecznych. W obu zatozycielskich wydarzeniach lezacych
u podstaw nowoczesnosci: Rewolucji Francuskiej i Rewolucji Amery-
kanskiej stowo ,wolnos¢” jest kluczowym wyrazeniem okreslajacym
nowa przestrzen polityczng i spoteczna. We Francji wtasnie wolno$¢
stanowi pierwszy czton stynnej tréjcy Liberté-Egalité-Fraternité,
a w Stanach Zjednoczonych w pierwszym kluczowym zdaniu Kon-
stytucji moéwi sie, ze wolno$¢ jest celem nowego panstwa: My, naréd
Stanéw Zjednoczonych, pragnqc udoskonali¢ Unie, ustanowic spra-
wiedliwos¢, zabezpieczy¢ spokdj w kraju, zapewni¢ wspdlnqg obrone,
podnies¢ ogdlny dobrobyt oraz utrzymacé dla nas samych i naszego
potomstwa dobrodziejstwa wolnosci, wprowadzamy i ustanawiamy
dla Stanow Zjednoczonych Ameryki niniejszq konstytucje. Jednak za-
sadnicza kwestiag pozostaje kwestia, czym jest wolno$¢, albo méwiac
bardziej precyzyjnie, czym jest wolno$¢ w epoce nowoczesnej.
Pierwsza z odpowiedzig na to pytanie jest ta, ktérag podat Ben-
jamin Constant - filozof, literat i zwolennik liberalizmu. W swym
stynnym eseju O wolnosci starozytnych i nowozytnych definiuje isto-
te wolnos$ci nowozytnej jako niezaleznosci od ingerencji panstwa
nawet za cene mniejszego wptywu na sprawy polityczne, ktory
tak wazny byt dla starozytnych. Pisze wprost: ... wolnosé, do ktorej
my jestesmy przeznaczeni, tym bardziej bedzie nam droga, im wiecej

Piotr Butkiewicz

Bez tytutu, 2011,
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nasze zycie polityczne pozostawi nam czasu na nasze prywatne in-
teresy [ 1]. Poszerzony zakres wolno$ci indywidualnej, odciazenie
od odpowiedzialnosci za wiekszo$¢ spraw panstwa ma oczywiscie
znaczace konsekwencje dla sztuki poprzez przedefiniowanie roli
artysty. Zerwanie wiezi miedzy sferg publiczna a prywatng umozli-
wia sztuce coraz wieksza autonomie, a artyscie przyjecie postawy
buntu i sprzeciwu wobec dominujacych konwencji spotecznych. Wol-
no$¢ artysty przybiera¢ moze rézne formy od romantycznego ,leku
przed wptywem”, Zzeby uzy¢ wyrazenia Haralda Blooma, poprzez od-
rzucenie konwencji mieszczanskiej kultury przez boheme drugiej
potowy XIX wieku do eksperymentéw awangardy lat dwudziestych
XX wieku. Niezaleznie jednak od takich czy innych inkarnacji wolno-
$ci, sama figura artysty jest emblematem ,wolno$ci nowozytnych.”
W swych dziataniach artysta sublimuje wolno$¢ jako odciecie sie
od spraw publicznych, jako ekspresje wtasnych, niepowtarzalnych
cech charakteru, uczu¢ i emocji. Przeciwstawiajgc sie nowoczesne-
mu spoteczenstwu, wyraza jednoczesnie w skondensowanej formie
jego konstytutywna ceche, uchwycong znakomicie przez Benjamina
Constanta, tym wiecej wolno$ci, im mniej zewnetrznych regulacji
godzacych w nasze Zycie prywatne.

1 Benjamin Constant, O wolnosci starozytnych i nowozytnych, przetozyta Zuzanna Kosno,
,Arka” 1992, nr 42 (listopad-grudzien).



Definicja wolno$ci nowoczesnej podana przez Constanta po-

dzisiejsze zwyciestwo zapowiada przyszia kleske, a dzisiejsza

winna jednak by¢ uzupetniona przez rozumienie wolnosci jako WOInOSC kleska przeksztatca sie w jutrzejsze zwyciestwo. Jednak sztu-
emancypacji. Oczywiste jest, ze aby cieszy¢ sie w pelni wolno$cia ka walczac o poszerzenie zakresu wolnosci, walczy tez o siebie,
prywatna, trzeba mie¢ petnie praw, ktére chronig jednostke przed d rtYSty 0 swa autonomie, ktoéra jest ciggle zagrozona przez sity, ktére
nadmierng ingerencjg panstwa. Spoteczenstwa nowoczesne, w kto- p rzyb|e I‘a(': chciatby artystow potraktowac instrumentalnie, zmusi¢ ich do
rych wolno$¢ jednostki byta najwyzsza warto$cia, warto$¢ te reali- . y . stuzenia doraznym interesom politycznym.

zowaly za cene wykluczenia ogromnych grup spotecznych. W wielu moze rozne Angazujac sie w polityke, w zmiane spoteczng, artysci
przypadkach wykluczenie to byto niezauwazalne, bo dotyczyto formy musza konfrontowac sie z kolejng charakterystyczna cecha

grup, ktére definiowano jako niezastugujace na petnie praw oby-
watelskich. Ztudzenie takie nie omineto i najwiekszych umystow.
Jeden z ojcéw wspdtczesnego liberalizmu, wielki filozof Immanuel
Kant wykluczat ze sfery publicznej kobiety, dzieci i chorych psychicznie, bo nie
sa oni w stanie kierowac sie $wiattem rozumu, co jest niezbednym warunkiem
prawdziwej wolnosci. Alexis de Tocqueville, niezwykle przenikliwy obserwator
demokracji we Francji i Ameryce, wielki zwolennik liberalizmu, odmawiat jakich-
kolwiek praw ludom skolonizowanym, uwazajac Ze nie sa one w stanie wykorzy-
sta¢ wolnosci, jaka takie prawa daja. Ta ciemna strona nowoczesnos$ci najbardziej
dramatycznie ujawnita sie w Stanach Zjednoczonych, ,kraju wolnosci”, ktory
przez dziesiatki lat akceptowat zinstytucjonalizowane niewolnictwo. Zmiana
tej sytuacji dokonata sie w wyniku krwawej wojny, ktéra powszechnie uwazana
jest za pierwsza wojne totalng nowoczesnej ery.

Nic wiec dziwnego, Ze narracje emancypacyjne zdominowaly myslenie o po-
lityce w XIX i XX wieku. Oba wielkie nurty w polityce nowoczesnosci liberalizm
i socjalizm postawity emancypacje w centrum swych koncepcji. Latwo jest do-
strzec, ze kazdy z tych nurtéw pojmowat emancypacje w inny sposob. Dla libe-
ralizmu emancypacja znaczyta przede wszystkim przezwycieZenie politycznego
zniewolenia i stworzenie spoteczenstwa wolnych i autonomicznych jednostek,
podczas gdy dla socjalizmu byt to $wiat, w ktérym alienacja pracy zostaje zniesio-
na. Socjalizm i liberalizm byty najwazniejszymi w filozofii politycznej nowocze-
snoéci, ale tez staly sie podstawa znaczacych ruchéw spotecznych wrogich wo-
bec siebie. Nowoczesno$¢ z tej perspektywy moze by¢ postrzegana jako walka
miedzy dwiema koncepcjami, za ktérymi staty dwie odmienne warto$ci: wolnos$¢
i rownos¢. Jednak mysle, Ze taka wizja nowoczesnosci jest zbyt uproszczona.
Nalezy ja raczej postrzegac jako mozaike réznych préb emancypacyjnych, kto6-
re oczywiscie odwotywaty sie do wielkich narracji socjalizmu i liberalizmu, ale
koncentrowaty sie na konkretnych sprawach. Klasycznym przyktadem jest ruch
feministyczny nakierowany na wyzwolenie kobiet, ktéry odwotywat sie zaréw-
no do liberalizmu, jak tez socjalizmu, dazac do osiagniecia konkretnego celu.
Co wiecej takie ruchy emancypacyjne uzasadniaty swe cele nie tylko poprzez
odwotanie sie do socjalizmu czy liberalizmu, ale czerpaty tez z innych ideowych
zrédet. Chrzescijanstwo, na przyktad, z jego ideg réwnosci wszystkich ludzi sta-
nowito inspiracje wielu ruchéw abolicjonistycznych w duzo wiekszym stopniu
niz liberalizm. Uwazam wiec, ze w my$leniu o emancypacji nie powinni$my ogra-
niczac¢ sie do wielkich ideologii, lecz patrze¢ przede wszystkim na konkretne
dziatania, ktére pomagaty osigga¢ emancypacje w poszczeg6lnych dziedzinach
zycia spotecznego. Zwykle nie byt to po prostu podziat na zwolennikéw i przeciw-
nikéw emancypacji, raczej krzyzowaty sie rézne stanowiska od umiarkowanych
do radykalnych, tworzac skomplikowang tkanine ludzkich postaw czesto trudng
do rozplatania.

Sztuka oczywiscie angazowata sie w te kwestie, wolno$¢ artysty w nowocze-
sno$ci réwnie czesto jest ucieczka od filisterskiego swiata burzuazji, co ukazywa-
niem jego obtudy i walka z nia. Sztuka staje sie sztuka zaangazowana, walczaca
o emancypacje réznych grup spotecznych, a w konicu, sprzymierzona z Marksow-
ska wizja $wiata, o wyzwolenie catej ludzkosci. Obraz przysztego szczesliwego
Swiata zdawat sie harmonizowac znakomicie z koncepcja sztuki wyzwalajacej sie
z wszelkich formalnych ograniczen i artysty uwolnionego z okowdéw spotecznych
i etycznych norm burzuazyjnego spoteczenstwa.

Wszyscy znamy juz putapki takiego sposobu myslenia. Wiemy, ze utopia
urzeczywistniona w rezimach totalitarnych zadata od sztuki postuszenstwa nie
tylko ideologicznego, ale tez artystycznego. Awangarda sprzymierzona z poczat-
kami Zwiagzku Radzieckiego, w tym wybitne prace konstruktywistéw, okazuje
sie niepotrzebna, w chwili, w ktérej postuszenstwo tyranii staje sie najwyz-
szg warto$cia. Nie sadze jednak, Zeby to tragiczne do$wiadczenie podwazato
samg idee zaangazowania sztuki w emancypacje. Wnioski, jakie sie nasuwaja,
dotycza przede wszystkim ztoZonos$ci samego procesu emancypacji, w ktérym

nowoczesnosci — powstaniem spoteczenstwa masowego.
Wspomniany juz Alexis de Tocqueville w swych stynnych roz-
wazaniach o demokracji w Ameryce martwi sie statusem sztu-
ki w spoteczenistwie demokratycznym. Francuski mysliciel pisze, ze w starym
systemie (ancien régime) artysta sktécony z wtadca mégt oddac sie pod opieke
ludu i odwrotnie, artysta skonfliktowany z ludem szukat oparcia w arystokracji.
Artysci podzielaja te obawe, ale ich stosunek do mas w duzej mierze taczy mitos¢
i nienawis$¢. Wydaje sie na pozdr, Ze nie ma nic bardziej obcego nowoczesnemu
artyscie niz spoteczenstwo masowe z jego tendencja do unifikacji. Stanowi ono
zagrozenie dla wolnosci artysty, przez to chocby, ze chciatoby go sprowadzié¢
do swego poziomu, sprawic, by stat sie tak samo konformistyczny i filisterski
jak wiekszo$¢ ludzi. Marginalizacja, osamotnienie artysty w nowoczesnym spo-
teczenstwie ,cztowieka masowego” staje sie jednym z lejtmotywoéw sztuki. Ar-
ty$ci jednak z coraz wieksza fascynacja obserwuja to, co sie wokét nich dzieje.
Miasto, ta ikona nowoczesnosci, staje sie coraz wiekszym wyzwaniem dla sztuki,
a sceny zycia miejskiego staja sie przedmiotem sztuki na réwni z tradycyjnymi
motywami malarstwa.

Inny jednak aspekt spotkania sztuki z masami wydaje sie wazniejszy.
Masy wywalczyty wolnos¢, z ktdrej korzystaja tez artysci, ale jednoczesnie,
to wtasnie masy wydaja sie tej wolnos$ci najwiekszym zagrozeniem. Stefan Jons-
son, wybitny szwedzki badacz kultury, ujat bardzo dobrze ten paradoks we wste-
pie do ksiazki o roli mas w nowoczesnej kulturze. Wraz z Rewolucjq Francuskq
i powstaniem demokracji nowy aktor wkroczyt na scene polityczng: lud. Prawie sto
lat potem, dzieki konsolidacji ruchéw robotniczych, czyli tak zwanego czwartego
stanu, ta sita polityczna byta w stanie wywalczy¢ uniwersalnq emancypacje, spra-
wiedliwos¢ spotecznq i ustanowi¢ demokratycznq wtadze ludu. Nie kazdy jednak
byt zadowolony z tej transformacji politycznej. Wielu obawiato sie, Ze cenny gtos
ludu zapowiada przerazajqcq wtadze mottochu. Wraz z tym, jak zwykli ludzie po-
woli wkraczali na scene polityczng, elity twierdzity, Ze to stadium historii zostato
zdominowane przez grozne masy [ 2 |. Jonsson pokazuje w swych esejach, jak
to podwodjne odniesienie roli mas w historii wptywato na ambiwalencje ujecia
thlumu w sztuce od Davida Przysiegi w sali do gry w pitke do pracy wspétczesnego
artysty Alfredo Jaara Tak bardzo jq kochali: rewolucje. Tu chciatbym sie zatrzymac
nad jego interpelacja niezwyktego obrazu Jamesa Ensora Wjazd Chrystusa do
Brukseli 1899. Obraz ten, zdaniem Jonssona, pobudza do myslenia o spoteczeristwie,
stanowiqcym totalne przeciwieristwo koncepcji prezentujqgcych nizsze klasy spo-
teczne jako jednorodnq mase, ktéra potrzebuje silnej wtadzy. Obraz ten wywraca
hierarchie do géry nogami, rozpuszcza state tozsamosci, zaktdca porzqdek, narusza
moralnos$¢ i gardzi dygnitarzami. Powoduje zwarcie w relacjach wtadzy i syste-
mie reprezentacji w tamtym okresie — nie tylko w ramach tradycyjnej estetyki,
ktora okresla, jak powinno sie przedstawic lud na obrazie, lecz rowniezZ w ramach
systemu politycznego, wskazujqcego, kto jest reprezentantem ludu [ 3 ]. Artysta
przedstawit wiec w swej wizji spoteczenstwo tworzace sie in statu nascendi,
gdzie wszystko jeszcze jest mozliwe.

Wychodzac poza rozwazania Jonssona, mozna by zapyta¢ o role artysty w ta-
kim spoteczenstwie. Kim on moze by¢: jednym z btaznéw bioracych udziat w kar-
nawale, niezauwazonym przez nikogo prorokiem (twarz Chrystusa na obrazie
to twarz samego artysty), czy moze jednym z tych, co gromadza sie pod transpa-
rentem ,Vive la sociale”, co w tamtych czasach znaczyto wezwanie do rewolucji.
Jakie by nie byto miejsce wybrane przez artyste, czy wybrane dla niego przez
spoteczenstwo nowoczesne, jedno jest pewne, zawsze bedzie sie musiat zmaga¢
z iluzjami wolnosci. m

2 Stefan Jonsson, Crowds and Democracy. The Idea and Image of the Masses from Revolution to Fadcism,
Columbia University Press 2013.

3 Stefan Jonsson, Dialog, walka, uniwersalnos¢. Uwagi o historycznosci demokracji [w:]
Miedzy ro. ieniem a poro
L. Koczanowicz, K. Liszka, R. Wtodarczyk, PWN 2015 s. 32.

Eseje o demokracji niekonsensualnej, redakcja naukowa:
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JANUSZ KRUPINSKI

Imperatyw wolnosci - tworczos¢

Wolnos¢ artysty? Spelnia sie w samym akcie twérczym.

ie jest warunkiem tworczosci, jak to pod-
powiadatyby formuty: ,wolnos$¢ od” czy
,wolnos$¢ do”, np. odnoszone do kontekstu
spotecznego, politycznego czy religijnego, do klima-
tu otwartosci. W ten sposéb postawione i rozumia-
ne pytanie o wolno$¢ artysty jest Zle postawione.
Wikta we wtérna problematyke ,Swiata sztuki” (A.
Danto), ,instytucji sztuki” (G. Dickie) itp. Dlaczego?
Bowiem w gruncie duszy wolno$¢ jest wolnoscig we-
wnetrznag, a co wiecej, jest przede wszystkim wolno-
$ciag cztowieka, artysty jako cztowieka [ 1].
Jesli artysta jest wolny, to jako cztowiek. Pro-
blem wolnosci jest problemem cztowieka.

WOLNO PYTAC 0 WOLNOSC?

Pytanie o wolnos$¢ czlowieka podejmowane?,
przezywane! bywa przez samych artystéw, w ich
dzietach. Przezywane jest wtedy przez nich osobi-
Scie, dotyczy réwniez ich samych, zbiega sie z pyta-
niem o cztowieczenstwo cztowieka, o absurd zycia.
W gtebi duszy jest miejsce na wolno$¢ jako... pytanie
0 wolnos¢.

Czy kategoria wolnosci nie jest pusta?

Czyz czlowiek nie podlega bezwzglednie,
bez reszty, koniecznos$ci praw przyrody, Slepemu
losowi przypadku, a wolnos¢ nie jest tylko ztudze-
niem, jakie wytonito sie w toku ewolucji cztowieka,
i dotad nie przeszkadza w trwaniu gatunku lub na-
wet mu sprzyja? Czyz $wiat i wszystko, co don nalezy
nie jest asensowne (ani sensowne, ani bezsensow-
ne), a pojecia dobra, zta oraz neutralno$ci - puste?
Tym samym wolno$¢ jest niemozliwa, gdyz jest

1 Podobnie w przypadku filozofa (to oni, artysta i filozof najblizsi sa
idei wolnoéci, najpetniej realizuja ideat wolnosci). Dzieje sie tak
w przypadku kazdego artysty, kazdego filozofa? Powtérze: w ich
akcie tworczym (pustg jest odpowiedz: wielkiego, autentycznego
artysty, filozofa).
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bezprzedmiotowa: pomiedzy tym, co pozytywne,
a tym, co negatywne w istocie nie mamy wyboru,
gdyz nic takiego jak pozytyw i negatyw nie ma. To pu-
ste kategorie. Czyz inaczej? Ostatnia iluzje wartosci
bezwiednie przenosi psychologia poza wolnoscig
i godnoscia [ 2 ], a to wéwczas, gdy w braku konse-
kwencji wobec siebie samej bodZcem ,pozytywnym”
nazywa bodziec faktycznie ni mniej ni wiecej tylko
przyciagajacy, za$ ,negatywnym” nazywa bodziec od-
pychajacy. Jako takie popychadto sit cztowieka roz-
poznaje wtasnie behawioryzm - chociaz nawet sam
Skinner tego wprost nie méwi. Zgodnie z tym obra-
zem czlowieka, powiedzmy sobie to wyraZnie, biega-
my za przyjemno$cia, a uciekamy przed bélem, rzadzi
nami prawo marchewki i kija. Nie inaczej, gdy mar-
chewka jest piekno [ 3 ].

Bez przestrzeni znaczen i warto$ci wolno$¢ by-
faby tylko grymasem, gestem, gustem. Frywolnym
,widzi-mi-sie”.

W idee, w pojecie wolnosci wpisana jest mysl
o obiektywnym porzadku wartosci. Idea idea. Czy
jednak wolno$¢ jest w ogoéle mozliwa?

FUNKCJONALNOSC ILUZJI WOLNOSCI

Jesli nawet pojecie wolnosci jest puste, to znaczy,
nic w rzeczywisto$ci mu nie odpowiada, wszystko
podlega koniecznosci, w tym wybory, ktére cztowiek
jak sadzi sam dokonuje - to jednak pojecie wolno-
$ci odnosi sie do cztowieka, a mianowicie co naj-
mniej w tym wzgledzie, Ze niewatpliwie ludzie miewa-
ja poczucie wtasnej wolnosci. Determinista wyjasnic¢

2 Programowe dzieto pierwszej psychologii naukowej, wolnej od
metafizycznych spekulacji, twardo opartej na prawach fizycznych,
dzieto Skinnera nosi wtasnie tytut Beyond Freedom and Dignity.
To manifest behawioryzmu.

3 Nieprzypadkowo nie brak ,definicji” pigkna, ktére pojmuja je jako

to, co podoba sie lub stanowi zrédto ,szczegdlnej” przyjemnosci.

moze, ze w toku ewolucji wylonieni zostali$my
(przeciez to nie my wytoniliSmy sie) wraz z wyobra-
zeniem wolno$ci whasnej, zdolno$ci do samokontroli,
z wyobrazeniem posiadania swego ja. Determinista
musi uznac je za ztudzenie, odnotowujac zarazem, ze
z t3 iluzja cztowiek trwa, nie wyginat jeszcze - antro-
pomorficznie rzecz ujmujac: ztudzenie to jest zyciowo
uzyteczne (inny przyktad antropomorfizmu znajdu-
je w zdaniu tego typu ,Zwierzeta x dostosowaty sie
do srodowiska”).

[luzja wolnosci pozwala nam znosi¢ zniewole-
nie. Dzieki niej niewolnictwo jest tylko kryptoznie-
woleniem. To stan ukryty przed samym faktycznie
zniewolonym. J. K. Galbraiht, w The Affluent Society,
z mys$la o spotecznych rolach kobiet zauwaza, ze z ra-
doscia, w poczuciu spetnienia cnoty spotecznej stuza
one interesom innych.

Z tatwoscia mozna zauwazy¢, jak wielu artystow
odmalowuje role spoteczne jako cnoty. ,Autentyczni”
sami czynia to w poczuciu swej cnotliwosci, z duma.

Zapewne kwestia wolnosci pozostaje nierozstrzy-
galna. Zawsze mozna sobie wyobrazi¢ i twierdzi¢, ze
kto wybiera Zycie, w przekonaniu, Ze jest wolny, czy-
ni to pchniety ku temu przez geny i relacje, w ktére
jest uwiktany. Obojetne, czy s3 to relacje z przyroda
(Swiatem materialnym, naturalnym), ze soba oraz
innymi ludZzmi (przy zatozeniu, ze ludzie nie s3 po
prostu szczegdlnymi tworami materialnymi, przy-
rodniczymi), czy z ideami (np. pojmowanym zgodnie
z wykladnig Poppera: ,$wiat 3”, zgodnie z wyktadnia
Junga: ,archetypy”, ,nieswiadomos¢ zbiorowa” itp.).

Kto sobie u$wiadamia nierozstrzygalnos$¢ kwe-
stii wolnosci, ten dopiero jest wolny. Podstawo-
wy wybér: zyje, jak gdyby wolno$¢ byta niemozliwa,
lub przeciwnie. Zyje, jak gdyby jedynym prawem
byto prawo sity, lub przeciwnie.. W tej mierze je-
stem wolny?



IDEA PRAWDY

Pytania, pytania! O to co, jak i jakie jest. Kto stawia
pytanie, szuka odpowiedzi, ten przyjat idee prawdy.
Ta méwi wtasnie tyle: jest co jest, niezaleznie od moich
(,naszych”) mnieman, od mojego wydaje sie, od mo-
ich sadéw o tym (nie wyklucza to przypadku tego,
Ze wbrew moim odczuciom co$ nie jest realne, prze-
ciwnie jest tylko moja projekcja, pochodna moich mnie-
man (innych mnieman niz te, jakie mam o tym; spro-
jektowane leza na poziome podstawowym, te o tym,
na metapoziomie).

Idea prawdy: jest co jest, jest jak jest, jest jakie jest,
niezaleznie od tego, co sie nam wydaje (rozwijajac ,jest
jakjest”: istnieje na sobie wtasciwy sposéb, jest na spo-
so6b, w jaki jest).

Wolno$¢ polega na mozliwosci dokonania wyboru?
Sposrod? To wymaga znajomosci, poznania ,,alterna-
tyw”, ich wtasnosci, réznic pomiedzy nimi. Skoro wa-
runkiem wyboru jest poznanie, to warunkiem wolnosci
jako wyboru jest idea prawdy. Jej przyjecie czyni moz-
liwym poznanie, ona wyznacza kierunek, cel tym wy-
sitkom. Cel: czy jest, jak jest i jakie jest to, co jawi nam
sie, co pozna¢ chcemy. Nawet jesli ostatecznie nigdy
cel ten nie zostanie osiggniety - a to wtasnie dlatego,
Ze jest co jest niezaleznie od tego, co sie nam wydaje
- to poszukiwanie o tyle ma sens, a poznawac jest co,
jeslijest jak jest, niezaleznie od tego, co mniemamy, co
sie na ukazuje, widzi...

Nietzsche: Nitimur in vetitum: pod tym znakiem
zwyciezy moja filozofia, bo zakazywano dotqd zasadni-
czo zawsze tylko prawdy (Ecce homo, przet. L. Staff) [ 4 ].

4 Stowa nitimur in vetitum pochodza z Amores Owidiusza (III. IV. 7.).
Znacza: ,dgzymy do tego, co jest nam zakazane”.
Zadziwiajace, jak wielu czytelnikéw Nietzschego przeocza to, ze
rdzeniem jego filozofii jest idea prawdy (nawet u Jaspersa
i Heideggera, w ich kilkusetstronicowych dzietach, pt. Nietzsche, nie

©

1. Malgorzata Kosiec, Scena z wernisazu , Abstract” w ramach Andles Art.
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WYBOR

Wolnos¢ wyboru nie polega na dowolnosci, na wi-
dzi-mi-sie. Problemem nie jest wybranie czegokolwiek,
cho¢ czego, tej czy siamtej rzeczy. Twdrczos¢ nie pole-
ga na kapry$nym wskazaniu na co$. To glupie, niestety
powszechne, gadanie, Ze przez sam swéj gest artysta
czyni co$ dzietem sztuki, podnosi do rangi sztuki... Re-
ady-made? Nawet Duchamp podkresla stanowczo, ze
LWYBRAL... Wybor odnosi sie do zakresu, porzadku,
sposréd ktérego elementdw zostanie dokonany. Po dru-
gie, zaktada poznanie wchodzacych w gre przedmiotow
oraz roznic zachodzacych miedzy nimi. Wybor nie sta-
nowi wyrazu samej woli wybierajacego, to nie samo-
-wola. Podyktowany jest ,naturg” wchodzacych w gre
przedmiotdw,

To prawda, ujmowane sa z tego, czy innego punk-
tu widzenia. W akcie twérczym kluczowe jest tutaj
przyjecie w stosunku do przedmiotu ,nowego punk-
tu widzenia” - przez to ,stworzenie nowej mysli dla
tego przedmiotu” (Duchamp, z my$la o pisuarze/
Fontannie pisze o ,przypadku R. Mutta, a faktycznie
o sobie: He CHOSE it. He took an article of life, placed it
so that its useful significance disappeared under the new
title and point of view - created a new thought for that
object). To warunek przemiany.

Wybér nie dokonuje sie miedzy czymkolwiek, badz
czym. Losowo. Porusza sie w tréjkacie tego, co obojet-
ne, co zte i co dobre. Oznacza to, Ze kategoria wartosci
jest uprzednia w stosunku do wolnosci. Przyjecie jej

znajduje zaznaczenia tego). Sam Nietzsche programowo unikat takiej
deklaracji. Niesmacznem wydaje im sie grac role meczennika: ,dla
prawdy cierpie¢”. Pozostawiajq to ambitnym i teatralnym bohaterom
duchowym ... (- oni sami, filozofowie, majq cos dla prawdy uczynic).
Oszczednie uzywajq wielkich stéw (Z genealogii moralnosci,

przet. L. Staff).

stanowi warunek wolno$ci: wraz z pytaniem o to, co
dobre, co zte... Wolno$¢ spetnia sie w podjeciu tego
pytania, w probach odpowiedzi na nie.

Nawet kto$, kto tylko losuje, ten zdecydowat sie
na wybér losowy, wybrat zbiér, ,wér”, w ktérego ciem-
nos$¢ gotéw bedzie wtozy¢ reke. Wybér sposrod przed-
miotéw o tyle jest wyborem, o ile zwraca sie uwage
na wilasnosci przedmiotéw, na réznice pomiedzy nimi.
Wybiera je ze wzgledu na wtasne kryterium wyboru?
Dos¢, ze wlasne? Do$¢, Ze aktualnie jest jego? A moze
to ono nim Kkieruje, a on nawet nie jest Swiadom, ze
to sie dzieje. Podobnie jak wybiera spo$rdd tego, co wi-
dzi, a nie zdaje sobie sprawy, ze widzi z jakiego$ punk-
tu widzenia, a widzi to, co ten punkt dopuszcza, co wy-
dobywa, wynajduje swym $wiattem, na pierwszy plan,
a nawet nie zauwaza mroku, ciemnych miejsc, ktérych
Swiatto to nie siega.

Faktycznie zazwyczaj przywiazani jesteSmy do
swoich punktéw widzenia w tym sensie: na ich uwiezi...

PUNKT WIDZENIA

Punkt widzenia nie jest samowolny. Kazdy okre-
$laja wpisane wen wartos$ci. Jakze inaczej pozwa-
latby na wyboér, na wyréznienia? Twoércza postawa
polega na zdolno$ci odniesienia sie¢ do wartos$ci wpi-
sanych w punkt widzenia przyjmowany przez samego
siebie, na zdolno$ci postawienia ich pod znakiem zapy-
tania, na zdystansowaniu sie wobec nich...

W ten sposo6b cztowiek dystansuje sie wobec same-
go siebie, wobec swej tozsamosci: przestaje by¢ tozsa-
my ze soba. Rozszczepia sie.

Dzieto sztuki niesie ze soba to rozszczepienie, kaz-
demu ,,odbiorcy”, przede wszystkim temu pierwszemu,
artyscie. Tworca jest pierwszym odbiorca dzieta, w ten
sposéb ono tworzy jego, on istni sie¢ wraz z nim - nie
inaczej w kazdym innym akcie ,odbioru” tego dzieta. >
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WOLNOSC, CZYLI WOLNOSC WEWNETRZNA

Wolnos¢ jest przede wszystkim wolno$cig we-
wnetrzna.

Cztowiek, dopdki jest przytomny, zawsze jest wolny.
Nawet w najwiekszej opresji, w obliczu $§mierci moze
pomyslec to lub co innego. Nie chodzi jednak o wybér
pomiedzy ta lub owa mysla, szerzej: przed tym lub
owym. Nie stoi tylko wobec zastanej alternatywy, przed
danymi mu mozliwo$ciami. Jakkolwiek nawet wéow-
czas, gdy ograniczy sie do nich, wazne jest to, jak je uj-
mie i pojmie, wazny jest sposob, w jako odniesie sie do
nich. Co jednak wiecej, moze nie tylko wynaleZ¢ kolejna
mozliwo$¢ w tym porzadku, w tym schemacie myslo-
wym lecz moze wykroczy¢ poza 6w zastany porzadek,
ku nowemu... To twérczy poryw w samym sposobie
myslenia: pojmowania, rozumienia, oceniania.

Nowy punkt widzenia - to nowy spos6b mysle-
nia. Twérczym nie jest jednak po prostu nowosc.
Twérczy ruch to poszukiwanie prawdy. Oddalanie sie
od iluzji, idoli... Te niosa destrukcje, upadek, zniszcze-
nie, Smier¢...

NIKT ZA MNIE

Wolno$¢ to nie stan, to ruch, poza aktualny stan...
Stan, w jakim jestem, w jakim sie znajduje, ktéry znosi,
z ktérym sie zmaga, ktéry przeksztatca moja dusza?
Co6z tam okolicznos$ci! Wolno$¢ wydarza sie w ruchu
duszy poza swoj wlasny stan. To proces, w ktérym
cztowiek zmaga sie sam ze soba.

W tym jedna wolno$¢, ze nic i nikt za mnie nie
przejdzie tego, nie dokona...

To wewnetrzna walka cztowieka. Okolicznosci, zda-
rzenia, spotkania, glosy innych, moga dac jej impuls
i tres¢. Jesli on podejmie je jako wyzwanie. Kto bierze
je za konieczno$¢, nieuchronnos¢ losu, rozkaz, poucze-
nie... ten przepadt. Obojetne, czy oddat czy poddat sie
im... Podobnie ten, kogo ogarnia i porywa natchnienie,
iluminacja, rewelacja, Gtos Bozy...

MYSLENIE, CZYLI DYSKUSJA WEWNETRZNA

Dyskusja to nie dialog, to nie rozmowa... Nie kaz-
da rozmowa, nie kazdy dialog jest dyskusja. To celem
dyskusji jest poszukiwanie prawdy. Jakkolwiek nigdy
jej nie poznamy.

Stysze glos drugiego. Nasza rozmowa nie bedzie
potakiwaniem, gdy réznia nas punkty widzenia, sche-
maty myslowe (Popper: frameworks, ,zbiory podsta-
wowych zatozen”). Myli sie Ingarden, gdy twierdzi,
ze warunkiem dyskus;ji jest uprzednie poznanie po-
gladu drugiego cztowieka (O dyskusji...). Trud dyskus;ji
polega na tym, Ze nie rozumiem stanowiska drugiego,
ani on mojego, dzieli nas réznica naszych schematéw
myslowych. W samej dyskusji w gruncie rzeczy prébuje
poznaé, zrozumie¢ obcy mi punkt widzenia (schemat
mys$lowy). Niemniej to Ingarden wskazuje na podsta-
wowe znaczenie dla mozliwo$ci wejscia w dyskusje:
,Swoboda wewnetrzna”.

W znanych mi teoriach dyskusji nie spotkatem
natomiast tej kluczowej mysli: w istocie dyskusja to-
czy sie we wnetrzu osoby. W samotno$ci gtebi duszy.
Jedynie u Kanta (Religia w obrebie samego rozumu),
znajduje wskazéwke dla tej tezy: nawet gdyby sam
Bég méwit do mnie, sam musze w sobie rozstrzygnac,
ze to Bég (gdybym tego nie mégt, doswiadczatbym
tylko przemocy - chociazby miata posta¢ cudu). W ten
spos6b Kant najmocniej zaswiadcza sformutowanej
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przez siebie zasadzie ,my$lenia samemu” (Selbstden-
ken), my$lenia bez podlegtosci wobec ,zewnetrzne-
go kierownictwa” czy ,zabobonu” (Krytyka wtadzy
sqdzenia).

Gdy kto$ wchodzi w dyskusje z obcym mu zda-
niem, z niezrozumiatymi dla niego pytaniami, tezami
zmaga sie ze sobg samym, w wewnetrznym sporze.
Przy tym nawet nie jest konieczne, by autor tych zdan
sam chciat dyskutowac¢ czy dyskutowat, on nawet nie
musi by¢ przy nas, moze nie zy¢ - w ogéle nie chodzi
o autora, lecz o jego my$l, o jego dzieto. Préba rozu-
mienia, interpretacja polega na takim dyskutujacym
mysleniu.

Gdy szukam prawdy sam w sobie musze zmierzy¢
sie z trescia, z obcg mi mysla ... Dzieje sie to wéw-
czas, gdy wchodze w wewnetrzny spér ze swoim do-
tad wlasnym stanowiskiem. To rozszczepienie. rozdar-
cie wewnetrzne.

Owocna dyskusja? Nie jest nig ani poznanie i zro-
zumienie drugiego stanowiska (jesli nawet byloby
to mozliwe), ani kompromis, ani konsensus, ani deal.
Dyskusja moze by¢ owocna juz w porzuceniu swego
dotychczasowego stanowiska, nawet jesli ten owoc za-
wiesza mnie w prozni, w pustce, we mgle... Mozliwos¢
przyznania racji przeciwnikowi (Camus, Notatniki 1935-
-1959)? Zatrzymuje przy jego racji: co najmniej dla nie-
g0 nie jest owocna.

Namyst, twércza mysl polega na dyskusji - toczacej
sie?, pulsujacej, tetnigcej, oscylujacej w samej duszy...

Twoérczy charakter spotkania z dzietem polega
na wejsciu w taki ruch mysli.

WOBEC INNYCH?

W dyskusji... 6z tam ton gtosu, sposéb méwienia
kogo$, z kim rozmawiam, c6z tam pozycja, jaka posia-
da, autorytet jakim sie cieszy, jego charyzma, stawa...
Nawet jego osoba, tym bardziej to, kim jest dla mnie
osobiscie, nie moze tu znaczy¢ i wazy¢. Nawet gdyby
to byt sam Bég... W gruncie rzeczy nie dyskutuje sie
z drugg osobg, z autorem, lecz z mysla, ktéra przenosi
jego zdanie, dzieto (dzieto skadinad jego autorstwa).
Podobnie, céz tam styl, ornamentyka, sita ekspresji
tekstu, dzieta?

I odwrotnie, myslac myslacy wobec innych
nie wystepuje, nie przemawia, nie peroruje, obca
jest mu erystyka, retoryka, gra wizerunkiem... Z du-
chem wolno$ci sprzeczne jest stosowanie chwytdw,
pochwytywanie...

Nietzsche: w przeciwienstwie do ,mysliciela”,
to méwca mysli nie o rzeczach, nie rzeczowo ... mysli wia-
Sciwie o sobie i o swoich stuchaczach, méwi w narzucajg-
cy sie sposéb, nawet wowczas, gdy przez ksiqzke méwi do
nas (Z genealogii moralnosci, przet. L. Staff). [ 5 ]

KICZ, ZNIEWALAJACE DZIELO

Nie brak dziet sztuki, ktére méwia ,w narzucajacy
sie sposdéb”. W szczegélnosci, szok, obraza, gwatt ucho-
dza za sedno tworczosci. Negacja dla negacji, anarchia

5 Mysleniu Nietzsche przeciwstawia méwienie. Zdaje sie tym samym
podziela¢ przekonanie o dychotomii formy i tresci, niezaleznosci ,jak”
od ,co” (to przekonanie sofistow, estetyke redukujgcych do owego jak,
jak kto$ moéwi, jak co$ brzmi). Sadze, ze myslac zdanie wypowiadam je
w sobie, jakkolwiek dzieje sie to bez poruszenia ust. To dlatego gtos
wewnetrzny jest glosem. Akcentacja, przerwy, rytm itp. sktadaja sie na
moje rozumienie zdania, je$li nawet nie na jego sens. To jedno$¢ formy
i tresci. W szczegolnosci tres¢ jest immanentna formie (Kandinsky, w

Punkt, linia a ptaszczyzna, pisze o ‘wewnetrznej tresci formy”).

dla anarchii - zniewala autoréw takich dziet [ 6 ]. Fak-
tycznie koncza na destrukcji.

Nie inaczej w przypadku tworzenia dzieta z inten-
cja, by spotkato sie z upodobaniem. Intencja ta tyle war-
ta, co kicz. Przez samego autora pozostaje nierozpozna-
na w swej naturze, podobnie jak faktyczny kicz dziata
dopoty, dopdki nie jest rozpoznany jako taki, jako kicz.

Dzieto, ktére spotyka sie z najwyzszymi superlaty-
wami westchnien, zachwytéw ,Och” i ,,Ach”, ktére za-
chwyca - tym samym chwyta. Dzieto, ktére bierze za ser-
ce, bierze, ktére porywa, porywa... W ten zniewalajacy
sposob dziata, i takie, zwykto sie nazywac , pieknym”.

Ogolniej: artysta, autor, ktéry poddaje sie reakcji
odbiorcow, poddaje sie... Dla niego miarg dziatania
i dzieta jest powodzenie, sukces - wiasne imie wypi-
sane na niebie lub w piekle.

IDEA PRAWDY - WOLNOSC - TWORCZO0SC

W najgtebszym punkcie duszy, ktéry stanowi waru-
nek mozliwosci pytania, watpienia, namystu, dyskusji,
krytyki, refleksji lezy idea prawdy. Kto odrzuca idee
prawdy, ten nie zostawia miejsca na wolnos$¢, wybiera
prawo sity.

Wolno$¢ to zdolnos$¢ pytania, watpienia, krytyki...
Przede wszystkim spetnia sie jako jako refleksja, jako
samokrytycyzm w pytaniu o samego siebie: gdy pa-
dam przed pytaniem, ktére mnie dotyczy, ktére mnie
samego ,stawia pod znakiem zapytania”. W jaki inny
spos6b mégtbym nie by¢ przywiazany do swej tozsa-
mosci, do swego ja, do bycia soba? W przeciwnym razie
pozostane na uwiezi, na smyczy swego ja, nigdy sie nie
zerwe... (do lotu). Totez idea prawdy, wolnos$¢, niosa
ze soba rozerwanie, roztam, rozszczepienie [ 7 |. Homo
schistos - oto cztowiek!

Idea prawdy - pochodng wobec niej wolno$¢ - z ko-
lei, blisko: twoérczos$¢.

Idea prawdy, wolno$¢, oraz akt twérczy wiaza sie
istotowo: w chwili twérczej cztowiek walczy ze soba,
przekracza siebie. Tworczym nie jest przeciez dzieto,
ktore wyplywa z artysty, stanowi jego wyraz, jest jego
projektem, jest na jego miare. W ten sposdb artysta tyl-
ko powiela siebie. Tworzy w granicach swej mentalno-
$ci, w polu, jakie wyznaczaja ,jego” schematy myslowe
(,jego”, a w gruncie spotecznym, te jakie wpojono mu,
jaki wypit z ,,mlekiem matki”).

Margines wolnosci poszerza sie, gdy kto$ przed-
miotem wyboru czyni kryteria oceny, punkty widze-
nia... To znaczy: toczy wewnetrzng walke ze samym
sobag, o siebie - nie jest ofiarg swej tozsamosci. Gotéw
jest ja przekroczyé¢, porzuci¢. Jako taka walka stanowi
elementarny akt twérczosci. Kto tworzy, ten otwiera sie
na Inne. Nie powiela, nie wyraza, nie znajduje siebie,
jakim jest - a istni sie wobec Innego.

Akt tworczy: w dziele i dzieki dzietu dla artysty
(a wbezwzglednie twérczym dziele: takze dla kazdego
innego ,odbiorcy”) ujawnia sie co$, co dotad ,w ogéle
nie mieécito mu sie w glowie” — Inne. Teraz? Wobec
Niego zmaga sie on ze soba. Sam ze soba? Sam w sobie
Z wyzwaniem Innego. =

6 Artysci tego po-kroju Nietzschego maja za swego prekursora i mistrza.
Slepi na jego wyznanie: ,Nie obalam ideatéw, wktadam jeno
rekawiczki przed nimi..." (Ecce homo, przet. L. Staff).

7 Zaprzeczeniem ducha tworczosci jest ideologia kultu ja, bycia soba,
samorealizacji (,Be yourself”), podobnie koncepcja sztuki jako wyrazu
duszy, osobowosci, ja artysty. Marne to czasy, marne do dusze, gdy

taka ideologia, taka koncepcja ,przyswieca”. Co za mrok!



GRZEGORZ SZTABINSKI

Imperatyw tworzenia
a wolnos¢ artystyczna

ermin ,imperatyw” oznacza nakaz i odsyta do sfery zobowigzan etycznych.

Filozofowie poszukiwali jednak takiego sformutowania jego zatozen, zeby

uwolni¢ go od charakteru normatywnego i uczyni¢ postepowanie ludzkie
moralne stusznym, a jednocze$nie wolnym wyborem. Stowo imperatyw czasami
kojarzone bywa tez z impulsem, konieczno$ciag uwarunkowang gtebokimi, poza
Swiadomymi sferami naszej psychiki. Impuls moze mie¢ charakter moralny. Po-
lega woweczas na czynieniu dobra bez zastanawiania sie. Podobny charakter, nie
uwarunkowany konkretnymi celami praktycznymi lub innymi uzasadnieniami, moga
mie¢ dziatania tworcze. Co$, jaki$ nakaz wewnetrzny lub nie§wiadoma przyczyna
powoduje, ze uprawiamy sztuke nawet wowczas, gdy nie przynosi to zadnych wy-
miernych korzysci, a czesto naraza na ktopoty lub straty. Czy realizujemy wowczas
nasza wolno$¢ rozumiang w najglebszym sensie, czy ulegamy zniewoleniu?

W dziejach refleksji nad sztuka spotka¢ mozna kilka rodzajéw sugestii odnosza-
cych sie do wewnetrznej konieczno$ci, jako jej podstawy. W czasach starozytnych
najwazniejsza z nich byta Platoniska koncepcja ,boskiego szalenstwa”. W Fajdrosie
filozof wyréznit cztery rodzaje psychoz czy szatéw, jakie moga ogarnia¢ ludzi. Nie-
ktére z nich uznat za szkodliwe z punktu widzenia indywidualnego lub spotecznego.
Jednak dwie odmiany spotkaly sie z wysoka oceng, jako przynoszace wiele dobrego.
Jedna to szat zwigzany z wieszczeniem, przepowiadaniem przysztosci, druga to szat
poetycki, zsytany przez Muzy. W obu przypadkach dochodzi do przekroczenia zwy-
ktego stanu umystu ludzkiego. Cztowiek méwi wéwczas, czy robi, nie to, co chciatby,
a dziata pod wptywem przymusu. Platon przymus ten traktowat jako nie pochodzacy
od dziatajgcej osoby. Szat tworczy zestany jest przez Muzy. Stanowi natchnienie co
mtodq, sSwiezq, czystq dusze porywa, a ona sie budzi i wybucha w piesniach i w innej
twérczosci [1].

1 Platon, Fajdros, XXII, 245, przet. W. Witwicki, Warszawa 1958, s. 68

Starozytni Grecy cenili gtéwnie sztuke opar-
Powyzej: Adam Patrzyk,
Bez tytutu, 2014, olej,
ptétno, 90 x 160 cm,
fot. Jacenty Dedek
(czytajs. 77)

ta na wiedzy i umiejetnos$ciach. Dlatego badacze
zastanawiali sie, jak nalezy pojmowac¢ Platonska
pochwate dziatan niekontrolowanych, wywodza-
cych sie z tajemniczej konieczno$ci. Grecki filozof
pisat przeciez, ze ,najwieksze dobra” zawdziecza-
my szalenstwu. Podkreslat nawet, ze kto bez tego
szatu Muz do wrdt poezji przystepuje, przekonany,
Ze dzieki samej technice bedzie wielkim artystq, ten
nie ma swiecen potrzebnych i twérczos¢ szalernicow
zacmi jego sztuke z rozsqdku zrodzonq | 2 ]. Niekto-
rzy interpretatorzy prébujac wyjasnic¢ ten dylemat
przyjmowali, Ze poezja jest wyjatkowa dziedzi-
ng, w ktorej liczy sie nie rozsadek i przewidywane korzys$ci materialne, a dziatanie
pod wplywem szczeg6lnego przymusu i ewentualne zdobycie stawy. W pierwszym
z przytoczonych wczesniej cytatéw wyraznie zaznaczone jest jednak, ze sytuacja taka
odnosi sie nie tylko do ,pie$ni”, a réwniez do ,.innej twoérczosci”. Mozna wiec uznac,
ze Platon uwzglednial wystepowanie ,boskiego szalenistwa” w wielu dziedzinach
sztuki. Sadzit nawet, Ze najwyzsze dokonania w kazdej z nich powstajg nie dzieki
nabytej wiedzy i umiejetno$ciom, a poddaniu sie koniecznos$ci twoérczej.

W zwiazku z ta sytuacja pojawia sie jednak pytanie: czy wyuczona i opanowa-
na technika artystyczna ulega w tej sytuacji uniewaznieniu? Czy dziatania takie
przebiegaja w sposéb niekontrolowany? Gdyby tak byto ,szat twérczy” zblizatby
sie do dziatan wykonywanych w niektérych odmianach psychoz. Platon ,boskie

szalenstwo” od nich oddzielat, okre$lajac je jako rodzaj szalenstwa szkodliwego. >

2 Tamze, XXII, 245, s. 67
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Koncepcja jego réznita sie wiec od teorii Freudowskiej, w ktérej artysta umiesz-
czony jest w sasiedztwie neurotyka lub wprost uwazany za potencjalnego neuro-
tyka. Podkreslat to Arnold Hauser, piszac, Ze tak istotna w refleksjach nad sztuka
prowadzonych przez twérce psychoanalizy ,zdolno$¢ sublimacji” jest rodzajem
mechanizmu obronnego, ktéry twérce sztuki chroni od kary czy choroby, ale wie-
zi w Swiecie fikcji, w ktérym ,niewiele mu brakuje do neurozy” i w ktérym w istocie
czesto odciety jest od rzeczywistosci réwnie niebezpiecznie jak ludzie cierpigcy na
zaburzenia nerwowe [ub umystowe [ 3 ]. R6Znica polega jednak na tym, Ze artysta nie
jest zamkniety catkowicie w $wiecie nieustepliwej fikcji i odnajduje droge do rze-
czywisto$ci zachowujac gietko$¢ pozwalajaca mu odstepowac od $wiata faktow
i powtérnie nawigzywac z nim kontakt. Przy takiej interpretacji twérczo$¢ arty-
styczna, podobnie jak tworcza dziatalno$¢ naukowa, jest rodzajem przymusu, ktory
stanowi¢ moze takze szczesliwe rozwigzanie konfliktow wewnetrznych cztowieka.
Zygmunt Freud analizowat to zagadnienie w oparciu o dziatalno$¢ Leonarda da Vin-
ci stwierdzajac, ze gdy okres dzieciecych badan seksualnych zostaje zakonczony
energicznym sthumieniem, w rezultacie wczesnego powiazania popedu badawczego
z zainteresowaniami seksualnymi otworzy¢ sie moze droga do sublimacji. Nie zawsze
jednak zostaje ona odnaleziona. W wielu przypadkach poped badawczy dzieli los
ptciowosci i ulega zahamowaniu. Swobodne twdrcze dziatanie zostaje ograniczone,
czesto na cate zycie. W innym przypadku, gdy rozw¢j intelektualny jest dostatecz-
nie silny, zeby przeciwstawi¢ sie szkodliwemu sttumieniu seksualnemu, nastepuje
obejscie sttumienia i badania seksualne powracaja w nieSwiadomosci w postaci
,wewnetrznego przymusu powatpiewan”. Sg one, jak pisze Freud, znieksztatcone
i pozbawione wolnosci, niemniej jednak wystarczajqco silne, azeby samemu mysleniu
nada¢ charakter seksualny i wzmocnic operacje intelektualne przesycajqc je rozkoszq
i lekiem cechujqcymi wtasciwe procesy seksualne. Badanie staje sie tu aktywnosciq
seksualng, czesto majqcq charakter wytqczny; poczucie ,zatatwienia” intelektualnego

3 A. Hauser, Filozofia historii sztuki, przet. D. Danek i ]. Kamionkowa, Warszawa 1970, s. 53.
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jakiejs sprawy, znalezienie wyjasnienia zaj-

muje miejsce zaspokojenia seksualnego [ 4 ].

Trzecia mozliwo$¢ polega na tym, ze wy-

stepujace sttumienie seksualne nie pro-

wadzi do zepchniecia w nieSwiadomo$¢

popedu rozkoszy seksualnej, w zwigzku

z czym libido sublimuje sie w zadze wiedzy

i wzmacnia poped badawczy. Réwniez tutaj

- pisat Freud - badanie staje sie poniekqd

przymusem i Srodkiem zastepujqcym aktyw-

nos¢ seksualng, ale wskutek catkowitej od-

miennosci wchodzqcych tu w gre proceséw

psychicznych (sublimacja zamiast przebicia

sie tresci z nieSwiadomosci) nie dochodzi

tu do powstania nerwicy, przywiqzania do

pierwotnych komplekséw dzieciecych badan

seksualnych, a poped moze swobodnie stu-

zy¢ zainteresowaniom intelektualnym [ 5 ].

Podczas czytania tych uwag moze

powsta¢ wrazenie, ze w koncepcji Freu-

dowskiej dziatania twércze sa zdeter-

minowane i w zwigzku z tym niewiele

jest miejsca w tej teorii na wolno$¢. Au-

tor wskazuje przeciez na sytuacje zaha-

mowania (wystepujaca w pierwszym ze

scharakteryzowanych przypadkéw), ner-

wicowy przymus wykonywania (w dru-

gim) oraz przymus i zastepczy charakter,

o potaczony jednak z pewna mozliwoscia

kierowania sie zainteresowaniami (w trze-

cim). Wiedenski psychoanalityk najwyzej ocenia oczywiscie ostatnig sytuacje. Sa-

dzi, Ze wystapita ona w postaci wzorcowej w przypadku twoérczosci Leonarda da

Vinci. Za ,tajemnice jego osobowo$ci” uwaza to, ze po zaangazZowaniu zZqdzy pozna-

nia w stuzbie zainteresowan seksualnych w okresie dzieciristwa, udato mu sie poz-

niej wysublimowa¢ wiekszq czes¢ libido w poped badawczy [ 6 |. Twérczo$¢ rozwazana

7 tej perspektywy nie jest wiec swobodnym wyborem Zyciowym, a stanowi sposob

kompromisowego rozwiagzania napie¢ psychicznych. Dlaczego wiec teoria Freudow-

ska dla niektorych artystow i badaczy sztuki stanowi punkt wyjscia do podjecia
kwestii wolno$ci artystycznej?

W przedstawionych przed chwilg refleksjach akcentowane byto zagadnienie
sublimacji. Na teorie Freuda mozna jednak takze spojrze¢ podkreslajac znaczenie
procesu psychoanalitycznego, w ktérym terapeuta korzysta z metody swobodnych
skojarzen umozliwiajacej pacjentowi wprawienie sie w stan spokojnej samoobserwacji
bez rozmyslania [ 7 ]. Ostrzega sie go przy tym, by nie kierowat sie jakimkolwiek mo-
tywem, ktdéry by mégt spowodowaé wybor lub wykluczenie skojarzen, chocby motyw
ten gtosit, Ze jedno jest zbyt nieprzyjemne lub zbyt niedyskretne, by je wypowiedziec,
inne znéw jest zbyt mato wazne, nie nalezy do rzeczy lub jest bezsensowne, nie musi zo-
sta¢ wypowiedziane [ 8 ]. Metode te mozna uznac za model wolnej twérczosci w sztu-
ce, a takze wzorzec swobodnego dziatania w innych dziedzinach Zycia. Podkresla
to szwedzki psychoanalityk Andrzej Werbart, piszac: Twdrczos¢é w sztuce i w leczeniu
psychoanalitycznym zaktada, iz jestesmy w stanie uwolnié sie od zahamowari i wzgle-
dow wynikajgcych z ograniczen kulturowych, wychowania i z nas samych - i otwo-
rzy¢ wewnetrznq przestrzen na typowq dla zabawy spontanicznos¢ i badanie wtasnych

4 Z.Freud, Leonarda da Vinci wspomnienie z dziecitistwa, [w: idem, Poza zasadq przyjemnosci, przet. ]. Prokopiuk,
Warszawa 1975, s. 379-380.

Ibidem, s. 380.

Ibidem, s. 381.

Z.Freud, Wstep do psychoanalizy, przet. S. Kempneréwna i W. Zaniewicki, Warszawa 1982, s. 290.

Ibidem.
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uczué i przezy¢ [ 9 ]. Koncepcja tak pojetej tworczosci i wolnosci
stata sie punktem wyjscia rewolucyjnych programéw i dziatan po-
dejmowanych w XX wieku w réznych obszarach sztuki i kultury.
W aktywno$ci artystycznej praktyki takie zainicjowali surreali-
$ci, ktorzy chcieli uwolni¢ nas od ograniczajacej tradycji kultury
europejskiej, zwigzanych z nig zasad etyczno-wychowawczych
i od naszego ego, ktére jest ograniczajace, gdyz nie pozwala
otworzy¢ sie na nadrzeczywisto$¢, czyli przekroczy¢ opozycji
zaktadanych w mys$leniu logicznym, kulturowo normowanym.
W innych dwudziestowiecznych programach wyzwolicielskich
podobne hasta formutowano stosujagc odmienng terminologie,
jednak sens programu byt zblizony. Chodzito o to, Zeby metode
Freuda, stuzaca pierwotnie celom diagnostyki psychiatrycznej,
przeksztatcic z jednej strony w uniwersalng koncepcje pozwa-
lajaca na uwzglednienie nieSwiadomych motywacji, a z dru-
giej w rozpoznanie sposobéw ttumienia, wypierania, autorepresji
oraz ukrytych, zamaskowanych form, w jakich pragnienia moga
manifestowac sie w zmienionej postaci. Twérczo$¢ potaczona
zostata $cisle z dazeniem do wolnosci. Uznano, Ze wyzwolenie
z ograniczen stanowi jej podstawowy i najlepszy stymulator. O ile
jednak Freud przyjmowal, Ze napiecia miedzy wolnoscia a ogra-
niczeniami, jakie stwarza kultura, sg nieodtacznym elementem
psychoanalitycznej refleksji nad cztowiekiem, w rewolucyjnych
programach artystycznych, a takze niektérych spotecznych, za-
czeto dazy¢ do zniesienia drugiego z tych sktadnikéw. Dazenie
do wolno$ci skierowane zostato przeciw wymaganiom kultural-
nym lub przeciw samej kulturze, ktéra uznana zostata za czynnik
ograniczajacy swobode twoérczej ekspres;ji.

Niektérzy psychoanalitycy zwracaja uwage na ,ironie meto-
dy” wolnych skojarzen. Stephen Frosh pisze: Pacjentowi méwi sie, by ,swobodnie ko-
Jarzyt, wiedzqc, ze podstawe psychoanalizy tworzy wtasnie niemoznosé¢ postuchania
tej instrukcji (,bgdz spontaniczny - teraz!”). Gdyby mozliwe byty swobodne skojarze-
nia, gdyby jedno znaczenie naprawde mogto przeptywac za drugim, bez ustanku, bez
cenzury, za to z przyjemnosciq i w poczuciu spetnienia — analiza nie bytaby potrzebna,
bowiem zajmuje sie ona wtasnie blokadami w zakresie tak rozumianej wolnosci, jed-
nak psychoanaliza odnosi sie do tych blokad ze Swiadomoscig, Ze sq sednem sprawy:
Swobodne skojarzenia sq niemoZzliwe, bo nie istnieje wolnos¢ od nieSwiadomych ogra-
niczen [ 10 ]. Owe nie$wiadome ograniczenia to czynniki obce, zewnetrzne, ktére
naptynety do naszej nieSwiadomosci. Wydaje sie, ze stanowig one to ,,co nasze”,
pochodza od nas, a w istocie s3 uwewnetrznionymi pragnieniami oséb, od ktérych
jesteSmy zalezni. Spostrzezenie to jest istotne z punktu widzenia polityki psycho-
analizy. Okazuje sie, Ze to, co wydaje sie najbardziej wewnetrzne i ,0sobiste’, zosta-
to wczesniej sformutowane pod wptywem ,,obiektywnego”i,zewnetrznego” [ 11 ]. Nie
mozna wiec ostro odroézniac tego, co wiasne, od tego, co zostato przejete, gdyz juz
na poziomie nieSwiadomo$ci granica ta nie tyle zaciera sie, ile ulega przemiennosci.
Podziat zatamuje sie, a dobre odzwierciedlenie tego procesu stanowi wstega Mo-
ebiusa, o ktdrej w zwiazku z psychoanaliza pisat Jacques Lacan. Wnetrze i zewnetrz-
nos¢ ulegaja w niej plynnej zmiennosci, zastepuja sie miejscami na powierzchni.
Podobnie imperatywu twoérczego nie mozna uzna¢ za wyzwalajace ujawnienie tego,
co wewnetrzne, gdyz nie istnieje ono w postaci czystej. Frosh przestrzega, zeby wy-
razajac che¢ wolnosci nie przeoczy¢ sit wewnetrzno-zewnetrznych, ktdre konstruujq
nasze potozenie, a wiec takze nasze pragnienie [ 12 ].

Przekonanie o istnieniu pierwotnego bodZca umozliwiajacego wielka twor-
czo$¢ stanowito trwaty motyw w dziejach kultury europejskiej. Od Platonskie-
go ,boskiego szalenstwa”, poprzez opowiesci o dzietach zasugerowanych arty-
$cie we $nie, albo w szczegdlnych stanach widzen na jawie, az po twierdzenia, ze
jakas ukryta sita prowadzi reke twoércy, wyrazano wiare w istnienie pozaswia-
domego czynnika warunkujgcego najwazniejsze procesy artystyczne. Zagad-
nieniom tym wiele uwagi poswiecit Carl Gustaw Jung, ktéry wyrézniat odmia-
ne wizjonerska sztuki, w przypadku ktorej Swiadomos$¢ i wola podporzadkowane

9 A.Werbart, Sztuka wolnosci. Siedem psychoanalitycznych tez na temat twérczosci, przet. L. Kalita, [w:]
Sztuka i wolno$¢. Psychoanalityczna refleksja nad znaczeniem twdrczosci, red. E. Sala, Krakéw 2014, s. 93.

10 S. Frosh, Pragnienie wolnosci?, [w:] ibidem, s. 34.

11 Ibidem, s. 34.

12 Ibidem, s.35

o

s3 ,podziemnemu nurtowi”, ktéry dominuje nad racjonalnymi wyborami. Wydaje
sie artyscie, ze tworzy w sposéb wolny i spontaniczny, mocg wtasnej intencjonal-
nosci i $wiadomej celowosci, a naprawde kierowany jest przez zewnetrzny wo-
bec wlasnego ego, nieuswiadomiony czynnik psychiczny. Jung pisat, Ze przekona-
nie artysty o absolutnej wolnosci tworzenia bytoby ztudzeniem jego swiadomosci;
sqdzi on, ze ptynie, podczas gdy niewidzialny nurt unosi go naprzéd [ 13 ]. W odnie-
sieniu do tego typu dziatalnosci Jung uzywat okreslenia ,,impuls twoérczy”, pod-
kreslajac, Ze jest ona rezultatem wrodzonego popedu, ktéry chwyta osobe i czyni
z niej swoj instrument. Umyst artysty odbiera wéwczas wtasne rzeczy napisane
lub namalowane ze zdziwieniem, jako obce.

Radykalizm wtasciwy dla Junga zdarzat sie jednak wyjatkowo w dzie-
jach refleksji nad tworczoscia. Zwykle brano pod uwage, cho¢ w réznym stopniu
iw zmiennych zakresach, wystepowanie czynnikéw irracjonalnych i racjonalnych,
miedzy ktérymi mogto dochodzi¢ do konfliktu, ale ktére réwniez mogty wspie-
ra¢ sie wzajemnie. W takim duchu wspétdziatania prébowat zinterpretowac
koncepcje platonska Jacques Maritain. Podkreslat, ze Muza jest w niej wyraznie
odrdzniana od namietno$ci, ludzkiego szalenstwa, gtupoty, dziecinnych gier i nie-
Swiadomosci w sensie freudowskim. Starozytny filozof nigdy nie uwazat zniesie-
nia refleksji i logicznej mys$li za najlepszy dar od bogéw dla istot $miertelnych.
W zwigzku z tym Maritain oddzielal nieSwiadomosé¢, ktora zajmowat sie Freud,
od przedswiadomosci wystepujacej w koncepcji Platona. Pierwsza ma Zrédta
biologiczne, zwigzana jest z potrzebami ciata, instynktami, kompleksami, zre-
presjonowanymi obrazami pragnien, traumatycznymi wspomnieniami i stanowi
autonomiczna, dynamiczna cato$¢. Dziata ona poza intelektem, dazac do ujawnie-
nia swych tre$ci w $wiadomosci. Druga ma charakter duchowy i pochodzi ,z géry”,
od bogéw i muz, a nie ,z dotu”, od potrzeb ciata. Nie pozostaje ona w opozycji do
intelektu, a stanowi Zrdédto jego najwiekszych wzlotéw. Jej dziatanie jest niezrozu-
miate, rodzi sie w ciemnosciach duszy, ale prowadzac do jasnych stanéw umystu,
Swiata pojeé, logicznych zwiqzkéw, racjonalnych dyskurséw i racjonalnych rozwa-
zan, w ktérych dziatalnosé¢ intelektu przybiera ostatecznie forme i ksztatt [ 14 ].
Lekcewazenie w modernizmie owej przedSwiadomosci na rzecz nieSwiadomosci
uwaza Maritain za znak tepoty naszych czaséw [ 15 ]. >

13 C. G.Jung, O stosunku psychologii analitycznej do dzieta poetyckiego, [w:] idem, Archetypy i symbole,
przet. J. Prokopiuk, Warszawa 1976, s. 366.

14 . Maritain, Creative Intuition in Art and Poetry, Cleveland-New York 1955, s. 68.

15 Ibidem, s. 67.
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W prezentowanych tu rozwazaniach nie réznicowatem do-
tad wyraznie poje¢ ,imperatyw” i ,,impuls”. Powodem tego byta trud-
nos¢ rozstrzygniecia w wielu branych pod uwage przypadkach, ktéry
z tych terminéw bedzie odpowiedniejszy. Jedynie w odniesieniu do
Jungowskiej koncepcji sztuki wizjonerskiej z cata pewnos$cig moz-
na byto stwierdzi¢, iz chodzi w niej o dziatanie twércze zachodzace
pod wptywem impulsu, a wiec spontanicznego bodzca, determinu-
jacego do wykonywania aktéw, ktérym nie mozna sie przeciwstawic¢
i nad ktérymi nie mamy kontroli. W innych przypadkach w mniej-
szym lub wiekszym stopniu, na okreslonym poziomie, albo w pewnej
fazie dziatania twérczego wiaczaly sie czynniki §wiadome. Ich rola
byta ro6znie okreslana i w rézny sposéb odnosity sie one do problemu
przymusu i wolno$ci. Zwykle jednak samo poczucie przymusu two-
rzenia wymykato sie racjonalizacji [ 16 ]. Pojecie imperatywu w wer-
sji dostownej i precyzyjnie okreslonej zwigzane jest natomiast z dziataniem rozumu.
Imperatyw to forma nakazu, ktéry umyst daje sobie samemu [ 17 |. Z tak pojetym
imperatywem mamy do czynienia przede wszystkim na gruncie etyki, gdzie Kant
sformutowatl podstawowy i jego zdaniem jedyny postulat moralny. Nakazywat
on postepowac zawsze wedtug tylko takiej zasady, co do ktorej cztowiek mégtby
chcie¢, aby stata sie prawem powszechnym. Imperatyw kategoryczny Kanta miat
charakter racjonalny i autonomiczny. Rozum przemawiat poprzez niego sam do sie-
bie, nie dziatajac przy tym pod wplywem czynnikéw zewnetrznych [ 18 ]. Uwzgled-
nienie ich bytoby oparte na czynnikach obcych wobec rozumu, heteronomicznych,
a wiec rozum nie kierowatby, a bytby kierowany. Nasuwa sie wiec pytanie, czy mozna
imperatyw twdrczosci potraktowaé w podobny sposéb [ 19 |? Jako podstawe twor-
czosci artystycznej przyjmujemy wéwczas nie czynniki zewnetrzne wobec rozumu,
ktoére uzyskuja nad nim dominacje, albo prowadza z nim gre oparta na zwodzeniu
i maskowaniu, a przyjmujemy, Ze dziatalno$¢ nasza jest wyrazem sposobu, w jaki
$Swiadomo$¢ przemawia do siebie.
Nalezy od razu zaznaczy¢, Ze tego typu koncepcje imperatywu twérczego rzad-
ko wystepowaty w dziejach tradycji europejskiej. Dominowaty zwykle teorie albo
upatrujace zrddet twoérczosci w natchnieniu, intuicji, tasce bozej, wrodzonym ta-
lencie, albo w ukrytych Zrédtach nieSwiadomosci. Jesli zas uwzgledniano dazenie,
zeby rozum przemoéwil w sztuce, pojawiata sie tworczos¢ heteronomiczna i ,hi-
potetyczna”. Przyktadem jej moga by¢ dziatania artystyczne podporzadkowujace
sie ro6znym celom i ideom zewnetrznym, jakie przed twércami byty stawiane, albo
jakie sami przyjmowali w dziejach sztuki, uwzgledniajac zewnetrzne wymagania.
W czasach nowoczesnych istotnym Zrédtem heteronomizacji twérczosci, uczynienia
16 Czasami, np. w koncepcji Freudowskiej, racjonalizacja byta traktowana jako tworzenie fatszywej
interpretacji danej sytuacji.

17 Por. A. Lalande, Vocabulaire technique et critique de la philosophie, Paris 1976, s. 478.

18 0d imperatywu kategorycznego odrézniat Kant imperatyw hipotetyczny, ktéry zwigzany jest z realizacjq
okreslonych celéw zewnetrznych i odwotuje sie do rozkazéw Boskich, wymagan spotecznych,
czy jednostkowych pozadan.

19 Kant zagadnienia sztuki rozwazat nie tyle z perspektywy twérczosci, co odbioru. Zajmowat sig

zagadnieniami smaku i oceny estetycznej, pytajac o ich powszechny i konieczny charakter.

Siergiej Michajtowicz
Prokudin Gorski
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(fot. 1-4 czytajs. 115)

Z niej nie sposobu realizacji imperatywu, a reagowania na rézno-
rodne pojawiajace sie wyzwania, stat sie bunt artysty. Kierowany
byt on przeciw réznym instytucjom, naduzyciom wiadzy, przeciwko
okres$lonym grupom spotecznym czy ruchom politycznym. Od okre-
su romantyzmu pojawila sie jednak jego szczeg6lna odmiana pole-
gajaca na protescie przeciwko rzeczywistosci spotecznej jako catosci,
oskarzeniu spoteczenistwa jako takiego [ 20 ]. Tendencja ta znalazta
kontynuacje i szerokie rozwiniecie w twérczo$ci awangardowej. Tak
pojety bunt stat sie nowoczesnym imperatywem tworczym. Z jednej
strony wiec liczni artysci od XIX wieku znajdowali, a takze znajduja
obecnie, podstawe do dziatania w rzucaniu wyzwan wobec réznych
obszaréw zycia spotecznego. Zastepuje to dominujace wczesniej
uwzglednianie zlecen i nakazéw réznych instytucji spotecznych
(dworu, Kosciota, panstwa itp.). Artysta buntujacy sie uzalezniony
jest od dziedziny zycia spotecznego, do ktérej sie odnosi. Wprawdzie twércy uwazaja
sie za ludzi wolnych, a w rzeczywistosci ich dziatalno$¢ uzalezniona jest od obszaru
idei i zjawisk, wobec ktorych rzucane sa wyzwania [ 21 ].

Niektére dylematy zwigzane z buntem i krytyka, jako podstawami imperaty-
wu twérczego wspétczesnego artysty, ciekawie podjat Artur Zmijewski w artykule
Stosowane sztuki spoteczne. Rozwaza on w nim dialektyke sprzeciwu i zaangazo-
wania. Problem ten staje, jak twierdzi, przed artysta, ktéry pragnie by¢ aktywnym
podmiotem kreujgcym swiat spoteczny i polityczny [ 22 ]. MoZe on zaangazowac swa
tworczo$¢ w stuzbe okreslonej idei, jednak najczesciej przynosi to przykre skutki,
o czym przekonuja losy tworcéw wspierajacych rézne rezimy totalitarne. Dziatal-
no$¢ taka wywotuje ostatecznie poczucie winy i wstydu. Dlatego nie chcac uprawia¢
tworczosci autonomicznej, a jednocze$nie majac w pamieci niebezpieczne konse-
kwencje buntu przybierajacego postac zaangazowania politycznego po stronie okre-
$lonej partii, wielu wspétczesnych artystéw wybiera droge krytyki. Polega ona na
zaistnieniu w debacie publicznej poprzez podejmowanie okreslonych tematéw na
drodze skandali oraz uwzglednianie tresci Zycia spotecznego przy zastosowaniu
strategii subwersywnych [ 23 ]. Twoérczo$¢ ta umozliwia z jednej strony znajdowanie
nieustannego Zrédta inspiracji w otaczajacej rzeczywistosci, a z drugiej pozwala
zachowac poczucie wolnosci, chroni przed niebezpieczenistwem ,bycia uzytym”
przez instytucje spoteczne. Wina i wstyd zostaty zaszyfrowane w sztuce jako ,ucieczka

20 A.Hauser, op. cit., s. 69

21 Przyktadem odréznienia buntu jako sktadnika imperatywu twérczego od buntu heteronomicznego moze
by¢ praca Henryka Stazewskiego. Na obrazie (znajdujacym sie obecnie w zbiorach Muzeum Sztuki
w Lodzi) umiescit po francusku napis: Kto nie walczy w swojej sztuce, walczy przeciw sztuce. Hasto to,
przypominajgce swa formg imperatyw kategoryczny Kanta, moze by¢ odnoszone do konkretnych obszaréw
protestu, ale zasadniczo wyraza twérczy nakaz o charakterze ogélnym, w ktérym zawarte jest roszczenie
do stania si¢ prawem powszechnym.

22 A. Zmijewski, Stosowane sztuki spoteczne, ,Krytyka polityczna” 2007, nr 11/12, 5. 15.

23 Strategie subwersywne, w ktérych ma miejsce wykorzystanie ,cudzych” reprezentacji czy materiatow
w ramach wtasnych realizacji (ibidem, s. 16) sg dobitnym przyktadem heteronomicznego

i, hipotetycznego” charakteru twérczosci krytycznej.
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przed’, jako nieustannie aktywna wewnetrzna negocjacja [ 24 | - pisze Zmijewski.
Prowadzi to jednak, co podkresla autor, do pekniecia, ktére z jednej strony pozwala
sztuce by¢ pracobiorcq paristwa i catego aparatu gospodarczego, petnic role stuzeb-
ng spotecznie — producenta otoczenia wizualnego, systemow informacji wizualnej,
architektury wnetrz, wzornictwa przemystowego, a z drugiej chroni jq przed sta-
niem sie klientem wtadzy poprzez bunt, kontestacje, weryfikacje tabu, przechowy-
wanie marzern, dystrybucje wolnosci [ 25 ]. Obie te strony wspoiczesnego twérczego
imperatywu ,hipotetycznego” dialektycznie sie tacza. Sztuka nieustannie godzi
sie i nieustannie odmawia wtadzy swoich ustug [ 26 | - pisze Zmijewski. Mozna
to uznac za sytuacje patows, albo za wyraz roztropnej swobody polegajacej na
czerpaniu impulséw tworczych z rzeczywistosci spotecznej i nie dopuszczajacej
do nadmiernej identyfikacji artysty z tym, co zewnetrzne.

Zastosowane w moim artykule zblizenie sensu poje¢ ,,impuls” i ,imperatyw”
nie miato na celu ich utozsamienia, a tylko odkrycie ich zblizonej roli w sztuce.
Zaréwno w jednym, jak drugim przypadku chodzi o twérczos¢, ktéra nie jest
dziataniem doraznym. Poszukiwanie jej Zzrédet w impulsach, bodzcach spoza
$wiadomosci, ogranicza mozliwo$¢ podejmowania przez artyste okazjonalnych
decyzji dyktowanych przez aktualng koniunkture panujaca na rynku sztuki. Moze
tez, na co zwracatem uwage, prowadzi¢ do pewnych rodzajéw wyzwolenia. Uzna-
nie tworczosci za wynik imperatywu zwigzane jest z akcentowaniem $wiado-
mosci wewnetrznego nakazu. Moze on prowadzi¢ do pragnienia uniezaleZnienia
sztuki od wptywdw zewnetrznej rzeczywistosci i realizowania autonomicznych
dziatan artystycznych, albo znajdowac¢ przejawy w postaci buntu wigzacego twor-
czo$¢ z reagowaniem na konkretne rodzaje pojawiajacych sie w $wiecie zagro-
zen. Koncepcja imperatywu twoérczego polega wiec na dokonywaniu wyboréw
i $wiadomym realizowaniu artystycznego etosu. Wolnos¢ staje sie w takiej sytuacji
przeciwienstwem dowolnosci, a takze uzaleznienia od pod$wiadomych przymu-
sow. Staje sie dobrowolnym przyjeciem zasady, ktéra powinna by¢ uwzgledniana.
Czy wspotczesna tworczos¢ posiada tak pojety imperatywny charakter? Uwazam,
ze zanika on, natomiast pojawiajg sie zastepcze, pozornie zblizone do niego formy
dziatan. NieSwiadome impulsy twoércze staty sie tre$cig warsztatéw organizowa-
nych dla oséb w r6znym wieku (od dzieci do senioréw), podczas ktorych uczy sie
technik wyzwalania swych mozliwo$ci kreatywnych. Wewnetrzny nakaz twérczy
sprowadzony zostal do wytwarzania wystawianych w galeriach przedmiotow
o rozpoznawalnych, wiasciwych dla danego autora cechach stylistycznych. Im-
peratyw buntu zamieniony zostat w praktyke oparta na wyborze chwytliwych,
publicystycznych tematéw prac i wywotywaniu skandali.

Problemy, ktérymi zajmuje sie tu w odniesieniu do zagadnien artystycznych
sa przedmiotem refleksji filozoficznej podjetej przez Petera Sloterdijka w wy-
danej w 2009 roku ksiazce Musisz zycie swe odmieni¢. Powotujac sie na poglady
Wittgensteina, gtosi w niej odmowe wobec kiczu przeznaczenia i przypadkowosci

24 Ibidem,s. 16
25 Ibidem, s. 16-17
26 Ibidem,s. 17

utozsamianej z wolno$cia. Twierdzi, ze nalezy wynalez¢ ,btqgd” [ 27 ], ktérego ist-
nienie byto skutecznie zamazywane przez ideologie egalitarystyczne i relatywi-
styczne. Laczy z tym powrdt do idei ,szkoty”, ktérej nie nalezy wykpiwac jako
Jfabryki” totalitarnego tadu. Analizujac Wittgensteinowska koncepcje , gier jezy-
kowych” niemiecki filozof stwierdza, ze nie majg one by¢ akceptacja bylejakosci,
a stac sie tym, czym sa w rzeczywistoSci: ascezami, albo lepiej: przedstawiajg sobq
mikro-ascetyczne moduty, to znaczy artykutowane jezykowo éwiczenia praktyczne
[...] - bez uwzgledniania tego, czy ich wykonywanie jest optacalne lub warte za-
chodu [ 28 ]. Idea ,gier jezykowych” wykorzystywana byta w rozwazaniach nad
sztuka postmodernistyczna dla uzasadnienia wielo$ci i r6znorodnosci jako jej
podstawowych warto$ci. Sloterdijk stwierdza, ze Wittgensteina w zwyktym Zyciu
nie interesowato to, co zwykte. W zwigzku z tym gra w jego koncepcji stuzy¢ ma
odkryciu oczyszczonej formy zycia.

Innym filozofem, ktérego poglady mozna tu przywota¢, jest Michel Foucault.
Ksigzki jego poswiecone ukrytym systemom nadzorowania i karania stanowity
gtéwny teoretyczny punkt odniesienia dla artystéw i teoretykéw zwigzanych
ze sztuka krytyczna. Sam Foucault w pdZznych pracach i wywiadach podkreslat
natomiast swa nieufnos¢ wobec ogdlnej tematyki wyzwolenia. Pisat, Ze ryzykow-
nie odsyta ona do idei, Ze istnieje jakas natura lub gtebia ludzka, ktéra wskutek
procesow historycznych, ekonomicznych i spotecznych zostata sttumiona, wyalie-
nowana czy skrepowana poprzez mechanizmy represji [ 29 |. Wydaje sie¢ woéwczas,
Ze wystarczy usunac represyjne przeszkody, zeby cztowiek odbudowat peing,
pozytywna relacje z samym soba. Tymczasem pojawito sie nowe, nawet trudniej-
sze zadanie. Francuski filozof nazwat je praktykq ascetyczng, co nalezy rozumie¢
nie tyle jako wyrzeczenie, ile jako prace nad sobq, dzieki ktérej usitujemy siebie
ksztattowad, zmieniac i osiggac pewien sposéb bycia [ 30 ].

Przywotatem te poglady, gdyz wytania sie z nich sens imperatywu tworzenia
nawiazujacy pod pewnymi wzgledami do Kantowskiego imperatywu katego-
rycznego. Artysta przemawia tu od siebie, a nie dziata pod wptywem czynnikéw
obcych. On sam zdajac sobie sprawe ze swej wolnosci, chce ja ukierunkowac.
W przeciwienstwie jednak do formalistycznej etyki Kantowskiej, opartej na pod-
porzadkowaniu sie uniwersalnemu prawu, pragnie odnalez¢ wtasny ksztatt zycia.
Nie godzi sie na anarcho-krytyczny kicz, lenistwo, ktére chciatoby wierzyc, Ze jest
subwersywngq sitq [ 31]. Pragnie samotransformacji. m

27 P.Sloterdijk, Musisz zycie swe odmieni¢. O antropotechnice, przet. ]. Janiszewski, Warszawa 2014, s. 196.

28 Ibidem,s. 197.

29 M. Foucault, Etyka troski o siebie jako praktyka wolnosci, [w:] idem, Kim pan jest, profesorze Foucault?
Debaty, rozmowy, polemiki, wybor i ttum. K. M. Jaksender, Krakéw 2013, s. 212-213.

30 Ibidem,s.212.

31 P.Sloterdijk, op. cit., s. 216
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BoZENA KOWALSKA

Imperatyw tworzenia

zym jest imperatyw tworzenia? Czy wywodzi sie z instynk-

tu przedtuzania gatunku, stajac sie jego sublimacja w po-

staci potrzeby pozostawienia po sobie czego$ wiecej niz
tylko potomstwo? Czy tez zakorzeniony jest w cztowieku dlatego,
ze wedtug Pisma stworzony on zostat na podobienistwo Boga
i w pewnym sensie kontynuuje jego dzieto? Wadzac sie ze Stwor-
ca o brak uzasadnienia i niesprawiedliwo$¢ powotania cztowie-
ka do Zycia, zarzuca Mu George Steiner, ze u Niego poza dobro
i zto, poza rozum, poza spoteczno-etyczng dorzecznosé¢ siega ped
tworzenia, sprawiania form (...) To eksploduje w Ksiedze Hioba.
Bdg-artysta nawet w swej bezgranicznosci nie mégt powstrzymac
parcia ku stworzeniu. Jest cos, bardziej niz nic, poniewaz On prze-
lewa sie poza swe samotne bycie [1].

O ile akt tworzenia zycia, ktore raczej jest cierpieniem
niz rado$cig, mozna potepia¢, jak czyni to Steiner, pytajac: Jakim
prawem ptodzimy, jakim prawem skazujemy na Zycie petne bélu
i upokorzenia istoty, ktére o to nie prosity? [2], o tyle akty twor-
cze w dziedzinie sztuki czy szerzej kultury wypada pochwalac¢.
Czesto bowiem niosg one tresci i formy bogacace odbiorcow

IMPERATYW TWORZENIA

myslowo i estetycznie, odgrywaja role kompensacyjna i tonujaca
emocje. Czynia zycie madrzejszym i lepszym.

Sam jednak problem przymusu czy potrzeby tworzenia
pozostaje nie w pelni wyjasniony. Przez psychologéw zjawisko
tworczosci pojmowane jest bardzo rozmaicie. Wedle jednej z hi-
potez (T.E. Heinzen) tworczo$¢ miataby wynikac¢ z zablokowania
mozliwosci osiggniecia waznego dla cztowieka celu. Wedtug innej
koncepcji - Zygmunta Freuda - stanowi ona sublimacje energii
seksualnej, czyli przeksztatcenie jej w inng, wyzsza jakos¢. Z kolei
teoria inkubacji ktadzie nacisk na fakt, ze proces twérczy dokonu-
je sie najprzdd poprzez etap przygotowawczy zbierania doswiad-
czen i danych, przez fazy swiadome, ale tez poza swiadomoscia,
prowadzace ku efektowi nagtego ol$nienia czyli twérczego odkry-
cia. Najmniej watpliwosci budzi i najszerzej przyjeta jest wspot-
cze$nie teoria o motywacji samoistnej w twdrczosci (T. Amabile),
przy czym jako prototyp tak motywowanej aktywnosci traktuje
sie zabawe. Najprosciej bytoby powiedziec, ze cztowiek jest zapro-
gramowany do wykonywania czynnosci, ktére nie majq Zadnego
uzasadnienia poza przyjemnosciq czerpangq z ich wykonywania [3)

1. Anna Trochim,
Wspomnienie, 2013, olej,
ptétno, 125 x 69 cm

2. Anders Liden,

Bez tytutu, 2014, akryl,
ptétno, 65 x 53 cm

3. Jerzy Katucki,
Przebiegi XXVIll, 2013,
akryl, ptétno, 120 x 90 cm
4. Jan Pamuta,

Image 15 b, 2011, grafika
cyfrowa, 73 x 90 cm



- pisze w swej ksiazce Edward Necka. Wszakze, o ile
mozna sie zgodzic z teza o zaprogramowaniu okreslo-
nych osobowosci do pracy twdrczej, o tyle kontrower-
syjne wydaje sie te dziatalnos¢, obok zabawy, zaliczaé¢
do czynnosci, ktére ,nie maja zadnego uzasadnienia”.
Dla kazdego wszak twoércy, przynajmniej w dziedzinie
artystycznej, muzycznej, czy literackiej uzasadnieniem
dziatania jest przekaz odbiorcom swojej odrebnej wizji
Swiata, wlasnego modelu mys$lenia, wiasnego mode-
lu odczuwania i wlasnego modelu estetycznego. Im
bardziej i pod kazdym wzgledem odrebnos$¢ artysty
odbiega od tego, co juz znane - tym element twoérczy
i odkrywczy w jego sztuce jest cenniejszy spotecznie,
bowiem w wymiarze jednostkowym satysfakcjonuje
i porusza wyobraznie widzéw, a w sensie globalnym
poszerza dorobek artystyczny ludzko$ci.

Czym jest imperatyw tworzenia? Jest wola? Przy-
musem? Nawykiem? Czy wystepuje jako staty stan po-
trzeby i gotowosci, czy tez sporadycznie jako chwile
ol$nien? Gdy o tych momentach tworczej odkrywczosci
moéwi Steiner, stwierdza, ze Chodzi o ekstaze - wyjscie
,poza siebie” czy trwanie poza sobg, o przekroczenie sie-
bie, o staniecie poza granicami empirycznosci [4].Piszac
o0 poezji, autor Gramatyki tworzenia przypomina nie
bez ironii sugestie Sokratesa: To B6g sam wypowiada
ich stowa [5 ]. W naglym, ol$niewajacym akcie twor-
czym mozna dopatrywac sie ingerencji z zewnatrz, sity
nadprzyrodzone;j. Jesli by przyjac taka hipoteze, nasu-
wa sie jednak kolejne pytanie: A kiedy nie jest to chwila
iluminacji, ale ciagta, trwata wewnetrzna konieczno$¢?
Czy tez jest darem spoza ziemskiego obszaru? Bo
przeciez w do$wiadczeniu artystycznym istnieja dwa
te rozne rodzaje imperatywu twoérczego - rozréznial-
ne i rozrézniane cho¢ wystepujace niekiedy, a moze
nawet czesto w potaczeniu. Moze jest wtasnie tak, ze
u twércow prawdziwie nawiedzonych przymus two-
rzenia trwa jako stan niezbywalnej, aktywnej dziatal-
nosci, jakby nagradzanej niekiedy nagtym ol$nieniem?
[ wtedy powstaje dzieto zblizajace sie do poszukiwane;j,
a nieosiaggalnej doskonatosci?

JImperatyw tworzenia” byt hastem 32. Pleneru dla
Artystéw Postugujacych sie Jezykiem Geometrii i jak
juz wielokrotnie to praktykowatam, trzydziestu sze-
$ciu uczestnikéw tego miedzynarodowego spotkania
zobowigzatam do odpowiedzi na zadane im pytanie.
Tym razem brzmiato ono: jaki jest Twoj imperatyw
tworzenia?

Odpowiedzi byty bardzo zréznicowane i wnosity do
podjetego zagadnienia nieoczekiwane, nowe aspekty.
Mozna w przypadku tego zespotu twércéw powiedzie¢,
ze w znakomitej wiekszo$ci potwierdzaja oni najsze-
rzej przyjeta przez psychologéw teorie motywacji
samoistnej. Mam $wiadomos$¢, ze szersze uogdélnienie
o kierowaniu sie ta motywacja w odniesieniu do - mto-
dych zwtaszcza - artystéw wspotczesnych, bytoby nad-
miernym optymizmem. Jest bowiem wielu, ktérzy swo-
ja dziatalno$¢ w sztuce traktuja jako droge do zdobycia
popularnosci i stawy, albo czy moze przede wszystkim
- do kariery finansowej. I to wszelkimi srodkami i jak
najszybciej. Grono twoércéw, o ktérych tu mowa, nie
kieruje sie zadna z tych dwéch motywacji. Gdyby im
chodzito o popularnos¢, nie wybieraliby sobie jako
$rodka wypowiedzi jezyka geometrii, ktory nie cieszy
sie szczegdlnym spotecznym zainteresowaniem i uzna-
niem, za$ co do pojmowania sztuki jako towaru - wszy-
scy oni sa zdania Steinera, ze Komercjalizacja estetyki,
Jjej redukcja do kiczu - to gtédwne cechy kultur spod zna-
ku pienigdza [6]. Dla nich, niemal wszystkich, potrzeba
tworzenia sztuki jest po prostu czyms$ oczywistym, tak
naturalnym i niezbywalnym jak myslenie czy sen.

W odczuwaniu wszakze i ocenie tej potrzeby
sa miedzy nimi znaczne réznice. Niektére wypowie-
dzi sg zaskakujace i budza respekt dla gtebi refleksji.
Tworzenie jest cechq natury i nie wyréznia cztowieka
sposréd innych istot. Spiew, taniec, wrazliwos¢ na kolor,
budowanie skomplikowanych struktur przestrzennych
- tym zajmujq sie takze owady - pisze jeden z tworcéw
i zadaje pytanie - Czy czgsteczkami, ktére stworzy-
ty we wnetrzu ziemi diament, kierowat jakis imperatyw?
(Leszek Oprzadek). Problem imperatywu tworzenia

poza sztuka porusza takze inny artysta, rozwazajac:
Imperatyw tworzenia sztuki? Mysle, Ze cos takiego nie
istnieje (...) Imperatyw tworzenia? Na to sie zgadzam.
Kazdy organizuje swoje otoczenie (Pawel Mostowski).
Z kolei inny z artystéw stwierdza, Ze postrzega swoja
twoérczo$¢ w kategoriach oddechu, odnoszac sie do
hinduistycznych wierzen, gdzie oddychajacym jest
Brahma, a ,,oddychanym” wszechswiat. W taki sposéb
powstajg moje instalacje z uzyciem wetny: wypetniajq na
pewien czas calq przestrzen galerii (...), by w koricu na
powrdt zostac zwinietymi w kiebek. Wdech i wydech (....)
Nie da sie zy¢ bez oddychania, dlatego w sztuce dziatam
zgodnie z takim (...) imperatywem (Stawomir Brzoska).

Niektérzy autorzy utozsamiaja imperatyw two-
rzenia z imperatywem poznania. Sztuka - pisze jeden
z nich - w moim przekonaniu stanowi koniecznos¢ eg-
zystencjalng — dopetniania, kompensowania etc. Wobec
niemozliwosci osiggniecia petnej wiedzy (Stawomir Ma-
rzec). W pewnym sensie potwierdza to inny artysta,
szukajac uzasadnienia dla pytania o przyczyne wyboru
takiej, a nie innej aktywno$ci. Imperatyw twdrczy - po-
wiada - bytby w tym wypadku przyczynq jakby drugie-
go wyboru - nie tylko wyboru twérczosci artystycznej
Jjako aktywnosci per se, ale tego, czego sie w aktywno-
Sci tworczej szuka. Dla mnie — rozumiejqc rzecz w taki
Sposéb - imperatyw tworzenia jest toZsamy z impera-
tywem poznania, a przez poznanie z dochodzeniem do
osiggniecia tadu duchowego, wewnetrznej réwnowagi
i pokoju wynikajqcego z rozumienia i gtebokiego odczu-
cia harmonii rzeczywistosci (Jan Pamuta). Imperatyw
tworzenia wyrasta z ducha psychicznego dramatu -
utrzymuje natomiast szwedzki malarz (Anders Liden),
a Hiszpan (Julian Gil) zastanawia sie, czy brak wyja-
Snienia dla faktu, Ze ktos trzyma sie usilnie, przez ponad
45 lat, kierunku swojej pracy (...) z nadziejg na jedyngq
prawdziwg satysfakcje: osiggniecia dzieta doskonatego
oznacza, Ze to dziatanie imperatywu twdrczego?

Sa takze artysci, ktérzy przez imperatyw twor-
czy rozumieja poszukiwanie, tego, co jeszcze nie od-

kryte. M6j imperatyw twérczy — rados¢ znajdowania >
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Nowego - pisze Jerzy Katucki. Podobnie formutuje
swoje odczucia niemiecki malarz Gerhard Hotter:
Nieustanne poszukiwanie nowych rozwiqzan. Nie-
skoniczona rados¢ tworzenia. Cze$¢ ankietowanych
odnosi sie do postawionego zagadnienia z rozbraja-
jaca prostota: za Kartezjuszem: Tworze, wiec jestem
(Jerzy Trelinski), za Skaldami: Spiewam, bo musze
(Jozef Hatas) albo Imperatyw tworzenia po prostu
Jjest (Karolina Jaklewicz).

Inni tworcy swdéj przymus tworzenia opisuja
jako osobiste doznania. Imperatywem twdrczym
u mnie jest potrzeba uzewnetrzniania i nadania
formy obrazom, ktdre jawiq sie w moim umysle.
Zeby sie od nich uwolni¢ i zdystansowa¢ - maluje
(Tamara Berdowska) albo: Odnosze wrazenie, iz je-
stem w srodku cyklonu, ktdry catkowicie (...) mnq za-
wtadnqt z ktérego nie moge sie wydostacé, ale tez tego
nie pragne (...) Proces nie majqcy korica, wciggajqcy,
dreczqcy i uszczesliwiajqcy zarazem (Andrzej Giera-
ga), a kto$ inny: Nie potrafie stwierdzi¢, czym jest im-
peratyw tworzenia w moim przypadku. Moge jedynie
powiedzieé, Ze nie wyobrazam sobie, bym mdgt nie
pracowaé twérczo. Istnieje cos, co kaze mi codzien-
nie wstawacé i kontynuowac mojq prace, cos, co kaze
mi wszelkie zZyciowe wybory podporzqdkowywac tej

IMPERATYW TWORZENIA

pracy... (Michat Misiak). I jeszcze: Czym jest impe-
ratyw tworzenia, najbardziej odczuwam, gdy nie
moge by¢ w pracowni. Wtedy swiat sie kurczy, dni
sq puste, wszystko traci sens (Olga Zabron)
Podsumowujac wszystkie zebrane wypowie-
dzi, najog6lniej podzieli¢ je mozna na wspomnia-
ne tu juz wczes$niej dwa rodzaje oceny omawia-
nego zjawiska. Wieksza cze$¢ artystéw pojmuje
nakaz tworzenia jako nie w pelni wyjasniong, ale
dobitnie odczuwang potrzebe codziennej, ciagtej
pracy w sztuce; inna, nieco mniejsza cze$¢ traktuje
imperatyw tworczy jako sporadyczne, szczesliwe
momenty ol$nienia. Niezaleznie od tego, jak sie
to zjawisko przejawia, bez obawy, pomytki moz-
na wyrazi¢ pewnos¢, ze cho¢ nie zawsze imperatyw
tworczy prowadzi do osiaggniecia dziet sztuki naj-
wyzszego kwalitetu - to jest on réwnocze$nie wa-
runkiem sine qua non ich powstania. m
Przypisy
1 G.Steiner, Gramatyki tworzenia. Wyd. Zysk i S-ka, Poznan 2004,
s.48.
ditto, s. 48.
E. Necka, Psychologia twérczosci, Sopot 2012, s. 96.
G. Steiner; jw,, s. 51.

ditto, s. 51.
ditto, s. 42.
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Mediatyzacje sztuki

Kiedy$ melomani chodzili na koncerty, a cata reszta
shuchata muzyki z radia i ptyt gramofonowych.

tote lata radia przypadty na lata trzydzieste XX wieku. PdZniej pojawity

sie szafy grajace, czesty rekwizyt amerykanskich filméw lat piecdzie-

siatych, jeszcze pézniej plyty dtugograjace, tzw. longplay’e, przeno-
$ne radioodbiorniki, ktére wyprowadzity muzyke na ulice, skwery i plaze,
magnetofony pozwalajace nagrywa¢ muzyke z radia, pocztoéwki dZzwiekowe
opatrzone dedykacjami, kasety, wideoklipy, ptyty kompaktowe (CD), walkma-
ny, MP 3. Te rézne no$niki zmieniajace nasz sposéb obcowania z muzyka, nie
byty czyms zewnetrznym wobec muzyki, jak zwykto sie mysle¢, lecz mediaty-
zacjami stanowigcymi integralng cze$¢ realnego funkcjonowania muzyki. Po-
jecie mediatyzacji, czyli medialnego zaposredniczenia biore od Georginy Born,
ktéra wyrdznia trzy mediatyzacje: techniczng, spoteczng i dyskursywna [1].

1.

Mediatyzacja techniczna. Ze wszystkich praktyk artystycznych muzyka jest
prawdopodobnie tq, ktéra w minionym stuleciu podlegata najbardziej znaczg-
cym transformacjom technicznym, zaréwno z perspektywy jej wtasnych srodkéw
i materiatéw, jak i z perspektywy srodkéw reprodukowania i rozpowszechniania
muzyki, a wszystko to za sprawq srodkow elektronicznej kreacji, dla ktérych
stowo ,syntezator” zdaje sie mie¢ znaczenie emblematyczne (....) spoteczne
i kulturowe warunki muzycznosci ulegly catkowitej przemianie - pisze Jean-
-Luc Nancy. [2].

Trudno sie nie zgodzi¢ z francuskim filozofem, to, co méwi, wydaje sie bo-
wiem oczywiste, a mimo to wielu melomanéw teskni za ,,autentyczng” muzyka
z epoki przed-elektronicznej. Techniczne mediacje traktowane sg przez nich
jako co$ zewnetrznego, co zawsze, w mniejszym lub wiekszym stopniu wy-
pacza prawdziwe brzmienie muzyki. Dowodza tego dyskusje na temat nagran
ptytowych; czy sa one wierne wobec oryginatu? Wobec oryginatu, czyli wobec
czego? Wykonania koncertowego? Nagrania studyjnego? Wiernos¢ taka jest
niemozliwa, poniewaz kazda elektroniczna reprodukcja w nieuchronny spo-
s6b zmienia brzmienie muzyki. Ptyta kompaktowa nie jest wierniejsza wobec
oryginatu niz plyta analogowa, daje po prostu inng jako$¢ dzwieku. Radio, ka-
seta, ptyta analogowa, kompaktowa, wideoklip wszystko to sq estetycznie rézne
formy reprodukowania muzyki, jednakowo ,sztuczne” i ,autentyczne’, potwier-
dzajqce nieobecnos¢ ,naturalnego” i ,oryginalnego” dZzwieku [ 3 ].

Muzyka istnieje dzisiaj w wielu formach elektronicznych, ktdre nie posia-
daja zadnego oryginatu. Od czasu kiedy mozliwe stato sie rejestrowanie wy-
konania utworu muzycznego, zmienito sie tez pojecie oryginatu - oryginatem
nie jest zapis nutowy, lecz premierowe wykonanie utworu. Wykonanie nabrato
samoistnego znaczenia, przynajmniej w muzyce popularnej. Wielkie rocko-
we przeboje moga by¢ wykonywane przez zaczynajacych kariere piosenkarzy
i piosenkarki, i bywaja, ale s to zazwyczaj nedzne imitacje oryginalnych wy-
konan. W ten spos6b dochodzimy do drugiej mediatyzacji.

Mediatyzacja spoteczna dotyczy relacji miedzy kompozytorami, wykonaw-
cami i publicznoscia, a doktadniej zatarcia granic miedzy nimi i podwazenia
autorskiej pozycji kompozytora. Free jazz, improwizacje, pozostawienie wy-
konawcom catkowitej swobody, podporzadkowanie muzyki wybranym pro-
cesom losowym, wszystko to podwaza autorska pozycje kompozytora, ale >

1 G.Born, Music, Modernism and Signification, [w;] Thinking Art: Beyond Traditional Aesthetics
(eds. A. Benjamin, P. Osborne), London 1991.

2 J-L.Nancy, Ascoltando (2001). Cyt. za Ch.von Assche, Sonic Process. A New Geography of Sounds, [w;]
Sonic Process, Barcelona 2002, s. 6.

3 G.Born, Music, Modernism and Signification..., s. 160.

1. Michat Misiak, S-60, 2014, olej, ptétno, 70 x 50 cm

2. Dorota Grynczel, Kompozycja 6/14, 2014, olej, ptdtno, 116 x 81 cm

3. Julian Gil, Cuaderno de Polonia 154, 2014, akryl, ptétno, 100 x 100 cm
4. Nikola Dimitrov, Aria improvisation lll/XV, 2012, technika wtasna,
ptétno, 40 x 40 cm
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najbardziej wymownych przyktadéw dostarcza ewo-
lucja roli disc jockey’a. Didzej (D]) pojawit sie w ztotej
epoce dyskotek, dyskotekowym glamour lat siedem-
dziesiatych, wypierajac mate, kameralne zespoty
przygrywajace wcze$niej do tanca. Zadaniem didzeja
byto zapewnienie atrakcyjnej muzyki tanecznej. Di-
dzej prezentowat publicznosci swoja kolekcje ptyt,
ktdére odtwarzat w wybranym przez siebie porzadku,
dostosowujac sie do nastroju sali. Jego rola ograniczata
sie w zasadzie do odtwarzania ptyt. Byto to wiec nie
tyle tworzenie, co konsumowanie muzyki. Jednak po-
zycja i znaczenie didzejoéw ciagle rosto. Ich nazwiska,
a czesciej pseudonimy, stawaty sie znakiem firmowym
konkretnych dyskotek, $ciagajac zadna zabawy publicz-
nos¢. Pod koniec lat siedemdziesiatych coraz trudniej
byto o ptyty z atrakcyjna muzyka dyskotekowa, didzeje
zaczeli wiec tworzy¢ wiasng muzyke, wykorzystujac
posiadane plyty; rozcigga¢ lub skraca¢ utwory, zmie-
nia¢ predkos$¢ odtwarzania, miksowac rézne nagrania,
dodawac pogtos i inne efekty dzwiekowe. Tak rodzita
sie muzyka house, muzyka didzejow, w ktorej moz-
na widzie¢ szczegélnego rodzaju sprzeciw wobec
komercyjnej produkcji muzycznej traktowanej przez
didzejow jako surowy material dzwiekowy, wyma-
gajacy dopiero tworczej obrébki [ 4 ]. W tej zmianie
pozycji didzeja, ktéry stawat sie teraz twoérca muzyki,
przebierajacym w muzycznym $mietniku, majg swo-
je zZrédta dwa najwazniejsze dla lat osiemdziesiatych
i dziewiecédziesiatych style muzyczne - techno i hip
hop. Oba usankcjonowaty autorska pozycje didzejow
(w kulturze hiphopowej nazywanych ,mistrzami cere-
monii”, Masters of Ceremonies, w skrocie MC), ale byt
to nowy rodzaj autorstwa, nieznany wczes$niej ani mu-
zyce powaznej, ani popularnej. W przeciwienstwie do
kompozytora czy wykonawcy, didzej nie tworzyt dziet
o okre$lonym znaczeniu, a jedynie autoryzowat pewien
sposdb uzywania, stuchania muzyki [5].

4 Muzyka house narodzita si¢ w latach 1979-1983 w gejowskich klubach
Chicago, Nowego Jorku i Detroit. Zob. S. Reynolds, A Tale of Three
Cities, [w:] Sonic Process...., s. 84-85.

5 E.During, Deaths of the Author in Electronic Music, [w:] Sonic Process...,
s. 42,
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Techno i hip hop zostaty szybko docenione i wchto-
niete przez komercyjny obieg muzyczny (MTV).
W 1998 roku rozpoczeta dziatalno$¢ najwieksza w Pol-
sce techno-dyskoteka w Manieczkach pod Poznaniem.
Swiat sztuki zainteresowat sie tymi zjawiskami troche
pOzniej, pod koniec lat dziewiecdziesiatych francuskie
czasopismo ,Art Press” przygotowato specjalny numer
poswiecony techno - Techno, anatomia elektronicznej
kultury (1998) oraz hip hopowi - Terytorium hip hopu
(2000).

Trzecia mediatyzacja - dyskursywna ma zwigzek
z multitekstualno$cig muzyki. Dave Laing, analizujac
muzyke punk, podkresla znaczenie takich pozamu-
zycznych wydawatoby sie elementéw jak nazwa ze-
spotu (kapeli), propagowana przez zespo6t filozofia
zycia, wyglad cztonkéw zespotu i ich sympatykéw,
formy organizacyjne, firmy fonograficzne, z ktérymi
zespot wspétpracuje lub ktére kontestuje, rytuaty
publicznosci, wspélne tance, okrzyki itd. Wszystko
to tworzy rozmyslnie wystylizowany, a zarazem peten
sprzecznosci przekaz odbierany, a wiasciwie wspét-
tworzony przez stuchaczy tej muzyki, w tym przypadku
muzyki punkowej [ 6 ]. Jezeli w muzyce punk, techno
czy hip hopie tatwo potrafimy wskaza¢ multiteksto-
wo$¢, poniewaz taczymy te zjawiska z okreslonymi
subkulturami, jezeli multitekstowo$¢ bez problemu
odnajdziemy w jazzie, bluesie czy reggae ze wzgledu
na zwiazki tej muzyki z okreslonymi tradycjami etnicz-
nymi, to muzyka powazna, przez cata nowoczesnos$¢
dazyta do stworzeni wtasnego, autonomicznego dys-
kursu, $cile muzycznego, a moze metamuzycznego,
majacego skutecznie wyeliminowaé¢ wszelka multi-
tekstowo$¢ muzyki. Tymczasem ten czysto muzyczny
dyskurs jest takze wytworem kultury i historii. Pewne
praktyki i konwencje postrzegamy jako ,wtasciwe”,
yJmmanentne” dla muzyki, inne uznajemy za poza-
muzyczne. Georgina Born nazywa to projektowaniem
pozamuzycznych konotacji na przedmiot muzycz-
ny. Proces projekcji wytwarza naturalizujqcy efekt,

6 D. Laing, One Chord Wonders: Power and Meaning in Punk Rock, 1985.
Cyt. za G. Born, Music, Modernism and Significant...., s. 164-165.
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a konotacje zaczynajq sie jawi¢ jako
co$ naturalnego i uniwersalnego
podczas gdy w rzeczywistosci majq
kulturowy i historyczny charakter.
Tworzq otaczajqce muzyke wypo-
wiedzi, teksty i teorie — metaforyczne
i retoryczne sposoby konstruowania
i wyjasniania znaczert muzycznych -
ktdre mogq by¢ poddawane ideolo-
gicznej analizie [ 7 ].
Postmodernizm dekonstruuje
czysto$¢ muzycznego jezyka i mo-
o notekstowo$¢ dzieta muzycznego,
umieszczajac praktyke muzyczna
z powrotem w kontekscie spotecznym i kulturowym,
a wiec tam, gdzie Adorno lokowat muzyke popularng,
ale nie chciat umie$ci¢ muzyki powaznej - ta ostatnia
miata bowiem pozosta¢ autonomiczna dzieki negowa-
niu tego, co spoteczne.

2.

Przyktad muzyki, niezbyt czesto przywotywany,
dobrze pokazuje, jak zmienita sie praktyka artystycz-
na w wyniku kontaktu z nowymi mediami. Zmiany do-
tycza trzech kluczowych spraw: oryginatu, autorstwa
i monotekstowosci dzieta.

Swiat sztuki broni oryginatu w sztukach plastycz-
nych, jak melomani oryginalnego brzmienia. O ile jed-
nak meloman wierzy w zmyst stuchu, w to, ze wyro-
biony stuch pozwala odrézni¢ oryginat od rozmaitych
medialnych zaposredniczen, to znawcy sztuk zwanych
plastycznymi wiedza, Ze rozrdznienie to ma czysto kon-
ceptualny, a nie fenomenalny charakter. Dwie rzeczy
moga wyglada¢ podobnie, a tylko jedna z nich bedzie
dzietem sztuki i odwrotnie — dwie rzeczy moga wy-
glada¢ odmiennie i obie by¢ dzietami sztuki. WeZmy
prace klasyka sztuki konceptualnej Lawrence’a Weine-
ra — napis na $cianie szarego budynku gdzie$ na nad-
brzezu Norwegii Water made it wet (1998). Napis taki
moze wykona¢ kazdy na dowolnie wybranym budynku
ibedzie to, jak twierdzi artysta, jego praca, a $cislej - re-
produkcja jego pracy. Weiner stwierdza: Kazdy, kto re-
produkuje mojq sztuke, tworzy sztuke tak samo wazngq
jak ta, ktérq sam tworze [ 8 ]. Dobra reprodukcja moze
by¢ réwnie warto$ciowa, w sensie estetycznym, czyli
zmystowym, co oryginat, ale pozostaje reprodukcja.
W rozmowie z Patricia Norwell artysta precyzyjnie
odréznia dzieto od reprodukgji - jezeli jakas moja praca
zostanie wykonana bez mojej zgody i akceptacji, to be-
dzie co najwyzej reprodukcjq, kopig, pirackim egzempla-
rzem, a nie oryginalnym dzietem sztuki [ 9 ].

7  G.Born, Music, Modernism and Signification...., s. 167.

8 L. Weiner, October 12, 1969, [w:] Conceptual Art (ed. U. Meyer), New
York 1972,s. 217.

9 Recording Conceptual Art (eds. A. Alberro, P. Norwell), Berkeley 2001,
s.102.



Przywotajmy teraz klasyczna de-
finicje sztuki konceptualnej autor-
stwa Weinera zamieszczong w ka-
talogu nowojorskiej wystawy ,5 - 31
January” (1969): Artysta moze wyko-
na¢ prace. Praca moze zostac¢ wyko-
nana [przez kogo$ innego]. Praca nie
musi by¢ wykonana. Wszystkie te sta-
ny sq réwnorzedne i odpowiadajq in-
tencji artysty, a to, ktdry z nich zosta-
nie zrealizowany, zalezy od odbiorcy
i warunkéw odbioru [ 10 ]. Zdanie
Water made it wet zapisane na $cia-
nie budynku bedzie sztuka i zanoto-
wane w notesie artysty tez bedzie
sztuka. Sztuka czy dokumentacja
sztuki? Dokumentacjg, bo sztuka jest
idea zawarta w zdaniu Water made
it wet. Mozemy zatem powiedzie¢,
ze wszystkie materializacje czy wi-
zualizacje tej idei sa mediatyzacjami.
Weiner méwi o odbiorcy (rece-
iver) i warunkach odbioru (occasion
of receivership), o tym, ze to odbiorca
decyduje, jak bedzie wygladata praca
artysty. Czy praca An amount of bleach
poured into rug and allowed to bleach
(1968) zostanie tylko zapisana czy
tez odrobine rzeczywistego wybie-
lacza wylejemy na dywanik, by po-
zostawit na nim trwaty $lad. Praca
Weinera moze przybrac obie formy
i obie beda réwnorzedne. Co wiecej,
artysta wyjasnia, ze jezeli komus$
spodobata sie jakas$ jego praca, po-
wiedzmy w 1968 roku i postanowit ja
zbudowa¢, a w 1975 przestata mu sie podoba¢, a poza
tym potrzebuje miejsce na nowy telewizor, to moze pra-
ce zdemontowac, a po latach do niej wrdcic¢ i powtdrnie
zamontowac, uzywajac nowszych materiatéw [ 11 ].
Weiner moéwil o odbiorcach, bo nie znal albo nie
doceniat roli kuratoréw, chociaz blisko wspétpracowat
z Sethem Siegelaubem, ktéry jest jednym z pierwowzo-
réw dzisiejszych kuratoréw. Nowoczesny kurator jest
tym, kto materializuje idee artysty. Artysta jest twor-
ca idei. Dopdki idea artysty przebywa w $wiecie idei,
moze by¢ wypowiedzig o sztuce, czyli tautologia, jak
chciat Joseph Kosuth. Kurator ma odmienny stosunek
do idea artysty. Dla niego jest ona projektem, ktéry
sam lub wspolnie z artystg realizuje, czyli wprowa-
dza w realny $wiat, uruchamiajac kontekstualne zna-
czenia pracy, co nadaje jej multitekstualny charakter.
Kiedy prace Weinera A translation from one language
to another (1969) umie$cimy na ulicach Amsterdamu,
na trzech wykonanych z brazu kamieniach w ksztat-
cie rozwartej ksiegi, na ktérych wyryjemy tytutowy
napis przetozony na trzy jezyki, holenderski, arabski
i surinamski (1996), to praca amerykanskiego artysty
nabierze nowych senséw; wazny stanie sie wybor
miejsca ulokowania rzezby, wybor tych, a nie innych
jezykow i pytanie, co wiasciwie chcemy przettumaczy¢
z angielskiego na inne jezyki?

10 L. Weiner, October 12,1969 ...,s. 118.
11 Ibidem.,s.217.

Sztuka konceptualna nie tylko nie odrzucita, ale
pogtebita nasze rozumienie dzieta sztuki. Pokazata,
ze dzieto sztuki jest ideg, bytem intencjonalnym (in-
tent of the artist, jak ujmuje to Weiner), ktéry moze
sie materializowa¢ (by¢ mediatyzowany) na rézne
sposoby. Tak rozumiane dzieto jest lepiej dopasowane
do dzisiejszej medialnej struktury, moze by¢ bowiem
przenoszone za pomocg réznych mediéw, a tym samym
dociera¢ do wiekszej liczby widz6éw. Nadaje to sztuce
antyformalny i postmedialny charakter, uniezaleznia-
jac ja od konkretnych form i mediéw. Punktem wyj-
$cia jest tu zawsze idea, a wszystkie materializacje
jedynie te idee dokumentuja, pokazujac, jak dzieto
moze wyglada¢. Prace Weinera Earth to Earth, Ashes
to Ashes, Dust to Dust (1970) kazdy z widzéw musi sam
zwizualizowad, ale wystarczy ja umiesci¢ w konkret-
nej przestrzeni, zeby otrzymata nowe, kontekstualne
znaczenia. Nie musi to by¢ zreszta przestrzen fizyczna,
moze by¢ przestrzen czysto dyskursywna.

3.

Pod koniec lat 80. wrdcito zainteresowanie sztuka
konceptualng. Benjamin Buchloh opublikowat gto-
$ny i kontrowersyjny tekst Conceptual Art 1962-1969.
From the Aesthetics of Administration to the Critique
of Institutions [ 12 ], w ktérym postawit teze, ze artysci

12 B.Buchloh, Conceptual Art 1962-1969. From the Aesthetics of Administra-
tion to the Critique of Institution, “October”, 1990, Winter.

konceptualni chcieli by¢ menedze-

rami (white collar professionals),

a nie robotnikami, zamiast pro-

dukowac¢ sztuke, woleli zarzadzaé

produkcja sztuki. Odnosito sie

to w wiekszym stopniu do neo-kon-

ceptualnych kontynuatoréw sztuki

konceptualnej niz do jej pionierdw,

Sol LeWitta, Lawrence’a Weinera,

Roberta Barry’ego, Douglasa Hu-

eblera czy Josepha Kosutha. Ci ostat-

ni zaprotestowali przeciwko tezie

Buchloha, twierdzac, ze to dzisiejsi

neo-konceptualisci, $cisle wspot-

pracujac z ambitnymi kuratorami,

zmieniajg idee artystow w przed-

mioty, uprzedmiotawiaja sztuke

konceptualng, wypetniaja przed-

miotami o niejasnym statusie sale

galeryjne i muzealne, a jednocze-

$nie wprowadzaja te sztuke do obro-

tu rynkowego i muzealnych kolekgji.

Nie przesadzajac, kto miat wiekszy

udziat w tej zmianie my$lenia o sztu-

ce konceptualnej - dawni konceptu-

alisci czy mtodzi neo-konceptualisci

(Jeff Koons, Haim Steinbach, Damien

Hirst, Felix Gonzalez-Torres, Sophie

Calle, Tracey Emin, Sarah Lucas, Ga-

vin Turk), przyzna¢ trzeba, Ze sko-

rzystaty na tym obie grupy. Wielu

dawnych konceptualistéw weszto do

pierwszej setki najlepiej funkcjonu-

jacych artystéw (Bruce Nauman, Sol

o LeWitt, Daniel Buren, Richard Long,

Joseph Kosuth, Hans Haacke, Law-

rence Weiner, Dan Graham, John Baldessari, On Kawara

- lista ,Capitalu” za rok 1992 [ 13 ]), ich wystawy zaczety

by¢ coraz bardziej spektakularne, bogate i atrakcyjne wi-

zualnie, a stare prace odtwarzane za pomocg nowych

$rodkéw i materialéw - zgodnie z przywotang wcze-

$niej radg Weinera - stawaty sie ozdobami publicznych

i prywatnych kolekcji. Najwiekszy jednak udziat w tej
zmianie mieli niewatpliwie kuratorzy.

Viktor Misiano pisat jaki§ czas temu, Ze figura
kuratora jest produktem dzisiejszego systemu arty-
stycznego, dodajmy od razu: zachodniego systemu.
Brak wspétczesnego systemu artystycznego prowadzi
nieuchronnie do braku sztuki we wspdtczesnym tego sto-
wa znaczeniu [ 14 |. Twércami dzisiejszej sztuki sa bo-
wiem tylez artysci, co kuratorzy; od artystdw wychodza
idee, te pozostaja ciggle najwazniejsze, natomiast wi-
zualny ksztatt wystawy jest coraz czesciej tworem ku-
ratora. To on doradza artyscie, jak wizualizowa, jak
mediatyzowac idee. To on pozyskuje sponsora i Srodki
finansowe, od ktorych zalezy, na co bedzie mdgt sobie
pozwoli¢ artysta. To wreszcie kurator zamienia wysta-
we w event, wydarzenie, ktére odbije sie mniejszym
lub wiekszym echem w $wiecie sztuki, a moze i poza
nim. Estetyka eventu (event aesthetics) zastepuje dzi$
estetyke dzieta. m

13 T. Godfrey. Conceptual Art, London - New York 1998, s. 391.

14 V. Misiano, Curator without a System (1998), [w:] After the Wall.
Art and Culture in Post-Communist Europe (eds. B. Pejic, D. Elliott),
Stockholm 1999, s. 137.
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13 maja br. we Wroclawiu zostalo otwarte 16. BIENNALE SZTUKI MEDIOW WRO 2015.

mpreza ta stanowi forum sztuki medidéw i jest jednym z najwazniejszych wy-

darzen artystycznych tego typu nie tylko w Polsce, ale i Europie Srodkowej.

Prezentuje sztuke tworzong przy pomocy technik elektronicznych czy cy-
frowych i odwotujaca sie do zachodzacych aktualnie przemian w obszarze ko-
munikacji. Artystoéw bioracych udzial w tegorocznej edycji Biennale, podobnie
jak w to miato miejsce w przypadku poprzednich odston WRO, taczy refleksja nad
kluczowymi problemami wspétczesnej sztuki, zard6wno w odniesieniu do rozwoju
technologicznego, jak tez do najistotniejszych zagadnien spoteczno-kulturowych
(w tym politycznych, ekonomicznych, etycznych, estetycznych). Najnowsza edy-
cja przyniosta pytania o relacje miedzy sztuka a nauka oraz o zaangazowany,
aktywistyczny wymiar dziatan artystycznych z uzyciem nowych technologii. Od
swego powstania w roku w 1989, ekspozycje umieszczane sg w interesujacych
obiektach architektonicznych miasta. Tym razem gtéwna przestrzenig wystawowa
stat sie wzniesiony przed kilku laty, jednak wciaz nie oddany w cato$ci do uzytku,
nowy gmach Biblioteki Uniwersyteckiej we Wroctawiu. W niniejszym numerze
,Formatu” prezentujemy artykuty omawiajace wystawy zaprezentowane podczas
trwajacego przez poéttora miesigca wydarzenia, jak réwniez komentujace proble-
matyke poruszang podczas zorganizowanych w ramach WRO 2015 konferencji. m

Wystawa WRO Résumé

17 lipca - 30 wrzesnia 2015

Centrum Sztuki WRO, Widok 7, Wroctaw

Wybrane prace z programu Biennale oraz bogata dokumentacja prezentowana w innowacyjnej formie
,WRO on Tour”

Projekcje i pokazy - przekrojowy wybér najlepszych prac z programu Biennale WRO 2015 Test Exposure

Szczegotowy program i informacje o zasadach udostepniania: od 15 lipca na wro2015.wrocenter.pl

BIENNALE WRO W FORMACIE



ALEKSANDRA ADAMSKA

Sen krolowej - ,,Kochanka” Agaty Kus

zburzenie przemieszane z zaciekawieniem, jakie$ niewypowie-

dziane napiecie czajace sie pod powierzchnig, ale tez cato$¢

stworzonej kreacji i realizacja instalacji Agaty Kus sprawily, ze
praca artystki fascynuje, pozostawiajac w odbiorcy zasiane ziarno niepo-
koju, ktére kietkuje i co jaki$ czas przypomina o sobie w postaci powraca-
jacych przed oczy obrazow.

Juz sama kwestia zon, towarzyszek zycia nazistowskich zbrodnia-
rzy poruszana przez Kus wydaje sie by¢ ciekawa i petna kolejnych kon-
tekstéw wobec wydanej w tym roku pozycji amerykanskiej historyczki
Wendy Lower - Furie Hitlera. Niemki na froncie wschodnim. Wspomniana
monografia zmienia dotychczasowy sposéb postrzegania roli niemieckich
kobiet w Holokauscie, przede wszystkim wskazujac na ich réwnorzedna
odpowiedzialno$¢ i Swiadomos¢ zbrodniczych czynéw. Wedtug pewnych
narracji historycznych, niemieckie kobiety doby nazizmu czesto nie zdawa-
ty sobie sprawy z okrucienstwa ktérego dokonywali ich partnerzy, a tak-
ze jako istoty z natury wrazliwe nie plamity sobie rak zbrodnia. Wendy
Lower rozwiewa jednak ten poglad, wskazujac nie tylko na bestialstwo
doréwnujace meskiemu, wypieranie zta ze Swiadomosci, niedostrzeganie
go w codziennym zyciu, ale i na szukanie w wojnie okazji do zrobienia
zawrotnej kariery czy tez intratnego wyjscia za maz za mundurowego.

W ten drugi tok wydaje sie wpisywac posta¢ przywotana i niejako
odkurzona przez Agate Kus - Ruth Irene Kalder, sekretarka i niedoszta
aktorka, kochanka Amona Go6tha - sadystycznego komendanta obozu
koncentracyjnego w Plaszowie k. Krakowa. Ruth zakochuje si¢ w Amonie
od pierwszego wejrzenia i szybko przeprowadza sie do jego posiadtosci
na terenie obozu, tzw. czerwonego domu. Wedtug zachowanych relacji,
Kalder poczatkowo sprawia wrazenie, jakby nie byta do korica §wiadoma,

1. Nowy gmach Biblioteki
Uniwersyteckiej we
Wroctawiu - gtéwna prze-
strzen Biennale WRO 2015
2. Anna Kosarewska,
Zagadaj, performans

w ramach projektu Kamili
Wolszczak GG-SUW
(Samonos$ne Uniwersalne
Wystawy)

3. Karolina Balcer i Kinga
Krzymowska, Pranie bru-
dow. Welcome, dziatanie
w przestrzeni w ramach
GG-SUW

Fot. 1-3 Krzysztof Saj

Ze mieszka na terenie obozu pracy przymusowej, w ktérym $mier¢ i tor-
tury sa na porzadku dziennym [ 1]. Jej Zycie z komendantem polega na
spetnianiu zachcianek, oddawaniu sie przyjemnosciom i rozrywkom. Cata
soba jest zapatrzona w Gotha.

Agata Kus w swojej pracy stwarza bardzo ztowieszcza kreacje, ktéra
polega na fotograficznym odtworzeniu scen z zachowanych prywatnych
zdje¢ Ruth Kalber tak, aby wygladaty jak oryginaty z lat 40. Dba o insce-
nizacje i scenografie miejsc oraz rekwizyty, rekonstruuje beztroskie uje-
cia, a co chyba najbardziej znamienne, na fotografiach wciela sie w posta¢
Kalder, odnoszac sie w tym dziataniu do jej marzen i aspiracji aktorskich,
ktoére nigdy nie zostaty speinione. Kus jest wiec w swojej pracy nie tyl-
ko kreatorka, ale i poniekad swoistym obiektem; przez fakt odgrywania
scen wywotuje iluzje lalki o charakterze niemal artefaktowym, co nadaje jej
pracy kolejng warstwe kontekstowa i okazje do rozwazan o podmiotowosci
i kobiecos$ci w ogodle.

Wieloekranowa instalacja niepokoi, zastanawia, wprawia w drganie
zaréwno obrazem (za posrednictwem efektoéw wizualnych i wprawio-
nych w ruch fotografi), lecz przede wszystkim osnowa, gdy uswiadomimy
sobie w jakich okoliczno$cia historycznych i spotecznych tytutowa kochan-
ka stworzyta swoj beztroski, bajkowy swiat.

W samym centrum kataklizmu jakim byt Holokaust, Ruth byta krélowa.

Chetnie spedzalismy wspdlne chwile. Méj Goth byt krélem, a ja bytam
krélowq. Ktézby z tego nie skorzystat? [2 ] m

1 http://www.mietek-pemper.de/wiki/
Rozdzia%C5%82_10_-_Ruth_Kalder_-_przyjaci%C3%B3%C5%82ka_G%C3%B6tha

2 Ruth Kalder w rozmowie z Tomem Segevem, cytat wg Jochanna Schsenlehenera, Der Tod ist ein

Meister aus Wien; Wien -Graz-Klagenfurt, 2008, 5.171. Zrédto jak w przypisie nr 1.
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ANNA MARIA MALECKA

Sztuka
i nauka

»Co sztuka moze da¢ nauce?”
to temat jednej z dwdch konferencji w ramach
16. edycji BIENNALE SZTUKI MEDIOW WRO.

uratorem spotkania byt medioznawca Ryszard

W. Kluszczynski, ktéry zaprosit do debaty za-

6wno badaczy, jak i praktykéw. Tytutowe

pytanie stato sie punktem wyjscia dla wielu interesu-
jacych referatéw i dyskusji, cho¢ ze wzgledu na wie-
loaspektowo$¢ zagadnienia zyskaliSmy jedynie inspi-
rujacy wstep do dalszych rozwazan. Przez pryzmat
tego pytania i tematu przewodniego catego Biennale,
czyli Test Exposure, mozna jednak wnikliwiej przyj-
rze¢ sie wybranym pracom prezentowanym w tego-
rocznych przestrzeniach ekspozycyjnych. W szerszym
kontekscie pytanie o relacje miedzy sztuka i nauka
stanowi wyzwanie dla naszego rozumienia sztuki
ijej roli w ksztattowaniu ogladu wspétczesnego swiata.
Czy w aspekcie dynamicznie zmieniajacych sie
technologii i sposobéw komunikacji zachodzi ko-
nieczno$¢ wypracowania nowej definicji sztuki?
By¢ moze wystarczy przyjac¢, ze mamy do czynienia
z praktykami artystycznymi, ktérych zadaniem jest
testowanie i eksperymentowanie zjawisk z otaczaja-
cego nas $wiata. Wiele méwi sie o tym, ze ,sztuka po
koncu sztuki” zrezygnowata z potocznie rozumianej
estetyczno$ci na rzecz interwencyjnosci oraz sub-
wersji i stata sie bardziej procesem, procedurg, a na-
wet ,mutagenem spoteczno-kulturowych praktyk”.
We wstepie do ksiazki Sztuka i technologia w Polsce,
Agnieszka Jelewska pisze, ze: [n]Jowe praktyki arty-
styczne sq jednoczesnie jednq z konsekwencji zwrotu po-
sttechnologicznego. Wspomina réwniez o publikacjach,
ktore zainicjowaty, rozwijajqg i rekompozytujq badania

SZTUKA | NAUKA

zwiqzane z pogtebionq analizq relacji, w jakie wchodzi
najnowsza sztuka z eksperymentami laboratoryjnymi

oraz osiggnieciami technologicznymi. Publikacje te pro-
wadzq do zasadniczej rekonfiguracji sposobu myslenia
o sztuce, nauce, technologii i napieciach, ktére wystepujq
miedzy nimi a spotecznymi oczekiwaniami. Te spoteczne
oczekiwania sg kluczowe w sytuacji watpliwos$ci w sens
i kompetencje artystow, ktorzy zajmuja sie nauka. Kie-
dy artysta wciela sie w role naukowca nastepuje spo-
tkanie dwdch swiatdw, jest to dla niektdrych inspiruja-
ce, ale dla innych wrecz irytujace i niezrozumiate. Nie
mozemy zapomina¢, ze gtos publicznosci jest tutaj
istotny. Wszelkie kontrowersje, watpliwosci etycz-
ne (nierzadkie przy chociazby wystawach bio-artu),
sg niejako czescig tego rodzaju sztuki i decyduja o jej
performatywnym aspekcie.

Coraz cze$ciej nastepuje poszerzenie spektrum
oddziatywania sztuki, ktora staje sie swoistym po-
-mostem pomiedzy nauka i szersza publicznos$cia.
Jednoczesnie jej rola nie ogranicza sie tylko do ,po-
pularyzacji”, ilustracji czy wizualizacji badan, ale ma

1. Patrick Tresset,

5 Robots Named Paul,
instalacja interaktywna
2. Dziatanie w ramach
wystawy PDP - Pracowni
Dziatar Przestrzennych
Mirostawa Batki

3. Samuel St-Aubin,
Tablespoons, instalacja
Fot. 1-3 Krzysztof Saj
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za zadanie rowniez rozszerzenie ludzkiego poznania
i dostarczenie narzedzi do $ledzenia proceséw za-
chodzacych w samej nauce. Stephen Wilson zauwaza,
ze znajdujemy sie w interesujgcym momencie histo-
rii, w ktérym czasami trudno jest wprowadza¢ rozroéz-
nienia pomiedzy badaniami techno-naukowymi a sztukq
- jest to znakiem tego, Ze na naszych oczach tworzq sie
szersze, zintegrowane perspektywy poznawcze sztuki
i nauki. [...] Nasza kultura desperacko potrzebuje sze-
rokiego zaangazZowania w tworzenie definicji procedur
badan, w aktualne procesy doswiadczalne [...]. Artysci
mogq miec znaczqcy wptyw na ten dyskurs poprzez roz-
wijanie nowych modeli pracy. Staje sie szczeg6lnie istot-
ne, jezeli uznamy, ze Zyjemy w swiecie ciggtego ekspery-
mentu i nieustajqcych praktyk badawczych w $wiecie,
ktéry mozemy wrecz nazwac ,globalnym laborato-
rium”. Przewrotna gra stowna z tematem konferencji,
ktéra zaproponowat R. Malina nabiera gtebszego zna-
czenia: By¢ moze powinnismy zada¢ pytanie, jak nauka
moze sie zmieni¢ przez sztuke, a nie, co sztuka moze da¢
nauce.



Podczas swojego wystapienia Ingebord Re-
iche odniosta sie problemu, ze wielu ludzi nie wie,
co oznacza zy¢ w terazniejszosci - mylnie sadzac,
ze wiele juz istniejacych zjawisk bedzie aktual-
nych dopiero w odlegtej przysztosci, za$ sama
przyszto$c¢ jawi sie im jak science-fiction. Jednak
sytuacja jest bardziej skomplikowana - juz w tej
chwili stoimy przed legislacyjnymi wyzwania-
mi dotyczacych tak wazkich kwestii jak status
prawny komdrek ludzkich, zasady ich replikacja
czy prawo ich wtasno$ci. Tworzone przez arty-
stow semi-living objects/sculptures — np. stynne
projekty kolektywu SymbioticA, sktaniajg do re-
fleksji nad tym, jak powinni$my traktowac tkanki
i je wykorzystywac, az wreszcie ,uSmierca¢” czy
utylizowac. O tym, jak wiele danych mozna pozy-
ska¢ z DNA, przekonali sie ostatnio mieszkancy
Hong Kongu, ktorych portrety zostaty zrekon-
struowane na podstawie fragmentéw skoéry czy
$liny pozostawionej na porzuconych niedbale
przez nich na ulicy kubkach po kawie czy innych
$mieciach.

Odstanianie i czynienie widzialnym przez uzy-
cie odpowiedniego instrumentarium jest przed-
miotem jednej z prac prezentowanych w nowym

budynku Biblioteki Uniwersyteckiej. Mowa oczy-
wiscie o Simulacra Kariny Smigla-Bobinski, ktéra
poprzez swoja instalacje zaprasza odbiorce do
fascynujacej interaktywnej gry i testuje granice
ludzkiej percepcji. Widzimy instalacje sktadajaca
sie z pustych, biatych ekranéw i wielu zawieszo-
nych na tancuszkach lup. Jednak kiedy odwazy-
my sie podnie$¢ jedno z tych szkiet i skierowa¢
na ekran zyskujemy wglad do zupetnie innego
$wiata. Dla mnie ta praca jest doskonata metaforg
tego, w jaki sposéb postrzegamy $wiat i jak bar-
dzo potrzebujemy odpowiedniej ,skrzynki narze-
dziowej”, Zeby dostrzec wiecej. Czasami nie musi
to by¢ obiekt fizyczny, ale idea, czy szerzej, wiedza
o pewnych zjawiskach.

Szczegblny wymiar zyskata przestrzen wy-
stawiennicza WRO Art Center, ktora zamienita
sie w laboratorium, albo raczej gosci u siebie
kilka mini-laboratoriéw, w tym dwie zwycieskie
prace - B-612 Natalii Balskiej (Nagroda w Pierw-
szym Konkursie Najlepszych Dyploméw Sztuki
Mediéw) oraz projekt Symbiotycznosé tworzenia
Jarostawa Czarneckiego. Pierwsza z prac, B-612
bada zaleznoéci i interakcje, ktére pojawiaja sie
pomiedzy tym, co realne (roslina) i wirtualne.

Z kolei Symbiotycznos¢ tworzenia to wynik
,wspotpracy” artysty z mréwkami stolarkami
Zyjacymi wewnatrz inkubatoréw i zajmuja sie
swoja codzienno$cia, zmagajac sie z budowa-
niem mrowiska i inng ,mréwcza praca”. Po raz
pierwszy publiczno$¢ zyskata akces do tego fascy-
nujacego $wiata bez zaposredniczenia w postaci
transmisji internetowych, jak to miato miejsce
podczas innych prezentacji tego projektu, ktory
notabene, wedtug zapewnien artysty ma trwaé
do 2034 roku. Wyraznie widag¢, ze czesto warto-
$cia sztuki staje sie to, ze wykorzystujac stra-
tegie naukowego poznania tak naprawde eks-
ploruje systemy konstruowania wiedzy i teorii
naukowych, stajac sie pewna forma metajezyka.
Jeden z prelegentéw, Roger Malina, przywotat
podczas konferencji stowa Daniela Boorstina:
We have gone from a world is meaning rich and
data poor to one that is data rich and meaning
poor. Zdanie to gteboko zapada w pamiec i jed-
noczes$nie moze prowokowac do zastanowienia
sig, czy sztuka nie ma potencjatu, aby postugujac
sie danymi, ocali¢ znaczenie. Prawdopodobnie
bytoby to najwieksza wartoscia ptynaca ze spo-
tkania nauki ze sztuka. m
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ANNA NACHER

Alternatywne ekonomie ucielesnionych opowiesci

eden z sze$ciu programéw wideo zaproponowanych podczas tegorocznego WRO

MEDIA ART BIENNALE gromadzit siedem filméw pod dosy¢ lakonicznym szyldem

,Ciato i ekonomia” (That Has Been Bothering Me The Wole Time Arasha T. Riahi,
Mtodzi oblesni Agaty Kus i Marcina Swietlickiego, The Visible and The Invisible Olivera
Resslera, B1 Seoungho Cho, As to Posterity Mariny Gioti, The Junicho Video-Renku Book
Eve Luckering oraz Bioplastic Fantastic — Between Products and Organisms Johanny
Schmeer). Juz samo tytutowe zestawienie poje¢ - pozornie tylko oczywiste - intryguje
i kaze zastanowic sie nad mozliwymi kluczami odczytania. Nasuwajg sie, rzecz jasna,
tropy dosy¢ mocno eksplorowane przy innych okazjach, takie cho¢by jak rama biopo-
lityki czy narracje emancypacyjne odstaniajace mechanizmy kontroli i wyzysku, ktore
pchaja rzesze emigrantéw z Potudnia ku bogatym wybrzezom Pétnocy. Obrazy wy-
brane przez kuratora bloku, Piotra Choromarnskiego, jawia mi sie jednak w odmiennej
perspektywie, nieco mniej jawnej, ale przeciez nie pozostajacej zupehie bez zwiazku
z tymi wymienionymi. Przywotuja one takze intrygujace pytania o zwigzki miedzy
uciele$nieniem, dyskursami kontroli i ekonomiag reprezentacji.

Inspiracja do takiej refleksji byto dla mnie zwtaszcza specyficzne napiecie miedzy
obrazami pozostajacymi na przeciwstawnych biegunach, jesli idzie o pewna dostow-
nos¢ przekazu. O ile The Visible and The Invisible Olivera Resslera nie pozostawia
odbiorcy niemal Zadnych watpliwosci co do interpretacji (nie liczac moze sekwen-
cji poczatkowej, z interesujgcym kontrapunktem miedzy nieoczywistoscig obrazu
a narracjg utrzymang w publicystycznym i mocno perswazyjnym tonie), to Marina
Gioti w As to Posterity opowiada wytacznie pozbawionymi komentarza obrazami: wi-
dokami Aten opuszczonych przez ludzi. Obraz Resslera - poswiecony zwigzkom mie-
dzy firmami prowadzacymi globalny handel surowcami ulokowanymi w Szwajcarii

ALTERNATYWNE EKONOMIE UCIELESNIONYCH OPOWIESCI

1. Marina Gioti,

As to Posterity, wideo,
mat. artystki

2. Ralph Kistler,

Social Netwalks, wideo
Fot. 2 Krzysztof Saj

i ich zawrotnymi zyskami a skrajng bieda i wyzy-
skiem w krajach, gdzie usytuowane sa kopalnie rud
metali czy szyby naftowe - jest interwencja o cha-
rakterze politycznym, odstaniajaca kulisy i mecha-
nizmy globalnego handlu surowcami, ktérego efek-
tem jest wyzysk wielu krajow Afryki dysponujacych
zasobami naturalnymi. Co ciekawe, nawigzuje tytutem do wydanego po$miertnie
zbioru Maurice’a Merleau-Ponty [ 1], w ktérym filozof rozpatruje sfery widzialnego
i niewidzialnego nie tyle jako sobie przeciwstawione, ile jako wzajemnie sie wspét-
konstytuujace. Jest to gest ze strony Resslera raczej zaskakujacy, zwazywszy na fakt,
Ze propozycja znanego francuskiego fenomenologa przybiera w tym p6Znym dziele
charakter wypowiedzi metafizycznej, ontologicznej — The Invisible and The Invisible
za$ jest wyrazista krytyka spoteczna i polityczna. U Resslera jednak - w pewnym
sensie podobnie, jak u Merleau-Ponty’ego - widzialne i niewidzialne splecione sa nie-
rozerwalnie, ale na zasadzie uzupetnienia, nie przeciwstawienia. ,Niewidzialno$¢”
podmiotéw zarzadzajacych intensywnymi, elektronicznymi przeptywami finanso-
wymi przybiera czasem dosy¢ wymowny charakter: nazwy firm z tego sektora nic
nie méwia przecietnemu mieszkancowi zachodniej metropolii, a ich siedziby czesto
nie s3 nawet opatrzone szyldem. To podmioty bardzo oszczedne w warstwie wizu-
alnej, jakby staraty sie wtopi¢ w tto i skry¢ w sferze szarosci (ktorej odcien zreszta
nasyca obrazy Resslera zaburzajac wyrazisto$¢ reprezentacji). Film austriackie-
go artysty, znanego z prac o politycznym wydzwieku, moze by¢ postrzegany jako

1 M. Merleau-Ponty, Widzialne i niewidzialne, Fundacja Aletheia, Warszawa 1996.



projekt tropiacy relacje miedzy niewidzialnym (korporacjami

dynamiki $wiatla stonecznego) wydaje sie sugerowac niepokojaca

zarzadzajacymi surowcami naturalnymi) a widzialnym (krajami, POd Czas i niewygodna odpowiedz.

$rodowiskami spotecznymi i miejscami zdegradowani na skutek Bi enn al e Jeszcze jeden z prezentowanych w bloku filméw przynosi ro-
gospodarki o niemal rabunkowym charakterze) - i jak sie wydaje, dzaj niewygodnej odpowiedzi, ktéra jednak pojawia sie w zderze-
niewidzialno$¢ rozktada sie tutaj w intrygujacy sposéb i na wielu Za Prezen - niu kilku elementéw. That Has Been Bothering Me The Whole Time
poziomach. Niewidzialne sa tutaj, jak sie rzekto, same podmioty h Arasha T. Riahi, mieszkajacego w Wiedniu iranskiego artysty jest
zglobalizowanego kapitalizmu opartego na przeptywach elektro- towa nyc uwodzaca wizualnie specyficzng filmowa choreografia: tanczy ko-

g 8 g 4

nicznych, ale z pola widzenia znika takze wyzysk i praca w nie- ZOSt a.I.o bieta zakryta tradycyjna muzutmarnska burka. Cho¢ nie widzimy jej
ludzkich warunkach wykonywana przez robotnikéw (cho¢ jest ciata, ruch jest nadzwyczaj zmystowy, podobnie jak $ciezka dZwie-
przeciez nadzwyczaj materialna). Dlaczego tak sie dzieje? Je- ponad 70 kowa, na ktdrg sktada sie szelest tkaniny, uderzenia stop i dtoni
zyk wizualny filmu oraz prowadzona narracja zdaja sie sugero- rac Wi d eo czy wreszcie intensywny oddech kobiety. Zastonieta posta¢ wy-
wac, ze przyczyna tkwi takze w rezimach reprezentacji, w tym, P - konuje szereg ewolucji w powietrzu, podwieszona za pomoca lin

Ze s3 to sfery niemal idealnie od siebie oddzielone i rzadko pre-

zentowane we wzajemnej blisko$ci czy wrecz w nierozerwalnym

zwigzku. Miejscami jest ona moze zbyt wyrazista, sytuujac widza w przestrzeni
nieco klaustrofobicznej, w ktérej zaden retorycznie nacechowany gest nie zostat
mu/jej oszczedzony i gdzie cata historia zostaje wypowiedziana przez narratora,
cho¢ czesto wystarczytoby przywotanie nagich faktow.

Zupelnie odmienng strategie przyjmuje Marina Gioti. As to Posterity oferuje
serie obrazéw miejsc opuszczonych. Fakt, ze sa to Ateny, budzi oczywiscie oczywi-
ste dzisiaj skojarzenia i ewokuje dodatkowy kontekst. Wrazenia wzmacnia zabieg,
ktoéry mozna chyba uznac¢ za gre stéw - dla kazdego, kto cho¢by pobieznie $ledzi
serwisy informacyjne, Ateny w ztozeniu ze stowem ,posterity” musza rymowac sie
z ,austerity”, czyli stowem wywotujacym caty szereg polityk oszczedno$ciowych
polegajacych na ograniczaniu finansowej odpowiedzialnosci sektora panstwowego,
ktérych negatywne skutki ponosza najczesciej zwykli ludzie. Artystka uzyskata
za pomoca tego prostego zabiegu obraz niezwykle wymowny, ale zarazem niejed-
noznaczny; opuszczone i zaniedbane miejsca (przynalezace nie tylko do sfery pu-
blicznej, jak ulice, targowiska czy niestawne obiekty sportowe budowane z okazji
igrzysk olimpijskich w Atenach w 2004 roku, ale takze prywatnej, jak przydomowe
ogrodki czy tarasy) kaza pytac nie tylko o aktualny kontekst polityczny, ale o na-
ture i Zrédta kryzysu w ogoéle. Podobnie jak u Resslera, kontekst ekonomiczno-
-polityczny (uruchamiany niemal wytacznie w umysle widza) zostaje ostatecznie
zabarwiony metafizyka - nie bez znaczenia jest miejsce w Europie majace swoja
starozytna historie, ktéra pozostawita po sobie tylko $lady. Artystka wydaje sie
zatem pyta¢, czy te zaniedbane, opuszczone miejsca sa wszystkim, co po nas zo-
stanie? Rytm dnia wyznaczanego aktywno$ciag w innym tempie niz ludzkie (rytm

cyrkowych. To bardzo wyrazista metafora - ponownie odlegta jed-
nak od oczywistosci, bo zastona jest tu takze bardzo szczeg6lnym
Srodkiem ekspresji - ktéra otrzymuje jednak niezwykta kode. To, jak konczy sie
sekwencja taneczna, kaze bowiem zapyta¢ o status zastony, o forme prowadzo-
nej krytyki, o to, kto méwi i w czyim imieniu. Na mysl przychodzi opinia wiet-
namskiej rezyserki, pisarki i teoretyczki, Trinh T. Minha, ktéra wywotuje ozyw-
czy dyskomfort intelektualny, podobnie jak wiele dzisiejszych goracych dyskusji
poddajacych dekonstrukeji tropy myslenia w kategoriach zachodniocentrycznych
i kolonialnych obecne nawet w dyskursach emancypacyjnych, w nietatwym do roz-
wiktania splocie wtadzy, wyzysku i dyskryminacji: RéZnica nie powinna by¢ definio-
wana przez dominujqgcq ptec¢ czy kulture. Kiedy wiec kobiety decydujq sie podnies¢
zastone, mozna powiedziec, ze odrzucajq w ten sposéb opresywny charakter praw
mezczyzn do ich ciat. Kiedy jednak jq akceptujg lub powracajq do nakrycia, ktore juz
odrzucity, mogty to tez zrobi¢ dla odzyskania wtasnej przestrzeni lub nowej réznicy,
odrzucajqc bezptciowq, hegemoniczng, scentralizowangq standardyzacje [ 2 ].
Obrazy pokazane w bloku pokazuja wage nie tylko budowania form prowadze-
nia opowiedci odmiennych w stosunku do tych proponowanych w gtéwnym nurcie
kultury (funkcja, ktéra sztuka wideo ma od swoich poczatkéw) - najciekawszym
przyktadem zestawu jest The Junicho Video-Renku Book Eve Luckring, bedaca intry-
gujaca, poetycko-filmowa wersja tradycyjnej japonskiej poezji wigzanej, renku - ale
moga takze by¢ szczegdlng forma prowadzenia badan nad ekonomia reprezentacji
uobecniana w wielopostaciowym ciele obrazu wideo. »

2 T.T. Min-ha, Not You/Like You: Post-Colonial Women and the Interlocking Questions of Identity and Difference,
Inscriptions, vol. 3-4, University of Santa Cruz, wersja online: http://culturalstudies.ucsc.edu/PUBS/
Inscriptions/vol_3-4/minh-ha.html (dostep: 4.06.2015).
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BARBARA KwWASNY

Testowanie komunikacji

tegorocznej edycji Miedzynarodowego

BIENNALE SZTUKI WRO wykorzysta-

no réznorodne przestrzenie wystawienni-
cze: galerie sztuki, muzeum, centrum handlowe a takze
biblioteke i dworzec. Pod wzgledem wyboru lokalizacji
najbardziej interesujace zdaje sie by¢ umiejscowienie
jednego z wydarzen w mieszkaniu na wroctawskim
Srédmiesciu. Pod adresem Gérnickiego 4,/11 w ramach
projektu SUW (Samono$ne Uniwersalne Wystawy)
dwunastu artystéw przygotowato dziesie¢ prac, kt6-
rych przewodnim tematem byt popularny na poczatku
lat dwutysiecznych komunikator internetowy Gadu-
-Gadu. Podobnie jak w poprzednich edycjach SUW-u,
zatozenia ideowe tegorocznej wystawy opieraty sie
na poszukiwaniu dialogu i kompromiséw, a takze na

Sztuka jest stanem spotkania
(Nicolas Bourriaud)

docenieniu indywidualnych interpretacji i kompetencji.
Wydaje sie jednak, ze intencje przyswiecajace wyda-
rzeniu moga by¢ wtasciwie odczytane tylko poprzez
Miejsce - mieszkanie, stanowigce klucz do interpretacji
projektu.

Wyjscie artystow poza przestrzen galeryjng i mu-
zealng, zapoczatkowane w latach 50. XX w., przewar-
to$ciowato tradycyjny porzadek sztuki i wytworzyto
nowy paradygmat tworczos$ci artystycznej. Instalacje
i dziatania lokowane w zréznicowanych przestrze-
niach objeto wsp6lna nazwa ,,sztuki publicznej”, cho¢
jak twierdzi Grant Kester, calg sztuke nowoczesna
konwencjonalnie definiuje sie poprzez przemiesz-
czenie przestrzenne i odejscie od izolowania dzie-
ta w ochronnej sferze. Na skutek szerokiej debaty

teoretyczno-Kkrytycznej, jaka towarzyszyta pojawieniu
sie public art, zaczeto zastanawiac sie nad rola Miejsca
prezentacji, a takze nad wyzwaniami jakie stoja przed
artysta decydujacym sie na wyjscie poza tradycyjne
instytucje. Suzanne Lacy zaproponowata okreslenie
,nowa sztuka publiczna”, ktérej wyznacznikiem ma
by¢ wejécie w dialog z otoczeniem i odbiorcami. We-
dtug Grzegorza Dziamskiego new public art zasadza
sie przede wszystkim na demokratycznym modelu
komunikacji, czy wrecz na radykalizowaniu demokra-
cji. Wciaz kontrowersyjna kwestia pozostaje jednak
zasadnicze kryterium sztuki publicznej: to czy jest
nim specyficzne umiejscowienie, czy raczej odniesie-
nie do debaty publiczne;j. Co ciekawe, warto zaznaczy¢,
ze wedtug Chantal Moulffe to raczej konserwatywne

o



instytucje, takie jak galerie czy muzea majg prawdziwy potencjat
agonistyczny i to wewnatrz nich powinna odbywac sie kontrhege-
moniczna walka. Bez wzgledu na te kontrowersje wyjscie poza bez-
pieczne tradycyjne przestrzenie wcigz oznacza dla artysty ogrom-
ne wyzwanie, zwigzane z odbiorem i rozumieniem sztuki, a takze
z przemoca symboliczng, legitymizacja dominujacych polityk (miej-
skich), zeby wspomnie¢ chociazby gentryfikacje.

Forma jest tu
tylko nosni-
kiem, a nie

sie by¢ najbardziej interesujacymi aspektami dzieta czy dziatania
artystycznego. Sytuacje te mozna poréwnac do spotkania etnogra-
ficznego, gdy badacz wchodzi w nieznany bliZej $wiat z okreslo-
nym zasobem wiedzy i przekonan. Wedtug Clifforda Geertza to-
warzyszy temu ,,obustronne wytwarzanie fikcji”: badacz i badany
komunikuja sie ze sobg, czy nawet prébuja osiagna¢ pewien ro-
dzaj zazytos$ci, jednak majq poczucie, Ze sg sobie obcy i nie tacza

Kwestie te zdaja sie by¢ istotne réwniez w odniesieniu do GG- OStatecznym ich wspélne interesy. Wspoétczesna antropologia na rézne sposo-
-SUW. Cho¢ trudno jednoznacznie uznaé, czy projekt ten mozna Czy jedynym by prébuje przepracowac relacje badacz-badany, tak by byta ona
przyporzadkowac do sztuki publicznej, to zaloZenia, jakie mu przy- mozliwie najbardziej etyczna i symetryczna. Z refleksji tej chetnie
$wiecaja: mediacja miedzy artysta a odbiorcg, integralno$¢ z otocze- CEIem . korzystaja artysci i krytycy sztuki, dla ktoérych antropologia staje

niem czy negocjacja znaczen sg z pewnoscia zbiezne z tymi, jakie
prébuje realizowa¢ new public art. Szczeg6lnie intersujace jest, Ze
na przestrzen wystawy wybrano mieszkanie - obszar kojarzony
Z prywatno$ciag czy nawet intymnoscia. Fakt ten mozna potraktowac
jako prébe przeniesienia ,tradycyjnej metodologii” sztuki publicznej
do rzeczywistego Srodowiska spotecznego. Najstynniejszym chyba
przyktadem adaptacji przestrzeni mieszkalnej na ,galerie” jest Projekt
Unite realizowany pod przewodnictwem Yvesa Aupetitallota w cor-
busierowskim Unité d’Habitation we francuskim miasteczku Firmi-
ny. W ramach przedsiewziecia twércy zostali poproszeni o przyje-
cie roli mieszkancéw w czesciowo opustoszatym bloku, po to aby
podjac refleksje nad zbiorowym zyciem w modernistycznej jednostce
mieszkaniowej. Budynek stat sie swoistym laboratorium sztuki, gdzie
tymczasowa spotecznos¢ artystéw funkcjonowata réwnolegle do

mikrospotecznos$ci mieszkancéw. Europejscy i amerykancy przedstawiciele $wiata
sztuki prébowali przetozy¢ na dziatania artystyczne wtasne wyobrazenia o spotecz-
nym/wspolnotowym zyciu w pomnikowym zatozeniu Le Corbusiera. Joshua Decter
i Olivier Zahm analizujac prace Aupetitallota pisali o wrazeniu autonomicznos$ci wy-
stawy wzgledem czeéci mieszkalnej budynku. Swiadczy¢ to moze o powszechnym
przekonaniu dotyczacym sztuki publicznej, czy w ogdle pozainstytucjonalnej, ktéra
ma z zatozenia korespondowac z przestrzenig, a takze z jej uzytkownikami. Wydaje
sie, ze w przypadku projektu GG-SUW udato sie unikna¢ odseparowania sfery sztuki
od sfery zycia, przynajmniej na poziomie czysto fizycznym, przestrzennym. Do ka-
mienicy, w ktérej miata miejsce wystawa wchodzito sie od strony podwoérka, gdzie
odbywaty sie performansy, co pozwolito zwiedzajacym lepiej zapoznac sie z okolica.
Ponadto, cho¢ wigkszos¢ prac zostata umieszczona w mieszkaniu na drugim pietrze,
to w zasadzie caty budynek naznaczony byt dziataniami artystycznymi, jednak w taki
sposdéb, by nie naruszy¢ prywatnosci jego mieszkancéw. Chcac odpowiedzie¢ na
pytanie, w jakim stopniu na poziomie formalnym (estetycznym i symbolicznym)
udato sie twércom nawigza¢ do kontekstu spotecznego czy raczej wyobrazen o nim,
postuze sie bardziej niz obiektywnymi kryteriami z zakresu wiedzy o sztuce intuicja
antropologiczng czy doktadniej etnograficzna.

Przyjecie takiej perspektywy wiaze sie z zatozeniem, Ze nowa sztuka publiczna
nie powinna by¢ oceniana przede wszystkim w kategoriach estetycznych. Forma
jest tu tylko no$nikiem, a nie ostatecznym czy jedynym celem. Charakteryzuje ja
zmienno$¢ i otwarto$¢ na przypadek, wynikajace z relacji z odbiorca i przestrze-
nig. Wyobrazenia o tych ostatnich, a takze ich konfrontacja z rzeczywistoscia zdaja

1. Aleksandra Walaszek,
Na zywo, dziatanie

2. Justyna Misiuk,
Aktorzy, instalacja wideo
3. Marek Wasilewski,
Zatoka martwych hoteli,
instalacja wideo

Fot. 1-3 Krzysztof Saj

sie jezykiem wykorzystywanym réwnie chetnie co psychoanaliza.
Hal Foster w tekscie The Artist as Ethnographer? pisze o analo-
gicznych mechanizmach konstruowania , Innego” na polu sztuki
i etnografii. Antropologia krytyczna miataby poméc zmierzy¢ sie
z ,yomantyczng” wizjg zmarginalizowanego ,Innego”, do ktérego
artysta wyciaga reke. Wedtug Clarie Bishop sztuka partycypacyjna
czesto zasadza sie na aktywizowaniu przeciwstawianemu mitycz-
nej biernosci. Jezyk aktywizacji jest przy tym o tyle ryzykowny, ze
towarzysza mu okreslone mechanizmy dyskursywne odnoszace
sie do efektywnosci czy przedsiebiorczosci. W takiej sytuacji dzia-
tanie artystyczne czesto staje sie narzedziem stuzacym propago-
waniu warto$ci dominujacego porzadku (spoteczno-politycznego),
az pola widzenia znika cata lokalna aktywno$¢ i umiejetnosci nie-
wpisujace sie w paradygmat kreatywno$ci i optacalnosci.

©

Artystom pracujacym nad projektem GG-SUW udato sie uniknaé protekcjo-
nalnego nastawienia i demagogii. Dzieki temu cate wydarzenie usytuowato sie
na przecieciu dziatan artystycznych i codziennego zycia mieszkancéw. Warto na
koniec przyjrze¢ sie wybranym srodkom, jakie wykorzystali twércy w celu prze-
tozZenia na jezyk sztuki wtasnych wizji tego, jak wyglada Zycie w $rédmiejskiej,
,zapomnianej przez Boga” kamienicy. Zadanie to byto o tyle trudne, Ze artysci
chcieli uczyni¢ swoj przekaz czytelnym zaréwno dla widzéw Biennale, jak i loka-
toréw. Tego swoistego wyzwania komunikacyjnego podjeli sie korzystajac bardziej
z ,Jow-tech” niz ,high-tech”. W jednym z performanséw wykorzystano auto, ktére
stalo sie dla artystéw rodzajem instrumentu (w nawigzaniu do ,$rédmiejskiego”
zwyczaju puszczania muzyki z samochodéw?). Inny projekt — Pranie brudéw - za-
sadzat sie na rozmowach z mieszkancami, ktérych narzekania zostaty wydziergane
na wycieraczkach (hand-made jako cechy kultury obocznej). Mozna widzie¢ w tym
dziataniu prébe etnograficznego wywiadu, cho¢ zastanawiajace jest, ze przekaz
lokatoréw zostat sprowadzony do ,biadolenia” - jezyka typowo ludowego. ,In-
nos$¢” wzgledem wspétczesnego, cyfrowego $wiata przebrzmiewata takze przez
performans polegajacy na skomunikowaniu publiczno$ci tradycyjna metoda wy-
pisywania pocztéwek.

Cho¢ wizja artystow mogta wydac sie nieco esencjalistyczna, to przewodni
temat ,Gadu-Gadu” wskazuje na prébe zdystansowania sie wobec kategorycznych
podziatéw na to, co nowoczesne i anachroniczne. Zgodnie z zasadg minimum risk
art istotniejsze byto w tym wypadku pokojowe i empatyczne wspdtuczestnictwo.
Jednak czy spotkanie pozbawione agonizmu nie wydaje sie nazbyt utopijne? m

TESTOWANIE KOMUNIKACI

WYDARZENIA <

27



WYDARZENIA <

28

JACEK SCHODOWSKI

Poza kregiem autoafektacji

BIENNALE SZTUKI WRO zaskoczyto po raz kolejny.

aréwno przestrzen wystawiennicza, jak i same

,eksponaty” zastuzyty znéw na specjalng uwa-

ge widzoéw i krytykow. Interakcje sztuki propa-
gowanej w ramach WRO z przestrzeniami wybiera-
nymi na ekspozycje, zawsze stanowily mocny punkt
Biennale i nie inaczej byto w przypadku tegorocznej
edycji. Poza miejscami czy instytucjami, ktére zwykty
podejmowac w swoich progach obiekty artystyczne
eksplorujace nowe media, tj. siedziby WRO oraz po-
bliskiego domu handlowego Renoma, widzowie mogli
doswiadczy¢ przestrzeni wroctawskiego Muzeum Na-
rodowego w nie-klasycznej aranzacji oraz, i tu po raz
pierwszy, zapoznac sie wnetrzami nowego budynku
Biblioteki Uniwersyteckiej - w funkcji w zasadzie czy-
sto wystawienniczej.

Biblioteka zachwycita po dwakroé¢. Jako budynek
jeszcze nie wypetniony ksiegozbiorami i czytelniczymi
stanowiskami, stanowi jedng z mozliwie najbardziej
efektownych przestrzeni ekspozycyjnych dla sztuki,
ktéra pragnie by¢ w najwyzszym stopniu aktualnym
komentarzem do dynamicznie zmieniajacej sie rzeczy-
wisto$ci, a wiec i do nas samych. Jak celnie zauwazat

POZA KREGIEM AUTOAFEKTACII

Marks, cztowiek zmieniajac rzeczywisto$¢, zmienia
siebie samego. Zdaje sie, ze wta$nie owa Marksowska
intuicja odnosnie do dynamicznego, czy tez procesu-
alnego rozumienia zagadnienia toZsamosci jest echem
pobrzmiewajacym w znacznej cze$ci obiektow prezen-
towanych podczas Biennale.

Budynek Biblioteki UWr jest bez watpienia jedna
z ciekawszych realizacji architektonicznych ostatnich
lat we Wroctawiu. Tym bardziej warto byto doswiad-
czy¢ tej przestrzeni w zupeinie innym charakterze,
gdzie w fantastycznie wykadrowanych i jeszcze nie-
zagospodarowanych salach i holach, widzowie zoba-
czyli naprawde wiele interesujacych prac. Poczaw-
szy od strefy wejsciowej gmachu biblioteki, byliémy
skonfrontowani z intrygujaca instalacja dzwiekowa
Gerarda Lebika - jedna z kilku prac podejmujacych
kwestie materialno$ci samego dzwieku, rozpatry-
wanego na podobnej ptaszczyznie co obraz, ruch czy
praca materii. Warto przy tym wymieni¢ od razu in-
stalacje Modulator-Demodulator Bertranda Planesa
i Arnaulda Colcomba, gdzie portret jednego z naj-
stynniejszych breslaueréw - Aloisa Alzheimera (cho¢

z pewnych wzgledéw mdgtby sie tam znalez¢ Henri
Poincare) - jest kodowany i dekodowany za pomoca
dzwieku. W konsekwencji samo medium, jak dZzwiek
i obraz, zostaje poddane konceptualizacji na wspdlnym
poziomie przektadalnosci, tym samym réwniez pro-
blem tozsamosci czy identyczno$ci wysuwa sie tu na
pierwszy plan. Z kolei w instalacji Radiography Cécile
Beau i Nicolasa Montgermont mozemy do$wiadczy¢
obrazu generowanego na podstawie wszechobecnych
fal elektromagnetycznych, gdzie znéw kod w postaci
fal znajduje swoja wizualng reprezentacje. Intryguja-
ca instalacja dzwiekowo-kinetyczna jest rowniez Sonic
Explorer Szymona Kaliskiego i Marka Straszaka, gdzie
dzwiek jest skorelowany ze stopniem rozktadu platon-
skich bryt, a zatem utratg ich formalnej doskonatosci.

Podobne zagadnienia poruszaja réwniez dwie fan-
tastyczne prace umieszczone w Centrum WRO - Kwar-
tet na pomidory Macieja Markowskiego oraz Whispers
- Katrin Caspar i Eeva-Liisa Puhakka. W przypadku
Kwartetu, ostateczna struktura kompozycji muzycz-
nej jest uzalezniona od wskazan czujnikéw aparatury
dogladajacej muzykalnych pomidoréw - poziom wody,



temperatura, wilgotno$¢ wptywaja na intensywno$¢ dzwieku, rozpietos¢ jego
skali czy akcentowanie struktury rytmicznej. Z kolei instalacja Whispers w bar-
dzo ciekawy sposéb podejmuje nie tylko kwestie relacji dZzwieku do ruchu, ale
tez stanowi wazny gltos dotyczacy relacji czedci i catosci. Na poziomie mole-
kularnym, zautonomizowane elementy nagrywajaco-odtwarzajace wchodza
z nami oraz z pozostatymi aktorami sieci w nasladowczo-przedrzezniajaco gre
dzwiekowa i kinetyczna. Z kolei na poziomie molarnym, mamy do czynienia
z autonomiczng, ale takze otwarta polifoniczng struktura, ktéra zaprasza nas
do zabawy. Praca, cho¢ ,lekka” i prosta w odbiorze, nie traci nic na swym cie-
zarze problemowym, co tylko podnosi jej atrakcyjnos¢ artystyczna. Antonisz
bytby zachwycony, a i Deleuze chetnie by zagwizdat.

Z podobna lekkoscia i prostota formalng mamy do czynienia w przypad-
ku obiektu Marka Deka Nic doda¢ czy instalacja AC Szymona Wojtyty. Idac
tropem autonomicznych uktadéw, warto wspomnie¢ o instalacji ruchowe;j
Tablespoons Samuela St-Aubin, zachwycajacej rzezbie kinetycznej Michaela
Candy Big Dipper (Renoma), czy o bio-cyfrowych instalacjach — Mowie ciata
Michata Brzezinskiego oraz B-612 Natalii Balskiej (obydwie we WRO). Michat
Brzezinski pochylit sie na subtelnym jezykiem rosliny, wiaczajac ja w ludz-
ki (kulturowy) obieg znakéw i jezyka - mozemy $ledzi¢ na blogu aktywnos$¢
dyskursywna drzewka za sprawa transferu afektéw bioelektrycznych na dys-
kursywny kod. Natalia Balska, cho¢ nie skupita sie na generowaniu efektéw
transferu kodéw, jak w przypadku muzykalnych pomidoréw czy literackiego
drzewka, to jednak réwnie wnikliwie i ciekawie postarata sie wyeksplorowac
mozliwo$ci komunikacji zachodzace miedzy poziomem cyfrowym, czy tez
uktadem binarnym, a poziomem materialnym oraz miedzy materia aktywna,
organicznag, a sztuczng, interaktywna siecig informatyczna. Ten sam problem,
jakkolwiek w $wiecie pierwotniakéw obserwowanych pod mikroskopem,
podjeta Simona Hale¢kova w instalacji Transorg (réwniez we WroCenter).
Zagadnienie relacji wirtualno$¢/rzeczywistos¢ stata sie takze przedmiotem
pracy Simulacra Kariny Smigla-Bobinski, ktoéra za pomoca optycznej aranzacji
konfrontuje nas z utartymi $ciezkami myslenia na temat materialnosci i real-
nos$ci samego przedmiotu.

Widz jest
konfron-
towany
z utartymi
Sciezkami
myslenia
na temat
materialnosci
i realnosci
przedmiotu.

1. Olga Kisseleva,

Power Struggle,

instalacja interaktywna
na urzadzenia mobilne

2. Karina Smigla-Bobinski,
Simulacra, instalacja

Fot. 1-2 Krzysztof Saj
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Oczywiscie nie spos6b wspomnie¢ o wszystkich
obiektach, cho¢ doprawdy wiele z nich na to zastuguje.
Symbiotycznos¢ tworzenia Jarostawa Czarneckiego jest
praca niezwykle intrygujaca, zaréwno pod wzgledem
formalnym, jak i teoretycznym. Podobnie jak dzieta,
ktdre taczy szeroko rozumiana problematyka spotecz-
na, tj. relacje jednostka-zbiorowos$¢ (doskonale zaaran-
zowana instalacja Multitudes Lucasa Bambozziego czy
Inwersja Marty Mielcarek), przemocy wspotczesnej rze-
czywisto$ci obrazowej ($wietna kompozycja wideo
i obiektéw Macieja Olszewskiego DIY (Destroy It Your-
self), Komunikaty (ide) Matgorzaty Goliszewskiej, czy
prace studentéw Mirostawa Batki) po linie demarka-
cyjna oddzielajaca podmiot od przedmiotu (Wszystko co
ludzkie, jest mi obce Dobrostawy Nowak). To, co w moim
przeswiadczeniu taczy wszystkie prace zaprezento-
wane na tegorocznym biennale WRO jest myslenie,
aktywne komentowanie otaczajacej rzeczywistosci,
a przede wszystkim wytawianie tych intuicji i sygnatéw
przysztosci, ktore cho¢ jeszcze nie zostaty do korica wy-
powiedziane w skodyfikowanych dyskursach akademic-
kich, juz moga by¢ ujete artystycznymi formami wyra-
zu. Jest to mozliwe przede wszystkim ze wzgledu na
medium, ktérym postuguja sie prezentowani artysci.
Z jednej strony tworza swoéj wtasny kanon, oderwany
od zagadnien czysto - ,klasycznie” - estetycznych (afir-
macji badz negacji piekna), z drugiej za$ wychodza poza
niezno$ny krag autoafektacji artystycznej i przemiesz-
czaja sie w strone nauki czy tez wnikliwych obserwacji
spotecznych, tworzac tym samym niezwykle ciekawa
ptaszczyzne do dialogu zaréwno samych jezykow arty-
stycznych, jak i sztuki z wiedza badawcza. m
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ANNA SKOPICZ

Pomiedzy ruchem a statycznosciq
— ,Balance from Within”

a praca bez watpienia jest niesamowita. Spektakularna. Niektérzy powiedza

nawet, ze piekna. Ale te wszystkie uwagi sg efektem jednego - zaskoczenia.

Wyobrazmy sobie, ze kto$ nie bytby zaskoczony sofg stojaca na jednej nodze,
a whasciwie kotyszaca sie lekko, bezustannie chwytajac pion. A wiec mamy taka
obeznang z dziwami sztuki osobe. Co jednak taka osoba powie widzac mebel z lat
40 XIX wieku na wystawie sztuki nowych mediéw? Prawdopodobnie co$ w stylu:
,0, co$ nowego!”. W obu przypadkach czynnik zaskoczenia jest obecny.

Po nim naturalnie nastepuje ciekawo$¢ badawcza. O zadnych podpoérkach czy
linkach przytrzymujacych sofe nie ma mowy; jest przytwierdzona do podtogi?
Chwiejny sposéb jej przebywania zdaje sie temu zaprzeczac. Ciche buczenie i znaj-
dujaca sie obok skrzynka wskazuje na istnienie urzadzenia utrzymujgcego réwno-
wage. Nie wida¢ go, jest ukryte w srodku mebla, zachowujac tajemnice i intrygujacy
charakter instalacji, zachecajacy do zatrzymania sie, kontemplacji. Z jednej strony
mamy niecodzienno$¢ sytuacji. Co$ trwa, cho¢ naprawde nie powinno trwaé w taki
sposéb. Z drugiej strony, to opowie$¢ o znajdywaniu réwnowagi, nieustannym po-
wracaniu do pionu.

[ teraz nalezy postawic¢ sobie zasadnicze pytanie. Po co kanapie réwnowaga?
Tytut nam méwi jedynie tyle, Ze kanapa bierze ja sama z siebie, z wewnatrz. Jed-
nak, aby poznac znaczenie tej kinetycznej rzezby, nalezy juz siegna¢ po wypowiedz
autora. Jacob Tonski wskazuje na zwyczajowe zastosowanie sofy - jest ona miej-
scem siedzenia wiecej niz jednej osoby, a wiec miejscem spotkania. Jego praca jest
komentarzem do kruchosci relacji pomiedzy ludZmi. I tak, mozemy zatrzymac sie
i rozmysla¢ nad chwiejna stato$cig wszelkiego rodzaju zwigzkéw do momentu, az
znajdzie sie kto$ ciekawy na tyle, aby ta stato$¢ przetestowac. Dobrze by byto, gdyby
taka osoba pomyslata wcze$niej o pytaniu: ,,czy moge tego dotkna¢?”. W przeciwnym
przypadku, piekna i intrygujaca sofa natychmiast rozpadnie sie na kawatki.

W tworczosci Jacoba Tonskiego ruch i balans sg bardzo wazne. Artysta stwo-
rzyt kilka prac wideo zwigzanych z ruchem, np. Different People, Same Dream, Ba-
lance Study czy Reel. Wszystkie wykorzystuja ruch kamery ingerujac i zakltécajac

POMIEDZY RUCHEM A STATYCZNOSCIA ~  BALANCE FROM WITHIN”

postrzeganie opozycji statyczne-ruchome. W kontek-
Powyzej: Jacob Tonski,
Balance from Within,
rzezba kinetyczna,
fot. Mirostaw Emil Koch

$cie samego Balance from Within artysta méwi: To byto
zaréwno egzystencjalne, jak i techniczne zagadnienie.
Stoimy prosto na naszych nogach, jednak nigdy nie sto-
imy nieruchomo. Jak to dziata? [ 1]. Sofa na wzér czto-
wieka nie pozostaje w spoczynku, lecz stoi na jednej
nodze.

Balance from Within przez swoja subtelno$¢, a jed-
nocze$nie duzy rozmiar, wymaga odpowiedniego usytuowania. Potrzebuje ona prze-
strzeni, aby mogta wydawac sie lekka i aby nie byta przyttoczona innymi pracami.
Bezcenna okazata sie wysoko$¢ miejsca ekspozycji dzieta. Szary kolor surowych
$cian jest niemal niezauwazalny, a witryny, przez ktére wida¢ drzewa, wraz ze swo-
imi drewnianymi ramami sa doskonatym ttem dla tego typu rzezby.

Usytuowanie pracy tworzy bardzo ciekawy efekt. Wyglada to mniej wiecej
tak: wchodzimy do Biblioteki Uniwersyteckiej we Wroctawiu, wita nas stary do-
bry przyjaciel Pies. Zatrzymujemy sie przy Iris, bawimy sie przy Dancing Mirror
i Echoooooooo, i we wspaniatych humorach wchodzimy po schodach aby obejrze¢
dalsza cze$¢ wystawy. Niemalze lewitujgca sofa gwarantuje , efekt wow”. Wchodzi-
my, wkraczajac w zupetnie inny klimat, ze $wiata ruchu i dzwieku do sytuacji jakby
zatrzymanej w czasie. Styszymy monotonne buczenie urzadzenia i réwnie mono-
tonny dzwiek towarzyszacy pobliskiej pracy Marty Weglinskiej Ponowione sytuacje.

Pozostaje jeszcze wspomnie¢ o wrazeniu delikatno$ci i spokoju jakie towarzy-
szy tej pracy. Niewielki ruch sofy, ustawienie sugerujace jej lekko$¢, cichy dzwiek
urzadzenia. Sam wyglad wybranego mebla, bezowy kolor, delikatny wzoér w kwiaty
i piekne drewniane ornamenty sprzed 170 lat. Wszystko sktada sie na subtelny po-
emat wcale nie drobnej rzezby. m

1 Cyt.za: Watch A 170-Year-0ld Sofa Balance On One Leg, http://www.fastcodesign.com/3016483/
watch-a-170-year-old-sofa-balance-on-one-leg [stan z 25. 05. 2015 r.]
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Czy jedzie z nami autor? O 16 edycji
BIENNALE SZTUKI WRO

0 2015 zaskoczyto iloScia prac i wystaw. Obszerna prezentacja stwo-
rzyta cata panorame najnowszych (cho¢ nie tylko) zjawisk w polu
sztuki, w ktérych wykorzystywane sa m.in. zdobycze wspdtczesnej

nauki. Nie zabrakto takze prac o bardziej klasycznym rozumieniu medium. Cato$¢
to prawdziwy ogrom, ktéry ciezko obja¢ jednym spojrzeniem, dlatego z pewno-

$cig Biennale WRO to impreza dla wy-
trwatych i dociekliwych. Konkurs na
najlepszy dyplom z pracowni medial-
nych oraz prezentacja prac studentéw
z pracowni Mirostawa Batki pozwo-
lity przesledzi¢ kierunek zaintereso-
wania i rozwoju miodych artystéw
konczacych akademie. Procz robiacej
ogromne wrazanie, gigantycznej wy-
stawy w nowym budynku Biblioteki
Uniwersyteckiej i skoncentrowanej
na fuzji biotechnologii i wspétczesnej
sztuki wystawy w CENTRUM SZTUKI
WRO, na uwage zastuguja kolejna od-
stona projektu Kamili Wolszczak Samo-
nosne Uniwersalne Wystawy w prywat-
nym mieszkaniu przy ul. Gérnickiego,
ktére stanowia gtos pokolenia mtodych
kuratoréw.

Sposrod 8 wystaw wytania sie obraz sztuki réznorodny i nie-
jednoznaczny. Wyraznie wybrzmiewajg postawy artystyczne, kto-
rym warto po$wieci¢ nieco wiecej uwagi. Cze$¢ prac w klasyczny
niemal sposéb odnosi sie do eksperymentéw w sferze medium -
to préby przenoszenia dZzwieku na obraz czy nosnika digitalnego
na analogowy. Inne realizacje, takie jak cho¢by 5 Robots Named
Paul, koncentruja sie na mozliwo$ciach, jakie niesie ze soba ro-
botyka. Duza cze$¢ prac w metaforyczny sposéb odnosi sie do
komunikacji i relacji miedzyludzkich. Spora ich grupa natomiast
z mniejszym badz wiekszym powodzeniem eksploruje interak-
cyjno$¢ i bezposredni kontakt z odbiorca, korzystajac z aplikacji
$cigganych na urzadzenia mobilne lub bezposredniego kontaktu
poprzez dotyk i gtos. Najbardziej interesujace jednak z perspekty-
wy nowych zjawisk pozostaja prace, ktére rozpraszajg autorstwo.
Takie znalazty sie na wystawie ,Kultury Kultywowane” w Cen-
trum Sztuki WRO. Kwartet na pomidory Macieja Markowskiego
czy Symbiotycznos¢ tworzenia Jarostawa Czarneckiego rozprasza-
ja autorstwo, przenoszac je czeSciowo na organizmy pozaludz-
kie, ale takze kaza nam postrzegac prace artystyczne jako bedace
ciggle w procesie, niedomkniete i niedokonczone, potencjalnie
posiadajace nieskonczong ilo$¢ scenariuszy. Punkt wyjscia moze
nie wydaje sie najswiezszym, znamy przeciez zaréwno koncepcje
dzieta otwartego czy estetyki relacyjnej. Ich obecno$¢ na wysta-
wie jednak kaze nam zada¢ sobie pytanie nie tyle o to, czy odbior-
ca moze by¢ takze tworca, tylko o to, czy tworca w swiecie sztuki
jest w ogole potrzebny? Te konkluzje mozna zestawi¢ z pracami,
ktdre nie skupiaja sie na akcie tworzenia, ale na akcie odbioru.
Interakcyjnych prac pobudzajacych kreatywnosé¢, jak tatwo sie
domysli¢, na Biennale nie brakowato, ale Whispers, praca Katrin

Czesc prac
w klasyczny
niemal spo-

s6b odnosi
sie do eks-
perymentow

w sferze
medium...

Powyzej:

Bertrand Planes

i Arnauld Colcomb,
Modulator-Demodulator,
instalacja,

fot. Krzysztof Saj

Caspar i Eevy-Liisy Puhakki oferuje co$ wiecej niz pozostate. Instalacja dzZwieko-
wa wykorzystuje mechanizmy pochodzace z zabawek dla dzieci, ktore nasladuja gto-
sy i melodie wydawane przez odwiedzajacych galerie ludzi. Swoim ,zachowaniem”
przypominaja sympatyczne stworzenia, jak cho¢by gwarki. W powtdrzeniach jednak
nie sg tak doktadne, przetwarzajg i zmieniajg zastyszane tony. Obcowanie i zabawa

z praca daje duza przyjemnos$¢ podszy-
ta lekkim niepokojem zwigzanym z po-
czuciem, ze mamy do czynienia jednak
z czyms$ sztucznym. W przeciwienstwie
do innych interaktywnych prac takich
jak Echoooooo PanGeneratora, kontakt
z Whispers nie jest tak monotonny.
Praca w krytyczny sposéb odnoszaca
sie do komunikacji na linii autor-dzie-
to-odbiorca jest instalacja Szymona
Wojtyty AC. Stanowi takze odniesienie
do low-costowej, nieprzekombinowanej
technologicznie estetyki. Dwie wtycz-
ki wetkniete w gniazdka po przeciw-
leglych stronach taczy kabel, ktéry
porusza sie w spos6b przypominajacy
krecenie skakanki. Ilustruje pozorny
brak komunikacji. Kabel jednak obraca
sie, stanowiac odwotanie do popular-
nej podworkowej zabawy. Wideo Kaya Walkowiaka takze krytycznie
ujmuje relacje miedzy obiektami i ludzmi w $wiecie sztuki. Minimal
vandalism to zarejestrowane triki deskorolkowca nie w przestrzeni
publicznej, ale w muzeum sztuki. Subtelne drasniecia na powierzchni
minimalistycznych, modernistycznych rzezb nie tylko podwazaja gale-
ryjne ,nie dotykaj”, uSwiadamiaja takze symboliczna przemoc wywie-
rang na odbiorcach w $§wiatyniach sztuki. Zupetnie inaczej temat re-
lacji tworcy, dzieta i odbiorcy traktuje Maciej Olszewski w swoim
projekcie ,D.LY (Destroy It Yourself) powotuje sie na nieSmiertelng
formute ,kazdy cztowiek jest artysta”, wykorzystuje takze strategie
,Zréb to sam”. Niekoniecznie ma ona jednak pozytywny charakter,
moze stac sie obosieczna bronia, dzieki ktérej w tatwy sposéb doko-
namy aktu agresji na otoczeniu lub samym sobie. Sztuka - szczeg6l-
nie ta interaktywna, nieposiadajaca jednego autora, wspéttworzona
iuzywana przez innych partycypantéw moze stac sie niebezpiecznym
narzedziem.

Nie spos6b wymieni¢ wszystkich prac i autoréw zastugujacych na
uwage. Trzeba za to dodag, ze procz ciekawych postaw artystycznych
czy praktyk stosowanych przez wspétczesnych artystéw - szczegé6lnie
tych mtodego pokolenia, znajdziemy takze prace, dla ktérych nowe
media stajg sie pretekstem do tworzenia pieknych obiektéw stuzacych
estetycznej kontemplacji. Prace takie jak Big Dipper Michaela Candy
czy Simulacra Kariny Smigla-Bobinski dzieki swojej niedostownosci
i poetyckiej formie zostawiajg wiele miejsca na dowolne i osobiste
interpretacje. W czasach, w ktérych sztuka musi mie¢ polityczng site
oddziatywania, mozna zateskni¢ za nieskrepowang niczym przyjem-
noscig odbioru. Biennale WRO dostarcza réznych wrazen, zar6wno
ci, ktérzy poszukujg nowych srodkéw wyrazu, jak i spotecznego ak-
tywizmu, z pewno$cia znajda to, czego szukajg. m
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OLGA DRENGA

Odstona testowa

asto przewodnie tegorocznego BIENNALE WRO to Test Exposure, czyli

,has$wietlenie prébne” (jak w fotografii), czy ,odstona testowa” (jak w pro-

jektowaniu stron internetowych). Taki szyld pozostawia spore pole do in-
terpretacji i nasuwa rozmaite skojarzenia: czy chodzi o ducha eksperymentu, czy
moze o sugestie niepewnosci, czego$ niegotowego, ,wersji beta”? Sztuka mediéw;,
czyli dziedzina, ktérej dotyczy Biennale, wymusza jedno i drugie, bowiem na sty-
ku sztuki i technologii czas ptynie szybko i bardzo tatwo o dzieto przedatowione
juz w chwili powstania. Kuratorzy postawili sobie za cel nie tylko komentowanie
biezacego stanu rzeczy, ale réwniez artystyczna futurologie — antycypowanie przy-
sztych kierunkéw i watkow.

By¢ moze dlatego zaskakujaco oszczednie potraktowano na Biennale tematy,
ktére wydawaty sie przez pewien czas modne i dominujace w sztuce mediow:
kwestie inwigilacji/prywatnosci i mediéw spoteczno$ciowych. Rezygnacja z nich
okazata sie od$wiezajacym ruchem, ktéry pozwolit uciec od niebezpieczenstwa
przewidywalno$ci i wyczerpanych formut. Watki te przewijaja sie w pewnych pra-
cach, lecz dzieje sie to w spos6b nienachalny - temat social media pojawia sie m.in.
u Julii Taszyckiej, ale jej A Very Sad Story (praca sktadajaca sie z filmu i reakcji na
niego na Facebooku) koresponduje w réwnym stopniu ze wspétczesnymi realiami
internetu, jak i z pracg Bas Jan Adera z roku 1971; Maciej Olszewski w DIY (Destroy
It Yourself) wykorzystuje medium fikcyjnego kanatu Youtube, ale treSciowo nawig-
zuje do wczesniejszych fenomenéw - punkowego etosu zréb-to-sam czy niestawnej
publikacji The Anarchist Cookbook. Na dalszy plan zeszty réwniez refleksje stawiaja-
ce w centru zainteresowania tozsamo$¢ (w dobie internetu, przemian globalnych),
chyba ze mowa o tozsamosci artysty. Najlepszym przyktadem jest tu chyba Painter’s
Painting Wojciecha Gilewicza: film ten prezentuje artyste przy sztalugach w niety-
powych okoliczno$ciach - w morzu, w muzeum, w sklepie. Jego obecno$¢ budzi
zaciekawienie, staje sie elementem egzotycznym, komicznym — mozna jednak za-
stanawiac sie, czy stusznie, skoro inne metody rejestracji obrazu, jak fotografowanie
telefonem komoérkowym, nie zaskakuja nikogo. Zamiast pogtebionych introspekeji,
chetniej eksplorowane jest wykraczanie poza wtasng perspektywe i poszerzanie
pola empatii, widoczne w ciekawych dzietach Dobrostawy Nowak (proéba rejestracji
percepcyjnego dysonansu w postaci nagrania wideo) czy Aleksandry Trojanowskiej,
ktdrej osobista praca przybliza sposéb odbierania $wiata przez osoby z autyzmem.
Wskazuja one na niezmiernie interesujacy kierunek rozwoju sztuki mediow - fuzje
z badaniami z zakresu kognitywistyki i neurokognitywistyki, co potencjalnie moze
okazac sie tworcze i cenne dla obu dziedzin.

Cho¢ tegoroczny temat przewodni Biennale to przede wszystkim diagnozy

i wyzwania, niektdrzy artysci postanowili poradzi¢ sobie z tym w sposéb para-
doksalny, podejmujac na rézny sposob korespondencje z przeszto$cia wiasng lub
zapos$redniczong. W ,duchologicznej” instalacji 8 Igora Krenza przyjmuje ona po-
sta¢ hotdu dla ojca artysty, niedostownego, bo wyrazonego przez urywki filméw
na tasmie 8 mm, zarejestrowanych przez Jana Krenza podczas
jego tras koncertowych. Take Me To Your Dealer Marii Toboty
przywotuje widma polskiej rzeczywistosci lat 90.: monotonie
blokowisk, popkulturowa fascynacje kosmitami, opustoszate
scenerie porzuconych budynkoéw. Efektowna instalacja wielo-
ekranowa Kochanka Agaty Kus z kolei ozywia upiory, uwspot-
cze$niajac archiwalne zdjecia z czaséw Il wojny $wiatowej;
Kus weciela sie w role tytutowej kochanki komendanta obozu
koncentracyjnego w Ptaszowie k. Krakowa, ilustrujac dobit-
nie teze o banalnosci zta. Widmowa archeologia moze wyra-
zac sie rowniez poprzez rekwizyt - Cesar Escudero Andaluz
i Pawet Stasiewicz wykorzystuja tu kasete, symbol nostalgicz-
nych wedréwek popkultury drugiej dekady XXI wieku. Symp-
tomatyczne, Ze charakterystyczng cecha wspdtczesnosci i by¢
moze przysztosci jest stan nawiedzenia przez réznego rodzaju
duchy (nawet jesli jest to duch czaséw).

Nosny od pewnego czasu temat biosztuki rozwija eks-
pozycja w Centrum Sztuki WRO, ,Kultury Kultywowane”.
Wystawa gromadzi przyktady instalacji opartych na réznego

ODStONA TESTOWA

typu wspotzaleznosciach organizméw zywych i rozwia- Ponizej:
Suzanne Treister,
Hexen 2.0, instalacja,

fot. Marcin Maziej

zan technologicznych (szczegoélnie ciekawie wyekspo-
nowany w Kwartecie na pomidory Macieja Markowskie-
g0, gdzie Srodowisko wzrastania pomidoréw wplywa na
dzwiek, natomiast odwrotnie - przez jej [kompozycji]
istnienie pomidory stanowiq obiekt intensywniejszej obserwacji oraz wzmoZonej
dbatosci opiekunéw). Centralnym punktem tej cze$ci BIENNALE jest imponujaca
instalacja Elvina Flamingo, przewidziana na 20 lat (!) - wielka kolonia mréwek.
Widz ma mozliwo$¢ nie tylko podglada¢ zycie owadéw, ale réwniez podstuchiwac
ich komunikacje. Dalsze obserwacje ujawniaja gtebsze zalezno$ci: okazuje sie,
Ze wbrew powierzchownym refleksjom, to nie artysta narzuca ksztatt i bieg wy-
darzen, ale raczej wciaga sie w skomplikowany system, w ktérym to on staje sie
zalezny od swoich podopiecznych (zaniedbanie mréwek grozi zniszczeniem przez
nie catej konstrukcji). Instalacja Flamingo jest jednym z mozliwie najdobitniejszych
przyktadéw biosztuki, w ktérym artysta Swiadomie staje sie elementem ekosystemu.

Do$¢ paradoksalnie, chyba najciekawsza praca catego Biennale okazato sie
jednak dzielo... analogowe - Hexen 2.0 Suzanne Treister, monumentalny alma-
nach wspoétczesnej ,wiedzy tajemnej”: kronike ruchéw kontrkulturowych, teorii
spiskowych, wywrotowych nurtéw nauki, plemion epoki nowoczesnych technolo-
gii, wizji utopii i antyutopii. Ta kronika alternatywnej historii XX wieku, przedstawio-
na w ezoterycznym sztafazu (karty Tarota!), przywodzi na mysl koncepcje wskazu-
jace na punkty wspoélne mistycyzmu z rozwojem technologicznym (Techgnoza Erika
Davisa), ale réwniez idealistyczne préby stworzenia Teorii Wszystkiego, ktorych
nalezy szuka¢ w nurcie outsider artu (np. u Paula Laffoleya).

Liczne eksponaty rozwijaja formute sztuki ,przyjaznej uzytkownikowi”, po-
zostajac w formule twdrczosci interaktywnej, eksperymentalnej, a jednoczesnie
przystepnej i ,fajnej” (co moze kojarzy¢ sie z wystawa Centrum Sztuki WRO , Inte-
raktywny Plac Zabaw” - w wersji réwniez dla dorostego uzytkownika). Moga by¢
to gry z percepcja (jak Echooooo PanGeneratora), dzieta angazujace uzytkownika
bezposrednio - Dancing Mirror Seiichiro Matsumury dostownie zaprasza do tanca,
a 5 Robotow o Imieniu Paul Patricka Tresseta rysujq portrety go$ci. Wymienione
dzieta budzity spore zainteresowanie odwiedzajacych, ktérzy podchodzili do nich
ze swoboda. By¢ moze to ogélna ewolucja muzeéw w kierunku interaktywnosci
i czynnego uczestnictwa w wystawach sprawita przy okazji, ze sztuka wspétczesna
przestata oniesmiela¢? Istotng cecha Biennale jest jednak stawianie na wszechobec-
no$¢ sztuki: wychodzi z przestrzeni galerii, trafiajac do centrum handlowego, biblio-
teki uniwersyteckiej, a w tym roku réwniez do prywatnego mieszkania.

Obserwacje te podsuwaja kolejne mozliwosci odczytania hasta Test Exposure:
jako poszukiwania perspektyw, sondowania terenu nie tylko jesli chodzi o kreatyw-
no$¢ samych tworcéw, stosowane media i strategie kuratorskie, ale takze o to, skad
i w jaki sposéb sztuka moze przemawia¢ na nowe sposoby do odbiorcy. m
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Refleksy i po-widoki. WRO 2015

rzegladam wtasnie imponujagco wydane katalogi

dwdch poprzednich edycji BIENNALE SZTUKI ME-

DIOW - czternastej (,Alternative Now”, 2011) i pietna-
stej (,Pioneering Values”, 2013) oraz trzeci tom Widoku. WRO
Media Art Reader poswiecony Istvanowi Kantorowi. Odzy- fot. Marcin Maziej
wajg wspomnienia, nasuwaja sie rozmaite refleksje dotycza- 2. Katsuki Nogami,
ce ogladanych w minionych latach wystaw, performanséw,
projekgji, koncertow. Refleksy tamtych zdarzen sktaniaja do
zadawania pytan o edycje tegoroczna (, Test Exposure”) - co cyjny
pozostanie w pamieci w dtugiej perspektywie wyznaczanej
nie przez ciaggle jeszcze tkwigce pod powiekami po-widoki rzezby
prac prezentowanych w tym roku. To takze pytanie o to, kt6-
re z dziet w tym roku prezentowanych przez artystéw maja
szanse na wpisanie sie w kolekcje wybitnych osiagnie¢ sztuki
nowych medidw, przez lata budowanego kanonu przez takich twércéw obecnych
na historycznych edycjach festiwalu WRO jak Roy Ascott, Bill Viola, Lynn Hershman
Leeson, Christa Sommerer i Laurent Mignonneau, Critical Art Ensemble, Masaki
Fujihata, David Rokeby, Blast Theory, Eduardo Kac...

Przypomnijmy, Ze wroctawski festiwal wystartowat w roku 1989, a zatem tylko
dwa lata po premierze Prix Ars Electronica i jest niewatpliwie jednym z najdtuzej,
nieprzerwanie dziatajacych festiwali nie tylko Europie. Zapewne nie moze sie row-
nac z Ars Electronica, ale znajac podobne imprezy z autopsji moge z przekonaniem
powiedzie¢, ze wpisuje sie w liste waznych tego typu przedsiewzie¢, takich jak ber-
linskie transmediale, DEAF (Rotterdam), Sonic Acts (Amsterdam), STRP (Eindho-
ven), Artfutura (Barcelona), European Media Arts Festival (Osnabriick), onedotzero
(Londyn), FutureEverything (Manchester).

Wspomniane okazate katalogi (papierowe ksiazki! - ciagle niezastapiony no-
$nik wielokrotnie skazywany na $mier¢ w dobie powszechnej digitalizacji danych)
sg impulsem do hipermedialnej podrdzy po wiasnej pamieci sprzezonej z mozliwo-
$cig natychmiastowej weryfikacji informacji poprzez mobilne interfejsy przenoszace
mnie do sieciowego panarchiwum, ktére dziata jak zwielokrotniony Warburgowski
Mnemosyne Atlas. Przy okazji dodajmy, ze wtasnie ukazata sie w polskim ttuma-
czeniu znakomita praca Karla Sierka Fotografia, kino i komputer. Aby Warburg jako
teoretyk mediow godna polecenia kazdemu czytelnikowi zainteresowanemu teoria
mediow. Ten rodzaj visual clusters, zapoczatkowany przez Warburga, dzi$ takze na-
pedza mojg pamiec o przesztosci przeciez tak nieodlegtej, a jednak domagajacej sie
uporzadkowania, systematyzacji, kategoryzacji. Festiwale nowych mediéw, w tym
takze WRO, s3 takim rodzajem porzadkowania dynamicznie rozwijajacej sie sztu-
ki nowych mediéw, cho¢ sama ta kategoria, w dobie proklamowanej przez wielu
badaczy epoki postmediéw, domaga sie ponownego przemyslenia. Czas nadmiaru
(Big Data) wymaga nieustannej redukcji i selekcji, ta role przyjmuja organizatorzy
festiwalu, starajac sie kazdorazowo kresli¢ swoista mape tego, co warto poznac,
zobaczy¢, przezyc.

1. Michael Candy, Big
Dipper - nagroda WRO
2015 (ex aequo), rzezba
kinetyczno-swietlna,

Yamadataroproject,
performans partycypa-
3. Quayola, Captives,

Fot. 2, 3 Krzysztof Saj

Tegoroczng edycje wroctawskiego festiwalu zapamietam jako manife-
stacje potencjatu, jaki drzemie wsréd polskich artystow. Doliczytem sie oko-
1o 90 polskich prezentacji, wsrdd ktérych moja szczegdlng uwage zwrdcity
prace takich artystow jak: Natalia Balska, Jarostaw Czarnecki (aka Elvin
Flamingo), Lena Dobrowolska, Wojciech Gilewicz, Aleksander Janicki, Igor
Krenz, Agata Kus, Gerard Lebik, Maciej Markowski, Przemek Olszewski (aka
Osmo Nadir). To, rzecz jasna, bardzo subiektywny wybor, $wiadczacy jednak
o duzej réznorodnosci form i mediow wykorzystywanych przez (czesto
bardzo mtodych) artystow. Instalacje wideo, prace bioartowskie, dzieta hy-
brydyczne, performanse muzyczne, sound art, wideo art, prace interaktyw-
ne, wielokanatowe instalacje wideo, interaktywne instalacje dzwiekowe...
Warto tez podkresli¢, ze w tym roku po raz pierwszy zorganizowano w ra-
mach WRO konkurs na najlepszy dyplom zrealizowany w polskich uczel-
niach publicznych w zakresie szeroko rozumianej sztuki mediéw. Nagrody
zdobyty (ex aequo) wspomniana juz Natalia Balska i Marta Mielcarek. To bardzo
cenna inicjatywa, potwierdzajaca jednoczes$nie, ze sztuka (nowych) mediow stata
sie istotnym elementem ksztatcenia w polskich uczelniach artystycznych.

W zestawie prac artystéw z réznych stron Swiata by¢ moze zabrakto nieco po-

wszechnie rozpoznawalnych ,gwiazd”, ktére mogtyby sta¢ sie rodzajem magnesu,
zwlaszcza dla polskiej publicznosci, )
ktéra nieczesto ma okazje podziwiaé
twdrcéw tej miary co Stelarc, Istvan
Kantor czy Robert Cahen (obec-
nych we Wroctawiu w roku 2011) albo
Steina i Woody Vasulkowie czy Miro-
staw Batka (2013). Brakowato mi tez
takich realizacji, o ktérych mégtbym
powiedzie¢ juz dzi$, ze w szczegdlny
sposob zwrdcity moja uwage odkryw-
czoScig formalna, kwestiami koncep-
tualnymi, sitg natychmiastowego od-
dziatywania, cho¢ refleksy i po-widoki
prac takich artystow, jak Michael Can-
dy, Thierry De Mey, Olga Kisseleva, Jo-
achim Montessuis, Kaspar T. Toeplitz,
Jacob Tonski, Patrick Tresset, prezen-
towanych w Muzeum Narodowym,
gmachu Biblioteki Uniwersyteckiej
(ktory, nota bene, znakomicie spraw-
dzit sie jako przestrzen wystawienni-
cza), Centrum Sztuki WRO, Renomie
- zapewne zostang w mojej pamieci
na dtugo. m

REFLEKSY | PO-WIDOKI. WRO 2015
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Pierwszy Konkurs Najlepszych Dyplomow Sztuki Mediow

ramach 16. edycji BIENNALE SZTUKI MEDIOW WRO 2015 Test Exposure

zaprezentowano prace konkursowe NAJLEPSZE DYPLOMY SZTUKI ME-

DIOW 2015. Idea pokazania tak szerokiemu gronu widzéw dyploméw
zrealizowanych przez studentéw opuszczajacych akademickie progi swoich uczelni
lub koniczacych pierwszy etap studidéw, czyli studia licencjackie, zrodzita sie w czasie
kilku sesji Ogélnopolskiej Konferencji Kierunkéw i Specjalno$ci Medialnych. Inicja-
torem tych spotkan byt prof. Wiktor Jedrzejec - Dyrektor Departamentu Szkolnic-
twa Artystycznego i Edukacji Kulturalnej w Ministerstwie Kultury i Dziedzictwa
Narodowego, ktdre to finansowato cate przedsiewziecie. Konkurs podzielony byt na
dwa etapy. Preselekcji prac dokonato osiem niezaleznych komisji ztozonych z dwdch
przedstawicieli WRO ART CENTER, dwoch osob zwigzanych lokalnie ze Srodowi-
skiem artystycznym oraz jeden przedstawiciel osrodka akademickiego nominuja-
cego do konkursu.

Kolejnym etapem konkursu byto przyznanie nagréd przez jury w sktadzie: Joan-
na M. Krysa, Kunsthal Aarhus ; Alexandra Waligorski, NODE - Forum for Digital Arts;
Michat Wolinski, Piktogram. Nagrody ex aequo otrzymata praca Marty Mielcarek,
ktorej opieka: dr Prot Jarnuszkiewicz (aneks do dyplomu pod opieka prof. Mirostawa
Batki, Pracownia Dziatan Przestrzennych) Wydziat Sztuki Mediéw Akademia Sztuk
Pieknych w Warszawie o tytule Inwersja. Ta dwukanatowa instalacja wideo ma boga-
te podtoze ideowe i kontekst historyczny. Jest zrealizowana na stadionie Stubickiego
Osrodka Sportu i Rekreacji w Stubicach pamietajacego jeszcze przemawiajacego
tam w 1932 roku Adolfa Hitlera. Inspiracja Inwersji, jak méwi sama artystka, jest
moje wewnetrzne rozdarcie miedzy checiq przynaleznosci do masy a byciem jednostkq
manifestujqcq swojq odrebnosc. Mysle, Ze jest to jeden z dylematdw, ktéry dotyka kaz-
dego mtodego cztowieka i kazdego poczqtkujgcego artyste. Mnie osobiscie w odbiorze
tej pracy uderzyto co$ innego, czego autorka jest pewnie $wiadoma, a mianowicie
decyzja rozbicia tej pracy na dwie przeciwlegte projekcje, w ktérych widzimy grupy
tej samej postaci, gdzie rola pierwszej jest dyrygowanie druga, co sugeruje wiele
interpretacji. Mozemy przenie$¢ zrozumienie dzieta na bardziej osobisty, prozaicz-
ny wrecz poziom. To ja - indywiduum - sama sobie wydaje polecenia i realizu-
je zamierzony plan - opartego o normy spoteczne - pozbawiajac sie tym samym
indywidualizmu, co w przypadku artysty jest doznaniem bardzo nieprzyjemnym.

1. Alicja Boncel,
WiktorJa, instalacja
2. Tomasz Koszewnik,
Lucid Dream,
instalacja

3. Karina Madej,
Sztuka Zzycia,
instalacja

4. Marta Mielcarek,
Inwersja

5. Natalia Balska,
B-612

6. Aleksandra
Trojanowska,
Pytania na wszystkie
odpowiedzi, instalacja
7. Rafat Zarski,
instalacja wideo

Fot. 1,2,3,6,7 Marcin
Maziej

Fot. 4,5 ME Koch

Mozemy réwniez odczyta¢ w kontekscie historycznym, jako wypowiedz - zawsze
mozemy stanac¢ po drugiej stronie w relacji jednostka a spoteczno$¢. Mozemy zatem
stac sie jednostka-dyktatorem lub euforycznie oszalatym zmanipulowanym ttumem-
-masg, wykonujacym polecenia. Nalezy wspomnie¢ réwniez, ze praca zostata juz na-
grodzona w ramach , Najlepsze dyplomy Akademii Sztuk Pieknych 2014” w Gdansku.

Druga nagrodzona praca to instalacja z obszaru tzw. mokrych mediéw, a wy-
korzystujaca zywe organizmy, w tym wypadku roéline oraz sieci neuronowe za-
programowane na jej ,obstuge. Praca Natalii Balskiej pod opieka prof. Artura
Tajbera (Pracownia Sztuki Performansu, Katedra Metod Sztuki) oraz dr hab. Grze-
gorza Bilinskiego, prof. Marka Chotoniewskiego (Katedra Obszaréw Sztuki) Wy-
dziat Intermediéw Akademia Sztuk Pieknych w Krakowie swoim tytutem B-612
moze sugerowac nawigzanie do relacji Matego Ksiecia i rozy, ktéra sie opiekuje na
asteroidzie o tej samej nazwie, co tytut pracy autorki. Instalacja jest o tyle ciekawa,
Ze w jej tle rzutowana jest zalezno$¢ uktadéw i schemat jej dziatania. Sie¢ neurono-
wa obstuguje roéline, pobierajac kilka podstawowych parametréw z niezaleznego
uktadu pomiarowego: wilgotno$¢, temperatura i $wiatto, i na tej podstawie dozuje
nawadnianie i przeptyw wody pomiedzy oboma obiektami, czyniac ich przetrwa-
nie wzajemnie powigzane.

Wydziat Grafiki i Sztuki Mediéw Akademia Sztuk Pieknych we Wroctawiu reprezen-
towata bardzo osobista praca Aleksandry Trojanowskiej, zrealizowana pod opieka
prof. Wiestawa Gotucha (ad. Mai Woliniskiej, as. Jakuba Jernajczyka) w Pracowni Per-
swazji Medialnej (aneks: Pracownia Foto-mediéw pod opieka prof. Andrzeja Batora).
Instalacja ma kilka watkéw bedacych préba przedstawienia bogatej osobowo$ci brata
artystki majacego zaburzenia autystyczne. Jak pisze autorka, Piotr jest swietnym stowo-
-twdrcq, przetamuje wszelkie zasady jezykowe, m.in. stopniuje czasowniki. Jego kreatyw-
nos¢ w okreslaniu rzeczy zdaje sie by¢ nieokietznana. Ta cze$¢ pracy przedstawiona
zostata w formie ksiazeczki pod tytutem Pytania na wszystkie odpowiedzi, w ktorej
umieszczone s3 frazy wypowiedziane przez chtopca. Dopetnieniem jest zestaw te-
lewizoréw zamknietych w tréjkatng forme, skierowanych do wewnatrz, a majacych
swoim subtelnym obrazem przedstawiajacym delikatnie poruszajace sie cienie, jak
pisze autorka, symbolizowac trudnos¢ w rozpoznawaniu, okreslaniu swiata.

Kolejna zaprezentowana praca jest realizacja na trzy ekrany dopeiniona

o o



fotografiami Kariny Madej o tytule Sztuka
zzycia, ktérej opiekunem artystycznym byt dr
Artur Chrzanowcki (Pracownia Fotografi) oraz
prof. Wiestaw Karolak (pracownia Interme-
diéw) z Akademii Sztuk Pieknych w Lodzi, jest
swoistym zapisem monotonnej, wyobcowanej
codziennosci zycia wujka artyski okaleczone-
go w wypadku samochodowym.

Urzekta mnie swoja estetyka i koniecznoscia
osobistego wejscia w $wiat stworzony przez
Alicje Boncel dyplomantke prof. Grzegorza
Handerka z Pracowni Interpretacji Literatury na
Wydziale Artystycznym Akademii Sztuk Piek-
nych w Katowicach. Tytutowa Wiktror]a odnosi
sie do swoistego postrzegania i udziatu dziec-
ka w otaczajacej ja magicznej przestrzeni, tylko
czy ta magia nie jest tylko w glowie dziecka?

Praca Tomasza Koszewnika Lucid Dream
jest swoistg prowokacjg i pytaniem, czym
sztuka jeszcze jest (???). Dyplomant prof. dr.
hab. Leszka Knaflewskiego prowadzacego
Pracownie Audiosfery na Uniwersytecie Ar-
tystycznym w Poznaniu, zaproponowat nam
mozliwo$¢ udziatu w spektaklu jako widzom
i uczestnikom. Wystarczyto powiesi¢ kiczowata
panorame z palmami, ustawi¢ prowizoryczne
o$wietlenie studyjne, by odbiorcy zostali zache-
ceni do zrobiejnia sobie zdjecia.Ja zostatem po
stronie widza, patrzac na osobliwe zachowania
zwiedzajacych.

Dyplom Justyny Orlowskiej jest odwo-
taniem do wtasnych przezy¢: odchodzenia
spod opieki rodzicéw, odchodzenia z uczelni,

ktora dla studenta tworzy ochronng bezpieczna
przestrzen, w ktérej wszystko wolno i wszyst-
kie poszukiwania sg dozwolone. Realny $wiat
i rynek sztuki juz nie jest tak bezpieczny dla
mtodego artysty. Opiekunem pracy byt prof.
Grzegorz Klaman z Pracowni Dziatan Transdy-
scyplinarnych Wydziatu Rzezby i Intermediéw
Akademii sztuk Pieknych w Gdansku. Artystka
prezentuje nagranie wideo z symbolicznego
wydobywania, wyszarpywania z ziemi dtu-
gich wloséw artystki oraz obiekt skatadajacy sie
z masy splatanych wtoséw, zapewne niejednej
osoby, odwotujac sie dostownie do tytutu Po-
strzyzyny, symbolizujac stan przejscia z bezbie-
czenstwa w niepewne.

Rafal Zarski przedstawit nam dwuele-
mentowg instalacje, jak pisze artysta, majgcg
na celu zbadanie krajobrazu dZzwiekowego swo-
Jjego mieszkania. Prosta animacja pozwala nam
przesledzi¢ potozenie artysty, a projektowane
video zobaczy¢ otoczenie i ustyszec¢ jego cha-
rakterystyczne dzwieki. Dyplom prowadzita
prof. Agata Michatowska oraz prof. Lazarczyk
z Pracowni Dziatann Multimedialnych Akademii
Sztuki w Szczecinie.

Dyplomy, ktére pokazano na tegorocznej
edycji WRO w dniu otwarcia BIENNALE, nie
miaty opiséw méwiagcych, ze sa czescia Pierw-
szego Konkursu Najlepszych Dyploméw Sztuki
Mediéw, co postawito je na réwni z artystami
juz uznanymi, zaproszonymi przez WRO, oraz
pracami zgloszonymi na BIENNALE i zdaty ,test
exposure” w tym zestawieniu. =

PIERWSZY KONKURS NAJLEPSZYCH DYPLOMOW SZTUKI MEDIOW
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Fotofestiwal 2015

W dniach 28.05. - 07.06.2015 L6dz celebrowata coroczne swieto mito$nikow kultury wizualnej,
jakim jest Miedzynarodowy Festiwal Fotografii.

godnie z tradycja, powierzchnie ekspozycyjne wy-

petniono pracami przedstawicieli medium fotogra-

ficznego zaréwno z kraju, jak i z zagranicy - tych
znamienitych i tych, ktérzy dopiero sa na poczatku swo-
jej drogi twoérczej. Program wypehnity jak zwykle wysta-
wy specjalne i prezentacje finalistéw konkursu Grand
Prix w centrach festiwalowych (Art Inkubator na ul. Ty-
mienieckiego i OFF Piotrkowska) oraz wystawy towarzy-
szace, ktére mozna byto oglada¢ w wielu przestrzeniach
oficjalnych i alternatywnych na terenie Lodzi.

Finatowa
dziesigtke
tegorocznego
Grand Prix
Fotofestiwal
zdominowaly
projekty
przepelnione
melancholia...

FOTOFESTIWAL 2015

Finatowa dziesiagtke tegorocznego Grand Prix Fotofe-
stiwal zdominowaty projekty przepetnione melancholia
- zorientowane na wspomnienia, powr6t do Zréodet, opi-
sujace w jakims$ stopniu cykliczno$¢, a takze przemiany po-
koleniowe. W takim tonie Ksenia Yurkova zaprezentowata
Listy do dwojga i nikogo wiecej, w ktdrej to serii odkrywanie
zrodel whasnej tozsamosci artystki splotto sie z lekturg li-
stéw mitosnych z archiwum jej niezyjacej juz matki. Po-
dobnie osobistg historie o potrzebie przynaleznosci i po-
wrocie do korzeni poprzez subiektywne odtwarzanie wizji



1. Sonja Orlewicz-Zakrzewska, Bajabongo (neon), 2014

wystawy Grazyna Saniuk

ojczyzny opowiadaty fotografie Jiehao Su.
Z kolei nostalgie za czasami dziecinstwa wy-
czyta¢ mozna byto w projekcie Szwajcarki
Delphine Schacher, ktéra jednakowoz wplo-
tta w ten watek obserwacje przemian spo-
teczno-ekonomicznych Rumunii. Bolesna
opowies¢ o rozstaniu stata sie mimowolnie
czescia projektu Mateusza Saretto, za$ Por-
tugalczyk Tito Mouraz uraczyt nas historia
z dreszczykiem Dom siedmiu kobiet, w kto-
rej préba udokumentowania zmian zacho-
dzacych w rodzinnych stronach sprawi-
1a, Zze ozyly tamtejsze podania i legendy.

3. Piotr Zbierski, Projekt trwa od 2012
Fot. 1-3 Krzysztof Saj

Pod wzgledem atmosfery i sity wyrazu
najbardziej chyba przeméwit do mnie Cyril
Costilhes i jego niepokojaca opowies¢ o Za-
toce Diego Suarez na pétnocy Madagaskaru,
nota bene roéwniez zwigzana z wydarzenia-
mi z przesztosci - wypadkiem motocyklo-
wym jego ojca. Powrét do Diego Suarez,
ktéry pierwotnie miat stuzy¢ tworczosci
o charakterze dokumentalnym, dla autora
zmienit sie¢ w egzorcyzmowanie traumy
sprzed ponad 10 lat. Jury przyznato jednak
nagrode Patrickowi Willocqowi za projekt
Jestem WALE, szanuj mnie zrealizowany

2. - Niepowtarzalne - kolekcja fotografii magazynu ,, Twéj Styl”, kurator

na terytorium Demokratycznej Republiki
Konga. Na szczeScie nie byt to kolejny re-
portaz z toczacych sie tam konfliktéw, lecz
atrakcyjna wizualnie préba zilustrowania
jednego z najwazniejszych rytuatéw ple-
mienia Ekonda - inicjacji mtodych matek
zwanych tam Walé (ta, ktora rodzi po raz
pierwszy). Zrealizowany z ogromnym roz-
machem i wyczuciem kolorystycznym pro-
jekt zwracatl na siebie uwage i przyciagat
zwiedzajacych, co stanowito niejako po-
twierdzenie trafno$ci wyboru dokonanego
przezjury. >
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1. Mario Macilau, Moments of transition, fot. Krzysztof Saj

2. Mdrio Macilau, The price of cement, courtesy Ed Cross Fine Arts, Fotofestiwal Discovery Show
3. Mateusz Sarello, swell, Fotofestiwal 2015 Grand Prix

4. Calogero Cammalleri, Lipadusa, FABRICA exhibition at OFF Piotrkowska

5. Klaudia Kaczmarczyk, z cyklu Dziennik, projekt trwa od 2012, fot. Krzysztof Saj

Bez watpienia jedne z najlepszych ekspozycji mozna
byto zobaczy¢ w centrum festiwalowym na ul. Tymieniec-
kiego. Méwigc to, mam na mysli w szczegdlnosci wystawe
prac Mario Macilau — mtodego fotografa z Mozambiku,
ktéry w swojej tworczosci skupia sie na aktualnych za-
gadnieniach spoteczno-politycznych krajéw afrykanskich.
W ramach nowego bloku wystaw — Discovery Show - za-
prezentowano cztery projekty, z ktérych kazdy zgtebiat
inng problematyke zwigzang ze wspotczesnym zyciem
tamtejszych spoteczenstw. Wtasciwie kazdej z tych serii
mozna by poswieci¢ osobny esej, wszystkie one bowiem
oddziatuja na widza z duzg silta, zmuszajac jednoczesnie
do analizy poruszanego tematu. ,The Price of Cement”
sktada sie z poruszajacych portretéw - skapanych w mro-
ku dzieciecych sylwetek zbieraczy odpadéw cementu,
ktérych wizerunki nabieraja niepokojacego charakteru
za sprawg oblepiajacego ich ciata, biatego pytu cementowe-
go. Macilau portretuje tych mtodziencéw w taki sposéb, ze
oddaje ich wewnetrzna site i poczucie godnosci. Ich twarze
moga budzi¢ zarazem empatie, ale i strach - wszystko to za
sprawa determinacji, ktéra wraz ze znieksztatcajacym rysy
pytem nadaje im surowego wyrazu. Duza site oddziaty-
wania ma tez ,Growing on Darkness”, w ktérym Macilau,
za pomocg sugestywnych kadréw oddajacych bezwzgled-
nosc¢ i niebezpieczenstwa ulicznego Zycia przedstawia

FOTOFESTIWAL 2015

bezdomne dzieci z Maputo, a wiec Srodowisko szczegélnie
mu bliskie, ktérego czesciag do pewnego stopnia sam byt.
Z kolei ,,Outown” opisuje codzienne Zycie mieszkancow
Kenii, Burundi i Mozambiku. Najlzejszy tematycznie i naj-
mniej obcigzajacy emocjonalnie, cho¢ niemniej ciekawy
jest cykl ,Moments of Transition”, w ktérym fotograf doku-
mentuje poszukiwanie tozsamosci wspotczesnej mtodziezy
z Mozambiku, ktéra opiera indywidualne srodki wyrazu na
taczeniu tradycyjnych strojéw z moda europejska.

Ciezka atmosfere zdje¢ Macilau réwnowazy petna
absurdalnego humoru ekspozycja fotografii Dougie Wal-
lace’a, w Centrum OFF Piotrkowska. Zaprezentowane
tam projekty ,Wild Life” oraz ,Stags, Hens and Bunnies,
A Balckpool Stories”, to niezwykte opowiesci o przestrze-
niach tetnigcych zyciem, ktorych atmosfera zaptadnia eks-
centryzmem wyobraznie cztowieka i prowokuje kuriozalne
sytuacje. Pierwsze ze wspomnianych wyzej miejsc, to lon-
dynska dzielnica Shoreditch, ktérej uliczne Zycie dokumen-
towat Wallace, bedac jej mieszkancem. Druga - tytutowe
Blackpool - popularna lokacja wieczoréw panienskich czy
tez kawalerskich, ale réwniez imprez rozwodowych, gdzie
dzisiejsze rytuaty przej$cia uskutecznia sie w najbardziej
ekstrawagancki sposob, zapominajac o wszelkich konwe-
nansach. Dla kazdego, kto cho¢ troche otrzaskat sie z bry-
tyjska mentalnoscig dodatkowym atutem tych zdje¢ bedzie



ich autentyzm i doskonate oddanie tamtejszego
stylu imprezowania.

Chyba najmniej efektowna pod wzgledem wi-
zualnym okazata sie trzecia z wystaw specjalnych
- ,Moments Before the Flood” Carla de Keyzera,
prezentowana w Atlasie Sztuki. Autor postano-
wit udokumentowa¢ wybrane punkty, bedace
czescig linii brzegowej kontynentu europejskie-
go i uchwyci¢ je w perspektywie $swiadomosci
zapowiadanego na najblizsze lata wzrostu po-
ziomu morz. Do$¢ szerokie potraktowanie tema-
tu, w ramach ktérego artysta skupit sie zaréwno
na formach ochrony wybrzezy, jak i zagrozonych
zatopieniem miejscach, a takze na prébie oddania
atmosfery niepewnosci towarzyszacej katastrofal-
nym prognozom, skutkowato - moim skromnym
zdaniem - rozmyciem (nomen omen) wymowy
catego projektu. Chwilami miatem po prostu wra-
Zenie, ze zdjecia nie do konca wspotgraja ze soba,
za$ og6lny koncept traci na spéjnosci.

Zadowalajaco wypadt blok Filmschool Imagi-
narium, czyli cykl wystaw studentéw i absolwen-
tow Katedry Fotografii Szkoty Filmowej w Lodzi,
prezentowany zaréwno w Art Inkubatorze, jak
i w kilku galeriach poza gléwnym centrum festi-
walowym. Gléwna wystawa, zatytutowana ,Flow”
skupiata sie na szeroko pojetym procesie zmiany
i mozliwych sposobach reakcji na nig. Wpisy-
wato sie to zreszta w dominujacy w tym roku
temat drogi, zaakcentowany w wielu wystawach
oraz w panelu dyskusyjnym ,Hit the Road” Alison
Nordstrom, Dyrektor Artystyczng Fotofestiwalu

2015-2016. Ze zgromadzonych tam prac, chyba
najsilniej utkwit mi w pamieci mroczny i szalenie
ekspresyjny cykl Igora Pisuka , Deceitful Reveren-
ce”, bedacy analiza relacji $wiata wewnetrznego
i zewnetrznego w warunkach emigracji. Efek-
townga oprawga przyciggata widzéw wystawa ,,0d
gwiazdy do atomu” Agaty Opalinskiej i Martyny
Strzelczyk, ktéra sktadata sie z serii barwnych
lightboxéw roz$wietlajacych ciemne pomiesz-
czenie Hotelu Stare Kino przy ul. Piotrkowskiej.
Autorki w warstwie wizualnej snuty teorie do-
tyczace istnienia alternatywnych rzeczywistosci
iich wyobrazen - zasilane przez wielka fascynacje
tajemniczym wymiarem kosmosu, jako przestrze-
ni niezbadanej, gdzie zmieniajg sie prawa fizyki,
a ogrom niewiedzy daje pole do popisu wyobraz-
ni. Zdecydowanie przeestetyzowany i troche
jatowy wydal mi sie ,Exodus 2064” Tomasza
Wysockiego w Galerii Re:Medium - opowie$¢
o wys$nionej przez autora dystopijnej przysztosci,
ktérej koszmar powiela dobrze juz znane moty-
wy rodem z Nowego wspaniatego swiata Aldousa
Huxleya i Roku 1984 George’a Orwella, czy tez
filméw w rodzaju THX 1138. Porwanie sie na ten
temat wymaga dzisiaj o wiele wiecej wyobrazni,
gdy chce sie uzyskac¢ pozadany efekt futurystycz-
nej grozy.

Jak zwykle, program Festiwalu Fotografii ob-
fitowat w duza ilo§¢ wystaw towarzyszacych, roz-
sianych praktycznie po catym miescie, pozwala-
jacych kazdemu odbiorcy znalez¢ co$ dla siebie.

Bardzo pozytywne wrazenie zrobit drugi juz >

(o]
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projekt kuratorski z cyklu ,Spotkanie fotografii” (pod okiem Konrada Kuzyszyna)
zrealizowany w Galerii Manhattan, ktérego zatozeniem byta analiza sposobu oddzia-
tywania zdje¢ w sytuacji umyslnie zaaranzowanych zestawien (w tym przypadku
dyptykéw) w ramach jednej kolekcji. Metoda, jaka zastosowali autorzy kolekgji,
Maria Stozek i Adrian Kolarczyk, przypominata dadaistyczne zabawy w taczenie
odlegtych poje¢, majace wytworzy¢ w umysle odbiorcy nowe niespodziewane i za-
skakujace znaczenie. Z drugiej strony, nie wiem czy $wiadomie, odwotywata sie do
koncepcji mitycznego Atlasu Mnemosyne Abby’ego Warburga, gdzie wzajemne re-
lacje obrazoéw, zderzenie dwdch form, nabiera mocy sensotworcze;j.

FOTOFESTIWAL 2015

Interesujace wystawy mozna byto réwniez zobaczy¢ w galeriach zajmujacych po-
mieszczenia Lédzkiego Domu Kultury. ,Rura” Krzysztofa Raconia, w starej Galerii FF,
to ponura, ale tez pelna nadziei, historia o hatasliwym tasmociggu kilkukilometrowej
dtugosci, ktéry do spoiki z zaktadami utylizacji odpadéw komunalnych i spalarnia
odpadéw medycznych, zmienia ciche, urokliwe miejsce w niemal post-apokalip-
tyczna scenerie. Pietro nizej mozna byto podziwia¢ prace nagrodzone w tegorocz-
nym 11. konkursie BZ WBK Press Foto, m.in. kadry z kijowskiego Majdanu Agaty
Grzybowskiej (Zdjecie roku), Simony Supino (Nagroda ,Rzeczpospolitej” i 1. miejsce
kategoria Wydarzenia, fotoreportaz) i Tomasza Adamowicza (2. miejsce w katego-
rii Wydarzenia). Jednak nie tylko — uwage przyciagat tez udokumentowany przez
Arkadiusza Gole krajobraz Gérnego Slaska z ogromnymi hatdami w roli gtéwnej
- zupelnie nowe spojrzenie na ten region (1. miejsce w kategorii Przyroda, fotore-
portaz), albo malarskie, niemal impresjonistyczne, bo wykonane przez zastaniaja-
ca widok siatke wielkoformatowej reklamy, ujecia warszawskiej architektury Pawta
Czarneckiego (1. miejsce, kategoria Zycie codzienne, fotoreportaz) i wiele innych,
ktérych nie spos6b tu wymieni¢. Troche mniejsze wrazenie zrobita na mnie usytu-
owana na najnizszym pietrze Galerii FF wystawa ,Dzieci Syberii” Tomasza Lazara.
Sktadaty sie na nig portrety starszych ludzi, ktérzy w dziecinstwie przezyli zsytke
na Syberie w ramach represji wobec Polakéw rozpoczetych w 1940 r. przez ZSRR.
0 ile umieszczone obok zdje¢ historie z zycia tych ludzi poruszaty za sprawa opi-
sanego w nich ogromu cierpienia i ponizZenia, o tyle ich twarze - za kazdym razem
szczelnie wypelniajace kadry - po chwili zlewaty sie w jedno i zanim dotarto sie
do konca serii, tracity znaczenie jako no$nik emocji. Réwnie smutna, cho¢ o wiele
bardziej intrygujaca okazata sie ekspozycja w sasiadujacej Galerii Imaginarium, gdzie
prezentowano projekt , Zaginieni” Karoliny Jonderko - zdjecia pokojéw, ktére pozo-
staty po zaginionych osobach. Sfotografowane za zgoda rodzin przestrzenie, czesto
oczekiwaty na swoich wtascicieli w niezmienionym stanie, stajac sie osobliwymi
portretami tych, ktérzy tam zamieszkiwali, wyrazajacymi jednocze$nie uczucia ro-
dziny - bol straty i nadzieje na odnalezienie.

Niedosyt pozostawita druga edycja projektu DEBUTS, ktéry prezentowat uta-
lentowanych debiutujacych polskich fotograféw w lobby Hotelu Andel’s. Prace cie-
szyty wysokim poziomem, ale z uwagi na duza liczbe uczestniczacych w wystawie
twoércow, dziatalnos¢ kazdego z nich reprezentowato tylko jedno lub dwa zdjecia.

o



Niektore fotografie ewidentnie wskazywaty na szerzej zakrojo-
ny cykl, ktory az chciato sie zobaczy¢ w catosci, czy tez w odro-
bine rozbudowanej wersji, jak cho¢by zdjecia kloszardow
autorstwa Dariusza Bareyi, takze prace Katarzyny Mazur czy
Weroniki Tyrpy. Moze to jednak taki urok tego projektu, Ze skta-
nia do poszukiwan pozostatych dziet sygnowanych konkretnym
nazwiskiem.

Oprdcz niewatpliwej uczty dla oka, jaka stanowity wystawy,
organizatorzy zapewnili atrakcje w postaci konkurséw i progra-
mu edukacyjnego. 29 maja wyloniono zwyciezce trzeciej edy-
cji konkursu na fotopublikacje roku w postaci ksigzki Justyny
Mielnikiewicz Woman with a Monkey - Caucasus in Short Notes
and Photographs. Cztonkowie jury, uzasadniajac swéj wybor,
podkreslali, ze ,Woman With a Monkey” ma |[...] przemysla-
ny projekt, wyjgtkowe zdjecia, dopracowangq i odpowiadajgcq
charakterowi publikacji grafike, jest znakomicie wydrukowana
i wreszcie - jest dzietem uniwersalnym, petnym i bogatym. Jest
to publikacja, do ktdrej sie wraca po kolejng historie czy informa-
cje, nie mogqc znaleZz¢ nasycenia. Jak co roku zadbano réwniez
o te cze$¢ bywalcow Fotofestiwalu, ktérzy nie tylko ogladaja, ale
sami pociagaja za spust migawki. Duza popularno$cia cieszyt
sie przeglad portfolio w kompleksie OFF Piotrkowska, pod-
czas, ktérego wyselekcjonowani na podstawie nadestanych
projektéw fotograficznych uczestnicy mogli przeprowadzi¢
indywidualne rozmowy z kuratorami, krytykami, wydawca-
mi i wladcicielami galerii. Okazja do tworczego wykorzysta-
nia bodZcéw wizualnych zaczerpnietych podczas wystaw byt
fotospacer - tym razem zorganizowany w postindustrialnej
przestrzeni dopiero co zamknietej elektrocieptowni EC2 na ul.
Wroéblewskiego. A zatem dla kazdego co$ mitego. Szkoda jedy-
nie, ze Fotofestiwal trwa tak krétko i na kolejng dawke emocji
trzeba bedzie poczekac az rok. m

1. Delphine Schacher, Eclipse Plumage
2. Sarker Protick, Love Me or Kill Me

3. Patrick Willocq, / am Walé Respect Me
4. Jiehao Su, Borderland

1-4 Grand Prix Fotofestiwal 2015
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ANNA BATKO

Rozdrapac konflikt

- czyli o Miesigcu Fotografii 2015

iesigc w Fotografii w Krakowie to duze wydarzenie kulturalne

od lat przyciagajace nie tylko ludzi ze $rodowiska artystyczne-

go, ale rowniez publiczno$¢ rzadko odwiedzajaca muzea czy
galerie sztuki wspoétczesnej. Maj to w grodzie Kraka prawdziwe $wieto
fotografii. Poza programem gtéwnym i tradycyjnymi juz Sekcjami Show
OFF i Eksperymnentalng, MF to réwniez Krakéw Photo Fringe z bogatym
programem wystaw i warsztatéw oraz kilkanascie wydarzen towarzy-
szacych. W tym roku, po Aaronie Schumanie, przygotowanie programu
gléwnego powierzono wieloteniemu cztonkowi rady Fundacji Sztuk
Wizualnych, Wojciechowi Nowickiemu, ktéry tematem przewodnim
miesigca uczynit konflikt rozumiany jako medytacja nad mozliwosciami
i ograniczeniami medium.

ROZDRAPAC KONFLIKT = CZYLI O MIESIACU FOTOGRAFII 2015

I rzeczywiscie konflikt jako brak zgody potaczony z agresja, zbroj-
nym ruszeniem wtasciwie nie jest reprezentowany na zadnej z o$miu-
wystaw programu gtéwnego. W tym sensie najbardziej dostowna
ekspozycja jest ,Inwazja. Praga 68” w Galerii Starmach, na ktdrej za-
prezentowano kanoniczny juz fotoreportaz Josefa Koudelki po$wiecony
praskiej wio$nie. Na czarno-biatych, wyselekcjonowanych przez artyste
fotografiach widzimy przede wszystkim codzienno$¢ zwyktych obywa-
teli zderzona z zagroZeniem, pusta ulica, cieniem, czotgiem, Zotnierzem.
Temat bardziej oczywiscie potraktowano tez na wystawie prezentowa-
nej w Galerii Bunkier Sztuki, ,Track-22" przygotownej w ramach sekcji
eksperymantalnej, gdzie Markus Schaden, zatozyciel The PhotoBook-
Museum w sposob przestrzenny zoobrazowat kilkanascie publikacji



1. Fragment ekspozycji w krakowskim Bunkrze Sztuki, fot. Krzysztof Saj

2. Fragment ekspozycji Josef Koudelka, Inwazja. Praga 68
(Galeria Starmach), fot. Krzysztof Saj

3. Zhang Dali, Pierwszy mityng sportowy Armii Ludowo-Wyzwolericzej
z cyklu Inna historia, 1952 © Zhang Dali, dzieki uprzejmosci artysty

fotograficznych podejmujacych problematyke zwigzang z konflik-
tem - spotecznym, politycznym i egzystencjonalnym oraz na,Zhang
Dali. Inna historia” w Mangha, ekspozycji mierzacej sie z problemem
fotografii propagandowej, manipulowanej i idealizowanej w Chinach
czaséw Mao. Co istotne, we wszystkich trzech przypadkach, poza
dojmujaca wizualno$cig, tre$cig wynikajaca z samych reprezentacji,
istotna role gra rowniez kontekst ich powstania, biografia autora,
historia danej fotografii oraz rozbieznosci rodzace sie miedzy ich
dawnym, a wspoétczesnym odbiorem.

Podobna, acz doprowadzong do ekstremum strategie zastosowat
zreszta Nowicki w kuratorowanej przez siebie wystawie w Muzeum
Etnograficznym. , Tuz obok” to prezentacja fotografii ze zbioréw prze-
kazanych Muzeum przez Deutsches Ausland-Institut w Stuttgarcie.
Ta etnograficzna dokumentacja ziem polskich powstata w okresie
I wojny $wiatowej zostata niemal zupetnie wyrugowana z jakich-
kolwiek odniesiert do wojny. Fotografia oczyszczona i pozbawiona
emocji, catkowicie obojetna wobec nieszczesc¢ i cierpienia, a nawet
kreujaca idylliczny obraz $wiata, stoi w uderzajacej sprzecznosci,
z tym, co wiemy o historii tego czasu. Pozostaje $lepa, mimo Ze nie
sposdb zarzucic jej klamstwa, nie jest tez zadnym dowodem. Troche
tak jak ksigzki fotograficzne zebrane przez Lukasza Gorczyce i Adama
Mazura na wystawie ,Wista. Z nurtem i pod prad propagandy”, ktére

cho¢ poswiecone topografii i historii najwazniejszej polskiej rzeki, >
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zaprezentowane w bogatym wyborze od 1945 roku, przez caty okres PRL do
czaséw wspotczesnych, w rzeczywistosci sa przekrojem przez propagande
i polityke kulturalng, prezentacja sposobéw, w jakie wtadza kreuje oficjal-
ne wizje rzeczywisto$ci, nawet tak niepozorne jak te dotyczace rzeki.

To ,ramowanie”, specyficzny kontekst widziany przez pryzmat wyestey-
zowanej fotografii widoczny jest réwniez na plenerowej wystawie Sophie
Ristelhueber, ktéra zaprezentowata cykl ,Kazdy”, zdjecia blizn po ranach,
bedacych efektem bratobéjczych walk w Jugostawii. Sfotografowane w ste-
rylnym wnetrzu francukiego szpitala, s3 nie tylko Zywym ornamentem wy-
rytym na ludzkim ciele, ale tez namacalnym przypomnieniem, odsytajacym
nas do zarzewia batkanskiego konfliktu. Inaczej do ramy odnie$¢ mozna wy-
stawe Indré Serpytyté ,1944-1991", za sprawa malowniczych modeli domkéw
oraz romantycznej scenerii lasu cigzy ku idyllicznosci, chociaz tak naprawde
odnosi sie do tajnych budynkéw, gdzie sowieckie stuzby torturowaty wrogéw
systemu i miejsca, gdzie ci sami dysydenci znajdowali schronienie.

Najciekawsze s3 jednak te wystawy, ktdre traktujg konflikt mniej oczy-

wiscie, jak chociazby $wietna ekspozycja prac Joanny Piotrowskiej , Frowst”
prezentowana w Muzeum Etnograficznym, czy postkolonialne show przy-
gotowane przez Piotra Szypulskiego, ,,Obce ciato” w Galerii Bunkier Sztuki.
Na wystawie Joanny Piotrowskiej widzimy platanine ludzkich ciat, ilustracje
pewnego procesu spotecznego zachodzacego miedzy jednostkami, zwigza-
nie, po ktéorym nastepuje rozstanie, blisko$¢, ktéra
przechodzi opresje, obcos¢, ktéra miesza sie z czu-
toscia i niepewnos¢, ktora przeradza sie w obsesje.
Uderza przede wszystkim autentyczno$¢, nawet nie
tyle realacji, co uchwyconych zachowan, rzucanych
spojrzen, uSmiechéw i pétusmiechéw, grymaséw wy-
krzywiajacych twarze, ocierajacych sie momentami
o sztuczno$¢. O sztuczno$¢ paradoksalnie wpisa-
na we wszystkie zwigzki i rozwiagzki.

Z kolei ,Obce ciato” podnosi konflikt jako swe-
go rodzaju sprzeczno$¢ rodzaca sie na styku kultur,
na gruzach cywilizacji kolonialnej, bedaca dreczacym
przeczuciem, podskérnym dyskomfortem, ktéry na
drodze prostych skojarzen wizualizuje heteroge-
niczne wyobrazenie. Figure czarnoskorej kobiety.

Co widze kiedy patrze na Nicki Minaj? - pyta Szypul-
ski w tekscie towarzyszacym wystawie, i cho¢ to od
niej rozpoczyna on swoj wywad, to podstawowym
odniesieniem jest tutaj posta¢ Saartjie Baartman,
hotentockiej Wenus, ktéra dzieki posladkom o nie-
codziennych rozmiarach stata sie obwozng atrakcja
erotyczng dziewietnastowiecznej Europy. I tak, obok

ROZDRAPAC KONFLIKT = CZYLI O MIESIACU FOTOGRAFII 2015

1. Josef Koudelka, Inwazja wojsk
Uktadu Warszawskiego. Przed
gtéwng siedziba radia. Praga,
(zechostowacja. Sierpieri 1968

© Josef Koudelka / Magnum Photos

2. Wojciech Nowicki, Tuz obok
Fotograf nieznany, Kobiety w
strojach ludowych, towicz,

Ze zbioréw Muzeum
Etnograficznego im. Seweryna
Udzieli w Krakowie

3. Sophie Ristelhueber, Kazdy =3,

1994 © Sophie Ristelhueber,
dzieki uprzejmosci artystki

o

Nicki Minaj czy Kim Karadshian bez konca powtarzajacych petne eroty-
zmu ruchy oglada¢ mozemy fotografie Leni Riefenstahl, a obok prac - ksigzek
fotograficznych, pozbawionych z jakiejkolwiek narracji o kobietach-fotograf-
kach, rozktadéwke ,Playboya”. R6znorodno$c¢ zaprezentowanych obiektow
i ciekawie rozegrana scenografia, dodatkowo uwydatniajgca niejednoznacz-
nos¢, wielo$¢ przecinajacych sie trajektorii dyskurséw, sktada sie na niezwy-
kle interesujacy, przede wszystkim z punktu widzenia szeroko rozumiane;j
kultury wizualnej, esej, nienowa, aczkolwiek zdumiewajaco no$na, opowies¢
o uprzedmiotowieniu kobiety przez biatego mezczyzne.

Wiekszo$¢ wystaw zaprezentowanych na Miesigcu Fotografii nie rozcza-
rowuje. Cho¢ program gtéwny ma w tym roku mocno polityczny wydzwiek,
to daleko mu do taniej publicystki, a blizej do egzystencjonalnej refleks;ji,
ktdra na plaszczyznie teoretycznej spotyka sie z tym co spoteczne, tym, co
przynalezy do tego samego pola znaczeniowego i dziata na gruncie tej sa-
mej reprezentacji. Bo nie tylko estetyka jest polityczna, a réwniez kazdemu
dziataniu politycznemu przyporzadkowana jest jego wtasna wizualnosé
Im wiecej komunikacji, tym wiecej konfliktu, pisat swego czasu Sloterdijk.
Nowicki pokazuje jednak, Ze konflikt to nie tylko bezposrednia konfronta-
cja, ale tez niewidoczna na pierwszy rzut oka, utajniona tkanka, pulsujaca
i czekajaca na moment, w ktérym dane jej bedzie sie ujawni¢ i opowiedzie¢
swoja wiasna historie. m
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LENA WICHERKIEWICZ

1. Ai Weiwei, Fontanna Swiatfa,
2007, instalacja; , Kanibalizm.
0 zawlaszczeniach w sztuce”,
Zacheta 2015, widok wystawy
2., Kanibalizm. O zawtaszcze-
niach w sztuce”, Zacheta 2015,
widok wystawy;

po prawe] - Piotr Uklanski,

z serii Polska neoawangrada,
2015, instalacja;

po lewej - Jonathan Monk,
The Follower, 2008, technika
mieszana

Fot. 1-2 Marek Krzyzanek

(-..) wielu
przyciagnie,
btyskotliwa
interpretacja

projektu
»Pomnika Il

Miedzynarodéwki”
(1919) Whadimira
Tatlina autorstwa
Ai Weiweia.

Sztuka inwokacji

»Kanibalizm? O zawlaszczeniach w sztuce” w Zachecie

[
yjemy w $wiecie odniesien, remake’éw, odtwo-

rzen, powtdrzen, cytatow, coveréw i remiksow.

W kulturze remiksu, by powtdrzy¢ za Lawrence-
‘em Lessigiem, ktéry wprowadzit ten termin na okre-
$lenie strategii taczenia istniejacych utworéw w nowy,
charakterystyczny dla kultury przetomu XX i XXI w.
sposoéb. Tradycyjnie wigzane ze sztuka kategorie no-
watorstwa, oryginalnosci, autorstwa odchodza w prze-
szto$¢ badz zostaja poddane rewizji, ujawniajac nowe
znaczenia. Jarostaw Lubiak w swoim eseju towarzysza-
cym omawianej wystawie, , Kanibalizm? O zawtaszcze-
niach w sztuce” w Zachecie, powotujac sie na poglady
Jana Verwoerta, zwraca uwage, ze zZyjemy w kultu-
rze inwokacji, ktéra ,wywotuje widma”, w ktérej

SZTUKA INWOKACII

7 marca - 31 maja 2015

nawiedzaja nas ,nierozwigzane historie” ksztattujace
nasza rzeczywisto$¢. Nie jesteSmy w stanie uciec od pa-
stiszéw, remake’6w i coraz czesciej takze - jednoznacz-
nie uchwyci¢ ich aluzyjnej natury. Tym tkwi jednak
ich nieodparty urok. Podobnie jak ,kanibalistycznej”
sztuki, realizujacej sie w ,tancuchu pokarmowym”
nieustannych nawigzanian, cytatéw, kolejnych powté-
rzen. To artystyczne $rodowisko naturalne, takim tez
ukazuje je wystawa w Zachecie, przygotowana przez
Marie Brewinska.

Zapewne wielu wchodzacych do sal Zachety przy-
ciggnie najpierw efektowna, btyskotliwa interpretacja
projektu Pomnika 1lI Miedzynaroddéwki (1919) Wta-
dimira Tatlina autorstwa Ai Weiweia. Monument ku

czci komunistycznej idei to w interpretacji chinskiego
artysty nie tylko obiekt czysto dekoracyjny, krysztato-
wa rzezba, btyskotliwa ,kradziez” formy. Bardzo szyb-
ko odkrywamy bowiem jego , drugie dno” - krysztaty,
z ktérych zostal wykonany ,zyrandol”, produkowane
masowo w chinskich fabrykach odsytaja do spotecznej
i politycznej sytuacji dzisiejszych Chin. Niejednoznacz-
nos$¢, niejasnos¢, aluzyjnos¢ - to istotne wiasciwosci
tej realizacji, podobnie jak wszystkich artystycznych
zawlaszczen. ,Kanibalistyczny” projekt w Zachecie
to wystawa o duzym walorze poznawczym, opo-
wiadajaca, w sposéb swobodny, wolny i otwarty, hi-
storie artystycznych przeje¢, kradziezy, fuzji i cyta-
tow we wspdtczesnej sztuce ostatnich kilkudziesieciu



lat. Uktad wystawy nie jest jednak chronologiczny. To raczej kolaz, ,montaz artystycz-
nych atrakcji”, bowiem ekspozycja prezentuje gwiazdorskie realizacje z przestrzeni
sztuki $wiatowej: poza wspomnianym Ai Weiweiem, prace Douglasa Gordona, Bar-
bary Kruger, Sherrie Levine, Richarda Prince’a, Cindy Sherman, Rosemarie Trockel
oraz wybrane propozycje ze sztuki polskiej. Trudno$cia w odbiorze tej ekscytujacej
mieszanki moze by¢ brak w przestrzeni wystawy syntetycznej informacji o sposo-
bach, formach strategii appriopriation art i historycznego przedstawienia zjawiska.
Niezbedne jest przygotowanie: choéby lektura tekstéw zawartych w magazynie Za-
chety - kuratorskiego eseju Marii Brewinskiej, jak i bardziej naukowego, wspomnia-
nego juz tekstu Jarostawa Lubiaka, a takze stowniczka poje¢ zwigzanych ze sztuka
zawlaszczania. Poszczegdlne formy, obszary i strategie artystycznych zawlaszczen
przenikaja sie w przestrzeni wystawy, nierzadko ujawniajac zwarcia i intrygujace
konteksty. Tak jest w przypadku bliskiego sasiedztwa prac Piotra Uklanskiego Pol-
ska neoawangarda, Jonathana Monka The Follower (2008) i Louise Lowler Zy¢ po
1945 roku (2006-2007). Przeciwna strategia ekspozycyjna, akcentujaca bezposrednie
nawigzania jest umieszcze tuz obok siebie kanonicznej realizacji Cindy Sherman
i bezposrednio sie do niej odwotujacego projektu Anety Grzeszykowskiej czy tez
hommage’u a Bitwa pod Grunwaldem Edwarda Krasinskiego i fotografii Karola
Radziszewskiego.

Termin ,appropiation art” pojawit sie w krytyce artystycznej w latach 80. na
fali postmodernizmu, sama za$ praktyka - nieco wczes$niej, w ramach dziatalnosci
artystow tzw. the Picture Generation, jak Sherrie Levine, Barbara Kruger, Louise
Lawler, Richard Prince czy Cindy Sherman. To wtasnie ich prace stanowig wazna
cze$¢ wystawy. Artysci ci, poczawszy od potowy lat 70. ubiegtego wieku, dokony-
wali w swych dziataniach radykalnych aktéw aneksji zdje¢, wizerunkéw z obszaru
kultury masowej, a takze przejec¢ znanych dziet artystycznych. Celem tych praktyk
byto symboliczne ujawnienie zjawiska utowarowienia i fetyszyzacji stosunkéw
spotecznych w spoteczenstwie konsumpcyjnym. W zawtaszczajacych dziataniach
PG zawarty jest znaczny potencjat krytyczny, subwersywny. Wystawa prezentu-
je kanoniczne juz fotografie Sherrie Levine z poczatku lat 80. XX w.: reprodukgcje,
przefotografowania prac Man Raya i Walkera Evansa. Interwencja tylez subtelna, co
agresywna, aluzyjny ,atak” na ikony amerykanskiej fotografii. Tuz obok - najbardziej
znana serie prac Richarda Prince’a z kolei , Bez tytutu (Kowboje)”, w ktérej, positku-
jac sie znanymi reklamami i wycinkami z gazet, tropi Zrédta zachowan spotecznych:
kreowanie wzorcéw meskosci, tworzenie sie subkultur, przejawy amerykanskiego
materializmu.

LArtystyczne zawtaszczanie” nie jest jednak niczym nowym w sztuce, jako prak-
tyka pojawito sie u poczatkéw XX wieku, w kubizmie, w kolazach Pabla Picassa
i Georgesa Braque’a, technice/strategii kontynuowanej nastepnie przez surrealistow.

Nawigzania do tej ostatniej tradycji sa zaznaczone na wystawie. To przede wszystkim
fotokolaze Johna Stezakera, wykorzystujace stare fotografie, hollywoodzkie fotosy,
bardzo , czyste” w swoim nawigzaniu do surrealistycznych praktyk, podobnie jak
niewielkie fotograficzne obiekty Johna Bocka - zbiér kolazy z 2014 roku, wykorzy-
stujacych przedmioty znalezione, zaskakujace, przypadkowe spotkania obrazu foto-
graficznego i przedmiotu. Surrealistyczne korzenie ma takze praca Henrika Olesena
Imitator/Enigma (2), wyraznie odwotujaca sie do Zagadki Isidore’a Ducasse’a Man
Raya.

Zrédet artystycznego zawtaszczania, czynionego jednak z zupehie innych po-
budek, szuka¢ mozna nawet jeszcze dawniej, w praktykach takich jak hommage,
czy w licznych dzietach powstajacych ,wedtug” wczedniejszych wielkich realizacji.
Jednak $wiadomie praktykowana strategig artystyczng zawtaszczenie stato sie w da-
daizmie, w tworczosci Marcela Duchampa, w idei ready mades, w transgresji codzien-
nosci do obszaru sztuki, w kwestionowaniu autorstwa, autentycznosci i oryginatu.
Duch autora Wielkiej szyby najintensywniej zaznacza swoja obecno$¢ na wystawie
juz na samym poczatku. Na schodach Zachety Cezary Bodzianowski, przypiat do
balustrady... replike Kota rowerowego. Jego Giro d’Italia (2007) to kanibalistyczna
gra, radosny, inteligentny, na wskro$ wspétczesny, parodystyczny remastering iko-
nicznej pracy Duchampa. Nie jedyny zreszta na wystawie. Chociaz w przypadku Bi-
cykle Wheel 1913-64,/2013 Richarda Pettibone’a powinni$my raczej méwic o odtworze-
niu, remake’y, replice. Kontynuatorem Duchampowskiej tradycji, z wtasciwym sobie
humorem, jest takze Adam Rzepecki, prezentujacy na wystawie prace z serii , Zywe
obrazy” (powstate jeszcze przed okresem wspoétpracy z Lodzig Kaliska), w kto-
rych bezposdrednio odnosi sie do twérczosci swego mentora, jak Nos rozptaszczony
na wielkiej szybie czy Matka Boska z wgsem z 1982 roku.

Drugim artysta, ktéry wywart znaczacy wptyw na strategie zawtaszczeniowe
najnowszej sztuki jest Andy Warhol. Odniesienia do jego twérczo$ci stanowiag waz-
na grupe prac prezentowanych na warszawskiej wystawie, szczeg6lnie nawigzan
do serigraficznych multiplikacji jest na wystawie wiele. Deborah Kass 16 portretéw
Barbary (Seria Zydowska Jackie) z 1992 roku oraz Najbardziej poszukiwani przestepcy
Ameryki z1998 roku to cze$¢ realizowanego przez artystke wiekszego przedsiewzie-
cia,Projekt Warhol”. Kass siega jednak nie tylko do tradycji pop-artu i przeksztatca
ja, ale czerpie takze ze wspotczesnej kultury masowej. Wspomniany juz Richard Pet-
tibone znany jest przede wszystkim z kopii prac Warhola i innych popartystéw, wy-
konywanych zazwyczaj w zmienionej, zmniejszonej wobec oryginatu skali. Wystawa
prezentuje serie jego zminiaturyzowanych kopii realizacji Warhola i Roya Lichten-
steina. W duchu Warholowskich multipli Karol Radziszewski wykonat prace poswie-
cone legendarnemu aktorowi teatru Jerzego Grotowskiego, Ryszardowi Cieslakowi.
Znana fotografia Cie$laka jako Ksiecia Nieztomnego stata sie dla Radziszewskiego >
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przedmiotem refleksji nad etosem aktora teatru niezaleznego
i fenomenem popularnosci. Zderzenie idealizmu, krancowe-
go aktorskiego po$wiecenia i popkulturowej popularnosci,
ktdéra reprezentuje zaczerpnieta od Warhola technika, tworza
niejednoznaczne napiecie. Dodajmy, Ze omawiana praca wpi-
suje sie w problematyke realizowanego przez artyste projektu
,America Is Not Ready For This”, w ktérym analizuje zwiazki
polskiej sztuki neoawangardowej z amerykanska. Rowniez inne
prace z tego cyklu rozproszone sg na wystawie, jak Sprébuj tego
(2006) czy wspolna fotografia artysty i Natalii LL (2011).
Pastisze, improwizacje, imitacje, parafrazy, rewizje, repro-
dukcje, parodie, hommage, found footage, sample i remiksy
- formy artystycznego zawlaszczania to szczegélnego rodza-
ju recykling idei, motywéw, schematéw wizualnych, nawia-
zan i odniesien. Do sztuk wizualnych wiele strategii zostato
przeszczepionych z muzyki popularne;j i filmu, jak sample, re-
miks, remake. Rdwniez moc zawtaszczeniowej praktyki objawia
sie z r6zng intensywnoscia: od subtelnych interwencji, poprzez
aluzyjne odniesienia, dostowne i jawne cytowanie, przeksztat-
canie form i pasozytnicza zmiane znaczen, otwarte, dostowne
,przejecia”. Element gry, ludycznej zabawy, zartu czy polemiki
to kolejne wazne rysy apropriacyjnej praktyki. Klasyczka arty-
stycznego pastiszu jest na pewno Cindy Sherman, a jej prezen-
towana na wystawie seria czarno-biatych fotografii z 1978 roku
,Untitled Film Still” - za ikoniczng realizacje i manifest tego
gatunku. Realizacja Sherman to specyficzny fotoperforman-
ce, w ktérym artystka wcielita sie w potencjalng bohaterke
amerykanskich filméw klasy B, powielajac propagowane w nich
stypizowane przedstawienia kobiet i kobiecych rol. Fotografie
Sherman to przyktad specyficznie pastiszowego zageszczenia,
przesady i niejednoznaczno$ci. Ten ostatni rys, aluzyjny, peten

SZTUKA INWOKACII

niedomoéwien styl jej fotografii, decyduje o istotnosci , Untitled
Film Stills” dla wspotczesnej sztuki.

Z kolei parodystyczne aspekty ujawniaja prace Sandro Mille-
ra, amerykanskiego artysty znanego z fotograficznych zawtasz-
czen znanych dziet, w ktérych sam wciela sie w ich bohateréow.
Wystawa prezentuje parodie, ironiczne powtdrzenie emble-
matycznej fotografii Dorothei Lange Matka tutaczka, Nipomo
California z 1936 roku, w ktérym bohaterka ma zdecydowanie
meskie rysy (swojej twarzy uzyczyt tu John Malkovich). Elemen-
ty parodystyczne zawieraja takze dwie wideoinstalacje Dougla-
sa Gordona, filmowe ready-mades: epicka 24-godzinna Psychoza
(1993), spowolniona tak, ze staje sie filmem ,niemozliwym” czy
Po drugiej stronie lustra z 1999 roku, dwuekranowa, ,lustrzana”
projekcja, powtarzajaca stynna scene z Takséwkarza Martina
Scorsese z 1976 roku. Robert Longo w cyklu ,Wedtug/After”,
przerysowuje weglem znane z historii sztuki dzieta od malo-
widet z Lascaux po obrazy Edwarda Hoppera, zmieniajac skale,
kadrujac wybrane motywy, tym samy modyfikujac pierwotne
przestanie. Z kolei Obiekt w posiadaniu (2012) Aleksandry Ska,
odnoszacy sie do ikonicznego dzieta klasycznej awangardy, Nie-
koriczqcej sie kolumny Constantina Brancusiego, przenikniety
jest doza ,kanibalistycznego”, niejednoznacznego humoru. Alek-
sandra Ska, zmieniajgc materie pierwowzoru na miekka pianke,
z ktorej wykonuje sie materace, polemizuje z muzealnym za-
kazem dotykania rzeZby, zachecajac do taktylnego obcowania
z obiektem: ugniatania, gtaskania, przytulania sie i wskazujac
na zmystowe obszary zycia i sztuki.

,Kanibalizm?..” przybliza liczne realizacje oparte na odtwa-
rzaniu, to takze wazna strategia kanibalistyczna. Podobnie jak
czynita to Sherie Levine w przypadku fotografii, Goshka Ma-
cuga dokonuje w obszarze minimalistycznej rzezby. Z iluzyjna

1-3., Kanibalizm. O zawtaszcze-
niach w sztuce”, Zacheta 2015,
widok wystawy

1. Po prawej - Barbara Kruger,
Untitled (How Can | Be a Better
Person), Untitled (When Was the
Last Time When You Laughed?),
2011, po lewej - zdjecie projekcji
Douglasa Gordona,

Po drugiej stronie lustra, 1999,
wideoinstalacja, dzwiek

2. Na pierwszym planie Goshka
Macuga, Jestem, staje sie
Smiercig, 2009, instalacja;

w gtebi — Edward Krasinski,
Instalacja, 1997, wt. Kolekcja
Zachety Narodowej Galerii
Sztuki

3. Na pierwszym

planie - Jonathan Monk,
Remake of the Weekend, 2010,
instalacja; z tytu - Richard
Pettibone, Bicycle Wheel,
1913-64, 2013, instalacja;

w gtebi po lewe]j — Henrik Olsen,
Imitator/Enigma (2),

2007, instalacja

Fot. 1-3 Marek Krzyzanek
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doktadnos$cig odtwarza realizacje Roberta Morrisa Bodyspacemotionthings, odno-
szace sie do wojny w Wietnamie, zaprezentowane w 1971 roku w brytyjskiej Tate
Modern. Znacznych rozmiaréw rzezby Morrisa zachecaty do interakcji, jednak oka-
zaly sie niebezpieczne - kilku zwiedzajgcych doznato obrazen i wystawe zamknieto.
Goshka Macuga wykonata remake prac Morrisa w 2009 roku i pokazata w Kunsthal-
le w Bazylei, tytutujac je znaczaco: Jestem staje sie Smiercig. Remake znanej pracy
Jeffa Koonsa Two balls 50/50 Tank (Two Dr. J. Silver Series, One Willson Supershot), zre-
alizowany przez Jonathana Monka to dziatanie z materiatowym, zartobliwym , prze-
sunieciem”: Monk dokonuje ,,podmiany” pitek (z koszykowych na nozne) i zmienia
potozenie jednej z nich. Jednak niewatpliwie jeden z najbardziej wymownych rema-
ke’6w na kanibalistycznej wystawie to Anety Grzeszykowskiej - Untitled Film Stills
(2006). Polska artystka ,przefotografowata” stynny cykl Cindy Sherman, przenoszac
aure prac Amerykanki w realia wspoétczesnej Warszawy: powtarzajac pozy i uje-
cia, dodata kolor, nowoczesne akcesoria, plenery i wnetrza, te ostatnie pozwalajace
na jednoznaczng identyfikacje miejsca i czasu. W strategiach zawlaszczeniowych
nowa rola przypadta takze malarstwu - to za jego pomoca wielu wspoétczesnych
artystéw odtwarza obrazy zaczerpniete z mediéw, tak czyniag miedzy innymi Gerhard
Richter, Luc Tuymans, czy Wilhelm Sasnal. Na wystawie ,malarska strategie” za-
adaptowat miedzy innymi Johannes Kahrs (bez tytutu (pocatunek), 2004, Dziewczyna
z pistoletem, 2002). Z kolei Radek Szlaga, nawiazujac do obrazéw Wilhelma Sasnala
,Shoah” z 2003 roku, maluje swoje, podobne, wzbogacajac o nowe elementy, wiernie
jednak odtwarzajac charakterystyczne tto i §lad pedzla pierwowzoru.

W polskiej sztuce ostatnich lat, w praktykach artystéw Sredniego pokolenia,
ujawnia sie wyrazny nurt odwotan do tradycji neowanagardowej, do heroiczne-
go okresu polskiej sztuki II potowy XX wieku. To ,pozostawanie pod urokiem” jest
niejednoznaczne: uwielbienie, bedace jednoczesnie proba zawtaszczenia, oddanie
hotdu i zarazem dazenie do zdjecia z ramion ciezaru sztuki mentoréw i mistrzdow,
karkotomna, cho¢ i niepozbawiona dystansu proba podkreslenia wtasnej indywi-
dualno$ci. Karol Radziszewski swoimi realizacjami odwotuje sie twdrczosci Nata-
lii LL i Edwarda Krasinskiego. W tym drugim przypadku mozemy moéwi¢ nawet
0 podwdjnym o tancuchu zawtaszczen, cesze charakterystycznej dla wspoétczesnych

praktyk kanibalistycznych. Czynigc hotd Edwardowi Krasinskiemu i jego Instala-
¢ji z 1997, znaczaco zmniejsza format pracy i oznacza jg paskiem rézowej taSmy
klejacej. Tym samym jawnie odwotuje sie do dziatania, ktérego dokonat Krasinski
- symbolicznego zawlaszczenia obrazu Jana Matejki Bitwa pod Grunwaldem po-
przez fotografowanie i oznakowanie niebieskim scotchem. Kolejne wieloznaczne
»przejecie” Radziszewskiego to wspdlna fotografia z Natalig LL podczas jedzenia
bananéw. Swobodne, przyjacielskie zdjecie przywotuje zaréwno kontekst Sztuki
konsumpcyjnej Natalii LL, jaki i praktyke Andy’ego Warhola oraz podkresla kanibali-
styczny apetyt wspoétczesnych praktyk artystycznych. W podobnym duchu, cho¢ bar-
dziej spektakularnie dziata Piotr Uklanski, ,pozerajac” realizacje tytanéw polskiej
neoawangardy. Jego Polska neoawangarda to specyficzny asamblaz: ttem jest praca
Nazisci, ktorej zaszczepit reprodukeje Sztuki konsumpcyjnej Natalii LL, Dziatan z Do-
bromierzem duetu KwieKulik, Reki Jana St. Wojciechowskiego, prace Pawta Kwieka
i Zbigniewa Warpechowskiego. Jeszcze inng forma artystycznego kanibalizmu jest al-
bum Love Book Anety Grzeszykowskiej, (2010), w ktérym, poprzez kolazowe zabiegi,
oddaje hotd znanym artystkom. Metoda dziatania jest bliska praktyce Uklanskiego,
jednak bardziej subtelna i, kobieca”: Grzeszykowska dokonuje przejecia wizerunkow
swoich poprzedniczek Any Mendiety, Brigit Jiirgensen, Franceski Woodman, Hannah
Wilke, Helen Chadwick, Theresy Hak Kyung Cha, splatajac, sklejajac je ze swoimi
zdjeciami, sugerujac elektryzujaca, mitosno-pozerajaca relacje.

,Kanibalizm? O zawtaszczeniach w sztuce” to wystawa sktaniajaca do refleksji,
nie tylko nad niejasna naturg zawtaszczeniowych proceséw. Dwuznacznosé, tak-
Ze etyczna, dotyczaca wlasnosci i oryginalnosci w ,,sztuce kanibalistycznej”, to jej
istotny rys. Warto dodac, ze wiele dziatan z tego obszaru sztuki konczyto sie na sali
sadowej, jak przegrany przez Jeffa Koonsa w 1992 roku proces z Artem Rogersem
o naruszenie praw autorskich (uzycie zdjecia Rogersa w pracy String o Puppies),
czy wygrane procesy Barbary Kruger i Richarda Prince’a.

Wystawa, cho¢ ekscytujaca, pozostawia pewien niedosyt. Podczas gdy czes$¢
miedzynarodowa projektu zdaje sie by¢ w reprezentatywna, dotkliwe wydaja sie
luki w sekcji polskiej. Prac polskich artystéw jest na wystawie relatywnie duzo, jed-
nak wladciwie reprezentowany jest jeden nurt — zawtaszczen wobec neoawangardy.
Brak jest na przyktad prac z kregu fotograficznej grupy ZERO-61, zapewne jednych
z pierwszych, ktére podejmowaty relacje , przeje¢”, w dadaistycznym duchu, w obreb
sztuki elementéw codziennosci, a takze realizacji Lodzi Kaliskiej, ktére byty najbar-
dziej wyrazistymi przyktadami zawtaszczenien w sztuce polskiej lat 80. i poczatku
90. Nie s3 reprezentowani réwniez artysci $redniego pokolenia, w ktérych dziata-
niach i realizacjach recykling, cytat, aluzja i remake zajmuja miejsce istotne: nie ma
Artura Malewskiego (jedna z jego ostatnich prac Back to Menu, dotyczaca zjawiska
kanibalizmu gtadko wpisywataby sie w problematyke wystawy), Olafa Brzeskiego,
Agnieszki Polskiej, Pauliny Otowskiej, Agaty Zbylut, Kamila Kuskowskiego, Ewy Blo-
om... Czyzby potrzebny byt ekspozycyjny remake lub aneks? m
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LENA WICHERKIEWICZ

A jednak dotykac...

(Nie) dotykaj! Haptyczne aspekty sztuki polskiej po 1945 roku
11 kwietnia - 17 maja 2015

artysci: Basia Banda, Marcin Berdyszak, Beata Ewa Biatecka, Tomasz Ciecierski, Dawid Czycz, Iwona Demko, Barbara Falender, Krzysztof Gliszczynski,

Martyna Grzeszczak, Matgorzata Kalinowska, Bartosz Kokosinski, Maciej Kurak & Max Skorwider, Kamil Kuskowski, Pawetl Lubowski, Karina Marusinska,

Pawetl Matyszewski, Magda Moskwa, Justyna Olszewska, Ewa Partum, Wtodzimierz Pawlak, Andrzej Pawtowski, Maria Pininiska-Bere$, Krystyna

Piotrowska, Damian Reniszyn, Erna Rosenstein, Aleksandra Ska, Marian Stepak, Alina Szapocznikow, Beata Szczepaniak, Grzegorz Sztwiertnia
kuratorka: dr hab. Marta Smolinska, prof. UAP

WYSTAWA DLA DOTYKOWCOW I KINESTETYKOW

Jestem dotykowcem, podobnie jako okoto 15 % populacji. To pewnie my byliSmy
najbardziej wrazliwymi odbiorcami projektu Marty Smolinskiej ,(Nie) dotykaj!
Haptyczne aspekty sztuki polskiej po 1945 roku” przygotowanego dla Centrum
Sztuki Wspotczesnej Znaki Czasu w Toruniu. O wystawie dowiedziatam sie od jed-
nej z uczestniczek, Justyny Olszewskiej, jednej z najbardziej haptycznych mtodych
artystek. Do Torunia jechatam z wielka nadzieja i przyjemnym mrowieniem dtoni.

Dotyk... Jeden z nizszych zmystow, ,podejrzany”, nazbyt niewyszukany w po-
réwnaniu z najbardziej wysublimowanymi - wzrokiem i stuchem. Zdegradowa-
ny do zmystéw ,nizszych” wspoélnie z wechem. To paradoks kultury, bo przeciez
od niego zaczyna sie nasza sensoryczna wrazliwo$¢. Dotyk pierwszy ksztattuje
sie z jednego z ptatkéw zarodkowych u ciemnego Zrédta naszego Zycia. Jest tez
pierwszym naszym do$wiadczeniem, zupetnie elementarnym, w pierwszych
tygodniach jest naszym przewodnikiem, jednak szybko oddaje pola pozostatym
zmystom. Przynajmniej u wiekszo$ci z nas.

Dotyk - obustronny, zmyst najbardziej bezposredniej wymiany. Swiat do-
tyka mnie i ja dotykam $wiata. Tu nie ma watpliwo$ci, posrednikéw i wahan.
Najbardziej zmystowy ze zmystéw (przeciez seks karmi sie z reki), jest tez zna-
kiem bliskosci i wzajemnej wymiany. Bezposrednio$¢ i faktycznosé dotyku nie

A JEDNAK DOTYKAC...

pozostawia watpliwosci. Moze z powodu braku zaposredniczenia nie wyksztatcit
sobie wladciwej sztuki, cho¢ rzezba i instalacja wyraznie cigza w jego strone. Nie
lubi metafor, stawia nas zawsze na ziemi. To prawda. Ale moze tez by¢ wysubli-
mowany, bo skala wrazen z domeny dotyku jest przeciez ogromna - delikatnego
przylgniecia, muskania i gladzenia, poprzez szorstkie pocieranie, ugniatanie, po-
szczypywanie, po gwaltowne drapanie i zdawanie ran... Czy mozemy ksztatci¢
dotyk, podobnie jak stuch i wzrok, lub cho¢by jak wech, tajemnicza sfere perfu-
miarzy, czy smak - dziedzine rozwijana przez kucharzy i somelieréw, czy wreszcie
- réwnowage - tak wazng w sporcie i akrobacji? Nie ma nauki dotyku, w jego przy-
padku zdani jeste$my na intuicje i wtasne doswiadczenia. W tej subtelnej i jakze
pierwotnej, w dobrym tego stowa znaczeniu, nauczycielami moga by¢ najwyzej
masazysci i ... kochankowie.

Zyjemy jednak w okulocentrycznej kulturze. Przekonanie o wyzszosci do-
znan wzrokowych nad pochodzacymi od pozostatych zmystéw, zdaje sie podzie-
la¢ takze sztuka, wyraznie preferujac wizualnosé. Uzywamy przeciez terminu
»Sztuki wizualne”, by okredli¢ te postugujace sie obrazem, pozostajac przy nim
nawet wowczas, gdy odwotanie sie do jako$ci wzrokowych nie jest jedyne, a cza-
sem nawet nie jest najwazniejsze. Coraz cze$ciej bowiem dziatania w obszarze
najnowszej sztuki odwotuja sie do wtasciwosci innych zmystéw - stuchu i dotyku,



1-2 “(Nie) dotykaj”, CSW Znaki Czasu Torur 2015, widok wystawy
1. Na pierwszym planie: po lewej - Ewa Partum, Mdj dotyk jest dotykiem kobiety, 1971, poezja wizualna,
posrodku - Martyna Grzeszczak, Candy Shop 1V, 2014, malarstwo; w gtebi - po lewej: Bartosz Kokosinski, Obraz pozerajacy

scene batalistyczng, malarstwo, po prawej — Marcin Berdyszak, Poreczenie, instalacja

2. Na pierwszym planie po lewej — Malgorzata Kalinowska, z cyklu Przekleristwa cielesnosci, 2014, cykl malarstwo/obiekt;

w gltebi — Maria Pinifiska-Beres, Magiel i Ona z chmurami, 1992, obiekty; Bartosz Kokosinski, z cyklu Skdry, 2010, malarstwo

Fot. 1-2 Justyna Olszewska

a takze - do dziatania, do sfery kinestetyki. Na szcze$cie artysci coraz odwazniej
uwzgledniaja sensoryke i badaja percepcyjne wlasciwosci ciata, widzac w tych
jakosciach artystyczny potencjat. Coraz wiecej wspotczesnych realizacji eksploruje
przestrzenie miedzyzmystowe, proponujac nam do$wiadczenie petnego, ciele$nie
zintegrowanego uczestnictwa. Dotyk zwigzany jest ze skorg, to w niej znajduje sie
najwiecej zakonczen nerwowych, czuciowych macek dotykowych reakgji. Skor-
ny watek jest wyraznie zaznaczony na wystawie, w pracach Marii Pininskiej-Beres,
Magdy Moskwy, Matgorzaty Kalinowskiej, Pawta Matyszewskiego, Aleksandry
Ska, Justyny Olszewskiej.

Na wystawie w Toruniu znajdujemy sie w domenie dotyku, jednak nie w przy-
padku wszystkich prezentowanych prac mozemy jego bezposrednio doswiadczy¢.
W znakomitej wiekszo$ci haptycznos¢ jest jedynie sugerowana, ,,dotykamy” jej
posrednio: za pomoca... wzroku i wyobrazni. Szkoda. Materia wrazen haptycz-
nych nietatwo poddaje sie translacji na stowa. Podobnie wydaje sie by¢ z pré-
ba przetozenia dotykowych odczué na jako$ci wzrokowe. Wszystko to sa proby
niepewne i niepetne. Torunska wystawa zdaje sie z tym ostatnim polemizowac,
podejmujac probe refleksji nad dotykiem poprzez pryzmat wzroku. Niedotykalna
cze$¢ wystawy, cho¢ pozostawia w nas frustracje braku zaspokojenia dotyko-
wych wrazen, wskazuje tez na wazny watek, jakim jest mozliwo$¢ integracji oka
i dtoni, ich wzajemne uzupekienie sie w przestrzeni sensorycznych do$wiadczen.
Czasem mozemy jedynie ,dotykac okiem” i moga to by¢ intensywne doznania.

,(Nie) dotykaj!...” sledzi taktylny watek naszej najnowszej sztuki w sposob
swobodny, w formie otwartego eseju. Poczatek haptycznej opowiesci stanowig
prace, z ktérymi widzowie, a raczej - , dotykajacy uczestnicy” - moga wcho-
dzi¢ w bezposredni kontakt. Narracja prowadzona jest niejako ,wglab” -
od przestrzeni lekkoSci, zabawy, gry i interakeji, od otwartosci i jasnosci, po-
przez obszar prac wizualnych z sugestia dotyku, ku sferze intymnej zwigzanej
z erotyka, opowiadanej w pétmroku buduaru. Zwiekszanie intymnosci sugeruje
tez aranzacja wystawy - od otwartosci, dziennego $wiatta ku sferze zamknietej,

ciadniejszej, bardziej mrocznej i skupionej. Ogladajac wystawe nasuwa sie kon-
statacja, ze w ostatnim dziesiecioleciu nastapit wyrazny wzrost zainteresowania
haptycznos$ciag w przestrzeni sztuki, pozwolito to takze wydoby¢ taktylne aspek-
ty w tworczosci artystéw poprzednich dekad.

BAW SIE MNA/ZE MNA

Wazna cze$¢ wystawy stanowi swoisty ,plac zabaw” - pole do swobodnej
aktywnosci, nie poddanej galeryjnemu zakazowi dotykania. Nieco dwuznaczny
powrdt do beztroski dziecinstwa. Bynajmniej nie niewinny. Pluszowe zabawki
Iwony DemkKo, jej rézowe ,Przytulanki”, wspétczesne ,nany” i ,,Uwiktane”, obte, cie-
lesne, miekkie, wéréd nich zwraca uwage - olbrzymia Sheela na-gig (2004), w kt6-
rej miekkie zakamarki mozemy zagtebi¢ nasze dtonie, z humorem odwotujaca
sie do znanych z dawnej sztuki przedstawien kobiecych genitaliéw, do ich mocy
ochronnej oraz kobiecej, seksualnej energii. Nieco inne obszary dotykalnosci
eksplorujemy podejmujac dziatania z ,Protezami” Damiana Reniszyna. Marta Li-
sok w recenzji wystawy napisanej dla ,Dwutygodnika” poréwnuje te obiekty do
Bodyspacemotionthings Roberta Morrisa. Owszem, obydwie propozycje odnosza
sie do sfery kinestetycznej, jednak prace Reniszyna sg zdecydowanie bardziej
haptyczne, bardziej odpowiadajace dotykowi: ich powierzchnia - naturalne, su-
rowe drewno i organiczne, optywowe ksztatty nie maja nic z minimalistycznej
,bezosobowosci”. Wrecz przeciwnie - dostosowuja sie do naszych ciat, stajac
sie rzeczywiscie jego ,przedtuzeniami”. W tej czes$ci wystawy ujawniaja sie tez
inne odniesienia do historii sztuki wspotczesnej. Aleksandra Ska i jej Object in
possession bedacy artystyczna, kanibalistyczng ,kradzieza” idei Brangusiego. Wy-
rafinowane ,kolumny” staja sie w interpretacji Aleksandry Ska przedmiotami, do
przytulania”, niezwykle miekkimi i sensualnymi. Z kolei Max Skorwider i Maciej
Kurak w swojej instalacji Toy story w humorystyczny sposéb odwotuja sie do akcji
Mariny Abramovic i Ulaya. Musimy przej$¢ przez ,waskie gardto” tej instalacji

z pluszowych maskotek, opierajac sie o nie, by przej$¢ do dalszej czesci wystawy. >
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Nie tylko jednak nad ,placem zabaw” unosi sie duch ludycznej ak-
tywnosci, zdaje sie on przenika¢ cata ekspozycje. Wiele prac odnosi sie
do zabawy, swobody, przyjemnosci — duzo zabawek ,dorostych”, takze
o erotycznym zabarwieniu, okazji do brudzenia palcéw, obiektéw do ma-
nipulacji, cho¢ ta ostatnia jakos$¢ rysuje sie czesto potencjalnie. Czyzby
dotyk byt przede wszystkim zmystem zabawy, czy moze — manifestacja
czystej radosci?

DOTKNIJ MNIE

Paradoksalnie - wiekszosci prac na wystawie nie mozna dotkna¢, cho¢
pokusa jest ogromna. Pozostaje wiec poruszy¢ wyobraznie, zdolno$¢ odczy-
tywania aluzji i sugestii oraz... zmyst wzroku, ktéry w tym wypadku moze
poméc zrekompensowac sensoryczne niedostatki. Tak jest w przypadku
instalacji Marcina Berdyszaka Poreczenie, ktéra w sposéb metaforyczny
odwotuje sie do czynnosci dotykania. Inny aspekt dotyku ujawnia malar-
stwo: przestrzenne, tréjwymiarowe, ,instalacyjne”, kwestionujace ptaskos$¢
obrazu, jak ,PoZerajace martwe natury” - obrazy/asamblaze Bartosza Ko-
kosinskiego. Haptyczno$¢ wynika po prostu z realnie obecnych na ptasz-
czyznie elementéw, przyczepionych do ,zamykajacego sie” niczym paszcza,
blejtramu. ,PoZerajacy” aspekt dotyku obrazy Kokosinskiego dziela z To-
rebkq Erny Rosenstein. Przyktadem malarskiego dotykania, manualnych
dziatan na ptaszczyznie obrazu jest natomiast prezentowany na wystawie
fragment realizowanego od ponad dziesieciu lat projektu Krzysztofa Glisz-
czynskiego ,Autoportret a retour”. To malarstwo bardzo namacalne, zapis
bliskiego kontaktu z materig malarska, budowana poprzez pieczotowite
przylepianie odtamkéw pigmentu do ptaszczyzny ptétna za pomoca wo-
sku, szczegblny przypadek enkaustyki, odzwierciedlajacy haptyczng nature
malarskiego gestu. W przestrzeni wystawy projekt Gliszczynskiego ,roz-
mawia” z malarstwem Wtodzimierza Pawlaka, z jego , Notatkami o sztuce”
zlat 90. oraz z bardzo dostowng interpretacja malarskiego dotyku u Dawi-
da Czycza (,Slady”). Metaforycznie zasugerowana domena dotyku obecna
jest w pracach abstrakcyjnych, przestrzennych lub sugerujace tréjwymiaro-
wosc. Specyficzne ,reliefy” Andrzeja Pawtowskiego - Szkielet biaty i Szkielet
czarny (1971) powstaty poprzez wypeienie ptéciennych , kieszeni” sypkim
gipsem. Tuz obok - realizacje uwodzace dotyk, kierujace ku doznaniom wy-
puktosci, wklestosci, gtadkosci — prace Bartosza Kokosinskiego i Pawta
Matyszewskiego. Te ostatnie, mimo daleko posunietej abstrakcyjnosci,

A JEDNAK DOTYKAC...

czynig wyrazne aluzje do ciala, cielesnej materii. Jego obrazy Bez wyjscia,
Komplikacje, Agorafobia (wszystkie z 2010 roku), niosa w sobie co$ bolesne-
go, trudnego, cien niejasnego uwiktania, ktére wrecz wywotuje lek przed
dotknieciem.

,MOJ] DOTYK JEST DOTYKIEM KOBIETY”

Trzecia cze$¢ wystawy dotyczy przede wszystkim erotycznego wymia-
ru dotyku, a co wiecej - z znacznej mierze prezentuje go w perspektywie
kobiecej. Jest to tez chyba najbardziej intrygujaca cze$¢ wystawy, nie tylko
ze wzgledu na temat. To spotkanie artystek réznych pokolen, w wielu przy-
padkach majace miejsce po raz pierwszy i ktére wskaza¢ moze nowe watki
artystycznych pokrewienstw.

Kobieca intymna przestrzen otwiera praca Ewy Partum. Mdj dotyk jest
dotykiem kobiety - znak ust, czuty, poetycki stempel ciata, ktéry pierwotnie
byt delikatnym policzkiem wymierzonym meskiej dominacji konceptualnej
awangardy, tu, na wystawie, zdaje sie bojkotowac nazbyt oczywiste ero-
tyczne nastroje. Jest radosng manifestacja zmystowosci, niepoddajaca sie
tyranii intelektualnych zatozen. Zmystowo$¢, zadziornos¢ i zartobliwos¢ tej
pracy broni sie wobec niektérych, nazbyt prostych, propozycji najmtodsze-
go pokolenia polskich artystek.

Kolorem konicowej, intymnej czes$ci wystawy jest r6z, cho¢ nie za-
wsze w stodkim odcieniu. Ten cielisty kolor mie$ci w sobie zaré6wno
odcien infantylnego kiczu, jak i miekka ulegto$¢ ciata, intensywnos¢
otwartej rany i bdl naroéli, az po odcisk pierwszych i drugich ust, nie-
pokdj i pozadanie. Przewodniczka po ,rézowej krainie” jest Maria Pinin-
ska-Beres, ktdrej miekkie, lecz nie znaczy to bynajmniej jednoznacznej
przyjemnosci dotyku, ,rzezby” organizuja przestrzen i ideowy punkt
odniesienia dla kobiecej cze$ci wystawy. Ona i demony, De-konstrukcja
krzywej wiezy Il czy Partytury - sita rézowej dwuznacznoSci i refleksja
nad miejscem kobiety bez popadania w moralizatorstwo. Prace Marii Pi-
ninskiej stanowia ciekawy kontekst dla obrazéw/obiektéw Matgorzaty
Kalinowskiej. Nieco staro§wiecka sensualnos¢ jej dyplomowego cyklu
prac ,Przeklenstwa cielesnosci”, przestrzennych korporalnych pejzazy,
$ciskanych bielizng i rozbieranych, starajacych sie ukry¢, a jednoczesnie
- zamanifestowa¢ swoja zarézZowiong materie i jej zagrozenie choroba,
destrukcja. To spojrzenie na cielesnos¢, podszyte niepokojem i fascynacja
taczy tez wiele z twoérczoscig Magdy Moskwy.



Uwodzace zmyst dotyku: powierzchnie, struktu-
ry, faktury, otwory... Waginalne rzezby Barbary Falen-
der: Poduszki erotyczne rozkwitte jak kwiaty czy Sen,
ktérego gtadki marmur sugeruje delikatno$¢ mtode-
go ciata. Tuz obok réwnie namacalne Aliny Szapocz-
nikow Jeu de galetes (1967). Gra otoczakami méwi
o gtadkosci, dopasowywaniu, interakcji. Patrzac,
mozemy sobie jedynie wyobraza¢ chtéd i idealnie
dopasowana do ksztattu dtoni powierzchnie meta-
lowych ,kamieni”. Ciekawa perspektywe dotykowa
prezentuja realizacje Beaty Szczepaniak. Mtoda ar-
tystka przepracowuje haptyczne czynno$ci: ugniata-
nia (wideo Cisne), nabrzmiewania (Pekto), odciskania
(0Kazda inna, 2013), prébuje okresli¢ miejsce rzezby
miedzy ,ksztattem znalezionym”, przypadkowym
a $wiadomym ksztattowaniem materii. W tle po-
brzmiewa sensualna wrazliwo$¢ i humor ,,duchowej
nauczycielki”, Aliny Szapocznikow.

W subtelniejszej przestrzeni cielesnej bliskosci
stawiaja nas realizacje Magdy Moskwy i dziatania Ju-
styny Olszewskiej. Tej pierwszej — skérne malarskie
obiekty, reliefowo, czy wrecz rzezbiarsko uksztat-
towane, iluzje cielesnej powtoki, czujace, kruche
i poranione. Justyna Olszewska réwniez fantazjuje
o skdrze. Jej performance i wideo Opancerzenie,
mieszczacy sie w obszarze ,kulinarnych” poszukiwan
(dziatanie wykonywane jest z uzyciem masy droz-
dzowego ciasta), dotyka relacji naszej skornej grani-
cy i $wiata zewnetrznego, bezposrednich kontaktow,
zamkniecia, ukrycia, unieruchomienia, zastygniecia,
psychicznych pancerzy, ktére usztywniaja ciato.

Prace ,reczne” Basi Bandy, od jednej z nich zresz-
ta zaczerpniety zostat tytut wystawy, nie wytrzymuja
konfrontacji z realizacjami innych artystek. Jej niby-
-dziewczeca erotyka okazuje sie ,ptaska” w towa-
rzystwie prac Aleksandry Ska (intrygujaca, niejed-
noznaczna aura wideo Postulate) czy Matgorzaty
Kalinowskiej. Do$¢ meczacy jest kontekst erotycz-
nych lub na poty erotycznych zabawek czy stodyczy

prezentowanych na wystawie, a idac dalej - utozsa-
miania dotyku jedynie z zabawowo-dzieciecym kon-
tekstem. Czy dotyk nie dorasta wraz z nami? A moze
smutna konstatacja jest taka, ze dla wiekszosci z nas
ten zmyst pozostaje na bardzo pierwotnym, podsta-
wowym poziomie?

,(Nie) dotykaj!...” pozostawia w poczuciu dotkli-
wej frustracji. Czujemy sie uwiedzeni przez sugestie
dotykowych przyjemnosci, bujamy w obtokach tak-
tylnych fantazji, jednak haptyczne spekienie jest
nieosiggalne. Pozostali$my w kregu wzrokowo-inte-
lektualnym, w oddzieleniu od obustronnych doznan
i bezposredniej wymiany. Nasze dtonie, najbardziej
dotykowo wrazliwe, pozostaly prawie bezczynne.

Mimo niedosytu, odczuwanego po obejrze-
niu wystawy, cisze sie, ze taktylny temat zostat
podjety przez teoretyczke i kuratorke, ktéra od lat
zglebia temat cielesno$ci we wspédtczesnej sztuce.
Nadzieje wiaze tez z publikacja teoretyczna na ten
temat, nad ktéra pracuje Marta Smoliniska. Na pewno
aspekty teoretyczne, ktorych nie mozna byto przed-
stawi¢ w przestrzeni ekspozycyjnej, znajda tam
swdj petny wyraz. ,Nie dotykaj...” otwiera droge do
kolejnych préb zmierzenia sie z obszarami dotyku.
Licze, ze zainspiruje rowniez do podjecia refleksji
(i interakcji) nad mniej oczywistymi, bardziej sub-
telnymi i glebszymi taktylnymi doznaniami i wra-
zeniami. Tym bardziej, Ze toruniska wystawa wska-
zala, Ze jest grono artystéw, ktérzy te obszary
konsekwentnie odczuwajg, przemierzaja, wyrazaja.
Trzymam kciuki (dostownie, dotykowo) za kolejne
haptyczne prezentacje. Toruriska wystawa jest tak-
Ze wazng proba innego spojrzenia na polska sztuke
powojennych dekad i nie chodzi tu jedynie o nowy
klucz porzadkujacy. Zmiana dotyka gtebiej. Odejscie
od hegemonii oka, od ego wykluczajacej natury,
a przynajmniej proby ztagodzenia go, poprzez spoj-
rzenie ku ,miekkiej”, integrujacej domenie dotyku,
jest bardzo wyzwalajace. m
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Dotyk...
Swiat dotyka
mnie i ja dotykam
Swiata.

1-2 “(Nie) dotykaj”, CSW Znaki
Czasu Torun 2015, widok wystawy
1. Na pierwszym planie -

w centrum: Krzysztof Gliszczynski,
z cyklu Autoportret d retour,
2005-2007, malarstwo, wideo,
obiekt; Aleksandra Ska, Chudo,
2009, instalacja, po prawej -
Pawet tubowski, z cyklu Posag,
1989-1990, malarstwo; w gtebi
po lewej — Tomasz Ciecierski, bez
tytutu, obiekt

2. 0d lewej: Krystyna Piotrowska,
Poduszka, 2014, instalacja; Bartosz
Kokosinski, bez tytutu, 2011,
malarstwo; Pawet Matyszewski,
Separacje VI, 2014, malarstwo;
Andrzej Pawtowski, Szkielet biaty,
Szkielet czarny, 1971, malarstwo/
obiekt; Aleksandra Ska, Chudo,
2009, instalacja

Fot. 1-2 Justyna Olszewska
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ALICJA KLIMCZAK-DOBRZANIECKA

Zycie artysty z drugiej
potowy XX wieku.

Krzysztof Wataszek

to$ pono¢ powiedzial, ze Krzysztof Wata-

szek jest za mtody na wystawe retrospek-

tywna. Oczywiscie uwaga ta byta Zartobli-

wa i sprzeczna z aktualnymi obyczajami. Mozna

przeciez pokusic¢ sie o uogélnienie, ze klasyczna

kariera artystyczna wyglada w dzisiejszych czasach

inaczej - czesto mtodzi twércy inicjuja ja wiasnie

indywidualnym pokazem w galerii. Moja refleksja

o tworczo$ci Wataszka prezentowanej przez galerie
Awangarda jest nastepujaca: ,czas najwyzszy”.

Pomyst na narracje wystawy autorstwa kura-

torki Anny Markowskiej to interesujace odwotanie

sie do powszechnego (tu pozwole sobie na nieco
archaiczne okreélenie) mieszczanskiego sposobu
postrzegania artysty-malarza, ktory jawi sie jako
nieco opetany tworca z misjg wieszczenia narodowi
prawd. Wataszek w istocie jest artysta dramatycz-
nym: jego mtodo$¢ (rozumiana jako okres twor-
czo$ci najwazniejszy dla kariery, bo definiujacy jej
przyszty ksztatt) przypadta na lata 80. i 90., a wiec
na czas przemijania poprzedniego ustroju oraz
transformacji zycia Polski we wszystkich wymia-
rach, otwarcia nowych mozliwosci, a takze pojawia-
nia sie absurdéw nie mniej cudacznych niz rodem

7YCIE ARTYSTY Z DRUGIEJ POEOWY XX WIEKU. KRZYSZTOF WALASZEK

z PRL-u. Obecno$¢ artysty w $wiecie raczkujacego
kapitalizmu, pierwszych hipermarketéw, prowizo-
rek, bujnego pluralizmu politycznego i tworzenia
sie nowego porzadku to w istocie opowie$¢ o hi-
storii kraju z perspektywy, ktérej jeszcze dobrze
nie znamy. Wataszek okazat sie Swiadomym uczest-
nikiem tych wydarzen, uwaznym obserwatorem,
nie stronigcym ani od filozofowania, ani od realnej
artystycznej ,roboty”. Pokaz obejmowat wszelkie
przejawy twoérczosci wroctawskiego artysty, a wiec
malarstwo, instalacje, ceramike, ready-mades,
asamblaz, happeningi.



Tytut wystawy ,Zycie artysty

z drugiej potowy XX wieku” zgrab-

nie wprowadza widza w rzeczong

gre z konwencjonalnym obrazem

tworcy. Otwiera przy tym kolej-

ny rozdziat w dziejach sztuki, pt.

,druga potowa XX wieku” - nie tak

odlegly przeciez, niemalze niebe-

dacy w stosownym dystansie wo-

bec dnia dzisiejszego. Jednocze$nie

jest w tej nazwie co$ odlegtego, co

przywodzi na mysl okreslenia hi-

storyczne, umiejscawiajace kogo$

lub co§ w poétwieczu, wzglednie

¢twiercwieczu. Wydzwiek tej frazy jest troche przedawniony, niecodzienny, szcze-
gblnie w kontekscie nowoczesnej i awangardowej instytucji.

Zywot Wataszka zostatl podzielony na czeéci: ,Hall gtéwny”, , Vanitas”, ,,Gardero-
ba”, ,Sala Wielkich Mistrzéw”, , Warsztat samochodowy”, ,Multiple choice”, ,Malar-
stwo, malarstwo”, ,,Zycie przedmiotéw domowych”, ,Piwnica”, ,Kino”. To opowies¢
o sztuce pozostajacej ciagle w bliskiej relacji z codzienno$cia. Taka linia narracyjna
zdaje sie by¢ wcieleniem w zycie zasady, méwiacej iz twérczo$¢ bezwzglednie po-
winni$my rozpatrywac w odniesieniu do Zyciorysu artysty, bowiem bez wiadomosci
0 jego zyciu prywatnym interpretacja moze by¢ niepetna. Nalezy zaznaczy¢, Ze Anna
Markowska nie obawiata sie zestawienia wczesnych prac tworcy z czaséw, kiedy
jeszcze byt poszukujacym malarzem, a potem ,mtodym dzikim”, z twdrczoscig, ktora
mozna okresli¢ jako ,klasyczny Wataszek”. Chronologia nie jest tu wiec kategoria
najistotniejsza.

Krzysztof Wataszek

1. Jest taki piekny stoneczny dzieri, 2011, akryl na ptdtnie

2. Stuzyc dobru wspdlnemu, 2015, malarstwo, ceramika, kredens
3. Jaws, zestaw 30 obrazéw, 1998/2013, akryl na ptétnie

Kazda zbrodnia zostawia slad, 2009, akryl na ptétnie

Fot. 1-3 Alicja Kielan

©

Na wstepie do wystawy zaprezentowano wczesny monumentalny obraz pt. Sio-
stra — melancholijny, odwotujacy sie do malarstwa barokowego. Inicjuje to watek wa-
nitatywny w twdérczosci Wataszka, objawiajacy sie nastepnie w dwéch cyklach: ,Pa-
mietnik” i ,Jest taki piekny stoneczny dzien”, na ktére sktadaja sie dziesiatki matych
obrazow, powielone motywy u$miechu oraz trumny. Z jednej strony humorystyczna
multiplikacja jest zabiegiem pomagajacym oswoic artyscie to, co w Zyciu nieuniknio-
ne, a nawet zastonic to wszechobecnym ,bedzie dobrze”. Jednocze$nie widoczna jest
pewna nerwowos¢ czy wrecz natrectwo, na ktére pomdéc moga tylko ziota przystane
artyscie z Ameryki przez cérke, pokazywane na wystawie jako eksponat.

Zazwyczaj ukojenie przynosi odwotywanie sie do rzeczy ponadczasowych,
klasycznych, trwajacych wiecznie. W przypadku Wataszka jest to odniesienie do
starszych ,kolegéw”, Leonarda da Vinci oraz Marcela Duchampa, jako tych, kté-
rzy wyprzedzili swoje czasy oraz sa symbolami waznych przetoméw w sztuce. Na-
$ladujac wielkich mistrzéw, Wataszek nie stara sie ich kontestowa¢, przescigna¢ czy
zdetronizowac¢. On po prostu na moment chce nimi by¢. Sorry, Leonardo i Duchamp.

Bardziej subtelnym odniesieniem do tego, co byto kiedys, jest rekonstrukcja wy-
stawy Wataszka w warsztacie samochodowym Jerzego Chudyka w 2003 roku. Pudet-
kowa kompozycja (ekspozycja na ekspozycji) to préba odtworzenia waznego mo-
mentu dla artysty, jakim jest wystawa, ze swej natury trwajaca krotko, funkcjonujaca
potem co najwyzej jako dokumentacja. Jest rowniez hotdem dla polskiej awangardy,
nawigzuje bowiem wyraznie do ekspozycji prac Henryka Berliewego w salonie Au-
stro-Daimlera w 1924 roku. Warsztat samochodowy to takze efekt zdolnosci Krzysz-
tofa Wataszka do uzyskania okreslonego efektu za pomoca wszystkiego i niczego.
Artysta tym samym wpisuje sie w model cztowieka okresu transformacji, korzystajac
z przerdznych, niekiedy przypadkowych, elementéw i bez komplekséw taczac mate-
riaty dedykowane twércom (ptétno, farby) z tym, co jest pod reka - gazety, pocztéwki
czy fragmenty stalego wystroju warsztatu, stajgce sie rodzajem asamblazu. >

FORMAT 71/2015

<

POSTAWYI

35



<

POSTAWYI

36

Krzysztof Wataszek

1. Autoportret z cyklu , Artysta
poszalat’, 2011, akryl na ptétnie

2. Warsztat samochodowy, 1992/2015,
instalacja (ready-mades, malarstwo,
ceramika, technika wlasna)

3. Czarne Grzyby, 2005, ceramika
szkliwiona

Fot. 1-3 Alicja Kielan

©

Lata 90. byty okresem, kiedy to wiele 0s6b taczyto réz-
ne funkcje, starajac sie odnalez¢ w nowej rzeczywistosci
kapitalistycznej, a niekiedy nawet zrobi¢ na tym pieniadze.
Jak w lustrzanym odbiciu, Krzysztof Wataszek réwniez wcie-
lat sie w rézne role. Jego stynne kinkiety ceramiczne to stop-
-klatki z réznych happeningdw i wydarzen w Zyciu artysty.
Gitarzysta, sprzedawca, malarz... Mozliwo$ci adaptacyjne ob-
jawiaty sie takze wspomniang wcze$niej umiejetnoscia wy-
korzystywania réznych przedmiotéw do celéw tworczych.
Eksplozja wielo$ci oraz charakterystycznego dizajnu lat
okresu transformacji, powielone gazetki reklamowe, w kt6-
rych tre$¢ artysta zaingerowat, zgrzewki produktéw spozyw-
czych symbolizujace rosnacy konsumpcjonizm i zblizajace
Polske do zachodnich krajéw dobrobytu nosniki agresywne-
go marketingu staly sie petnoprawnym materiatem w rekach
artysty, ktéry zmienit ich znaczenie, ironizujac na temat 6w-
czesnej rzeczywistosci.

Ostatnia dekada zdaje sie by¢ czasem spokoju. Artysta
powrdcit do misji, do ktérej zostat powotany, a wiec do
klasycznego malarstwa. Ironizowanie na tematy spoteczne
i polityczne pozostaja, jednak szlachetne medium, jakim jest
przede wszystkim akryl (chociaz zdarzaty sie i farby prze-
mystowe) na ptétnie (niekiedy tez i na innych podktadach)
emanuje pewna godnoscia i stabilizacjg. W wieku meskim
zdarzaja sie takze charakterystyczne dla tworcéw wspo-
mniane na poczatku stany uniesienia, udokumentowane
cyklem ,Artysta poszalat”.

7YCIE ARTYSTY Z DRUGIEJ POEOWY XX WIEKU. KRZYSZTOF WALASZEK

Zaaranzowane na potrzeby wystawy kino, w ktérym
mozna byto zobaczy¢ serie wywiadéw z Krzysztofem Wa-
taszkiem nakreconych w mniej lub bardziej profesjonalny
sposob, to przypieczetowanie statusu artysty w Polsce - niby
dziwaka, ale jednak , kogo$”, kto pojawia sie w telewizji.

Niejakim podsumowaniem catej opowiesci jest instalacja
Stuzy¢ dobru wspélnemu ztozona z kredensu i jego zawarto-
$ci oraz ceramicznych rzezb, dostownie przeniesiona z domu
artysty. Tchnaca nostalgia i pustka po czyms, co mineto,
stojaca na tle pustej $ciany i przez to nasuwajaca skojarze-
nia z melancholijnym, historycznym polskim malarstwem,
awiec iz réwnie smutnymi dziejami Polakow.

Finalny obraz wystawy jest efektem poprowadzenia
przez autorke $miatej, wieloptaszczyznowej narracji, jedno-
czes$nie traktujacej o historii Polski, zyciu oraz twérczos$ci
Krzysztofa Wataszka. Historia zycia artysty nie jest pars pro
toto w odniesieniu do pozostatej sfery artystycznej, nie jest
opowiescia o dziejach sztuki w Polsce, a raczej zdaje sie by¢
jeszcze jednym obiektywem, przez ktéry mozna zobaczy¢
zwykte zycie. By¢ moze w ten sposéb realizuje sie przypisane
niegdy$ artystom zadanie ,otwierania oczu widzom”, ,uka-
zywania” rzeczywisto$ci oraz jej ,,diagnozowania”. Wystawa
jednoczesnie jest kolejnym potwierdzeniem przedawnienia
sie wielkich narracji, linearnych opowiesci, sktadajacych
sie z serii anonimowych zdarzen. ,Zycie artysty z drugiej
potowy XX wieku” to, pomimo gérnolotnego tytutu, mata
narracja, historia zycia prywatnego. To takze bardzo szczere
i, w gruncie rzeczy, odwazne odstoniecie warsztatu artysty,
ukazanie momentéw zwatpienia, chwilowej sktonnosci do
artystycznej megalomanii czy zdolnosci do radzenia so-
bie w sytuacjach niedoboru. =
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Dtonie domu

0 wystawie Katarzyny J6zefowicz ,habitat” w Centrum Sztuki Wspélczesnej
Zamek Ujazdowski w Warszawie

o pierwsza wystawa Katarzyny J6-
zefowicz o przekrojowym charak- Powyzej:

terze, wyjatkowe przedsiewziecie
zwazywszy na charakter prac artystki - te,
czesto znacznych rozmiaréw, wykonane
s3 z nietrwatego materiatu - przede wszyst-
kim z papieru.

Dla mnie ,habitat” w Zamku Ujaz-
dowskim w Warszawie pozostanie jedna
z wazniejszych, bardziej przejmujacych,
ale tez nie pozbawionych estetycznego
uroku wystaw ostatniego czasu. Ogladatam ja kilkakrot-
nie w trakcie ponad trzymiesiecznego jej trwania, za kaz-
dym razem odnajdujac w niej nowe $ciezKi i tropy. Niezwy-
ktos$¢ warszawskiej eskpozycji nie polega na zaskakujacej
aranzacji czy interpretacji sztuki artystki. To nie byto po-
trzebne. Prostota ekspozycyjnej formy uktada sie w idealne
tto dla kruchych, jednoczesnie tak silnie zaznaczajacych
swoja obecnos¢, realizacji. Na te ekspozycje wracatam
nie tylko ja. Takich pasjonatéw bylo wiecej, podobnie,
jak uczestnikow warsztatéw i spotkan z artystka, ktd-
rych w trakcie trwania wystawy odbyto sie kilka. Co tak
przyciagato do kilku sal na pietrze Zamku Ujazdowskiego,
w ktoérych przez kilka miesiecy zyty kruche i misterne obiek-
ty z papieru, wyciszone, subtelne, niemal zespolone z mate-
rig podtog i $cian?

Katarzyna Jézefowicz
Obrus, 2012, technika
wiasna, papier gaze-
towy, klej, wymiary
zmienne, dzieki uprzej-
mosci autorki

fot. Sylwia Jakubowska

Artystyczna droga Katarzyny J6zefowicz
jest osobna i wtlasna, przebiega spokoj-
nie i niespiesznie, niczym odwrotny prze-
ptyw wobec wartkiego nurtu skierowanego
na szybki i spektakularny sukces, dominuja-
cego przeciez nie tylko w $wiecie sztuki. Do$¢
p6zno zdobyte szersze uznanie - w wieku po-
nad 40 lat, wystawa w Galerii Foksal w roku
2000, lecz niemalze od razu zauwazone, do-
cenione i uhonorowane Paszportem Polity-
ki rok pdzniej. Artystka nieczesto wystawia,

a w ostatnim czasie jeszcze rzadziej, tym bardziej cieszy
mijajaca wystawa podsumowujaca jej dotychczasowa
tworczo$¢, przygotowana pod kuratorska opieka Marka
Gozdziewskiego. Ekspozycja prezentuje wszystkie wazniej-
sze realizacje artystki: miasta (1989-1992), habitat (1992-
-1996), dywan (czarno-bialy, 1997-2000), gry (2001-2003),
bez tytutu/zwoje (2004), pokdj (2006-2007), po stowie (2008-
2010), mitos¢ (2011), obrus (2012) i teren prywatny (2012-2014).

Kruche mebloscianki, dywany pieczotowicie wyplecio-
ne ze $cinkéw kolorowej prasy, azurowe pismo osobistych
ogrodzen, obrus utkany z gazetowych liter, delikatny jak
pajecza sie¢ zapis uczucia - wsréd kolekcji tych nietrwa-
tych akumulacji wrastajacych w ekspozycyjne sale Zam-
ku, mozemy poczu¢ dobrostan odzyskanej, udomowionej,
oswojone]j przestrzeni oraz szacunek dla drobiazgowej, >

D+ONIE DOMU

<

POSTAWYI

57



<

POSTAWYI

58

benedyktynskiej pracy. Konstelacje drobnych elementéw: staran-
nie wycietych fragmentéw papieru gazetowego, czy samych jedy-
nie liter i zdje¢, zestawy tekturowych mebelkéw i meblo$cianek,
drobnych form z papieropodobnej materii. Zageszczenia, akumula-
cje w zwarte, uporzadkowane struktury i formy, dajace wyraz gtebo-
kiej pokory i cierpliwosci wobec nietrwatos$ci materii i uptywu czasu.

Artystyczna
droga
Katarzyny

- w eseju ,Podskorne wody” Jolanty Brach-Czainy [ 2 |. Jednak mimo
zewnetrznej, czysto formalnej bliskosci - obsesyjne anektowanie
przestrzeni, wypeknianie jej elementami - miedzy koncepcjami arty-
stow jest réznica zasadnicza. Podczas gdy celem pracy niemieckiego
dadaisty byto zastoniecie, zabudowanie czy tez ukrycie sekretu, je-
den z jego ostatnich Merzbau zawierat intymny zapis - kiczowaty,

Te jako$ci ulotnej i, z pozoru btahej, materii sa §wiadomie przyjete JOZEfOWICZ kobiecy akt na tle bukolicznego pejzazu, dziatanie Katarzyny J6ze-
i zaakceptowane. S3 tez, obok nagromadzenia, wazng zasadq este- jest osobn a fowicz ma nature zdecydowanie otwierajaca, taczaca, integrujaca.
tyczna tej sztuki. Dla nas, ogladajacych, moga by¢ inspiracja do re- . Artystka uchyla drzwi pokoju, by$my mogli do niego wej$¢, ujawnia
fleksji nad ulotnos$cig wszystkiego i przeciwstawiajaca sie mu ludzka | W‘I'a Sna. gestwine tkanki miast, odkrywa konstelacje korytarzy i klatek scho-

potrzeba zakotwiczenia, zakorzenienia, bezpiecznego wrosniecia.
Te ostatnia mozemy wszakze zaspokoi¢ bez wznoszenia ogrodzen
i wyznaczania granic o twardych konturach, o czym zdaja sie moé-
wi¢ zaréwno Katarzyny J6zefowicz miasta i habitat, ale przede wszystkim - teren
prywatny.

Projekt artystki jest totalny, lecz o ulotnej naturze, taczacy delikatno$¢
z potencjatem nieskoriczono$ci, nieograniczonego trwania w czasie i przestrzeni,
efekt wieloletniej, wytrwatej, skrupulatnej pracy, ktérej sensem jest oswojenie ma-
terii i miejsca, rozumianych jako §wiadome i osobiste zamieszkiwanie. Krucha na-
tura jej instalacji, immanentnie zawarta w nich ich skonczono$¢ i entropia, podaza
za przekonaniem o nietrwato$ci wszystkiego. (...) artystka przypomina tybetariskich
mnichéw usypujqcych miesigcami mandale z kolorowego piasku, by zniszczy¢ jq, gdy
bedzie gotowa - napisata w katalogu wystawy artystki w Gdanskiej Galerii Miej-
skiej w 2010 roku Grazyna Tomaszewska [ 1]. Jednak proces skupionej pracy, kon-
centracja, jest nie do przecenienia - to nasza uwaznos¢, slad §wiadomej obecnosci.
Zachwycajacy jest spokéj, pogoda ducha i naturalno$¢ autorki, odzwierciedlajace
sie w charakterze jej prac: nieagresywnie zaznaczajacych nowe terytoria, oswajaja-
cych, co obce i nadmiarowe; tagodnie, lecz stanowczo ujawniajacych swoja obecnosé¢
i zakreslajacych przestrzen wtasna.

W twérczosci Katarzyny J6zefowicz dostrzegano zwiazki z koncepcja rzezby
i przestrzeni Kurta Schwittersa, co znalazto takze potwierdzenie wystawowe - w pro-
jekcie Secret Service: Art, Compulsion, Concealment w prezentowanym w De La Warr
Pavillion w Bexhill on Sea (styczen kwiecien 2007) oraz interpretacyjno-krytyczne

1 Grazyna Tomaszewska, b.t, tekst w katalogu [w:] Katarzyna J6zefowicz, Postowie/Epilogue, Gdanska Galeria
Miejska, Gdansk 2010, s. 13.
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dowych, otwiera na tajniki szuflady i zakamarki meblo$cianek, wy-

tuskuje istotne stowa ukryte w gaszczu gazetowych informacji ...

Zaprasza do wnetrza, by$Smy mogli sie w nim poczu¢ ,u siebie”, bez-
piecznie. Nagromadzenie elementéw i drobiazgowych, kruchych fragmentéw daje
poczucie bezpiecznego zamieszkiwania, bedac jednocze$nie $sladem czutego oswa-
jania przestrzeni. To pracowite, pracochtonne przerabianie tkanki §wiata na wiasna.
Ekologiczne, etyczne przetwarzanie.

Materiatem wiekszosci realizacji Katarzyny J6zefowicz jest papier, papier ,od-
zyskany” - z gazet, kolorowych czasopism, ulotek reklamowych. Ten artystyczny re-
cykling ujawnia nowy sens istnienia ,materii odrzuconej”. Prace bez tytutu/zwoje
mozna czytac jako gest ,ukrycia” nadmiaru informacji docierajacej do nas zewszad,
jako ztagodzenie jej, ukojenie zmystéw, a moze przede wszystkim jako nadanie temu,
co przypadkowe uporzadkowanej, estetycznej struktury. W tym dziataniu wyraz-
nie rysuje sie pewien aspekt bliski pracy terapeutycznej. Natomiast proces , 0dzy-
skiwania” w instalacjach po stowie czy obrus odbywa sie w materii jezyka: doty-
czy wytuskiwania wlasnych znaczen, destylacji esencji, czy snucia osobistych poezji.
W pracy po stowie istotne znaczenie ma takze kolorystyczny porzadek, jaki nadany
zostal materii wycietych z codziennego papieru stéw. Warto podkresli¢ takze pewien
paradoks materialnej natury, bowiem kruchy materiat, jakim jest papier, taczony,
sklejony, ujawnia moc asocjacji, wchodzenia w relacje, a dzieki temu - trwatos¢
i energie procesu.

W skupionej, drobiazgowej pracy Katarzyny J6zefowicz odczytywalne jest odwo-
tanie do kobiecych zaje¢, a posrednio by¢ moze réwniez do kobiecosci i kobiecego
jezyka - tkania i ,wicia gniazd”, do tworzenia dywanowych kompozycji, powtarzania

2 Jolanta Brach-Czaina, Podskdrne wody, [w:] Btony umystu, Wydawnictwo Sic!, Warszawa 2003, s. 99.



drobiazgowych, pracochtonnych wzoréw, do filigranowej

natury koronek i frywolitek. Zefiskiemu aspektowi towa-

rzyszy jednak odrzucenie, czesto faczonej z dziedzinami

,kobiecego” rekodzieta, banalnej dekoracyjnosci i kon-

centracja na tym, co surowe, proste i esencjonalne. Nie

przeszkadza to jednak ornamentalno$ci, ktora instalacje

artystki takze zawieraja, a ktérag wyraza nasz zmyst po-

rzadku. ,Aspekt kobiecy”, nie przeszkadza artystce w for-

mutowaniu odniesieni, komentarzy, podejmowania dys-

kusji z bardziej ,meskim” obszarem dziatalnosci, jaka jest

benedyktynskie pisanie i architektura. W pracach Katarzy-

ny Jézefowicz to ostatnie odniesienie jest szczegdlnie wy-

raznie i dokonywane niejako a rebours - poprzez kruche

i wykonywane w mikroskali budowle i - przede wszystkim

- wnetrza. Jej artystyczna propozycja to zarazem subtel-

na i silna odpowiedz ekspansywno$ci i monumentalnosci

tradycyjnej zachodnioeuropejskiej architektury oraz upo-

mnienie sie o indywidualny wyraz, zaspokojenie potrzeby bezpieczenstwa, ciszy,
intymnosci. To takze wyzwanie rzucone odhumanizowanej, zestandaryzowa-
nej wizji modernistycznych sposobéw zamieszkiwania.

Twoérczos$¢ Katarzyny J6zefowicz dotyczy jednak przede wszystkim rzez-
by - przestrzennej obecnosci, ciezaru (lub kruchosci), lecz jest takze refleksja
o rysunku, pi$mie i pisaniu, o ksztattowaniu formy artystycznej, ktéra asymilu-
je wszystkie wymienione powyzej dziedziny, jednoczes$nie wykraczajac poza nie.
To przede wszystkim sztuka, ktérej tematem jest przestrzen, jej okreslanie i na-
zywanie, wytyczanie i kreslenie, nasze gesty wobec niej - znaki pisma, $ciegi, $la-
dy sklejania, w pewien sposéb jednak zawsze jakby urwane, zatrzymane wpét
stowa, z potencjatem kontynuacji. Proby subtelnych, lecz jasnych przymknie,
zaznaczen, tak, by mogta brzmie¢ natura przestrzeni - wolna, nieograniczona.

Ujmujac jej tworczos¢ w tym kontekscie, mozemy odczuwac pewien brak
na wystawie: pominiecie wczesnych prac artystki, jej rysunkéw, czarnych i bia-
tych, i prac na papierze z wykorzystaniem niewielkich zwinietych z papieru
elementow. To w nich wtasnie po raz pierwszy Katarzyna J6zefowicz wykorzy-
stata metode pracy polegajaca na asocjacjach drobnych elementéw z papieru,
a takze wytyczyta kierunek wyjscia ku przestrzeni, subtelnego oznaczania jej
i zagarniania. Ujawnit sie w nich takze, obecny do dzi$, rys obsesyjnej, pochta-
niajacej, przetwarzajacej, przeksztatcajacej, skupionej pracy.

Ekspansywnosci codzienno$ci, dazeniu do spektakularnego efektu, twor-
czo$¢ Katarzyny J6zefowicz przeciwstawia powolnos¢, pokore i pracowito$¢
- prace godzinami, dniami, miesigcami i latami - jak méwi - nad uporzadkowa-
niem ulotnej, odrzuconej materii. Wobec zgietku miast i chaosu blokowisk, wo-
bec dynamizmu dzisiejszej sztuki przyjmuje postawe wytrwatosci, skupienia,

konsekwencji. Jej wystawa przynie$¢ moze ukojenie i zatrzymanie. ,habitat”
ochrania od nadmiaru ucigzliwych bodZcéw, odstania gtebszy sens benedyk-
tynskiej i pozornie szaleniczej pracy - oswoic rzeczywisto$¢, utka¢ wtasna dro-
ge, nadac osobisty rytm, stworzy¢ bezpieczne siedlisko... To pewnie dlatego
tak wielu ogladajacych powracato na te wystawe.

W tym miejscu mozna by przytoczy¢ stowa finskiego architekta Juhaniego
Pallasmy, dotyczace najwazniejszego zadania architektury. Cho¢ Katarzyna Jéze-
fowicz niejako posrednio do tej dziedziny sie odnosi, pracujac w mniejszej skali
iz bardziej krucha materia, jednak odczuwanie, myslenie o zamieszkiwaniu,
budowaniu wtasnej przestrzeni jest zaskakujaco pokrewne. W swej niewielkiej
ksiazeczce Oczy skory Juhani Pallasmaa pisze: Budynki i miasta pozwalajg nam
uporzqdkowad, zrozumie¢ i zapamietac bezksztattny przeptyw rzeczywistosci
i - w konsekwencji - pozna¢ i zapamietad, kim jesteSmy. Architektura umozliwia
nam dostrzezenie i zrozumienie dialektyki trwania i zmiany, osiedlenie sie w swie-
cie i umiejscowienie w kontinuum kultury i czasu. (...) Architektura jest sztukq
godzenia nas ze swiatem (...) [ 3 ]. ,Habitaty” Katarzyny J6zefowicz w podob-
ny spos6b dokonuja tego pojednania. Jej prace sa jak dtonie domu - czule nas
obejmuja i chronig. m

Katarzyna J6zefowicz ,habitat”
16 stycznia - 29 marca 2015 .
Centrum Sztuki Wspétczesnej Zamek Ujazdowski w Warszawie

Kurator: Marek Gozdziewski

3 Juhani Pallasmaa, Oczy skéry. Architektura i zmysty, thum. Michat Choptiany, Instytut Architektury,
Krakow 2012 s. 83.

Katarzyna Jézefowicz

1. Bez tytutu (zwoje), 2004, technika
wiasna, papier gazetowy, klej, wymiary
zmienne, dzieki uprzejmosci kolekcji

La Gaia, Busca, Wiochy,

fot. Katarzyna Jézefowicz

2. Pokdj, 2006 - 2007, papier gazetowy,
270 cm x 24 m, 27 elementéw o wymia-
rach 270 x ok. 80 (max. 100) cm, dzieki
uprzejmosci Muzeum Wspoétczesnego
Wroctaw, fot. Sylwia Jakubowska

3. Habitat, 1992 - 1996, technika witasna,
papier, wymiary zmienne, dzieki uprzej-
mosci Galerii Arsenat w Biatymstoku,

fot. Krzysztof Zielinski
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Natalia LL
1. Menego, 1997, wideo
performans;
Banan, 2014, wydruk
czarno-biaty, instalacja
2. Banan, 2014, wydruk
czarno-biaty, instalacja
3. Ptaki wolnosci — glowa
podwdjna, 2002;
Natalia LL, Topologia
ciata, 1967/2014
4. Widok wystawy
5. Sztuka konsumpcyjna,
1972; fotografia analo-
gowa, czarno-biata

©® (20 fotografii)
6. Kruk (Kruk Odyna),
2009, fotografia barwna,
druk pigmentowy,
300x300 cm (9 elemen-
téw 100x100 cm)
Fot. 1-6 Bartosz Gérka
Dzieki uprzejmosci Cen-
trum Sztuki Wspdtczesnej
Zamek Ujazdowski

BoZENA KOWALSKA

Natalii saga o czasie i Zyciu

roblem czasu - kategorii rozwazanej przez nauki Sciste i filozofie -
nie jest dla Natalii LL pierwszoplanowy, ale to on w istocie stanowi
lejtmotyw jej catej tworczosci. Nie wysublimowat sie i nie zsynte-
zowat w psychogramy jak u Romana Opatki czy On Kawary, ale za pomoca
$rodkéw catkowicie odmiennych, bo biologiczno-cielesnych, zintegrowanych
z kanwa zycia, jest gléwnym watkiem i motywem sztuki Natalii. Byta tego,
przynajmniej w pewnej mierze $wiadoma, skoro juz w 1972 r,, gdy powstawaty
jej serie ,Sztuki konsumpcyjnej” pisata: Sztuka realizuje sie w kazdym momen-
cie rzeczywistosci, kazdy fakt, kazda sekunda jest dla cztowieka jedyna i nigdy

NATALII SAGA O CZASIE | ZYCIU

niepowtarzalna [1]. Wtedy jeszcze istota czasu - jego przemijalno$¢ — byta
dla niej tylko zauwazalna, ale nie dramatyczna. Staje sie taka po 2000 r., gdy
autorka notuje: Stwierdzenie: byto - jest - bedzie zamyka stowo ,jest” w niewy-
obrazalnie krétkim momencie. To ,jest” nadchodzi z tego, co bedzie, by przejs¢
do obszaru tego, co byto. Ograniczenie ludzkiej egzystencji w tym jednokierun-
kowym procesie czasowym jest szczegdlnie dotkliwe i bolesne [2].

Natalia wybrata ciato i codzienno$¢ ludzkiego bytowania jako temat
swojej tworczosci. Zapisuje wydarzenia zwykte i trywialne - pisata - jak je-
dzenie, sen, kopulacje, odpoczynek itp. [3]. Niemato artystéw, juz od czaséw



Duchampa i dadaistéw, a szczegélnie wielu w latach sze$édzie-
sigtych ub. wieku gtosito utozsamianie sztuki z Zyciem i upra-
wiato taki rodzaj twérczosci. Ale Natalia byta i jest inna. Natalia
jest odwazna, bezkompromisowa, bezlitosna i bezwstydna.
Prawdziwa w kazdym calu. Taka byta, gdy mtoda i piekna, spel-
niona w mitosci i seksie, manifestowata rado$¢ i powab tych
uszczesliwiajacych ekscytacji i doznan. Pokazywata je w pet-
nym wymiarze lub przez jednoznacznie czytelne aluzje i bez
zenady. Z bezgrzeszna satysfakcjq artystki-feministki obalata
pieknem swoich wizji obrazowych, zwtaszcza w Polsce obo-
wiazujace, pruderyjne tabu.

Tak woweczas, jak i potem, kiedy zjawiskowa, w biatej szacie
do ziemi, $nita w piramidzie swoje tajemne, profetyczne sny,
operowata symbolicznie traktowanym ciatem jako obiektem
eksperymentalnym. Od poczatku w swoich dziataniach twér-
czych uwazata element refleksji za wazny, a nawet niezbed-
ny. Doswiadczenia rzeczywistosci potrzebne sq jedynie — pisa-
ta w 1974 r. - do formutowania morfologii znakéw [4] - i jakby
uzupetniajac: Nie tres¢ i wyglqd formalny znaku jest wazny,
a skutek, tj. znaczenie [5]. PéZniej, dojrzalsza od 20 lat, wyrazi
te mys$l w sposdb bardziej oczywisty: Jesli sztuka jest zwiqzana
z umystowosciq cztowieka, wtasnie mézg musi wynalez¢ samo-
motywacje (1), aby sztuka nie byta pustqg zabawqg albo gumg do
Zucia dla oczu [6].

Kiedy mtoda, urodziwa i kuszaca pokazywata siebie na
fotografiach, czesto w wyzywajacych pozach, mozna sie byto
zastanawia¢, co bedzie, gdy uptyw czasu zacznie odbierac jej
urode. Ale przeciwnie, nizZ mozna byto przypuszcza¢, Natalia nie
zrezygnowatla z autoportretowych uje¢, lecz wtasnie wtedy do-
piero wtasng twarz i wtasne ciato uczynita w dwdjnaséb obiek-
tem i jednocze$nie znakiem swojej sztuki. Gdy $lady przemijania

mtodosci zaczynaty dawac o sobie zna¢, nastapit przetom klimatu prac
artystki z manifestacji radosci zycia w petng - jak to okreslita - swiado-
mos¢ trwogi i eschatologicznego korica cztowieka [7]. Zaczeta tworzy¢
swoje portrety jako ,Destrukty”, rozptywajace sie, spekane, jakby do-
tkniete rozpadem, albo w cyklach ,Portrety metafizyczne” czy , Trwoga
paniczna” - siekane kreskami gestymi, przekreslajacymi twarz zmie-
niong grymasem bolu lub $mierci. Jakby znecata sie i drwita z brzydoty
oszpecajacej mimiki swoich ryséw, wykrzywionych spazmem krzyku
i cierpienia, a w instalacji Sfera paniczna swoje zdeformowane portrety
na wiotkim plétnie narzucata na krzesta, co nie tylko wzmagato efekty
odksztatcen, ale jakby demonstrowato lekcewazenie i brak poszano-
wania zaréwno dla fotografowanego modela jak dla autorki fotografii.
Byt to ten fragment jej Zycia, kiedy Natalia poSwiecata wiele czasu na
lekture Biblii i pism chrze$cijanskich mistykow, jak $w. Jan od Krzyza
ze szczegblng uwaga i atencja dla jego Drogi na Gére Karmel czy jak $w.
Teresa od Dziecigtka Jezus. W lekturach tych, jak pisze, ze zgrozq odkry-
watam niemal identycznos$¢ doznan mistycznych i erotycznych [8]. Wedle
filozofii obrazéw Natalii ciato moze by¢ w jednakim stopniu narzedziem
i wyrazem upojenia spazmem rozkoszy i szczescia, co tez cierpienia,
boélu, ponizenia. Jedno i drugie stoi w niepokojacej bliskosci. Dramat
przemijania fizycznego taczy sie z dramatem psychicznym Niewiadome-
go w zbliZajgcej sie $mierci. Moze wiec w sztuce Natalii demonstrowane
upokorzenie deformacja, okaleczeniem, destrukcja i szpetotg zawiera
nie tylko bunt i zatobe po utracie piekna mtodosci, ale tez znamiona
pokuty i zado$¢éuczynienia? Tak czy inaczej, w sposobie myslenia Na-
talii i w jej sztuce lat osiemdziesiatych, na pograniczu jeszcze trwajacej

mtodosci i jej zagasania dokonata sie istotna przemiana. Dlatego piszac >
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o fotografii zapyta: Czy jest tylko obrazem widzialnego swiata czy tez staje
sie ona rewelatorem przezy¢ mistycznych? [9]. Albo: Tajemnica wcielenia
pokazuje prawdziwq istote ciata (...) W ulotnej materii artystycznej ciato
staje sie sferq, w ktorej dotykamy tajemnicy istnienia [10]. | konstatuje: Prze-
zycie duchowe jest sublimacjq przemyslen i doswiadczen, ktére osadzone
sq w cielesnosci (...) przyktadem sq praktyki mistykéw, w ktdrych cielesne
cierpienia byty drogq do rozwoju duchowego [11].

Serie praci instalacje pelne ekspresji leku i samoudreczenia -, Sfery
panicznej”, , Trwogi panicznej”, ,Destruktéow”, ,Puszystej tragedii”, ,Gtéw
mistycznych”, ,wizyjnych” i ,metafizycznych” zamkneta Natalia ostatnimi
dwiema, poruszajacymi tragizmem kreacjami z maskami po§miertnymi,
juz nie storturowanej, ale prawdziwej swojej twarzy: Narodziny wedtug
ciata i Narodziny wedtug ducha (2000). By¢ moze byty one wyrazem od-
nalezienia przez autorke réwnowagi dwoch tych czynnikéw, co pozwala
jej na pelny, a chwilami nawet ironiczny dystans wobec nieuchronnego
procesu przemijania ku $mierci. Myslgc i méwiqc o ciele - powiada Natalia
- dotykamy najwiekszej tajemnicy istnienia: paradoksu bytu i ducha [12].

Biata czaszka - symbol $mierci i modna w baroku przestroga: ,me-
mento mori” pojawiac sie w pracach artystki zaczyna juz prawie od po-
czatku lat dziewiecdziesiatych, jak przyktadowo w instalacji Rzeczy osta-
teczne (1995), gdzie dominuje, wyniesiona na postumencie nad dywanowa
multiplikacja erotycznego znaku banana. Ta symboliczna czaszka staje
sie nieodstepnym niemal atrybutem w jej twoérczosci. Ale r6wnoczes$nie
przyjmuje Natalia rycerska symbolike z mitologii skandynawsko-german-
skiej. Trudno ocenié, czy przejecie sie nig pochodzito z lektur autorki,
czy z upodobania do muzyki Wagnera i jego oper. NiezaleZnie od Zrédta
pochodzenia jednoznaczng wymowe ma przywdzianie przez artystke
kostiumu Brunhildy - najpiekniejszej z 19-u Walkirii - wojowniczek wal-
czacych wspdlnie z Odynem na polach bitew. Hieratyczne upozowanie sie-
bie w pozycji czy to stojacej, czy siedzacej wraz z otoczeniem atrybutami,
towarzyszacymi zaréwno wizerunkom Natalii, jak Andrzeja Lachowicza
jako Odyna, naleza do nowego etapu jej tworczej dziatalnosci. Te wcigz
powracajace atrybuty - to tarcza, miecz, kijki bukowe, lichtarz ze swieca,
trupia czaszka i kwiaty: teraz juz czes$ciej lilie niz anturium.

Nie atrybuty jednak, lecz ciato, jak od poczatku, tak nadal i do korica
pozostaje w twoérczosci artystki wybranym medium; ale opresyjna, petna



trwogi i podszyta mistycyzmem jego ekspresjonistyczna
deformacja z lat osiemdziesiatych, w ciagu kolejnego dzie-
sieciolecia powoli ustepuje miejsca odmiennej postawie au-
torki i nowej fazie jej twérczosci. Z wtasciwa jej, nieztomna
odwage wkracza Natalia w ten okres nowej transformacji
przedstawianego ciata i metamorfoze witasnej psyche. Przez
cate jednak lata dziewiecédziesiate dwa te: dawny i nowy ro-
dzaj nadawaniu ksztattu artystycznego i wymowy stworzo-
nego dzieta przeplataja sie jeszcze, by dopiero po 2000 roku
odmieniony sposéb mys$lenia i dziatania tworczego zasta-
pit w peti 6w poprzedni.

To juz w duchu tej nowej fazy napisze artystka: Smierc,
ktdra zdaje sie by¢ wyzwoleniem z trwogi i zgrozy terazniej-
szosci, owocuje nicosciq. I to jest chyba klucz do istoty escha-
tologii. Nicos¢ jest bowiem fundamentem i zaczynem Nowego
Zycia [13]. Albo gdzie indziej: Sztuka jest jak mitos¢, tylko ona
przetrwa, tylko ona ma znaczenie [14]. Na tym, odmienionym
etapie dziatalno$ci Natalia znéw jest bojowa i zwycieska,
cho¢ jej realizacje nie sa wyzbyte podtekstu szyderstwa.
Tym razem przedstawia ciata dotkniete naturalnymi od-
ksztatceniami, zdeklasowane zblizajaca sie lub juz obecna
staro$cia. Nie do zapomnienia jest bezsilnie pochylona posta¢
Odyna z , Transfiguracji Il” i jego twarz z wyrazem nieuleczal-
nego zmeczenia, goryczy bezradnosci, poczucia bezpowrot-
nej utraty, kleski i beznadziei.

Z taka sama zuchwata odwaga bezwstydu, z jaka w sie-
demdziesiatych latach manifestowata Natalia upojne piekno
mtodosci z naleznym jej szcze$ciem doznan i przezy¢ seksu-
alnych - dzi$ demonstruje brzydote i dramat starzenia sie.
Fotografuje siebie rejestrujac w ujawnianej nagosci zmiany,
jakie przynosi wiek. Ale ani w Erotyzmie trwogi, Transfigu-
racji Odyna czy w Ptakach wolnosci nie uwidacznia swojej
twarzy. Zastaniajg ja wienice z biatych anturium lub maski
przeciwgazowe z ich wieloznacznie aluzyjnymi, cho¢ de-
koracyjnie zéttymi rurami. Natalia ubolewa nad tym, co
nieuchronnie przynosi czas, notowany poprzez przemia-
ny starzejacego sie ciata. Wyostrza ten kontrast rzekomo
optymistyczna Transfiguracjq Odyna, ktéry mocarny jako
krél bogéw Walhalli, moze przeksztatcac sie takze odwrot-
nie, przywracajac starczej postaci ksztatt i sity mtodosci.
Spotykamy tu ten sam moment sarkazmu, co w poetyckim

4]

Chichocie Odyna z otytym ciatem, spoczywajacym na biatym
foteliku wéréd zieleni, otaczanym co chwila nadlatujacym ro-
jem rézowo uskrzydlonych mtodych Natalii.

Imponujaca jest odwaga artystki w demonstrowa-
niu tego, co czysto osobiste, intymne i piekne albo réwnie
osobiste, ale nieestetyczne, a nawet odrazajace, wiec z le-
kiem, wstydliwie ukrywane. U kogo$ innego bytaby to moze
nawet trywialno$¢ i blisko$¢ pornografii, a przede wszystkim
ekshibicjonizm. Ale nie u Natalii. U niej wszystko zamienia
sie w sztuke. Moze to na tym wtasnie polega twérczos$¢ wy-
sokiej rangi, ze kazdy jej obiekt nabiera cech i warto$ci uni-
wersalnych i ze urzeka magicznym klimatem, niespotyka-
nym nigdzie indziej, przykuwajacym mys$l i nie dajacym sie
zapomniec.

To, ze Natalia wybrata ciato jako medium swojej sztuki,
jest do$¢ symptomatyczne dla epoki, w ktérej przyszto jej zy¢
i tworzyg¢, ale ze potraktowata cielesnos$¢ jako miernik cza-
su stanowi niezwykta osobliwos¢. To za$, co temu zjawisku
nadata niepowtarzalnego i zdawac by sie mogto niewyrazal-
nego, czyni ja wielka artystka. m

Przypisy

1 Natalia LL, Texty. Galeria
Bielska BWA, Bielsko-Biata
2004,s.13.

Tamze, s. 226.

Tamze, s. 13.

Tamze, s. 19.

Tamze, s. 13.

Tamze, s. 120-121.
Tamze, s. 122.

Tamze, s. 244

Tamze, s.190.

10 Tamze, s. 215.

11 Tamze,s.214.

12 Tamze.

13 Tamze,s. 199.

14 Tamze,s. 197.

© ® N Ul W N

Natalia LL

1. Widok wystawy

2. Erotyzm trwogi, 2006, fotografia
barwna, 300x300 cm (9 elemen-
téw 100x100 cm); Natalia LL, Ptaki
wolnosci - zjawa podwdjna, 2001,
fotografia barwna, 300x300 cm (9
elementéw 100x100 cm)

3. Tecza-Europa, 2007; dwie
fotografie barwne (dyptyk) c-print,
na ptycie dibond, 120x120 cm,
edycja: 1/1

4. Ruchliwy kwiat, 1994, wideo

5. Transfiguracja Odyna Il, 2009,
tryptyk fotograficzny, 100 x 133 cm,
dzieki uprzejmosci Artystki
Fot.1-4 Bartosz Gorka

Dzieki uprzejmosci Centrum Sztuki
Wspoétczesnej Zamek Ujazdowski

Zapisuje
wydarzenia
zwykte i trywialne
jak jedzenie,
sen, kopulacje,
odpoczynek itp.
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LENA WICHERKIEWICZ

Skorno

7z /7

Magda Moskwa. Nomana

,Magda Moskwa. Nomana” - retrospektywna wysta-
wa w ms2 w todzi, przygotowana przez Marie Morzuch,
podsumowywata ponad dwudziestoletnia droge tworcza
artystki. W tym wypadku udato sie jednak unikna¢ retro-
spektywnego patosu — wystawa powsciagliwa, skupiona,
minimalistyczna, niemal sterylna, miekko os$wietlona,
o gteboko przemyslanym wyborze i uktadzie prac - odda-
jaca charakter i ducha sztuki Magdy. Chronologia prezenta-
cji - nieco ztamana: uktad nastepstwa czasowego przenika
sie ze znaczeniowym, tym wyrazniej jednak czytelny jest kierunek artystycznej
mys$li, wynikanie form i znaczen, konsekwencja w materializowaniu idei. Nie do
pominiecia jest tez ,,ekspozycyjna petla”, w ktorej pierwsze prace dotykaja ostat-
nich, wskazujac na wzajemng ideowa blisko$¢ i dopetnienie. Ekspresyjne, malarskie
sceny i portrety tuz obok ,cielesnych rzezb”- szeroka perspektywa przy ,wielkim
zblizeniu”, ptaszczyzna w bliskosci z przestrzennoscia; rézne, cho¢ dopowiadajace
siebie, formy cielesnej, pulsujacej obecnosci. Pracom malarskim i ostatnim, relie-
fowym, towarzysza realizacje z obszaru ubioru, specyficznie ujmowanej ,tkaniny
artystycznej”. Podobnie w sferze techniki, w sposobie malowania: emocjonalny
gest i drobiazgowe, skupione cyzelowanie wspotistnieja ze soba
na réwnych prawach, uzupeniajac obszary swoich oddziatywan.
Takie faczace ujecie tym wyrazisciej rysuje wazne dla sztuki Mag-
dy relacje: skéry i ubrania, ornamentu i rany, spojrzenia i dotyku,
plaszczyzny i rozerwania, ekscytujacej fascynacji ciatem i obawy
przed zbytnim zbliZeniem sie do niego.

SKORNOSC

ms2, £édz
6 marca - 17 maja 2015
Kuratorka: Maria
Morzuch

Magda Moskwa

1. Bez tytutu, 2001

2. Portret ojca, 2003

3. Bez tytutu, nr 53, 2009

Magda Moskwa ukonczyla Panstwowa Wyzsza Szkote
Sztuk Plastycznych (obecnie Akademia Sztuk Pieknych) w Lo-
dzi w 1996 roku, uzyskujac dyplom w dziedzinie malarstwa
i tkaniny drukowanej. Te dwa obszary beda sie w jej tworczo$ci
przenika¢, prowadzac do wzajemnych inspiracji. To zapew-
ne w zwigzku z do$wiadczeniem tkaniny, z praca nad obiektem/
ubiorem pojawiata sie tendencja do przestrzennego traktowa-
nia obrazu malarskiego. W konicu lat 90. i na poczatku kolejnej
dekady Magda Moskwa uczestniczyta w waznych wystawach,
zaréwno Srodowiska tédzkiego, jak i ogélnopolskiego: w 1998 roku w projekcie
,Kobiety i mezczyzni” w Galerii Manhattan w Lodzi (wspdlnie z Tatiang Czekal-
ska, Stawomirem Kubalg i Piotrem Ptonka), w 2000 roku w wystawie , Najgroz-
niejsze pedzle”, rok péZniej byta ,Kobieta o kobiecie” w galerii BWA w Bielsku-
-Biatej. W 2004 roku odbyta sie pierwsza indywidualna wystawa artystki w galerii
Opus w todzi, ktorg zatytutowata ,Nomana I”, odtad jej indywidualne pokazy beda
tak nazywane. W 2013 roku miata miejsce jedna z jej najwazniejszych do tej pory
indywidualnych prezentacji artystki -, Cielesno$¢ obrazu” w Wozowni w Toruniu,
przygotowana przez Marte Smolinska. Kolejny rok przyniést udziat w istotnych
zbiorowych projektach: ,Co wida¢. Polska sztuka dzisiaj” w Mu-
zeum Sztuki Nowoczesnej w Warszawie oraz w miedzynarodo-
wym ,Corpusie” w Zachecie.

Artystyczna droga Magdy Moskwy jest konsekwentna,
lecz w duzej mierze realizowana intuicyjnie. Poczatki - lata 9o0.
- ekspresyjne obrazy przedstawiajace enigmatyczne, bolesne >
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i mroczne sytuacje, ,opowiadajace” przedstawienia-wota z historiami
o trudnych relacjach, z napisami, z czesto pojawiajaca sie postacia anio-
1a, jak w Biatej sukience). Ten obraz jest szczegdlnie wazny, bo w nim
pojawito sie okres$lenie ,nomana”, ktére odtad stanie sie artystycznym
imieniem artystki, a takze - bohaterek jej obrazéw. Potem, z nadej-
$ciem lat dwutysiecznych, przychodzi zmiana: wiecej urody i bujnosci,
psychologiczna wiwisekcja kobiecych wizerunkéw, przedstawienia lewitujacych,
uspionych postaci, potencjalnych portretéw (nie sa to obrazy realnie istniejacych
0s0b) i towarzyszace im czesto roslinne tta, jako swoisty , komentarz”. Do niedawna
tworczos¢ artystki identyfikowana byta z wtasnie z tymi ekspresyjnymi obrazami,
pod wzgledem formalnym nawigzujacymi do sztuki dawnej, szczegélnie pétnocnej
Europy oraz religijnej - obrazéw wotywnych i relikwiarzy. Z czasem portretowe
ujecia zaczynaja ustepowac haptycznie, ciele$nie ksztattowanej ptaszczyznie; posta¢
ludzka, fragmentaryczna, lecz wcigz obecna, staje sie zaledwie jednym z elementéw
przedstawienia obok ,cielesnych” emblematéw, ,relikwiarzowych” detali: paznokci,
przestrzennie przedstawionych zwojéw jelit, kragtosci nerek, watroby. Ciato staje
sie fragmentaryczne, drobiazgowe, metaforyczne. Réwnocze$nie obserwujemy co-
raz wieksza haptycznos¢, dotykalnos$¢, ,rzezbiarsko$¢” ptaszczyzny obrazoéw. Tej
malarskiej ,skérze” poswiecana jest coraz wieksza uwaga, staje sie ona umozliwia-
jaca obustronny przeptyw membrang, czutym ekranem, na ktérym wyswietla sie
to, co wewnetrzne. Stad juz tylko krok do obrazéw-relieféw, a w zasadzie - peino-
plastycznych obiektéw rzezbiarskich, ostatnich prac, ktére powstaja od 2011 roku.
To niemalZe odtworzone werystyczne fragmenty ciata, znika metaforyczna aura.
Lecz, podobnie jak w przypadku portretéw, takze tutaj iluzyjno$¢ nie wiaze sie

Magda Moskwa

1. 0gélny widok ekspozycji
2. Bez tytutu, nr 81, 2014
3. Bez tytutu, 2003

z wiernym odtworzeniem konkretnego fragmentu rzeczywi-
stosci, zywej tkanki ciata. To ,prawdziwa fantazja”, ,prawdopo-
dobna cielesno$¢” przedstawiona niezwykle wiernie, tudzaco
naturalistycznie. Rownolegle z malarstwem Magda Moskwa
prowadzi prace nad emocjonalno-psychicznym wyrazem ubra-
nia, co stanowi wazna przestrzen jej twérczej refleksji. To za-
pewne ze strony artystycznego ubioru/obiektu, indywidualnego stroju wyrazajacego
stany psychiczne, indywidualno$¢ ciata, jego jednostkowy ksztatt, blokady, emocje
przyszto zainteresowanie haptycznoscia i przestrzennoscia w malarstwie. Dopro-
wadzona do granic iluzja realnosci, tréjwymiarowo$¢ i taktylnos$¢ formy ostatnich
prac, konkret, namacalna faktyczno$¢ obiektu oraz metaforyczne znaczenia i sil-
ny rezonans emocjonalny - to wszystko jawi sie jako spojne, gtebokie doswiadcze-
nie. Jest wyrazem uksztattowanego, sugestywnego malarsko-rzezbiarskiego jezyka,
ktory wyraza, przekazuje doswiadczenie egzystencji.
KKK

Sztuka Magdy Moskwy ma transgresyjny charakter, jest sztuka przekroczenia.
Jest rozwarciem, rozerwaniem, zdecydowanym i nieznajagcym kompromiséw daze-
niem, by ujawnic¢ to, co ukryte pod powierzchnia rzeczy. Pod powierzchnia skoéry.
W ciele. Nieznane, nieoswojone, wypierane wydobyte zostaje na powierzchnie - ni-
gdy nieujawnione tajemnice ciata, skrzetnie chowane i przemilczane. W kontekscie
cielesnosci przedstawia jej sztuke takze obecna retrospektywna wystawa. Sama
artystka dystansuje sie jednak od prostych interpretacji. Zawsze przekonana, ze
przedstawia to, co duchowe za pomoca tego, co materialne. Ujawnia, poprzez wyglad
ciata, potencjalny dodajmy, tre$ci wewnetrzne - psychiczne, duchowe, odzwierciedla,
jak lustro, nasze gtebokie ,ja”. Jej sztuke poréw-
na¢ mozna do stopniowego oswajanie z ciatem:
od petnopostaciowych przedstawien i portretow,
po fragmenty, poprzez ubrania po gorsety, az do
~wielkiego zblizenia” cielesnych preparatéw
i zagladanie przez otwory/rany do wnetrza.
Cierpliwe, niestrudzone eksploracje zakamarkow
i skérnych pejzazy. To wszystko dzieje sie w sku-
pieniu, w malarskim cyzelowaniu, w cichym rytu-
ale. Jednak to jedna cze$¢ prawdy, bowiem o ciele
niemozliwe jest méwi¢ jedynie medytacyjnym
jezykiem. W sztuce Magdy Moskwy wyraznie
obecny jest takze element ekstatyczny, szcze-
gblny rodzaj drzenia, niepokoju, gwattownosci.
Ten aspekt ,wewnetrznej sprzeczno$ci” ujawnia
sie rowniez w poprzez forme: gtadkosci i aksa-
mitnos$ci malarskiej skéry obrazu ostatnich prac
przeciwstawione jest pulsujace, otwarte wnetrze,
podobnie wczedniej, w pierwszych obrazach, gdy
gwattowno$ci emocji towarzyszyta cienka, deli-
katna tkanka malarska.



Fascynujace piekno i obcos¢ ciata. To, co przeraza i hipnotyzuje: potaczenie
przerazenia i fascynacji; drzenie, niepokoéj i sensualnie odczuwane piekno i do-
skonato$¢. Realizacje Magdy to obrazy - putapki: chwytaja nas, by zatrzymac.
Ich nieodparcie magiczny urok, wspieraja malarskie zabiegi i ,zaklecia” oraz
teurgiczne przedmioty — kepki wtoséw, sztuczne paznokcie, klejnoty, zadrapa-
nia i rany. Wszystko to, majace posmak ,malarskiej magii”, stuzy wzmocnieniu
dziatania jej malarstwa. Wydaje sie, ze Magda Moskwa, intuicyjnie, cho¢ gtebo-
ko $wiadomie, wykorzystata zaréwno dostepne srodki malarskiego warsztatu,
doprowadzajac do wirtuozerii technike, jak i niektdre, znane z historii sztuki
metody intensyfikacji oddziatywania wizerunkdéw, ktére opisat w swojej pra-
cy Potega wizerunkéw David Freedberg. Moc jej obrazéw i obiektéw malar-
skich ma swoje Zrodto przede wszystkim w iluzyjnos$ci przedstawien, w ich
skrajnym naturalizmie, ktéry pozwala na emocjonalng i odwotujaca sie do
cielesnych reakcji identyfikacje z przedstawionym i nawigzanie empatii. Po-
nadto konsekracyjna, niemal religijna aura jej obrazdéw;, czytelna poprzez od-
wotania do dawnej sztuki religijnej, to kolejny wezet ich psychologicznej sity
oddzialywania. Do tego dochodzi specyficzna, wspomniana powyzej ,malarska
magia” - naznaczona energia materia, malarskie intencje ztoZone w obrazie
oraz moc intensywnej, skupionej pracy nad powstaniem obrazu. Wizerunek
jest wiec w koncepcji sztuki Magdy szczeg6lna koncentracja cielesno$ci, ma-
terii, odniesien, duchowosci i energii. Jest schronieniem, malarska putapka
tresci niematerialnych, ,potaczeniem ciata i ducha”, zresztg tak samo okresla
dla swojej sztuki cielesnos¢. Ciato to nie tylko materia - to takze ozywiajaca
ja energia, emocje, duchowos¢.

W perspektywie tak rozumianej cielesnos$ci, wazny aspekt sztuki Magdy
Moskwy stanowi motyw-trop skéry, ujawniajacy sie w jej pracach na rézne
sposoby. Skéra: pancerz i membrana. Gorset i ostona. Koperta naszego ciata/
zycia. Czujaca putapka/ Schronienie. Skéra, jej metafory - koloryt, powierzch-
nia obrazu oraz bezposrednie, iluzyjne odtworzenia jest ekranem, miejscem
szczegoblnych epifanii: ujawnienia wewnetrznego - zycia psychicznego, ducho-
wego. Skérny motyw zaznacza sie z poczatku w przeno$ni - poprzez szczego6l-
ny, dominujacy koloryt obrazéw - cielisty, skorny, lekko szarawy, sptowiaty,
,karnacyjny”. Nastepnie - bardziej dostownie, ,przylegajac do ciata”: poprzez
tworzenie okry¢, ubrarn, gorsetéw, skérnych metonimii, specyficznych ,odci-
skow skéry” i, drugich skér”, a w domenie malarstwa - jako akcentowanie
malarskiego podtoza: uzycie deski pokrytej zaprawa kredowa, pozwalajacej
ksztattowac skorna materie, iluzyjnie odtwarza¢ nature naszej zewnetrznej
powtoki, uczynic z niej ,,unerwione ptétno”, czujace, wyrazajace medium. Od-
niesienie do skory wiaze sie takze z przywotaniem zmystu dotyku, z wzrasta-
jaca haptyczno$cia sztuki Magdy. Obserwujac jej twoérczo$¢ na przestrzeni lat,
zauwazy¢ mozna coraz wieksze zainteresowanie dotykalnoscia, koncentracje
na jakos$ciach taktylnych: powierzchnia obrazéw staje sie coraz bardziej pla-
styczna, az do uksztattowania tréjwymiarowych form rzezbiarskich, jakimi
s3 jej ostatnie realizacje. Rownolegle Magda Moskwa pogtebia swoje poszuki-
wania w obszarze ubioru, interpretujac go juz nie jako specyficzng , dekoracje”
ciata, ale jako jego odcisk, obrys zawierajacy nasze doznania, domena ciele-
snej pamieci, odbicie Zycia psychicznego i emocji. Jej ,ubrania” to ,mentalne
kombinezony”, ,skorupy”, ,pancerze”, ,kokony”, jednoczes$nie chronigce przed
zewnetrznoscia, dajac poczucie bezpiecznego zamkniecia, jak i zastygajace na
ciele niczym introwertyczne maski uniemozliwiajace gteboki, spontaniczny
kontakt. Ubranie jest dla Magdy Moskwy ,zastepnikiem” skéry; przylegajaca do
niej i rysujaca jej ksztatt koperta. Pierwsze ubranie, ktére wykonata, powstato
z wywinietego na drugg strone starego ptaszcza, co byto jak akt wejrzenia
pod skore, akt przenicowania, przekroczenia, ujawnienia. Podobny gest za-
stosowata p6zniej wobec malarstwa - naktuwajac powierzchnie otworami,
by ukaza¢, co jest pod spodem. Co kryje skéra... Mysle, ze aspekt twoérczo-
$ci Magdy zwiazany z projektowaniem ubrarn, zwykle traktowany marginal-
nie w interpretacjach jej sztuki, pelni w niej istotna role, naturalnie przenikajac
sie z malarstwem.

W skérnej refleksji nie chodzi jednak jedynie o iluzyjne jej przedstawie-
nie w obszarze malarstwa czy metaforyczne w ubiorze, jedynie o prace nad
powierzchnig, liczy sie dotkniecie gtebiej. Najwazniejsze jest to, jak poprzez
skore ujawnia sie. Liczy sie jej wrazliwos¢ i receptywno$¢, rysowanie emocji,
przezy¢, wewnetrzno$ci. Przez powtoke obrazu, pancerz gorsetu mamy do-
tkna¢, zobaczy¢ i uwierzy¢ tetnigcej, wewnetrznej intencji.

Interesujaca perspektywa interpretacyjna dla skornej refleksji sztuki
Magdy Moskwy moze by¢ uwzglednienie psychologicznego aspektu skory.
Taki poglad, obejmujacy rysowanie poprzez skére wiasnego psychicznego
,ja", ksztattowanie indywidualno$ci, wyrazanie siebie - zostat sformutowany
przez francuskiego psychoanalityka Didiera Anzieu w koncepcji Le Moi-peau
(»ja skéra”, ,skérnego ja”, ,,skérnego ego”) w 1974 roku. Wedtug tego autora
nasza skoérna powtoka jest metaforg psychicznego okrycia, jest koperta/po-
wtoka psychiczng, ktéra pod wzgledem fenomenologicznym petni trzy pod-
stawowe funkcje: zawiera, pomieszcza, nastepnie — ochrania oraz umozliwia
komunikacje i reprezentacje. Poziomom skérnego okrycia w planie fizycznym
i fizjologicznym, a takze rozwojowym (skérne ego rozwija sie od naszych naro-
dzin) odpowiadaja odpowiednie warstwy w psychice, a miedzy fizjologicznym
organicznym i psychicznym nastepuje nieustanna, obustronna wymiana. Skéra
jest wiec lustrem naszego zycia psychicznego, a to, co dzieje sie na skorze
komunikowane jest psychice, naszej wewnetrzno$ci. Sadze, ze Magdzie Mo-
skwie o podobna zaleznos$¢ chodzi - o komunikowanie wewnetrznos$ci poprzez
materialng, malarska ,skére”. Byé moze nawet o péjscie o krok dalej - znie-
sienie granicy miedzy tym, co fizyczne, a tym, co duchowe, a przynajmniej
- o sugerowanie takiej mozliwo$ci. W intensywnym, niemalze ekstatycznym,
mitosnym dazeniu do poznania natury obrazu, utozsamienie takie rysuje sie
jako realne, dotykalne... m
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JusTYNA TEODORCZYK

Anioly.net

- pomiedzy stowami, pomiedzy
barwami, pomiedzy udami

ystawa ,anioly.net” [ 1], ktéra Iwo-

na Demko zaprezentowata w mar-

cu br. w legnickiej galerii sztuki,
to ztozony projekt artystyczny poswiecony
prostytucji i zarazem odwazny eksperyment
spoteczny. Ekspozycja byta czescia szersze-
go przedsiewziecia badawczego i stanowita
swego rodzaju wykladnie stanu badan nad
tym zjawiskiem, prowadzonych przez artyst-
ke w ramach postepowania habilitacyjnego na
Wydziale Rzezby krakowskiej ASP.

Iwona Demko od lat inspiracji szu-
ka w przestrzeni spotecznej konstytuujace;j
sie na styku $wiat kobiecego i meskiego,
nie stronigc od tematéw trudnych, uwiera-
jacych i stawiajacych widza w opresji. Au-
torka pradu propagujacego nieskrepowana
kobiecos$¢, wolnos$¢ spoteczng, artystycznag
oraz seksualng kobiet, po okresie afirmacji
pozytywnego waginatyzmu i szeregu poswie-
conych tej tematyce projektéw artystycznych
(jak np. Kaplica Waginy, Procesja Wilgotnej
Pani) zabrneta w ciemny zautek, ktéry sama
okredla jako ciemng strone mocy waginy.
W najnowszym, cho¢ nie pierwszym projekcie

1 Wystawa Iwony Demko prezentowana byta w legnickiej
Galerii Sztuki w dn. 6.03-5.04.2015.

ANIOLY. NET ...

dotyczacym prostytucji, artystke interesowa-
ty odczucia, emocje, tozsamos¢, Swiadomos¢
kobiet, ktérych to zjawisko dotyka, a takze
mechanizmy kulturowe, ktére je konstytytu-
uja. Demko nie ocenia, ale probuje zrozumieg,
nie wybiela, ale stara sie wczué, nie oskarza,
ale demaskuje. Dla niej prostytucja to kolejny
pretekst, by krzycze¢ o nieré6wnoséci w trak-
towaniu ptci. Ale nie tylko mezczyzn oskarza
i nie tylko do nich sie zwraca. Stygmatyzacja
prostytutek jest w duzej mierze udziatem
kobiet, ktére powinny wg autorki by¢ empa-
tyczne, wyrozumiate i odczuwa¢ emocjonal-
na i intuicyjna wiez. Tymczasem meski swiat
osadzit kobiety w takich rolach, ktére z géry
zaktadaja konflikt. Prostytucja dotyczy kazdej
Jjednej kobiety (...) — pisze Demko w katalogu
- jest to bowiem wynikiem podziatu na kobiety
porzqdne i rozpustne. Jest metodgq, ktéra ma na
celu sterowanie kobiecq seksualnosciq. Dopo-
ki bedzie istniat ten podziat, wedtug ktérego
jest nadawana wartos¢ kobiety, nie mozna
mowi¢ o wolnej seksualnosci kobiecej [a je-
dynie o] seksualnosci kobiet w kategoriach
zniewolenia [ 2 ].

2 Tekst autorski [w:] Anioty, katalog towarzyszacy wystawie
Aniolynet, Krakéw 2015.

Iwona Demko

1. Wernisaz wystawy
»Anioly.net” lwony Demko
w Galerii Sztuki w Legnicy,
marzec 2015, fot. Anna
Pietrakowska

2. Para na pieska, 2015,
instalacja, 150 cm

3. Para 69, 2015, instala-
cja, 190 cm

4. Element ekspozycji -
prezenty wykonane przez
prostytutki dla uczestni-
kéw wernisazu, 2015,

fot. Anna Pietrakowska



Legnicka ekspozycja sktadata sie z kilku zatozen i dwéch biegu-
noéw, symbolizowanych innymi barwami. Wystawa oraz towarzyszacy
jej katalog zostaty symbolicznie podzielone na cze$¢ r6zowa i czarna.
Te kolory imitowaty odrebne przestrzenie znaczen i przeciwstawne
perspektywy opisywanego zjawiska prostytucji. R6zowa odstona
ukazywa¢ miata lukrowany, sztuczny, nieprawdziwy wizerunek pro-
stytucji kreowany na potrzeby potencjalnych odbiorcéw tego typu
ustug i branzy, catkowicie podporzadkowujacy kobiety jako narzedzia
komercyjnego obrotu. Cze$¢ czarna natomiast pokazywata autentycz-
ne oblicze prostytucji, spotecznie nieakceptowanej, czesto pokatnej
i przypadkowej, a prawie zawsze niebezpiecznej, peinej przemocy
i uprzedmiotowienia, zwykle koniczacej sie niezmywalnym i trauma-
tycznym pietnem w $wiadomosci ofiar tego bezprawnego procederu.

W galerii sztuki rzezbiarka zainstalowata cztery fantomy - rézo-
we uszyte ,rzezby” naturalnej wielkosci przedstawiajace pozycje naj-
cze$ciej zamawiane przez klientdw. Dwie z par zajmowaty materace
na $rodku sali, trzecia spoczywata na podtodze, a ostatnia - oparta
o $ciane. Nad kazda z ich unosita sie dwustronna, r6zowo-czarna na-
rzuta z wyszytymi frazami, podwieszona w ten sposéb, by ogladajacy
mogli samodzielnie przeczyta¢ oba napisy. Te po stronie erotyczne-
go rézu wyrazaty to, co chcg styszec i stysza klienci prostytutek, te po
stronie czarnej - realistyczne i nigdy niewypowiadane na gtos mysli
oddajacych sie za pieniadze kobiet.

Dysonans widza, spowodowany odbiorem dwéch sprzecznych
komunikatéw poteguje uktad katalogu wystawy. Podzielony na rézo-
wo-czarne rozktadowki prezentuje kompletnie przeciwstawne oblicza

(4]

prostytucji. Strony rézowe zapetniaja erotyczne anonsy z branzowych
stron internetowych ilustrowane zdjeciami zwyktych kobiet, kto-
re w odpowiedzi na apel artystki samodzielnie wykonaty i udostep-
nity swe stylizowane na ,prostytuckie” autoportrety. Strony czarne
przytaczaja z kolei prawdziwe i dramatyczne zwierzenia parajacych
sie nierzadem dziewczyn, kobiet, ktére odwazyly sie podzieli¢ w Inter-
necie trudng prawda o sobie. Ta cze$¢ publikacji (w przeciwienistwie
do pierwszej, epatujacej perwersja, kiczem, niestosownoscig) poraza
nagromadzeniem poczucia winy, zagubienia, leku, upokorzenia i prze-
mocy, ktére wyznaczajg mentalny horyzont i $wiadomos¢ prostytutek.

Wystawa, ktéra miata premiere w Legnicy, miata by¢ wg konceptu
autorki efektem jej wspoétpracy z prostytutkami, nie-prostytutkami
oraz z mezczyznami. Pierwsza grupa miata wprowadzi¢ ja w arkany
nieznanej dla niej rzeczywisto$ci, odstoni¢ przed nig niezafatszowa-
ny obraz tego, co czuja, sadza i mysla kobiety, ktore decyduja sie na
ten ryzykowny krok. Jedyne, co Iwona Demko zatozyta na tym etapie,
to catkowita otwarto$¢ i nastawienie na interakcyjny oraz procesualny
charakter tej relacji. Jej efektem byta np. wydzielona cze$¢ ekspozycji,
gdzie eksponatami byty wyprodukowane przez prostytutki prezenty
dla publicznosci, rozdane na koniec wernisazu. Druga grupa to ko-
biety, ktore nie majac incydentéw prostytucji w zyciu miaty dokona¢
symbolicznego pojednania, solidaryzacji poprzez utozsamienie sie
z kobietami zdegradowanymi spotecznie poprzez wykonanie sobie
zdjecia ukazujacego je w roli tych drugich. Grupa trzecia to meZczyzni,
ktorzy nagrali dla celéw ekspozycji wtasne filmy imitujace stosunek
seksualny widziany z perspektywy ustugodawczyni.

Sadze, ze Iwonie Demko nalezy pogratulowac tego pomystu, po-
mimo trudnego tematu, karkotomnego zamierzenia i ré6znorodnych
komentarzy, jakie wywotata legnicka instalacja. Ukazata bowiem
to ztoZone zagadnienie bardzo szeroko, problematycznie, z wlasciwa
sobie wnikliwoscig, wrazliwosciag i bogactwem przestan wypowiedzia-
nych miedzy stowami. Stowa natomiast to bardzo wazny element tego
projektu, zaréwno te, ktére autorka wypowiedziata podczas werni-
sazu, w trakcie wienczacego go spotkania autorskiego, czy te, ktére
spisata na kilkudziesieciu stronach i zawarta w katalogu. Dzieki nim
emocjonalny i impresyjny wydzwiek sztuki dopetniony zostat pier-
wiastkiem antropologicznym i pogtebiony refleksja naukowa, kul-
turowa, dzieki czemu wystawa nie tylko opowiada pare historii, ale
konstruuje psychospoteczny krajobraz zjawiska prostytucji. m
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ANITA WINCENCJUSZ-PATYNA

Lekcja formy Doktora Brody

(spolszczone wersje arcydziet Swiatowej sztuki)

oktor Tomasz Broda jest adiunktem w Katedrze Projektowania Graficz-

nego wroctawskiej Akademii Sztuk Pieknych im. Eugeniusza Gepperta.

W pracowni dyplomujacej uczy studentéw, jak pokona¢ droge od uwaznej
analizy do celnej syntezy; uczy wiec gteboko $wiadomej percepcji, btyskotliwego
skrétu myslowego, zacheca do dazenia w kierunku jak najtrafniejszego efektu wi-
zualnego, nie zapominajac o waznej dla odbiorcéw gotowych projektéw ingrediencji
- humorze. W procesie dydaktycznym jest niewatpliwie przekonujacy, bowiem sam
podaza wedle tych wytycznych we wlasnej twdrczosci artystycznej.

Najnowszym dowodem stosowania tych , dobrych praktyk” jest wystawa prac
Brody w Muzeum Wspotczesnym Wroctawia krotochwilnie zatytutowana ,0d Ru-
besa do Pikasa czyli zréb sobie arcydzieto” (kurator: Anna Borowiec). To kolejna
odstona autorskiego poradnika, ktérym Tomasz Broda zacheca nas do obudze-
nia w sobie twércy, nie pietnujac, a wrecz zalecajac wzorowanie sie na najlepszych,
bal, arcymistrzach po prostu. Te kilkanascie tréjwymiarowych karykatur spodobac
sie moze wszystkim. Znawcy sztuki beda prawdopodobnie chichota¢, rozpoznajac
dominujace na wystawie ilo§ciowo portrety (w$roéd nich Dama w bfekicie Thomasa
Gainsborough, Henryk VIII Hansa Holbeina Mtodszego, Papiez Innocenty X Diego
Velazqueza czy Marilyn Monroe Andy’ego Warhola) i autoportrety (Fridy Kahlo, Pabla

Picassa, Vincenta van Gogha); mniej wy-
robieni merytorycznie i tak bede mieli
satysfakcje, bo wiekszo$¢ pierwowzo-
row jest juz na dobre zakorzeniona w po-
wszechnie rozpoznawalnej ikonosferze
kultury (jak chocby portret Dziennikarki
Sylvii von Harden - bardziej znany prze-
cietnemu odbiorcy niz nazwisko jego au-
tora Ottona Dixa, czy portret Kondotiera
Federica da Montefeltro - wizerunek
niemal emblematyczny dla epoki rene-
sansu, a pochodzacy z dyptyku namalo-
wanego przez Piera della Francesca). Dla
poczatkujacych koneseréw to propozy-
cja fantastycznej zabawy w btyskawicz-
ne skojarzenia i rozpoznawanie styléw
sparodiowanych przez Brode artystéw
(Amadeo Modigliani, Pablo Picasso,
Frida Kahlo), a dzieci beda sie prze-
krzykiwa¢ i rado$nie parska¢ $mie-
chem, wytykajac z tatwoscia dostrze- o
zone w pracach wroctawskiego artysty:
nosy z gabki lub nienadmuchanych balonéw, oczy z zakretek do stoikéw czy agra-
fek z guzikowymi teczéwkami, rece z grabek do piasku lub plastikowych widel-
céw, wiosy z kabli telefonicznych, gtowy z pojemnikéw po detergentach, kotnierze
z tekturowych talerzykéw i caty bogaty arsenat artykutéw pierwszej potrzeby
i codziennego uzytku.

Tomasz Broda od czasu studiéw (dyplom w 1992 r.) uprawia rozmaite pola
tworczosci, wykorzystujac rysunek satyryczny, ilustracje ksiazkowa i prasowa
czy plakat, czasem tylko wypowiadajac sie w ulubionej duzej skali (przemierza-
jaca miasto szata graficzna wroctawskiego tramwaju, a ostatnio - w 2014 r. - mu-
ral dla Ksiegarni Hiszpanskiej do zobaczenia w zautku miedzy pl. Solnym a ul.
Szajnochy we Wroctawiu). Przygladajac sie jego dorobkowi z ponad 20-letniej
dziatalnosci, tatwo zauwazy¢, ze to wtasnie forma jest punktem wyjscia, ale tez
celem artysty. Tropienie wtasciwo$ci obiektéw, cech charakterystycznych portre-
towanych oséb, ujecie ich w specyficznie dekoracyjny sposéb przynosza nieomyl-
nie rozpoznawalny styl Brody.

Zaprezentowana na omawianej wystawie strategia twércza wroctawskiego
artysty znana jest juz dobrze od wielu lat. Broda bawi szeroka publiczno$¢ swoim
niestychanym wyczuciem formy, ktére w zestawieniu z jego nieszablonowa wy-
obraznig i ujmujacg banalno$cia materiatéw uzytych do kreacji tych asamblazy,
zapewniaja nieodparcie komiczny, ale tez wyraznie kunsztowny efekt. Zdumienie
i niektamany podziw budzita szybko$¢, z jaka nasz bohater wykonywat w tele-
wizyjnym studio karykatury znanych postaci ze $wiata polityki i kultury, nawet
jesli zatozy sie, ze koncepcja zostata w szczegétach i, zapewne po niejednej prébie,
opracowana przed nagraniem audycji. Te majstersztyki realizacji przestrzennych
podobizn mozna byto $ledzi¢ jako ,work in process” w programach Telewizji
Polskiej Magazynio (1994-95) i Wieczoér z Jagielskim (1999-2000), a takze w cy-
klu wystaw pod znamiennym tytutem ,Zréb sobie Gebe” (Centrum Sztuki - Teatr
Dramatyczny, Legnica; Galeria ,Na Odwachu”, Wroctaw; BWA Zamos$¢, BWA Ka-
lisz; Muzeum Karykatury, Warszawa; Galeria pod Atlantami, Watbrzych, w latach
1997-2001). Ta i$cie prestidigitatorska umiejetno$¢ wyczarowywania rozpoznawal-
nych wizerunkéw z absurdalnych niejednokrotnie zestaw6éw obiektéw byta tez
podstawa koncepcji opracowania graficznego ksigzki z tekstem Mariusza Urbanka
Zréb sobie Wroctaw (1997, wyd. 2 - 2009) i kalendarza na 2006 rok z dolnoslaskimi



Tomasz Broda

1. Frida Kalo, 2011, asamblaz, fotografia, 100 x 70 cm
2. Pikaso - portret Marii Teresy Walter, 2011,
asamblaz, fotografia, 100 x 70 cm

3. torhol, 2011, asamblaz, fotografia, 100 x 70 cm

4. Pikaso - Gernika (fragment), 2011, asamblaz,
fotografia, 100 x 70 cm

motywami-symbolami kulturowymi (Géra Sniezka,
sanktuarium w Krzeszowie, karp milicki itd.). Koncep-
cja obecnej wystawy zrodzita sie juz w 2010 r, kiedy
powstaly pierwsze arcydzieta wedtug Brody, poczatko-
wo zamierzone jako ilustracje do kalendarza pod ha-
stem Zréb sobie sztuke. Sladem po tej pierwszej wersji
sa wydruki cyfrowe wspéttworzace ekspozycje, ktére
jednocze$nie pozwalaja podjac gre typu ,znajdz rézni-
ce” w poréwnaniu z tréjwymiarowymi kompozycjami.
Artysta zdaje sie tez mrugac¢ do nas porozumiewawczo
okiem, kiedy nieznacznie, ale znaczaco ingeruje w uktad
oryginatu, jak w przypadku obnazonej lewej piersi Ga-
insboroughskiej Btekitnej Damy.
Prace Brody daja wglad w komiczny koncept wsp6t-
czesny, cho¢ przeciez majacy rodow6d manierystyczny.
Nie sposéb bowiem nie wymieni¢ w tym miejscu na-
zwiska nadwornego malarza cesarza Rudolfa II, Wtocha
Giuseppe Arcimbolda, ktéry w pierwszej odstonie za-
dziwiat Prage, w nastepnych - Europe, a dzi$ znany jest
dobrze na calym $wiecie. Jego alegoryczne kompozycje,
stanowiace wyrafinowane, tematyczne ,portrety” (wi-
zerunki pér roku, zywiotéw, profesji itd.), ktérych iko-
nografie wspéttworzyt pono¢ sam szalony Habsburg,
cho¢ dwuwymiarowe, s3 wszak przede wszystkim mistrzowskim popisem formal-
nym. Wolumen pojawit sie w pracach podazajacego tropem XVI-wiecznych concet-
ti, francuskiego artysty Bernard Pras, ktory zastynat swoimi instalacjami wykony-
wanymi od 1994 roku. A w Srodkowej Europie, niedaleko od Pragi, Tomasz Broda
przyglada sie arcydzietom, drazy budujace je formy, dekonstruuje pierwowzory
irownolegle pladruje swoje domostwo w poszukiwaniu obiektéw z potencjatem,
pochyla sie nad popsutymi przedmiotami, niepotrzebnymi juz nikomu elementami
garderoby, zabawkami, opatrzonymi dywanikami tazienkowymi (dzieki szerokiej
gamie barw staty sie idealnymi ttami w jego
kompozycjach), skrawkami i detalami; wy-
rusza wreszcie na inspirujace towy do skle-
péw niegdys$ wdziecznie i niemal basniowo
okreslanych ,1001 drobiazgéw”. Jak sam
twierdzi, historie jego autorskich wersji ar-
cydziet bywaja rézne - jedne zaczynajg sie
od wybranego przedstawienia, koniecznie
z serii ,100 obrazow, ktére musisz poznac
zanim umrzesz” lub przynajmniej pedz-
la artysty wyrazistego stylowo (Picasso,
Modigliani, Van Gogh), inne swoéj poczatek
maja w... kratce do zlewu, ktéra stata sie
swoistym powidokiem rytmicznego orna-
mentu bogatego stroju kréla z najbardziej
znanego portretu Henryka VIII Tudora.
Broda puszcza do widza oko juz w samym
tytule wystawy. Spolszczone wersje za-
pisu obcych nazwisk malarzy pozwalaja
pokona¢ pierwsza bariere percepcji. No
bo jesli widzimy ,Wangoga” lub ,Ltorola”,
to juz tatwiej oddac sie sprawnej, o mato co
profesjonalnej analizie, zwtaszcza ze formy
budujace dzieta, uwypuklone atrybutami

codziennosci, staja sie bez watpienia czytelniejsze, a z nas czynia deserowego
nesesera, przepraszam, wytrawnego konesera sztuki.

Wystawa ,0d Rubesa do Pikasa” niesie ze soba rézne watki. Mamy po trosze
do czynienia ze sztuka krytyczna. Tytut nawiazuje wszak do serii gto$nych i no-
$nych medialnie wystaw, jakie zorganizowano ostatnio takze w stolicy Dolnego
Slaska. Ekspozycja wpisuje sie tez w nurt sustainable art - sztuki zréwnowa-
zonego rozwoju wykorzystujacej m.in. recykling i refleksje w duchu ekologii.
Czyz wykorzystywanie pozornie bezuzytecznych juz materiatéw, tworzenie

z odpadkéw, nietrafionych prezentéw czy
podniszczonych przedmiotéw nie jest
uktonem w strone naszej niewyobrazalnie
za$mieconej planety? Wybierajac kano-
niczne dla historii sztuki obrazy (sa wsréd
nich réwniez Stoneczniki Van Gogha, nie-
skromna Leda z tabedziem Rubensa i frag-
ment Panien z Awinionu Picassa), skupiajac
sie na portretowanych postaciach, Bro-
da wiacza sie takze w dyskurs dotyczacy
piekna - wazkoSci tej kategorii w cza-
sach wspétczesnych, ale i jej podejrzane-
go statusu w aktualnej sztuce. Prezenta-
cja w Muzeum Wspdtczesnym Wroctawia
jest zarazem jedna z naprawde nielicznych
propozycji wystawienniczych stosownych
takze dla najmiodszego odbiorcy. Dzieci,
ktére z pewnoscia nie rozpoznaja wiek-
szo$ci arcydziet, cho¢ moze to by¢ dla nich
Swietna pierwsza lekcja historii sztuki, nie
tylko moga sie na niej przednio zabawic, ale
otrzymaja bezcenny impuls do tworczego
dziatania w duchu hasta przewodniego wy-
stawy: ,Zréb sobie arcydzieto”. m

LEKCJA FORMY DOKTORA BRODY
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JAN STANISEAW WOJCIECHOWSKI

Stawomir Marzec - malarz wtadz widzenia

ubelskiej Galerii Labirynt zrealizowana zostata instalacja i performance

(a wlasciwie ,wyktad”) Stawomira Marca o ulotnosci tych instancji, ktére

zawiaduja naszym cztowieczenstwem. Tak, cztowieczenstwem, bo to one

$la ,,impulsy” na miare owego kulturowego naddatku pozwalajacego cztowiekowi,

od czasu do czasu, wychynac¢ ze $wiata przyrody, w ktérym tkwimy po czubek gtowy.

Status tych ,instancji” jest problematyczny i uchwytny moze by¢ w trybie dojrzatej,

pogltebionej refleksji estetycznej, etycznej lub teologicznej. Zdarza sie bowiem, Ze

goszcza one w nas sitg, ktéra ignoruje nasze osobowe motywacje i pozwala do-

znawac ich rozstrzygajacego wptywu wprost i niejako ,z géry”. Marzec jest mala-

rzem wiadz widzenia. Maluje, a moze raczej wizualizuje owe ,instancje”, ,impulsy”

konstytuujace sens postrzeganych przez nas obrazoéw, dzielac sie z nami przy okazji
swoja teoria widzenia.

Sprébujmy podazy¢ tropem galeryjnego wyktadu owej teorii.

Walka dobra ze ztem w kazdej epoce przybiera odmiennq postaé. Jak dzisiaj
dostrzec jqg w zgietku radykalnych przemian, gdy wszystko zmienia sie radykal-
nie we wszystko? Czy jest ona jedynie mitem, czy trwa, cho¢ czesto niedostrzegana?
Czy wspdtczesnq jej wersjq sq tylko hasta higieny czy fitness? Dla tych pytan tworze
miejsce i czas w ogromnej przestrzeni Galerii Labirynt. Na pierwszy rzut oka wydaje
sie ona pusta. PézZniej dostrzegamy pojedyncze przedmioty, a przy nich narysowa-
ne tabliczki z autentycznymi, internetowymi newsami. I sylwety postaci ,,uwikta-
nych” w te sytuacje szkicowane przezroczystq tasmq; na pograniczu graffiti, komik-
su i instrukcji obstugi. Tuz przed otwarciem rysuje wodq na podtodze ogromne na
miare galerii, postaci aniota i diabta zapamietane z drzeworytu traktatu Savanaroli
Prediche dell’arte del ben morire wydanego we Florencji w roku 1496. Skala i uzyty

StAWOMIR MARZEC — MALARZ W+ADZ WIDZENIA

materiat wtasciwie uniemoZzliwiajq ich rozpoznanie. Rysujqc je, moge mie¢ jedynie
nadzieje, ze swoimi krokami wtasciwie odliczam ich proporcje.

Taki napis kreda na czarnym kwadracie (malewiczowskim) umieszczony byt
na wprost wejscia do galerii. Postaci wielko$ci naturalnej narysowane byty na $cia-
nach. Towarzyszyty im napisy i przedmioty. Byt to, miedzy innymi, rysunek dziew-
czyniny z warkoczem i napis: Siedem dziewczynek z Bosni w wieku lat 13 jest w ciqzy
po szkolnej wycieczce do Sarajewa. Pod $ciang siedem plecakéw i toreb. Rysunek
lezacej postaci i napis: Pogrzeby w W. Brytanii sq tak drogie, Ze czes¢ rodzin spala ciata
bliskich w ogrodzie. Prawo na to pozwala. Obok stat grill. Rysunek klaszczacych ludzi
inapis: W londyrniskim teatrze Apollo widzowie oklaskiwali walgcy sie dach, w przeko-
naniu, ze to czes¢ spektaklu. Pod $ciang galerii lezaly cegly i tynk.

Zacznijmy od konstatacji, ktéra moze sie wydawac¢ dziwaczna w Srodowisku
ludzi sztuk wizualnych, cho¢ jest nie nowa. Relacja pomiedzy tym, co sobie uswia-
damiamy jako widziane a samym przedmiotem, na ktéry skierowujemy wzrok, jest
bardziej ztoZona niz to sie potocznie wydaje — przedmiot, na ktéry patrzymy nie
musi by¢ tym, co ,widzimy”. Na ekran naszej percepcji sktadajacy sie z fizjologicz-
nie traktowanej siatkéwki oka, rzutuje takze mézg z jego ,pokretng” procedura
u$wiadamiania postrzeganej rzeczywistosci i ,doktada” co mu sie Zywnie podoba.
Nie stwierdzam tu nic nowego, przyzwyczailiSmy sie, w naszej modernistycznej
cywilizacji sadzi¢, Ze tak wiasnie jest, tyle Ze na ogét nie wychodzimy poza nadzieje,
Ze nasz aparat percepcji doktada jedynie swoja ,naturalng” procedure, oparta na
zatozeniu o celowo/racjonalnym porzadku materialnego $wiata i Ze ten przylega
Scisle do naszej ,siatkdwkowej” recepcji. Rozczarujmy zatem nieco depozytariu-
szy tego poczciwego, ,naukowego” $wiatopogladu méwiac, ze tak nie jest. Mozna



stwierdzi¢, moze nawet z pewna przesada, Ze racjonalno/siatkow-
kowy obraz swoje, a ,inne instancje”, odpowiedzialne za miejsce
i sens postrzeganych rzeczy, swoje. Jakie to sily sprzeciwiaja sie ra-
cjonalnemu ogladowi rzeczy w ich materialnej i po prostu rzeczowej
postaci? Ano wtasnie. Czemu $wiat, w postaci, w jakiej jest, rozcho-
dzi sie z obrazem, jaki ,odciska” w naszej Swiadomosci? Jak obrazy
stanowigce jednostki rozpoznawalne w naszym ludzkim doswiad-

» g

czeniu (i komunikacji) ,zahaczaja” $wiat? How do words hook on to
the world, pyta Hilary Putnam m.in w swej kanonicznej rozprawie
Representation and Reality (MIT Press 1988). To pytanie wydaje sie
takze kluczowe w pogladowej lekcji Marca udzielanej nam w Galerii
Labirynt. Marzec zdaje sie pyta¢, w sposob bardziej uogélniony, jak
cztowiek, w zintegrowanym akcie stownym rysunkowym i material-
nym, ,zahacza” $wiat. Teksty, rysunki na $cianach i tréjwymiarowe
przedmioty na podtodze sa przyktadami paradoksow, a moze starej,
poczciwej paralaksy, jakze dobrze znanej znawcom dawnych technik
fotograficznych, a zwtaszcza lustrzanki dwuobiektywowej. ,Scenki”
przedstawione przez Marca znakomicie pokazuja sytuacje rozchodze-
nia sie logiczno/pragmatycznej sztancy modernistycznej percepcji
Swiata z ,rzeczywisto$cia”, rzadzong, jak sie okazuje, przez inne jesz-
cze sity. Skoro nie logiczno/pragmatyczny porzadek, fizykalistycznie
obecnych rzeczy, apelujacych wigzkami §wiatta przez siatkéwke do
moézgu, to co odpowiada za konstytuowanie sie sensu? Chaos?

Stawomir Marzec przywotuje kanoniczng odpowiedz na to py-
tanie: percypowanie $wiata i uktadanie jego obrazu w naszej $wia-
domosci, budowanie jego sensu, nie jest procedura przesadzona
z gory i klarowna. Logiczno/pragmatyczna racjonalno$¢ doznaje
ciagle nowych konfuzji, ktérych $lady artysta rejestruje wybranymi
stowno/rysunkowo/obiektowymi ,scenkami”. Fizyczny obraz rzeczy-
wistosci z jego ludzkim, sensownym znaczeniem sklejany jest w akcie
kapry$nym i trwale niedokoniczonym, bo bedacym rezultatem nieroz-
strzygnietej walki dobra i zta. Nadawanie sensu $wiatu odbywa sie na
mocy aktu etycznego, a ten jest enigmatyczny, prawie niedostrzegalny
i ulotny. Marzec maluje woda walczace postaci aniota i diabta tak,
ze ich skala i materiat wtasciwie uniemozliwiaja ich rozpoznanie.
Symboliczne postaci wytaniaja sie z rytmu krokéw i ruchéw ciata
performera i wkrétce wysychaja. m

Stawomir Marzec
1-3. Fragment wystawy ,Walka dobra ze ztem”, fot. Dorota Andrzejewska
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PAWEL JAGIELLO

Linearnosc¢ i rozmach

soby, ktére z jakiego$ powodu nie miaty przez ostatnie cztery lata kon-

taktu z malarstwem Matgorzaty Kosiec, mogty zareagowa¢ zdziwieniem

na wystawe pt. ,Abstract”, ktérej wernisaz odbyt sie 16 kwietnia w t6dzkim
Hotelu Andel’s. Przede wszystkim dlatego, Ze - zgodnie z tytutem - artystka oraz
kurator wystawy Agnieszka Gniotek zaprezentowaty obrazy wytacznie abstrakcyjne,
natomiast wielu obserwatoréw sceny artystycznej mogto malarke dotychczas ko-
jarzy¢ z wielkoformatowymi wizerunkami ciata ludzkiego i twarzy (gtéwnie kobie-
cych), ktérych zresztg - dodajmy dla uspokojenia - Kosiec nie porzucita. Niezaleznie
od tego, czy mamy do czynienia z watkiem figuratywnym, czy nie, rzecza, ktéra
Z pewnoscia sie nie zmienita, jest zaréwno technika wykonania, jak i tatwo rozpo-
znawalny styl artystki. Tak jak twarze i sylwetki zwykly przeplatac sie z kolorowa
mozaika liter czy tez cyfr, na zasadzie subtelnych przej$¢ kolorystycznych, tak i wy-
stawiane tym razem ,neonowe” konstrukcje wyrastaja z zagmatwanej sieci przeci-
najacych sie prostych o delikatnych réznicach tonalnych.

Pierwsze abstrakcje zaczety pojawiac sie w roku 2010. Byly to petne energii
przedstawienia ,wirujacych” ksztattéw, balansujace na granicy porzadku i chaosu

LINEARNOSC | ROZMACH

- jedne barwne, inne niemal monochromatyczne. Ukoronowaniem tego okresu
byta wystawa z 2012 r. , Tensions” w Galerii Strefa A w Krakowie, gdzie do sp6t-
ki z pracami niefiguratywnymi zaprezentowano réwniez portrety typograficzne.
Mocniejsze przesuniecie tworczosci w kierunku obecnie wystawianych abstrakcji
nastapito ok. dwoch lat temu, gdy Matgorzata Kosiec natrafita na szkice Constanta
Nieuwenhuysa i innych holenderskich architektéw utopijnych, tworzacych w drugiej
potowie XX w. Linearno$¢ i rozmach tych idealistycznych projektéw zainspirowa-
ty do pewnego stopnia cykl ,Pasazy”, uzyczajac im konstruktywistycznego sznytu
oraz systemowego rygoru i precyzji, ktore skadinad zawsze byty bliskie artystce, ale
przejawiaty sie gtéwnie w sposobie tworzenia.

To wiasnie w technice, jaka postuguje sie Matgorzata Kosiec, odnalez¢ moz-
na wspomniane zamitowanie do precyzji. Obrazy nie powstaja li tylko poprzez
swobodne zapetnianie ptaskiej powierzchni ptétna, lecz sa ,budowane” z kolej-
nych warstw linii czy jakichkolwiek innych elementéw, ktére artystka uzna za sto-
sowne. Przystaniajac cze$¢ ptaszczyzny elementami maskujacymi, tworzy substytut
szablonu, ktéry pozwala na zamalowanie jedynie wybranych fragmentéw - w ten



sposob powstaja poszczego6lne warstwy, ktére w miare powtarza-
nia czynno$ci (i modyfikowania jej) zaczynaja sie zazebia¢ i tworza
azurowa konstrukcje nadajaca obrazowi sugestywna gtebie — wra-
zenie bliskie tréjwymiarowosci. W powstajacej systematycznie
,koronkowej” strukturze zaréwno sposob przenikania sie elemen-
tow, jak i wszelkie ubytki sa réwnie wazne. Artystka podkresla,
ze decydujac sie na wejscie w ten skomplikowany proces, wyraza
jednocze$nie zgode na element zaskoczenia. Przy tych gabarytach
prac i tak skomplikowanej procedurze, pozostaje otwarcie sie na
pewna doze przypadku, ktdéra jest z géry zatozona - mozna to okre-
$li¢ mianem przypadku kontrolowanego, bedacego immanentna
cecha obranej metody.

Technika wykonania jest wiec dla artystki kwestig kluczo-
w3 - sktadnikiem malarstwa réwnowarto$ciowym z przekazem
czy wrecz jego czeScia. To ona tworzy ekspresje obrazu. Matgo-
rzata Kosiec malujac, naktada farbe metoda laserunkowa, aby
zachowac niuanse kolorystyczne wynikajace z przejs$¢ tonalnych.
Przy catej swej nowoczesnosci obrazowania, hotduje wiec trady-
cyjnemu warsztatowi malarskiemu. Dzieki tej technice ptétna uzy-
skuja wewnetrzne $wiatto, a ostatecznie uzyskany efekt hologra-
mu jest nieodgcznym sktadnikiem przedstawien, bez ktérego nie

To malarstwo
»metropoli-
talne”, prze-
ktadajace na
jezyk
plastyczny
elementy
szumu

codziennosci.

Matgorzata Kosiec

1. Tremor, 2015, akryl

na ptdtnie, 150 x 200 cm
2. Torn, 2014, akryl na
ptétnie, 150 x 200 cm

miatyby one nalezytej sity oddziatywania. Przede wszystkim w za-
lezno$ci od miejsca, w ktérym widz stoi, obrazy te wygladaja nieco
inaczej. Zreszta artystka czesto deklaruje, ze lubi bawi¢ sie z odbior-
c3, wciaggacé go w przestrzen obrazu, sktoni¢ do zastanowienia nad
sposobem wykonania, wymusi¢ ,,wydtuzona percepcje” - jak sama
to okredla. Dlatego nie ukrywa drobnych niekonsekwencji, np. w za-
kresie perspektywy, uznajac je za sktadnik wzbogacajacy kontakt z jej
pracami. Z zadowoleniem stwierdza tez, Ze ,Pasaze”, dzieki zasto-
sowaniu wspomnianej wcze$niej techniki konstrukcyjnej, uzyskuja
intrygujacy element przesuniecia, oddalajacy grozbe zeslizgniecia sie
obrazu w nudny rysunek techniczny.

W malarstwie Matgorzaty Kosiec gaszcz przenikajacych sie linii
sugeruje tumult wspoétczesnosci, wszechogarniajacy horror vacui,
zaréwno materialny (budynki, ulice), jak i wrazeniowy (dzwieki,
Swiatla, informacje). Niektére obrazy zdaja sie opisywac nattok
bodzcéw, ktéremu jesteSmy zmuszeni sprostac¢ od switu do nocy,
zyjac w duzych skupiskach miejskich, w ktorych stale cos$ sie dzieje.
To malarstwo ,metropolitalne”, przektadajace na jezyk plastyczny
elementy szumu codzienno$ci. Obrazy wrecz produkuja hatas, linie
sugeruja dynamiczny ruch. Artystka nie odzegnuje sie od tego typu
skojarzen, co potwierdzaja tytuty niektérych prac, np. Momentum czy >
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Impact. Niekiedy ustrukturyzowanie form przywodzi
na mysl izometryczne rzuty rodem z komputerowego
programu architektonicznego, innym razem odsyta
do wyobrazen wirtualnej rzeczywistos$ci. Kosiec pod-
kresla zreszta, Ze jej prace odzwierciedlaja to, czym
ona sama nasigka, Zyjac tu i teraz. Jej zamiarem nie
jest odwotywanie sie do historii, lecz oddanie ducha
naszych czasow.

Zaprezentowane w lobby gtéwnym Hotelu Andel’s
obrazy ujawnity przy okazji inng swoja wazna ceche
- dekoracyjnos¢. Ze wzgledu na zywa kolorystyke,
charakterystyczng Swietlisto$¢ ptocien i zawsze obec-
na pop-artowska komunikatywnos¢ doskonale nadajg
sie nie tylko na $ciany galerii, ale réwniez do eksklu-
zywnych wnetrz w réznych instytucjach. Wystawy
autorskie, takie jak ta, sa juz pewna tradycja Hotelu,
od pieciu lat realizujacego projekt Andel’s Art, w ra-
mach ktérego prezentowana jest sztuka wspotczesna.
Site dziatania prac Matgorzaty Kosiec bedzie mozna
przetestowac jeszcze w innych przestrzeniach, bowiem
powyzsza wystawa zago$ci wkrotce w Sanockiej Ga-
lerii BWA (19 czerwca - 21 sierpnia 2015 r.). Zanim jednak to nastapi, dwa ptétna
sposréd ,Pasazy” bedzie mozna zobaczy¢ na zbiorowej wystawie abstrakeji ,Bez re-
cepty” w Galerii Socato we Wroctawiu (17 maja - 6 czerwca 2015 r.). Poza tymi wyda-
rzeniami wypada czeka¢ na kolejng odstone twérczosci Matgorzaty Kosiec. Artystka
bowiem udowadnia, Ze nie zamierza sie zatrzymac, a jej niespokojna natura, sprzy-
jajaca poszukiwaniu kolejnych form i srodkéw wyrazu, z cata pewnoscia przyniesie
jeszcze interesujace zmiany w prezentowanym przez nig malarstwie. m

Malgorzata Kosiec
1. Impact, 2015, akryl na ptdtnie, 120 x 150 cm
2. Momentum, 2015, akryl na ptdtnie, 120 x 150 cm



KATARZYNA SUCHARKIEWICZ

Wizyjne obrazy Patrzyka

d kilku lat $ledze rozwdj tworczosci Adama Patrzyka. Czy

znam to malarstwo? Czy potrafie wskazac jego najistotniej-

sze elementy i wartos$ci? Artysta od lat kreuje swoj niezwy-
kty swiat. Krajobrazy z imponujacymi, nowoczesnymi drapaczami
chmur. Skromniejsze widoki miejskie, z jezdniami i chodnikami
przecinajacymi diagonalnie pola obrazowe, z pierzejami blokéw
i kamienic, splotami toréw tramwajowych. Zabudowania: architek-
tura dawna i modernistyczna. W obszarze zainteresowan twércy
sa rowniez wnetrza, sale teatralne i kinowe oraz biblioteki z re-
gatami zapetnionymi rzedami ciagnacych sie ,w nieskonczonos¢”
ksiazek. Pokoje, mieszkania. Miejsca puste, niepokojaco wyludnione.
Miasta bez mieszkancéw? Niezupetnie: bez ludzi, ale z wyczuwal-
nym $ladem ich obecno$ci. Wszak kto$ podrézuje tramwajem, ktos$
inny musiat zapali¢ $§wiatto w mieszkaniu, uchyli¢ okno, zostawi¢
niedomkniete drzwi, odbywac proby na teatralnej scenie... Krajo-
brazy Adama Patrzyka sa wyciszone. Naturalng cechg aglomeracji
miejskiej jest ruch, dynamizm. Wspoétczesne miasta pulsuja zy-
ciem, energia. Sg hatasliwe, dynamiczne, meczace swa zmienno-
$cia. Malarz tworzy wizje jakze odmiennej przestrzeni - spokojnej
i refleksyjne;j.

Pod wzgledem zakresu tematycznego malarstwo

Patrzyka ewoluuje. Artysta w ostatnim czasie wzbo-

To malarstwo eksponuje przede wszystkim przestrzen. Gte-
bia pojawia sie dzieki diagonalnie prowadzonym liniom i pod-
porzadkowanym im motywom. Torowiska i jezdnie tna uko$nie
pole obrazowe. Elewacje ustawione skosem wyznaczaja kieru-
nek, prowadzac wzrok ku odlegtym punktom na linii horyzontu.
Niezwykle wraZenie przestrzeni osiaggniete zostaje takze dzieki
kompilacji widokéw perspektywicznych. Twoérca postuguje sie
perspektywa w sposéb intuicyjny. Niektére kompozycje budowa-
ne sa w oparciu o zasady $cistej symetrii, rtownowagi elementéw,
porzadku. Ujawnia sie w nich pozorna sprzecznosé: bazujac na
niemalze matematycznych kalkulacjach, Patrzyk potrafi stworzy¢
niezwykly - nierealny, zmystowy - klimat przedstawien. Nastroj
harmonii i uczucie intymno$ci. Artysta czasami taczy kilka rodza-
jow uje¢ w jednym dziele. Ta gra wizualna przynosi wspaniate,
zaskakujace efekty. Fragmenty architektury i elementy krajobra-
zowe przedstawiane sg w réznych, wykluczajacych sie systemach
przestrzennych: w perspektywie zabiej, z lotu ptaka - czy tez
poddawane rygorowi klasycznych wykreséw geometrycznych.
W twérczosci Adama Patrzyka mozna wyczu¢ kontynuacje surre-
alistycznych prob modyfikacji uktadéw przestrzennych i, co za tym

idzie, typowa dla ich obrazéw nieziemska aure,
poetyke, fantasmagorie. Malarz otwiera ponadto

gacit repertuar uje¢ o przedstawienia terenéw prze- Ponizej: Adam Patrzyk, przestrzen, wykorzystujac liczne prze$wity, ar-
mystowych, wielkich zaktadéw z wysokimi kominami Bez tytutu, 2015, olej, kady, okna. Przywotuje tym samym skojarzenia
i skomplikowang pajeczyna rur. Rozwija nowe watki. ptétno, 70 x 120 cm, - cho¢ odlegte - z iluzjonistycznym malarstwem
Maluje akweny: rzeki, zatoki. Po raz pierwszy w kra- fot. Jacenty Dedek pompejanskim czy holenderskimi scenami ro-

jobrazach malarza tak istotna role zaczeta odgrywac
przyroda ozywiona. Jest wiecej zieleni, rozlegtych traw-
nikéw, pojawiaja sie sylwetki drzew, alejki parkowe.

dzajowymi tworzonymi w okresie baroku. Sciany
antycznych rzymskich doméw dekorowane byty
obrazami z ogromnymi przes§witami, w ktérych >
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odstaniaty sie kolejne pomieszczenia, sale o otwartych oknach, fanta-
stycznych tarasach, balkonach. Owa nierealna architektura i multipli-
kowanie planéw miaty na celu wytacznie stworzenie iluzji gtebi. Nie
byly to bowiem krajobrazy rzeczywiste. XVII-wieczni mali mistrzo-
wie holenderscy, np. malarz wnetrz, Pieter de Hooch, otwierali prze-
strzen mieszkan licznymi przeswitami do sasiednich pomieszczen.
Patrzyk takze kieruje nasze spojrzenie w glab, przez niedomkniete
drzwi i okna. Gtebie wzmacnia i poteguje stosowany przez malarza
zabieg rozja$niania obszaru na dalekim planie. W wielu kompozycjach

najbardziej $wietlistym elementem jest przedstawione w oddali niebo,
zabarwione jasnymi odcieniami zétcieni i bladego btekitu czy rézu.
Ogromne znaczenie w warstwie wizualnej odgrywaja u niego
takze koloryt i $wiatto. Artysta operuje szeroka gama barw. Ulu-
biong farba jest braz Van Dycka. Nawet jezeli kolorystyke obrazu
zdominowaty ciepte odcienie Zo6tcieni, oranzu i czerwieni, pojawia-
ja sie akcenty chtodnego, do$¢ intensywnego biekitu, ultramaryny.
W najnowszych obrazach wystepuje wiecej tonéw zieleni. Po raz
pierwszy palete wzbogacita neutralna biel. W interpretacji artysty

Adam Patrzyk

1. Bez tytutu, 2014, olej,
ptétno, 70x 120 cm

2. Bez tytutu, 2015, olej,
ptétno, 50 x 60 cm

3. Bez tytutu, 2014, olej,
ptétno, 130 x 160 cm
Fot.1-3 Jacenty Dedek



jest ona wielowymiarowa, wieloodcie-

Obrazy mala-

niowa, wibrujaca. Patrzyk byt bowiem .
uczniem Stefana Gierowskiego, twércy Fza mozna
o wyjatkowej wrazliwosci kolorystyczne;j. nNnazwa C'
Jednym z gtéwnych Srodkéw eks- . n .

presji w jego pracach wydaje sie $wia- lejam’ USY'
ttocien. Obrazy malarza mozna na- tuowa nym I ha
zwac wizjami usytuowanymi na granicy . , .
Swiatla i cienia. Patrzyk $miato zestawia gl‘ anlcy Swia t’a
obszary roz$wietlone z miejscami zacie- . H

I cienia.

nionymi, zaznaczajac do$¢ wyraznie ich

brzeg, punkt styku. Wystepuja duze kon-

trasty walorowe. Mrok jest intrygujacy.

W cieniu gubig sie kontury, zacieraja ksztatty. Swiatto jest ciepte, tajemnicze.
Pada niejednokrotnie z boku, spoza obrazu, z nieokreslonego blizej Zrodta.
Blask stonica czy ksiezyca miesza sie ze sztucznym $wiattem lamp ulicznych,
poswiatg z mieszkan, neonéw reklamowych, sklepowych witryn, wagonéw
tramwajowych. Nie zawsze jednoznacznie potrafimy sprecyzowac pore dnia;
nie wiemy, czy to nokturn, krajobraz wieczorny, czy moze wczesny pora-
nek. To czas przetomu miedzy dniem a noca. Miasta budzace sie ze snu, czy

zasypiajace? Atmosfera przedwieczornego spokoju, zZ gasngcymi promieniami
stonecznymi i sttumionymi dZwiekami, wydaje sie szczegdélnie inspirowac
malarza. Fascynuja go noc oraz pory przej$ciowe z charakterystycznym dla
nich rozproszonym $wiattem, spowolnionym uptywem czasu, tagodnoscia
i spokojem. Buduje on intymnos$¢ wizji za pomoca subtelnych zmian nateze-
nia tonéw walorowych. Do wnetrz bibliotek, sal, pokojoéw $wiatto wslizgu-
je sie z zewnatrz - przez okna, oculusy. Znaczy ciekawe wzory, pozostawia
opalizujace smugi na posadzkach i $cianach. Jest metafizyczne, zagadkowe.
Prowadzone ukosnie jasne strumienie, miejscami do$¢ agresywne, w wyrazny
sposéb dynamizuja kompozycje.

Malarstwo Patrzyka jest haptyczne, szorstkie. Farba ktadziona grubo,
faktura niespokojna. Charakterystyczne impasty wzmacniaja wyraz dzieta.
Pobudzaja nie tylko bodZce wzroku, ale tez zmyst dotyku. Chcemy poczué
materie obrazu, przejecha¢ dtonig po nieréwnej, ostrej ptaszczyznie.

Wystawa w Muzeum Czestochowskim prezentowata najnowsze prace
Adama Patrzyka. Byta pierwszym od pieciu lat pokazem indywidualnych

prac tego artysty. m

* ,Adam Patrzyk. Obrazy”, Muzeum Czg¢stochowskie, Galeria Dobrej Sztuki,

7.05.2015-31.05.2015 .
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ANNA OLENSKA

Rozkosze rodzaju ludzkiego
wedtug Grzegorza Stachanczyka

JPortret, inaczej wizerunek, staropolski konterfekt, dzielo sztuk plastycznych, przedstawiajace pewna okreslona, rzeczywista jednostke,
przewaznie ludzka (...) Model przedstawiany jest czesto w pewnym typowym dla swego stanowiska lub zawodu stroju
i z pewnymi typowymi przedmiotami, czyli atrybutami”.
Stownik terminologiczny sztuk plastycznych

dobie mnozacej nowe media obrazowe préba postuzenia sie tradycyj-

nym portretem jako pewnego rodzaju jezykiem zdaje sie anachroniczna

i ryzykowna. Po co dzi$ komu malarskie, wielkoformatowe, hieratycz-
ne portrety nikomu nieznanych oséb? Grzegorz Stachanczyk nie po raz pierwszy,
z zacieciem, wystepuje w roli kolekcjonera tematéw i gatunkéw demodé. W cyklu
nazwanym ,Deliciae humani generis” malarz, intrygujacy ostentacyjnym hotdem dla
figuracji oraz wystudiowanego, nowozytnego warsztatu, ukazuje swoje bohaterki
podczas najbardziej , kobiecych”, intymnych czynnosci - toalety i upiekszania. Siedem
portretow, trzy kobiety. Trzy etapy zycia, Mtoda, Madra i Gasnaca.

Wizualna koncepcja cyklu bazuje na prostym i czytelnym skojarzeniu - kobieta
przed lustrem. Obrazy, ujete w szlachetnie ozdobne ramy same nieodparcie kojarza
sie z lustrem, szczegoélnie z tym XIX-wiecznym, nazywanym psyche. Wysokie, prze-
chylne zwierciadto dawato mozliwo$¢ ogladania catej postaci pod ré6znym katem,
a zarazem jakby poprzez ciato zagladania w dusze, psyche. W dawnej pracowni
malarskiej lustro byto nieodzownym rekwizytem. Leonardo zalecat poréwnanie
namalowanego obrazu rzeczy z jej odbiciem, btedy rysunku wystepuja bowiem
znacznie wyrazniej w widoku odwréconym. Czy takich ,btedéw” szukaja kobiety
na obrazach Stachanczyka? W klasycznym teatrze zwierciadto pozostawato niezbed-
nym przyborem pomagajacym aktorowi w charakteryzacji i opracowywaniu roli.
Tak samo przed lustrem ,,charakteryzuje sie” Mtoda i Madra.

Nie ulega kwestii, ze Stachanczyk patrzy na ,swoje” kobiety okiem mezczyzny.
Czy mamy tu do czynienia z apologia ptci pieknej czy tez jej uprzedmiotowieniem,
(literalnym) wttoczeniem w rame? Mamy wrazenie, jakby podgladat je podczas
intymnych dziatan, jednak robi to z respektem, niby z ukrytej kamery czy tez po-
przez lustro fenickie, zza ktérego nie mozna dojrze¢ dyskretnego obserwatora.
Obrazy Stachanczyka sktaniajg do antynomicznych odczytan. Niewatpliwie, fa-
scynacja aurg kobiecosci jest stalym odniesieniem powracajacym w dzietach ar-
tysty. We wcze$niejszych pracach krazyt wokot tematu matki - archetypicznego

(1]
ROZKOSZE RODZAJU LUDZKIEGO WED+UG GRZEGORZA STACHANCZYKA

uciele$nienia mitu dziecinstwa, by potem przenie$¢ sie ku nieokietznanej potedze
seksualno$ci. Odwiecznemu sprzezeniu piekna, namietnosci i $mierci poswiecit
cykl pod znamiennym tytutem , Azyle niepewnego Zycia”. Uniwersalny temat zna-
lazt tu inspiracje w starotestamentowych przypowiesciach o kobietach fatalnych.
Roéwniez ,Deliciae” w pierwotnym zamierzeniu malarza miaty odnosi¢ sie do alego-
rycznych motywow z tego samego kregu zapoznanych historii biblijnych, kontynu-
ujac refleksje nad nieprzewidywalnos$cia Przeznaczenia, nad chwiejng réwnowaga
koegzystencji kobiety i mezczyzny oraz kondycja cztowieka w machinie $wiata.
W pierwszej czesci (Mtoda I) pojawila sie Jael z Ksiegi Sedzidéw, personifikujaca
Moc Boga, nieuchronnie karzaca okrutnego agresora. W zemscie za gwatty i ucisk
dokonywane na pobratymcach, zabita ona $pigcego w jej tozu Sisere, wbijajac mu
mtotkiem w gtowe palik od namiotu. Ostatecznie w obrazie Stachanczyka z opo-
wiesci biblijnej pozostaty tylko atrybuty, przedmioty, ktére staly sie narzedziem
Przeznaczenia, a i z nich malarz chciat zrezygnowa¢ w trakcie pracy nad ptétnem.
Artysta catkowicie zmienit perspektywe, rezygnujac z zawitych podtekstéw. Pozo-
stal przy wirtuozersko perfekcyjnym realizmie strony formalnej, jednak odszedt
od umownosci alegorii, a w zamian skupit sie na oddaniu aury trzech dobrze znanych
mu os6b. Cykl ewoluowat w subtelny wizerunek trzech faz kobiecej samos$wiado-
mosci. Obraz Jael zamienit sie w portret wspoétczesnej, mtodziutkiej, rozkwitajacej
dziewczyny, niepewne;j jeszcze sity swej kobieco$ci, a atrybuty - w rekwizyty jedno-
znacznie zwigzane z wizualnym eksponowaniem tej kobieco$ci. Sa nimi kosmetyki
czy tez zalotki, ktérych juz sama nazwa wiele méwi o intencji przy$wiecajacej ich
zastosowaniu. Te upiekszajaca sie dziewczyne, wyprébowujaca rézne sztuczki, acz
niepewna jeszcze ich efektu, ukazuja trzy pierwsze obrazy (Mtoda). Trzy kolejne
portretuja kobiete w rozkwicie i harmonii, Swiadoma swego ciata i potrzeb, pew-
ng wrazenia, jakie moze wywierac na ptci przeciwnej (Mgdra). Ostatni - kobiete
dojrzatg, pogodzong z nieuchronnym wptywem czasu i przemijaniem (Gasngca).
W zamysle ta cze$¢ cyklu réwniez miata sie sktadac z trzech wizerunkéw, powstat



Grzegorz Stachanczyk

1. Mfoda Il, 2010, olej, ptétno, 127,5 x 108,5 cm, sygnowany

2. Mtoda Ill, 2010, olej, ptétno, 147 x 127 cm, sygnowany

3. Madral, 2009, olej, ptdtno, 147 x 127 cm, sygnowany

4. Madra ll, 2009, olej, ptétno, 147 x 127 cm, sygnowany

5. Gasnaca, 2070, olej, ptdtno, 147 x 127 cm, sygnowany

1-5. Z cyklu deliciae humani generis - mtoda, madra i gasnaca

jednak zaledwie jeden. Rzeczywisto$¢ dopisata przejmujace zakonczenie. Osoba
zaproszona przez malarza jako modelka pozowata do obrazu ze §wiadomoscig bli-
skiej $mierci, beznadziejnie chora na raka. Jej portret jest utrzymany w jasniejszych
i zarazem bardziej kontrastujacych barwach, inaczej niz wizerunki z czesci Mtoda
i Mgdra, wypekione zmystowym kolorem, zywe. Obraz ten jest tez znacznie stabiej
nasycony charakterystyczna dla malarza techniczng perfekcja, jakby w p6t stowa -
pot ruchu pedzlem zatrzymat on kreslona charakterystyke modelki. Kompozycja
jest rezultatem dalszego redukowania aktoréw swych scen przez malarza, ktéry
dawno odszedt od patetycznych, wielopostaciowych ,Nocy sity” i skoncentrowat
sie na indywidualnych postaciach. Figura kobieca, ukazana do pasa, tworzy plan
absolutnie pierwszy, ktéry uzupetniajg oszczedne, drobne rekwizyty.

Obrazami rzadzi jednak tylko pozorna harmonia, do ktérej utudy trzeba chcie¢
dotrze¢. Aluzje do umownosci przedstawien uwazne oko dostrzeze w ich tle. Po c6z
bowiem umieszcza¢ w nim odwzorowang do najdrobniejszego szczegétu mape, wzo-
rzyste tureckie tkaniny, oktadke albumu Natalii LL czy cho¢by rosline w doniczce.
Zazwyczaj kobieta, przegladajac sie w lustrze, raduje sie wtasng uroda i prébuje
uczynic sie jeszcze piekniejsza, by przyciaga¢ pte¢ przeciwna. Tymczasem malarz
nie przedstawit toalety jako aktu pieknego, nie ukazat tez oszatamiajacego efektu,
osiagnietego poprzez ulepszanie urody; bytoby to zbyt banalnie oczywiste. Na-
tomiast wybrat intymne, nieco wstydliwe i niekoniecznie erotycznie pociagajace
zabiegi depilacji, przyklejania sztucznych rzes, ktadzenia maseczki kosmetycznej,
przystaniania wtoséw peruka. Oddat tez z naturalistycznym zacieciem niedosko-
natosci skory.

Twérczos¢ Stachanczyka od ponad dwéch dekad wymyka sie jednoznacznym
ocenom. Uznawany jest przez jednych za staromodnego apostota tradycji, przez
drugich - za radykalnego postmoderniste, gracza i manipulatora, Zonglujacego
konwencjami, jeszcze przez innych - za programowego outsidera. Dziedzictwo
sztuki europejskiej Stachanczyk ma we krwi. Czuje kolor, akt, znakomicie radzi so-
bie z modelunkiem postaci. Po prostu, bez tradycji nie ma malarstwa, cho¢by dla
czystej prowokacji. Pozornej oczywistosci i wyzynom mimesis stuzy realistyczny,
naturalistyczny czy wrecz hiperrealistyczny sposéb przedstawienia, ktéry swa po-
razajaca doskonato$cig doprowadza az do estetycznego bélu, jak i starannie dobra-
na, wrecz hieratyczna kompozycja. W ,Deliciach” pobrzmiewaja wysublimowane,

(o]

chtodne, potyskliwe kolory wtoskich manierystéw, $wiatto, tonalne brazy i ugry
carravagionistow, dziewietnastowieczny akademizm i realizm. Zawsze fascynowata
go sztuka wzniosta, ta kategorii “B”, ktéra zapowiadata sie doskonale, a czego$ po
drodze jej zabrakto. Stad tez zapewne wybér formy, precyzyjnie i perfekcyjnie ,osta-
tecznej”. Staranne, zwielokrotnione laserunki dajag efekt doskonatej materialnos$ci
skory, wtosow, glebi spojrzenia — wrecz tréjwymiarowos¢ ptétna. Tych obrazéw
chce sie dotkngé.

Czy w XXI wieku, w czasach ,po-nowoczesnych”, mozliwe jest w ogdle tradycyjne,
przedstawiajgce malarstwo? Czy to, definiowane w dawnych traktatach, z respektem
pisane przez wielkie M, z Warsztatem, Tematem i Regutami Kompozycji, zachowato
jakikolwiek sens? Stachanczyk spokojnie méwi, Ze znajdujemy sie ciagle na etapie
poszukiwania, a kazdy prowadzi je po swojemu. Niektérzy przez rewolucje, inni
ewolucje; jedni za wszelka cene tamiac reguty, formy, tabu, wynajdujac techniki
i $rodki, drudzy cierpliwie i ze znawstwem wykorzystujac i kontynuujac to, co sie
sprawdzito w cyklu dziejéw. Zyjemy tu i teraz, kazdy po swojemu realizuje wolno$¢.
Na pierwszy rzut oka nic w malarstwie Stachanczyka nie jest adekwatne do dzisiej-
szej rzeczywisto$ci. Ani perfekcyjny warsztat akademika, sama gtadka forma, w po-
wszechnym odbiorze wzbudzajgca czysto estetyczny zachwyt, ani zawoalowany
sensualizm nie zdajg sie dzi§ do zaakceptowania. Nie sprawdza sie ono w realiach
kultury masowej, ale tez artysta nie zabiega o popularnos¢, nie ulega modom. Rodzi
sztuke manifestacyjnie tematyczna, silnie angazujaca wlasne ego, petna niejedno-
krotnie nietatwych, hermetycznych tropéw i znaczen. Proces powstawania obrazéw
jest dtugotrwata czynnoscia intelektualna. Dtugo nasyca forma tre$¢, ktéra wybrat,
ubiera ja w kunszt, cyzeluje, chciatoby sie rzec - wykuwa - swoje obrazy, aby naraz
jednym podpisem przypieczetowac finito. Wtasnie 6w czas zaklety w obrazach sta-
nowi ich esencje. Ostentacyjne trwanie, tysigce przemyslanych pociagniec¢ pedzla,
lata (nawet nie miesigce) poswiecone jednemu obrazowi (tak tez byto w przypadku
omawianego cyklu), perwersyjna ekscytacja kolejnymi mus$nieciami farba, nie do
odczytania dla laikéw. Praca nad ptétnem jest zmudna jak dawniej. Gdy $wiat wo-
kot zawrotnie sie $pieszy, w pracowni zastyga $wiat wtasny. Stachanczyk maluje
tak, ,jakby czynno$¢ malowania byta najwazniejsza w zyciu”. Teraz maluje sceny
bitewne, obSmiewajac tradycje za pomoca jej wtasnego jezyka artystycznego, co robi
z luboscia i premedytacja. Dobrze, Ze z wiekiem nabiera coraz wiecej dystansu. m

FORMAT 71/2015

<

POSTAWYI

81



<

POSTAWYI

82

ANDRZE] SA]

Zycio-rysowanie

Wyrazem indywidualnej ekspresji artystycznej zawsze byl - i bywa dzisiaj - rysunek.

a notacja osobistych wrazen i doznan moze takze stuzy¢ projek-
cji zamystow interpretacyjnych; by¢ szczeg6lng forma twoérczosci.
Dla artysty, ktory chce wypowiadac sie o sobie i $wiecie go ota-
czajacym, rysunek jest czyms$ tak oczywistym jak oddychanie i zyciodajny
pokarm, ale bywa takze sposobem wejrzenia za ,zastone” rzeczywistosci,
siegania ku nierozpoznanym rejonom psychiki i jej badaniu. Rysunek okazu-
je sie wiec by¢ specyficznym narzedziem uzewnetrznienia osobowej spon-
taniczno$ci, ale takze stuzacym jej kontrolowaniu. Rysowanie moze zatem
by¢ traktowane - w wielu zamierzonych aktach twoérczo$ci - jako swoiste

Damian Pietrek

1. Z cyklu Pfaszczyzny

i rzeczywistosci rownolegte

Nr 10, 2015, rysunek na ptétnie,
140 X 95 cM

2. Z cyklu Pfaszczyzny

i rzeczywistosci rownolegte

Nr g, 2015, rysunek na ptétnie,

140 X 95 cm

3. Z cyklu Pfaszczyzny

i rzeczywistosci rownolegte

Nr 12, 2015, rysunek na ptétnie,
140 X 95 cm

4. 7 cyklu Plaszczyzny

i rzeczywistosci rownolegte

Nr 4, 2015, rysunek na ptétnie,

140 X 95 €M

7YCIO-RYSOWANIE

zycio-pisanie. Tak bywaja interpretowane przez krytyke teksty niektérych
pisarzy (np. Stachury czy Bialoszewskiego).

Czy mozna stad méwic takze o zycio - rysowaniu? O przektadaniu my-
$li, wrazen, odczuc i interpretacji na ,jezyk” kreski, na gest odrecznego za-
pisu; tego niemal automatycznego kreslenia pod wptywem wewnetrznych
(psycho - zmystowych) oraz zewnetrznych (z widzenia) impulséw. Rysunek
moze takze wspomaga¢ wypowiedZ werbalng; wiemy, Ze niektérzy mistrzo-
wie stowa - poeci i pisarze - wspomagaja sie rysunkowymi szkicami w ich
artystycznych interpretacjach swiata i wtasnych doznan.



Rysunek odreczny, spontaniczny jest najcelniejszym sposobem wnika-
nia we wlasna tozsamos¢, wspomaga w drazeniu jej jawnych badz skrytych
przejawow, jest pomocny w docieraniu do gtebi wlasnych odczué i przeczué.
Rysunek okazuje sie by¢ rodzajem skalpela docierajacego do nerwu, jedno-
czes$nie srodkiem pobudzajacym pamiec i tej pamieci skutkiem.

Damian Pietrek faczy w swych pracach twoércze intencje (w duchu
postmodernistycznym) z tradycyjnym warsztatem; taczy spontanicz-
ny wglad we wtasng duchowo$¢ (i pamie¢ o niej) z precyzja przedstawia-
nia. Swietna, opanowang po akademicku technika rysunku, $wiadomie
zaktécana ,btedami”czy wtraceniami (cytaty z innych dziet), stawia na
przypadek w odtwarzaniu gestéw rysunkowego penetrowania widzial-
nej rzeczywistosci.

W zasadzie twdrczos$¢ Pietrka sy-
tuuje sie w hipotetycznej przestrze-
ni miedzy pamiecia indywidualng
(artysty) a pamiecia zbiorowa, czyli
pamiecia kulturowa, odnoszaca sie
do faktéw i zdarzen z naszej rzeczy-
wisto$ci. Stad w jego pracach obok
zapisow osobistych przezy¢ przywo-
tanych poprzez ekspresyjny rysunek
pojawiaja sie odniesienia do postaci
i form bedacych wtasnie znakami pa-
mieci kulturowej, tu chodzi o te cytaty
z tworczosci mistrzéw sztuki, przypo-
mnienia znaczace dla samego artysty.

To w takim zderzeniu - obu tych ob-
szaro6w pamieci — chce on okresli¢
i dookresli¢ swoja tozsamos¢.

Tozsamo$¢ to $wiadomos$¢ sie-
bie, to samos$wiadomo$¢ swego
miejsca i roli w tym $wiecie. Ar-
tysta ma szczegélne powody, by
dociekac tejze tozsamosci, by $rod-
kami artystycznymi uwyrazniac jej
,parametry” w obrebie kontekstu

kulturowego i Zyciowego. Artysta zyje tu i teraz, tworzy jednak teraz, cho¢
siega poza tu, siega (pamiecia i wyobraznig) poza tu i teraz; musi tak dziata¢,
by w tej ,archeologii” wtasnych przezy¢, doSwiadczen i wrazen — doko-
pac sie wtasnie tego, co okresla jego teraz, w sensie tworczego docierania
i przekazywania swojego wyobrazeniu o $wiecie i o sobie w tym $wiecie
zamieszkatym - fizycznie i duchowo.

I temu moze stuzy sztuka w jej malarskiej czy rysunkowej odstonie.
Pietrek taczy te dwa media ; maluje rysunkiem i rysuje, malujac tropy swej
tozsamosci. m

,Plaszczyzny i rzeczywistosci rownolegte”, Damian Pietrek
15.06-31.07.2015, Galeria ZPAP ,Art Nova 2” Katowice
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Rysunek jako stabilnos¢... swiata

ystawa pt. ,Jan G. Issaieff. Kim jest cztowiek?” zor-

ganizowana w galerii Re:medium (16.04.-6.05.2015),

nalezacej do MGS w Lodzi, byta rzadka mozliwo$cia
zapoznania sie z twérczoscig rysunkowa i malarska artysty, ktory
nieczesto pokazuje swe prace.

Z DUCHA POEZ]1

W latach 70.1 80. XX wieku Issaieff interesowat sie poezja. Pu-
blikowat w t6dzkich i ogélnopolskich tygodnikach (np. ,0dgtosy”,
,0snowa”, ,Radar”). Jego tworczos$¢ cenit prof. UL Jerzy Poradec-
ki (1942-2008). Ale, wedtug artysty, poezja stracita juz swa moc
i znaczenie. W latach 70. tworzyt ikony, co otworzyto go na jej
znaczenie i przekaz. Od poczatku lat 80. rozpoczat doswiadczenia
z rysunkiem i niedtugo potem z ekspresyjnym malarstwem.

Dla pobieznego obserwatora Issaieff byl wéwczas sp6znio-
nym ,nowym dzikim” (malarstwo), a w rysunku kontynuatorem
tradycji Jana Dobkowskiego, co jest nieporozumieniem, poniewaz
tworczos$¢ warszawskiego artysty miata zupeinie inne przestanie
i styl. Issaieff jest przede wszystkim niezwykle konsekwentnym
malarzem i rysownikiem, w tworczosci ktérego skrywa sie wiele
intrygujacych probleméw poczawszy od liryzmu, a konczac na
drapieznej, surrealizujacej grotesce, przypominajacej niektére
dokonania Victora Braunera.

RYSUNEK JAKO STABILNOSC... SWIATA

(...) prace
Issaieffa sg
zdecydowa-
nie figura-
tywne
| groteskowe,
a takze
kaligraficzne

NIE TYLKO GROTESKA

Issaieff operujac groteska, do odtwarzanego ze swej psychiki $wia-
ta pochodzi w spos6b zaangazowany i powazny uwazajac, ze wobec
kazdego rodzaju sztuki artysta musi by¢ pokorny. Jego rysunki przed-
stawiajg zracjonalizowane, uabstrakcyjnione zazwyczaj tto, przypomi-
najace pewne doswiadczenia konstruktywizmu (Stanistaw Fijatkow-
ski), ktéry poszukiwat takze duchowego wyciszenia przy odrzuceniu
literackiej symboliki. Czasem pojawia sie takze idea pisma, nieusta-
jacego ornamentu-stowa, rzadziej ekspresyjnego, ale réwnie wyra-
finowanego zderzenia czerni i bieli. Swiat ,A.R.CH.E” jest pozornie
nieskomplikowany - kobieta i mezczyzna w obliczu pierwotnych
béstw i demondéw tocza ze soba nieustajaca walke o dominacje. Jed-
no bez drugiego nie potrafi istnie¢ i Zy¢. Potrzebuja sie wzajemnie,
poniewaz wedtug pierwotnych mitéw pochodza z tej samej prastarej
istoty (mit androgyne). Kobiety-stwory moga by¢ grozne, zaopatrzo-
ne w drapiezne szczeki i haczyki. Mezczyzna zas naznaczony jest sek-
sualng moca.

Artysta od lat umiejetnie umyka sprzecznosciom ideowym
i formalnym, pragnac pozostawac na gruncie sztuki w jej odwiecz-
nym i dla niego jedynym znaczeniu. Przygladajac sie rozwojowi
sztuki Jana G. Issaieffa, dostrzegamy rzadko spotykana konsekwen-
cje, polegajaca na metodycznej analizie istoty malarstwa. Dostow-
nie w kazdym obrazie osigga on nowe efekty formalne. Sg one bardzo



istotne, wyrazajac takze, na ile jest to mozliwe, przestanie filozoficzne
artysty polegajace na przedstawianiu egzystencjalnego dialogu, jaki
odnalazt w pismach Martina Bubera zawartych w Problemie cztowieka
(Warszawa 1993).

Rysunek w tradycyjnym sensie jest, obok malarstwa, podstawowa
forma wypowiedzi 16dzkiego artysty. Na poczatku lat 80. tworzyt w nie-
wielkim formacie: okoto 15 cm x 15 cm czy 26 cm x 21 cm. Z biegiem
lat powiekszyt go do 76 cm x 56 cm (lata 90.), cho¢ najczeSciej two-
rzy w $rednim, okoto 47 cm x 36 cm i mniejszym. Taki maty format stuzy
zaréwno celom $ci$le artystycznym, jak i pozwala jednocze$nie artyscie
kontrolowa¢ misterne linie wykonywane tuszem, ktére w jego wydaniu
tworza szereg precyzyjnych kresek rysowanych bardzo blisko siebie.
W ostatecznym rezultacie powstaje wyjatkowy uktad kompozycyjny,
bardzo trudny do wykonania, gdyz jeden niewta$ciwy ruch powoduje
zniweczenie catosci.

Ewolucja formy w zakresie tej techniki w latach 80. przeszta z ekspre-
sji i deformacji z elementami malarskiego traktowania faktury w strone
efektu graficznego, polegajacego na zapetnieniu catego pola obrazowego

Jan Grzegorz Issaieff

1. A.R.C.H.E., AD 1980, tusz, papier, 47 x 36 cm
2. A.R.CH.E., AD 1989, tusz, papier, 26 x 21 cm
3. A.R.C.H.E., AD 1989, tusz, papier, 26 x 21 cm
4. A.R.C.H.E., AD 1980, tusz, papier, 21 x 26 cm
5. A.R.C.H.E., AD 2014, tusz, papier, 76 x 56 cm
Fot. 1-5 Jan Swiderski

spokojnie kreslonymi liniami, bez tta z ,,pustym polem” obrazowym, co
czasami mozna odnie$¢ takze do prac rysunkowych i graficznych (li-
tografie) Pabla Picassa, a takze kontynuatoréw stylu Stanistawa Fijat-
kowskiego. Ale prace Issaieffa sa zdecydowanie bardziej figuratywne
i groteskowe, a takze kaligraficzne w sensie panowania nad istotg idei.

Artysta caly czas, az do chwili obecnej, zgtebia temat nieokreslonego
czasowo poczatku czyli a.r.c.h.e. - cztowieczenstwa, cywilizacji, kultury,
a moze wszystkiego razem? Ale jego wymiar jest uniwersalny i ponad-
czasowy, dotyczy zaréwno prehistorii, jak i czaséw nam wspotczesnych.
Aktualny jest do czasu, do kiedy bedziemy traktowac¢ ,homo sapiens”
jako ,homo religiosus”.

Issaieff — artysta narodowosci rosyjskiej, wykazuje bardzo duze
przywiazanie do tradycji ikony, ktéra wtasnie w rysunku prébuje poszu-
kiwa¢ nowych rozwigzan. Prace te wymagaja ogromnego skupienia i za-
topienia, czy wrecz utozsamienia sie z tworzong materig. Mozna je taczy¢
ze swoistym kanonem, polegajacym na hieratyzmie formy, monumen-
talizacji i zawsze ptaskim traktowaniu powierzchni prac. Tego rodzaju
tradycja wynika tez z teologicznego charakteru jego sztuki, ktory w okre-
$lonym czasie historycznym znalazt swe potwierdzenie w malarstwie
Swieckim i przede wszystkim religijnym Jerzego Nowosielskiego, dla
ktérego religijno$¢ z kregu prawostawia stata sie podstawg sztuki.

RYSOWNIK CZY MALARZ?

Nie da sie jednoznacznie odpowiedzie¢ na tak postawione pytanie.
Ale nalezy zauwazy¢, ze niektére rysunki zostaty nastepnie przeniesione
do malarstwa, ktére w ostatnich pracach stato sie bardziej figuralne niz
abstrakcyjne. Issaieff od lat 90. nalezy od czotowych t6dzkich i polskich
artystow, cho¢ praktycznie nieobecnych w waznych panstwowych gale-
riach [1]. W rysunku przedstawit, jak nikt inny, calg uniwersalng historie
czlowieczenstwa, a po czesci takze swoja osobisty. m

1 K. Jurecki, £ddzkie malarstwo lat 90., ,EXIT”, 1999 nr 1.
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Tylko w swietle ksiezyca

NA POCZATKU BYL. ADAM NA ASP I WSSIP....

W konicu lat 90. Lunaris (pseudonim) studiowat na ASP w Gdansku, gdzie na swo-
im roku byt charyzmatycznym przywddca braci studenckiej. Uwaza, ze byt to wazny
i tworczy dla niego czas, ale studiéw fotograficznych nie ukonczyt. Przeniést sie do
Wyzszej Szkoty Sztuki i Projektowania w L.odzi. W 2002 roku obronit dyplom, ktéry
okazat sie ciekawym, krytycznym potaczeniem doswiadczen fotografii dokumental-
nej i fotografii mody. Sam Lunaris chyba nie docenia tego okresu twoérczosci, a szko-
da, poniewaz taki rodzaj fotografii z pogranicza stylistyk jest rzadko wykonywany.

W cyklu ,Absurd” przedstawit realne postaci z L.odzi, mieszkajace niedaleko
Placu Niepodlegtosci, ktore dzieki fotografowi odkrywaja swoje oblicza. Ich konfron-
towanie z autentyczna modelka jest nie tyle oryginalnym odkryciem, co ciekawym
zderzeniem form i estetyki brzydoty i piekna. Ogladamy zaaranzowang scenografie
pomieszczen wraz z religijnymi artefaktami, jak z ,Zapisu socjologicznego” Zofii Ry-
det, ale w przypadku Lunarisa postaci odgrywaja swoisty teatr. Ciekawe sg zaréwno
zdjecia kolorowe, jak i czarno-biate, przypominajace tradycje kina satyrycznego.
Gdzie$ w tle ich wizualno$ci przywotuja Rejs Marka Piwowskiego czy Pali sie, moja
panno MiloSa Formana. Prace te s3 ciekawym portretem z zarysowanym kontra-
stem ,piekna” i ,brzydoty” oraz realnosci i sztuczno$ci $wiata. Trudno powiedzie¢,
gdzie przebiega granica miedzy fikcja a prawda zaistniatej sytuacji. Niezwykto$¢ tej
serii wynika wiasnie z jej granicznego sytuowania i swobody, jakiej zazwyczaj braku-
je w fotografii reklamowej, ktéra najczesciej jest formuta , vanity”, czyli préznosci...

NARODZIL SIE LUNARIS

Artysta miedzy 2003 a 2011 rokiem mieszkal w Londynie, gdzie takze praco-
wat w branzy fotografii portretowej. Efekty tej pracy mozna zobaczy¢ na jego niezwy-
kle ciekawie zaprojektowanej stronie http://www.adamlunaris.com. Ale ten rodzaj
fotografii uwaza za twérczos$¢ uzytkowa, nie artystyczna.

W 2005 roku rozpoczat, trwajace do dzi$, poszukiwania w zakresie zdje¢ noc-
nych, wykonywanych przy peini ksiezyca w Kambodzy, Indiach, ale tez w Polsce.
W czasie pelni jest na tyle silne $wiatto, Ze mozna robi¢ zdjecia przy dos¢ dtugim
czasie naswietlania (okoto 30 sekund przy przystonie 2.8 i czutosci 100 ISO). Jest
to rodzaj fotografii do konca nieprzewidywalnej, wykonywanej cyfrowo, przypo-
minjacej foto-performance, w ktérym aktorzy/tancerze: Daniel Fricker i Celine
Angele tancza butoh, a czasami pojawiaja sie hinduscy Sadhu [1]. Powstaje ogélnie
zaaranzowany uktad teatralny i choreograficzny, czesto postugujacy sie nieostroscia
niematerialnego wizerunku skontrastowanego ze statoscia ,teatrum mundi”. Wybér
pejzazu, ruin $wiatyni, wody, kamienia posiadajacych swa okre$long moc, zawsze jest
tu bardzo waznym zagadnieniem. Istotne jest, Ze Lunaris interpretuje swoje dokona-
nia jako malarstwo, twierdzac wprost, ze ,maluje”. Na pozdér moze wydawac sie to ab-
surdalne, ale zdarzato sie juz w historii, Ze niektorzy fotografowie, przede wszystkim
ze Srodowiska piktorialnego, tak wtasnie traktowali swe przestanie. Sposréd tego
typu zamierzen istotne sa takze doswiadczenia fotograficzne, poczawszy od czasu
futurystéw i Marcela Duchampa, a koniczac na tworczosci Lodzi Kaliskiej z lat 9o.

Lunaris odwotuje sie do swej intuicji, polegajacej na przewidywalno$ci obrazu,
jaki ma powstac i przede wszystkim ufa swej wyobrazni. W takim znaczeniu jego
postawa odnosi sie do pod$wiadomosci i przybliza sie do filozofii Dalekiego Wscho-
du, ktéra podobnie, jak jego zdaniem istniejacy ,bezczasowy swiat”, jest mu bliska.

Ekspozycja w Leica Gallery w Warszawie pt. ,Adam Lunaris. Narodziny nocne-
go motyla” (2014) byta w bardzo ciekawy sposéb pokazana. W zupetnej ciemnosci
»Swiecity” wielkoformatowe (140 cm x 209 cm) prace. Pokazano tez jedenascie przy-
rzadéw optycznych typu camera obscura, wewnatrz ktérych przez lupe mozna byto
zobaczy¢ zwielokrotnione i zdeformowane obrazy.

Bardzo waznym aspektem jest zawarty w tych pracach problem filozoficzny,
gdyz moze mie¢ wplyw na to, jak dtugo ten rodzaj fotografii bedzie tworzony i czy
zyska jaki$ adeptow. Idea jest taka: obrazowac podréz w pojedynczym ,zamknietym”

TYLKO W SWIETLE KSIEZYCA

Lunaris

1. Golden Dust

(The Soul Always Travels),
Kambodza, 2009, fotografia,
97 x 140 cm /ed 3 + 2 AP
2. The Birth of God, Indie,
2007, fotografa,
132x195cm / ed.1+ 2 AP
3. Light of Hope, Indie,
2007, fotografa,

148 x 217 cm /ed. 1+ 2 AP

obrazie. [...] nie ma celu, poczqtku, ani korica...
- napisal do mnie Lunaris - [mail 22.10.2014].
Osobiscie nie zgadzam sie z zakonczeniem,
gdyz zaréwno fotografia, jak tez fotografujacy,
niezalezZenie czy jest chrzescijaninem, bud-
dysta czy marksista, powinien mie¢ swéj cel
filozoficzno-artystyczny. Mozna wskaza¢ przy-
ktady Minora White’a z jego koncepcja otwie-
rania ,drzwi percepcji”, a w Polsce z ostatnich
lat duchowe przestanie twoérczosci Staszka
Wosia, Zbigniewa Treppy, Janusza Le$niaka czy
bardziej sarkastyczne Andrzeja Rézyckiego.

Lunaris poszukuje odpowiedzi na pytanie ,kim jest?”, jak modernisci z pod znaku
surrealizmu. Na razie liczy sie dla niego wedréwka, spotkanie z nieznanym, podréz
do konkretnych skat w Indiach czy drzewa w Kambozdzy, ale na dtuzsza mete moze
to nie wystarczy¢. Potrzeba albo okres$lonych idei artystycznych, albo praktyki me-
dytacyjnej, jak u Andrzeja Dudka-Diirera.

Lunaris w 2014 roku odwiedzit Panstwowe Muzeum Auschwitz-Birkenau,
gdzie wykonat prace Love, ktéra takze mozna byto oglada¢ w Leica Gallery, jako obraz
stereoskopowy, majacy zwiekszy¢ prawdziwo$¢ iluzji fotografii. Idea tej przejmujacej
pracy jest nastepujaca: miedzy dzunglq a obozem smierci moze istnie¢ jednos¢ ,bycia”
i mozna prébowac utozsamic sie nie tylko z miejscem, historiq, a nawet ludzmi, ktérzy
przezyli tu piekto, jak napisat do mnie w mailu z 22.10.2014.

Gdybym miat odnie$¢ jego postawe, oparta na postulacie ,drogi i spotkania”,
to sytuowatbym jg gdzie$ w poblizu twdérczosci Magdy Huecekl i jej ,Autoportre-
téw wyciszonych”, co prawda o zupehnie innej formie, ale z przewodnia idea odkry-
wania duszy $wiata, przy znikomosci i ulotnos$ci swego ,ja”. Do tej pory nie powsta-
to wiele lunagrafii, ale te, ktére znam warte sg nie tylko analizy, ale wrecz namystu
medytacyjnego, zatopienia sie w ich materii, tak aby sie z nimi utozsamic. Jest w nich
zawarta ,,odrobina” dawnej tajemnicy, powodujaca, Ze fotografia staje sie nie tylko
forma odkrywania nieznanego. =

1 Natemat swej tworczo$ci, w tym wspotpracy z tancerzami, istocie ,drzewa”, duchowosci, metafizyce mowit
w dobrze zrealizowanym filmie pt. Adam £ach Lunaris, real. Krystian Bielatowicz, grudzien 2014, https://

www.szerokikadr.pl/fotograf-miesiaca/adam-lach-lunaris
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Checkpoint Rolke

Mowi Tadeusz Rolke w rozmowie z Joanng Bak.

Joanna Bak: ,Checkpoint Rolke” to wystawa, ktorej otwarcie miato miejsce 14
maja 2015 roku w warszawskiej Galerii Obserwacja. Jest to szczegdlny projekt,
gdyz ukazuje reprodukcje pochodzace z paszportu umozliwiajgcemu panu
poruszanie sie na terenie bytego DDR i RFN w latach 1972-75. Kontrapunktem
sa zdjecia miejsc, w ktérych kiedy$ znajdowaty sie przejscia graniczne. Jak wta-
Sciwie wygladaty prace zwigzane z wystawa powstajaca w kilku okresach
czasowych?

Tadeusz Rolke: Tym razem nad ta wystawa nie pracowatem przed jej zaprezen-
towaniem, gdyz wlasciwie wszystko byto gotowe. Tylko reprodukcje wiz zostaty
przygotowane tuz przed jej otwarciem, ale tym zajmowat sie pracownik galerii.
Ja tylko przyszedtem na wernisaz. Pomimo tego, Ze zdjecia berlinskie wyko-
nane z mysla o wystawie rowniez powstaty chwile wczesniej, to jednak sa jak
najbardziej wspotczesne. Cato$¢ udato sie pokazac dopiero po paru latach. Rze-
czywiscie jest to unikalna ekspozycja, gdzie gtéwna fotografia staje sie zdjecie
paszportowe.

JB: To wspomniane zdjecie paszportowe bylo zrobione w latach 70-
tych w Fotomacie...

TR: Wiasnie tak. Do tego mam na nim zamkniete oczy. To dodaje mu pewnej wy-
jatkowosci. Okazuje sie, ze przez kilka lat korzystatem ze zdjecia paszportowe-
go wbrew wszelkim zasadom czytelno$ci czy identyfikacji.

JB: W jaki sposéb pana zdjecie z zamknietymi oczami znalazto sie w paszporcie?
Przeciez oczy $wiadcza o naszej tozsamosci, sa jedna z mozliwosci jej weryfikacji.

TR: W urzedzie imigracyjnym, ktéry dostat pasek moich zdje¢ zrobionych w au-
tomacie, urzednik wybrat akurat to. Wéwczas tego nie skomentowatem, bo do-
statem oficjalny dokument wydany przez wtadze spraw wewnetrznych w Ham-
burgu. Podpisatem ten paszport i miatem wazny dokument niejako podwazajacy
kompetencje wtadzy.

JB: Czy nie miat pan z tego powodu Zadnych probleméw?

TR: Jedyny urzednik, ktory na to zwrdcit uwage, byt wtoskim funkcjonariuszem
granicznym. Leciatem wtedy z Hamburga do Rzymu i musiatem pokaza¢ pasz-
port. On sie do mnie u$miechnat, sprawdzajac méj zawdd. Powiedziat tylko, ze
fotograf ma zamkniete oczy.

CHECKPOINT ROLKE

JB: Prezentowana wystawa jest osadzona w fotografii dokumentalnej, ale siega
tez po surrealizm.

TR: To rzeczywiscie surrealizm, ale tez mozna méwi¢ tu o konceptualizmie.

JB: Ekspozycja oprécz reprodukcji wiz czy zdjecia paszportowego, zawie-
ra wspotczesne fotografie przej$¢ granicznych, ktérych juz nie ma. Laczy przez
to dwa $wiaty - obecny z tym zanurzonym w totalitaryzmie. Jak wtasciwie zro-
dzit sie pomyst projektu?

TR: Wpadtem na ten pomyst wraz z Robertem Jaroszem, kiedy krazyliémy mysla-
mi wokét mojego zyciorysu i Berlina. Nie zrobitem tych zdje¢ w czasie, gdy byty
autentycznymi przej$ciami, mimo tego, ze ich regularnie uzywatem. Niemniej
jednak juz od jakiego$ czasu chciatem sfotografowac byte przejscia berlinskie
tak jak one dzi$ wygladaja. Tu ujawniaja sie moje trendy dokumentalisty.

Po wielu latach mogtem wréci¢ do tamtych miejsc, by przypomnie¢, ze
kiedys byt tam ten straszny mur. Jednocze$nie chciatem uszlachetni¢ przedmiot -
stempel wizowy, ktdry stracit swoja funkcje przynajmniej dla nas zyjacych w Eu-
ropie pomimo tego, ze kiedy$ od niego zalezaty ludzkie losy.

JB: Czyli juz w samym zatozZeniu wystawy lezy koncepcja pokazujaca zmiany
zachodzace na przestrzeni lat?

TR: Tak. Te przejécia graniczne nie istnieja i sg tylko wpisane w historie mia-
sta. Wizy nie maja juz swojej funkcji. Sg bardzo tadnymi grafikami, na kto-
rych jest jeszcze odrecznie wpisywane nazwisko, jest jakis znaczek stemplo-
wy, jaka$ optata. To pokazuje tamtejsze uzaleznienia jednostki od systemow,
a przede wszystkim od systemu totalitarnego. Przy tym dla mnie same stemple
znajdujace sie w wizach sg ponadto ciekawa grafika. Zaréwno one, jak i sam
paszport wyzwolity sie ze swojej funkgji i staty sie przedmiotami sztuki. Zresz-
ta wspomniane zdjecie paszportowe zamierzam wykorzysta¢ w swojej biografii,
ktéra wiasnie powstaje.

JB: Wystawa jest takze zapisem drogi odbytej przez pana w tamtym okresie,
czego $wiadectwem s3 niejednokrotnie przekraczane granice.

TR: To dowdd takze na to, ze wyjezdzatem, mieszkatem za granica i czesto prze-
kraczatem przejscia graniczne. Szczeg6lnie waznym punktem jest Checkpoint
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Charlie, ktory do dzisiaj funkcjonuje jako atrak-
cja Berlina. Tam znajduje sie duze zdjecie ame-
rykanskiego zotnierza i rosyjskiego straznika
i to stynne zdanie - Attention You are Leaving the
American Sector, ktére méwi wszystko.

JB: Rézewicz w Kartotece komentuje gest za-
mkKknietych oczu, méwiac, ze dzieki temu mozna
zobaczy¢ wiecej - (...) Najwiecej widze, kiedy
zamkne oczy. Z zamknietymi oczami widze mi-
tos¢, wiare, prawde... W jaki sposéb stara sie pan
uchwyci¢ prawde na swych fotografiach?

TR: Kiedy fotografuje, to przede wszystkim
staram sie mie¢ otwarte oczy. Fotograf musi by¢
spostrzegawczy. Zaczynatem od fotografii praso-
wej, robigc autentyczny fotoreportaz. Moja funkcja
fotografa prasowego, agencyjnego jest przekazywa-
nie informacji, ktora nalezy zaprezentowac w spo-
so6b jak najbardziej trafny i prawdziwy. Aby byto
to mozliwe, potrzebna jest spostrzegawczo$¢, re-
fleks i troche techniki.

JB: A wrazliwo$¢?

TR: Réwniez, poniewaz s3 sytuacje miedzyludz-
kie, ktére mozna fotografowa¢ woéwczas, gdy
jest sie uwrazliwionym na pewne sprawy - na
gest, na dotyk, u$miech, na smutny wyraz twa-
rzy, na caly repertuar zachowan ludzkich, kté-
re wymagaja od fotografa tego typu uwrazliwienia.

JB: Fotografia towarzyszy panu wtasciwie od
zawsze. Jest Pan uwazany za czotowego fotografa
PRL-u, fotografa mody czy srodowiska artystyczne-
go. Czy ktorys z obszaréw, w jakich sie pan porusza
szczegolnie panu odpowiada?

TR: Dosy¢ wcze$nie zaczatem robi¢ zdjecia wy-
kraczajace poza fotografie prasowa. Bardzo mi
sie podobata moda, portretowanie, fotografowa-
tem bardzo duzo kobiet. Przegladajac moje archi-
wum mozna zobaczy¢, jak niewiele zdje¢ powsta-
to wskutek czyjejs interwencji z zewnatrz. Jakie$
trzy lata temu miatem wystawe w MOCAK-u, na
ktérej zostato zaprezentowanych 21 zdje¢, w tym
tylko 3 z nich byty spowodowane interwencjq z ze-
wnatrz - to znaczy miatem zlecenie na te zdjecia.
Pozostale mozna zaliczy¢ do kategorii nikomu
niepotrzebnych.

JB: A jednak to one przechodza do historii.

TR: To je wybrat kurator i to wtasnie te fotografie
stworzyty wystawe. Rzeczywiscie robie mase nie-
potrzebnych zdje¢. Dopiero przy wybieraniu ich do
albumu widag, jak z tych niepotrzebnych fotografii
mozna zbudowac konstrukcje redakcyjne. Uchwy-
cone najprostsze, wrecz banalne sytuacje, takie jak
na przyktad ukazujace kogo$, kto siedzi i pije her-
bate, w zestawieniu z drugim zdjeciem tworza dwie
doskonate strony. Wtasnie przygotowuje album,

ktoéry bedzie oparty na dialogu par fotograficznych,
podobnie zresztg jak moj pierwszy album wydany
przez Fundacje Galerii Foksal. Tam tez znalazto sie
mnoéstwo nikomu niepotrzebnych zdjec.

JB: Jak udato sie panu zachowa¢ balans mie-
dzy zdjeciami zrobionymi na zlecenie a tymi
niepotrzebnymi?

TR: Wynika to z mojej osobistej potrzeby foto-
grafowania. Mam kolegéw, ktérzy przez wiele
lat pracowali w agencji i w momencie przej-
$cia na emeryture schowali sprzet do szafy. Ja
nadal zawsze nosze z soba aparat. Teraz tez
jest w torbie - wtasciwie sie z nim nie rozstaje.

JB: Wiec ta palaca potrzeba przetrwata.

TR: To jest jaka$ konieczno$¢. Projekt ,Tu byli-
$my” robie od dwudziestu lat. Kiedy przez dtuzszy
czas go nie realizuje, to mi zaczyna go brakowac.
Jest wiele miejscowosci, w ktdérych jeszcze nie by-
tem, a w ktérych na pewno sa obiekty przeze mnie
poszukiwane. Tak na przyktad dzisiaj napisatem do
mojego przyjaciela i kuratora Marka Grygla, z kt6-
rym odbytem wiele podrézy takze dla projektu , Tu
byli$my” z pytaniem, czy gdzie$ jutro pojedziemy,
bo juz nie moge wytrzymac bez fotografowania.
Najchetniej wyskoczytbym na trzy dni, by fotogra-
fowa¢ wybrane obiekty zwiazane z historig Zydéw.
Podczas takich podrézy jednoczesnie robie zdje-
cia uliczne, jesli tylko zobacze jaka$ interesujaca
sytuacje.

JB: Funkcjonowat pan w réznych okresach spo-
tecznych, gospodarczych, politycznych, przezyt
pan wojne i kolejne przemiany ustrojowe. Ktéry
z okres6w byt dla pana szczegélnie interesujacy?

TR: Rzeczywiscie interesujacymi okresami w histo-
rii Europy byty te, kiedy nastepowaty zmiany; na
przyktad to, co sie stato na przetomie lat 80. 1 90.
Woéweczas rowniez Polska i kraje tzw. bloku wschod-
niego miaty swoje pie¢ minut. Pracowatem wtedy
dla niemieckich gazet i periodykéw. Pare lat temu
mialem wystawe w warszawskiej galerii Le Guern
pt. ,Jutro bedzie lepiej” ukazujaca okres tego wta-
$nie przetomu w Europie. To byty nieduze zdje-
cia kolorowe bez zadnych udziwnien i pretensji

©
artystycznych. Wystawa cieszyta sie ogromnym po-
wodzeniem - pojawito sie na niej mnéstwo publicz-
nosci, a w prasie opublikowano wiele wzmianek.
Okazato sie, ze dokument jest sitg, ktorej nie mozna
przewidzie¢. Zaskoczyto mnie tez to, Ze wiele z tych
fotografii zostato sprzedanych. Kto$ chciat mie¢ na
$cianie zdjecie informujace o tym, Ze mieso byto
sprzedawane na ulicy, Ze tapczan tez mozna byto
kupi¢ na ulicy. Niedawno kolejna osoba zakupita fo-
tografie prezentowana na tej wystawie, a wiec ten
cykl dalej zyje. To jest bardzo ciekawe zjawisko, bo
to, co niepotrzebne, predzej czy pdzniej staje sie
potrzebne.

JB: Niewatpliwie jest pan mistrzem, ktérego zdje-
ciami inspiruja sie kolejne pokolenia fotografow.
A jacy byli pana mistrzowie?

TR: Nie moge powiedzie¢, ze miatem jednego mi-
strza. Na pewno sugerowatem sie fotografig uliczna.
Wtedy , Life” byto wielonaktadowym tygodnikiem
pokazujacym fotografie humanistyczna, uliczna.
Potem byt , Paris Match” - bogato ilustrowany foto-
grafia. W Niemczech wychodzit ,Stern” i to byta ab-
solutna elita, ktorej sie mocno przygladatem. Kiedy
poréwnuje moje zdjecia z lat 50. czy zdjecia r6znych
moich kolegédw, na przyktad z Litwy i przypomi-
nam sobie fotografie z tygodnikéw ilustrowanych,
to okazuje sie, ze wszyscy robiliSmy bardzo po-
dobna fotografie, tylko ze zyliSmy w réznych sze-
rokoSciach geograficznych czy politycznych. Jest
to szczegdblnie widoczne, gdy oglada sie albumy
fotograféw z mojej generacji. Okazuje sie, ze ta fo-
tografia niosta i niesie z sobg uniwersalne wartosci,
ktére w naszym kregu kulturowym sg podobne.

JB: Czy fotografia powinna koncentrowac sie na
proébie pokazania $wiata wartosci?

TR: Przede wszystkim chodzi o to, aby pokazy-
wac los cztowieka — w ogdle i w szczeg6lnoSci.
I dzisiaj w szkotach fotograficznych to sie nadal
kultywuje - fotografie uliczng, humanistyczna,
czarno-bialg, analogowa. Warto doda¢, ze fotogra-
fia humanistyczna do tej pory nie ma konkurencji.
Zaden kierunek fotografii w ostatnich dwéch czy
trzech dziesiecioleciach nie stworzyt czego$ tak sil-
nego, jak ta fotografia. Nadal patrzymy na zdjecia
klasykéw i one dalej nas inspiruja. =
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Krzysztof Saj

1. Wroctaw, Wroctawski
tramwaj, 2003

2. Wroctaw, Przystanek
Hala Targowa 2, 2007
3. Ferrara (Whochy),
Galleria Del Tasso
37-39, 2004

4. Wroctaw, Znowu
bedzie czerwony! 2003

P10TR KOMOROWSKI

Sceny ulicy Krzysztofa Saja

Przy rozmaitych probach systematyzacji fotografii najbardziej porzadkujacym i celnym
wydaje sie rozdziat tejze na kategorie swiadectwa i kreacji.

oglad, iz dokumentalny charakter fotografii jest

zgodny z ideg wiernego odwzorowania rzeczywisto-

$ci, a nawet utozsamienia z nig, jest mocno zakorze-

niony w powszechnej swiadomosci i potwierdzony stosow-

nymi pracami badawczymi. Na drugim biegunie znajduje

sie tzw. kreacja, a wiec wszystko to, co stanowi ilustracje

powzietej wczesniej idei, efekt dziatan inscenizacyjnych,

a takze wszelkie para-plastyczne manipulacje dokonywa-
ne na gotowych, czesto stricte dokumentalnych obrazach.

W prezentowanych przez Krzysztofa Saja w czerw-

cu 2014 roku w Muzeum Miejskim Wroctawia oraz latem

2015 roku w galerii Szewska Pasja ,Scenach ulicy” bez tru-
du rozpoznajemy kanon fotografii ulicznej. Od Eugene Atge-
ta, Henri Cartier Breessona, Roberta Franka, Garry’ego Wi-
nogranda, Vivian Maier, poprzez Joela Meyerowitza, Martina
Parra, i wielu innych, w tym takze polskich utalentowanych
artystow, nurt ten ciaggle sie rozwija, stanowiac atrakcyjne
Zrédto inspiracji dla kolejnych pokolen fotograféw. Jest wie-
le tego powodoéw, wirdd ktorych najistotniejszym wydaje
sie by¢ nieskrepowana i powszechna dostepnos¢ do prze-
strzeni publicznej, dajaca mozliwo$¢ komentowania tego, co
jest udziatem i poniekad whasnoscig wszystkich, stanowiac
tym samym najbardziej demokratyczng, prak-
tycznie nieograniczong ptaszczyzne komunika-
cji. W tworczosci Krzysztofa Saja zwraca uwage
konsekwencja, z jaka podejmuje on préby odnale-
zienia wspélnego mianownika dla wspomnianych
dwoéch odmiennych strategii fotograficznych. To te
poszukiwania w efekcie konncowym przesadzaja

o oryginalno$ci jego artystycznej propozycji.
Dokumentalny charakter pokazanych w ,Sce-
nach ulicy” zdje¢ jest bezsporny: wszak to, co
sfotografowane, pozostaje zapisane juz na za-
wsze w fotograficznej notatce, pomnazajac swo-
je znaczenie proporcjonalnie do uptywu czasu.
Za lat kilkadziesiat fotografie te skutecznie przej-
da na strone zapisu historycznego, ale w jakim$
sensie takze metafizycznego, jednym ods$wie-
zajac pamie¢, dla innych za$ bedac pierwotnym
objawieniem. Ale, cho¢ pokazane na wystawie
obrazy sa obiektywnym, niezmanipulowanym
zapisem rzeczywistosci, to laczy je przeciez
klamra autorskiej, subiektywnej wizji, stano-
wigc katalizator dla petniejszego ich odczytania.



Istotnym, sytuujacym sie jeszcze po stronie czystego doku-
mentu, autorskim zabiegiem Saja jest celowe potaczenie
obrazéw réznych miast z ujeciami rodzinnego Wroctawia.
Taka metoda porzadkuje zestaw nie wedtug réznic, a wedtug
podobienstw. Tym za$, co autor $wiadomie akcentuje, jest
uniwersalny wymiar miejskiej specyfiki, oryginalnej, wy-
towionej sposréd mnogosci widokoéw, ale tez, co istotne,
nie epatujacej marketingowo-propagandows, oficjal-
na reprezentacyjnoscia.
Krzysztof Saj dokumentuje niezwykte sy-
tuacje wizualne, tym bardziej intrygujace, im
bardziej zdajemy sobie sprawe z jednej strony
z ich powszechnej dostepnosci, a jednoczes$nie
ulotnosci i interpretacyjnej wieloznacznosci.
W oczywisty sposéb znajduje tu potwierdze-
nie teza, iZ patrze¢, nie znaczy widzie¢, zgod-
nie z ktora to uposazenie kulturowe odbiorcy
decyduje o symbolicznym, czesto wielowymia-
rowym zrozumieniu obrazowego komunikatu.
Niekiedy - coraz cze$ciej - stuza temu odautor-
skie komentarze do fotografii, ktéra sama tylko
struktura obrazowa nie zawsze potrafi sprowo-
kowac¢ wiasciwe odczytanie przestania.
Tropem, ktéry prowadzi w kierunku zasad-
niczego namystu nad fotografiami Saja jest tytut
omawianego cyklu: ,Sceny ulicy”. Wedtug Stow-
nika jezyka polskiego stowo ,scena” oznacza
czes¢ budowli teatralnej bedqcej miejscem gry
aktoréw, sktadajqcej sie z przestrzeni widocznej
dla publicznosci i z ukrytych urzqdzen teatral-
nych [ 1 ]. Mozna wiec zatozy¢, ze przestrzen
uliczna to wazna skladowa theatrum mundi,
miejsce, w ktorym $wiat i Zycie ludzkie pojmo-
wane s3 jak przedstawienie. Kazde zdarzenie

1 Stownik jezyka polskiego, PWN, Warszawa 1996, Tom 3, s. 173.

i kazda sytuacja mogg by¢ tu postrzegane jako odmiana in-
scenizacji, w ktorej prawda wymieszana jest z fikcja w pro-
porcji zaleznej od intencji autora. Wielorakie odcienie owego
theatrum przenikaja sie i warunkuja wzajemnie na wielu
ptaszczyznach. Nie sposob je ogarna¢, mozna jednakze, nieco
idealistycznie przyjac, Ze scenografia, aktorzy, jak i role przez
nich odgrywane sa w tym przypadku wykreowane przez
nieokreslonego, zewnetrznego Autora, Scenografa i Rezy-
sera w jednej osobie. Metodyczne wnikanie w rzeczywista, >

Krzysztof Saj
dokumentuje
niezwykle sytu-
acje wizualne.
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podskérng zawartos$¢ poszczegdlnych fotografii jest procesem tak poznawczym
jak i emocjonalnym, dajacym przeswiadczenie, Ze oto odkrywamy cos, co przeciez
doskonale znamy, ale Swiadomie nie obcujemy z tym na co dzien. To szczegélny
stan uwagi, dzieki ktéremu potoczna rzeczywisto$¢ staje sie zwierciadtem dla wy-
rafinowanej, opartej o wieloraka metafore, refleksji. W takim podej$ciu odnajduje
zasadniczy sens uprawiania tego typu fotografii. Dla petniejszego zilustrowania
opisywanej metody przyjrzyjmy sie typowej metaforze proponowanej przez Saja.
Oto praca zatytutowana Wroctawski tramwaj, ktérej gtéwna osia jest liczba 22, zain-
stalowana jako numer linii na boku przepetnionego pasazerami wagonu. To zdjecie
dowodnie wskazuje, jak niezwykte sytuacje moze zaoferowac ulica ze swym dyna-
micznym, nieokielzanym zwrotem sytuacji. Juz nie tylko sam wagon i pasazeréw
postrzegamy, ale taki przekaz, ktdry tres¢ zdjecia sytuuje w przestrzeni odniesien
niejednoznacznych, bowiem owo tajemnicze 22 przywodzi na my$l skopjarzenia
natury quasi-numerologicznej, wskazujac na znaczenie, ktére - cho¢ hermetyczne
i ostatecznie niedookreslone - to przeciez pod$wiadomie sytuuje sens catego obrazu
sie w polu znakéw istotnych. Réwnie zagadkowe s3 na tej fotografii postacie pasa-
zeréw tramwaju, ktérych nie-obecno$¢ w fotografowanej rzeczywistosci oszukane
oko odbiorcy dostrzega dopiero po pewnym czasie. Naklejone na wagon wizerunki
sa bowiem swoistg gra fotografii w fotografii, co zapewne w pierwotnym zamierze-
niu stuzyto jakiej$ akcji reklamowej. Fotograficzna interpretacja Saja wskazuje na
zaistnienie w przestrzeni publicznej w sposob chwilowy, efemeryczny, pewnego ro-
dzaju instalacji artystycznej, ktéra, cho¢ przezroczysta w pierwotnej percepcji, na

Krzysztof Saj
1. Wenecja, Cannaregio, 2014
2. Berlin, Ostry zakret, 2007

SCENY ULICY KRZYSZTOFA SAJA

»Sceny ulicy”
Krzysztofa Saja
stanowig lustro

0 CO hajmniej

podwojnym
odbiciu.

fotografii przybiera postac istotowsa, autonomiczna. Przesuwa to jej znaczenie w oko-
lice dokumentu subiektywnego, ktéry - poza oczywistym zdaniem relacji z wygladu
$wiata - bardziej jednak prezentuje wglad w nature znaczen symbolicznych, opar-
tych o subiektywne ich rozpoznanie przez uwaznego obserwatora. Innym przykta-
dem takiego myslenia jest zdjecie pt. Przystanek hala, ukazujace wiate przystanku
autobusowego, opatrzonego afiszami z trywialnymi napisami komentujacymi uwi-
ktanie cztowieka w rozmaite relacje z czasem, jak np.: Czas ucieka. Ale na pewno
zdazysz. W koncu kazdy gdzie$ zdaza. W takiej oto scenerii w sposéb wyjatkowo
uporzadkowany egzystuja przypadkowe osoby, swoja bierna obecnoscia potwier-
dzajace czytelng adekwatno$¢ (juz nie trywialno$¢) towarzyszacych im stownych
sentencji. Wzajemna przystawalno$¢ elementéw tej konstrukeji, rodzaj synchronii,
na ktérej oparte jest cate zdarzenie, a wszystko to wzmocnione poprzez porzadku-
jacy ksztalt kadru, stanowi celny komentarz do egzystencjalnej kondycji kazdego
z nas. Owo surrealne w swojej istocie zestawienie w efekcie koncowym kojarzy sie
z nienagannie zaprojektowanag, teatralng inscenizacjg, ktérej wydzwiek jest w tym
samym stopniu celowy i czytelny, co przypadkowy.

»Sceny ulicy” Krzysztofa Saja stanowig lustro o co najmniej podwdéjnym odbiciu.
Wieloznacznos¢, ktéra w tym odbiciu jest nam dane niekiedy zauwazy¢, w pewnym
sensie nawigzuje do holograficznego przenikania sie aspektéw rzeczywistosci, ge-
nerujac tym samym mnogo$¢ jej interpretacji. To za$ pozwala nam zobaczy¢ wiecej
i... nieco inaczej. Stuzy to gtebszemu poznaniu i zrozumieniu $wiata, ktéry cho¢ do-
stepny jest kazdemu, to dla kazdego jednak nieco inaczej. m
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ZUZANNA SOKOLOWSKA

Miejski przewodnik,

czyli prywatna mitogeografia miasta

ky Tower to nowoczesny i najwyzszy budynek w Polsce, ktéry wyrést w sa-

mym centrum Wroctawia. Kiedy przejezdza sie przez wiecznie zakorkowane

ulice miasta, wyrasta on znienacka na oczach mieszkancéw i turystéw, wzbu-
dzajac ambiwalentne uczucia: od zachwytu, nieskrywanej fascynacji przez podskor-
ne poczucie przynalezno$ci do wielkiego $wiata, az po wizualne odrzucenie zwigzane
z niedopasowaniem do architektury przestrzeni. Sky Tower oferuje wiele rozry-
wek - taras widokowy, z ktérego mozna spogladac na panorame Wroctawia, galerie
handlowa, gdzie mozna da¢ upust swoim konsumpcyjnym pragnieniom, biurowce
do wynajecia oraz ekskluzywne apartamenty. Innymi stowy, ten strzelisty budynek
jest spuchniety od pozadania wtadzy, stajac sie synonimem statusu spotecznego
i checi dominacji, wzbudzajac konieczny, podniecajacy dystans, jaki wywotuje luksus.
Mateusz Palka przemierza miejskie przestrzenie uzbrojony w swéj aparat, pro-
bujac stworzy¢ prywatny przewodnik po Wroctawiu, ktérego punktem wyijscia staje
sie Sky Tower. Jego monochromatyczne fotografie dalekie sa od nadmiernej estety-
zacji rzeczywisto$ci. Zamkniete w wyciszonych, kontrastowych kadrach przestrze-
nie buduja zupetnie nowa, miejska narracje. Palka stworzyt osobistg mitogeografie,
oznaczajaca w jego przypadku jednostkowe doswiadczenie przestrzeni, sktada-
jace sie z intymnych wyobrazen oraz wspomnien [ 1 ]. Artysta prébuje odnalez¢
sie w zupelnie nowej dla siebie relacji ja-miasto, starajac sie wynegocjowac za po-
moca swoich zdje¢ definicje tozsamosci. Krzysztof Giedroy¢ w swojej ksiazce Listy
z dolnego miasta pisat, Ze miasto mozna podzieli¢ na dwie strefy - dolng i gérna,
ktérego newralgicznym punktem jest przejscie miedzy tymi obszarami. Dolng strefe
interpretuje Giedroy¢ jako miejsce codziennej, ludzkiej egzystencji, zbudowanej wo-
két architektoniczno-urbanistycznej przestrzeni, gérna tymczasem widzialna jest
tylko wtedy, kiedy historia staje sie jednym z gtoséw czasu [ 2 ]. Ten podziat wi-
doczny jest na fotografiach Palki, ktéry kontrastuje nowoczesny dzwiek wspotcze-
snej historii z przeszto$cig miasta, skonstruowang z nadgryzionych zebem czasu
budynkdéw, wielorodzinnych blokowisk czy opustoszatych, przygnebiajacych ulic
z niedbale i na szybko naprawiana kostka brukowa. Sky Tower na zdjeciach Palki
prezentuje sie jak ztowrogi nowotwor, gérna, niepokojaca strefa, ktérg obserwuje
z daleka. Artysta nie przekracza cienkiej granicy pomiedzy bezpieczng oswojong

1 E.Rewers, Sztuka miasta-miasto w sztuce, Krakéw 2010, 5.250.

2 Cyt.zaT. Stawek, Miasto. Préba zrozumienia, [w:] E. Rewers, Sztuka miasta-miasto w sztuce, Krakoéw 2010, s. 24.

przestrzenia a miejscem niczyim, pozbawionym okreslonego znaczenia, jakim jest
zrealizowana z wielkim rozmachem inwestycja w postaci wiezowca. Wnikliwie ob-
serwuje jego powolne wtlaczanie w miejska tkanke, ktéra krztuszac sie i dtawiac
obtaskawia niechciany byt, pozbawiony jakiejkolwiek historii. Palka poprzez swoja
fotograficzna narracje, pyta o tozsamo$¢ cztowieka. Czy beda jg ksztattowa¢ nie-miej-
sca, postugujac sie terminologia stworzong przez antropologa kulturowego Marca
Augé, na ktorych nie nastepuje emocjonalny zwigzek ludzi z danym obszarem? Kadry
artysty mimowolnie sugeruja te niepokojaca mozliwo$¢. Na oczach widzéw dokonuje
sie wnikliwy, fotograficzny spektakl, podkreslajacy nieuporzadkowanie, architekto-
niczna niezgodno$¢ i nieustajgca procesualno$¢ miejskiej przestrzeni, w ktdrej coraz
trudniej mozna sie zadomowi¢. m
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Anna Chojnacka

1. Kult ciata, 1962

2. Katowice I. 60. XX w.
3. Czas uptynat, 1961

4. Ostatni autobus, 1973

KRZYSZTOF JURECKI

Przypomnienie tworczosci
Anny Chojnackiej

Muzealnictwo w zakresie fotografii polskiej w ciagu ostatnich dziesieciu lat zatrzymatlo sie w rozwoju.

likwidowano dziaty fotografii w Muzeum Sztuki w todzi, CSW Warszawie,

a jeszcze wczes$niej w Muzeum Narodowym w Poznaniu. Nikt nie prowadzi

skoordynowanych badan, brakuje osrodka w MKiDN albo IS PAN czy odpo-
wiedniej sekcji w ZPAF-ie w Warszawie, ktory organizowatby sesje czy wydawat
naukowe publikacje. Powstaje pytanie, kto ma sie tym zaja¢ tak, aby nie przepadt
czy nie popadt w niepamie¢ dorobek polskiej fotografii wieku XIX czy XX-tego.
Nic w tej kwestii nie czyni takze ZPAF, cho¢ probowat w latach 70. i 80. Moze takie
badania mogtoby skoordynowa¢ Muzeum Historii Fotografii w Krakowie, oczywi-
Scie przy pomocy MKiDN, ktére interesowato sie fotografig polska w latach... 50.
XX wieku, kiedy istniat w ministerstwie specjalny departament kierowany przez
Mariana Szulca. Te luke zastepuja czesciowo festiwale fotografii, ale tu niestety ilos¢
nie przechodzi w jakos¢.

W Muzeum Historii Katowic odbyta sie monograficzna ekspozycja prac Anny
Chojnackiej (1914-2007), ktérej kuratorem byta Zofia Szota z Dziatu Fotografii. Na
poczatku 2015 wydano album bedacy poktosiem wystawy ekspozycji ,Czas u-ptynat”
Anna Chojnacka - Fotografia (Muzeum Historii Katowic, 2015), takze w opracowaniu
Szoty. Takich monograficznych wystaw nie znajdziemy na polskich festiwalach, gdyz
ich organizacja wymaga wiele badan i przygotowan.

WYSTAWA

Ekspozycja zostata starannie zaaranzowana scenograficznie. Pokazano materiaty
filmowe Janusza Musiata dotyczace zycia artystki. Na catej ekspozycji pojawiata sie
niebieska linia w formie dopetniajgcego ornamentu, ktéra byta czasami zbyt mocnym
motywem, przypominajacym stynng idee Edwarda Krasinskiego i jego konceptualny
pomyst na sztuke i zycie. Ale nie miatl tu swego uzasadnienia. Okazato sie, Ze nie-
wiele oryginalnych fotografii pozostato po Chojnackiej - artystce, ktéra bardzo ceni
Waldemar Jama - jeden z najwazniejszych fotograféw na Slasku. Jednak nie jest do
konca artystka zapomniang, gdyz brata udziat w prestizowej ekspozycji w Zachecie
,Dokumentalistki - polskie fotografki XX wieku” pokazanej w 2008 roku, cho¢ pojecie
dokumentu w bezpodstawny sposéb rozszerzono tutaj do nieuzasadnionych granic.

PRZYPOMNIENIE TWORCZOSCI ANNY CHOJNACKIE)



Wystawa podzielona zostata na kilka dziatéw: Miasto. Jest

to oczywiscie jedna z najstarszych tradycji obrazu fotogra-
ficznego, zaréwno w aspekcie dziewietnastowiecznym, jak
tez, w tym przypadku, koncepcji piktorialnej z okresu mie-
dzywojennego i powojennego, kiedy kontynuowano tego typu
tradycje. Warte uwagi sa widoki Katowic z lat 60. i 70. Ujecia
z gory sa daleka, cho¢ typowa wypadkowa widzenia konstruk-
tywistycznego, z interesujaca topografia pejzazu, z widokami
przemystowych przedmie$¢ zmieniajacych sie w nowe cen-
trum Katowic (m.in. stynny Spodek). Chojnacka umiejetnie
operowata kontrastowaniem ,starego” (budynek Teatru im.
Wyspianskiego) z ,nowym”, z formalnym wykorzystaniem
geometrycznego uktadu $niegu w coraz bardziej uabstrak-
cyjnione obrazy. Wptyw malarstwa abstrakcyjnego od konca
lat 50. byt przemozny. Dlatego tacy fotografowie jak Jerzy
Lewczynski, Zofia Rydet czy wcze$niej Zdzistaw Beksin-
ski, w réznym natezeniu mu ulegali. Jakze inaczej wyglada
zycie miasta widziane z gory przez teleobiektyw, ktéry skraca
perspektywe. O tych pracach nalezy pamieta¢ takze w kon-
tekscie wystawy prac Elzbiety Janickiej i Wojciecha Wilczyka
,Inne Miasto” (2013) prébujacych patrze¢ na Warszawe z ,pta-
siej perspektywy” w ten sposéb odczytujac jej historie. Ale
miasto Chojnackiej to tez bezkrytyczny modernizm w wersji
socjalistycznej, bedacy propagandowa wersja nowoczesne-
go widzenia, w ktérym zniknat wczeséniejszy piktorializm
ijego atrybuty: romantyzm i nostalgia.

Kolejna czescia ekspozycji byt Przemyst. Ogladali$Smy duza
ilo$¢ zdje¢ nocnych, z fabryk, w tym wytopy suréwki. Byto
to jeszcze bardziej namacalne zaangazowanie w tradycje re-
alizmu socjalistycznego, ktora byta powszechna w polskiej
fotografii i chetnie popierana przez aparat propagandy. Ale
czasami pojawiat sie takze rys krytyczny w postaci zdjec¢
ukazujacych zniszczenie przyrody przez przemyst. Majg one
jednak forme mocno odrealniong ostatecznie przypomina-
jac kompozycje graficzna. Artystka w przemysle poszukiwata
form abstrakcyjnych w wersji konstruktywistycznej, podobnie
jak miato to miejsce w dwczesnej koncepcji malarstwa. W tym zestawie jest jedna
dziwna fotografia, ktora przynalezy takze do nastepnej kategorii, wyodrebnio-
nej przez kuratorke pokazu, zatytutowanej Cztowiek. Wspomniana fotografia
umiejscowiona jest w albumie w kategorii Przemyst, ale jest to ostatnie zdje-
cie w tej czesci wydawnictwa [1]. To akt kobiecy pokazany na tle trzech szybéw
gérniczych. Przypomina sen czy tez moze kojarzyc¢ sie z czyms$ nieokre$lonym,
ale tragicznym. Prawdopodobnie autorka chciata przeciwstawi¢ nieskazitelno$¢
natury i jej niewinno$¢ brutalnosci czy degradacji przemystu. W kazdym razie
jest to wyjatkowa praca, szkoda, Ze ten pomyst nie zostat rozwiniety.

Cztowiek jest anonimowa masa, co kojarzy sie z wizjg panstwa socjalistyczne-
go, w tym pompatycznych uroczysto$ci gorniczych, jakie Chojnacka fotografowa-
ta. Ciekawe jest skontrastowanie ludzi na ulicy z plakatami filmowymi z Popiotéw
czy z Faraona. Inne prace z tego zakresu, jak chtopiec niosacy ksiazki, przypo-
minaja o wptywie ,Matego cztowieka” - stynnego cyklu Zofii Rydet. Ale w tym
zestawie po raz kolejny pojawiaja sie fotografie z socrealistycznym rysem, co
Swiadczy o tym, ze artystka, podobnie jak np. Pawet Pierscinski z Kieleckiej Szko-
ty Fotografii, bardzo dtugo realizowata zdjecia propagandowe (np. dwaj chtopcy
z modelem rakiety), cho¢ zdarzaty sie jej zupeknie inne, zdecydowanie bardziej
dokumentalne ujecia, jak starszego mezczyzny przy straganie z gazetami.

Jednym z najciekawszych dokonan, §wiadomie rozwinietych w cyKl, jest
Ztom z poczatku lat 60. Wykonamy, jak pisata Szota [...] podczas fotografowania
przemystowych hatd, wysypisk Smieci i sktadnic ztomu. Ze wzgledu na rézny dobér
zdjec autorka nazywata go réwniez ,Nowy, wspaniaty swiat”. Te niezwykte, sur-
realistyczne kompozycje zaistnialy dzieki umiejetnosci syntetycznego spojrzenia
artystki na rozrzucone w nietadzie przedmioty zbedne, odrzucone, a niegdys bliskie
konkretnemu cztowiekowi, towarzyszgce mu w codziennym zyciu [2]. Moze jest
to nawet najwazniejsze dokonanie, jesli oceniac je poprzez zastosowang metafore
ujecia zycia ludzkiego. Pomyst polegat m.in. na portretowaniu i ukazywaniu po-
staci w zniszczonym autobusie, w muzeum wobec rzezb, trzymajacej zniszczong

figurke czy zegar. Osoby te uSémiechaja sie lub sa odwrécone, co mozna okresli¢
mianem nowoczesnego portretu.

Kolejnym, réwnie udanym cyklem, jest zestaw portretéw , Wsrod plastykow
$laskich”, ktoéry w wiekszos$ci powstat w okre$lonym czasie na konkurs zorgani-
zowany w 1962 roku i potem byt pokazany na wystawie w 1964 roku. Chojnac-
ka przedstawita artystow w niejednolity sposéb w réznych kontekstach, takze
przy pracy tworczej czy wyjatkowo w przestrzeni miejskiej (Rafat Pomorski).
Interesowat jg psychologizm sytuacji, nie tylko twarzy. Zwraca uwage zdjecie
Igora Neubauera na cmentarzu zydowskim. Z pewnoscig Chojnacka byta jedna
z wazniejszych polskich portrecistek dekady lat 60. Kontynuacja tego myslenia
byt bardziej basniowy cykl , Teofil Ociepka”, poswiecony popularnemu malarzowi.

Twoérczos¢ Chojnackiej dzieki wystawie i albumowi stata sie bardziej roz-
poznawalna w kontekscie fotografii polskiej lat 60.-80., kiedy artystka dziatata
i wystawiata. W 1963 roku Chojnacka wykonata swoja najstynniejsza fotografie
Kult ciata, wielokrotnie nagradzana na konkursach, ktéra przyjeta zostata jako
dar artystki do zbioréw MoMA w Nowym Jorku. Jest ona nadal niestychanie
aktualna. Przedstawia stojacych i siedzacych ludzi w strugach wody padajacej
z ulicznej fontanny. Ale odpowiednie kadrowanie ukryto cato$¢ banalnego zda-
rzenia. Zdjecie poprzez odpowiedni kadr stato sie, czego nie spodziewata sie
autorka, uniwersalnym ostrzezeniem... przed konsumpcyjnos$cia $wiata czy tez
ponowoczesnym czy$écem.

Z wielu powodo6w trzeba przygotowywac takie monograficzne wystawy, po-
niewaz sg one niezbedne dla poznania polskiej historii fotografii XX wieku. Nie
mozna poprzestac na ciggtym pokazywaniu wystaw Rydet i Lewczynskiego w naj-
rézniejszych konfiguracjach, poniewaz nic poznawczego z tego nie wynika. m

1 Nawystawie omawiana praca umiejscowiona byta w kategorii Cztowiek, inaczej niz w albumie.
2 Z.Szota, [wstep], Anna Chojnacka. Fotografia, Muzeum Miasta Katowic, Katowice 2015, s. nlb. Nalezatoby

tylko sprostowac okreslenie ,surrealistyczne kompozycje” na ,metaforyczne”.
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Cisza i strach

URSZULA BENKA

Patrycja Dolowy znéw przedstawila swoja fotofilozofie, jako synteze fotografii (grafiki Swietlnej) ze steatralizowana forma literatury.

synagodze wroctawskiej byt wiec koncert-

-performance zespotu neTTheatre, bedacy

prologiem do spektaklu ,Kryjéwka” w re-
zyserii Pawta Passiniego. Opowie$¢ snuta wraz z Marig
Porzyc odnosi sie do wtasnych poszarpanych Holokau-
stem korzeni. Bowiem by¢ polskim Zydem dzisiaj, to by¢
potomkiem kogos$, kto Zagtade przetrwat, czyli samemu
istnie¢ wbrew wyczuwalnej $cianie Zagtady.

Pokazany jest stan tego, kto sprawit, Ze istniejemy. Cu-
dem. Kosztem zycia w piwnicy lub komérce. Albo w norze,
czym Dotowy zasugerowata swoistg zwierzecos¢, a przy-
najmniej dzieciecos¢, do jakiej redukuje sie cztowiek zda-
ny na taske i nietaske innych oraz przypadku. W, Kryjow-
ce” chodzi o percepcje zamkniecia, ciemnosci, osaczenia,
szeptu. Dotowy chce to uchwyci¢ od $rodka, od psychiki.

0Ot6z moéwi o doswiadczeniu bliskim w swej istocie
temu, co antropolog kultury zowie rythes de passage, psy-
cholog za$ zaliczy do gtebokich traum. Ryty takie pieczeto-
waly opuszczenie znanej kondycji cztonka grupy spotecz-
nej. Wprowadzaty do nastepnego kregu. Wezedniej sama
che¢ naruszenia owej linii stanowita profanacje, wigzata
sie z karami, ,teraz” jednak, po drugiej juz stronie, maja-
cej od tysiacleci swoje hebrajskie okreslenie - Sitra Achra
- zostawato sie wtajemniczonym. Styszato sie tajone do-
tad wersje mitow i wiedze rezerwowang dla dorostosci,
dla funkcji przywédczych, a wreszcie dla kaptana i uzdro-
wiciela. Ciato adepta otrzymywato odpowiedni temu styg-
mat. Malunki, tatuaze, strzyzenie wtoséw, zapuszczenie
brody, golenie, naciecia skéry, w niektérych wypadkach

CISZA | STRACH

takze uszkodzenia ciata. W dawnym Izraelu byt zwy-
czaj koronacyjnego wywichniecia stawu biodrowego,
poniewaz tylko kulawy mezczyzna stawat sie podobny
do kulawego patriarchy Jakuba; uczestnictwo w bolesci
i kalectwie nabytym wskutek walki na schodach do nieba,
predysponowato do objecia ,Jakubowej” wtadzy. Mojze-
szowi z kolei wyrosty rogi madrosci.

Zmiany te pieczetowato nowe imie. Patriarcha Jakub
ustyszat: ,0dtad zwiesz sie Izrael”. W gruncie rzeczy rato-
wany na ,aryjskich papierach”, wykluczony ze znanej so-
bie przestrzeni. Zyd pozbywat sie fryzury, nakrycia gtowy,
ubrania - i przyjmowat nowe imie. Miejmy $wiadomos¢,
Ze zaréwno gojowskie imie, jak chrzest i pozbycie sie ta-
lisu w tym konteks$cie oznacza wykroczenie poza bycie
sprawiedliwym wobec Boga, w rozumieniu tego w juda-
izmie. Aby przezy¢, cztowiek musiat jes¢ to, co goje. Musiat
sie strefic.

Z takiego punktu kryjéwka Zyda okazuje sie miejscem
analogicznym do groty, grobowca, labiryntu czy podzie-
mi, gdzie dokonywano rytéw przej$cia. To w warstwie
zewnetrznej. W wymiarze ducha ukrywajacy sie czto-
wiek doznaje wtasnej nieczystosci i wystepku: swoiscie
gnije. Z cata tego konsekwencja dla psychiki. Lek, nuda,
niepewno$¢, zagubienie w czasie, omamy zmystowe, na-
wet szalenstwo.

Patrycja Dotowy od samego poczatku penetruje rejony
tak lub inaczej stabo obecne we wspétczesnej refleks;ji.
Motyw Lilith, pierwszej zony Adama, jest praktycznie nie-
znany Polakom. Lilith uosabia za§ mroczne i mordercze

Patrycja Dotowy

1. Widoczek: Most Uniwersytecki, Wroctaw,

z serii ,Widoczki", 2014, obiekt: odlew gipsowy,
fotografia czarno-biata analogowa naswie-
tlana na emulsji Swiattoczutej, barwiona, ok.
5/7 cm; dokumentacja obiektu: fotografia
kolorowa, wydruk wymiary w cm, 15/15 cm
2. Widoczek: Wyspa Piaskowa, Wroctaw,

z serii ,Widoczki”, 2014, obiekt: odlew gipsowy
[fotografia czarno-biata analogowa naswie-
tlana na emulsji Swiattoczutej, barwiona, ok.
7/7 cm; dokumentacja obiektu: fotografia
kolorowa, wydruk wymiary w cm, 15/15 cm
3. ...belle..., Artefakt 5, z serii ,Widoczki”,
2012, odlew gipsowy, fotografia czarno-biata
analogowa naswietlana na emulsji $wia-
ttoczutej, barwiona, wymiary ok. 23/36/3
cm, Galeria Fundacji Sztuki Wspétczesnej
Program w Warszawie

4. Pawel Passini i netTheater, koncert-
-performance Songs of My Neighbours w
Synagodze pod Biatym Bocianem, 2014,
fotografia kolorowa, fot. Kuba Wojtowicz

5. ...i byta moda w getcie...,, Artefakt 7, z
serii ,,Widoczki”, 2012, odlew gipsowy, foto-
grafia czarno-biata analogowa naswietlana
na emulsji $wiattoczutej, barwiona, wymiary
23/26/26/36/3 cm, Galeria Fundacji Sztuki
Wspodtczesnej Program w Warszawie



aspekty kobiecosci a takze wolno$ci. Fascynacja ma-
cierzynstwem, jaka niedtugo potem ogarneta artyst-
ke, owocowata szeregiem nieporozumien. Projekt
pt. Sztuka matek w cenionych galeriach, byt z miejsca
atakowany albo upupiany jako amatorszczyzna go-
spodyn domowych badz prowokacja na fali kultury
gender [ 1] . Akceptujemy bowiem macierzynstwo,
ale tylko do punktu, gdy zaczyna stwarza¢ problemy.
Matka obca rasowo, kulturowo, niepetnosprawna,
immoralna, matka dzieci szczeg6lnej troski, nie mie-
$ci sie w widnokregu przecietnego Polaka. Dotowy
zaciekawiato naruszanie stereotypu macierzynstwa.

Etap trzeci, Widoczki, byt juz wyjsciem poza
klasyczna wystawieniowa fotografie; jest trwaja-
cym wiele dni performensem, powtérzonym tego
lata we Wroctawiu, a na koniec jako film pokazanym w synagodze Pod Bocianem.
W planie pokazy berliniskie, nowojorskie i w Tel Awiwie. Pisatam o tym pomy-
$le w ,Ricie Baum”, przypomne wiec tylko: artystka zakopuje mate ceramiczne sko-
rupki z odbitymi na nich zdjeciami ludzi (najczesciej kobiet), w miejscach, gdzie zyli
przez Zagtada. Teraz znajduja sie tam parkingi, skwery. C6z, i Warszawa, i Wroctaw
zmienity sie od przedwojennych czaséw nie do poznania. W performensie gra role
sam fakt zdmuchniecia wichrem dziejéw pewnych miejsc: fakt zastapienia eleganc-
kiej secesyjnej architektury pézniejsza tandeta, podkreslajacy wyrwanie z korzenia-
mi. Dodam, ze kobiety ze zdje¢ odbitych na skorupkach sa zwykle fadne, atrakcyjne.

Takim oto sposobem Dotowy przeprowadza ponowny pochéwek. Nie oznacza
ptyciutkich, wykopanych dziecinng fopatka ,,grobé6w”. Przykrywa natomiast glinia-
ne zdjecie inaczej niz obserwujemy na pogrzebach. Wspétczesny rytuat grzebalny
zasadza sie na dystansie pomiedzy zmartym a zatobnikiem. Ziemia jest ciskana
na wieko trumny albo urny, ale nie na ,Zywa” twarz. Totez ciskanie bywa energiczne,
majac w sobie co$ z ,a kysz!”. Dotowy jednak delikatnymi ruchami rozktada ziemie
tak, aby jak najdtuzej twarz ze zdjecia pozostawata widoczna. Jej ruchy sa piesciwe.
Wyciaga z mieszka nieregularne brytki, obraca w palcach, jakby sie upewniajac, ze
»pasuja”. Ma jaskrawie polakierowane paznokcie, czerwien lakieru podkresla ero-
tyczny wymiar wydarzenia.

Swoje dziatanie nazwata zaptadnianiem miasta pamieciq. 1 chodzi jej o erotyke,
ktora jest po prostu wpisana w zagtebienie sie tonie - tonie ziemi. Rys ten czyni
z pochéwku akt poczecia nowego Zycia. Pamietajmy, Zadne narzedzie nie odgra-
dza reki ,masujacej” Zegnang twarz. Wszystko to na granicy zabawy dzieciecej i ja-
kiego$ prastarego obrzedu wiasnie, zasadzajacego sie na wierze, iz ciato nadal zyje,
a bynajmniej nie tylko dusza. Ciato Zyje, poniewaz ,staje si¢” grobem, poniewaz
kurhan, dolmen, urna lub sarkofag sa teraz dla uwolnionego ducha trwalszym ciatem

1 Por. P. Dotowy, Sztuka niepowazna. O projekcie ,Sztuka matek” i wykluczaniu macierzynstwa ze sfery sztuki
wysokiej, ,Metafora” nr 12/93, s. 199 i nast.

- opuszczenie go moze by¢ tylko juz przeciwien-
stwem $mierci - jaka$ forma zmartwychwstania.
Narzuca sie hebrajskie, radosne Allelujah jak w son-
gu Leonarda Cohena, porajacego sie z analogicz-
nym wyzwaniem powojennego, czyli dekodowane-
go przez $ciane Zagtady, Zydostwa.

Skoro powrdét na miejsce ,pierwotne”, to zmia-
ny w wygladzie miasta okaza sie ledwie powierz-
chowna uzurpacja historii. Sam pogrzeb jako zaba-
wa! Grzebany ma w niej swoéj udziat - na przyktad
ud$miecha sie do konca z fotografii.

Lopatka lezy odtozona. Ziemia jest brana i kta-
dziona wiasnorecznie. Ruchy palcéw, przegubéw

© dtoni, sposéb, jaki porusza sie artystka, owszem,

sa uwodzicielskie, ale gesty i poruszenia s3 tu

naturalne. Artystka-celebrantka pamieta, iZ jej gra ze $miercig ma kontekst i jest

nim w spektaklu zamkniecie, zduszenie, co czyni z Kryjéwki takze akt funeralny jako
unieruchomienie. W ciasnym ukryciu.

Film z Widoczkéw jest dopowiedzeniem performesu. Gdyz najpierw stymulowa-
na muzyka uwaga skupia sie na taficu ragk nad pustymi karteczkami. Rece w abstrak-
cyjny desen. Kolorowe. Krwawo czerwone paznokcie. Kartki biate, pergaminowe,
potprzezroczyste. Na nich pojawiaja sie pisane zamaszyscie stowa: NIGDY, NIKT, NIE
i NIC,, $piewane na melodie tylez mistyczna, co dziecinng, tatwo pochwyci¢ rytm.
Songs of My Neighbours skomponowane sa na motywach muzyki Zydéw wschodniej
Europy. Wyczuwalna lekko$¢. Zaledwie cztery instrumenty kwartetu, Spiew przecho-
dzi w recytacje. Obie autorki recytuja. Uktadaja na kartkach pestki wisni. To nasienie.
Nasienie bez gleby. Nasienie rzucone na papier.

Swietliste konfiguracje NIE z NIKT i NIC, z wyrazem CISZA, z wyrazem-uwer-
turg ZDRETWIENIE i kilkoma jeszcze stowami-kluczami, okazaly sie artystycznie
kongenialne. To wtadnie tutaj mamy owo prastare regressus ad uterum, podkreslone
juz konwencja zdje¢ nawiazujacych do czarno-biatej fotografii. Zstapienie do tona.
W gréb, w jaskinie, kryjowke — miejsce bedace jednoczesnie labiryntem psychiki
i kruchutka namiastka bezpieczenstwa. Ilez razy zawodna? Gdy wywlekano Zyda,
byto to jak wyrywanie perty z muszli. Sp6jrzmy na jeden z powszechnie znanych
biblijnych motywoéw: cztowiek-skarb, cztowiek-tajemnica ukryty w brzuchu wiel-
kiej ryby, czyli Jonasz prefigurujacy Chrystusa. Cztowiek-skarb w zt6bku betlejem-
skiej stajenki. Kazdy cztowiek, méwi Talmud, jest Kosmosem. Tutaj twércy z net-
Theatre dotykaja zimnej prawdy. Tym milionom, ktére zginety, NIKT nie pomdgt.
NIGDZIE nie dano im azylu. NIC nas nie obchodzit ich los. Styszeli NIE. Za murem
Getta kreci sie karuzela. Po co ty, dziecko o to pytasz, po co ci to, dziecko, wiedzie¢?
- brzmi w spektaklu wrecz przejmujaco. Tak, artysci jest $wiadoma, Ze styka sie -
przez $ciane jeszcze - z naszym juz doswiadczeniem, mianowicie ludzi (normalnych,
przyzwoitych) méwiacych owo NIE. m
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Autoportret holistyczny

,Alegorie Tozsamo$ci”- tak zatytutowana jest, zrealizowana w formie
dyptykow, najnowsza seria fotograficznych prac Doroty Sitnik, ktérych pre-
zentacja miata miejsce w styczniu 2015 roku w t6dzkiej Galerii FF, nastepnie
za$ w lipcu i sierpniu w Muzeum Wspétczesnym we Wroctawiu. Prace wro-
ctawskiej artystki stanowig ciekawy przyktad wykorzystania autoportretu,
ktorego uzupelnieniem sg starannie dobrane fragmenty pejzazu, nawigzujace

do emocjonalnego wyrazu samych portretéw. W swoim odautorskim credo
autorka wyznaje: W pewnym sensie utoZsamiam sie z naturg, odgrywajqc role,
przybierajqc pozy, upodabniam sie do krajobrazu. Strojem, fryzurq czy kolorem
nasladuje jego elementy, ale - z drugiej strony - takze natura nabiera cech ludz-
kich, odzwierciedlajqc emocjonalne stany mojego umystu. W zasadzie nic w tym
dziwnego, przeciez jesteSmy czesciq natury, ona zas spoglgda na siebie naszymi
oczami. Jestem sobg, ale jestem tez drzewem, jestem rzekq, gorq, jestem deszczem.
Chce tez opowiedziec o jednosci i przenikaniu sie tego co zmystowe, z tym co du-
chowe. Sens powyzszej deklaracji wskazuje na bardzo $wiadome utozsamienie
sie autorki z ekostrukturg planety. Istota tego do$wiadczenia jest sieganie ku
glebszym poktadom wtasnego ja, poszukujacego uniwersalnego spetnienia,
niezbednego do petnego urzeczywistnienia osoby ludzkie;j.

W Fenomenologii percepcji Marice Merlau-Ponty zauwaza, iz spoistos¢ cia-
ta bynajmniej nie rywalizuje z ggszczem $wiata, ale jest, przeciwnie, jedynym
sposobem przenikania do serca rzeczy, przeksztatcania mnie w swiat, a rzeczy
- w tkanke cielesnosci [ 1]. Z tego punktu widzenia ciato ludzkie jest przygod-
noscia, ktéra zdarzyta sie materii, stanowiac jednoczes$nie dla nadbudowanej
nad nim jazni zasadniczy, porzadkujacy, personalizujacy punkt odniesienia,
akcentujgcy niepowtarzalno$¢ kazdego istnienia. Autoportret stanowi rodzaj
katalizatora tak sformutowanej tezy. To dzieki niemu mozemy zobaczy¢ siebie
pod postacig bytu nie tylko wspotistniejacego, ale przenikajacego sie harmo-
nijnie z otoczeniem. Jest autoportret komunikatem wysytanym ku innym, ale

1 M. Merlau-Ponty, Fenomenologia percepcji, przet. M.Kowalska i ].Migasinski, Warszawa 2001, s.140.



sita jego oddzialywania dotyka przede wszystkim
samego autora, generujac imperatyw petniejszego
samopoznania. Jakze znaczace w tym kontekscie wy-
daja sie stowa Urszuli Czartoryskiej: Autoportret,
z cechujgcym go nieodtqcznym draznieniem granic
intymnosci oraz - jednak - przestrzeganiem regut
zapisu na kliszy, moze by¢ rozumiany jako metafora
twdrczosci wogdle [ 2] .

Fotograficzne prace Doroty Sitnik reprezentuja
koncepcje personifikacji oraz animizacji, co stano-
wi dyskursywny sposo6b ujecia owej postulowanej
przez nig jednosci. Latwo poréwnywac cechy natury
z kolejnymi przedstawieniami osoby autorki, do-
szukujac sie podobienstw i wzajemnych implikacji.
Trudniejszym, ale przeciez bogatszym sposobem ro-
zumienia owych podwdjnych prac jest traktowanie
ich w kategoriach bardziej holistycznych. Natura, jak
i przegladajacy sie w niej cztowiek, sg przejawem tej
samej zasady, ktorej istote ledwie przeczuwamy, ale
jesteSmy w niej zanurzeni z catym dobrodziejstwem
naszego bycia. Pogtebiona analiza omawianych
prac powoduje swego rodzaju natoZenie na siebie

obrazéw lewej i prawej strony dyptykéw. Rodzaj Doroty Sitnik

1. Alegorie tozsamosci,
2014, fotografia
cyfrowa, 140 x 100 cm

syntezy, ktéra woéwczas zachodzi, przekracza zna-
czenie nadbudowane jedynie nad sprawozdawczym
przekazem plynacym ze zdje¢. Fotografia - poprzez

autoinscenizacje - pozwala zobaczy¢ wtasng oso- 2. Alegorie tozsamosci

2013, fotografia
cyfrowa, 140 x 100 cm

be w ekstremalnym przedstawieniu, umozliwiajac
artystce swoista, kontrolowana reinkarnacje. Tak

pojmowany autoportret jest odmiang autoanalizy, 3. Alegorie tozsamosci

2014, fotografia
cyfrowa, 140 x 100 cm

ktéra daje szanse na odkrycie przynajmniej czesci
zastony na co dzien szczelnie okrywajacej prawde

o skomplikowanej naturze wtasnej podmiotowosci. 4. Alegorie tozsamosci,

2013, fotografia
cyfrowa, 140 x 100cm

Utozsamianie cztowieka z naturg, majace swoje
zrédta juz w kulturach pierwotnych, miato zazwy-
czaj podtoze religijne, okreslato Swiatopoglad, two-

4]

rzyto podstawy kosmogonii. Zalezno$¢ od przyrody zawsze byta interpretowana
jako wiodacy aspekt egzystencji. Cztowiek ze swoja jaznia i zewnetrzny, otaczajacy
go $wiat do$¢ powszechnie sa ujmowane jako oddzielne elementy dualistycznej
uktadanki, w ktérej — nota bene - to cztowiek uzurpuje dla siebie role podmiotu.
Jednakze w niektérych praktykach duchowych, ale takze we wspotczesnej eko-
filozofii, daje sie zauwazy¢ sktonno$¢ do niedualnego traktowania tych dwéch

2 Urszula Czartoryska, Fotografia - mowa ludzka. Perspektywy teoretyczne, Tom 2, stowo/obraz terytoria,
Gdansk, 2005, s.166-168.

©

kategorii ontologicznych. Taka intencja wydaja sie emanowac , Alegorie TozZsa-
mosci”, uzmystawiajac nam wspomniang juz prawde, Ze pomiedzy cztowiekiem
a planeta mozna postawi¢ znak réwnosci, co w dalszym rozwazaniu mozna rozsze-
rzy¢ na caty kosmos z jego juz rozpoznanym, jak i wciaz jeszcze ukrytym sensem.
Ogromnie spetniajace jest wiec takie dziatanie, w ktérym artysta poprzez rozmaite
metody wgladu w tajemnice niedualno$ci, rozpoznaje swoja tozsamo$¢ w zgodzie
z otaczajacym go $wiatem. Tym sposobem odnajduje tez odniesienia do wszelkiej
pozytywnej transcendencji.

»Alegorie Tozsamo$ci” unifikujg istnienie do jakiej$ pra-zasady, poprzez co wy-
zwalajg sposob rozumienia i rozpoznania odrebnej, niepowtarzalnej, ale takze ciagle
nierozpoznanej natury cztowieka. Stanowig odmiane autoreferencji, bedacej od-
krywaniem siebie w aktach kolejnych przyblizen realizowanych w fotograficznym
zapisie.

Nieco inng w charakterze interpretacja ,Alegorii” jest czytelna manifestacja
kobiecosci jako takiej, ktéra w obrazach Doroty Sitnik przyjmuje charakter iko-
niczny, stajac sie opowiescia o naturze kobiety, o jej wewnetrznej konstytucji.
Wszystkie bez wyjatku przedstawione na fotografiach wcielenia autorki wyra-
zaja idee yin, oznaczajaca biernos¢, ulegtos¢, smutek, chtéd, introwersje, ktére
to cechy w kontekscie odpowiadajacych im obrazéw natury nabierajg znaczenia
monumentalnego. Powaga, jaka emanuja kolejne dyptyki jest powaga statosci, ale
i majestatu. W konsekwencji Ziemia w sposéb oczywisty jawi sie jako ona, wyra-
zajac tym samym zenski aspekt istnienia. Takie mys$lenie koresponduje ze sformu-
towana przed laty ideg Jamesa E. Lovelocka, wedtug ktérego wszystkie organizmy
Zywe czy tego chcg, czy nie, tworzq czes¢ ogromnego organizmu o rozmiarach naszej
planety. Nieswiadomie, ale wszyscy nalezymy do Gai, tego jedynego organizmu zy-
wego, ktdry nie zmienia sie i nigdy nie umiera [ 3 ].

Zainicjowane przez Dorote Sitnik poszukiwanie wtasnej tozsamosci bedzie dla
niej niekonczacym sie procesem, taka bowiem jest natura rozwoju i poszerzania
granic poznania. Trudno tu oczekiwac¢ ostatecznych rozwigzan w kategoriach em-
pirycznego, jak i czysto dedukcyjnego poznania. Znaczace przestanie do kontynu-
acji owych poszukiwan odnajduje w sformutowaniu wspétczesnego gnostycznego
mysSliciela, Hansa Jonasa: Znalezienie trzeciej drogi - na ktérej mozna by unikng¢
dualistycznego rozdarcia, a jednoczesnie zachowa¢ dualistyczny punkt widzenia
na tyle, by utrzymac cztowieczeristwo cztowieka - jest zadaniem, ktére stoi przed

filozofiq [ 4].

Wydaje sie, iz sztuka jest co najmniej w tym samym stopniu, co filozofia, prede-
stynowana do tej roli. Tworcza, poszukujaca fotografia moze mie¢ w tym procesie
znaczacy udziat. m

3 http://www.eioba.pl/a/1wps/hipoteza-gai (dostep 01.01.2015r.)
4 Hans Jonas, Religia Gnozy, Krakéw 1994.
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Z lekkqg przesadq

ybierajac sie na wystawe fotografii Waldemara Grzelaka w jeleniogér-

skim BWA (marzec 2015 r.), bytem przekonany, Ze oto bede miat okazje

przekonac sie o pieknie w fotograficznym obrazowaniu - bo znane mi
prace tego autora nie rezygnowaty z ekspozycji waloréw estetycznych rejestrowa-
nej rzeczywisto$ci, a nawet wrecz je podkreslaly. Jest to postawa godna zauwazenia,
bowiem praktyka wspétczesnej fotografii (szczegélnie w mtodych Srodowiskach)
jest diametralnie inna. A takze - odnoszac te uwage do aktualnej krytyki fotografii -
kto dzisiaj pisze o pieknie w fotografii? Zwykle bowiem podkresla sie w niej wartosci
dokumentalne, tre$ci neokonceptualne, inscenizacyjne, interwencje prospoteczne
fotografii itd. Ale czy méwi sie o jej pieknie, o jej walorach czysto estetycznych?
Te ostatnie bywaty wszak zauwazane tylko w odniesieniu do fotografii zaliczanej do
tak zwanej twérczosci fotogenicznej, ktérej przyktadéw - niestety w coraz skrom-
niejszym wymiarze - dostarczato gtéwnie wlasnie Srodowisko jeleniogérskich twér-
cow, preferujacych fotografie czysta czy wczesniej zwang elementarng. Upominajac
sie bowiem o piekno w fotografii, mam na uwadze jej Zrédtowe rozumienie, ktére
pojawito sie juz u podstaw wynalazku kalotypii, metody wywolywania utajonego

obrazu, ogtoszonej przez W.H.F. Talbota w 1841 ., i umozliwiajacej pozyskiwanie tzw.
photogenie drawing (jak w cyklu zdje¢ Talbota w jego albumie: The Pencil of Na-
ture). Kalotypia (od kalos - greckie: piekny), odnoszac sie do estetyki malarstwa,
zapoczatkowata bogate dzieje tzw. obrazowania piktorialnego. Czy zatem dzisiaj
nawigzania do estetyki piktorializmu moga by¢ jeszcze owocne, czy sg twoércze?
I jest to okazja by wtasnie dostrzega¢ autoréw, ktorzy sie tej tradycyjnej estetyce
poswiecaja, obecno$¢ za$ fotografii neopiktorialnej w dzisiejszej postmodernistycz-
nej tworczosci jest zupetnie usprawiedliwiona, czemu zreszta sprzyjaja aktualne
cyfrowe techniki rejestracji i obrobki zdjec.

Mozna wiec przyja¢, ze piktorializm - jak méwi A. Sobota (por. jego Szlachetnosé
techniki, Warszawa 2001) - jest od poczatku istnienia fotografii, statg strategia bu-
dowy fotograficznego obrazu, dzisiaj za$ stanowi kontynuacje: ..rozwazan nad za-
sadnosciq funkcjonowania fotografii jako obrazu. Jesli artysci zwykle (a jest to ciagle
aktualne) odnosili swoja twdrczosé do wzorca natury, to czynili to z przekonaniem
o gtebokim zwigzku natury i piekna - co podkresla Sobota - i co okazato sie pod-
stawga piktorialnego ideatu w nowej metodzie obrazowania, jaka onegdaj umozli-

wila technika fotograficzna. A wiec piktorializm
fotograficzny - jak moéwi - opart sie na ...teorii
emocjonalnego przezycia natury przez jednostke,
ktora wyposazona jest w rejestrujgcq aparature
i Swiadomos¢ kulturowych wzoréw obrazowania.
Autor Szlachetnosci techniki na licznych przykta-
dach, potwierdzajacych przenikanie sie tradycji
piktorialnej z awangardowa, dowodzit, ze w isto-
cie szukali oni kompromisu miedzy tradycja a no-
woczesnos$cig obrazowania, i - dodajmy - te za-
sade mozna odnie$¢ réwniez do wspotczesnej
tworczosci.

W kazdym badZ razie fotografia piktorial-
na (i neopiktorialna) w do$wiadczaniu piekna
natury stawia na intensywnos$¢ odczu¢, a czyni
to z pewnym nadmiarem. Fotografia - jak okre-
$lit to J. Szarkowski - ze swej natury pielegnu-
je rozpustng forme widzenia, wtasnie widze-
nia - jak to nazwatem, powotujac sie na esej



A. Zagajewskiego - z lekkq przesadq. To wia$ciwie mozna odnie$¢ do wszelkiej fo-
tografii, nie tylko tej poddanej piktorialnej presji. No bo dlaczego np. zdjecia Anselma
Adamsa chwytaja i oddaja sens natury wyrazniej i celniej, niz gdyby$my odbierali
ja wprost - patrzac bez aparatu. Bo ona (fotografia) zaposrednicza nasze patrzenie
o te whasciwos¢, ktoéra tylko ona umozliwia; wiasnie o te ,lekka przesade” w widze-
niu. Ta ,przesada” wobec realno$ci to co$, co wyraza poezja; a w fotografii - fotoge-
nia; owa epifania piekna promieniujacego z obrazu: emanacja $wiatta, tam, w niej,
uchwyconego i ,zamrozonego” w obrazie na zawsze.

Pojecie ,lekkiej przesady” wprowadzit w interpretacji poezji (jesli w ogéle jest
mozliwa taka interpretacja) Adam Zagajewski w swojej ksiazce Lekka przesada (wyd.
a 5. Krakéw 2011). Postuzyt sie tu odczytaniem jego poezji przez ojca inZyniera, ktéry
spytany o jej odbior okreslit ja w kontekscie racjonalnej wymowy wtasnie jako ,lekka
przesade”. Czyz taka przesada, owym nadmiarem w odbiorze realno$ci $wiata nie
postuguje sie fotografia, a w tym - piktorialna?

Fotografie W. Grzelaka prezentujg wtasnie te ,lekka przesade” w chwytaniu i re-
jestracji przejawow natury; odwotuje sie on bezposrednio do percepcji odbiorcy,
zZwracajac uwage na to, co moze jg uwrazliwi¢, co moze zintensyfikowac¢ odczytanie
tresci. Grzelak swymi obrazami buduje specyficzny nastréj; rejestruje aure i piekno
form naturalnych, pokazuje ich estetyczng warto$¢ w sztafazu rzeczywistosci. Od-
biér tych prac musi by¢ zgodny z intencja autora eksponujacego przede wszystkim
piekno obrazowania, co zawsze byto troska fotograféw piktorialistéw. Cykl prac
»morskich” (,0powie$¢ w skali minor”), prezentowanych na jeleniogérskiej wysta-
wie, odsyta wprawdzie do nastroju przygnebienia, skoficzonosci czy pewnej bez-
radnosci cztowieka wobec zywiotu natury, to jednak w ich zestawieniu, totalno$ci
ujecia tematu, zderzajacego w ,tredci” to, co ptynne, nieuchronne, z tym, co trwate,
skonczone...udaje sie odczyta¢ nowe znaczenia. Sg to tre$ci nadbudowane nad kon-
kretem ujecia; w tym sens tej fotografii - odsytajacej do Zrodet fotogenii, w wymowie
za$ - do jezyka poezji. Sens wyrazony z ,lekka przesada”. m

Waldemar Grzelak

1-2 Opowiesc¢ w skali minor,

z cyklu Obrazy morza w fotografii,
BWA Jelenia Géra, wiosna 2015

3. Oddech morza

4. Méj niemy zachwyt

7 LEKKA PRZESADA
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MARLENA NIESTROJ

Wspomnienie Metawerysty
w pierwszq rocznice Smierci Piotra Szmitke

iotr Szmitke (1955-2013) artysta wszechstronny, uparcie rozpychajacy prze-

strzenie ekspresji artystycznej. Studiowat malarstwo na krakowskiej ASP. Po

studiach przez ponad 10 lat mieszkat i tworzyt we Francji. W 1988 roku w Pa-
ryzu ogtosit I Manifest Metaweryzmu, doktryny artystycznej, ktéra stanowita meto-
de systematyzujaca jego potrzebe penetrowania réwnoczesnie réznych obszaréw
sztuki. W ramach tej doktryny pod wtasnym nazwiskiem oraz pod kilkunastoma
pseudonimami Szmitke bywat malarzem, rysownikiem, rzeZzbiarzem, rezyserem,
dramaturgiem, performerem, autorem opery, stuchowisk, realizacji wideo, animacji
i filméw. Sztuka rzadko bywata dla niego miejscem spokoju i ukojenia, znacznie
czesciej stanowita przestrzen niepokojow, poszukiwan, wyzwan, walki ze $wiatem
oraz zmagan z samym soba.

Piotr Szmitke przez wiekszo$¢ swojej tworczosci artysta-metawerysta pracowat
nad rozproszeniem swojego istnienia. Tworzyt fikcyjne postacie, ktérym przypisy-
wat wlasne prace. Nadawat im wiarygodnos$¢ poprzez umiejscowienie ich w kon-
tekstach spoteczno-kulturowych. Sam twierdzit, iz nie ma zjawiska bez faktu jego
percepcji a zatem: ,,tworzy¢ dzieto” (przedmiot) to postrzega¢ nie przedmiot, lecz
jego tworzenie, a wiec autora i geneze tworczego procesu.

Obecno$¢ Piotra Szmitke w ostatnich tygodniach w katowickich instytucjach
kultury byta bardzo odczuwalna dzieki Metavera Art Festival (trwajacego od 10 paz-
dziernika do 6 listopada 2014) poswieconego upamietnieniu sylwetki tego wybitnego
Slaskiego artysty.

Jako artysta biegle poruszajacy sie w réznych przestrzeniach i dyscyplinach
sztuki Szmitke byt twdérca spektakularnych i interdyscyplinarnych realizacji arty-
stycznych. Metavera Art Festival zorganizowany w Katowicach przez Fundacje Pa-
ryz pozwolit na przedstawienie tej wielowatkowej osobowosci tworczej. Stworzono

\WSPOMNIENIE METAWERYSTY W PIERWSZA ROCZNICE SMIERCI PIOTRA SZMITKE

przestrzen na prezentacje rysunku, malarstwa, rzezby, muzyki, filmu, teatru, per-
formensu oraz teorii.

Podazajac za stwierdzeniem Szmitkego, Ze rysunek to prenatalna forma rzeczy-
wistosci, o$ festiwalu stanowita wystawa rysunkéw, wcze$niej nigdzie nie ekspono-
wanych, z ostatniego okresu zycia artysty. Wystawa , Piotr Szmitke. Ostatnie rysunki,
ktéra miata miejsce w Centrum Kultury Katowice byta pierwsza po$miertna pre-
zentacja prac artysty. Po wielu latach poszukiwan twdérczych to wtasnie rysowanie
stato sie dla niego przestrzenig wolnosci, azylem w trakcie wielomiesiecznej walki
ze $miertelng choroba. W ostatnich miesigcach zycia artysta zapominat sie w ryso-
waniu. Nie rozstawat sie ze szkicownikiem, tworzyt dzieta, ktére same go zaskaki-
waty. W Antologii Sztuki Osobistej z 2010 roku Szmitke zaznaczyt, iz obserwacja ry-
sunku pozwala wyjrze¢ poza granice wlasnej Swiadomosci i asystowac narodzinom
pomystu, kreski, znaku, wyobrazenia, konfrontacji z materia, wreszcie momentowi
przerwania procesu lub jego przekazu dalej.

Podczas finisazu wystawy zaprezentowany zostat ostatni zapis wideo z udzia-
tem Piotra Szmitke, uchwyconego podczas prezentacjii tzw. Kontemplatora Sztuki -
ostatniego ze swoich obiektéw. Film zostat nagrany w Wenecji w czerwcu 2013 roku.

W Wyzszej Szkole Technicznej w Katowicach, gdzie w ostatnich latach Zycia
Piotr Szmitke byt wyktadowcg, odbyta sie konferencja naukowo-artystyczna ,Para-
dygmat rzeczywisto$ci - miedzy prawda a fikcja. Il Konferencja Metawerystyczna”.
Punktem wyjscia dla konferencji byty zatozenia metaweryzmu - autorskiej doktry-
ny artystycznej Piotra Szmitke, a temat potraktowany zostat jako hasto wywotaw-
cze w spotkaniu prelegentéw i przyjaciot artysty (dr hab. Irmy Koziny, dr Matgorzaty
Stepnik, prof. Romana Maciuszkiewicza). W ramach konferencji Jerzy Kosatka, Hen-
ryk Waniek oraz Mieczystaw Litwinski zaprezentowali wyktad-koncert Auditio. Tego



Piotr Szmitke

1. Kurtyna w Teatrze Slaskim, 2007
2. Alegoria Metawery, 2013,

35 x 29 cm, 0gdIny widok ekspozycji
3. Przekaz 14, 2010, akryl, tusz, tektura,

100 x 70 cm, inspiracja do realizacji pomnika
nagrobnego wykonanego przez rzezbiarza
Wiestawa Mlaka

dnia mozna byto réwniez zdoby¢ obywatelstwo
i paszport Panstwa Metawery. Konferencji towa-
rzyszyta emisja metawerystycznego performensu
Kryzys rzeczywistosci, zrealizowanego przez Szmit-
ke w Wyzszej Szkole Technicznej w 2012 roku w ra-
mach , TEDx Rawa River”.

W Radiu Katowice wyemitowano autorskie
stuchowisko zatytutowane Beczka zawistnego losu
7 1989 roku. Szmitke - artysta totalny - jest tutaj
zaréwno autorem dramatu, jak i rezyserem, ak-
torem wcielajacym sie w kazda z postaci, a takze
autorem muzyKi i oprawy dzwiekowe;j.

W Teatrze Slaskim w Katowicach zostata zapre-
zentowana multimedialna kurtyna teatralna, a wraz
Z nig odtworzona zostata animacja rysunkowa sta-
nowigca dopetnienie i integralna czes¢ tego dzieta
(animacja i muzyka: Piotr Szmitke, wokal: Joanna
Ksciuczyk-Jedrusik).

W Kinoteatrze Rialto w Katowicach zostat zaprezentowany blok filméw zwigza-
nych z postacia Piotra Szmitke. Wieczor rozpoczat biograficzny dokument Hodowca
symulakréw w rezyserii Leszka Ptaszynskiego, ukazujacy artyste w trakcie procesu
tworczego. Wyswietlony zostat rowniez film Zbrodnia Ikara w rez. Piotra Szmitke.
Jest to osobista artystyczna interpretacja wydarzen historycznych zwigzanych z oso-
ba Wojciecha Korfantego. Wieczoér zakonczyta, po raz pierwszy pokazana na wielkim
ekranie, rejestracja opery Muzeum Histeryczne Mme Eurozy Piotra Szmitke (rez. Ing-
mar Villqist). Opera powstata w 2005 roku jako autorskie interdyscyplinarne dzieto
muzyczno-wizualne zrealizowane na podstawie 140 metrowej partytury rysunkowe;j.

Koncert wspomnieniowy z udziatem Bogdana Mizerskiego (kontrabas), Broni-
stawa Duzego (puzon) oraz Marty Pagacz (wokal) nawiazywat do benefisu zorga-
nizowanego z okazji 30-lecia pracy tworczej Piotra Szmitke w 2010 roku, podczas
ktérego arty$ci improwizowali wspoélnie na scenie. Tym razem artysci grali wraz

z Piotrem, improwizujacym na fortepianie
Z nagrania archiwalnego.

W Teatrze Korez w Katowicach odbyto sie
pierwsze publiczne czytanie dramatu Don-
na wsrdd skat Piotra Szmitke w oprawie re-
zyserskiej Ingmara Villqista z udziatem akto-
row: Mirostawa Neinerta oraz Barbary Lubos.
Jednoaktéwka napisana zostata w 2004 roku
i zawiera watki autobiograficzne.

Na cmentarzu przy ul. Francuskiej w Ka-
towicach odstonieto pomnik nagrobny Pio-
tra Szmitke wedtug jego wtasnego projektu.
Zrealizowany zostal ze sztucznego kamie-
nia przez Wiestawa Mlaka na podstawie
jednego z rysunkéw Piotra Szmitke z cyklu
,Przekazy”.

Na zakonczenie Metavera Art Festival

©

Teatru A Part w rezyserii Marcina Hericha i wykonaniu Moniki Wachowicz. Przed-

zaprezentowany zostat spektakl Klepsydra

stawienie jest swoistym rytuatem zatobnym. Tytut spektaklu, a takze jego koncepcja
sceniczna i zarysowana w nim opowie$¢ odnosza sie do dwoisto$ci znaczenia stowa
,klepsydra”, oznaczajacego z jednej strony zegar piaskowy, jak réwniez ogloszenie
Zatobne.

Doktryna metawerystyczna powstata jako lustro otaczajacej nas rzeczywistosci.
Z jej nawarstwionymi symulacjami siebie samej, z mechanizmami produkujacymi
fikcje, stuzacymi transferom nieistniejacych zasoboéw, z jej golemami sztucznie
stworzonych idoli i autorytetéw staje sie portretem wygenerowanych cyfrowo ocen
i warto$ci. To obraz §wiata pozoru, nad krawedzig ktérego pochylamy sie, nierzadko
tracac réwnowage, co grozi zapadnieciem w ostateczny juz niebyt - tak Piotr Szmitke
pisat w tekscie z 2011 roku pt. ,Sztuka inaczej”, bedacym uzupetnieniem jego pracy
doktorskiej. m
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TAMARA KSIAZEK

Ogrody sztuki

ransgraniczny Park Krajobrazowy Bad Muskau/ Park Muzakowski

to miejsce szczegdlne — miejsce, w ktérym historia, przyroda i nauka

stale koegzystuje ze sztuka, a nawarstwione w nim tresci duchowe
tworza istotny znaczeniowo kontekst dla propozycji artystycznej prof. Alek-
sandry Manczak (bo to jej tworczo$ci poswiecone sa niniejsze rozwazania),
ktoéra niezaleznie od medium - odnosi sie do Przyrody.

Krajobrazowy Park Bad Muskau zatozyt w [ potowie XIX wieku Ksiaze Her-
man von Piickler - Muskau. Jest to jedno z najwiekszych historycznych zato-
zen parkowych Europy, w ktérym zrealizowano program kompozycyjny parku
angielskiego.

Ekscentryczny pruski arystokrata byt tego parku pomystodawca i autorem
jego koncepcji. Do realizacji tego przedsiewziecia zaprosit angielskiego spe-
cjaliste od ogrodéw krajobrazowych Humphrey'a Reptona, ogrodnika Jacoba
Heinricha Rehdera i architekta Karla Friedricha Schinkla.

Zawarte w Szkicach o ogrodnictwie krajobrazowym (1834 r.) poglady Ksie-
cia Piickler - Muskau na ogrodnictwo krajobrazowe staly sie idegq przewodnia
kompozycji parku. Wykorzystanie do jego organizacji naturalnie uksztattowa-
nego terenu (dolina Nysy Luzyckiej), sie¢ zaplanowanych widokéw, wytyczone
osie, rozlegte trawniki z kepami drzew tworzacymi wyizolowane masywy —
stworzyty w dolinie rzeki krajobraz, ktéry nie tylko z zalozenia wygladat na
naturalny. Zaproszony do wspo6tpracy Humphrey Repton w kompozycji pejza-
zu dawat pierszenstwo rozwigzaniom kolorystycznym, uzyskujac te wrazenia
za pomoca gry $wiatta i cienia. Wykorzystywat tez efekty perspektywy i prawa
optyki dla uzyskania wrazenia naturalnej wspaniato$ci krajobrazu. Rozciagajacy
sie po dwu stronach Nysy Luzyckiej park i elementy architektoniczne w jego
centrum, przenikaja sie wzajemnie, tak Ze cato$¢ sprawia wrazenie starannie
skomponowanej galerii obrazéw, ktora ogladamy zgodnie z opracowanym
scenariuszem.

Zakonczenie 11 Wojny Swiatowej, ustalenie granicy na Nysie Luzyckiej,
podzielity park na dwie cze$ci: Muskauer Park po stronie niemieckiej i Park
Muzakowski po polskie;.

W latach 80. XX wieku niemieccy i polscy historycy, konserwato-
rzy i le$nicy podjeli prace nad przywréceniem mu dawnej $wietnosci po

131 TYSIECY SYGNALOW.

Spiewaj ogrody, ktérych nie znasz, serce moje
jak w szklane naczynia wlane ogrody, jasne, nieosiggalne
() Spiewaj je btogo, staw je, nieporéwnywalne......

Reiner Maria Rilke, Sonety do Orfeusza, XXI

zniszczeniach wojennych i powojennym zaniedbaniu.

W 2004 roku park zostat wpisany na liste $wiatowego dziedzictwa kultu-
ralnego i przyrodniczego UNESCO. W uzasadnieniu decyzji napisano: stano-
wi wybitne dzieto geniuszu cztowieka, jest wyjatkowym przyktadem parku
krajobrazowego, ktory ilustruje znaczacy etap w historii ludzkos$ci, wywart
ogromny wplyw na europejska sztuke ogrodowa i wyznaczyl nowe tenden-
cje rozwoju architektury krajobrazu.

Programy parkéw i zatozen ogrodowych w XIX wiecznej Europie, w tym
parku w Bad Muskau ksztattowane byly w oparciu o teksty wielu humani-
stéw, w klimacie goracych dyskusji nad propagowanymi w ich realizacji ideami.
Mozna sadzi¢, iz wérdd dyskutowanych pism i utworéw literackich znajdowaty
sie miedzy innymi pisma zyjacego niemal przez caty wiek XIX Johna Ruskina.
Poglady tego artysty, wizjonera i krytyka sztuki cechowato nie tylko wtasci-
we romantykom umitowanie przyrody. Przewidywat on tez przyszte w wyniku
industrializacji zagrozenia obejmujace przyrode, sztuke i moralne wartosci
cztowieka. Poglady Ruskina do dzi$ zachowujg zdumiewajaca aktualnos¢.

John Ruskin nature rozumiat jako site duchowa, energie decydujaca o piek-
nie zycia. Obcowanie ze sztuka przekonywat - ksztattuje szczegélny rodzaj wraz-
liwosci na piekno, bowiem (...) natura w najdrobniejszych swoich przejawach
jest réwnoznaczna z pieknem [1]. Twierdzit, Ze sztuka wyrasta z zycia i Zyciu
stuzy. Wskazujac na jej zwiazek z uktadem stosunkéw spotecznych, stylem zy-
cia i pracy, postulowat dziatania, ktére dzi§ nazywamy w duchu ekoestetyki
- estetyzacja codziennego otoczenia cztowieka, i ktére sg wyrazem troski o to,
by sztuka stawata sie bezposrednim ksztattem jego zyciowych doswiadczen.

Mozna zatem Johna Ruskina uzna¢ za prekrusora nowoczesnej ekologii ro-
zumianej jako ochrona srodowiska naturalnego i jej odmiany spotecznej, ktéra
odbija sie w §wiadomo$ci i dziataniach ludzi, a co za tym idzie w ich postawach
artystycznej i estetyczne;j.

...artysta
tworzy dzieto
sztuki, a
dzieto tworzy
artyste...
Martin
Heidegger



Mozemy tez sadzic¢ iz XIX-wieczny pro-
ces uhistoryczniania natury prowadzit,
do u$wiadomienia zagrozen, jakie wigza
sie z jej niepohamowana eksploatacja
i z industrializacja. I nie chodzi tu jedynie
o niszczenie Srodowiska przyrodniczego,
niegdysiejszej ,czystej” natury, ale o ludz-
ka kondycje okreslang przez kulture - ten
jej aspekt, ktéry wspotczesnie okreslamy
jako kulture ekologiczna. Jej charakterysty-
ka i konsekwencje normatywne maja dzis
bogata literature, powstato wiele miedzy-
narodowych organizacji, w ktérych progra-
mach ochrone $rodowiska przyrodnicze-
go wigze sie z ochrong zdrowia moralnego.
Nie umie$cimy wprawdzie pogladéw Ru-
skina w kregu postulatéw wspoéiczesnej
eko-estetyki, ale mozemy uznac jego my-
$lenie za pionierskie i bliskie dzisiejszemu
mysleniu o zagrozeniach przyrodnicze-
go Srodowiska cztowieka i jego samego
oraz o ocalajgcej wartosci wielu dziatan
artystycznych.

Tak wiec most na Nysie Luzyckiej 1a-
czacy dwie czesci parku muzakowskie-
go (polska i niemiecka) mozemy uznaé
za most, ktéry symbolicznie taczy my-
$lenie o ochronie natury XIX wiecznych
humanistéw z dzisiejszymi badaniami
ekologéw i wspierajacej te badania sztuce
oraz z kulturg ekologiczng, ktéra dzi$ ro-
zumiemy jako zesp6t wartosci zwigzanych
z cztowiekiem, jego miejscem i rolg w $wie-
cie i powinno$ciach, jakie z tego wynikaja.
Spotkanie ekologii z estetycznym ujmowa-
niem $wiata, ze sztuka - wzmacnia warto-
$ci, za ktorymi sie ta pierwsza opowiada.
Tematyka ekologiczna inspiruje sztuke,
ktdéra opuszcza abstrakcyjna nisze antro-
posfery, poszukujac zwiazkéw z rzeczy-
wistoscia. Proekologiczna funkcja sztuki
powoduje, Ze staje sie ona waznym sojusz-
nikiem ekologii, ktéra znajduje réznorodne
odbicia w postawach artystycznej i este-
tycznej. Jej wymiar etyczny zwigzany jest
z postulowana przez Maxa Horkheimera
irozwijang przez Hansa Jonasa, Karla Otto-
-Apla, Dietera Birnbachera i innych - etyka
odpowiedzialno$ci. Zwigzanie z etyka od-
powiedzialnos$ci stwarza sztuce rozlegte

pole dziatan. Mieszcza sie w nim inicjatywy
artystyczne z kregu ,,sztuki ziemi”, ,sztuki
biednej”, ,sztuki miejsca’, z ktérych znako-
mita cze$¢ propozycji wskazuje na zagro-
Zenia zwigzane z rozwojem techniki i moz-
liwe sposoby ich przezwyciezania. R6zne
konwencje i sposoby dziatan artystycznych
nadaja sens dzisiejszemu i przysztemu za-
angazowaniu sztuki.

Niniejsze rozwazania poswiecone
sg tworczosci Aleksandry Manczak, w kon-
tekscie miejsca, jakim jest Park Muzakow-
ski, ktéry w tej relacji rozumiany jest nie
tylko jako okreslone terytorium, ale jako
pewien obszar ideowy - otwarty na inten-
cje artystyczne réznej proweniencji, takze
te, ktore wynikaja z inspiracji albo préb
pojednania z tym szczeg6lnym miejscem.
W jednym z obiektéw architektonicznych
Parku Bad Muskau, ktéry stanowi cen-
trum jego niemieckiej czeSci — w neore-
nesansowym Nowym Zamku, odbywaja
sie konferencje i warsztaty poswiecone
sztuce ogrodowej, a w salach wystawo-
wych prezentuje sie sztuke. Tym razem
jest to propozycja nacechowana mysleniem
ekologicznym - obiekty, instalacje i foto-
grafie Aleksandry Manczak. Mam na mysli
te propozycje artystki z lat 2000. ekspo-
nowane w Bad Muskau, w ktérych relacja
miedzy cztowiekiem a naturg, nosi pewne
cechy relacji miedzy tym, co ziemskie i tym
co transcendentne, co w rozstrzygnieciach
plastycznych staje sie propozycja otocze-
nia natury opieka, tak jak otacza sie opieka
miejsca Swiete.

Taka propozycja jest gteboko zako-
rzeniona w najdawniejszej tradycji kul-
tury basenu Morza Srédziemnego, (np.
Sredniowieczne poliptyki i in.). Dopiero
uznanie w XVIII wieku ludzkiej indywidu-
alnosci za najwazniejszy punkt odniesie-
nia (romantyzm), oderwato sztuke od jej
sakralnego Zroédta, co w efekcie doprowa-
dzito gléwnie w awangardowych i neo-
awangardowych nurtach XX wieku do sy-
tuacji postrzeganej krytycznie przez wielu
humanistéw, zeby przypomnie¢ czesto
cytowang konstatacje Ingmara Bergmana
Sztuka utracita swojq podstawowq energie >

Aleksandra Manczak
1. Rok 30067, 2006
2. Przed zaglada.....,
2014

3. Wystawa Wobec
natury, Bad Muskau
4. Sarkofag dla XXI
wieku, 2010
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twdrczqg w momencie, gdy zostata oddzielona od kultu religijnego. Przerwato to pe-
powine i teraz zZyje ona swym sterylnym zyciem, generujqc i degenerujqc siebie samg.
Tendencja do weryfikacji scjentystycznego obiektywizmu moderny i relatywizmu
postmoderny oraz dazenie do przezwyciezenia czestej jednostronnosci uje¢ poja-
wia sie dopiero na poczatku III tysiaclecia. Wéréd wielu nowych propozycji teore-
tycznych w obszarze kultury w tym samym czasie krystalizuje sie coraz wyrazniej
posta¢ kultury ekologicznej z wtasciwa jej tendencja do afirmowania wartosci
duchowych i wykraczanie ponad materialny wymiar rzeczywisto$ci, réwnocze$nie
podkreslajac ich wazno$¢ w ludzkiej egzystencji. Wspoiczesne dziatania artystycz-
ne, przekraczajg horyzont indywidualnej subiektywnosci, coraz czesciej wyrazajac
uznanie dla duchowej gtebi $wiata i cztowieka.

W tym kontekscie sytuuja sie te dzieta Aleksandry Manczak, o ktérych moze-
my powiedzie¢, ze wtasciwe im symboliczne komponowanie - jest tworzeniem
przestrzeni sakralnej. Takie sa wczesne, realizowane tuz po dyplomie prace ar-
tystki, a mianowicie montaze fotograficzne z 1976 roku. Kilka zdje¢ tego samego
motywu przyrodniczego zestawia autorka w formie $redniowiecznych poliptykéw.
Fotografie i tworzone na ich podstawie gobeliny o formie poliptyku, wskazuja
na dazenie autorki do sakralizacji
natury, méwig o kruchosci zycia
organicznego i koniecznosci jego
ochrony. Wypracowany uktad wy-
korzystuje pézniej do tworzenia
juz w latach 8o. fotograficznych
ottarzy. Zrealizowanej koncepcji
towarzyszy zapis w notatniku
artystki: Che¢ wywyzszenia frag-
mentéw przyrody naprowadzita
mnie do skorzystania z form zare-
zerwowanych dawniej dla ottarzy.

Wystepujqce w nich podziaty, jak
dyptyk, tryptyk czy poliptyk, wyda-
ty mi sie najlepszym rozwiqzaniem
do zaprezentowania wielu moty-
wow réwnoczesnie. W serii moich
gobelinéw biblijny raj, ogréd zoba-
czony na wtasne oczy, utrwalony we
fragmentach okiem aparatu, otrzy-
mat forme ottarza, kiedys centrum
sacrum, najwazniejszego miejsca w swiqtyni.

W 1988 roku realizuje Aleksandra Manczak serie prac z recz-
nie czerpanego papieru i zatopionych w nim roélin i zbéz - , Tryp-
tyk dla XXI wieku”, a od 1991 roku serie prac z cyklu , Arbore-
tum”. Te ostatnie tworza odpady ogrodnicze drzew owocowych
zamkniete w rodzaju , futeratéw” z tektury falistej. R6znie komponowane uktady
Jfuteratéw” to elementy instalacji prezentowanych w wielu galeriach Polski i Eu-
ropy - jako Arboretum I, Arboretum II oraz Arboretum Il z 1992 z drzew owoco-
wych i Inianych woreczkéw i zmieniony uktad tych elementéw jako Arboretum
VIl, z 1997 r. Cykl ma kolejne rézniace sie uktadem elementéw odstony, z ktérych
kazda tworza odpady hodowlane drzew owocowych, a konczy: Wspomnienie
o0 Arboretum z 2000, w ktérym drzewa owocowe zawiniete w folie zawiesza nad
dywanem z uschnietych lisci i poswiecone jednemu drzewu Arboretum dla buku,
z1997. Na te ostatnig sktada sie 13 elementéw wykonanych z czerpanego papie-
ru (12 biatych i 1 czarny) przypominajace ksztattem liscie buku. Monumentalne
Jliscie” niekiedy eksponuje w uktadzie przypominajacym Apostotéw za stotem
ze znanych malarskich przedstawien Ostatniej Wieczerzy i taki tez nosi tytut
instalacja datowana 2009/2011. Instalacja ta kieruje nasza uwage poza horyzont
ekologiczny, w strone rozwazan na temat dobra i zta. Podobna zasade kompono-
wania (tj. ujecie elementéw wzietych z natury w rodzaj obramienia) zastosowata
autorka w ostatnich instalacjach wykonanych z zasuszonych lisci kasztanowca -
Epitafium dla kasztandw i Przed zagtadq Cameraria ohridella z 2014 roku.

W wymienionych przyktadach prac artystka stosuje pewien powtarzalny za-
bieg kompozycyjny polegajacy na separacji, oddzieleniu elementéw roslinnych
przez zwielokrotnienie i zatopienie ich w masie papierowej (Tryptyk dla XXI wieku,
Zielnik 1, 11, Przed zagtadq cameraria ohridella); zamkniecie ro$lin, li$ci w futeratach
(cykl ,Arboretum, Epitafium dla kasztanéw”).

OGRODY SZTUKI

Powyzej: Aleksandra
Manczak, Obraz
biatozielony, 2012

Jaka jest natura tej separacji?

Oddzielenie, wyrwanie z poprzedniego kontekstu moze znaczy¢, ze autorce
chodzi o przeobrazenie elementu przyrodniczego w artefakt.

Wyizolowanie moze takze wskazywac¢ na sakralizacje za sprawa okreslenia
granicy miedzy tym, co $wieckie, a tym co $wiete. Te metode stosowata autorka,
jak pamietamy, we wcze$niejszych realizacjach poczynajac od pierwszych kompo-
zycji fotograficznych i tkanin, w ktérych fragmenty widokéw natury ujete w ramy
sktadaja sie na forme tryptyku ottarzowego.

A zatem, drzewa, liScie, przez ujecie w ramy, zamkniecie w ,futeratach”/ gablot-
kach - wyznaczaja droge od fragmentu natury, ktéry przez wyjecie z rzeczywisto-
$ci staje sie dzietem sztuki i zarazem przez zwigzanie ze sfera sacrum - symbolem
Swietosci. Przez te podwdjna izolacje, autorka jeszcze dobitniej zwraca nam uwage
na mysl przewodnia uprawianej tworczosci: natura jest zagrozona, trzeba ja chro-
ni¢ i otacza¢ opieka, tak jak chronimy cenne lub $wiete przedmioty.

Stowo cultura, colere - pierwotnie znaczyto opieka. Dzi$ stowo kultywo-
wac rozumiemy jako troske o rozwdj, piecze. Takie rozumienie stowa cultura -
pozwala nam projekty artystyczne Aleksandry Manczak sytuowaé w szerszym

kontek$cie kultury ekologicznej.
W pracach artystki wyodrebniony
element przyrody przez fakt izolacji
moze petniej zamanifestowac swoje
istnienie, a dziatania artystyczne do-
datkowo wydobywaja tkwigca w nim
potencje.
W wielu kompozycjach fotogra-
ficznych cykli ,Wycieraczki”, 2006-
2010, ,Kody natury - alfabet nr 1,
2, 3..., 2007-20009, i ich kontynuacji
z 2013 roku ,Drewniany chodnik”,
.." - Aleksandra Man-
czak wskazuje, jak wielka site odra-

,Piramida

dzania ma natura. Bo oto w szparach
asfaltu, betonowych ptyt, otworach
po wycieraczkach, zaniechanych
budowlach - zielenig sie i zakwitaja
trawy i chwasty. Prace te - wyrasta-
jace z natury miejsca, promieniujg
szczegblnego rodzaju energia i spra-
wiaja, Ze te obszary stajg sie sktonne do przemiany wtasnych jako-
$ci, przyciagaja nasza uwage, mnozac pytania o wlasna tozsamos$¢
i zasadnos$¢ pojecia obecnosci.

W propozycji autorki takie miejsca odchodza od fizycznosci
- w strone refleks;ji i przywracaja nam dobra nadzieje, nawet je-
$li w surowej formie innej realizacji: (Rok 3006?) z 2006-2010, ktéra jest insceni-
zowanym w studio metalowym, plastikowym i drewnianym pejzazem przysztosci,
zawiera sie przypomnienie, jak wielkie zagrozenie stwarza cztowiek otoczeniu
przyrodniczemu oraz Ze ekologiczno$¢ zycia na ziemi jest warunkiem przetrwania
i rozwoju gatunku Cztowiek. Uwewnetrznienie tego postulatu - oznacza uczynie-
nie propagowanych wartosci, pogladéw i zasad spotecznych aktywnym sktadni-
kiem osobowos$ci coraz wiekszej ilo$ci mieszkancéw planety Ziemia i bardzo wielu
tworcow.

W stowie tworzy¢ (jak wiemy) zawiera sie intencja by to, czemu poswiecamy
uwage, rozwijato sie i osiggato petnie.

Znany aforyzm Martina Heideggera ...artysta tworzy dzieto sztuki, a dzieto two-
rzy artyste... — godzi idee tworzenia i czerpania z tworzonego obiektu.

Taka relacja wydaje sie by¢ szczegdlnie wazna w wieku techniki i jest zaprze-
czeniem wywiedzionej ze starotestamentowej Ksiegi Rodzaju idei Cztowieka: Pana
i Poczatku Wszechrzeczy. Wskazuje raczej na sytuacje, w ktérej mamy do czynienia
z dawaniem i przyjmowaniem, pomiedzy cztowiekiem i innymi mieszkancami
Swiata, pomiedzy artysta i dzietem. m

Powyzszy tekst jest skrocong wersja opracowania przygotowanego do publikacji w wewnatrzuczelnianym

Roczniku Wydziatu Sztuki ,Arteria” Uniwersytetu Humanistyczno-Technologicznego w Radomiu.

1 Cyt.za: Irena Wojnar, John Ruskin, prekrusor eko-estetyki [w:] Estetyka a ekologia, U] Krakéw, 1992, s. 49.
2 Cyt.za: M.Fox, Pierworodne btogostawieristwo, Poznan 1995, 5,246



o wystarczajaca rekomendacja, by dorobko-
wi $wietnego grafika szwedzkiego przyjrze¢
sie z nalezyta uwaga, podziwiajac dukt su-

chej igly, ktérg artysta wtada zaiste mistrzowsko.
Urodzony w 1953 r. w Uppsali Kihlman oprécz
grafiki zajmowal sie takze malarstwem, ale
to ta pierwsza dyscyplina przyniosta mu szereg na-
grod w ramach niezliczonych krajowych i miedzyna-
rodowych konfrontacji, by wymieni¢ tylko Kanade,
Hiszpanie i Japonie z réznych stron $wiata i rozma-
itych kregéw kulturowych, z jakze odmienna trady-
cja na polu grafiki warsztatowej. Wszedzie docenia-
ny, co wazne tez dla samego artysty na branzowych
przegladach konkursowych - Narodowych Biennale
i Triennale Grafiki w Szwecji oraz podobnych impre-
zach w innych krajach, w tym krakowskim Trien-
nale Grafiki. Efekty jego cierpliwej i kunsztowne;j

ANITA WINCENCJUSZ-PATYNA

Swiattoczuty wedrowiec.
O grafikach Mikaela KihImana

30 marca 2015 r. Akademia Sztuk Pieknych im. Eugeniusza Gepperta we Wroclawiu
nadata Mikaelowi Kihlmanowi tytut Doktora Honoris Causa.

O charakte-
rze dorobku
Kihlmana
decyduje
niewat-
pliwie gen
podréznika.

Powyzej:

Mikael Kihlman,

Eva writing, 1998, sucha
igta, 20 x 25 cm

twoérczosci wzbogacaja wazne kolekcje sztuki w ojczyZnie
Kihlmana (sztokholmskie Muzeum Narodowe oraz Muzeum
Sztuki Nowoczesnej i Wspotczesnej, Muzea Sztuki w Malmo,
Boras, Norrkoping czy Karlstad) i za granica (m.in. w British
Museum w Londynie).

Kihlman jest zaprzyjazniony z Polska od czasu swojej
pierwszej podrézy w 1989 r, z naszym krajem 1acza go sil-
ne wiezy tak zawodowe, jak i prywatne. Pierwsza tutejsza wy-
stawe grafik artysty mozna byto obejrze¢ we Wroctawiu juz
ponad 20 lat temu. Z czasem, nawigzywane w Polsce przyjaz-
nie i kontakty profesjonalne przerodzily sie nie tylko w szereg
prezentacji i udziat w licznych ekspozycjach zbiorowych, ale
takze uczestnictwo w gremiach jurorskich waznych konkur-
sow graficznych (Krakéw, Warszawa, Wroctaw, Lublin) oraz
kuratorowanie i organizacje wystaw promujacych tworczos$¢
polskich artystéw grafikéw w Szwecji. Przepieknym, owocem-

-delicja jego zaangazowania w kontakty kulturalne miedzy >

SWIATEOCZULY WEDROWIEC...
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Mikael Kihlman

1. Blue IV, 2010, sucha igfa, 60 x 45 cm

2. Kaliningrad, 2009, sucha igfa, 15 x 12,5 cm

3. At the trafficlight, 1998, sucha igfa, 79 x 69,5 cm
4. Payne & Cadmium, 1989, suchaigla, 26 x 29,8 cm
5. Jozefa Street, 1996, sucha igta, 83,5 x 69 cm

obu krajami byta opublikowana w 2000 . ksigzka Slady
czasu [Spdr av tid, Almlofs Forlag] zawierajaca poezje Cze-
stawa Mitosza i Adama Zagajewskiego oraz teksty Pawta
Huelle i Joanny Helander z wizualnym akompaniamentem
grafik tej ostatniej, Orjana Wikstroma, Jacka Szewczyka
i naszego bohatera. Za swojg wielowatkowa dziatalno$¢
zostat odznaczony w 2012 r. Krzyzem Kawalerskim Orderu
Zastugi Rzeczypospolitej Polskiej.

O charakterze dorobku Kihlmana i tre$ci bardzo wielu
zjego prac decyduje niewatpliwie gen podréznika, a raczej
niespiesznego, uwaznego wedroweca. Juz w dziecinstwie
czas dzielit miedzy Szwecje a - w okresie wakacji - kraj
swoich dziadkéw, Finlandie. Dwukrotnie spedzit z rodzi-
na dtuzszy czas w Stanach Zjednoczonych, gdzie chodzit
najpierw do przedszkola, potem do szkoty. Jako muzyk
z kolei, w latach 60. i 70. XX wieku, duzo podrézowat po
Europie. Wielojezyczno$¢ i bliski kontakt z odmiennymi
kulturami uksztattowaty osobowos¢ Kihlmana - od same-
go poczatku otwartego na réznorodnosé.

Artystycznie ksztatcit sie w Uppsali i norweskim
Fredrikstad. Szkolit rysunek, akwarele, litografie, od kto-
rej rozpoczeta sie w 1979 r. jego przygoda z grafika. Pare
lat p6zniej zapoznat sie z mozliwo$ciami majacej w Szwe-
cji piekna, bo bez mata 200-letnig tradycje, suchej igty.
Obecnie skupia sie na niej oraz na mezzotincie - z jednej
strony zdumiewajacych precyzja, a z drugiej przynosza-
cych najbardziej malarskie efekty sposréd wszystkich
technik graficznych. Na swoj sposéb sa one zbliZone do
czarno-biatej fotografii, ale przeciez budza znacznie wiek-
szy podziw wynikajacy z ich silnie stworczego (w kontrze
do odtworczego) charakteru. Pierwiastek odrecznej kre-
acji, ktory pozwala zbliza¢ sie do piktoralnych niuanséw
jest tym, co zachwyca najbardziej. Dzieki niewielkim roz-
miarami grafikom stajemy sie $wiadkami wyciszonych
scen z zycia oSrodkéw miejskich majgcych swoj diugi,



czesto pogmatwany rodowdéd, a zatem
bogate poktady historii. Jak w niemym
kinie albo w iluzjonie przesuwaja nam
sie przed oczyma ujecia z ulic polskich
miast: Wroctawia, todzi, Krakowa,
Gdanska, Kalisza; s3 tez widoki z Bel-
gradu i Nowego Sadu, Lizbony, Berlina
i Kiszyniowa. Nie majg one nic z pocz-
téwkowego blichtru kuszacego odwie-
dzajacych reprodukowanymi na nich
atrakcjami turystycznymi. To raczej do-
brze znane z historii sztuki ,stimmungi”,
a na nich zautki dajace sie rozpoznac
czesto tylko mieszkancom konkretnej
okolicy, jakby nieco zagubieni przechod-
nie, i zaparkowane samochody - jedyni
straznicy codziennos$ci tych miejsc.
Na wiekszosci prac znajduje sie (naj-
czesciej pojedyncza) sylwetka ludzka,
samochdd i/lub tramwaj oraz rekwizy-
ty zurbanizowanej przestrzeni: sygnali-
zatory $wietlne, szyny, kostka brukowa,
plyty chodnikowe, przejscia dla pieszych,
znaki drogowe, ktére czasami podszep-
na tez tytut (Zakaz skretu w lewo), ale

przede wszystkim Swiatto. Ono wydaje
sie by¢ u Kihlmana protagonista zapa-
mietanych z podroézy scen. To przeciez
ono w najwiekszym stopniu decyduje
o klimacie poszczegdélnych uje¢. A grafik,
uwazny spacerowicz, jest na nie niezwy-
kle wyczulony. Obserwujac dtugos¢ cie-
nia, widz moze probowac okresli¢ pore
dnia, ale wtasciwie nie jest to konieczne.
Kihlman wybrane przez siebie sceny
umieszcza w swoistym miedzyczasie, tak
jak w miedzyczasie tkwig przedstawiane
przez niego miasta ze swoimi palimpse-
stowymi dziejami. Na pozdr wspotcze-
sne, a przeciez czesto z uwypuklony-
mi rysami historii - artysta nie stroni
od ujec ruder, opuszczonych budynkéw
i podworek. Czern i biel stosowanej
techniki dodatkowo ,postarzajg” te jego
kartki z podrézy. Na niektérych swoich
grafikach Kihlman umieszcza rézne wy-
kresy, wektory i linie przypominajace
siatki kartograficzne. Starannie mapuje
swoje wspomnienia, a potem zaprasza
nas do cichej podrdzy. m
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1-3. Dong Yoon Kim,
Bieg Krolowey,
Galeria taznia

w Gdansku,

fot. Adam Bogdan

HANNA KOSTOLOWSKA

»CZyzby wszystko sie poruszato
razem z nami:

0d pewnego juz czasu Centrum Sztuki Wspotczesnej Laznia w Gdansku prowadzi
wspétprace z artystami koreanskimi.

olejnym etapem tego dialogu jest zorganizowanie wystawy tworcy z Seulu,

Dong Yoon Kima, ktéra mozna byto podziwia¢ w drugiej siedzibie placow-

i w Nowym Porcie (w okresie 13.02-8.03.2015 r.). Jest to pierwszy projekt

tego tworcy w Polsce i z pewno$cig nie ostatni. Jako absolwent uczelni w Seulu

i Londynie (w tym Goldsmith College of Arts) ma on na koncie szereg wystaw mie-

dzynarodowych. Podczas realizacji tego projektu Laznia skupita sie przede wszyst-

kim na dialogu z artysta, ktéry stopniowo ,przyswajal” przestrzen Gdanska podczas

3-miesiecznego pobytu w tym miescie. W trakcie swojej wizyty najbardziej zaintere-

sowat sie tematyka pamieci i miejsc publicznych. Jest ona zrozumiata, jesli wezmie

sie pod uwage jego artystyczny nomadyzm i zycie z dala od rodzinnych stron. Dong

byt w stanie uwrazliwi¢ sie wiec na to, co oferuje przestrzen starego, cho¢ pohara-
tanego wojna, portowego Gdanska, a tak-
Ze zauwazy¢ obecne w nim $lady historii

i szukanie nowej tozsamosci.

Nowy Port jako szczegélna, troche
eteryczna dzielnica Tréjmiasta, jakby
zatrzymal sie w czasie na pograniczu
opuszczenia, przemieszczenia i oswo-
jenia. Ma on zaréwno bardzo ciekawe
i czesto zaniedbane kamienice przedwo-
jenne, jak i zabudowania wielkoptytowe,
np. tzw. Falowiec. Dzieki inicjatywom
CSW obszar ten stat sie rowniez polem
dziatan artystow zagranicznych, miedzy
innymi meksykanskiej artystki - Tani
Candiani, ktéra reprezentuje swoéj kraj na

4

tegorocznym Biennale w Wenecji. Na terenie Nowego Portu zainicjowata projekt
z lokalng spotecznoscia, z ktéra wykonata serie wywiadéw. Obecnie w niektorych
miejscach mozna jeszcze odnalez¢ plakaty informujace przechodniéw o miejscach
niegdy$ znajdujacych sie w danej lokalizacji lub odwotujace sie do jej specyfiki,
chociazby w takim cytacie: Mtodziez wyjechata, zostali starsi, a port umart. Nie ma
statkéw, marynarzy, restauracji, kawiarni...nie raz by ktos chciat sobie posiedziec. Na
terenie Nowego Portu dziatata réwniez dunska artystka Grete Agaard, ktéra wspol-
nie z lokalng spoteczno$cig opublikowata bezptatng gazete. Stata sie ona réwniez
pretekstem do wytonienia probleméw zaistnialych w dzielnicy. Nietypowo$¢ tego
obszaru musiata wywrze¢ duze wrazenie na samym Dong Yoon Kimie i innych ko-
reanskich artystach goszczonych przez CSW Laznia.



Sam tytut wystawy - ,Bieg Krélowej” - odwotywat
sie do ksiazki Lewisa Carrolla Po drugiej stronie lustra
71871 roku, a takze do nierozerwalnie zwigzanej z nig
hipotezy Czerwonej Krélowej, stworzonej w 1973 1.
przez Leigh Van Valena, amerykanskiego paleontolo-
ga. Uczony nawigzywat do kontynuacji przygod Alicji,
ktéra, biegnac przed Krélowa, wracata nieustannie do
tej samej lokalizacji, mimo Ze otaczajgce je przedmio-
ty nie ruszaty sie z miejsca: cho¢by najszybciej biegty,
nie mijaty niczego. A Krélowa tlumaczyta bohaterce:
,Bo widzisz, u nas trzeba biec z cata szybkoscig, na jaka
ty w ogole mozesz sie zdoby¢, azeby pozosta¢ w tym
samym miejscu. A gdyby$ sie chciata gdzie indziej
dosta¢, musisz biec przynajmniej dwa razy szybciej”.
Wedtug Valena, w ewolucyjnym pedzie gatunki ,prze-
$cigaja sie” i w zwiazku z tym udoskonalaja, niczym
miasta podlegajace nieustannej modernizacji.

Repertuar nawigzan artysty znalazt tez swoje roz-
szerzenie w rozprawie Marca Auge Nie-miejsca. Wpro-
wadzenie do antropologii hipernowoczesnosci (1992).
Jest to teoria miejsc pozbawionych indywidualnosci,
tozsamo$ci, duszy. Autor zwraca uwage na postepu-
jacy rozwoj hiper-rzeczywistosci, objawiajacej sie oderwaniem od jej kulturowych
i geograficznych specyfikacji. W tym jednorodnym $wiecie cztowiek gubi sie, klu-
czac i nie znajdujac punktu zaczepienia. Dong przywotat taka idee ,bezimiennych”
przestrzeni juz w samej koncepcji uktadu wystawy jako labiryntu wyposazone-
go w konteksty, bedace zréznicowanymi odniesieniami do tzw. Biegu krélowej.
Wystawiajac prace wideo i fotografie, nawiagzat do miejsc, ktére moga znajdowac
sie ,wszedzie” jako sztucznie wykreowane przestrzenie, w obrebie ktorych porusza-
my sie bezrefleksyjnie, tak jak na lotniskach, dworcach i w innych , przejsciowych”
obszarach uzyteczno$ci publicznej. Sam labirynt zostat za$ zaprojektowany przez
artyste z umys$lnie stworzonymi barierami utrudniajgcymi poruszanie sie w jego
obrebie, np. poprzez waskie przejscia. Z drugiej strony widzowie mogli dostrzec
pewne utatwienia komunikacji, np. w formie drabiny, ktéra pozwalata na zmiane
perspektywy i spojrzenie na cato$¢ zatozenia ,z goéry”, jakoby z dystansem. Taki
labirynt z przeszkodami i utatwieniami warunkowat zréznicowane tempo oraz dy-
namike zwiedzania, tak jakby byty to metafory przemieszczen i zmian tozsamosci.

Artysta pozostawit widzom dosy¢ duza swobode interpretacji, nie podpisujac
swoich prac (tytuly zostaly podane na osobnej kartce). W jednym sektorze, na wy-
stawionych zdjeciach ukazane zostaty kompilacje ,nie-miejsc”, ukazujace nieroz-
poznawalne obrazy widokéw lesnych lub ulicy. Zastosowana technika opierata sie
na potaczeniu kilkuset uje¢ sceny, ktére nastepnie zostaty na siebie drobiazgowo
natozone. W kolejnym fragmencie labiryntu prezentowane byto wideo zatytuto-
wane Na pétnoc, na potudnie, bedace prosta rejestracja przejazdu przez najdtuzsza
autostrade w Wielkiej Brytanii. Pozbawiona jakiejkolwiek indywidualnosci droga,
stanowitaby kolejny przyktad nie-miejsca, ktérego przebycie pochtania duza ilo$¢
czasu. W labiryncie byty réwniez elementy ,udomowienia”, np. w postaci lampy
zawieszonej na $cianie, ktora byta zarazem pozbawiona swojej funkcji - oswietlajac
bezcelowo ,pusty punkt”. Inne zdjecia stanowity czysta dokumentacje z podrézy lub
z miejsc, w ktérych artysta niegdy$ mieszkat. W cato$ci mieliSmy rytmy pochtaniania
przestrzeni, przemierzania jej, z punktami préb oswojenia nie-miejsc.

Interaktywno$¢ pracy, wiaczajaca widza we wspottworzenie wystawy, nie obja-
wiata sie tylko w samej idei labiryntu. Artysta poniekad sktaniat widza do przytoze-
nia biatej kartki (np. tej z tytutami prac) do szklanego monitora, ktérego niejedno-
rodna powierzchnia znacznie utrudniata oglad wyswietlanego na niej filmu. Zabieg
ten znacznie umozliwiat przyjrzenie sie opowiadanej historii, czy raczej scenom
odnoszacym sie do wybranej przez artyste nieokreslonej rzeczywistosci. Tytut pracy
Czas terazniejszy dokonany mozna skojarzy¢ z podrecznikowym present perfect (z
ktérym z pewnoscig borykat sie sam artysta bedac na emigracji), ale réwniez z obec-
noscig wydarzen zdawkowo zarejestrowanych, niewyraznych, zapisanych warstwo-
wo w pamieci. W obrebie tej samej przestrzeni wy$wietlona zostata mapa Google
poddana zabiegom przesuwania, zblizania i oddalania, jak na komputerze. Zabieg ten
dawat poczucie obecnosci osoby sterujacej przestrzenia, a przy tym manipulujacej

jej odbiorem. Na siatke ulic i potaczen zostaty natozone fragmenty nagran wideo
bedacych zapisem tras. Widz byt skonfrontowany z nattokiem informacji oraz danych
dotyczacych miliondw miejsc umieszczonych w internetowej rzeczywistosci. Stawaty
sie one rodzajem odbicia tych prawdziwych lokalizacji, a poniekad je zastepowaty.

Wyrazne nawigzania do Carolla i Auge, kontrastujace ze specyfika Nowego
Portu, w gtebszej interpretacji faczyly sie u koreanskiego artysty. Alicja i Krélowa,
pomimo wariackiego biegu, znajdowaly sie ciggle w tym samym miejscu. Dong
zdawat sie potwierdzaé, ze nieustanny postep cywilizacyjny warunkuje powsta-
wanie obszaréw pozbawionych pamieci. Natomiast spoteczenstwo w nieustannym
pedzie nie jest w stanie nawigzywac relacji, zapamietywac scen z zycia. W takich
okoliczno$ciach jesteSmy pozbawieni dociekliwej postawy oraz §wiadomosci, ktdra
sktaniataby do refleksji i poszukiwan tozsamosci. Nasza emocjonalno$¢ i percepcja
zostaja zaburzone, generuja w dalszej kolejnosci apatie. Z drugiej strony, jak twier-
dzi wspomniany biolog ewolucyjny Valen, aby zachowa¢ swoja pozycje w ekosyste-
mie, nalezy podlega¢ nieustannym modyfikacjom, ulepsza¢ swoje otoczenie. Zmiany
te determinuja postep niezbedny w procesie przetrwania.

Egzystowanie w gestwinie powierzchownych nie-miejsc oraz model Zycia w po-
$piechu warunkuje z jednej strony postepujaca urbanizacja, wprowadzajaca w na-
sza przestrzen obszary beztre$ciowe, przelotne, a takze sam proces migracji, coraz
bardziej intensywny i niekorzystny dla poczucia przynaleznosci kulturowej. Ewa
Rewers w swojej rozprawie po$wieconej miastu ponowoczesnemu wskazata na fakt,
iz postawq myslenia o architekturze nie jest teraz ani forma, ani styl, lecz zdarzenie.
To zdarzenia produkujq miejsca, a nie miejsca wykorzystuje sie jako pojemniki, jako
neutralne tto zdarzen. Przytoczona neutralno$c¢ staje sie ttem dla goragczkowo zmie-
niajacych sie reprezentacji tworzacych przypadkows sie¢ nie-powigzan. Dong Yoon
Kim poprzez nachodzace na siebie obrazy i nagrania niezidentyfikowanych blizej
scen pokazuje nie tylko mozaike zdarzen, ale réwniez odwotuje sie do swojej pamieci
zakldconej szybkoscig zmieniajgcego sie otoczenia. Zrozumienie tkanki miejskiej
czy komunikacyjnej nie opiera sie na analizowaniu poszczeg6lnych jej czesci, lecz
na poszukiwaniu zapomnianych relacji i zrozumieniu ,nawarstwien”, ktére tak sta-
rannie artysta zbudowat w swoich fotografiach.

Gdyby reasumowac znaczenie wystawy w Lazni, mozna bytoby podkresli¢ zde-
rzenie ukazanej w niej idei biatego, ,bezdusznego” i pozbawionego indywidualnosci
labiryntu z otoczeniem, w ktérym zostat usytuowany. Owo otoczenie to kontekst
miejsca niebagatelnego i zakorzenionego w bogactwie migracji oraz szukania tozsa-
mosci. Chodzi oczywiscie o gdanski Nowy Port. To jakis powolny kraj! - powiedziata
Krélowa, odnoszac sie do ,normalnego” $wiata Alicji, w ktérym mozna zwyczajnie
przemieszczac sie. Z pewno$cia miejsce ekspozycji okreslitaby podobnie. m
Bibliografia:

Ewa Rewers, Post-polis. Wstep do filozofii ponowoczesnego miasta, Krakéw 2005
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1. Widok ekspozycji , Le
Bord des Mondes”, Palais
de Tokyo, 2015. Fot. André
Morin. (Charlie Le Mindu)
2. Widok ekspozycji ,Le
Bord des Mondes”, Palais
de Tokyo, 2015. Fot. André
Morin. Carlos Espinosa,
Atrapanieblas Macro-
diamante 781025, 2014,
Courtesy of Carlos Espinosa
3. Widok ekspozycji ,Le
Bord des Mondes”, Palais
de Tokyo, 2015. Fot. André
Morin. (Hiroshi Ishiguro)
4. Widok ekspozycji , Le
Bord des Mondes”, Palais
de Tokyo, 2015. Fot. André
Morin. Jerry Gretzinger,
Jerry’s Map, 1963-2014,
Courtesy of Jerry Gretzinger

JoANNA BojDA

Le Bord des mondes
w Palais de Tokyo w Paryzu

otywem przewodnim zakonczonej niedawno wystawy w Palais

de Tokyo w Paryzu ,Na krawedzi §wiatéw” jest pytanie zadane

przez Marcela Duchampa w 1913 roku: Czy moZzliwe jest tworzenie
dziet nie bedqcych sztukq? Jezeliby szuka¢ odpowiedzi na to pytanie u same-
go artysty, to odpowied? jest prosta: to instytucja sztuki, taka jak muzeum
czy galeria, bedaca cze$cig Swiata sztuki, legitymizuje obiekty i wywyzsza
jest do rangi dzieta sztuki. Od 1913 roku artysta tworzyt pierwsze readyma-
des — Koto rowerowe oraz Suszarke do butelek, to od tego momentu obiek-
ty nie majace tradycyjnego charakteru dzieta sztuki, jak obraz czy rzezba,
trafiaja w przestrzen sztuki. Jednak prawdziwa rewolucja byto wydarzenie
71917 roku, kiedy to Duchamp pod pseudonimem R. Mutt zgtosit na wysta-
we Stowarzyszenia Niezaleznych Artystéw pisuar jako dziato zatytutowane
Fontanna. Wydaje sie jednak, ze motto wybrane przez kuratorke Rebecce
Lemarche Vadel jest tylko pretekstem, aby w przestrzeni galeryjnej jednej
z najwazniejszych instytucji sztuki wspotczesnej we Francji ukazac¢ obiekty,
przedmioty, idee, maszyny czy koncepty spoza Srodowiska artystycznego.
Celem wystawy, jak thumaczy kuratorka, jest raczej eksploracja kreatywno-
$ci, wolnos$ci twoérczej oraz badanie granicy miedzy $wiatem sztuki a feno-
menami spoza jego terytorium.

Prace uwzglednione na wystawie przekraczajg granice sztuki oraz roz-
szerzajq jej przestrzen interpretacyjna. Jak sugeruje tytut wystawy, to trans-
gresja miedzy $wiatem sztuki a innymi §wiatami, dziedzinami, dyscyplina-
mi, przestrzeniami jest badana i drazona przez tworcéw. Eksperymenty
kreatoréw pokazuja nam, ze model $wiata i sztuki nie jest permanentny,
jego granice sa negocjowane, przesuwane czy naruszane. Ogladajacy wysta-
we zadaja sobie pytanie, czy sztuka moze by¢ realizowana poza sfera dla

LE BORD DES MONDES W PALAIS DE TOKYO W PARYZU

niej przeznaczona, czy dzieto sztuki moze by¢ zrodzone gdzie$ ,pomiedzy”.
Pomiedzy oficjalnymi instytucjami sztuki, jak akademie, muzea czy galerie.
Prezentowani twoércy podwazaja utarte normy postrzegania i doSwiadczania
$wiata, jednoczesnie proponujac poszerzanie czy otwieranie definicji sztuki,
nauki, percepcji oraz opisywania $wiata. Pokazuja nam jak nieskrepowana
i wolna moze by¢ ekspresja twoércza, niezalezna od norm i zasad $wiata sztuki
podporzadkowanego rynkowi. Wychodza poza znany nam i ustalony kanon
dzieta sztuki poprzez faczenie kreacji artystycznej z realnym swiatem lub
$wiatami catkowicie przez nich wymyslonymi.



W ramach wystawy ,Na krawedzi $wiatéw” zaprezentowano twércéw nieroz-
poznanych przez Srodowisko artystyczne lub kreatoréw dziatajacych na jego mar-
ginesie. Kuratorka zebrata prace inzynieréw, architektow, biologéw, matematykéw,
hakeréw, poetéw, wynalazcow czy aktywistéw. Zaproszono profesjonalistow, jak
iamatoréw w danych dziedzinach. Pomimo Ze s to osoby nieznane w $wiecie sztuki,
to uznane i cenione w innych dyscyplinach tworczych. Takim twérca jest stawny
fryzjer Charlie le Mindu, ktory wykonywat swoje fryzury-rzezby m.in. dla Lady Gagi.
Kryterium wyboru poszczegélnych kreatoréw byta ich dziatalno$¢ w nieoczekiwa-
nych dla widza przestrzeniach. Dla nas wydajace sie obce lub zakazane, jak wiezien-
ne wizerunki rzeZbione w mydle przez Jessiego Krimesa czy policyjna rzeczywisto$¢
fotografowana przez Arnolda Odermatta. Najbardziej oczekiwanym przez odbiorcéw
tworca byt Theo Jansen, ktéry podczas wernisazu wystawy zaprezentowat swoja
kreature-maszyne. Zbudowane z bambusa i ptétna perpetuum mobile porusza sie
Za pomoca energii wytworzonej przez powietrze.

Polskim akcentem na wystawie w Palais de Tokyo jest gra strategiczna zapo-

czatkowana przez Bohdana Slezkina i jego kolegéw po drugiej wojnie $wiatowej
i obecnie kontynuowana oraz rozszerzana przez
jego syna, Michata Slezkina. Gra w parnstwa
to fikcyjna rozgrywka polityczna miedzy Impe-
rium Odrobinii, Cesarstwem Niam-Niamu oraz
innych nie-miejsc wymys$lonych w ramach gry.
Do zadan uczestnikéw nalezy m.in. utrzymywa-
nie dyplomatycznych relacji miedzy panstwami
czy snucie politycznych intryg. Na potrzeby gry
stworzono setki drobnych elementéw, jak posta-
ci ludzkie, samochody czy samoloty, ktére Boh-
dan Slezkin rozktadat w swoim warszawskim
mieszkaniu podczas partii gry, a ktére obecnie
Michal Slezkin rozstawia w przestrzeniach gale-
ryjnych w Polsce i Europie. Ekspozycja elementéw
gry na wystawie ,Na krawedzi $wiatéw” przypo-
mina jej rozstaw w mieszkaniu, za pomoca luster,
taw i gablot symbolicznie zaznaczono poszczeg6l-
ne pomieszczenia. Nowoscia na paryskiej wysta-
wie jest film prezentujacy zasady, rytuaty i prze-
bieg gry podczas partii rozegranej przez Michata
Slezkina wraz z jego synem. ,Gra w panstwa” uka-
Zuje, Ze wyobraznia i kreatywno$¢ graczy nie zna
granic, a sama gra moze by¢ aktualna i rozbudo-
wywana na potrzeby zmieniajacego sie Swiata
oraz biezacej sceny polityczne;j.

Wystawa ,Na krawedzi $wiatéw” proponuje widzowi spojrzenie na twdrczos¢
i ekspresje artystyczna jako przestrzen przenikania sie $wiata sztuki z innymi
Swiatami, $wiatami nie-sztuki. Zatem przestrzen dzieta sztuki staje sie ptynna,
jest w ciggtym ruchu, a jego definicja nieustannie sie zmienia. Twoércy przekraczaja
historyczne kategorie dzieta sztuki, bo istotnie w postmodernizmie wszystko moze
by¢ sztuka, o ile zostanie uzasadnione przez instytucje sztuki. I tak wtasnie dzieje
sie z pracami zebranymi przez kuratorke w Palais de Tokyo. Pomimo dyskursywne-
go przywlaszczenia tych dziet przez galerie, zaskakuja one swoja réznorodnoscia,
nieskonczono$cia i mnogoscia wyimaginowanych terytoriéow. m

»Le Bord des mondes”, Palais de Tokyo w Paryzu, 18.02.2015-17.05.2015

Carlos Espinoza, Kenji Kawakami, Theo Jansen, Rose-Lynn Fisher; Game of States, Tomas Saraceno, Hiroshi
Ishiguro, Jean Katambayi, S.A.P.E, Jesse Krimes, Bridget Polk, Charlie Le Mindu, Jerry Gretzinger, Laurent
Derobert, Iris van Herpen, George Wiedener, Arnold Odermatt, Zdenek Kostek, Pierre Gagner, CKY, Le Prince
Noir i inni

Kurator wystawy: Rebecca Lamarche Vadel

Strona internetowa: palaisdetokyo.com
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ALEXANDRA HOLOWNIA

Save The Arctic - Akcja grupy Yes Men
w Berlinie

rzon amerykanskich guerilla aktywistéw Yes Men stano-

wig Andy Bilchbaum (prawdziwe nazwisko Jacques Se-

rvin), i Mike Bonanno czyli Igor Vamos. Andy Bilchaum,
jest artysta multimedialnym a Mike Bonanno wyktadowca
z dziedziny sztuki mediéw na Rensselaer Polytechnic Insti-
tute w Nowym Jorku. Akcje Yes Men, po polsku ,potakiwaczy”
ukazuja niebezpieczenstwo $wiata rzadzonego przez pienigdz.
Spektakularnymi, odwaznymi wystgpieniami przykuwaja oni
uwage $wiatowych medidéw. Podszywajac sie pod rzecznikow
prasowych amerykanskiej Izby Handlowej albo przedstawicieli
koncernu naftowego Shell lub urzednikéw panstwowych, pro-
testujg przeciw naduzyciom, przestepstwom gospodarczym, fa-
maniem praw cztowieka, korupcji politykow. Odziani w uzywane
garnitury wkradaja sie raz na konferencje prasowe, to znowuz
na zakrapiane imprezy biznesowe, gdzie z tupetem oznajmiaja
nagla zmiane kursu korporacji, ktére rzekomo dostrzegajac swe niehumanitar-
ne postepowanie, postanowity zrezygnowac z dotychczasowych praktyk. Gtow-
ng bronia Yes Mendw jest ironia i satyra. Aktywisci Yes Men odnosza sukcesy.
W USA niewielu ludzi odbiera ich retoryke w charakterze zartu. W tym roku Andy
Bilchbaum i Mike Bonanno goscili w Berlinie. Na trwajacym od piatego do pietna-
stego lutego 2015 festiwalu filmowym Berlinale prezentowali nowy film Yes Men
are Revolting (Rewolta Yes Menéw). Performerzy odbyli w Berlinie kilka spotkan
z publicznos$cia, miedzy innymi w Kampusie Talentéw Berlinale. Czeka nas wiel-
ka rewolucja. Chodzi o to, by zmienic dotychczasowe przyzwyczajenia..., nawotywali
dziatacze grupy Yes Men zwracajac szczego6lng uwage na problem zmian klimatycz-
nych, zagrazajacy ich zdaniem Zyciu na Ziemi. Globalne ocieplenie ma ogromny,
dtugotrwaty zasieg. Charakteryzuje sie ztozonymi wspotzalezno$ciami miedzy
procesami klimatycznymi, przyrodniczymi, ekonomicznymi, politycznymi, spo-
tecznymi i technologicznymi. Nagrzewanie atmosfery i oceanéw nalezy przypisac
dziatalnosci cztowieka. Jesli temperatury nadal beda rosty, to do 2080 roku ponad
potowa gatunkéw roslin oraz jedna trzecia zwierzat zniknie z obecnych terytoriow.
Masowa zagtada fauny i flory moze osiagnac jeszcze wieksze rozmiary, jesli wez-
miemy pod uwage ekstremalne zjawiska pogodowe oraz rozpowszechnianie sie

SAVE THE ARCTIC - AKCJA GRUPY YES MEN W BERLINIE

1. The Yes Men Are
Revolting, Country: USA/
DEU/FRA/DNK/NLD 2014,
Director: Laura Nix, Andy
Bichlbaum, Mike Bonanno,
Photo description: Andy
Bichlbaum, Mike Bonanno,
Section: Panorama

2. Yes Men, Akcja Cinema
for Peace -Berlin 2015,
fot. Alexandra Hotownia

choréb. W jednej ze scen przedstawionych na filmie Yes Men are
Revolting ogladamy, jak dziatajacy w obronie naturalnego $rodo-
wiska Yes Meni wtargneli na zebranie lobbystéw broni i ogtosili,
ze do 2030 roku USA przejdzie kompletnie na energie ekologicz-
na. A nadzor nad planowanymi zmianami przejma amerykanscy
Indianie w ramach rekompensaty i sp6Znionego odszkodowa-
nia za przemystowe wyniszczenie zabranych im w przesztosci
terenéw. Zgromadzeni na imprezie przedstawiciele przemystu
zbrojeniowego przyjeli owa zapowiedzZ spokojnie, bez protestow.
Nikt niczego nie podejrzewat. Konserwatywni krawaciarze od-
tanczyli wspdlnie z Yes Menami indianski taniec, grali na bebnach
i $piewali. Jednak nie wszystkie dziatania grupy Yes Men bywaja
udane. W Berlinie podczas gali Cinema for Peace Andy Bilchbaum
i Mike Bonanno zrobili nieplanowana akcje Save The Arctic. Pra-
gnac zwroci¢ uwage niemieckiej finansjery na problem topnienia
lodowcéw postanowili przypomnie¢ o skazanych na zagtade niedZzwiedziach po-
larnych. Osoby przebrane w bardzo autentyczy kostium biatego polarnego niedz-
wiedzia wraz z grupa Yes Mendw weszly na niebieski dywan. Obecno$¢ Yes Menéw
z atrapa niedZwiedzia od samego poczatku niepokoita stéjkowych. PR-owcy byli
takze zaktopotani. Mike Bonnano poprosit Nastassje Kinski, by zarekomendowata
dziatanie Save The Arctic i zapozowata z ,polarnym niedZwiedziem” do wspélnego
zdjecia. Niestety, podczas ceremonii wreczenia nagréd akcjonisci wbiegli na sce-
ne w nieodpowiednim momencie. Spowodowali zamieszanie, nikt nie wiedziat,
o co chodzi przy czym ,biaty niedZzwiez polarny” nie pasowat zupetnie do kontek-
stu. Ochroniarze sita wyprowadzili stawiajgcych opér, nie chcacych opusci¢ sceny
Yes Menoéw. Gdy wesztam do budynku, dostrzegtam gonionego przez porzadko-
wych Mika Bonanno, ktéry schronit sie w garderobie rosyjskich muzyczek Pussy
Riot. Nie zawsze wystgpienia Yes Mendw koncza sie wiec sukcesem. To, co mogtoby
sie powie$¢ w USA, w Berlinie byto niemozliwe. Bywa, Ze btedy w organizacji,
brak znajomosci otoczenia, stabe reakcje prasy, mate zainteresowanie odbiorcéw
powoduja klape. Jednak mimo wielu niepowodzen grupa Yes Men nadal dziata. Ich
protesty inspiruja miedzynarodowych artystéw oraz aktywistéw, gdyz zbyt mato
jest ludzi pragnacych naprawic¢ $wiat. m
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Siergiej Michajtowicz Prokudin Gorski

1. Kobieta z Samarkandy, 1905-1915

2. Cerkiew $w. Jana Chrzciciela w Jarostawiu, 1911
3. Wiejskie dziewczeta, 1905- 1915

Fotograf Siergiej Michajtowicz

Prokudin-Gorski i jego kolorowe Imperium, ktore kiedys byto rosyjskie

rcheologia fotografii od swoich prapoczatkéw
do kilku pierwszych dekad XX wieku kojarzy
sie nam z czarno-biatymi odbitkami przed-
stawiajacymi nastepujace po sobie zjawiska rozwoju
tego medium. Utarto sie sadzi¢, ze barwne zdjecia
i filmy zaistnialy dopiero po Il wojnie $wiatowej. Byty
oczywiscie juz w polowie dziewietnastego stulecia
préby podjete w laboratoriach (réwnolegle na kilku
kontynentach), aby rozwing¢ technike fotograficz-
ng utrwalajaca barwne obrazy. Zdjecie
Louisa Ducosa du Haurona z 1861 roku
pt. Tartanowa wstqzka uwazane jest
za pierwsza w $wiecie fotografie barwna,
ale to braciom Lumiére historia fotogra-
fii oddaje palme pierwszenstwa w tej
kategorii, poniewaz w 1907 roku upo-
wszechnili autochrom - $wiattoczutg
ptytke do rejestrowania fotografowanego
obrazu w barwach naturalnych. Od tego
mniej wiecej czasu w kazdym panstwie
europejskim pojawiaja sie pionierzy ada-
ptujacy ich wynalazek.
Badacze historii fotografii co jaki$
czas natrafiajg jednak na nowe, z réznych
powoddéw zatarte $lady, ktorych odkry-
cie zmusza do korekty dziejéw nawia-
zujacych do tej dyscypliny. Niedawno do
grona pionieréw zwigzanych z historia

barwnych fotografii i slajdéw dotaczyt rosyjski chemik,
artysta i nadworny fotograf cara Mikotaja II, Siergiej Mi-
chajtowicz Prokudin-Gorski (ros. Cepreit MuxaitsoBug
[Ipoxkyaun-Fopckuit). Urodzony w drugiej potowie
XIX stulecia rosyjski fotograf swiatowy rozgtos zy-
skat dopiero na poczatku XXI wieku - o ironio - nie
dzieki swoim rodakom, tylko Amerykanom, ponie-
waz w 1948 roku Biblioteka Kongresu Stanéow Zjed-
noczonych odkupita od spadkobiercéw Gorskiego

- swoistego ,kota w worku” - kolekcje szklanych pty-
tek, ktorych nie mozna byto odszyfrowac przez niemal
pot wieku. Gorski wymyslit bowiem wtasna technike
utrwalania kolorowych zdje¢ na szklanych negaty-
wach i skonstruowat do tego celu nowatorski aparat
fotograficzny. Idea polegala na tym, Ze urzadzenie
niemal jednocze$nie wykonywato trzy zdjecia mono-
chromatyczne z trzema réznymi filtrami - niebieskim,
zielonym i czerwonym. Pomyst byt jak na owe czasy
genialny, jednak fotograf miat duze trudno-
$ci z przeniesieniem tych zdje¢ na papier,
gdyz proces byl bardzo skomplikowany
i czasochtonny. Zapewne dlatego tak dtugo
nie znali$my jego imponujacego dorobku.
Dopiero doktadna analiza pozostawionych
przez Rosjanina naukowych publikacji na
ten temat, a takze zaawansowana cyfrowa
technika komputerowa i Zzmudna praca, po-
zwolity niemal po 100 latach na przywré-
cenie okoto tysigca obrazéw. Wynik tych
zabiegéw zaskoczyt wszystkich. Obecnie
na stronie internetowej udostepnionej bez-
ptatnie przez Biblioteke Kongresu Stanéw
Zjednoczonych mozemy podziwia¢ ,ko-
lekcje atrakcji” Imperium cara Mikotaja IL.
Wysoka jakos¢ zdjeé, ostros$¢ i intensyw-
nos¢ koloréw sprawiajg, ze trudno jest nam

dzi$ uwierzy¢, iz zostaly zrobione w tak >

FOTOGRAF SIERGIEJ MICHAJLOWICZ
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Siergiej Michajtowicz Prokudin Gorski

1. Kobiety z Dagestanu, 1905-1915

2. Dostojnik z Uzbekistanu, 1905-1915

3. Rosyjska arystokratka w Italii, 1905-1915

odleglym czasie. Fotografie Gorskiego s3 inte-
resujace nie tylko dlatego, Ze byt on pionierem
i wynalazca kolorowego obrazu. Jego zdjecia
imponuja przedstawiona trescig zwiazanag z wie-
lokulturowa, euroazjatycka mieszanka etniczna
ludéw bedacych pod panowaniem Rosyjskiego
Imperium. Fotograf metodycznie rejestrowat tez
dynamicznie rozwijajacy sie w Rosji przemyst,
architekture, zycie carskiej rodziny i poddanych.
Te obrazy oglada sie dzi$ z prawdziwym zaurocze-
niem i zarazem nostalgia, poniewaz Imperium Ro-
manowo6w zostato kilka lat p6Zniej bezpowrotnie
zmiecione przez burze dziejowa, jaka rozpetata
bolszewicka rewolucja.

Prokudin-Gorski byt wszechstronnie uzdol-
niony i bardzo pracowity. Studiowat w Peters-
burgu w Wojskowej Akademii Medycznej, p6Zniej
chemie u Mendelejewa, sprobowat tez swoich
sit w malarstwie na Akademii Sztuk Pieknych.
Byt cztonkiem Rosyjskiego Cesarskiego Towarzy-
stwa Technicznego (Fotograficznego) Geograficz-
nego. Ostatecznie jednak skupit sie na fotografii.
Jego prace braty udziat w miedzynarodowych
pokazach . W 1900 roku czarno-biate zdjecia
Gorskiego zdobily rosyjski pawilon na Wystawie
Swiatowej w Paryzu. Dwa lata p6zniej Rosjanin
zglebiat tajniki fotomechaniki w Charlottenbur-
gu pod Berlinem. Najprawdopodobniej pierwsze
fotografie w kolorze wykonat w 1903 roku, ponie-
waz juz wtedy opublikowat serie artykutéw do-
tyczacych zasad reprodukcji technicznej w kolo-
rze w ,Amateur Photographer”. W 1904 Gorski robi
kolorowe zdjecia w Dagestanie, na wybrzezu Mo-
rza Czarnego i w Petersburgu. W kolejnym roku
spedza wiele miesiecy na fotografowaniu Kau-
kazu, Krymu i Ukrainy, skad przywozi okoto 400
uje¢. Od kwietnia do wrzeénia 1906 Gorski brat
udziat w kongresach naukowych i wystawach fo-
tograficznych w Rzymie, Mediolanie, Paryzu i Ber-
linie. Otrzymat ztoty medal na Miedzynarodowej
Wystawie w Antwerpii i medal dla ,najlepszej
pracy” w dziedzinie fotografii kolorowej od Klu-
bu Fotograficznego w Nicei. Potem znowu wyru-
szyt w podro6z po Rosji, aby uwieczni¢ atrakcje
Turkiestanu, Samarkandy i Buchary. Byty plany,
aby wiekszo$¢ jego zdje¢ reprodukowac jako
kartki pocztowe, ale konsekwencje rewolucji
1905 roku przeszkodzity w tym przedsiewzieciu.
30 maja 1908 w salach Akademii Sztuk Pieknych w
Petersburgu odbyt sie pokaz kolorowych slajdéw
przedstawiajacych antyczne wazy, wykonanych
przez Gorskiego w Ermitazu.

W maju 1909 podczas audiencji u cara Mi-
kotaja II Gorski zaprezentowat pokaz swoich
kolorowych slajdéw i przedstawit ambitny pro-
jekt utrwalenia w kolorze catego Imperium Rosyj-
skiego, obejmujacego wszystkie aspekty zycia jego

FOTOGRAF SIERGIEJ MICHAJLOWICZ



mieszkancow. Projekt wzbudzit entuzjazm Roma-
nowa, ktory popart szalony pomyst wielkopanskim
gestem. Udostepnit bowiem Gorskiemu doskonale
zaopatrzony wagon-laboratorium i przydzielit wta-
sng lokomotywe, aby fotograf mégt komfortowo
podrézowac po Imperium, a takze oddat do jego
dyspozycji specjalny maty parowiec. Nadworny re-
porter otrzymat tez stosowne glejty otwierajace
drzwi do wszystkich miejsc w Rosji, a urzednicy
catego cesarstwa otrzymali rozkaz, aby pomaga¢
Gorskiemu w tym przedsiewzieciu. Przez trzy lata
Prokudin-Gorski objechat niemal wszystkie pro-
wincje Rosji, metodycznie utrwalajac aparatem fo-
tograficznym kraj i ludzi. Oficjalnie swoja misje za-
konczyt w 1912 roku, a jego ostatnim zadaniem byto
uwiecznienie (w 100. rocznice) wszystkich zwycie-
skich miejsc bitewnych podczas Wojny OjczyZnianej
z wojskami napoleonskimi. Wiekszo$¢ utrwalonego
przezen materiatu pozostata na szklanych ptytkach,
poniewaz okazato sie, Ze proces przenoszenia zdje¢
na papier jest duzo bardziej skomplikowany, niz
samo fotografowanie. Kolorowe zdjecia zrobione
przez Gorskiego wkrétce przestaty by¢ wazne,
gdyz rozpoczynata sie wielka wojna.

Z poczatkiem I wojny $wiatowej Gorski zostat
zmuszony do rezygnacji z dalszych eksperymentéw
fotograficznych i zajat sie szkoleniem zatég w dzie-
dzinie fotografii lotniczej. W 1916 roku misja foto-
graficzna Gorskiego zostata wznowiona. Reporter
zdazyt jeszcze objecha¢ okolice nowo wybudowa-
nego odcinka kolejowego z Petersburga do Murmanska i Wyspy So-
towieckie. Jego ostatni zbiér slajdéw zostat zaprezentowany w Rosji
19 marca 1918 roku w Patacu Zimowym, zapewne w obecnosci no-
wych wladz rewolucyjnych, gdyz car Mikotaj I Aleksandrowicz Ro-
manow abdykowat 15 marca 1917.

Prokudin Gorski wyjechat wraz z rodzing z sowieckiej Rosji okoto
1920 roku do Londynu i zabrat ze soba cze$¢ fotograficznego archiwum.
Z tamtych lat zachowaly sie jego publikacje w ,British Journal of Photo-
graphy”, a takze dokumenty patentowe na aparat do kolorowej kinema-
tografii. W 1922 roku przybyt do Nicei, gdzie wspétpracowat z braémi
Lumiére. Az do potowy lat 30. byt zaangazowany we Francji w edukacje
mtodych adeptéw fotografii. Miat plany zrobic serie zdje¢ atrakeji i za-
bytkéw z Francji i jej kolonii, ale zabrakto energii i zdrowia, a pomyst
zostat tylko cze$ciowo zrealizowany przez jego syna Michaita Gorskie-
go. Pionier fotografii kolorowej zmart 27 wrze$nia 1944 roku w Paryzu.

Sukcesy amerykanskie w dziedzinie odzyskiwania ze szklanych pty-
tek barwnych fotografii zrobionych przez Gorskiego, zmobilizowaty
Rosjan, ktorzy rowniez dysponuja pokaznym archiwum z jego nega-
tywami. Przywrécenie kolorowych obrazéw zachowanych z kolekcji
carskiego fotografa przeprowadzono w cyfrowym laboratorium Rady
Naukowej Cybernetyki Rosyjskiej Akademii Nauk. W tej dziedzinie
Amerykanie i Rosjanie wspétpracujg, aby unikatowa spuscizna po Im-
perium Rosyjskim nabrata rumiericéw. Euroazjatycki zaginiony swiat
jest dzi$ bowiem dziedzictwem ogélnoswiatowym.

Odzyskiwanie obrazéw z dorobku Gorskiego nie jest dzietem skon-
czonym i zapewne dtugo jeszcze bedzie on opracowywany. Dotychcza-
sowy rezultat jednak bardzo cieszy. Kolorowy $wiat Wszechrosji byt juz
kilkakrotnie prezentowany na wystawach. W 2001 roku Biblioteka Kon-
gresu pierwszy raz udostepnita cze$¢ swojego zbioru pt. ,Imperium,
ktoére byto rosyjskie”. Nastepnie, na przetomie 2003/2004 roku, swoimi
zdjeciami pochwalili sie Rosjanie. W Muzeum Architektury w Moskwie

zorganizowali wystawe pt. ,Wspaniato$ci Rosji w naturalnych kolo-
rach”. W 2012 roku Amerykanie udostepnili kolejne zdjecia i ten cykl
nazwali ,Ludzie”.

Fotografie Prokudina-Gorskiego sa prawdziwg skarbnica wiedzy na
temat rozlegtego Imperium Rosyjskiego i stanowig bezcenny materiat
dla badaczy z wielu dziedzin. To olbrzymie archiwum nie zawiera li
tylko bogatego Zrdédta informacji o ludziach i czasach, w ktérych zyli.
Ogladajac barwne sceny zatrzymane w kadrze aparatu Gorskiego, ta-
two dojdziemy do wniosku, Ze s one dzietem artysty-geniusza. Wydaje
sie, ze nieukonczone studia malarskie na petersburskiej akademii nie
poszty na marne. Rosyjski pionier barwnej fotografii miat znakomi-
te wyczucie koloru i kompozycji.

0d czasu ujawnienia $wiatu pierwszych barwnych odbitek autor-
stwa Siergieja Prokudina Gorskiego mineto juz pietnascie lat i wydaje
sie, Ze historycy $ledzacy dzieje fotografii powinni juz na state wpisa¢
jego nazwisko do panteonu zastuzonych dla tej dziedziny. O jego osia-
gnieciach powinni sie dzi$ uczy¢ studenci. Tak sie jednak nie dzieje.
W Zadnej historii fotografii opracowanej i wydanej na poczatku XXI
stulecia nie znajdziemy tego nazwiska. Pod koniec 2014 roku ukazata
sie na polskim rynku ksiegarskim kolejna pozycja traktujaca o histo-
rii fotografii. Jej autorem jest wspétczesny niemiecki profesor historii
sztuki, Wolfgang Kemp [ 1 ]. Niestety jego ksigzka Od Daguerre’a do
Gursky’ego réwniez ignoruje nazwisko Gorskiego...

0d autorki

Dorobek tworczy Siergieja Michajtowicza Prokudina Gorskiego nie
jest jeszcze podsumowany w zadnej monografii. Aby przyblizy¢ czy-
telnikom jego tworczo$¢ i biografie, korzystatam z wielu rosyjskich
i amerykanskich stron internetowych. m

1 Wolfgang Kemp, Historia Fotografii. Od Daguerre’a do Gursky’ego, Krakoéw 2014.
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SLAWOMIR MAGALA

Jan Sawka (1946-2012) na tle epoki

ziewiagtego sierpnia 2012 roku zmart na-
gle w High Falls w stanie Nowy Jork Jan Saw-
ka, z wyksztatcenia architekt i artysta plastyk.
Obszerne nekrologi z wyliczeniem zastug zmarte-
go w dziedzinie rozwoju wizualnej wyobrazni ludzko-
$ci pod wptywem malarstwa, grafiki, plakatu, projek-
towania przestrzennego, multimedialnych widowisk
i interaktywnej architektury ukazaty sie m.in. w Los
Angeles Times i w New York Times. A w Polsce? Krét-
kie, zdawkowe, urzedowe niemal wzmianki w nie-
licznych polskich mediach. Wspomnienie Jana Piesz-
czachowicza w miesieczniku spoteczno-kulturalnym
,Krakéw”. Mozna byto odnie$¢ wrazenie, jak po $mierci
Gombrowicza, Ze pozostaje mato znany, cho¢ to on zor-
ganizowat stynng wystawe czterech mtodych grafikow
(Aleksiun, Czerniawski, Sawka, Stankiewicz) w mu-
zeum plakatu w Wilanowie w 1976 roku. Jeffrey Gold-
farb napisat wstep do katalogu po$miertnej wystawy
Sawki w listopadzie 2013 roku w galerii ,Aferro” w Ne-
wark pod tytutem jan Sawka: sita pozornie bezsilnych
i stwierdzit, ze plakaty Sawki w latach siedemdzie-
sigtych zapowiadaty logike ruchu ,Solidarnos¢” oraz
upadek rezimu, zanim jeszcze byto to do pomyslenia.
Co wiecej, o jego wielkich projektach dla budowli z tworzyw zawierajacych $wia-
ttowody (opracowywat je w tokijskim studio Sony), o jego projektach komplekséw
architektonicznych z dachami-ekranami w Emiratach Arabskich, o jego projekcie
pomnika wielkich religii monoteistycznych w Jerozolimie oraz o wielkich ptach-
tach-choragwiach w ramach psychodelicznych scenografii na stadionach, gdzie
koncertowat jego przyjaciel, Diego Garcia wraz ze swym zespotem Grateful Dead
- o tym sie nie méwi na co dzien w ojczyZnie Zmartego. Przede wszystkim prze-
milcza sie jego tryumf w Cagnes-sur-Mer z 1975 roku: otrzymat gtéwna nagrode
zwang Oscarem malarstwa oraz specjalng nagrode prezydenta Francji za prace
Z gtowy, wystawiong na Miedzynarodowym Festiwalu Malarstwa Wspotczesnego.
Polski minister kultury i sztuki milczat, cho¢ straciliSmy jednego z czotowych
ambasadorow polskiej kultury na swiecie. Trzeba to powiedzie¢ jasno. Jana Saw-
ke wypedzit z kraju osobiscie komunistyczny wiceminister kultury Wiadystaw
Loranc, méwigc artyscie, Ze jak sobie nie wyjedzie, to bedzie malowat wystawy
sklepéw miesnych w Nowym Saczu, bo o tym, kto ma talent, decyduje on. Byta
to zemsta aparatczyka za otuche, ktorej plakaty Jana Sawki do Jazzu nad Odra
dodawaly przechodniom, wyrywajac ich z szarej codziennosci PRL-u, sktaniajac ku
marzeniom o... na przyktad o solidarnosci. Wystawe w Wilanowie widzie¢ trzeba
na tle $miertelnych drgawek polskich komunistoéw, ktérzy jeszcze pobili robotni-
kéw w Radomiu, ale juz podwyzki cen na Zzywno$¢ musieli cofna¢. Biegu historii
juz nie zatrzymali, ale Gombrowicza albo Mitosza jeszcze usitowali nie wydawag,
a Sawke i Grotowskiego skazali na niepamie¢. Z powodzeniem: polska dzienni-
karke telewizyjng o istnieniu Grotowskiego musza w roku 2015 zawiadamia¢ ame-
rykanskie aktorki z Hollywood, bo profesorowie od teatru zapomnieli jej o nim
opowiedzie¢ na studiach.
Jan Sawka byt moim przyjacielem. Przyjaznitem sie z nim nie tylko dlatego,
Ze taczyta nas pogarda dla komunistycznej dyktatury i zniewolonych przez nia
cenzoréw umystowych, ale i dlatego, Ze kontrkultura byta dla nas naturalnym,
pokoleniowym $rodowiskiem do wymyslania alternatyw w stosunku do biuro-
kracji, technokracji i innych $lepych uliczek ewolucji. Spotykali$my sie na festi-
walach Teatru Otwartego we Wroctawiu, na spektaklach Teatru STU w Krakowie,
na $winoujskiej FAM-ie, w poznanskich klubach studenckich, a po 1976 w Nowym
Jorku i w High Falls. Byt fascynujagcym multimedialnym artysta, wizjonerem,
marzycielem, ale byt tez bardzo pracowitym oraz solidnym rzemieslnikiem

JAN SAWKA (1946-2012) NA TLE EPOKI

- 1to zaréwno jako plastyk, i jako architekt (we Wro-
ctawiu zezwolono mu na indywidualny tok studiéow
obejmujacy projektowanie przemystowe, konser-
wacje oraz historie sztuki, a wiec potaczenie, ktore
dopiero teraz zaczynamy rozumie¢, po emancypacji
designu). Byt tez wybitnym polskim patriota. Dowo-
dem niechaj beda wsciekte protesty rosyjskiej amba-
sady w Waszyngtonie stane po jego rysunkach w ,New
York Timesie” i wieszane dumnie przez redakcje tego
ostatniego na $cianie. Poczuwam sie zatem do obo-
wiazku - skoro nie Zyje juz jego przyjaciel i bratnia
dusza ze studiéw, Eugeniusz Get-Stankiewicz - by
odda¢ mu nalezng cze$¢. Kim byt Jan Sawka i co nam
pozostawit?

Siegajac po Zrédta drukowane, niewiele sie dowie-
my. Na przyktad niejaka Wréblewska Danuta, autorka
albumu Polska grafika wspétczesna. Grafika warszta-
towa, plakat, grafika ksiqgzkowa, grafika prasowa (In-
terpress, Warszawa, 1988) nie widziata potrzeby, aby
choé raz wymienic Jana Sawke lub pokaza¢ jego plakat
lub grafike. To samo wydawnictwo Interpress wyda-

@ towtymsamym czasie niejakiego Andrzeja K. Olszew-

skiego Dzieje sztuki polskiej 1890-1980 (Polish Art and

Architecture 1890-1980). Ten tez nie dostrzega Jana Sawki, jakby polscy malarze

co roku odbierali malarskie Oscary oraz nagrody specjalne prezydenta Francji
albo urzadzali przetomowe wystawy plakatu w Wilanowie.

Urzednicy panstwowi do dzi$ staraja sie usuwac $lady Jana Sawki z pamieci
zbiorowej, co $wiadczy o jakby mimowolnej, bezwtadnej, bezmyslnej kontynuacji
zalecen komunistycznej cenzury. Napisatem niedawno do Ministerstwa Kultury
z pros$ba o przystanie kopii najwyzszych lauréw, jakie ten polski artysta wizualny
zdobyt we Francji, a urzednicy ministerstwa najpierw nie wiedzieli, o co chodzi,
a potem spokojnie odpowiedzieli, Ze o niczym nie wiedza i wiedzie¢ nie chca. Oto
dowdd, ktéry otrzymatem na pismie:

,Ministerstwo Kultury I Dziedzictwa Narodowego
Jacek Olbrycht

Dyrektor Generalny

Warszawa, 24 pazdziernika 2013 r

BAB/1422/13

Szanowny Pan

Prof. dr Stawek Magala

()

Wielce Szanowny Panie Profesorze,

W odpowiedzi na Panskie pismo z 14 sierpnia biezacego roku, pragnatbym
uprzejmie Pana zawiadomic, iz - niestety - w archiwum resortu kultury, po staran-
nej kwerendzie, nie odnaleziono dokumentéw potwierdzajacych fakt przyznania
i przestania do naszego ministerstwa ,Oskara Malarstwa” (Oscar de la Peinture)
nadanego polskiemu arty$cie Panu Janowi Sawce przez rzad francuski w 1975 roku.
Analiza zasobéw archiwalnych potwierdzita takze - co stwierdzam z ubolewa-
niem - iz nie jeste$Smy w posiadaniu dokumentéw odnoszacych sie do przyznane;j
Nagrody Specjalnej Prezydenta Francji Jacquesa Chiraca w roku 1976.

Niniejsza informacja zostata ustalona na podstawie przeprowadzonego ba-
dania posiadanych przez nas spiséw akt, przekazanych przez ministerialne biura
i dokumenty.

Z wyrazami szacunku,

Jacek Olbrycht”



Whnioski na temat przydatnosci
urzednikéw ministerstwa kultury
dla ochrony dziedzictwa narodowego,
zwlaszcza utrwalania pamieci o wy-
bitnych polskich twdércach znanych
na $wiecie, pozostawiam czytelnikom,

z ktorych podatkéw takich urzedni-

kéw optacamy.

Lepiej wyglada to w przypadku
7rédet internetowych. Zona z cérka
prowadza oficjalng strone interne-
towa Kliknawszy za$, powiedzmy,
na http://culture.pl z 30 kwietnia
2014 roku, natrafimy na przyktad na
kompetentny tekst Sylwi Gizki. W in-
nym tekscie natkniemy sie na cieka-
we wspomnienie Szymona Bojko:

Nie byt lubiany przez starszych
kolegéw. Lenica, Tomaszewski byli
wychowani jeszcze w micie skromne-
go artysty, ktérego Swiat musi odkry¢.

Sawka byt juz inny. Ale szanowali

go wszyscy, bo wiedzieli, Ze jest na-

prawde dobry, cho¢ nieco pogardliwie

nazywano go ilustratorem — wspomi-

na Szymon Bojko, przyjaciel, krytyk

sztuki.

Gwoli sprawiedliwo$ci przyznajmy, ze w krakowskim Muzeum
Narodowym mozna byto dzieki dzielnej Zofii Gotubiew w 2012 roku
obejrze¢ niewielka wystawe, na ktorej chorggwiana sztuka Sawki
tez byla reprezentowana. Szkoda, Ze juz bez $wiatowego topu w mu-
zyce mtodziezowej, bez zywego kontaktu z polskimi widowniami,
bez szansy na krzepienie korzystnego obrazu Polski w oczach wrazliwego
na polityczng odwage i artystyczng tworczos$¢ $wiata, bez szans na multime-
dialne iskrzenie w Internecie. Zastuzony dla Wroctawia, Polski oraz kultury
narodowej Mariusz Hermansdorfer tez zdotat zebra¢ kilka waznych prac Saw-
ki w Muzeum Narodowym we Wroctawiu [ 1 ]. Co mnie doprowadza do pierw-
szego wniosku na temat loséw kultury w okresie pewnego konfliktu zwanego
umownie zimng wojna. Gdyby kulture widzie¢ jako parlament wyobrazni,
nalezatoby w tym parlamencie powota¢ komisje do spraw artystéw wykle-
tych oraz komisje do spraw ukrytych ran zimnej wojny. Komisja sejmowa do
spraw wymazywania genialnego i multidyscyplinarnego artysty Jana Sawki
z narodowej pamieci przez komunistycznych urzednikéw mogtaby wydoby¢
na $wiatto dzienne, miedzy innymi, jeszcze jeden argument za lustracja bytych
aparatczykow oraz dzieci resortu (za to, Ze bezkarnie nadali ton dyskursowi
urzednikéw oraz instytucjonalnej polityce urzedéw panstwowych) oraz bytych
tajnych wspotpracownikéw tajnych stuzb, ktérzy pilnowali, by zabija¢ pamieé
o wybitnych polskich twércach i uklepywac¢ ich groby naganem, topatka oraz
cenzurg prewencyjna. I poSmiertnym lekcewazeniem (o Janie Sawce méwiono,
ze byt wtasciwie ilustratorem, o Grotowskim, Ze to szaman i guru, ktéry nie
szanuje dykcji na scenie).

1 Jedyna powazng polska pracg, rekonstruujgca dyktatury ekspertéw wykorzystujacych swoje instytucjo-
nalne i polityczne aktywa dla autorytarnego oraz protekcjonalnego traktowania artystéw w polu sztuki,
jest studium Anny Markowskiej Dwa przetomy. Sztuka polska po 1955 i po 1989 roku, Torun 2012),

w ktérym mamy $wietng analize zgnitego kompromisu czesci artystow wizualnych z wtadzg po
odwilzowym sptukaniu socrealizmu na $mietnik historii (sztuki). Dwuznaczna role odegrata galeria Foksal
w Warszawie i teatr Cricot w Krakowie. Pamigtam wizyte Kantora w starym klubie Od Nowa w Poznaniu,
jeszcze na rogu ulic Wielkiej i Zydowskiej. Musiato to by¢ w 1967 albo na poczatku 1968 roku, kiedy
jeszcze bytem licealista, ale juz chadzatem do Teatru 8 Dnia, ktéry wtasnie objat Lech Raczak. Kantor
wymachiwat ztotym zegarkiem i opowiadat o awangardzie w Paryzu. Patrzyliémy na niego sceptycznie.
W poréwnaniu z Grotowskim byt nieautentyczny, nieszczery. Nie musze chyba dodawac, ze wszystkie
media po$wiecone kulturze solidarnie przemilczaty studium Anny Markowskiej. Jesli trzeba co$
powiedzie¢ o gender albo teczy na placu Zbawiciela, to melduje sie natychmiast cata plejada posrednikow
komunikacji kulturalnej. Ale jesli trzeba co$ powiedzie¢ o zgnitym kompromisie establishmentowej
awangardy z listkiem figowym abstrakcji na kolaboracyjnym portrecie zbiorowym z decydentami od

kultury po 1956 roku, to juz wszyscy nabieraja wody w usta. Tomaszewski albo Lenica moze by¢, ale Sawka

cho¢ wybitniejszy, bardziej wszechstronny, nowatorski i globalniejszy od nich, juz nie.

1-2 Jan Sawka,
Muzeum Narodowe Krakdw,
fot. Janusz Lesniak

Konczac: Jan Sawka byt wybitnym polskim tworca
multimedialnym, byt takze pracowitym patriota. Rozu-
mial Norwida: to nie miecz ani tarcza bronia polsko-
$ci, lecz arcydzieta. Nalezy zachowa¢ we wdziecznej
pamieci uniwersalistycznego tworce przeznaczonego
dla Jerozolimy pomnika Pokoju, pomnika braterstwa Zydéw, Chrzeécijan oraz
Muzutmanéw. Projektujac choragwie powiewajace za zespotem Grateful Dead
koncertujacym na stadionach Kalifornii, widziat oczami swojej wyobrazni
multimedialne szalenistwa oprawcéw graficznych péZniejszych gwiazd mu-
zyki popularnej - Madonny, Michaela Jacksona czy Beyonce, przewidywat,
Ze beda mieli juz do dyspozycji technologie, ktére on dopiero przeczuwat.
W glebi jego artystycznej duszy tkwit gteboko kontrkulturowy ideat ,ca-
tej wladzy w rece wyobrazni” niestusznie wigzany tylko z buntami mtodziezy
studenckiej i tylko w 1968 roku. Kontestacja byta o wiele szerszym ruchem
kontrkultury, niz to sie wydawato socjologom ruchéw spotecznych (ktérzy nie
przewidzieli protestu przeciwko powszechnemu dostepowi do Internetu) oraz
politykom (ktérzy nie przewidzieli, ze powtorka z oligarchizacji doprowadzi
do powtdrki z radykalizacji). Widzimy juz, Ze bez kontrkultury nie bytoby ani
polskiej ,Solidarnos$ci”, ani arabskiej wiosny ludéw, ani ruchu Occupy Wall
Street. Nie ma w tym ani cienia przesady. Dzisiaj, gdy padt zaréwno komu-
nizm (gtéwnie dzieki polskiej ,Solidarnosci” oraz gwiezdnym wojnom), jak
i neoliberalizm (gtéwnie dzieki przepakowywaniu nieswiezych hipotek przez
tworczych ekspertéw branzy finansowej) mozna powiedzie¢, ze ideaty, jakie
przys$wiecaty kontestacyjno-hippisowskiemu (juz na pierwszy rzut oka) Sawce
(ktérego plakaty byty zradykalizowana, subtelniejsza wersja psychodelicznej
Z6ttej todzi podwodnej) - ideaty wolnej, twérczej, radosnej zbiorowosci swo-
bodnych jednostek, przeszly prébe czasu. Jego plakaty do spektakli teatralnych
STU w Krakowie to nie s3 tylko wizualne popisy, jak u Starowiejskiego albo
Tomaszewskiego - to co$ znacznie wiecej. Wernyhora w btazenskim kostiumie
hippisa. W plakatach Sawki odzywa historia, Polacy odzyskuja gtos, zabrany
im w Jalcie. W jego projektach pomnikéw Zyje pragnienie przysztosci wol-
nych, wyzwolonych ludzi. Dostatem kiedy$ od niego w prezencie niewielki ry-
sunek; przedstawia fotel bujak z zamontowana na nim méwnica z rzedem
mikrofonéw. Dedykacja brzmiata: Towarzyszowi S.M. z lasu, major Sawka Iwan.
Byt rok 1974. Po sze$ciu latach w stoczni gdanskiej powiedziano zdecydowanie
,hie”. Reszta jest historig, a nie milczeniem. I Jana Sawki takze przemilcze¢
nie sposéb. m
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Mikotaj Smoczynski
1. Dwa Cykle

2. Dwa Cykle

3. Przedmiot, prze-
strzeri, fotografia
4. The Secret
Performance Il
(Fields of Transi-
tion),1992-1993,
fotografia

5. Przedmiot, prze-
strzeri, fotografia
1-3,5 Muzeum
Sztuki Wspoétczesnej
w Krakowie MOCAK
Fot.1-3,5 Rafat

Sosin

JuLiTA DELUGA

Mikotaj Smoczynski

The Secret Performance

wie niewielkie wystawy ,Przedmiot, przestrzen, fotografia” (18.10.

2014-11.01.2015) oraz ,,Dwa cykle” (13.02 - 12.04.2015) odbyty sie w Mu-

zeum Sztuki Wspétczesnej w Krakowie. MOCAK, ktéry w swoich
zbiorach posiada archiwum po Mikotaju Smoczynskim, zaprezentowatl na
nich wybrane fragmenty dorobku artysty.

Mikotaj Smoczynski byt tworca znanym z instalacji o charakterze site
specific oraz czarno-biatych ,abstrakcyjnych” fotografii. Na potrzeby swo-
ich dziatan wymyslat wyjatkowe konstrukcje, ktére przystosowane byty
do funkcjonowania w precyzyjnie okreslonym miejscu. W pracach tych
skupiat sie na charakterze uzytego materiatu oraz na miejscu i przestrze-
ni przeznaczenia. Koncepcje tego typu zaczat realizowa¢ w latach osiem-
dziesiagtych. Polegaty one gtéwnie na interwencji przeprowadzonej w za-
stanej architekturze danego miejsca. W latach
dziewiecédziesiatych zaczat stosowac bardziej
monumentalng skale i architektoniczne formy.

Smoczynski
odkryt dla
siebie foto-

Czesto i chetnie w swych instalacjach uzywat
supremy (ptyta wiérowo-cementowa), a takze
innych materiatéw o charakterze budowla-
nym. Wiekszo$¢ tych dziatan miata charak-

ter wybitnie ulotny i jednokrotny, dlatego tez graﬁg | Ch@t‘

fotografie, ktére wykonywat i traktowat jako n i e Sie n i q
autonomiczne dzieto sztuki, majg duza wartos$¢ .
dokumentacyjna. Aktualnie sg niejednokrotnie pOS+uglwa*.

jedynym zapisem jego dziatan. Fotografia byta

MIKO+AJ SMOCZYNSKI. THE SECRET PERFORMANCE

dla artysty narzedziem obserwacji, stuzyta jako element porzadkujacy, ale
przede wszystkim jako forma przekazu osobistych emocji.

Mikotaj Smoczynski zmart w 2009 roku. W ostatnich latach swego zycia
dziatat na ,uboczu sztuki”, z dala od gtéwnych nurtéw, nie angazujac sie bez-
posrednio w biezace sprawy. Podazat sobie tylko znang, swoja prywatna out-
siderska $ciezka. Jego wszechstronna twdérczo$¢ obejmowata takie obszary
jak: fotografia, rysunek, malarstwo, obiekty, performance, ich dokumentacje.
Smoczynski nie stronit od autorskich komentarzy do swoich prac i dziatan.
Dzieki temu powstata obszerna publikacja zatytutowana Czas przeszty, skta-
dajaca sie z dokonanego przez artyste wyboru tekstéw Komentarze do prac
zrealizowanych w latach 1980-1999 (autoreferat) i albumu fotograficznego
Zbiér, ktore zostaty wydane przez MOCAK w 2013 roku.

Wystawa ,,Przedmiot, przestrzen, fotografia” pokazywata zdjecia
i przedmioty tworzace cykle: ,Biblioteka”, ,Przejscie” i ,Zmiana wta-
Sciwosci miejscowej”, ktore byly realizacjami o charakterze site specific.
Elementy rzezbiarskie, przedmioty codziennego uzytku, ,kolekcjoner-
skie eksponaty” stanowity element taczacy, wnikajacy w architektu-
re, wybrang przez artyste do swych dziatan. Wszystkie te eksponaty
zostaty zestawione z artystycznymi i autonomicznymi, a jednoczesnie
dokumentujgcymi cato$¢ dziatan, fotografiami czarno-biatymi. Sensem
tych akcji byto poszukiwanie i che¢ uchwycenia momentu przemiany,
zachodzacej w czasie ingerencji w zastang przestrzen. Prébuja poka-
zac¢ (uchwyci¢) moment Przej$cia (Przejscie, Galeria Foksal, Warszawa
1995). Wszystko, czego uzywa i co instaluje Mikotaj Smoczynski, jest



dotkniete procesem przemiany, znajduje sie w stanie przejs$cia miedzy jedna jako-
$cig a drugg, jest echem czego$ i zapowiedzia czego$, czego nie mozemy do konca
zidentyfikowaé. Dotyczy to takze obiektow, ktére artysta wprowadzat do swoich
przestrzeni,z zewnatrz” [1].

Biblioteka stworzona w Krakowie w Galerii Krzysztofory w 1994 roku byta praca,
ktéra powstata z fragmentéw wcze$niejszej rzezby-realizacji. Elementy biblioteki
to betonowe pudetka, ptyty chodnikowe ustawione w orientacji pionowej. Smoczyn-
ski twierdzit, Ze ostateczny pomyst na Biblioteke podsuneta mu sama sala wysta-
wiennicza w Galerii Krzysztofory. Jest to obiekt, ktéry powstat przez akumulacje
fragmentéw stanowigcych wczesniej inna rzezbe. Sqdzitem - decydujqc sie na ten
krok - Ze podejmuje dziatanie uprawnione: wszak biblioteka jest zbiorem réznych
mysli, a to, co ostatecznie sobq przedstawi, jest nowq jakosciq. Zupetnie inng, jak-
kolwiek wynikajqcq ze znaczenia czesci, ktore te jakos¢ tworzq [ 2 ].

Podobny charakter miata przeprowadzona w 2004 roku akcja Zmiana wta-
Sciwosci miejscowej w Galerii Labirynt 2, w BWA w Lublinie. Miejsce wymusito
na artyscie pewne dziatania, ale tez zmienito swdj charakter i znaczenie dzieki
zabiegom aranzacyjnym wykonanym w jego wnetrzu.

Kolejna wystawa, ktéra odbyta sie w krakowskim muzeum, zatytutowana
,Dwa cykle” prezentowata najwczes$niejsze cykle fotograficzne Smoczynskiego.

,Obiekt podwdjny” to cykl, ktéry powstat po krétkim okresie, w ktérym Smo-
czynski malowat. W roku 1980 stworzyt przedmioty, ktére powstaty z resztek
po obrazach. Pt6tna i ramy potaczone ze sobg trwale staty sie budulcem dwo6ch
form, ktére artysta umieszczat w swojej pracowni w réznych konfiguracjach,

a caty ten proces fotografowat. USwiadomito mu to szereg zmian, jakie zacho-
dzity w ten sposéb wokoét niego. Proby z ,,Obiektem podwojnym” wyzwolity

- oczywisécie w pewnej chwili - potrzebe, aby notowa¢ zmieniajace sie stany
przestrzeni. Poczqtkowo prébowatem rysowac, ale szybko porzucitem to medium
na rzecz fotografii. Byta to decyzja bardzo znaczqca, poniewaz zapoczqgtkowata
dtugie - jak sie péZniej okazato — doswiadczenie z tym medium [ 3 ]. W 1984 roku
obiekt podwéjny zginat w transporcie i w ten sposéb zakonczyta sie praca nad
tym cyklem.

Mozna powiedzie¢, Ze na bazie tych doswiadczen powstat inny, nieco p6zniejszy
cykl. W pewnym momencie Smoczynski przestat wprowadza¢ przedmioty w swoja

1 Alicja Kepinska, Tropy w ciszy, [w:] Mikotaj Smoczyriski, CSW Zamek Ujazdowski, Warszawa, 1995, s. 16

2 Mikotaj Smoczynski, Czas przeszly. Komentarze do prac zrealizowanych w latach 1980-1999 (autoreferat),
MOCAK, Krakéw 2013, s. 32

3 Ibidem,s.16

przestrzen. Stato sie to w czasie powstawania prac z fotograficznego cyklu , The
Secret Performance”. Fotografie zaczety przypominac abstrakcyjne obrazy. Wyko-
nywat je w nieomal pustej pracowni, a tematem staly sie posadzka, podtoga, brud.
W tym charakterze utrzymany jest prezentowany na wystawie cykl , The Secret
Performance”, ktory systematycznie powstawat w latach 1983 - 1993. Wszystkie
fotografie Smoczynski wykonywat w jednym pomieszczeniu, w Lublinie, na ulicy
Zana 11. Artysta fotografowat fragment podtogi: zniszczonej, zakurzonej, poryso-
wanej, podlegajacej procesowi powolnej destrukeji. Uzywat wylgcznie §wiatta na-
turalnego, ktére saczyto sie z duzych okien. Niepokojacy klimat tych zdje¢ poteguje
specyficzne kadrowanie, kontrast, $wiattocien, a takze skala odbitek. Podobnie
jak wcze$niej, tak i tu poczatek fascynacji nastepuje w momencie zaintereso-
wania sie przestrzenia i zwrdceniu sie ku jej gtebi i specyfice. Seria zakonczyta
sie w 1993 roku, kiedy budynek, w ktérym powstawaty zdjecia, zostat zburzony.
Smoczynski odkryt dla siebie fotografie i chetnie sie nig postugiwat. Wybiér-
czo$¢ i utamkowos¢, ktdre sa cecha charakterystyczna tej techniki, pozwalaty mu

na kreowanie fikcyjnych, bardzo osobistych przestrzeni. O sobie Smoczynski pisat:
Pomimo wszystkiego, co robie, zawsze czutem sie zwigzany z tradycjq. Nigdy nie by-
tem performerem, a zwtaszcza teraz sie nim nie czuje. Nigdy nie znajdowatem w so-
bie dostatecznej odwagi ani tez owego specyficznego bezwstydu, ktére sq niezbedne,
aby wystqpi¢ przed publicznoscig. (...) moje akcje byly zawsze tylko dla fotografii.
Byty doswiadczeniem jednego. A wiec jedynym dowodem, Ze sie odbywaty, sq obrazy
fotograficzne [ 4].m

4 Ibidem, s. 20.
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MANFRED BATOR

Mtodosc¢? A coz to takiego?

maja biezacego roku w Galerii Miejskiej we Wroctawiu odbyt sie werni-

saz wystawy zatytutowanej ,Mtoda Grafika”. Ekspozycja zostata przygo-

towana przez Galerie Miejska w kooperacji z warszawska galerig Stalo-
wa, w ktoérej to wystawa byta prezentowana w pierwszej kolejnosci, za$ piecze
kuratorska sprawowali nad nia dyrektor Galerii Miejskiej, Mirostaw Jasinski
oraz dyrektor artystyczny Galerii Stalowa, Krzysztof Stanistawski. W wystawie
udziat wzieli: Agata Gertchen, Marta Kubiak (ASP Wroctaw), Iwona Cur, Piotr
Jedruszczak, Michat Kochanski (ASP Warszawa) oraz Aleksandra Prusinowska
(ASP Gdansk). Kazdy z prezentowanych tworcow, jak dowiadujemy sie z kata-
logu wystawy, legitymuje sie nietuzinkowym, a niekiedy znaczacym dorobkiem
artystycznym, za$, co kluczowe dla samej ekspozycji, w swojej tworczosci reali-
zuje sie w sposéb formalnie i anegdotycznie odrebny od wrazliwo$ci pozosta-
tych wspétuczestnikoéw wystawy. Kluczem dla doboru uczestnikéw prezentacji
byto ukazanie niezaleznych od siebie stylistycznie i ideowo artefaktéw, ktére
staly sie efektem kreacyjnej eksploracji mozliwosci technologicznych, jakie
zawiera w sobie grafika warsztatowa.

Co ciekawe, jak do tej pory, by¢ moze wytacznie dlate-
g0, Ze wystawa ta trwa zaledwie od kilkunastu dni, nie spo-
tkatem sie z jej recenzjami. Wyjatek w tej materii stanowig
teksty komentujace, a raczej odnotowujace to wydarzenie,
na jakie natknatem sie w internetowych portalach branzo-
wych, majacych na celu stuzy¢ pozytywnemu warto$ciowaniu
eksponowanych na wystawie prac. Zawarty w nich gtos byt
zgodny - zwracal uwage wytacznie na skale trudnosci i za-
angazowanie osobiste autoréw grafik, akcentujac przy tym
szczegOlnie wysitek fizyczny, jakiego dziatalno$¢ ta wymaga
od twoércdw wyrazajacych sie przy uzyciu ktérejs z tak zwa-
nych szlachetnych technik graficznych. Gdy czytatem wyja- 34 x29cm
$nienia na temat tajnikdw warsztatu, przyszty mi na mysl
stowa wielkiego mistrza polskiej grafiki, Eugeniusza Geta

Stankiewicza, ktéry w wywiadzie (,Format” nr 20/21/1995) 27 x18 cm

M+ODOSC? A COZ TO TAKIEGO?

1. Michat Kochanski,
Abstrakcja 5, 2014,

druk UV nasiatceina
papierze, 41x 29 cm

2. Aleksandra Prusinowska,
Chaos, 2015 linoryt,

35,5 Xx25cm

3. lwona Cur, Proces,

2015, fotograwiura,

4. Piotr Jedruszczak,
Rycerz, 2015, linoryt,

o

uzasadniatl wybor techniki miedziorytu, bedacej jedna z dominujacych w jego
tworczosci, wzgledami, jak to okreslit, ,teatralnymi”. Miedzioryt, bedac tech-
nika wymagajaca od artysty szczegblnego zaangazowania i warsztatowej bie-
glosci, pozwalal w jeszcze okazalszy i budzacy respekt sposéb, rozbrzmie¢
prawdziwie wirtuozerskiej kresce Artysty. Przy catym szczerym podziwie
i niektamanej estymie, jaka darze E. Geta Stankiewicza, u ktérego zaszczyt mia-
tem sie uczy¢, musze przyzna, Ze abstrahujac od Jego artystycznego kunsztu,
a wiec poza umiejetno$cig opanowania przez Mistrza narzedzi graficznych, jak
i zakorzenionym kulturowo szacunkiem dla ciezkiej pracy, ten wybitny Artysta
nie tylko potrafit w medium graficznym sie wypowiadac, ale co najwazniejsze,
miat jeszcze co$ do powiedzenia. Znaczy to tyle i az tyle, Ze nie méwil na préz-
no, a zawsze w jakiej$ sprawie (najczesciej rozwazat uwiktanie w $wiat wtasnej
fizys). I jeszcze jedna uwaga - eksperymentujac z narzedziem i materig odbitki
graficznej, a takze ze sposobami plastycznej narracji, do konca nie przestat by¢
mtody! Dobrze pamietam przyktad, do jakiego w tej kwestii sie odwotywat -
dla czarnej kropki na bialtym tle wiekszego znaczenia nie bedzie miato, czy
jest ona rezultatem pojedynczego nacisku na kartce papieru
flamastra, naci$niecia lewego kursora myszKki, czy tez wyni-
kiem starannego odbicia na papierze graficznym, wczesniej
przygotowanej przez zbolate raczki matrycy, a to dlatego,
ze dobor $rodkéw wyrazu plastycznego winien w pierwszej
kolejnosci stuzy¢ materializacji obranej przez twérce idei.
Zatem o wystawie ,Mtoda Grafika” nalezatoby wypo-
wiadac¢ sie w co najmniej dwoch aspektach: narracyjnym
i formalnym, oba za$ odnie$¢ do pojecia mtodosci, ktdre
te ekspozycje definiuja. Problem zatem odnosi sie do do-
$wiadczenia warsztatu graficznego, wagi i sensu artystycz-
nych decyzji, a w konicu wygladu i znaczenia ich zobrazowa-
nych stanéw. Przyjmujac zatem, Ze zaprezentowane dzieta,
zgodnie z opiniami zawartymi w mediach elektronicznych,
stanowia przyklad warsztatowej biegtosci (z czym sie



na ogo6t zgadzam), w kontekscie powyzszej
uwagi nalezaloby uwzgledni¢ jeszcze jedna
istotng kwestie, a mianowicie fakt, ze grafiki
s obrazami, a tym samym co$ przedstawiaja
(takze te, ktore nie sa figuratywne); podlegajac
percepcji, domagaja sie sadéw o charakterze
estetycznym i intelektualnym. Wybitny wro-
ctawianin, Ernst Cassirer w Eseju o cztowieku
napisal, ze Cztowiek nie potrafi sie juz bezpo-
Srednio ustosunkowac do rzeczywistosci. Nie
moze jak gdyby stanqé twarzq w twarz. W mia-
re jak symboliczna dziatalnos¢ cztowieka robi
postepy, rzeczywistos¢ fizyczna zdaje sie cofac.
[..] Tak bardzo owingt sie w formy jezyko-
we, w obrazy artystyczne, w mityczne symbole
lub religijne obrzqdki, Ze nie potrafi juz niczego
zobaczy¢ ani poznad inaczej, jak za posrednic-
twem tego sztucznego Srodka. Swiadom tej
uwagi, a takze rozstrzygnie¢ dokonanych na
polu estetyki przez Romana Ingardena do-
tyczacych konkretyzacji dzieta sztuki, majac
spore watpliwosci co do wiasnych sadow, ja-
kich dokonatem, ogladajac wystawe ,Mtoda
Grafika”, zwrdcitem sie do jej uczestnikéw z prosba o pomoc w zrozumieniu tego,
co Ingarden nazywat miejscami niedookres$lonymi; bo jak zauwazyt ten wybitny
fenomenolog w dziele O budowie obrazu (w: Studia estetyczne, tom 2.), przezycie
estetyczne w swym przebiegu jest zr6Zznicowane, a proces ukonstytuowania jego
ma szanse dokonac¢ sie w petni jego warto$ci, jesli dokona sie wtasciwego wyboru
konkretyzacji, a wiec takiego, jaki zawiera optimum warto$ci estetycznych obrazu.
Na moja prosbe odpowiedzieli wszyscy artysci, z wyjatkiem Iwony Cur (przyznaje,
ze 7 pro$ba swoja zwrdécitem sie raz jeden, a wiec by¢ moze nie do$¢ nachalnie
i pokornie). Uzyskane wyjasnienia, niestety, nie zawsze okazatly sie pomocne. I tak
Agata Gertchen w objasnieniu cyklu ,Anatomia przedmiotu porzuconego” stwierdza:
Wyzeta, porzucona, beznadziejna w swym trwaniu Scierka czeka na nasze potkniecie.
Dopiero gdy musimy usunq¢ skutki niezrecznosci, siegamy po niq, aby powycierac,
obmy¢, usunq¢ plamy powstate z naszej winy. Daje nadzieje oczyszczenia, jednoczesnie
budzqc odraze, gdyz caty brud bierze na siebie. Po raz kolejny zostaje porzucona -
przesigknieta brudem, Smierdzqca i obrzydliwa. [...] Promieniuje i prowokuje mnie,
aby zyska¢ status przedmiotu nieupodlonego,
ofiarowuje sie bezinteresownie. Jest to moim
zdaniem paradoks, Ze codziennos¢ — tak prze-
ciez konkretna i namacalna - jest jednoczesnie
niezauwazalna. Staram sie nie by¢ wobec tego
bezrefleksyjna i uczyni¢ obiektem moich badar
oraz graficznych rozwazan niezauwazalnosc,
zawieszenie w codziennosci rzeczy potozonej
bardzo nisko w hierarchii przedmiotéw. Ana-
tomia przedmiotu porzuconego to stowami jej
autorki poniekqd ilustracje do albumu anato-
micznego, za pomocq ktérych rozktadam dany
przedmiot na czynniki pierwsze, badam go
i buduje schematy. Ogladajac te grafiki, nie do-
strzegtem klucza interpretacyjnego zgodnego
z intencja Autorki. Musze jednak podkresli¢, ze
oglad cyklu A. Gertchen dostarczyt mi petna sa-
tysfakcje estetyczna; ponadto prace zostaty zre-
alizowane przy uzyciu takich technik graficz-
nych, jak m.in.: mezzotinta, akwaforta, sucha
igta, akwatinta oraz chine-colle (takie zréznico-
wanie technik zastosowanych w realizacji cyklu
musi budzi¢ uznanie, podobnie jak, a w istocie
przede wszystkim, bieglto$¢, z jaka sie nimi po-
stuguje i szeroka gama $rodkéw wyrazu, jakie
stosuje mioda Artystka). Monochromatycz-
ne grafiki Gertchen opieraja sie zaréwno na

linearnych, precyzyjnych studiach, jak i w ca-
to$ci budowane sg plama (doskonale czarna!),
ale rowniez, w niektérych wypadkach, sg hy-
bryda tych dwéch podstawowych wartosci,
a ascetyczne kompozycje urzekaja bogac-
twem zawartych w nich péttonéw i stanowia
niewatpliwe $wiadectwo duzej kultury pla-
stycznej i dojrzatosci, w ktdrej prézno szukac
szalenstw mtodo$ci. Wspomniana kultura pla-
styczna objawia sie réwniez, przede wszyst-
kim w zakresie specyficznej wrazliwosci na
kolor, u Marty Kubiak (Cisza, Trzy gtowy, jeden
ogon, Fight!, 0:0, Czekamy, Agonia). Fascynacje
nim, przenikanie sie pomiedzy soba poszcze-
gblnych barw wraz z naktadaniem sie na sie-
bie kolejnych warstw obrazu i towarzyszace
temu niejednokrotnie zaskoczenie efektem
i rola przypadku, bedaca tego efektu sktado-
wa, Kubiak okre$la mianem zabawy, z ktérej
nie potrafi zrezygnowac. Szczery entuzjazm,
bedacy atrybutem kazdej naprawde dobrej
© zabawy, w przypadku percepcji tworczosci
Agaty towarzyszy mi niezmiennie w spos6b
szczegolny i to pomimo faktu, Ze cze$¢ z prezentowanych przez nig prac wydaje sie
mie¢ przejmujaco gorzki wydzwiek. Sg one, jak sama méwi, préba zobrazowania
tego, co nalezy do jej rzeczywistosci, suma wszystkich obecnych w jej zyciu zda-
rzen, zainteresowan, radosci i lekdw. Zréznicowanie zawartych w nich inspiracji
i zwigzanych z nimi emocji przektada sie na ich niejednorodno$¢, a ich bardzo oso-
bisty wymiar sprawia, ze cato$¢ zdaje sie by¢ niemozliwa do jednoznacznego ich
odczytania. Przeplataja sie w nich wizerunki filmowych, japonskich potworéw, nota-
cje rysunkowe, zapiski, wykresy, szlaczki i cata gama rozwigzan formalnych w swym
charakterze bardziej przywodzacych na mysl sztuke malarska, anizeli kojarzacych
sie z tradycyjna grafika. Drugi z prezentowanych przez Kubiak zestawéw prac jest
diametralnie inny od jej dotychczasowych dziatan, co jest w gtéwnej mierze wyni-
kiem zastosowanej w niej techniki, tj. fotopolimeru. Jak pisze o nich Artystka, sa one
préba zatrzymania tych wspomnien i obrazéw, ktére s dla niej z pewnych wzgledéw
istotne, a praca nad nimi pomaga jej zmierzy¢ sie z niepokojem, obezwtadniajacym
strachem przed pustka i skoriczonos$cia, choroba i $miercia.

Inspiracje dla swych prac odnalazt w No-
wym Jorku Michat Kochanski, ktéry za swoj
obroniony w minionym roku akademickim
dyplom otrzymat wyréznienie rektorskie.
W czasie zwiedzania tego miasta poczut
on w sposéb niezwykle wyrazny to, jak w dzi-
siejszym swiecie, w sposob niezwykle inten-
sywny, substancja organiczna (nasze ciata,
umysty, emocje, drzewa, powietrze) przeplata
sie z tym, co jest naszym wtasnym wytworem
(budynki, ulice, samochody). W czasie gdy prze-
mieszczatem sie miedzy ulicami i przecznicami
Manhattanu, mojq gtowe nieustannie meczyta
mysl, w jaki sposéb ukazaé ten nowoczesny
kontrast w sposéb miniaturowy, mieszczqcy
sie miedzy Scianami niewielkiej pracowni czy
galerii. Jak wyabstrahowaé to niesamowi-
te wrazZenie i przetozy¢ na obraz, ktory bedzie
dawat widzowi smak tej energii. [...] To, co czto-
wiek stwarza, musi wspélgraé z jego niezmien-
ng naturq. Jego wtasne wytwory, produkty mu-
szq by¢ w harmonii z otoczeniem i nim samym.
Uff. Nie wdajac sie w tym miejscu w dywagacje
nad stusznoscia przedstawionych przez Auto-
ra sadéw dotyczacych niezmienno$ci natury
ludzkiej, klasyfikacji substancji ze wzgledu na

(4] ich organicznos$é, powinnosci, jakie wskazuje >
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1. Agata Gertchen,
Przedmiot 3z cyklu

on ludzko$ci oraz zasadno$cig zatoZonych przez niego celéw, nalezy
stwierdzi¢, Ze prezentowane przez niego prace z cyklu ,Intuicje”
sa propozycjami bardzo ciekawymi. S3 to monumentalne w skali
grafiki, z ktérych kazda sktada sie z dwéch utozonych jedna na dru-
giej w odlegtosci kilku milimetréw warstw, wykonanych w technice
druku UV na siatce i na papierze. Zabieg ten, w potaczeniu z przed-
stawionymi na nich abstrakcyjnymi brytami, pozwolit Kochanskie-
mu stworzy¢ iluzje tréjwymiarowosci i w skali wystawy zaistnie¢ w sposéb bardzo
efektowny.

Piotr Jedruszczak to autor, ktérego prace z cyklu ,Pozy” otwierajq catg eks-
pozycje. Sa to wykonane przy uzyciu réznych technik, wielkoformatowe druki
na ptétnie, dla ktorych baza wyj$ciowa sa przygotowane wcze$niej przez Artyste
linoryty. Cato$¢ konczy on przy pomocy pigmentu lub farby olejnej, dzieki czemu
udaje mu sie uzyska¢ wieksza miesisto$¢ czerni i tym samym uwydatni¢ elemen-
ty, ktére maja kluczowe znaczenie w odbiorze jego dziel. Realizacje przestawiaja
ubrania osadzone na brytach ludzkich sylwetek; jednocze$nie pozbawione sg one
jakichkolwiek elementéw ludzkiej fizycznos$ci. Pomijajac cielesno$¢, Jedruszczak
eliminuje mozliwo$¢ rozpoznania w jego pracach konkretnych oséb, starajac sie
przy tym wyrazi¢ stany emocjonalne przedstawionych przez niego postaci po-
przez przyjete przez nie uktady i zdobigce je stroje. Jego intencja jest stworzenie
autorskiego jezyka tworczego, dzieki ktéremu odbiorca prac mégtby jednoczesnie
obserwowac posta¢ zawieszonq w abstrakcyjnym tle niczym eksponat w prozni, ale
mdégtby tatwo przybrac kostium i poze obiektu, umiejscawiajqc sie w danej sytuacji,
przyréwnujac ten akt z fotografowaniem sie¢ w wesotomiasteczkowym obrazie
z wycieta w nim elipsa na twarz czy mozliwo$ciami, jakie oferuje jej uzytkow-
nikom rzeczywisto$¢ wirtualna. Prace Jedruszczaka urzekaja szerokim wachla-
rzem rysunkowych struktur, jakich uzywa przy ich konstruowaniu, a na szczegélna
uwage, w moim odczuciu, zastuguje (najwieksza gabarytowo z prezentowanych
na catej wystawie prac - 210 x 300 cm) grafika pt. Trzy gracje, w ktorej autor przy
uzyciu wymienionych wcze$niej zabiegoéw stara sie przedstawi¢ decydujacy mo-
ment konfliktu trzech kobiecych osobowosci.

Osobowo$¢ kobiety jest gtéwnym tematem twoérczosci wywodzacej sie z Tréj-
miasta Aleksandry Prusinowskiej. Co ciekawe, Prusinowska odbywata studia na
kierunku malarstwo, w czym upatruje ona swoje zamitowanie do koloru, wskazu-
jac przy tym, ze to wtasnie dzieki uzywanym przez niag w pracy farbom offsetowym
jest ona w stanie uzyskac¢ satysfakcjonujace ja swoja intensywnoscia odcienie.
Réwniez w samym podejsciu Artystki do komponowania ptaszczyzny widoczny
jest wptyw jej wyksztatcenia, mowa tu bowiem o grafikach, ktére powstaja po-
przez natozenie na siebie kilkunastu warstw koloru. Jest to przedsiewziecie im-
ponujace ze wzgledu na caty etap projektowy, jaki mu towarzyszy, jak réwniez na
faktycznie kolosalny naktad wysitku, jakiego wymaga (jak udato mi sie dowiedzie¢,
praca nad jedng, wielkoformatowa grafika zajmuje Artystce niekiedy nawet kilka
miesiecy). Prusinowska na wystawie pokazuje dwa cykle prac; pierwszy, raczej
typowo dekoracyjny, to przedstawienia planet, drugi, to realizacje tematycznie
krazace wokdt wspomnianego na poczatku watku kobiety. Jak méwi o nich, s3 to
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jej osobiste przemyslenia, ktére ulegajac procesowi plastycznej
materializacji, w finalnym efekcie nie pozwalaja sie uja¢ nawet
samej ich Autorce w jednoznaczny, werbalny komunikat. Niekiedy
sa to osadzone w abstrakcyjnym tle akty, z ktérych to tet mozna
jednak wyodrebni¢ towarzyszace gtéwnej bohaterce kompozycji
elementy, takie jak np. czarny kruk, kwiaty czy formy geometrycz-
ne. Na wystawie prezentowane s réwniez prace, w ktérych naga
kobieta ukazana jest w kontekscie hipotetycznej sytuacji towarzyskiej. Tak jest
m.in. w pracach Uczta.

Ostatnia osoba pokazywana na wystawie ,Mtoda Grafika” jest Pani Iwo-
na Cur, z ktéra jaka jedyna na potrzeby pracy nad niniejszym tekstem nie
udato mi sie skontaktowaé. Zatuje tego tym bardziej, ze zwazywszy na mno-
go$¢ wystepujacych w jej pracach elementéw figuratywnych i zastosowanie przez
nig w ich realizacji bogatego repertuaru rysunkowego, grafiki tej Artystki wydaty
mi sie pod wzgledem wizualnym szczegélnie atrakcyjne. W czterech wielkoforma-
towych, utrzymanych w skali szaro$ci linorytach, gtéwnym motywem jest posta¢
ludzka, czesto poddana deformacji czy - jak w pracy Surogaci - stylizacji, w ktorej
ciato ludzkie swoja struktura kojarzy sie z kora drzewa. Podobny efekt, polegajacy
na przenikaniu sie materii ciata z ttem, wystepuje w innych pracach Cur - surre-
alistyczna roslinnos$¢ zostaje w nich zastapiona przez ornamenty, ktére jak w pra-
cy pt. Semper Fugitiosus bazuja na znanych efektach op-artowskich. Twoérczosé
Iwony Cur wydaje sie by¢ rozwazaniem na temat cztowieka, $wiata natury i wza-
jemnych relacji, jakie pomiedzy nimi zachodza, jednakowoz stosowana przez nia
symbolika nie jest dla mnie wystarczajgco czytelnym komunikatem, by na jego
podstawie mé6c uchwyci¢ diagnoze, jaka Artystka stawia w poruszanych przez
siebie kwestiach.

Na koniec tej relacji nalezatoby stwierdzi¢, ze przedmiotem powyzszych uwag
byto niemal wszystko, co na co dzien w sztuce spotykane. Pozostaje zatowac, ze
cecha definiujaca zaprezentowane wyzej dokonania z cata pewno$cia nie byta mto-
dos¢, ktora cechuje odwaga w zobrazowanych komunikatach, gotowos$¢ do pod-
jecia eksperymentéw warsztatowych, przekraczanie schematéw i granic ideowo-
-formalnych. Zatem dookres$lenie ekspozycji stowem ,mtoda” wytacznie ze wzgledu
na wiek ich uczestnikéw wydaje sie nieuzasadnione, podobnie jak nieuzasadnione
jest okreslenie ,wroctawska szkota grafiki” z racji lokacji zjawiska, na jakie owa
szkota sie sktada. Jednak z cata pewnos$cia wystawa ,Mtoda Grafika” jest prezenta-
cja godna polecenia kazdemu zainteresowanemu sztuka. Sita tej ekspozycji jest jej
zréznicowanie zaréwno w warstwie narracyjnej, jak i ze wzgledu na szerokie spek-
trum wykorzystanych w jej ramach technik graficznych, przy jednoczesnie wysokim
poziomie warsztatowym pokazywanych na niej eksponatéw. Jak w przypadku kazdej
tego typu zbiorowej prezentacji, ze wzgledu na ograniczone mozliwosci ekspozycyj-
ne i koniecznos$¢ selekcji, nie sposéb bytoby ja uznac za przestanke wystarczajaca
dla sformutowania rzetelnego sadu o kondycji i specyfice catego zjawiska, jakiemu
jest po$wiecona. Pozostaje zywi¢ nadzieje, Ze zgodnie z zawartg w katalogu towa-
rzyszacym wystawie informacja, przybierze ona formute cykliczng, ktéra na state,
udanie wpisze sie w kalendarium wydarzen kulturalnych Wroctawia i Warszawy. =
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Inne pejzaze

Zn

ematem 6smej edycji wystawy kuratorskiej w cyklu ,Bielska Jesien” orga-

nizowanej przez Galerie Bielskg BWA jest wspotczesne malarstwo pejza-

zowe. Zaproszona do udziatu w roli kuratora, pomystodawczyni projektu
Jolanta Ciesielska zaproponowata tytut, Nie-widoki. O pejzazu wspotczesnie”. Juz
pierwszy jego czton zdradza pewne zatozenia, lezace u podstaw realizacji wystawy.
,Nie-widoki”, czyli sposoby ujecia tematu, ktdre bliskie sa malarstwu krajobra-
zowemu i wlasciwie do pewnego stopnia je przypominajg, cho¢ tak naprawde
natura stanowi dla nich najczesciej punkt zaczepienia i sposobnos¢ do méwie-
nia o czyms$ wiecej — czyms, co juz trapi konkretnego artyste i jest kwestig indy-
widualnych przemyslen. I rzeczywiscie, takie ujecie problemu rzuca sie w oczy,
gdy widz przechadza sie, zwiedzajac ekspozycje. Nie tylko zreszta wyziera z ob-
razow, ale réwniez z umieszczonych obok krétkich notek sporzadzonych przez
bioracych udziat w wydarzeniu malarzy.

Swoja decyzje odnosnie mysli przewodniej wystawy Jolanta Ciesielska ttuma-
czy miedzy innymi, méwiac: zaczetam potrzebowac autentyzmu podmiotu arty-
stycznego, autentycznej obecnosci artysty i zaangazowania w temat, ktory prezentu-
Jje. Nie jest do konica jasne, dlaczego wtasnie malarstwo pejzazowe - i jakiekolwiek
inne - miatoby zaswiadcza¢ o autentycznej obecnosci artysty w dziele. Byt przeciez
taki czas w historii sztuki, kiedy faktycznej obecnos$ci podmiotu artystycznego
poszukiwano poza materig malarskiego dzieta, na przyktad w ciele tworcy i po-
dejmowanych przez niego dziataniach, ktére nie skutkowaty wyprodukowaniem
estetycznego przedmiotu. Woéwczas to wtasnie akademickie tematy malarskie byty
zaprzeczeniem autentyzmu. Oczywiscie rozumiem, co pani kurator miata na my-
$li - czasy sie zmienily i niegdy$ rewolucyjne sposoby uprawiania sztuki sa dzi$
akademickimi formutami albo sprytnym patentem na zaistnienie, podczas gdy
tematy niepopularne staja sie nagle punktami oporu i wyznaczaja droge pod prad
gtéwnego nurtu. Mimo wszystko nie daje mi to ani gwarancji ,,autentyzmu”, ani
pewnosci co do ,zaangazowania”, a przynajmniej nie z definicji. Z drugiej strony,
autentyzm nie gwarantuje dobrej sztuki.

Trzeba jednak uczciwie przyznaé, ze koncepcja ekspozycyjna zrealizowa-
na zostata z ogélnie dobrym skutkiem, a zaproszeni przez Jolante Ciesielska
twdrcy zapewniaja duza réznorodnos$¢ w kwestii realizacji te-
matu i w wielu przypadkach dowodza, ze intelektualny poten-
cjat wsparty dobrym warsztatem nadaje sens nawet najbardziej
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ogranemu motywowi. Zestawieni zostali ze sobg artysci czerpiacy inspiracje z na-
tury i techniki, ze $wiata zewnetrznego i wewnetrznego, tacy, ktérzy skupiaja sie
na obserwowanym obiekcie oraz tacy, dla ktérych wazne sa w pierwszej kolejnos$ci
zagadnienia formalne tworzonego obrazu - oczywiscie wszystko to osiagaja z réz-
nym skutkiem, ale dzieki temu wystawa nie nuzy, za$ efekty zmagan z ptaszczy-
zng malarska, jakie mozemy oglada¢, daja do myslenia i w wiekszo$ci napetniaja
odbiorce satysfakcja.

Najlepszy efekt uzyskuja artysci, ktérych nie zdominowat zachwyt nad natura
i ktorzy inspiracje $wiatem przyrody zechcieli potaczy¢ z analitycznym podej$ciem
do formy. Idealnym przyktadem sa dla mnie w tym przypadku prace Aleksandry
Gieragi, ktéra gesto powtarzana, cienka linig o walorach graficznych odmalowuje
duze potacie terenu, gdzie liczy sie przestrzen, niekiedy wrecz panoramiczna -
ujecie kadrujace cala topografie terenu, dajace perspektywe niemal z lotu ptaka.
Lekko$¢ tych prac, skrétowos¢ myslenia, ma w sobie co$ z japoniskiego malar-
stwa Suiboku-ga, z t3 réznica, Ze twdrczos¢ Gieragi w znacznie wiekszym stopniu
idzie w abstrakcje i cechuje ja wieksza swoboda ekspresji. Te obrazy natychmiast
uruchamiaja wyobraznie widza - daja jej pole do popisu poprzez niedopowiedze-
nia, szkicowos$¢ i umownos¢. Rownie frapujace, cho¢ zupetnie inne myslowo, jest
malarstwo Aleksandra Kozery, ktéry odmalowuje nature grubym pociagnieciem
pedzla, z silnym tadunkiem ekspresji. Pozostawia na ptétnie miesista fakture, ktéra
- w miare jak oddalamy sie od obrazu - przybiera znane ksztatty, staje sie gestym
o$niezonym lasem, albo btotnista, przeorana ziemia z brytami doméw rozsianymi
tu i 6wdzie.

Doskonale syntetyzuje obraz natury Robert Motelski, ktéry z kolei upraszcza
zaobserwowane i wydobyte ze $wiata przyrody motywy i zjawiska - moga to by¢
pnie drzew, ZdzZbta traw, trzciny, gatezie z li$¢mi. Artysta przetwarza je wielo-
krotnie w pracowni, eksperymentuje, sprowadza do bliskiego abstrakeji ptaskie-
go wzoru - przy czym duze znaczenie ma tu $wiatto zmieniajace ich barwe, two-
rzace okreslong atmosfere woko6t wybranego wycinka rzeczywistosci. O synteze,
jednakze innego rodzaju, zabiega réwniez Artur Trojanowski. Jego malarstwo
podaza od szczegdétu do ogédtu i zamiast nattoku drobnych elementéw akcentuje
- jak méwi sam artysta - ,aure miejsca”, gdzie wrazenie za-
stepuje coraz bardziej rozptywajace sie ksztatty. Do przykta-
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konstruowania rzeczywistos$ci malarskiej, zaliczy¢ mozna tez prace J6zefa Czer-
niawskiego. W tym przypadku owo ,konstruowanie” ma sens jeszcze petniejszy,
poniewaz charakterystyczna dla pejzazu linia pozioma staje sie w tym przypadku
uproszczonym i powielanym wielokrotnie modutem, ktéry wypetnia ramy obrazu
i r6wnie dobrze moze oby¢ sie bez innych elementéw. Uzyskane w ten sposéb
,pasiaste” kompozycje - przewaznie ztoZone z naprzemiennie utoZzonych czarno-
-biatych lub czerwono-biatych paséw - nagle uzyskuja niespodziewana dynamike
ijaskrawo$¢ barw, oddziatujac na wzrok odbiorcy, na tej samej zasadzie, na jakiej
dziatajg dzieta sztuki optycznej.

Na przeciwnym biegunie widze prace Mirostawa Koprowskiego, ktére bez-
wzglednie skupiajq sie na obiekcie i powstaja z minimalnym udziatem spekulacji
formalnej. Koprowski, ktéry przy okazji jest taternikiem, wydaje sie bez reszty za-
patrzony w majestat gor, i to jemu stara sie oddac na ptétnie petng sprawiedliwosé.
Mozna odnie$¢ wrazenie, Ze nie o farbe i ptétno tu chodzi, tylko o oczarowanie
portretowanym wycinkiem $wiata. Nie ma tu miejsca na analityczne znieksztatca-
nie bryly czy ekspresjonistyczny rozmach - rozumiem, ze nie zawsze
musi by¢, sa wszakze rézne typy malarstwa - ale brakuje tez zagwozdki
intelektualnej, czego$, co uwolni te prace od pocztéwkowego charak-
teru. To dobry przyktad sytuacji, w ktérej wspomniany na poczatku
,autentyzm” twérczosci (a w zaangazowanie artysty w temat w tym
przypadku nie watpie) nie zawsze musi da¢ artystycznie donioste re-
zultaty. W jakim$ sensie w podobnych rejonach porusza sie Rafat Borcz,
portretujacy bliskie jego sercu zakatki, jak Olchowiec, Sokole i Zatoka
Weza - ostatnie dzikie miejsca, gdzie mozna zaszy¢ sie i poby¢ w ciszy,
sam na sam z przyroda. Przez te prace przebija wyraznie silna wiez ar-
tysty z przenoszonym na ptétno kawatkiem ziemi. Typ twdrczosci nie-
zwyKkle ryzykowny, grozacy tatwym zeslizgnieciem sie w kicz. Borcza
ostatecznie ratuje, przede wszystkim, doskonaty warsztat, ktory czyni
podjete przez niego wysitki bardziej wiarygodnymi - nadaje im sens.

Artysta wygrywa ponadto wyczuciem koloru, zdolnoscia stwarzania
sugestywnej przestrzeni w obrazie, czyli aspektami, ktére przektadaja
sie na atmosfere jego prac.

W realistycznych konwencjach - z dobrym skutkiem - poruszaja
sie tez przedstawiciele pejzazu miejskiego. Elzbiete Kozere inspiruja
nieutadzone zakamarki matych miasteczek, ktérych chaotyczna rze-
czywisto$¢ oddaje w przekonujacy sposdb. Portretuje rewiry nieko-
niecznie reprezentacyjne - witasnie takie, ktérych nie umieszcza sie
na folderach reklamujacych okolice. Mozna powiedzie¢, ze obiektem
zainteresowania Kozery jest ta brzydsza strona skupisk ludzkich, ktéra
jednak ma te zalete, Ze tetni zyciem i chociazby z tego powodu jest
ciekawa. Boczne uliczki, przydomowe ogrédki, niezorganizowane po-
dworka - to cze$¢ prowingji, nie poddajaca sie odgérnemu planowaniu,
funkcjonujaca na wtasnych zasadach, mienigca sie tysigcem szczego-
16w, wabiaca przypadkowym uktadem réznych elementéw, na swoj
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sposoéb pstrokata, ale réwniez zaskakujaca. Taki pejzaz mozna kadrowac na tysigce
sposobéw i artystka z tej wolnosci korzysta, co skutkuje ciekawym ujecie tematu.

Zupehnie inng wizje miasta prezentuje Anna Reinert. Tym razem jest to krajo-
braz peten poteznych konstrukcji, zorganizowanych wedtug abstrakcyjnych zasad,
niekiedy obcych przecietnemu mieszkancowi. Przestrzen moze nawet odhuma-
nizowana, ktéra wyalienowata sie z pierwotnych zatozen architektéw - stuzaca
okreslonym celom, a przy tym zimna i nieprzyjazna. Wiezowce i ich szklane fasady
- struktura warunkujaca, regulujaca, ograniczajaca, sugerujaca. Putapka funkcjo-
nalizmu, ktéra przeraza, ale i fascynuje - zwtaszcza ze Reinert oddaje ja z duza
precyzja i realizmem, nie stronigc od efektowych ujec.

Jeszcze ciekawiej rozprawia sie z aglomeracja miejska Piotr C. Kowalski, kt6-
rego obrazy przypominaja, Ze czasem warto spojrze¢ pod nogi — sa po prostu
odbitymi na ptétnie fragmentami ulic i deptakéw z réznych stron $wiata (niekiedy
ze studzienka kanalizacyjna pozwalajaca zidentyfikowa¢ miejsce powstania). ,Far-
ba” jest pyt, brud, kurz, btoto - wszystko czym pokryty jest w danym momencie



asfalt lub chodnik. Maluja chodzacy po ptétnie ludzie, przejezdzajace po nim
samochody, autobusy - to inna strona realizmu, wrecz modelowe , dziatanie
miedzy sztuka a zZyciem”, dobrze uzupetniajace koncepcje ,Nie-widokow”.

Doskonate dopetienie tematu wystawy stanowia réwniez obrazy Bartto-
mieja Otockiego, ktéry w swoich pracach prezentuje pewnego rodzaju pejzaz
metafizyczny, zwracajacy sie ku tajemnicy ukrytej za oczywistymi sktadni-
kami rzeczywisto$ci. Jego fotorealistyczne smugi $wiatta wydostajace sie zza
obtokéw kieruja nasze mysli ku niespodziewanym hierofaniom, ktérych sens
dopiero trzeba rozwiktaé. Budza niepokéj, tym wiekszy, im bardziej niewin-
nie zdaja sie wygladac¢. To malarstwo, ktére odrywa od ziemi, kaze spojrze¢ do
gbry — dostownie i w przenosni, ale tez troche do wewnatrz, w gtab zakamar-
kéw wilasnego umystu.

Rys konceptualny objawia sie jeszcze wyrazniej u Krzysztofa Gruse, ktére-
go praca Widocznos¢ nas zastoni skupia sie w duzej mierze na teoretycznych
aspektach sfery wizualnej. Rozciggniete na $cianie biate przescieradto z uje-
tym w ramy tytutem oraz sttoczone obok malutkie obrazy z namalowang pusta
przestrzenia i ledwie zarysowana linig horyzontu odwotuja sie (przez negacje)
do, charakterystycznego dla wspétczesnej kultury, nadmiaru widzialnego - na-
ttoku obrazéw, ktére wymywaja z naszego umystu pamiec¢ zdarzen minionych.
Wyblakte pejzaze, wypetniajace ramy ptdcien, to ilustracja procesu zanikania,
nieunikniona perspektywa dla widokdéw, ktére wciaz jeszcze nosimy w sobie,
ale i dla nas samych.

Kwestii pamieci i uptywu czasu dotykaja tez obrazy Aleksandra Ryszki. Pej-
zaze gorskie powstajace w ramach cyklu , Ain’t No Grave” artysta czerpie ze zdjec¢
z rodzinnego archiwum, pomijajac przy tym sylwetki bliskich oséb, ktére pier-
wotnie byty fotografowane na tle tych widokéw. Z pejzazu zostaja wiec usuniete
elementy stosunkowo najszybciej przemijajace, zostaja za$ te, ktére beda dalej
trwaty - jesli nie wiecznie, to przynajmniej bardzo dtugo. Same krajobrazy row-
niez zdaja sie zanika¢ przy¢mione ekspresyjnymi chlapnieciami farby, co nadaje
im aure podobna do tej, jaka maja stare, niewyrazne juz zdjecia.

Z wystawami malarstwa pejzazowego oraz dotyczacymi innych uznanych
tematow akademickich (np. martwa natura) wiaze sie pewien problem. Ot6z
zle zrozumiane lub - co gorsza - Zle zorganizowane, moga wysyta¢ w eter
przyzwolenie na miatki sentymentalizm lub bezduszne wyrobnictwo. Kurator
Jolanta Ciesielska oraz zaproszeni przez nig artys$ci zrecznie usuwajg podsta-
wy do tego typu oskarzen i dowodza wcigz duzego potencjatu podjetego przez
nich zagadnienia, ktére mozna traktowac bardzo szeroko i unika¢ dostowno-
$ci. W wiekszo$ci tez przypominajg (o ile w ogéle mozna powiedzie¢, ze da sie
o tym zapomniec), Ze malarstwo to praca nie tyle reki, co raczej oka i umystu.
Najwazniejsze jednak, Ze unikaja nudy - wroga wszelkich wystaw. Bo to obecnie
najgorsze, co moze przytrafic sie sztuce. Jolanta Ciesielska we wstepie do kata-
logu wymienia za Marig Poprzecka rodzaje spojrzenia. Méwi, ze oko moze by¢
zachtanne, pozqdliwe, zaskoczone, badawcze, obiektywne, chtodne, oko dociekliwe,
analityczne, zaangazZowane, oko uczuciowe, oko skierowane do wewnqtrz, oko
sentymentalne, melancholijne albo fantasmagoryczne, dostrzegajqce to, czego
na pozor nie ma... Dla mnie réwniez wazne jest, Ze nie musiatlem patrze¢ na
zgromadzone prace okiem znudzonym. =

1. Aleksandra Gieraga, Pole biate
z cyklu ,,Obrazy z podrézy”, 2014,
akryl, ptétno, 155 x 200 cm

2. Artur Trojanowski, Groty, 2014,
akryl, ptétno, 195 x 195 cm

3. Widok ogdlny ekspozycji,

fot. K. Morcinek

4. Aleksander Ryszka, Tatry 1900,
2013, olej, ptétno, 40 x 30 cm
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KaMaA WROBEL

Do Wroctawia Niemcy (nie) przyszli

oktadnie 23 lutego w Muzeum Wspétczesnym Wroctaw zakonczyta sie

trwajaca blisko dwa miesigce wystawa pt. ,Niemcy nie przyszli”, ktéra -

ku mitemu zaskoczeniu - okazata sie interesujacym, bo skoncentrowanym
na historii Wroctawia projektem. Cato$¢ zaprezentowana zostata pod wspélnym,
stosunkowo intrygujacym tytutem, ktéry w bezposredni sposéb nawigzywat do zna-
nego cyklu autorstwa Jerzego Kosatki pt.,Niemcy juz przyszli”, w szczegdlnosci za$
do wyjatkowo lubianej pracy pt. Demontaz. Zagadnienie ciekawe, bo pozwalajace -
jak pisze Krzysztof Ruchnewicz - inaczej spojrze¢ na pamiec¢ indywidualng i zbiorowg,
na obchodzenie sie z niq wspétczesnie | 1]. Tematyczna osia opisywanej wystawy byt
zatem szeroko pojety problem przesiedlericéw oraz ich codziennego Zycia. Niewat-
pliwie tez zycia w permanentnym strachu przed powrotem Niemcédw oraz przed
ponowna utrata zebranego dorobku i oswojonej juz przestrzeni. Niemcy jednak nie
powrdcili, a przynajmniej nie w sposéb, o jakim mysleli 6wcze$ni mieszkancy Wro-
clawia - miasta juz polskiego, niezmiennie fascynujacego, kuszacego niezgtebionymi
do dzi$ tajemnicami oraz mitami i w koficu miasta bedacego, w opinii wielu, jednym
z ciekawszych pod wzgledem historycznym obszarem urbanistycznym w Polsce.

Wystawa odbyta sie w Muzeum Wspétczesnym Wroctaw, ktére miesci sie we
wzniesionym w 1942 roku schronie przeciwlotniczym. Trudno wiec wyobrazi¢ sobie
lepsza przestrzen pod ekspozycje, ktorej tematyka posrednio zwigzana byta réw-
niez z tym miejscem. Dlatego tez waznym stat sie tu kontekst samego obiektu oraz
emanujgaca z niego aura, ktére poprzez swoéj militarno-obronny charakter, doskona-
le wpisywaty sie w koncepcje catej wystawy. Niestety, specyfika obiektu i funkcja,
ktora kiedys petnit, nie zostaty wedtug mnie wykorzystane w petni, co w rezultacie
spowodowato, Ze zwiedzajac wystawe, nie mozna byto pozby¢ sie wrazenia, Ze - ina-
czej, niz w przypadku innych, odbywajacych sie w miejscu tym ekspozycji - bunkier
i jego architektoniczny charakter byly niejako transparentne, nieobecne i - jakby
- pominiete w procesie aranzowania wystawy. A szkoda.

Wracajac jednak do tematu gtéwnego. Zamystem kuratorskim ekspozycja po-
Swiecona zostata tematyce, ktdra w bezposredni sposéb nawigzywata do niezwykle
ciekawej historii powojennego Wroctawia, a takze do jego - gtéwnie nowo przyby-
tych - mieszkancéw. Ale - jak trafnie ujat to Krzysztof Ruchnewicz - [...] tematem
prac nie sq Niemcy, a raczej nasze ich postrzeganie i reakcje, ktére przedstawiane
sq przez autordéw prac (instalacji) w kontekscie wojennych i powojennych loséw Wro-
ctawia. Wykorzystujq opowiesci swoich dziadkéw, rézne zastyszane w sqsiedztwie
i na ulicy historie. Tematami zajmujq sie w rézny sposéb. Jedni prébujq zmierzyc sie
z rodzinnymi traumami, tym samym ich opowiesci nabierajq charakteru osobistego,
intymnego. Inni zajmujq sie sladami po starym, nieistniejqgcym juz Wroctawiu [ 2 |
- oraz nieliczni - co réwniez nalezy zaznaczy¢ - Wroctawiem dzisiejszym. Mozna
zatem napisa¢, ze wyznacznikami omawianej tu ekspozycji byly: trauma wojenna,
zbiorowe do$wiadczenie, przesiedlenia, niepewnos¢, strach i koncu kolektywna
odbudowa miasta, w ktérym ostatecznie tysigce ludzi musiato utozy¢ sobie zycie
na nowo. Dlatego teZ pewnym rozczarowaniem byto dla mnie podej$cie samych
artystow, ktorzy posiadajgc tak interesujacy, wielowatkowy i bogaty w najrézniej-
sze historie temat, skupili sie na zagadnieniach oczywistych, realizujac w duzej
mierze prace jednopoziomowe, zamykajace sie¢ w maksymalnie trzech grupach
tematycznych. Mowa tu o realizacjach skoncentrowanych na motywie przesiedlen,
zasiedlen i powszechnie znanych wydarzeniach im towarzyszacych, grupie prac
opierajacych sie na zagadnieniu zwigzanym z odbudowa miasta i nadawaniem mu
cech piastowskiego grodu oraz tych, ktére odwotujac sie do Wystawy Ziem Odzy-
skanych i tworzacych wéweczas artystow, wskazywaty na aktualnie trawiagce miasto
problemy oraz dzisiejsze pomniki architektury i wtadzy. Zatem mimo dostrzegalnej
na pierwszy rzut oka wielowatkowosci i r6znorodnosci podjetych przez tworcéw
narracji, wystawa ta w rzeczywisto$ci ograniczata sie do waskiej grupy zagadnien,
bedac zbiorem podobnych do siebie historii i gtoséw, ktére tak na dobrg sprawe
- wbrew temu, co napisane byto w tekécie programowym - nie wyznaczaty nowych
tropdw, a jedynie przetwarzaty i ilustrowaty juz istniejace.

1 K. Ruchniewicz, Niemcy nie przyszIi na krzysztofruchniewicz.eu (dostep z 01.03.2015)
2 Ibidem.
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Nalezy oczywiScie zaznaczy¢, ze wystawa ta byta niezwykle rozbudowana, gto-
$na i przepeliona momentami wirtuozerskimi realizacjami, ktére jednak poczatko-
wo, bardziej niz swojg wymowa, zwracaty uwage krzykliwa forma. Naktadajace sie
dzwieki sprawialy wrazenie wszechogarniajacej kakofonii, co nie w kazdym miejscu
ekspozycji mozna byto uznac¢ za atut. To, co niemalze od razu rzucato sie w oczy,
to rozbudowane opisy prac, ktére nie pozostawiaty odbiorcy ani odrobiony mozliwo-
$ci prowadzenia wtasnej interpretacji, co w moim odczuciu nie jest do konica dobra
praktyka. Dodatkowo wykonane w sposéb perfekcyjny i wyczerpujacy, odstawaty



1. Tomasz Opania,

od opisywanych realizacji. Momentami miato sie tez wrazenie, ze
opis méwit wiecej niz sama praca, ktéra w jego kontekscie nierzad- instalacja,
ko wypadata blado. Niezaleznie jednak od tego mozna wyszcze-
gblni¢ grupe instalacji naprawde dobrych, ktoére réwniez i w tym
miejscu warto wymienic. instalacja

Bezsprzecznie najlepsza z nich byta przejmujaca i dojrzata
praca Doroty Nieznalskiej pt. Heimatvetriebene, w ktérej autor-
ka w bardzo dosadny, acz symboliczny sposéb zaprezentowata
odbiorcy obraz wypedzenia z ziemi ojczystej. Co ciekawe, praca
ta nie dotyczyta Polakéw. Nieznalska, w symboliczny sposéb zto-
zyta w niej hotd wypedzonym 12-14 milionom Niemcéw, z ktérych
blisko 2,5 miliona zmarto w drodze na Zachéd. Wykorzystujac
przejmujace, czarno-biate archiwalne nagrania obrazu-
jace moment wygnania niemieckich cywili, stworzyta
przejmujaca, wyjatkowa w formie, wykonang ze starych
poniemieckich drzwi instalacje, obok ktérej nie moz-
na byto przej$¢ obojetnie. Emanowata z niej bowiem
ogromna, przepetniona smutkiem i zalem sita, ktéra
swym krytycznym, nieco pietnujacym gtosem uderzata
niemalze w kazdego. Réwniez wielopoziomowa instalacja
Tomasza Bajera byta przyktadem pracy, ktéra zaciekawita
mnie swoja przemyslang, cho¢ prosta struktura. Realiza-
cja ta - noszaca tytul Breslau - nie byta duzych rozmia-
réw. Miata jednak duza moc oddziatywania i interesujacy
przekaz, ktéry poswiecony zostat przestrzeni miejskiej
poniemieckiego Wroctawia, w szczegélnosci za$ w dal-
szym ciggu obecnym w tym miescie, wspéitworzacym
jego aktualng tozsamo$¢, pamiagtkom i pozostato$ciom po
mieszkajgcych tu kiedy$ Niemcach. Warto pamieta¢, ze
o6wczesny system nie zdotat wymazac¢ wszystkich sladow
niemieckiej przesztosci, co w pewnym momencie stato
sie jednym z gtéwnych zatozen komunistycznej propa-
gandy. Laczac sie z hastem We Wroctawiu kazdy kamien
mowi po polsku, starano sie na kazdym kroku zaznaczaé
jego piastowski rodowdd, do czego w ciekawy spos6b
nawiazata Dy Tagowska. Instalacja Baking Pow(d)er wy-
rézniata sie na tle pozostatych przede wszystkim roz-
budowana i odmienng forma, wielopoziomowa trescia,

a takze interesujacymi zatozeniami koncepcyjnymi, ktére
spotegowane zostaty wykorzystang tu bogata symbolika

chleba. W pracy tej Tagowska odniosta sie przede wszyst-

kim do czasochtonnego procesu odbudowy Wroctawia,

ktéremu éwczesna wiadza ogromnym kosztem starata

sie nadac polski czy tez piastowski charakter naktada-

jac tym samym - jak jak czytamy w opisie - groteskowy
niejednokrotnie kostium architektoniczny, wymazujac jednocze$nie ostatnie slady
niemieckiej historii.

Niebezposrednio do tematu tego odnidst sie réwniez Ludomir Franczak, ktéry
na omawianej wystawie zaprezentowat instalacje pt. Szaberplac. 1 o ile pod wzgle-
dem koncepcyjnym praca ta byta rzeczywiscie interesujaca, o tyle jej wykonanie
i ogo6lny wyglad pozostawiaty wiele do zyczenia. W tym miejscu nalezy zaznaczy¢,
Ze instalacja ta byta rodzajem pracy, ktéra wypadta zdecydowanie lepiej w tekscie
ja opisujacym niz wygladata w rzeczywisto$ci. Takich realizacji byto zreszta wiecej.
Wracajac jednak do wspomnianej koncepcji i samego Szaberplacu - najwiekszego
targowiska powojennego Wroctawia, ktory miescit sie na terenie dzisiejszego Placu
Grunwaldzkiego. Wedtug przekazéw i opowiesci, w miejscu tym mozna byto kupié¢
dostownie wszystko. W 1947 roku targowisko zostato przeniesione na plac Strzelecki,
przez co Szaberplac przestat istnie¢. Praca Franczaka odnosita sie do powtarzajace-
go sie w licznych historiach oraz wspomnieniach motywu latajacego pierza, ktére
pochodzito z pozostawionych przez Niemcéw poduszek, kotder i pierzyn, petia-
cych wéwczas niezwykle czesto funkcje pojemnych workéw na tupy. Matgorzata
Mis$niakiewicz, piszac o pracy tej, wspomina o bajkowym widoku [ 3 | - przyznam,

3 Patrz: M. Mi$niakiewcz, Konflikt pamieci, na http://magazyn.o.pl/2015/malgorzata-misniakiewicz-konflikt-
-pamieci/ (dostep: 18.03.2015).

Tanz mit mir, 2014,

2. Ludomir Franczak,
Szaberplac, 2014,

3. Jerzy Kosatka,
Demontaz (z cyklu
»Niemcy juz przyszli”),
2004, instalacja

Fot. 1-3 Matgorzata
Kujda, © Wroclaw
Contemporary Museum

Ze ja bajkowosci tej nie dostrzegtam. Widziatam jedynie napedza-
na wiatrakami niewielka ilo$¢ latajacego pierza na tle nieestetycznej,
surowej $cianki dziatowej z odkrytymi profilami, na ktérej w cen-
tralnym miejscu, dumnie prezentowat sie kod kreskowy. I jesli byt
to efekt zamierzony - to niestety na taki nie wygladat. Wszystko to,
natomiast wzbogacone zostalo nagraniem pt. Nim wstanie dzien
z filmu Prawo i pies¢, co tematycznie wpisywato sie w sam kontekst
szabru, jak i doskonale pasowato do miana Dzikiego Zachodu, jakim
przesiedlency okreslali zajmowane woéwczas tereny. Praca ta byta wo-
bec tego ciekawa, jednak zabrakto w niej lepszego wykonania.

Zdecydowanie lepiej wypadta natomiast realizacja pt. Blichtr
autorstwa tukasza Palucha i Daniela Brozka. Instalacja ta zainspiro-

wana zostata fragmentem ksigzki pt. Zycie codzienne we
Wroctawiu 1945-1948, gdzie w jednym z rozdziatéw moz-
na odnalez¢ informacje dotyczace dwczesnych Kkin, jak
i ich repertuaru. Kino, potraktowane zostato tu jako fi-
gura symboliczna - ukazane zostato bowiem jako rodzaj
upragnionego luksusu - miejsca, w ktérym zapomina sie
o troskach dnia codziennego i przenosi sie do innego,
lepszego $wiata. W zaaranzowanej, zaciemnionej salce
kinowej mogli$émy usig$¢ na starych, kinowych siedze-
niach i wypatrywac sie w biaty ekran, na ktérym jednak
nie wyswietlano zadnego filmu. W zamian, do naszych
uszu dochodzity r6znorodne dzwieki, ktore zaczerpnie-
te zostatly z ogladanych przez éwczesnych wroctawian
produkgji filmowych i realizowanych woéwczas kronik
filmowych. Ladnie instalacje te podsumowuje pojawiaja-
ce sie w opisie jej zdanie, w ktérym mogli$my przeczy-
tac, ze: Powstaje w ten sposob stowno-dzwiekowy kolaz,
synteza odgtoséw powojennej rzeczywistosci, amalgamat
kultury Wschodu i Zachodu - dZzwiek miasta, ktére dzis juz
nie istnieje.

Duza grupe prac stanowity realizacje odnoszace sie
do watkéw bardziej intymnych czy tez wspomnien. Wy-
starczy wymieni¢ tu m.in. prace Miry Boczniowicz, w kté-
rej poruszony zostat kontekst przesiedlanych w trakcie
akcji ,Wista” Lemkéw czy tez moéwiaca o powojenne;j
traumie gtodu i wspomnien rodzinnych instalacje Alek-
sandry Sojak-Borodo. Na ekspozycji pojawity sie rowniez
obiekty odnoszace sie do wroctawskiej awangardy lat 60.
i70. XX wieku, symbolicznych na swoj sposéb pomnikéw
architektury, jak i znanych, wykonanych podczas Sympo-
zjum Wroctaw 70 prac (np. Zbigniew Makarewicz, Ernest
Niemczyk, Muzeum Archeologiczne). 1 tak do projektu

© Oskara Hansena w realizacji pt. Swiatowit nawigzata Kama
Sokolnicka, a do Kompozycji Pionowej Nieograniczonej Henryka Stazewskiego Domi-
nika tabadZ, co trafnie interpretuje Matgorzata Mi$niakiewicz, piszac, ze [...] w kon-
tekscie historiografii opisujqcej nieche¢ wroctawskiej neo-awangardy do spotecznego
zaangazowania, nowe realizacje zdajq sie nakresla¢ wspoétczesng hermetycznosé sztu-
ki wobec otwartosci pierwowzoréw. W obu pracach stworzonych na wystawe ,,Niemcy
nego uwiezienia podkresla rozdZzwiek pomiedzy deklaratywnq otwartoscig Wroctawia
na kulture a jej faktyczng, marginalng rolq [ 4 ].

I na zakonczenie nalezy dodac, Ze zaproponowana przez Michata Bienka koncep-
cja wystawy miata szczegélng warto$¢ edukacyjna, dzieki czemu tez zostata bardzo
dobrze przyjeta. Jej specyficzny, w duzej mierze intymny charakter przyciagat nie
tylko zainteresowane sztuka sSrodowisko artystyczne, ale réwniez przypadkowych
przechodniéw i ludzi, ktérzy omawiane na ekspozycji tej wydarzenia przezyli osobi-
Scie.  mysle, ze wiasciwie to byto prawdziwa warto$cia tej wystawy, ktéra - bardziej,
niz inne dotychczas - dedykowana byta mieszkanicom tego miasta i mocniej, niz
zazwyczaj akcentowata ich przynalezno$¢ i realny wktad w jego rozwoj, dajac jed-
noczes$nie mozliwo$¢ ponownego przyjrzenia sie i przeanalizowania historii, ktéra
przeciez wspottworzymy. m

4 Ibidem.
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MARIA FRANECKA

Dotyk

aurice Merleau-Ponty podkreslat znaczenie ciata w badaniu $wiata.

Funkcja ciata jest dwoista. Dzieki niemu mamy mozliwo$¢ aktywnego

doswiadczania otoczenia. Réwnoczesnie ciato jest dotykalnym obiektem.
Wystawa, ktora odbyta sie w Up Gallery tematyzuje problem dotyku omawiajac
powyzsze zagadnienia [ 1].

Powstanie UP Gallery w Berlinie zainicjowaty Uniwersytet Artystyczny w Po-
znaniu i Fundacja tego Uniwersytetu. Galeria ma za zadanie promowanie sztuki
polskiej w Berlinie. 0dbywaja sie w niej réwniez wystawy, ktore konfrontuja prace
polskich i zagranicznych artystéw.

Ekspozycja pt. ,Dotyk” zostata zorganizowana przez Centrum RzeZby Pol-
skiej w Oronsku. Pokazano na niej prace zaréwno bardzo znanych, jak i mtodych
artystéw - tworcoéw z réznych okreséw i reprezentujacych rozmaite nurty arty-
styczne - od konceptualnych dziatan Jana Stanistawa Wojciechowskiego, poprzez
postmodernistyczne obiekty duetu Kijewski i Kocur, po poruszajace zagadnienia
etyczne prace Leszka Golca i Tatiany Czekalskiej. Kuratorka, Eulalia Domanowska,
zwraca uwage na haptyczne walory wystawianych prac. Wskazuje réwniez na do-
tykowe odczucia ciata.

Merleau-Ponty wyréznia trzy wymiary do$wiadczenia dotyku, ktére w jakim$
stopniu pokrywaja sie, ale pozostaja odrebne: dotykanie przedmiotéw - badanie ich
struktury, ciezaru; bierne doznawanie ciata w przestrzeni; jak réwniez dotykanie
dotyku - kiedy czujace ciato staje sie tez obiektem dotykania [ 2 ]

1 Maurice Merleau-Ponty, Widzialne i niewidzialne, wyd. Fundacja Aleitheia, Warszawa, 1996, str. 138.
2 Jw,str. 138.

Fragment pracy Iwony Demko pt. Dzielna Dziewica przyciaga wzrok poprzez kon-
trastowe zestawienie materiatéw o skrajnie réznych fakturach - stalowych drucikéw
pomalowanych na ztoto i poduszki, na ktérej sa one eksponowane. W pierwszym
momencie uwage przyciagaja taktylne walory tej pracy. Jej warstwa znaczeniowa
jestjednak réwnie interesujaca. Iwona Demko nawigzuje do legendarnej opowiesci
o $wietej Wilgefortis. Druciana plecionka przywodzi na mysl wyroby z bizuterii. Oka-
zuje sie jednak, ze ten zagadkowy przedmiot nie przedstawia misternie zrobionej bi-
zuterii, lecz brode $wietej, ktora urosta jej, by uchroni¢ ja przed wola ojca i poslubie-
niem poganina. Element na pierwszy rzut oka wydaje sie peic funkcje ozdobng, jak
sie okazuje, miat uchronic¢ kobiete przed meskim pozadaniem. Przy doktadniejszym
obejrzeniu mozna zauwazy¢, ze zostat wykonany ze stalowego druciaka kuchennego
pomalowanego zlotym kolorem. Artystka przewrotnie bawi sie skojarzeniami. Gra
z patosem i codzienno$cia, dodaje instalacji ironicznego zabarwienia.

Kolejna praca Iwony Demko powstata w wyniku umieszczenia wielu piérek po-
farbowanych na bardzo intensywny rézowy kolor na biatym tle. Faktura tej pracy
powoduje, Ze trudno sie powstrzymac przed jej dotknieciem. Artystka prowokujac
okres$lone skojarzenia, uzmystawia automatyzm mimowolnego postugiwania sie
schematami mys$lowymi. Przewrotny tytut: Dla kobiet wrazliwych, ktére tatwo po-
ruszyé, przywodzi na mysl horoskopowa retoryke pism dla pan i zwraca uwage na
stereotypy zwiazane z kobieco$cia.

Z doswiadczeniem ciala w przestrzeni zwiazana jest praca Marii Pininskiej-Bere$
pt. Pokrowiec dla mojego kochanka. Cztowiek ma zdolno$¢ postrzegania nie tylko tych
przedmiotdw;, ktére znajduja sie w zasiegu jego wzroku, lecz nabywa $wiadomo$¢
obecnosci niektorych obiektéw w otoczeniu. Juhani Pallasmaa w ksiagzce pt Oczy



skory okresla zmyst dotyku jako podswiadomosé wzroku [ 3 ]. Powotujac sie na
George’a Berkeleya, pisze, ze wzrokowe ujmowanie materialnosci, odlegtosci,
przestrzennej gtebi nie bytoby mozliwe bez pamieci haptycznej [ 4 ], a przywo-
tujac Edwarda S. Casey’a, podkre$la, Ze nasza zdolnos¢ pamietania nie bytaby
mozliwa bez pamieci ciata [ 5 ]. Izolacja ogranicza postrzeganie. Dotyk jest réw-
niez zmystem blisko$ci - dlatego przygotowanie pokrowca dla kochanka staje
sie automatycznie konncem intymnej relacji, rezygnacja z blisko$ci.

Film Natalii Janus-Malewskiej pt. Higiena - dokumentuje kobiete, ktéra lize
futro. Dla zwierzat takie zachowanie jest zupetnie naturalne i ma stuzy¢ zacho-
waniu higieny. Cztowiek wykonujacy takie gesty budzi obrzydzenie i niesmak
. Takie przedstawienie nasuwa pytanie o standardy regulujace zachowania
ludzi w ré6znych kulturach.

Film Teresy Murak przedstawia artystke, ktéra naktada i rozprowadza
gips, ksztattujac rzezbe. Mozna odnie$¢ wrazenie, ze czerpie ona zmystowa
przyjemnos¢ z kontaktu z tym materiatem. Nie mysli o efekcie koricowym, lecz
celebruje sam proces jego doswiadczania.

Praca o najmniejszych wymiarach jest Reka Magdaleny Abakanowicz. Zo-
stata wykonana z grubo tkanego ptétna. Dzieki uzyciu tego materiatu uwage
zwraca chropowata faktura obiektu, jego haptyczne walory. Ksztatt rzez-
by wskazuje na fakt, Ze jest ona nie tylko dotykalnym obiektem, lecz réwniez
organem dotyku.

Pierwszym zmystem cztowieka jest dotyk. To dzieki jego rozwojowi miaty
szanse wyksztatci¢ sie inne zmysty [ 6 ]. Jednak jest on zaniedbywany w na-
szej skupionej na poznaniu wzrokowym kulturze. Prowadzi to do zaburzenia
integralnos$ci zmystéw i poczucia narastajacej alienacji. Wystawa jest préba
zwrécenia uwagi na taktylne potrzeby i mozliwosci cztowieka. m

Juhani Pallasmaa, Oczy skéry, wyd. Instytut Architektury, Krakéw, 2012, str. 53.
Jw. str. 52.
Jw. str. 55.
Jw. str.15.

1. Natalia Janus-Malewska, Hygiene, 2014, video 8’
2. Maria Pininiska-Beres, Cover for my Lover, 1967
courtesy Monopol Gallery from Warsaw

3. Teresa Murak, Without Title, 2010, video 4’ 12"
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ANNA BATKO

Zatanczgq, jak im zagrasz, czyli o wystawie
»~Polska - Izrael - Niemcy. Doswiadczenie Auschiwtz” w MOCAK-u

rzygotowanie ekspozycji dotykajacej problematyki Holokaustu nigdy nie
jest sprawa tatwa. Gléwnie dlatego, Ze tak kuratorzy, jak i odbiorcy sita rze-
czy wprzezeni zostaja w dialektykczna gre etyki i estetyki, tego, co wymyka
sie prostym i racjonalnym twierdzeniom, wychodzi poza prosty obiektywizm, zmu-

szajac nas wszystkich nie tyle do stawiania pytan, co poszukiwania
odpowiedzi, ktére wprost naznaczone s3 moralnym przymusem,
konieczno$cig wydawania sadéw. Najgorzej, ze czasami, po prostu
nie sposéb odpowiedzie, tak albo nie. Najgorzej, ze kazda wypo-
wiedZ, a nawet jej potencjalnos$¢ jest od samego poczatku skazona,
ideologiczna i ambiwalentna.

Wystawa w krakowskim MOCAK-u, kuratorowana przez Jiir-
gena Kaumkottera i Delfine Jatowik, zatytutowana , Polska - Izrael

ZATANCZA JAK IM ZAGRASZ..

1. Sigalit Landau,

Och, moi przyjaciele,
nie ma przyjacict,
2071, instalacja

2. Jane Korman,
Tariczac w Auschwitz,
2010, wideo

- Niemcy. Do$wiadczenie Auschiwtz” podzielona zostata na trzy zasadnicze czesci.
I tak, narracje historyczna zilustrowana za pomoca pokoleniowego ciggu prac Pe-
tera Kiena, Yehudy Bacona i Sigalit Landau, na ktéra sktadaja sie réwniez dzieta
artystéw polskich i niemieckich, dla ktérych wydarzenia drugiej wojny swiatowe;j

byty bezposrednim odniesieniem, oglada¢ mozemy w Galerii Alfa.
Ten nieszczegélnie ciekawy - ze wzgledu na znikome walory esety-
tyczne, jak pisata Doreet LeVitte Harten - dajqc swiadectwo swoich
przezy¢, czynili z dokumentacji ztq sztuke — watek twérczosci obozo-
wej rozwniety zostal na wystawie ,Smier¢ nie ma ostatniego stowa”
prezentowanej w niemieckim konsulacie oraz w publikacji autor-
stwa Kaumkottera o tym samym tytule, bedacej podsumowaniem
jego wieloletnich badan nad sztuka tworzong w gettach i obozach.



Ten historyczny wyktad jest moze interesujacym wtretem z punktu wi-
dzenia socjologii, niepozbawionym warto$ci edukacyjnych czy informacyj-
nych, ale dla samej wystawy stanowi zaledwie rame, zarys obszaru, wokét
ktérego bedziemy sie poruszac idac dalej.

Druga narracja eksponowana w przestrzeni kolekcyjnej, sasiadujaca
zaréwno z Galerig Alfa, jak i prezentacja prac Andy’ego Warhola , Dziesie¢
portretéw Zydéw XX wieku”, wkomponowana w zbiory Muzeum, w tym
solne walce Mirostawa Batki, a wiec czotowego przedstawiciela ,Holo-
caustomanii”, jak ochrzcili go swego czasu The Krasnals i stynny neon
Grzegorza Klamana Kunst macht frei, jest refleksja nad wspotczesnoscia,
pytaniem o to, jak pamietamy i jak piszemy, czy raczej przepisujemy, wta-
sna historie. Ta niewatpliwie najciekawsza cze$¢ catej ekspozycji zbie-
rajaca prace artystow drugiego i trzeciego pokolenia, wéréd nich m.in.
stynny obéz koncentracyjny z klockéw lego Zbigniewa Libery czy ocenzu-
rowany na wystawie w Martin-Gropius-Bau Berek Artura Zmijewskiego,
zostata pomy$lnie zintegrowana z pierwsza, dzieki pracy Agaty Siwek,
ktéra stworzyta kolekcje pamiatek z Auschwitz (szkoda tylko, Ze zapre-
zentownych w gablocie, a nie jak to byto pierwotnie, w formie instalacji),
takich, jakie tury$ci mogliby znalez¢ w przymuzealnym sklepiku: cera-
miczne modele obozu, talerze z napisem Arbeit macht frei, pasiaki, czapki
itp. oraz Mojej kolekcji z eBaya #1 Ereza Israeli, ktéry w gablocie wysta-
wit szereg ,autentycznych” przedmiotéw z aukcji internetowych wraz
z opisem i historig ich zakupu. Wspomniane prace, dziatajac na zasadzie
Jfacznika” pomiedzy poszczegdlnymi czeSciami ekspozycji, otwierajac
sie na kontekst skomplikowanych zwigzkéw pomiedzy pamiecia a hi-
storia, a zarazem wchodzac w obszar polityki historycznej, réwnocze-
$nie nawiazuja do paradygmatu do$wiadczenia, doswiadczenia utowa-
rowionego, co wiaze sie tez z trzecig narracja ilustrujaca wspoétczesny
dyskurs kultury popularnej, ktéra zaprezentowana zostata w Bibliotece.
Tu oglada¢ mozemy rysunki do pierwszego wydania komiksu Michela
Kichki Duxiéme génération, ce que je n’ai pas dit a mon pére, w ktérym
gléwna osig narracji jest autentyczna relacja syna z ojcem, ktéry wpraw-
dzie przezyt ob6z, ale w istocie, na poziomie mentalnym nigdy go nie
opuscit. Forma komiksu jest symptomatyczna nie tylko dla wspoétczesnej
popkultury, ale jest rowniez dla spoteczenstwa kapitalistycznego i mimo
ze prace Kichki zaprezentowano posréd albumoéw i historyczno-sztucz-
nych publikacji, to jednak intelektualny etos biblioteki, nie zmienia faktu,
ze komiks to nie tylko nowa forma ekspresji, ale réwniez produkt, wspo-
mnienia sprzedane masowemu odbiorcy. Podobnie jak wystawa, ktéra
nieuchronnie podlega biletowaniu.

Ekspozycja w Mocaku zbiera swietne prace i takiez nazwiska, dzieta
czesto juz niemal klasyczne w kontekscie sztuki o Holokauscie, co wazne
nie ucieka ona réwniez od prac, ktére wzbudzajg kontrowersje, jak chociaz-
by Dancing Auschwitz Jane Korman i prezentuje cate spektrum istotnych
dla dyskursu Zagtady probleméw, a jednak kuratorska strategia gdzies sie
tutaj rozmywa, na co wplyw ma nie tylko ,rozsypany” na kilka réznych
przestrzeni uktad, informujace, acz réwniez wypaczajace znaczenia prac,
stynne , opisy pod obrazkami” i niewiele wnoszacy tekst kuratorski. Relacja
pomiedzy Polska, Izraelem i Niemcami jawi sie gdzie$ na marginesach,
brakuje stosunkowo tatwego do przeprowadzania rozpoznania, podziatu
na $wiadkdw, ofiary i katdw, rozpoznania, ktére nalezatoby potraktowac
jako punkt wyjécia do szukania, luk i peknie¢ wewnatrz niego samego.
Dziwi duza reprezentacja prac Sigalit Landau, ktorej twérczo$¢ podobnie
jak w przypadku Marcela Odenbacha, nalezatoby raczej okresli¢, w mysl
ksiazki Eleonory Jedlinskiej, sztukg po Holokauscie, a wiec rozwijajaca
sie w cieniu Zagtady, opowiadajaca nie o katastrofie, ale o Zyciu po niej
i obecno$¢ tradycyjnego w formie Tryptyku oswiecimskiego Otto Schuberta
tuz obok zdjec¢ (sic!) reprodukujacych Obdz koncentracyjny Libery. A jed-
nak to wtasnie w przestrzeni kolekcyjnej opowies¢ zdaje sie nabieraé ru-
miencow, a relacje miedzy poszczegdélnymi pracami, skolazowanymi na
$cianach, nabierajg nowych znaczen, jak w przypadku prac Vardi Kahany
i Naomi Terezy Salmon dotyczacych szeroko rozumianego $wiadectwa.
Ciekawie réwniez wypada dialog pomiedzy praca Jane Korman - tancza-
cymi na terenie obozéw koncentracyjnych w rytm piosenki I will survive
Glorii Gaynor dzie¢mi i ojcem artystki, ktoremu cudem udato sie przezy¢
Zagtade, a przypominajacym makabryczny danse macabre Berkiem Artura
Zmijewskiego, w ktérym nagie postacie na przemian biegaja po zwyktej
piwnicy i autentycznej komorze gazowej, bawiac sie w tytutowego berka,
co odnosi sie nie tylko do sacrum miejsca pamieci, huizingowskiego homo
ludens, ale rowniez ,szarej strefy” opisanej przez Primo Leviego, a wiec
przestrzeni, gdzie kat spotyka sie z ofiara. To jednak jedne z niewielu, nie
tyle nieudanych, co niesztampowych potaczen.

Prace na wystawie ,taficzg” tak, jak im graja kuratorzy. A szkoda. Bo
znakomita wiekszo$¢ z nich nie jest, jak mozna przeczyta¢ w tekscie kura-
torskim, odniesieniem sie do anus mundi, a wiec odbytnicy $wiata, pojecia
ukutego przez Wiestawa Kilara, nie jest tez opowiescia o ,miejscu masowej
zbrodni”, a nawet nie o Holokauscie, ale o tym, co po nim pozostaje. Resztki
i odpady. Nie disneyowski horror, ale wtasnie historia. Odbita w krzywym
zwierciadle, rozpleniajaca sie w nieskonczono$¢. Bo jak na koniec o$wiad-
cza Oskar Dawicki: Nigdy nie zrobitem pracy o Holokauscie. m
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MIECZYSLAW SZEWCZUK

Trudny powrot

O historii radomskich Salonow Zimowych i 43. Salonie

grudnia 2014 w Muzeum Sztuki Wspétczesnej w Radomiu otwarto 43. Sa-
1 lon Zimowy - Ogé6lnopolska Wystawe Sztuki. Radomskie Salony Zimowe

to najstarsza z ogdlnopolskich wystaw plastyki. Przypomne ich historie
- takze dlatego, Ze stan aktualny wciaz nie jest tak imponujacy.

Idea ogodlnopolskich wystaw plastyki

W 1945 r. w Radomiu zrodzita sie idea o znaczeniu ponadlokalnym. Po la-
tach wojny i okupacji. Dzieki ludziom, ktorzy przybyli z réznych stron (Wactaw
Dobrowolski z Lodzi) i wsparli tych, ktérzy tu mieszkali. W atmosferze twérczego
entuzjazmu. Ten czas w Radomiu Andrzej Wajda wspominat po latach jako najpiek-
niejszy okres w swoim zyciu.

W czerwcu 1945 1. powstato Towarzystwo Przyjaciét Sztuk Pieknych w Radomiu,
juz w grudniu zorganizowato w Muzeum Miejskim ogélnopolska wystawe malar-
stwa, Salon Zimowy. W wystawie wzieli udziat artysci z kilku o$rodkéw, reprezentu-
jacy rézne nurty, koloryzm: Rudzka-Cybisowa, Eibisch, Geppert, Rzepinski, Eustachy
Wasilkowski, Jerzy Wolff, ale tez zwigzani z nurtem awangardy: Marczynski, Jonasz
Stern i Bogustaw Szwacz. Rok p6zZniej, na II Salonie Tadeusz Kantor pokazat ob-
raz Gotebiarze, a uczestniczyli znéw Eibisch, Marczynski, Rzepinski, Szwacz, takze
Jerzy Krawczyk, Musiatowicz, Alfons Karny. Obok nich radomianie: Dobrowolski,
Halina Hermanowicz, Halina i Jedrzej Krysinscy, Wiadystaw Mikos. TPSP organi-
zowato wystawy co roku az do czasu stanu wojennego, kiedy zaczety sie trudno-
$ci z organizacja wystawy na przyzwoitym poziomie. Ostatni, 41. Salon Zimowy
Plastyki, pokazany zostat w r. 1988. W historii Salonéw byty
okresy wystaw waznych i wystaw bez znaczenia, lata kryzysu. tukasz Rudecki

Najwazniejsze byly wystawy przetomu lat 50. i 60.
W wystawie XV (1959/60) wzieli udziat artysci dzi§ uznawani
za najwybitniejszych: Abakanowicz, Brzozowski, Fijatkowski,
Zbigniew Makowski, Nowosielski, Opatka, Tarasin, Rajmund
Ziemski (malarstwo), J6zef Gielniak i Jerzy Panek (grafika),
Antoni Rzasa i Gustaw Zemta (rzezba). Na wystawe nadesta-
no 1652 prace, komisja kwalifikacyjna wybrata 630 dziet 375

artystéw. W 11 potowie lat 60. proponowano hasta tematyczne: 70 X 50 CM

TRUDNY POWROT...

1. Portret czarno-rézowy, 2014,

olej na tekturze, 40 x 40 cm

2. Portret zielony, 2013,

olej na ptétnie, 120 x 90 cm

3. Wielka niekapigca z fioletem, 2013,
olej na ptétnie, 50 x 60 cm

4. Niebieska, 2013, olej na ptétnie,

,50-lecie Rewolucji Pazdziernikowej” (1967), ,Partyzantka kielecka” (1968)... Salony
staly sie impreza prowincjonalna.

01975 r. Radom byt miastem wojewo6dzkim, zwiekszyty sie mozliwosci organiza-
cyjne i finansowe. Wtadze sprzyjaly sztuce; poziom Salonéw podniést sie. W 19751,
na XXX Salonie, jury po raz pierwszy przyznato Nagrode im. Jacka Malczewskiego.

Najwieksza wystawa lat 70. i 80. odbyta sie w . 1981. W 35. Salonie uczestni-
czyto wielu wybitnych: nestor Henryk Stazewski, Erna Rosenstein i Mieczystaw
Wejman, wielu malarzy, rysownikow, rzezbiarzy mtodszych pokoleni: Szamborski,
Dwurnik i Antoni Fatat, Bieniasz i Sobocki, Winiarski, Gieraga i Pamuta, Wsiot-
kowski, Barbara Falender, Izabella Gustowska... Wystawa prezentowata 393 prace
malarskie, 237 rysunkéw i 88 rzezb, autorstwa blisko 300 twdrcéw. Wystawy roku
1983 i 1984, organizowane w czasie stanu wojennego, byty wiecej niz skromne.
Uczestnicy i laureaci wystaw z lat 80. nalezg teraz do $redniego pokolenia i sg ak-
tywni w swoich srodowiskach.

42. Salon Zimowy. Trudny powrdét

Z propozycja wznowienia Salonéw w nowym stuleciu wystepowato kilka os6b:
m.in. prof. Aleksander Olszewski; inicjator i organizator studiéw plastycznych na
Politechnice Radomskiej, teraz dziekan Wydziatu Sztuki na Uniwersytecie Techno-
logiczno-Humanistycznym. Byt jednym z komisarzy 35. Salonu w r. 1981. Zapewne
pamiec o tamtej wystawie zdecydowata o jego daZeniu do wznowienia Salon6w. Aby
mtodzi radomscy plastycy, takze absolwenci radomskiej uczelni, mogli pokazywac
prace obok prac nadsytanych z innych o$rodkéw.

Historie wystaw przypomniano, prezentujac w lutym
2009 ., w Muzeum Sztuki Wspotczesnej, ,42. Salon Zimowy.
Powr6t”. Nie byt jeszcze wystawa konkursowa. Pokazano
dzieta laureatéw nagréd i wyréznien. Na apel organizato-
réow odpowiedzieli gtéwnie uczestnicy ostatnich Salonéw,
przede wszystkim twdércy zaprzyjaznieni z Wydziatem
Sztuki i Muzeum Sztuki. Po 30 latach tworzenia zbioréw
sztuki wspétczesnej, Muzeum prace zgtoszone przez auto-
réow uzupenito dzietami z wtasnej kolekeji. Nastepny Salon,



zorganizowany w 2011 r., byt znéw wystawa konkur-
sowa; jej kurator, Andrzej Markiewicz, zdecydowat, ze
bedzie miat ten sam numer: ,42. Salon Zimowy. Ciag
dalszy”. Wystawa czynna byta w trzech matych gale-
riach nalezacych do uczelni, co nie stworzyto korzyst-
nej sytuacji.

Salon 43

Wystawa otwarta w grudniu 2014 r. w Muzeum
Sztuki Wspotczesnej, 43. Salon Zimowy, nie byta
tak wielka, jak bywaty, mniejsza niz poprzednia (98
prac 45 autoréw, wybranych przez jury sposréd zgto-
szonych 112 przez 48 autoréw). A wiec dla kuratora
Andrzeja Markiewicza, ktéry wraz z prof. Olszew-
skim konsekwentnie dazy do nadania rangi Salonom
(i w tym celu powotat z grupa twércéw pracujacych
na Wydziale Sztuki Towarzystwo ,pARTja”; jak na po-
czatku, tak i teraz, Salony s3 organizowane w duzym
stopniu sitami spotecznymi) - te trzy wystawy to jesz-
cze nie jest cel, a tylko kolejny etap dazen.

Cho¢ udato sie pozyska¢ wielu znakomitych fun-
datoréw i najwyzej ocenieni przez jury uczestnicy
otrzymali po kilka nagréd (byty Nagrody Marszatka
Sejmu, Premier Rzadu, Wojewody, Prezydenta Mia-
sta, Rektora UT-H, Dziekana Wydziatu, nagrody fun-
dowane...) wciaz brak wysokich nagréd pienieznych.
Najwyzej ocenili jurorzy obrazy ubiegtorocznej ab-
solwentki wroctawskiej Akademii, Karoliny Balcer;
kolejne nagrody otrzymali L.ukasz Rudecki z Rado-
mia (takze nagrode kwartalnika Format), za obrazy;
- i Emilia Pitucha za rysunek.

Zwracaly uwage prace artystéw zwigzanych z ra-
domska uczelnia; Nagrode Rektora otrzymat Henryk
Hoffman, a jedna z nagréd fundowanych (za barwne
akwaforty) Michat Kurkowski (absolwent Akade-
mii wroctawskiej); wyréznienia honorowe Katarzy-
na Pietrzak (absolwentka radomskiej uczelni, teraz
pedagog), Adam Romaniuk i Jan Trojan. Uczestnicy re-
prezentowali rézne nurty; przewazali artysci ze $rod-
kowo-wschodniej Polski oraz urodzeni w latach 7o0.
i 80. - ja zwrocitem uwage na duzych formatoéw druki

©

pigmentowe Natalii Romaniuk ze Slaska i zestaw ob-
razéw pt. ,Las”, absolwentki studiéw w Olsztynie,
Joanny Bentkowskiej-Hlebowicz. Kilkoro to twércy,
ktérzy osiagneli dojrzatos¢, jak Jan Wojciech Malik
z Poznania, od lat poszukujacy wtasnej formuty re-
alizmu i pokazane teraz w Radomiu obrazy sa na tej
drodze waznym osiaggnieciem (wyréznienie honoro-
we); krakowska rzezbiarka Ewa Janus, a takze nie-
znany mi dotad Stanistaw Tomalak, z wyksztatcenia
(jak przeczytatem) chemik, z wrazliwo$cig na materie
i barwe kontynuujacy malarstwo materii.

Towarzyszyt wystawie pokaz prac pieciu czton-
kéw jury, po jednej, matej... - i wypadt zbyt skromnie.
A duza wystawa towarzyszaca na pewno podniosta-
by range imprezy.

We wstepie do katalogu 43. Salonu Andrzej Mar-
kiewicz, napisat: Po ponad 25. latach nieobecnosci po-
wroty bywajq trudne, lecz czasami warto podjqé wysitek,
trud, warto walczy¢ z przeciwnosciami, pokona¢ opér
niepewnosci. Swiadectwem tego, jak wazna i istotna jest
idea kontynuacji Salonu, moze by¢ jego tegoroczna edy-
cja i odpowiedz srodowiska artystéw plastykéw z catego

kraju (...) oraz powrdét ekspozycji do tradycyjnego
miejsca wystaw — Muzeum (...).

Laureat Nagrody Formatu

Lukasz Rudecki (ur. 1979, Radom) jest absol-
wentem Katedry Sztuki Politechniki Radom-
skiej; dyplom z wyréznieniem z malarstwa
w pracowni prof. Aleksandra Olszewskiego,
aneks z grafiki warsztatowej w pracowni prof.
Krzysztofa Wyznera (2004 r.). Malarz. Obrazy
prezentowat na 6 wystawach indywidualnych
(Kielce, Radom, Szczecin, L6dz). Uczestni-
czyt w ok. 40 wystawach zbiorowych (m.in.
Berlin, Czestochowa, Koszyce, Torun, Rzeszéw,
Szczecin, Warszawa, Zakopane), na ktorych byt
dwukrotnie nagradzany. W roku 2009 otrzy-
mat tytut doktora sztuk plastycznych. Obecnie
adiunkt w Katedrze Malarstwa i Rysunku na
Wydziale Sztuki Uniwersytetu Technologiczno-
-Humanistycznego w Radomiu.

Jego malarstwo nalezy do nurtu sztuki
figuratywnej, ale swoja indywidualng wysta-
we w Radomiu w 2010 . zatytutowat zagadkowo,
zZwracajac uwage, ze to nie takie proste: Figury,
n-Figury, nie-Figury (Wymienit po prostu tytuty
trzech serii prac).

Lukasza Rudeckiego interesowata zawsze
posta¢; na obrazach jest zwykle kobiecy akt
w przestrzeni koloru (rzadziej portret). Jego ma-
larstwo to poszukiwanie - i odkrycie - wtasnej
formuty aktu. Najbardziej zapadaja w pamie¢
obrazy z serii ,n-Figury”, gdzie wida¢ niemal
tylko zarys kobiecego ciala, ale miejscami - na
kolano, ramie, dton, fragment twarzy - pada
biatawe, odrealnione swiatto. We wcze$niejszej
serii obrazéw fragment, gdzie pada ostrzejsze
Swiatto i wszystko wyrazniejsze, widoczny jest
tylko w matym prostokatnym kadrze. To okienko
do $wiata widzianego z petng ostroscia. W p6z-
niejszej serii namalowany juz akt malarz zakry-
wa kilkoma warstwami farby i widzimy tylko
niewielkie fragmenty ciata, czasem tylko $lady.

To zmusza do zastanowienia. Modelka jest
dziewczyna bliska autorowi - malowanie ma
charakter czynno$ci bardzo osobistej, intymne;.
Odbija erotyzm, ale tez wskazuje droge. (Kiedy$
powiedziano by: w metafizyke; przezycie ero-
tyczne staje sie mistyczne...). Jak w sztuce Jerze-
go Nowosielskiego. Przezy¢ wstrzgas, zachwyt...
Takze osoby z portretéw to jego bliscy.

Na obrazach mamy przed soba ,przestrzen
koloru” - kolor zdumiewajacy, trudny do nazwa-
nia; najczesciej w gamie chtodnych czerwieni;
czasami gama btekitéw; takze trudne zestawie-
nia czerwieni z btekitem, ktére u Rudeckiego
zawsze s3 trafne. Zmieniajacy sie w kolejnych
obrazach wszechogarniajacy wszystko, niepo-
wtarzalny, ,zamglony” kolor to wcigz ponawiane
doswiadczenia malarza kolorysty, poszukujace-
go harmonii, ktérej odrebno$¢ kazataby zasta-
nowic sie nad ideg tego malarstwa.

Tytuty, ze stowami ,kapigca” czy ,odaliska”,
przywotuja stynne obrazy przedstawiajace akty,
ale autor przytacza je z przekora, zaprzeczajac
(,nie-wielka kapigca”, ,nie-wielka odaliska”);
stwarza taka mozliwo$¢ i wzniosto$ci zaprzecza. m
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LEGNICKI FESTIWAL SREBRO BEZ GRANIC

JusTYNA TEODORCZYK

Legnicki Festiwal
SREBRO bez granic

egnicki Festiwal SREBRO to bez wat-

pienia artystyczny ewenement w kra-

ju, a takze jedna z najbardziej liczacych
sie niekomercyjnych imprez poswieconych
bizuterii artystycznej w skali europejskiej.
Zrédet festiwalu (ktérego zalgzek po-
wstal w 1979 r. w postaci [ Ogélnopolskiego
Przegladu Form Ztotniczych SREBRO, zorga-
nizowanego przez tamtejsza galerie sztuki,
awowczas BWA) nalezy upatrywac w $cistym
zwigzku z sytuacja geograficzno-przemystowa
drugiej stolicy Dolnego Slaska. Miedziodajne
ztoza i prezny rozwo6j koncernu KGHM (jed-
nego z gtéwnych sponsoroéw festiwalu), sytu-
owanego dzi$ na pierwszym miejscu $wiato-
wych producentéw srebra, to wystarczajacy
powdd, by wiasnie w Legnicy odbywato sie
coroczne $wieto tego kruszcu.

Zdecydowanie charakter $wieta przybie-
ra kulminacja Festiwalu, czyli majowy week-
end, w czasie ktorego odbywaja sie otwar-
cia wystaw oraz pozostate wydarzenia, wsréd
ktérych warto wspomnie¢ sesje popular-
nonaukowg ,Granice sztuki globalnej” od 16
lat nieprzerwanie towarzyszaca festiwalowi,
projekcje z cyklu ,Silver Screen” czy miejskie
happeningi i akcje artystyczne.

Legnickie ,SREBRO” to imponujace przed-
siewziecie nie tylko wystawiennicze, ale
przede wszystkim organizacyjne - wysoko
stawiana przez organizatoréw poprzeczka
od paru lat nie schodzi ponizej 20 wystaw
awangardowej bizuterii, co pozwala na obej-
rzenie w Legnicy w jednym czasie ponad
1500 obiektéw bizuterii artystycznej z po-
nad 50 krajow. Po$rod propozycji sa pokazy
indywidualne i zbiorowe, retrospektywne
oraz problemowe, debiuty i come backi
uznanych gwiazd rodzimego i europejskiego
,matego dizajnu”. Zr6znicowana oferta legnic-
kich wystaw, bedaca wynikiem m.in. wspét-
pracy ze znaczacymi o$rodkami akademickimi
oraz wystawienniczymi krajowej i §wiatowe;j
bizuterii artystycznej, realnie odzwierciedla
panujace trendy i najwazniejsze zjawiska
czy wydarzenia z tej dziedziny. Dzieki temu
kazdego roku mozna zobaczy¢ tu na wlasne
oczy prace z najbardziej liczacych sie kon-
kurséw bizuterii (np. wtoskiego ,Preziosa
Young” czy takze: ,Amberiff Design Award”,
,Prezentacje”) czy te, ktére wystawiane
sa w prestizowych galeriach Europy (jak Villa
do Bondt w Gandawie czy La Basilica w Bar-
celonie). W temacie konkurséw jest jednak
Legnica marka sama w sobie, jako organiza-
tor jednej z najwiekszych w Europie areny

stra¢ dla projektantéw bizuterii pojmowane;j
na réwni z innymi sztukami wizualnymi - Mie-
dzynarodowego Konkursu Sztuki Ztotniczej.
Ten tematyczny przeglad, ktéry w tym roku
doczekat sie juz 24 edycji, znany jest szero-
ko na swiecie. Poswiadcza to choéby sama
statystyka frekwencyjna, ktéra w ostatnich
edycjach obejmowata ponad pét tysiaca prac
nadestanych z przeszto czterdziestu panstw
z pieciu kontynentéw. Jego warto$¢ tkwi jed-
nak nie tylko w zasiegu, lecz nade wszystko
- w potencjale artystycznym i kulturotwor-
czym. MKSZ to konkurs opatrzony co roku
innym tematem (stanowigcym zarazem hasto
przewodnie catego festiwalu), ktéry prowo-
kuje artystéw projektantéw z catego globu
do zamkniecia w miniaturowym (cho¢ nie
zawsze) dziele sztuki uniwersalnego komu-
nikatu i nadania mu cech politycznych. Ten
programowy wyznacznik wartos$ciujacy row-
niez pozaestetyczny walor obiektow, weryfi-
kowany przez miedzynarodowe jury ztozone
ze znawcow i praktykow, czyni Legnice stoli-
ca, a nawet kolebka bizuterii zaangazowanej,
konceptualnej, stanowiacej rozwiniete i nie-
zalezne medium sztuki (obejmujace réwniez
takie realizacje jak instalacje, ready mades
czy wideo art). Tegoroczny temat: GRANICE
byt waznym pytaniem o wolno$¢ w czasach
,braku granic w przekraczaniu granic” i jed-
noczesnej granicofobii, ale tez o granice nie
tylko artystyczne wewnatrz samej dziedziny.
Zapytajmy o toZsamos¢ bizuterii - pisza or-
ganizatorzy Miedzynarodowego Konkursu
Sztuki Ztotniczej - o to, jakie granice jq defi-
niujq? Estetyczne, funkcjonalne, materialne
czy etyczne? Czy mozna je dowolnie przekra-
czaé, przesuwac, niwelowacé? Czy wdéwczas
bizuteria bedzie bizuteriq? Czy jednak istniejq
granice, nie tylko w bizuterii, ktorych przekro-
czy¢ nie wolno, ktorych przekroczy¢ sie nie da,
ktorych przekroczy¢ nie potrafimy? Zapytajmy
takze, czy bizuteria potrafi opowiedzie¢ swoim
Jjezykiem o innych niz jej wtasne granicach? Czy
mozZze odnies¢ sie do innych dziedzin ludzkiej eg-
zystencji, jak: cielesnos¢, moralnos¢, religia, rze-
czywistos¢ spoteczna, polityka, paristwowos,
biznes? (..) [1].

Procz wystawy gtéwnej, konkursowej,
ostatnia edycja LF SREBRO miata kilka in-
nych waznych pokazéw. Az w trzech réznych
i miedzynarodowych odstonach artystycznych
zaprezentowano bursztyn, nie tylko battycki

1 24.MKSZ GRANICE/BOUNDARIES, katalog wystawy,
Legnica 2015.



(,Amber Chamber”, ,Gdansk Baltic Amber Biennale”,
L+Amberiff Design Award”). Niebanalng i ciekawie zi-
deologizowang propozycja okazala sie wystawa 14
argentynskich artystéw-ztotnikéw, ktérzy kwinte-
sencje latynoamerykanskiego ,,ducha” prébowali za-
wrze¢ w bizuterii (,Sur o no Sur”) czy pokazy indywi-
dualne bizuteryjnych metafizykéw: Holendra Ruudta
Petersa (,Dusza”) czy pochodzaca z Korei Ptd. Eunmi
Chun, ktérej bizuteria siega do $wiata zwierzat, za-
réwno w wymiarze tematycznym, jak i technicznym
(by wzmocni¢ przekaz, artystka uzywa materiatow
pochodzenia organicznego). W tym roku organizato-
rzy mocno pochylili sie nad polska sztuka ztotnicza,
bo procz kilkunastu wystaw zagranicznych zaprezen-
towali wyjatkowo obszerne retrospektywne pokazy,
ktére pozwolity przesledzi¢ polska scene bizuterii
niezaleznej od poczatkéw wolnej Polski (25 lat Sto-
warzyszenia Twoércéw Form Ztotniczych”, ,25 na 25.
Bizuteria czasu wolno$ci” oraz ,Polskie grupy ztot-
nicze”). Polski watek dogtebnie poruszyta ekspozy-
cja ,Z Jedwabnego My...” dotyczaca trudnego tematu
ludobdjstwa i wyrézniajaca sie jedna z najbardziej
zaskakujacych aranzacji w historii festiwalu. Skon-
struowano jg na zasadzie interaktywnej przestrzeni,
absorbujacej wszystkie zmysty widza (wpuszczanego
pojedynczo do zaciemnionego pomieszczenia, roz-
Swietlanego jedynie ptomieniem $wiecy, ktéra otrzy-

muje przy wejsciu).

1. Mireia Calaf Mensa, Hiszpania

2. Jing Yang, Chiny

3.Bogumita i Andrzej Adamscy, Polska
4. Jarostaw Westermark, Polska

5. Widok ogélny ekspozycji

©

Wielkim atutem Legnickiego Festiwalu SREBRO jest jego wysoki poziom artystyczny ukazujacy
bizuterie artystyczna jako nosnik najwyzszych artystycznych tresci, a takze miedzynarodowy cha-
rakter oraz konsekwentnie utrzymywany przez gospodarzy imprezy szeroki dostep do prezentacji.
23 ekspozycje $wiatowej bizuterii (plus jedna konkursowa wystawa fotograficzna) skupione w 10
przestrzeniach wystawienniczych legnickiej staréwki prezentowano bezptatnie do 7 czerwca 2015. m
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LiLA DMOCHOWSKA

Jan Mioduszewski | DRABINA | sytuacja malarstwa w roku 2015 |

- wyktad dla poczqgtkujqcych i zaawansowanych

an Mioduszewski jest malarzem, ktory $wiadomie zrezygno-
wat z malowania obrazéw - jak sam je okreslit - uwodziciel-
sko pokrytych farbami i drastycznie ograniczyt zakres wlasne-
go dziatania do przedstawiania na podobraziach prostych mebli
produkowanych w czasach polskiego socjalizmu, jakie zapamie-
tat z dziecinstwa. Przedmioty te przedstawia realistycznie w naj-
rozmaitszych konfiguracjach i perspektywach. Jego artystyczna
ideq jest che¢ sprowadzenia obrazu do mebla, do przedmiotu
i pokazanie relacji cztowieka z przedmiotem. Od 2002 roku Mio-
duszewski wprowadzit w zycie autorski projekt ,Fabryka me-
bli”. Zafascynowaly go bowiem przedmioty z plyty pilsniowej
i forniru znalezione na $mietniku, ktérym dawat drugie Zycie,
przynosit je do pracowni i tak dtugo poddawat je manipulacjom
perspektywicznym, az powstawaty figury niemal abstrakcyjne.
Aby jednak pokazac¢ sie we wroctawskiej Galerii Entropia,
trzeba dac z siebie co$ wiecej niz tylko zawiesi¢ wtasne obrazki
na $cianie. To prawdziwe artystyczne wyzwanie. Nalezy bo-
wiem przygotowac performance - happening, gdzie uczestni-
czacy w wydarzeniu widz mégtby wynies¢ jeszcze jakas wartos¢
dodatkowa. Tak narodzita sie idea graficznego wyktadu z udzia-
tem artysty, w ktérym za pomoca symbolicznej drabiny przed-
stawitby on kondycje malarstwa w drugiej dekadzie XXI wieku.
Aby nie wypaczy¢ owej idei, nalezy odda¢ gtos samemu mala-
rzowi, ktory wyjasnia:
Interesuje mnie sytuacja malarstwa; jego obecna kondycja.
W Galerii Entropia zamierzam przedstawic prébe traktatu-per-
formance bedgcego manifestacjq intuicji na temat punktu, w jakim
znajduje sie ta dyscyplina w potowie drugiej dekady XXI wieku.
Z czym konfrontujemy sie obecnie? Jak widzimy horyzonty ma-
larstwa po doswiadczeniu karuzeli eksperymentow, przekroczen
i rewolucyjnych wstrzqséw? Pokazywana w Galerii Entropia ,Dra-
bina” - sytuacja malarstwa w roku 2015 (wystawa i spotkanie

W tym jakze oszczednym w stowach wyktadzie, Mioduszew-
ski konstruowat na $cianie galerii - szczebel po szczeblu - pnaca
sie w gore ,teoretyczng drabine” malarskiej ewolucji z udziatem
najrézniejszych mediéw bioracych udziat w jej rozwoju. Autor
kilkakrotnie podkreslat, Ze pomimo pesymistycznych przepo-
wiedni o rychtej $mierci malarstwa, wygtaszanych przez znaw-
cow sztuki na przestrzeni ubiegtych dekad, ono wciaz utrzymu-
je sie w dobrej kondycji, sprytnie wykorzystujac nowe media
i awangardowe idee.

Malarstwo wiele razy umierato i rodzito sie na nowo,
to optymistyczny wniosek, jaki mégt wysnu¢ uczestnik owej
artystycznej akcji. Mioduszewski znakomicie poradzit sobie
z trudnym problemem przedstawienia aktualnej sytuacji ma-
larstwa, wytlumaczyt jego niejednoznacznos¢ i wieloaspekto-
wos¢. Autor wyszedt z punktu widzenia badacza i przeprowadzit
obserwacje w kontekscie historii sztuki, ale podkreslit, Ze to jego
autorska, intuicyjna koncepcja, w ktorej jest miejsce dla innych
filozoféw sztuki. W tym miejscu uczynit ukton w strone wro-
clawskiego malarza- teoretyka Marcina Harlendera (czestego go-
$cia w Entropii) i zachecit go do przybicia wtasnego szczebelka...

Drabine Mioduszewskiego mozna bedzie tylko przez pewien
czas analizowa¢ w Galerii Entropia, ale na szczescie wyktad zwy-
czajem Alicji i Mariusza Jodko zostal utrwalony na zdjeciach
i filmie, ktéry bedzie mégt postuzy¢ jako znakomity materiat
dydaktyczny - cho¢by dla studentéw historii sztuki, ktérych na
owym spotkaniu ze $wiecg bytoby szuka¢. Ten jakze malowniczy
performance mégt zadowoli¢ zar6wno wybrednego teoretyka
sztuki, jak réwniez amatora, zagubionego we wspo6tczesnym
Swiecie réznorodnych artystycznych propozycji. m

autorskie) 13 stycznia 2015, bedzie zaréwno akcjq, jak i pozostawi Jan Mioduszewski w Galerii Entropia

Slad na $cianie galerii w postaci obrazu-drabiny. wDrabina -sytuacja malarstwa w roku 2015"
(wystawa i spotkanie autorskie)

13 stycznia 2015, fot. Lila Dmochowska

JAN MIODUSZEWSKI. ..



NATALIA KARNECKA

O sobie

o latach zawodowego ,dtubania” w tek-

stach (praca redaktorki i korektorki) oka-

zato sie, ze nie stowo, lecz obraz, forma
plastyczna, to, co nie intelektualnie przetworzo-
ne, ale intuicyjne, jest blizszg - ba, intrygujaca dla
mnie forma wyrazu.

Moje zdjecia to nie tyle dokumentacja rze-
czywistosci, poszukiwania historii z puentg, co
ukton w strone malarstwa i abstrakcji, proba wy-
towienia pewnych kompozycji, struktur, porzad-
kéw. DostrzezZenie szczegoétu, jego uniwersaliza-
Cja, a tez czasem - odrealnienie. Staram sie, by
dziato sie to na poziomie spojrzenia, kadruy, tak,
by efekt konicowy osiggna¢ w mozliwie najprost-
szy sposob, bez ,technologicznego baroku”. Z ko-
lei kolaze to wynik poszukiwania metafory, prze-
tozenia na obraz przestrzeni niemozliwych. m

Natalia Karnecka

1. Bez tytutu, 2013, fotografia
2. Bez tytutu, 2014, kolaz

3. Bez tytutu, 2014, fotografia

SPROSTOWANIE:

W nr 70. ,Formatu” zostat opublikowany tekst Anity Wincencjusz-Patyny pt. Szepty

i Hatasy pod nazwiskiem p. Dominiki Purchaty. Btedem Redakcji byta zamiana tekstow

i pominiecie materiatu przygotowanego przez pania Dominike, a tym samym narazenie

jej na zarzut przywtaszczenia cudzego artykutu. Za te pomytke goraco przepraszamy

obie autorki, liczac na wyrozumiato$¢.

Z powazaniem: Redakcja
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Uroczysta Promocja Doktoréw i Doktoréow
Habilitowanych Sztuki Uczelni Artystycznych
Wroctawia, potqczona z nadaniem przez ASP tytutu
Doktora Honoros Causa Mikaelowi KihImanowi. Mikael Kihlman

Gorlitzer ART
0d lewej: Prof. Piotr Kielan, Rektor ASP Wroctaw;
Siegfried Deinege nadburmistrz miasta Gorlitz (Oberbiirgermeister);
dr Rafat Dutkiewicz, prezydent miasta Wroctawia;
dr Michael Wieler, burmistrz miasta Gorlitz;

fot. K. Koczyriska-Kielan

Plener studentow ASP Warszawa
w Bad Muskau, maj 2015, fot. ASP Warszawa

FIGURAMA 2015
Miedzynarodowy Przeglqd Figuratywnego
Rysunku Studenckiego
Grupa artystyczna Frantisek Lozinski (Petr Lysdcek, Frantisek 16.05 - 31.05.2015 ASP im. E. Gepperta we Wroctawiu
Kowolowski, Jiri Suriivka) na tle obrazu Krzysztofa Wataszka Centrum Sztuk Uzytkowych. Centrum Innowacyjnosci

Kto uczesze tego konia, Galeria Awangarda, 2015, fot. K. Walaszek www.figurama.cz



Fotografie Alek Figura (jeZeli nie zaznaczono inaczej)

Festiwal Wysokich Temperatur

19.06-21.06.2015 Akademia Sztuk Pieknych im. Eugeniusza Gepperta we Wroctawiu
www.festiwalwysokichtemperatur.pl
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MANFRED BATOR

Fotografia i filozofia

ostatnim czasie na rynku wydawniczym w Polsce za sprawg krakow-
skiego wydawnictwa Universitas ukazata sie niezwykle istotna z per-
spektywy podjetego obszaru badawczego pozycja. Mowa o ksiazce pt.

Fotografia i filozofia. Szkice o pedzlu natury, ktéra zostata przygotowana pod redakcja

zamieszkatego w Nowym Jorku filozofa i fotografa Scotta Waldena. Warto w tym

miejscu zauwazy¢, ze posrod Autorow, ktérych teksty krytyczne dotyczace medium

fotografii zostaty w Fotografii i filozofii umieszczone, Walden nie jest jedynym, kt6-

rego aktywnos$¢ twoércza obejmuje zaréwno prace

naukows, jak i owocne dziatania artystyczne; wska-

za¢ mozna chociazby Barbare Savedoff czy Patricka

Maynarda. Poza wspomniang dwoéjka Walden zaprosit

jeszcze dziesieciu wspotautoréw, wybitnych przedsta-

wicieli wspdtczesnej humanistyki. Ich zawarte w publi-

kacji cele badawcze sa zesrodkowane wokét idei uka-

zania postepu w rozumieniu znaczenia i roli obrazéw

i tekstow, ktérych no$nikami sa fotograficzne obrazy,

a ktére do tej pory nie zostaty uwzglednione przez naj-

wybitniejszych myslicieli podejmujacych te kwestie,

jak np. Roland Barthes czy Allan Sekula. Jak twier-

dzi we wstepie Walden, debata dotyczaca mozliwosci

jakos$ciowo bardziej adekwatnego steoretyzowania fe-

nomenu obrazu fotograficznego weszta w nows faze,

domagajaca sie zaréwno rewizji niektérych sposrod

powszechnie znanych konkluzji, jak i koniecznosci

sformutowania w tym obszarze nowych zagadnien.

Autorem otwierajacego ksigzke eseju jest Kendall
L. Walton, ktéry w swym tekscie Przezroczyste obra-
zy: o naturze realizmu fotograficznego podejmuje teze
- wynikajaca zaréwno z racji techniki stuzebnej w po-
wotywaniu obrazéw fotograficznych do istnienia, jak
iz powodu obiektywnego istnienia tego wszystkiego,
co te obrazy przedstawiaja - méwiaca o transparent-
nosci obrazu fotograficznego w odréznieniu do wszyst-
kich innych typ6éw obrazéw (np. malarskich, ktérych
tematem moze by¢ np. realistyczne ukazanie czystej iluzji). Zdaniem Waltona obrazy
fotograficzne dzieki swej dostownej przezroczystosci rejestracji maja zdolno$¢ wy-
wotywania u ich odbiorcy specyficznego kontaktu miedzy nim a ukazywanymi na
obrazie przedmiotami. W dalszej fazie tej relacji u preceptora ma miejsce wygene-
rowanie warto$ci wynikajacych z obiektywnego rozpoznania rzeczywistosci. Au-
tor zwraca uwage na to, iz dzieki fotografiom mamy wglad w przeszto$¢; réwniez
te bezposrednio z nami zwigzana, ktérej poszczegdlne elementy moga - ze wzgledu
na utrate o nich pamieci, czy tez wcze$niejsze zte ich zdiagnozowanie - dzieki foto-
grafii objawi¢ sie nam w swej wlasciwej formie. Tak rozumianego ,,widzenia poprzez
fotografie” i przystugujacych mu atrybutéw nie sposéb zestawi¢ z jakakolwiek inng
forma poznania opartego na percepcji obrazu wykonanego w innym medium arty-
stycznej wypowiedzi.

Polemicznymi wobec tez Kendalla L. Waltona s3 teksty Cyntii Freeland, Aarona
Meskina i Jonathana Cohena. W moim odczuciu sposréd nich na szczeg6lng uwage
zastuguje esej tego ostatniego, pt. Fotografia jako materiat dowodowy, w ktérym
autor, opierajac logike swojego wywodu na fundamentalnym rézréznieniu dwéch
porzadkéw, tj. v-informacji (o wizualnych wtasciwos$ciach przedmiotu) oraz e-in-
formacji (o reakcjach przestrzennych z natury rzeczy zachodzacych miedzy obser-
watorem a bedacym przedmiotem obserwacji obiektem), stawia teze o mozliwosci
zaistnienia zdefiniowanej przez Waltona przezroczystosci tylko i wytacznie w przy-
padku réwnoczesnego wystapienia tych dwoch porzadkow.

Problemem szeroko komentowanym w omawianej przeze mnie lekturze
jest réwniez prawda w fotografii. W rozprawie o takim wtasnie tytule gtos za-
brat redaktor catego tomu, Scott Walden. Autor podnosi tu w catej perspektywie
historycznej kwestie wiarygodnosci fotograficznych widokéw rzeczywistosci i ciagle

FOTOGRAFIA | FILOZOFIA

aktualnej sktonnosci upatrywania w nich wartosci obiektywnego przekazu. Zdaniem
Waldena, biorac pod uwage rozréznienie fenomenalnego i intencjonalnego aspektu
proces6w mentalnych, w celu mozliwosci proby wartosciowania pod katem praw-
dziwo$ciowym nalezy zrezygnowac z aspektu fenomenalnego, ktéry nie daje takiej
mozliwo$ci, skupiajac sie na odniesieniu do uczué i do§wiadczen realnosci. Wedtu
Waldena nalezy sie koncentrowac tylko na zwigzku pomiedzy procesem postrzega-
nia fotografii a powstalymi w wyniku tego procesu intencjonalnymi, mentalnymi sta-
nami, bedacymi zaangazowanymi w ,mariaz z prawda”.
Kolejnym podejmowanym przez Autora zagadnieniem
jest wptyw percepcji wzrokowej na nasze przekonania,
tworzace w akcie poznawczym reprezentacje fenomenu.
Walden w swych rozwazaniach dystansuje sie od skraj-
nych stanowisk zwiagzanych z inferencyjnoscia w pozna-
niu wzrokowym, a wypracowane przez niego spojrzenie
na te kwestie jest zblizone do pogladu J. Fodora, ktéry
twierdzit, Ze charakterystycznym dla percepcji wzro-
kowej jest dwuetapowy charakter. Na jej faze pierwsza
sktadaja sie uzyskane dzieki bodZcowi wzroku dane,
zwigzane z ograniczonymi w charakterze presupozy-
cjami. Kolejna faza jest tworzenie, dzieki uruchomieniu
nastepczo mechanizmdw inferencyjnych, wstepnych re-
prezentacji. Bedace efektem tych faz , protoprzekonania”
sa tworzywem dla drugiego etapu percepcji wzrokowej,
ktéry zawsze dokonuje sie zgodnie z kompetencjami
podmiotu poznajacego. Inng wazng kwestig podejmo-
wang przez Waldena jest proba okreslenia zalezno$ci
zachodzacych w relacji percepcja wzrokowa - obraz
izwrdcenie przy tym uwagi na réznice miedzy powsta-
jacami na siatkéwce obrazami w wyniku ogladania obra-
z6w a tymi postatymi w efekcie widzenia bezposrednie-
go. Kwestia ta zwigzana jest z zagadnieniem mozliwosci
orzekania o prawdziwosci widoku rzeczywistosci zare-
jestrowanego przy uzyciu fotografii i konfrontowania go
z wiarygodno$cia realistycznych uje¢ malarskich. Au-
tor wzbrania sie przed jednoznaczng oceng tego problemu i rekomenduje postawe
agnostyczna, zwracajac przy tym uwage, powotujac sie na Platona, ze czym innym
sa prawdziwe przekonania, a czym innym przekonania poparte uzasadnieniami
potwierdzajacymi ich prawdziwos¢.

Na kolejng, niezwykle interesujaca czes$¢ ksiazki sktadaja sie: absolutnie juz kla-
syczna rozprawa Rogera Scrutona pt. Fotografia i reprezentacja oraz bedacy wobec
niej polemicznym tekst O znaczeniu zdjec: Cartier-Bresson ,odpowiada” Scrutonowi
piéra Davida Daviesa. Scruton, wybitny brytyjski filozof w swym wielokrotnie publi-
kowanym artykule, uznawanym za jedna z podstawowych lektur w ramach studiéw
z estetyki, stawia teze méwiaca o rzekomym braku reprezentacji w fotografii, kto-
ry w konsekwencji unieumozliwia traktowania dokonan fotograficznych jako dzieta
sztuki. Scruton jest zdania, Ze o ile w konwencjonalnych technikach artystycznych
narzedzia, ktérymi postuguje sie artysta, wykorzystywane sa w sposéb spersonali-
zowany i sg jedynie Srodkiem w procesie materializacji zatoZonej przez niego idei,
to fotograf w swych dziataniach nie ma zaré6wno zadnej wiadzy nad szczeg6tami
konstruujgcymi obraz, jak i jest w swych dziataniach catkowicie uzalezniony od ob-
razowanej rzeczywistosci. A zatem zwazywszy na to, Ze reprezantacje rozumiemy
jako wypadkowa wyrazonych przez Artyste uczu¢ podporzadkowanych rygorom
jego myslenia jako twércy, nie mozemy uznag, by realizacje fotograficzne spetniaty
kryteria dzieta sztuki przedstawieniowej, a jej wytwory poréwna¢ mozna do obra-
z6w odbijanych przez lustro, ktére przedstawia nam konkretne przedtozone przed
nie elementy, a nie ich reprezentacje. Wazkim glosem krytycznym wobec tej radykal-
nej, a w moim odczuciu nierespektujgcej obiektywnego stanu rzeczywistosci, tezy
jest ten, ktory zostat zaprezentowany przez Patricka Maynarda. Maynard w swym
artykule pt. Przestrzen i czas w fotografii: ,percepcja dzieta w dwie strony” w oparciu



o swa wyjatkowa wiedze wynikajaca z wielolet-
niego obcowania z ta konkretng materia plastycz-
na, jaka jest fotografia, w przekonujacy sposéb
unaocznia mozliwo$¢ podporzadkowania kamery
fotograficznej jej operatorowi.

Uwazam, ze Fotografia i filozofia. Szkice
o0 pedzlu natury pod redakcja Scotta Waldena za-
stuguje na szczeg6lng uwage. Niewatpliwym atu-
tem tej pozycji jest obecno$¢ tak wielu wybitnych
znawcOw tematu oraz - a moze przede wszystkim
- to, Ze zebrane przez Waldena teksty poprzez
zréznicowanie zawartych w nich stanowisk,
niekiedy przedstawionych bezposrednio w opo-
zycji do innych, konstruuja swoista filozoficzna
debate, co daje czytelnikowi dogodna mozli-
woséc¢ dla sformutowania wtasnych wnioskdw.
W pierwszej kolejnosci ksigzka ta adresowana jest
przede wszystkim do ludzi bezposrednio zainte-
resowanych pogtebieniem i usystematyzowaniem
swojej wiedzy dotyczacej fotografii i poswieco-
nym jej refleksji natury estetycznej, wynikajacym
z racji specyfiki formalnej tego medium. Moge
jednakze z pelnym przekonaniem stwierdzi¢, ze
lektura ta moze okazac sie niezwykle inspirujaca
dla wszystkich, wyrazajgcych zainteresowanie
zagadnieniami szeroko pojetej kultury wspétcze-
snej, niezalaznie od prywatnego ich stosunku wo-
bec tego konkretnego medium. A warto w tym
miejscu zauwazy¢, ze ten zywo dzi$ dyskutowany
- jak wida¢ - problem jest tym bardziej wazny,
Ze obrazy fotograficzne, ktérych dotyczy, sa nie
tylko obecne powszechnie w sztuce wspdtczesne;j,
ale réwniez maja zasadniczy wplyw na wizualny
obraz otaczajacej nas rzeczywisto$ci. m

AW.-P.

Do trzech razy...
najmiodsza sztuka.
3. edycja konkursu
Mtodego Malarstwa

»~POSTAWY”

uz po raz trzeci Akademia Sztuk Pieknych im. Eu-

geniusza Gepperta we Wroctawiu zorganizowata

Konkurs Malarski dla swoich studentéw uczacych
sie we wszystkich formach (stacjonarni, wieczorowi,
zaoczni) na kierunku malarstwo. Majac na uwadze
hasto Postawy 2015, jury konkursu z entuzjazmem,
acz rzetelnie przyjrzato sie propozycjom zgtoszonym
przez 25 autoréw wytypowanych przez profesoréow
prowadzacych pracownie malarskie. W sktad komisji
oceniajacej pod przewodnictwem Wojciecha Pukocza
(Dziekana Wydziatu Malarstwa i Rzezby) weszli takze:

RYSZARD RATAJCZAK

freedom

znaczy wolnosc¢...

kwietnia br,, juz po raz drugi obchodzo-
O ny byt niezwykle uroczyscie Miedzyna-
rodowy Dzien Jazzu. Uczczono go kon-

certem gwiazd w Stambule, w muzeum Hagia Irene,
na terenie patacu Topkapi. Patronem obchodéw byto
UNESCO oraz T. Monk Institute of Jazz. Podczas trans-
misji bezposredniej, ktorg ogladatem w kanale franc.
MEZZO0 - zadna z polskich stacji TV, facznie z tzw. Kul-
turg TVP, ktéra niewiele ma wspoélnego z kulturg wy-
soka, nie pokusita sie, by chociaz symbolicznie nawig-
zac¢ do tych obchodéw - stwierdzitem, ze wystepujacy
artysci podkreslali, iz jazz réwna sie wolnos¢. Stowo
Jfreedom” byto najczesciej uzywanym tak w kontek-
$cie wolno$ci muzycznej, jak i spotecznej. Wprawdzie
polskie $rodki przekazu zignorowaty ten dzien, na
szczescie ukazujg sie — sporadycznie niestety - pu-
blikacje; w tym wymienione w tytule wydawnictwo
- monografia wroctawskiego jazzu, autorstwa Bogu-
stawa Klimsy.

Jest to praca tylez do czytania, co do ogladania...
Juz na wstepie czytelnik - nabywca, zwraca uwage na
efektowng oktadke. Po jej roztozeniu szerokos¢ wy-
nosi doktadnie p6t metra, wysokos$¢ 28 cm. Niezwykle
barwna, przypominajaca rysunki Heinza Edelmanna
sktadajace sie na Zéttq t6d# podwodng Beatleséw
lub rysunki Andrzeja Czeczota do muzyki Michata
Urbaniaka. Autorzy tej oktadki - a takze opracowa-
nia graficznego catego wydawnictwa: Grzegorz Miecz-
kowski i Wojciech Miatkowski rewelacyjnie oddali
charakter i specyfike albumu. Powotujac sie na Zré-
dta inspiracji, bynajmniej nie chce zrelatywizowac ich
intencji i efektu. Jest $wietny. Skoro jestem przy wizu-
alnej stronie publikacji, to winienem wymienic jesz-
cze z imienia i nazwiska Roberta Szecdwke, autora
catostronicowych ilustracji wzbogacajacych strone
edytorska albumu i wazacych na estetycznym wygla-
dzie catosci.

Album ztozony jest z 16 rozdziatéow: pierw-
sze wprowadzaja w poczatki jazzu w Polsce, informu-
ja o tradycyjnych nosnikach (czarne ptyty, gramofony,
tasma magnetyczna), kolejne - relacjonuja wazniejsze
koncerty, podaja nazwiska muzykéw, charakteryzuja
powojenne zycie kulturalne we Wroctawiu. Nastepne

stanowia kronike wydarzen jazzowych, w tym ,Jazzu
nad 0dra”. Rozdziat pietnasty zawiera Stownik Mu-
zycznego Zargonu, za$ szesnasty - wyjatkowy w tym
zestawieniu - wybrang dyskografie w formie repro-
dukowanych oktadek ptytowych. Réwnie istotnym
elementem catosci, obok btyskotliwego tekstu autora
albumu, jest bogaty materiat ikonograficzny: zdjecia
archiwalne, plakaty, pocztowki, scenki rodzajowe itd.
Dzieki temu publikacja ta jest nie tylko do czytania ale
takze do ogladania.

Juz catkiem na koniec chciatbym przytoczy¢ maty
fragment tekstu, w ktérym autor z wtasciwym sobie
poczuciem humoru, recenzuje wystep Rolanda Kir-
ka w 1967 roku. Po pierwszych dZwiekach nastqpita
konsternacja. Grat on na trzech saksofonach naraz!
Akordami! Mato tego, grat jeszcze na flecie poprzecz-
nym i jakims innym, matym, w ktéry dmuchat nosem.
Mruczat przy tym i podspiewywat. Widownie zamu-
rowato, lecz po chwili nastgpit wybuch aplauzu. Keep
Swinging!!!

(Bogustaw Klimsa, Jazz we Wroctawiu 1945 -2000.Ry-
sunki: Robert Szecdwka; Wydawnictwo c2, Wroctaw
2015.) =

Alicja Klimczak-Dobrzaniecka (BWA Wroctaw), Karo-
lina Jaklewicz (Galeria Socato), Andrzej Saj (Pismo Ar-
tystyczne ,Format”) i Anita Wincencjusz-Patyna (ASP
Wroctaw). Na posiedzeniu 7 maja Jury zadecydowato
o zakwalifikowaniu na wystawe pokonkursowa 16
mtodych twércéw, a siedmioro z nich zostato wy-
réznionych. I tak, Grand Prix Konkursu (indywidual-
na wystawa w Galerii Socato we Wroctawiu) otrzymat
Artur Wiernicki (z pracowni prof. Stanistawa Kortyki),
Nagrode Dziekana Pawetl Basnik (z pracowni profeso-
réw Wojciecha Lupy i tukasza Huculaka), Nagrode

,Formatu” Ireneusz Ciskowski (ze studiéw zaocznych,
z pracowni Krzysztofa Wataszka i Michata Sikorskie-
go); wyréznienia honorowe przypadty w udziale Ka-
tarzynie Rutkowskiej (prof. Kortyka), Kamilowi Pie-
czykolanowi (profesorowie Lupa i Huculak), Pawtowi
Sobolewskiemu i Iwonie Ogrodzkiej (oboje z pracowni
prof. Andrzeja Klimczaka-Dobrzanieckiego). Na otwar-
ciu wystawy pokonkursowej w Browarze Mieszczan-
skim Jury podkreslito zaréwno swojg zgodno$¢ co
do werdyktu, jak i wysoki poziom Konkursu, co nie-
zmiernie cieszy. Gratulujemy! m
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BEATA LUDWICZAK

O gentlemanie designu

okazji jubileuszu 50-lecia Wydzialu Form Przemysto-

wych w Akademii Sztuk Pieknych im. Jana Matejki w Krako-

wie, uczelnia zaplanowata serie publikacji dokumentujacych
historie jednostki, jak rowniez prezentujacych mysl teoretyczna
stanowiaca podstawe dziatan projektowych, naukowych i eduka-
cyjnych krakowskiego wzornictwa.

Nic zatem dziwnego, Ze jeden z jubileuszowych tytutéw pre-
zentuje my$l Andrzeja Pawtowskiego, projektanta, artysty, pisarza,
profesora ASP w Krakowie. Nic tez dziwnego, Ze jego autorem jest
Janusz Krupinski, uczen Pawtowskiego, projektant i filozof, kto-
ry od lat studiuje teksty zatozyciela wydziatu, wiele o nich pisat,
a w najnowszym swoim dziele podjat sie nakreslenia szerokiej re-
fleksji opartej na dogtebnym przebadaniu spuscizny projektanta,
jego ksiazek, wyktadéw, przeméwien, rekopiséw, nagran dzwie-
kowych. Dziwi¢ moze jedynie brak nazwiska autora i tytutu na
oktadce publikacji. W poszukiwaniu tychze szybko przektadamy
kolejne kartki i dzieki temu niezwtocznie znajdujemy poszukiwane
informacje, jak réwniez spis tresci, bedacy doskonatym odzwier-
ciedleniem zainteresowan autora dzieta.

Ksigzka jest mianowicie podzielona na dwie czesci: Filozofia
i Design. W cze$ci pierwszej autor wprowadza czytelnika do $wia-
ta refleks;ji filozoficznej, wyjasnia pojecia, takie jak decorum, princi-
pium czy relacja antropiczna, przedstawia przemyslenia z pograni-
cza filozofii i designu. W czesci dotyczacej designu rozwaza problem
definicji tego terminu, koncentruje sie na pojeciach stosowanych
przez Pawtowskiego, interesuje go relacja pomiedzy cztowiekiem
a przedmiotem, materia i obrazowo$¢ przedmiotu, akt twoérczy,
a przede wszystkim pytanie o sens.

We wstepie do swojej rozprawy Krupinski zastrzega: Nie za-
trzymuje sie przy mysli, teorii AP, wchodze w krqg, horyzont pytan,
ktére ona niesie, narzuca lub skrywa [ 1]. Ow krag jest podkreslony
graficznym zabiegiem - tytuly rozdziatéw ksiagzki sa poprowadzo-
ne po symbolicznym odcinku (o)kregu - jesli wolno mi siegna¢ po
norwidowskie narzedzie jezykowe charakterystyczne dla autora
omawianej publikacji.

I cho¢ zabieg ten moze wydawac sie zbyt oczywisty, dzieto nie
podaje oczywistych odpowiedzi. Zgodnie z zapowiedzig autora,
zostajemy wciagnieci w krag pytan, od pytania stanowigcego mot-
to ksiazki ( to jest zasadnicze pytanie, czy projektant jest w stuzbie
produkcji, czy w stuzbie kultury [ 2 ]), do pytan o estetyzacje designu
(czy postawa minimalistyczna dopuszcza piekno? [ 3 ]).

Odpowiedzi warto szuka¢ nie tylko na kartach publikacji, ale
przede wszystkim w praktyce projektowania, w codziennych do-
$wiadczeniach i wyborach projektantéw. Jak wspomina Krupin-
ski, réwniez Pawtowski nie byt zawodowym filozofem, ale dziatania
jego cechowal namyst filozoficzny zrodzony z bezposredniego do-
$wiadczenia, co by¢ moze zadecydowato o wartosci i nowatorstwie
jego spuscizny.

1 KrupinskiJ., Filozofia kultury designu. W kregu mysli Andrzeja Pawtowskiego. Krakéw,
2014, str. 21.

2 Pawtlowski A. [w:] Krupinski ], Filozofia..... str. 11.

3 Krupinski ], Filozofia..., str. 305.

O GENTLEMANIE DESIGNU

Przypominanie i propagowanie dorobku Pawtowskiego jest
istotne choéby ze wzgledu na fakt, Ze kreslit [on] ideat projektanta,
ktoéry potrafi przyjac¢ postawe filozoficzng, zna wage pytania o zré-
dia, o podstawy designu i swych projektéw, a w konsekwencji nie
zatrzymuje uwagi przy przedmiotach i ich Zyciu, ale przenosi ja na
cztowieka, jego Zycie i $wiat - kulture [ 4 ].

Obszerna bibliografia dotaczona do publikacji, ze szczegdlnym
uwzglednieniem tekstéw Pawlowskiego, dowodzi dociekliwo$ci
badawczej autora, a wspomniany charakterystyczny styl jezykowy
nieodparcie wciaga czytelnika w §wiat rozwazan i refleksji.

Kto chce sie dowiedzie¢, kim jest gentleman designu i dlaczego
metoda krokéw wstecz jest jednocze$nie krokiem naprzéd, powi-
nien siegna¢ po jubileuszowa publikacje ASP z Krakowa. m

Janusz Krupinski, Filozofia kultury designu. W kregu mysli Andrzeja
Pawtowskiego. Wydawnictwo Akademii Sztuk Pieknych w Krako-
wie. Krakow, 2014.

4 Ibidem, str. 18.



o0 samo zycie wymyslito 6w mit artysty wolnego,

albowiem byto to widocznie do czego$ potrzeb-

ne. Bez zadnych zatozen wstepnych, tak po prostu
gotym okiem to wida¢. Skoro bowiem wszyscy jesteSmy
uwiezieni w Swiecie, ktéry sami sobie stworzyliSmy,
to w takim razie i samo pojecie zar6wno wolnosci, jak
i artysty zostato wciagniete w granice tego Swiata. Miedzy
innymi wiasnie po to, aby je nie tylko oswoi¢ tak, jak sie
oswaja jakie$ dzikie zwierze, ale i po to, aby je uniewaznic¢
i zneutralizowac. Jednym stowem sa to takie wygodne dla
nas wszystkich wentyle bezpieczenistwa - pojecia, kto-
re wbrew pozorom bynajmniej nie wywracaja do gory
nogami naszego $wiata, ale - wprost przeciwnie - czynia
go bardziej stabilnym i bezpiecznym.

Ubocznym skutkiem takiego wtasnie funkcjonowa-
nia owego mitu artysty jest to, Ze wtozono mu na gtowe
czapke btazna. Wprawdzie wolno mu wiecej niz innym,
ale jednak w granicach logiki zycia.

Czym zatem jest taka wolnos$¢ artysty? I nie chodzi
0 to, Ze jest ona inna od wolnosci kogokolwiek, ale raczej
o to, Ze wlasnie w tym potocznym zestawieniu gniezdzi
sie szczegblna forma zyciowa, ktéra chciatbym teraz i tu-
taj zdemaskowac. Najwyzszy juz czas, by wtasnie gotym
okiem i czysta swiadomo$cig wej$¢ w ere podejrzen wo-
bec wszelkich form, ktére nam zZycie ustuznie podsuwa.
Chodzi o to, by nie produkowac kolejne mity i ideologie,
ale - na odwrét - demistyfikowac i obnaza¢ wszelkie sto-
wa i zdania zbyt ogdlne i wznioste, bo te wtasnie wydaja
sie by¢ szczegodlnie podejrzane. Wszystko to mozna jesz-
cze dobitniej powiedzie¢: artysta musi w sposéb szcze-
gblny bada¢ kazdy nalot rdzy i korozji na konstrukcji
catego naszego zycia. Tymczasem okazato sie, Ze samo
zycie jest rdza i korozja porzadku znacznie bardziej go
przewyzszajacego, tj. samego istnienia. Dlatego i ten ar-
tysta wessany zostat w logike i materie Zycia, pozbywajac
sie swojej naturalnej misji i swego powotania, wktadajac
na glowe czapke trefnisia. Miast odkrywac tajemnice bytu,
poczat ja zakrywac, miast uczy¢, zaczat bawic, wreszcie
zaczat ozdabia¢, a nie odkrywac $wiat. I juz na koniec: my-
$le¢ zaczat forma, a nie przekazem nowej mysli. Jednym
stowem mysle¢ przestat, albowiem jest juz myslany przez
samo zycie. Na wszelki wypadek jednak potozono przy
nim stéwko wolno$¢ po to, by legitymizowac artystyczne
dziatanie. Tak oto zycie uzasadnia samo siebie, produku-
jac nieustannie rézne formy - nawet te, ktére, wydawac
by sie mogto, demaskuja je same.

W sztuce wolnej nawet od wolno$ci nie ma wiec je-
zyka, jest wypowiedzZ. Nie ma tez zadnego la lanque, bo
pozostato tylko la parole, i nie ma tez signifie, lecz tylko
i wytacznie krzyczace signifiant. A moze tez niczego juz
nie ma poza tym, co tylko i wylacznie jest. I jak tu nie zta-
pac sie za gtowe, by rzeczywiscie nie zagubi¢ tej podsta-
wowej intuicji wolno$ci? Taka jest cena wyzwolenia, ktéra
ptaci¢ winien kazdy artysta wtasnie w imie wolnoSci.

Czym zatem jest ta wolno$¢ artysty? [ znowu wracam
do samego poczatku, jak po spirali. Ale mam tu juz na my-
$li te wolno$¢ od samej wolnosci! Bo to w koncu tak trzeba
sformutowa¢, doktadnie tak, nie baczac na zadne para-
doksy i paralogizmy, albowiem demontujemy tu wszak
logike Zycia. Czyli juz poza jakakolwiek forma, zwiaszcza

GOLYM
OKIEM

BOGUSLAW JASINSKI

Odwrocone swiatto

zyciowa! JesteSmy zatem w Za. Ot6z ni mniej ni wiecej,
tylko wychodzi na to, Ze taka wtasnie wolno$¢, zaiste wol-
na, staje sie po prostu odstonieciem i pokazaniem catej
tej tymczasowosci i catej tej pozornosci wszelkich form
zycia. Tak naprawde jest wiec ona swoistym wzieciem
tych form w cudzystéw i ukazaniem catego nowego pola
istnienia poza nimi. Jest takze nieustajaca i petna deter-
minacji préba postawienia pytania o wszystkie te for-
my, nie wylaczajac w szczego6lnosci tych artystycznych.
To jest réwniez sposob i rodzaj ich weryfikacji, spraw-
dzenia i upuszczenia tej kropli na papierek lakmusowy
- czy jeszcze jesteSmy? Oto moja metoda - fenomenolo-
gia w postaci czystej! Tylko gotym okiem do ogarniecia.
Takim tylko okiem widoczna.

Nie chcialbym za bardzo teoretyzowac, bo nie jest
to sprawa jakiejkolwiek teorii. Wprost przeciwnie - moé-
wimy tu o szczegélnym doswiadczeniu, ktére zaprasza do
uczestniczenia, a nie tylko zadowala sie obserwowaniem.
Jednym stowem pytam sie, jak takie wia$nie poczucie wol-
noSci manifestuje sie w praktyce artystycznej? A pytanie
szczegb6towe w tym momencie brzmi: czy poprzez dzieta
sztuki, czy tez raczej poprzez dziatania artystyczne?

A zatem, czy tworzac przedmioty artystyczne rze-
czywiscie mimowolnie ulegamy jakiemus$ zniewoleniu?
Moja odpowiedZ musi by¢ twierdzaca, albowiem tracimy
te wolno$¢ nie tylko wtedy, gdy powielamy znane skadi-
nad formy, ale takze wtedy, kiedy w ogéle jakakolwiek
forma sie postugujemy. Bo ta nieuchronnie zmierza ku
stworzeniu jakiego$ przedmiotu. A ten wpisuje sie w lo-
gike i materie Zycia.

Taki sposob tworzenia niewatpliwie przektada
sie réwniez na jako$¢ i znaczenie samego dzieta. Jesli bo-
wiem tworzac forme jestem jej $wiadom i jednocze$nie
ksztattujac ja odstaniam i ujawniam cudzystéw innych
form, to cho¢ przez chwile pozwalam rozjarzy¢ sie tej
jednej choéby iskrze prawdziwej metafizyki, ktdra nakie-
rowuje mnie ku samemu istnieniu. Oto bowiem wtasnie
jako ,wolny” poruszam sie pomiedzy formami i ujaw-
niam to $§wiatto, ktére pomiedzy nimi $wieci. Tropie je
takze w kazdym najmniejszym peknieciu formy, w kazdej
jej szczelinie i przerwie. W omytkach dostrzegam wyz-
sza konieczno$¢, w przypadku prawo, ktére przerasta
m6j umyst. Nic innego zatem mi nie pozostaje, jak w imie
tej wolnos$ci podporzadkowac¢ mu sie. Bo to prawo prze
takze przeze mnie samego — mnie tworzacego. Mysle,
Ze 1 samo pojecie wolnosci powoli staje sie tu zbedne,
albowiem zostaje po prostu urzeczywistnione. I stowo
to pachnie juz tylko zyciem, poniewaz jestem juz na dru-
gim brzegu tej rzeki.

Catkowicie zatem inna perspektywa odstania sie wow-
czas, kiedy w swej artystycznej tworczosci przede wszyst-
kim kreuje dziatania i procesy, i nie daze do arbitralnego
ich zakonczenia w postaci jakiego$ efektu, czyli po prostu
przedmiotu. Tutaj niejako ex definitione wychodze poza
formy i przynajmniej na samym poczatku otwieram droge
ku istnieniu. Czy ta szansa tak wtasnie dana moze by¢ na-
prawde wykorzystana? [ czy na pewno zdaje sobie sprawe
z odpowiedzialnoSci, ktéra teraz na mnie spada? Nie ma
juz bowiem niczego, za czym moégtbym sie skry¢ - czyli
dzieta sztuki i przedmiotu artystycznego. Dalej ide sam,

bez asekuracji i bez podpierania sie czymkolwiek. Od-
krywam na nowo siebie samego, poniewaz odklejam sie
od roli artysty. Stad ta odpowiedzialno$¢ i stad to ryzyko,
ktére sie tu rodza. Dotykam bowiem nagiego istnienia,
sprzed jakiejkolwiek formy i przed jakakolwiek technika.
Moje dziatanie musi zatem by¢ organiczne i autentyczne.
Co to jest? - To jest szczegdlny performance, ktory sie-
ga samych Korzeni istnienia, odstania te fundamentalng
metafizyke bytu.

Tu tez widze te wyjatkowa role teatru, ktory jednak
zostat tak bardzo zmasakrowany zyciem, zZe stoczyt sie
do jakiej$ farsy, wodewilu, opowiadacza historii - oczy-
wiscie tych zyciowych. Tymczasem zostat on przeciez
u samego zarania powotany do odstaniania tajemnicy
istnienia i dlatego oddychat misteriami. Bo byt - ze swej
istoty - spotkaniem ludzi, a nie form i rél. Byt jednym
stowem dzialaniem prawdziwych indywidualno-
$ci w spotkaniu twarza w twarz. Udawanie i opowia-
dane historie byly dopiero na drugim miejscu, bedac
tylko pretekstem do owego spotkania. Jakie to przykre,
jakie to naprawde przykre, Ze te szanse teatr zaprze-
pascit, uciekajac po prostu w spektakle. A czynit to ku
uciesze i zadowoleniu rzesz widzéw. Dlaczego jednak
nikt nie zauwazyt, Ze ta uciecha i to zadowolenie zawsze
byty oparte wtasnie o formy zycia - zawsze tez tak wta-
$nie rozpoznawalne, w ten wtasnie sposo6b atrakcyjne,
i zawsze tez zycie to potwierdzajace. Oto jak ginat teatr!
To, co byto zywe, u§miercano - bo zaiste teatr byt dla
zycia niebezpieczny. A zatem teatr dzi$, chcac by¢ au-
tentycznym i organicznym, musi demistyfikowac formy
zyciowe. Jednym stowem musi by¢ okrutny i nie ma in-
nego wyijscia. Taki teatr dziata jak chirurg, ktéry przeci-
na ropnie, by pacjent ozdrowiat.

Méwiac o wolnosci artysty taczymy ja czesto z kwestig
tzw. natchnienia. Ono to bowiem niejako miato te wol-
nos¢ legitymizowa, czyli Zyciowo uzasadnia¢ i thumaczy¢.
Inaczej jednak, zaprawde inaczej spojrzec¢ nalezatoby i na
te kwestie. A mianowicie raczej realistycznie...

0t6z natchnienie to nie jest bynajmniej jaki$ nadprzy-
rodzony dar uderzajacy z gory w gtowe artysty, niczym
ten przystowiowy grom z jasnego nieba, lecz raczej odkry-
cie owej przestrzeni poza formami zycia. [ wtasnie w tym
,poza” spetnia sie i realizuje prawdziwa wolnos$¢ artysty.
Przy czym nigdy tez do$¢ czasu i miejsca na to, by z catg
moca podkresla¢, ze zaréwno te wolno$¢, jak i to natchnie-
nie raczej odkrywamy niemalze pod wiasnymi stopami,
a nie tworzymy, czy tez otrzymujemy w jakim$ wtasnie
nadprzyrodzonym darze. Ta droga do owej wolnosci wie-
dzie raczej poprzez usuwanie barier niz przez budowanie
szczegolnych technik i kreowanie sposobdw. Przebijamy
skaty, by woda mogta swobodnie sptywaé¢ w dét, a nie
budujemy zapory i tamy, by ujarzmic jej nurt. A w prak-
tyce artystycznej jest to zawsze dyskusja i spor z for-
mami zycia, a takze ta szczegdélna umiejetnos¢ brania
ich w cudzystow.

C6z zatem pozostaje? - Nie piekno sformutowan
i artystyczny wyraz, lecz prawda. Oznacza to, ze trzeba
nieustannie przedziera¢ sie przez formy zycia, ktére
szczegoblnie dzi$ - jak to wszelkie formy — uwodza, cza-
rujg i mamia. m
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Pismo Artystyczne

Leszek Koczanowicz

Sztuka i dylematy wolnosci

Art and dilemmas of freedom

Freedom was probably the most bearing slogan of almost all
social movements in modern history. It was the basis in both founding
events at the root of modernity: the French Revolution and the Ameri-
can Revolution. The word “freedom” is a key term for a new political
and social space. What freedom is, in fact, is still an open question.

Art, of course, engaged in the freedom of artists. It tried to es-
cape from philistine-like bourgeoisie and its hypocrisy. Art became

translated by Ryszard Sawicki

artinvolved, fighting for the emancipation of various social groups.
It even allied with Marx’s vision of the world. The image of a happy
future seemed to harmonize perfectly with the concept of liberated
art: art without any formal restrictions. Artists were supposed to
be liberated from the shackles of social and ethical standards of
bourgeois society.

Individual freedom was the highest value but social reform-
ers often implemented freedom for the price of exclusion of huge
social groups. In many cases it was not noticeable because it was
connected with groups that were defined as not-deserving full
citizenship. Revolutions changed that attitude. It was clear that in
order to enjoy full freedom, we must had full rights that protect the
individual against undue state interference. The image of happy

nR. /1

future was built by modern thinkers. In their visions, the world
seemed to harmonize perfectly with the concept of liberated art.
They spoke of total freedom. Unfortunately, totalitarian ideas did
not contribute to the welfare of people. Now, we all know already
the trap of such thinking. We know that utopia realized in totalitarian
regimes demanded ideological and artistic obedience. People and
artists were liberated, but paradoxically, they did not enjoy freedom.

Regardless of different incarnations of freedom, modern art-
ists are the emblem of modern freedom. They sublimate freedom
as cutting off from public affairs. They concentrate on their own
unique character, feelings and emotions. They believe in the idea
that ‘there is more freedom the less external regulations infringe
in our private lives’.

Janusz Krupinski

Imperatyw wolnosci - twdrczos¢

Creativity - the imperative of freedom

Freedom artist? It materializes in the very creative act. Itis not
the prerequisite for creativity, as it is in such formulas as ‘freedom
from’ and/or ‘freedom to’ which are connected with social, political
or religious freedom and to the climate of openness. If the ques-
tion is formed this way, it is a wrong question because it combines
secondary issues such as ‘art world’ (A. Danto), ‘institution of art’
(G. Dickie), etc. Why? Indeed, the freedom of soul is the internal
freedom and it is first and foremost the freedom a person, the art-
ist as a person. If an artist is free, he or she is free as a person.
The problem of freedom is the problem of a person. not ask ¢ o
prefer to wear

Can we ask questions about freedom?

The question of the freedom is asked by the artists themselves —
in their works. Artists ‘experience’ the question because it is directly
connected with them. Itis the question of their humanity and about the
absurd of existence. Deep in their souls, people ask about freedom
because the proper place for freedom is in their souls. Is the category
of freedom an empty category? Don't people have to obey the laws
of nature? Aren't they subjected to blind fate? Isn’t freedom just an
illusion which emerged in the course of human evolution? Doesn’t
it interfere with persistence of the species? Isn’t the reality neither
sensible nor senseless? Isn’t the world neither good nor bad? Is
freedom possible?

Functionality of illusion and freedom
The illusion of freedom allows to endure slavery. Because
of that illusion, slavery is only crypto-slavery. We can see how

many artists consider social roles as virtues. They do it with
pride. do so with a sense of his chastity, with pride. Probably a
matter of freedom remains undecidable. A person is free when
he/she considers it as undecidable. ‘I live as if freedom was
impossible’, or ‘l live as if freedom was the prevailing law’ —these
are the dilemmas we have to consider before we decide ‘which
way to go’ in order to be free.

The idea of the truth

There is what is. It is as it is. It is as it is regardless of
what we think. Whoever asks question is seeking answers.
Freedom is based on the possibility of making choices. We
have to know what we choose from and we have to consider
different alternatives. Even when the goal is beyond our
reach, we have to proceed towards the goal. Our ultimate
goal is the truth. We have to ask what is evil and what is
good regardless of the fact that we are limited to our own
vision of the reality.

The point of view

The point of view is not arbitrary or self-willed. All point
of view are connected with values. The values are imbedded
in points of view. Creative attitude is based on our ability to
see the values and to examine them with the naked eye. We
have to maintain the distance between ourselves and our
points of view.

Freedom as innermost freedom

Freedom is basically our innermost freedom. For as long as
we remain conscious, we should feel free. The most important
imperative is our understanding of the reality which is connected
with our attitude towards the truth. We should be able to distance
ourselves from idols and illusion because they bring destruction
and death.

No-one but myself

Freedom is the movement beyond what is now and here. Our
souls want to reach what is beyond ourselves. Whoever considers
the circumstances as final loses his/her freedom. We have to be
ready for struggle. Nobody can do it but ourselves.

Thinking as innermost discourse

Not all conversations are discussions. The truth is the goal of
discussion although mi might never see it. We must hear the voices
of other people. We want to know what other people think. We must
be aware of the fact that we do not understand our interlocutors
unless we find out what they really think. When discussing things,
we are looking for the truth. Nevertheless, the most important
discussion is the discussion with ourselves. We must think inde-
pendently in order to be free. When looping for the truth, we must
consider alternatives. We have to learn how to use afterthoughts.
Our creativity is based on that ability.

Kitsch as overwhelming piece of art

There are many pieces of art which impose themselves on us.
They reveal the dichotomy of form and substance. The artists who
produce themselves negate things for the sake of negation. They use
the idea of anarchy for the sake of anarchy. They end up at destruction
of things. The artists who produce art-pieces only in order to enjoy
success give up art.

The idea of truth: freedom and creativity

Whoever disregards the idea of truth chooses the law of
overwhelming force and not freedom. Freedom is based on self-
reflection. While producing art and not kitsch, artists struggle
with themselves in order to express their innermost truth and
they consider differences. They expand their freedom when they
open themselves to different ideas. They do not copy things and
they do not copy themselves.

Grzegorz Sztabinski

Imperatyw tworzenia a wolno$¢ artystyczna

Bozena Kowalska

Imperatyw tworzenia

The imperative of creating in the context of artistic
freedom

The term ‘imperative means a warrant and it is connected
with the sphere of ethical obligations. However, philosophers
sought to formulate its objectives to

free it from its prescriptive character. Also, they wanted to make
human behavior both morally legitimate and based on free choice.
Sometimes the imperative is also associated with impulse, the neces-
sity conditioned by subconscious realms of our psyche. The impulse
may have moral character. It involves doing good without thinking.
Creative activities reveal similar character, which is not determined
by practical or concrete objectives and justifications. Some internal
or subconscious imperative may contribute to the fact that we
produce pieces of art, even if it does not bring any tangible benefits
and often brings trouble or loss. Are we really free if we succumb
to slavery? There are several types of suggestions relating to the
internal necessity. Plato’s idea of ‘divine madness’ was one of those
imperatives. Surrealists wanted to make themselves free from the
limitations of European art and ethical-educational principles which
were associated with European values. They wanted to reveal artistic
forms which they considered as hidden in our subconscious minds.
They believed that culture was an obstacle in the process of artistic
expression. Artists followed an illusion of free expression while in fact
they were driven by external factors. The conviction of the existence
of the original stimulus which influenced the existence of great art was
apersistent theme in the history of European culture. From Plato’s ‘di-
vine madness’ through artistic dreams or special visions while awake
to the assertion that some hidden force guides hands and minds of
artists, artists accepted the determinant which worked as a sort of
‘underground current of art’ or ‘artistic impulse’. Only in connection
with the Jungian concept of visionary art we can say that creative

The imperative of creating

The 32nd plain-air of artists who use geometry as their artistic
language was entitled ‘ ‘The imperative of creating’. There were 36
participants to the international meeting. They pledged to answer
the following question : ‘What is your imperative to create?’ They
gave many different answers. The vast majority of their answers

support the theory widely accepted by psychologists which is con-
nected with the concept of intrinsic motivation. Many young contem-
porary artists do not accept that kind of motivation because they
consider their art as a way to gain popularity and fame and above
all - a financial career. The artists who are interested in geometric
art do not belong to that group. Geometric art is not popular and
it is not connected with the particular social interest and apprecia-
tion. They believe that commercialization of art is not a positive
phenomenon and it greatly contributes to reducing art to kitsch.
Almost all of them need to create art and that need is very obvious
for them. Artistic creativity is as natural for them as their dreams.

activity influenced by impulse is a spontaneous stimulus which
determines artistic activity. It is beyond control. In other cases, to a
lesser or greater extent, creative activity involves conscious factors.
The problem is connected with freedom and coercion. The imperative
is a form of order which the mind alone forms for its own sake. This
definition of imperative is primarily connected with ethics. We may ask
then the following question: Can we consider artistic imperatives from
the same point of view? Kant considered art in the context of percep-
tion rather than creativity. Modern creative imperative is considered
in the context of artistic rebellion against institutions, oppressive
governments, political movements and some social groups. Artists
who rebel — rebel against certain social issues, thus their actions
are determined by pre-existing conditions. They do not want to be
involved in political movements, therefore they act as social critics.
They use subversive strategies and they often cause scandals. Some
modern strategies for art resemble the Kantian categorical impera-
tive. Their followers believe that artists should speak for themselves
and they should not work under the influence of strangers. Artists
enjoy freedom and they know how to use it. Unlike the believers
in the formalist Kantian ethics based on the subordination to uni-
versal law, artists want to find their own way of living. They do not
agree to neither ‘anarcho-critical kitsch’ nor ‘laziness that pretends
to be a subversive force’.

Pawet Lisek

Pierwszy Konkurs Najlepszych Dyploméw Sztuki Mediow

The first competition for the best diplomas in media art.

The 16th edition of the WRO Media Art Biennale 2015,
the Exposure Test Competition, included best diplomas for
MEDIA ART. The idea of the show originated from several
sessions of the National Conference on Directions and Spe-
cializations Media. The initiator of these meetings was Wiktor
Jedrzejec, the director of the Department of Education at
the Arts and Cultural Education at the Ministry of Culture
and National Heritage, which funded the entire project. The
competition was divided into two phases. Pre-selection of
works by eight independent committees composed of two
representatives of the WRO Art Center, two persons from
the local artistic community and one representative from
the academic center who nominated artists for the contest.
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Grzegorz Dziamski

Mediatyzacje sztuki

Mediatization of Art

Once music lovers used to go to concerts and they rest
listened to music on the radio and from phonograph records.
The golden years of radio coincided with the nineteen thirties
of the twentieth century. Later there were jukeboxes, American
movies of the fifties, still later long playing records, portable
radios, which popularized music on the streets, squares and
beaches, tape recorders which were used to record music
from the radio, audio postcards bearing dedications, cassettes,
videos, compact discs, walkmans and mp3s. These various
media changed our way of listening to music. The devices
were could be considered as ‘mediatizers’ of music and an
integral part of the music world. The concept of mediatiza-
tion includes technical, social and discursive aspects of the
perception of music.

Music exists today in many electronic forms which have no
original versions. The concept of ‘original’ evolved in history.
Musical notes are not original documents. The first performance
of musical piece is considered now as the original. Implementa-
tion took intrinsic significance, at least in popular music. Big rock
hits can be popularized by musicians who are about to start

their careers. Very often their performance is nothing else but
bad imitation of the original. .

Social mediatization is connected with the relationships be-
tween composers, performers and audience. Also, it is connected
with the boundaries between them and undermined a position of
authors of composers. Free jazz, improvisation, complete free-
dom of performers, the random choice influence the process of
music-writing. The most important factor, however, is the role of
disc jockeys. DJs started their careers in the golden era of disco,
disco glamour of the seventies and they quickly displaced small
chamber ensembles playing dance music. DJs were supposed to
make dance music look attractive. They presented the audience
with their collection of CDs and playedmusic in their preferred order,
adapting to the mood of the room. Their role was essentially limited
to playing discs. It was not so much to create, but rather to consume
music. The position and importance of DJs is still growing. Their
names and nicknames often became trademarks.

The third mediatization is of discourse character and
is connected with multitextuality of music. Seemingly non-
musical elements in musical compositions such as the names
of bands which include philosophy of life, the appearance of
team members and their sympathizers, organizational forms,
record companies, with whom bands cooperate, public rituals,
common dances, cheers etc. All of this forms a deliberately
stylized message which is filled with contradictions. That con-
textis formed by listeners who represent different sub-cultural

groups. The context contributes to formation of different music
styles, such as punk, techno, hip hop.

The world of visual arts defends the original. While music
lovers believe in the sense of hearing, in that a sophisticated
hearing ability allows to distinguish the original from a variety of
media mediations, it is the visual art experts who know that this
distinction is purely conceptual, and not of phenomenal character.
Two objects may look similar but only one of them will be a work
of art, and vice versa — two things may look differently and both
are works of art.

Conceptual art only did not reject, but deepened our un-
derstanding of art. Conceptual artists revealed the fact that
the work of art is an intentional idea, which can materialize in
different ways. This definition is better adapted to the today’s
media structure, it is capable of being transferred through
various media, and thus to reach more viewers/listeners.

The creators of today’s art are in fact artists as well as
curators. Artists form ideas (they are still the most important
elements of art), while the visual shape of the exhibition is
more often a product of a superintendent, who advises the
artist to visualize his/her ideas. It was he who acquires a
sponsor and financial resources that determine what artists
might afford. Curators often turns exhibition into event and
that event will be echoed in the art world and perhaps beyond
its boundaries. Aesthetics event (event aesthetics) replaces
today aesthetics work.

Krzysztof Dobrowolski, Piotr Jakub Ferenski

Biennale WRO w Formacie

WRO Biennale in the ‘Format’ magazine

The 16th Media Art Biennale entitled ‘WRO 2015’ was
organized in May 2015. This event provides a forum for
media art and is one of the most important artistic events

of this kind not only in Poland but also in Central Europe.
It presents art based on electronic or digital techniques
and refers to the changes currently taking place in global
communication. Artists participating in this year’s Biennial,
just as it was the case with previous WRO'’s, combine a
reflection on the key issues of contemporary art with techno-
logical development and the most important socio-cultural
issues (including political, economic, ethical, aesthetic).
The latest edition of the WRO brought questions about

the relationship between art and science and the engaged,
activist dimension of artistic activities based on new tech-
nologies. Since its inception in 1989, the exposures are
placed in interesting architectural buildings across the city of
Wroctaw. This time, the main exhibition space was located
in the new building of the University Library. In the current
issue of the Format Magazine, different authors discuss
the exhibition and comment on the issues addressed within
the framework of the WRO 2015 conference.

Aleksandra Adamska

Sen krélowej -, Kochanka” Agaty Kus

Queen’s dream: ‘Lover’ by Agata Kus

Excitement mingled with curiosity, some unspoken tension
lurking beneath the surface are connected with an installation
by Agata Kus. The artist fascinates the on-lookers by planting
a seed of anxiety, which germinates and reminds them about
themselves when they see images. The artist revealed the
secrets of the wive of one of the Nazi leaders. Kus$ showed a
photographic reconstruction of the surviving photographs of

Ruth Kaelber, the lover of Amon Goeth, a sadistic commandant
at the Ptaszow Concentration Camp. Her reconstruction looks
like the originals from the 1940’s. The artist carefully sllected
a set of photographs and props, reconstructs a carefree ap-
proach. The photographs portrayed Kaelber as an aspriring
actress in the context of her illusions. Multi-layer installation
brings worries and wondering. Visual effects are connected
with photographs set in motion. Of course, the most important
effect is based on historical context of the installation. In the
very center of the Holocaust, Ruth Kaelber was the queen
and she formed her carefree, fairy-tale world. ‘We were happy
when we spent time together. My Goeth was the king, and |
was the queen. Who would not benefited from this?’

Barbara Kwasny

Testowanie komunikacji

Testing trans communication systems

Art is a state of meeting (Nicolas Bourriaud)

This year’s edition of the Wro International Biennial of Art
used a variety of exhibition spaces art galleries, museum,
shopping center as well as the library and the train station.
An apartment in downtown Wroctaw was probably the most
interesting location. At Gérnicki 4/11, they showed a project
entitled SUW (self-supporting universal exhibitions) which
was produced by the group twelve artists who showed ten

pieces of art connected with the Gadu-Gadu instant mes-
senger. As in previous editions of the SUW, the organizers
were interested in starting a dialogue based on compromise,
as well as in different ways of interpretation and apprecia-
tion. It seems, however, that the intention of the event could
only be connected with location — i.e. the apartment, which
can be considered as the key to the interpretation of the
project. While the vision of the artists is a little essentialist,
the leading theme of Gadu-Gadu indicates an attempt by
the artists to distance themselves from categorical divisions
of what is modern and what is anachronistic. In accordance
with the principle of minimum-risk-art, they concentrated on
empathic participation. However, doesn’t the meeting without
‘agonism’ seems too utopian?

Jacek Schodowski

Poza kregiem autoafektacji

Outside the circle self-affectation

‘Wro’ art biennale surprised once again. Both the exhibi-
tion space and the ‘exhibits themselves deserve special at-
tention by the audience and critics. Interaction art promoted
in the framework of the WRO have always been a strong
point of the Biennale. In addition to different institutions,
which used to take part in the Wro, audience could visit
the National Museum in Wroclaw the University Library.

University Library building is without a doubt one of
the most interesting architectural projects of recent years
in Wroclaw. In its fantastically cropped and still undevel-
oped halls and lobbies, visitors saw a lot of interesting
art-projects. Starting from the library entrance they were
confronted with an intriguing sound installation by Gerard
Lebik. He concentrated on the materiality of the sound itself,
considered on a similar plane as the image, movement or
matter. Sound and image were subjected to conceptualize a
common level of translation. The installation entitled ‘Radi-

2

ography’ by Cécile Beau and Nicolas Montgermont included
generated image based on the ubiquitous electromagnetic
waves. Szymon Kaliski and Marek Straszak showed an
intriguing sound-kinetic installation entitled ‘Sonic Explorer’
where sound was correlated with the degree of decomposi-
tion of the Platonic solids.

Similar issues were also explored by Maciej Markowski
(Quartet for tomatoes), Katrin Caspar and Eeva-Liisa Pu-
hakka (Whispers). lIn turn, the molar level, we are dealing
with autonomous, but also open polyphonic structure that
invites us to play. Work though “light” and easy to take,
do not lose any weight on his problematic, which only in-
creases its attractiveness art. Szymon Wojtyta’s installation
was entitled ‘AC’. Marek Dek’s object was entitled ‘Nothing’.
Michat Brzezinski concentrated on the subtle language of
plants. Natalia Baska explored digital and binary systems.
Jarostaw Czarnecki was interested in formal and theoretical
issues of symbiosis.

All projects exhibited at the WRO Biennial were con-
nected with active commentary on the reality, intuition and
signals from the future, which although not yet been fully
codified in academic discourses, can already be considered
as artistic forms of expression.

Anna Maria Matecka

Sztuka i nauka

Art and Science

‘What art can give science? This was the title of one of
the two conferences at the 16th edition of Media Art Bien-
nale WRO. Ryszard W. Kluszczynski, a media expert, was
the curator of the meeting. The participants included both
researchers and practitioners. The title was the starting point
for many interesting lectures and discussions, although due to
the multifaceted issues, themes gained only inspiring introduc-
tion for further consideration. Through the prism of the focal
question and theme of the whole Biennale, participants were
able to have an in-depth look at selected works presented in
this year’s exhibition rooms. They discussed the relationship
between art and science and different problems associated
with our understanding of art’s role in shaping the modern
world overview.

There are many social expectations which are crucial
especially when we have some doubts as to the influence of
artists who deal with science. When an artist takes on the role
of scientist, he/she inspires some people, but others might be
annoyed. Here, the voice of the public is essential and issue.
Any controversy, ethical concerns (not uncommon at even
bio-art exhibitions) are somehow part of this kind of art and
determine its aspects.

Two winning entries were presented by Natalia Balska
(first award in the category of the Best Media Art Diploma)
and by Jarostaw Czarnecki. They greatly contributed to our
understanding of the connections between science and art.

Anna Batko

Rozdrapac konflikt - czyli o Miesigcu Fotografii 2015

To scratch a conflict: on the Month of Photography in
2015

The Month of Photography in Krakow is a major cul-
tural event for years attracting not only people from artistic
community, but also people who rarely visit museums and
galleries of contemporary art. May is the month when
Krakow celebrates the art of photography. In addition to
the main program and traditional sections (‘Show off’ and
‘Experimental’ sections), they organized the Photo Fringe
with a rich program of exhibitions, workshops and sev-
eral accompanying events. This year, Wojciech Nowicki
prepared the program. He is a member of the board of
the Foundation for the Visual Arts. He concentrated on
meditation on the possibilities and limitations of the
photographic medium.
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Pomiedzy ruchem a statycznosciq - ,Balance from Within”

Between movement and stasis: ‘balance from within’

This art-work undoubtedly is amazing. It is spectacular.
Some even say that it is beauty. But all these observations are
the result of one thing — surprise. Imagine that someone would
not be surprised to see a bed standing on one leg, actually
swaying slightly, constantly grabbing plummet. What such a
person will say, seeing a piece of furniture from the 1840’s at
the 21¢t century exhibition? Probably something like: ‘Oh, this
is something new’. In both cases, the surprise factor is present.
Curiosity follows surprise. We see no links which restraint sofa,

so we may ask yet another question: ‘Is it fixed to the floor?".
Sofa’s shaky appearances does not confirm that supposition.
We hear quiet hum and we look around. We see the box which
indicates the existence of the balance device. We can not see
it, it's hidden inside the piece of furniture. The mystery is solved
but we are still puzzled by alluring nature of the installation.
We face uncommon situation. Something goes on, but it re-
ally should not go on that way. On the other hand, it is a story
about finding a balance, constantly reverting to the vertical.
Finally, we ask ourselves: ‘Why sofa needs balance?’. Jacob
Tonsky concentrates on balance and movement. He wants us
to concentrate on that subject, too. He wants us to meditate
on ‘Balance from Within’. At the same exhibition organized in
the university building in Wroctaw, Marta Weglinska shows
‘Repetitive Situations’. She even more strengthens our curiosity.

Pawet Jagietto

Fotofestiwal 2015

Photofestival 2015

The International Festival of Photography is organized in
todz as the annual feast of visual culture. Exhibition spaces
were filled with photography by both domestic and foreign
artists, both renown and those who are just at the beginning
of their artistic career. As usual, there were special exhibitions
and presentations of the Grand Prix finalists organized at the
Art Incubator and other places.

This year’s ten final awards were given to artists who
concentrated on memories, the return to sources, cyclical
nature in the environment and generation changes. Their
presentations were filled with melancholy.

Ksenia Yurkova showed ‘Letters do Two and No-one Else’
based on old pictures from her deceased mother’s archive.
Jiehao Su showed his subjective visions of fatherland. Delphine
Schacher registered social and economic changes in Romania.

Mateusz Saretto showed a sad story of separation and Tito
Muarez illustrated a thrilling story entitled ‘The House of Seven
Women’. Cyril Costilhes used images from Diego Suarez Bay
as the background for the story of his father’s bike accident.
Patrick Willocq received an award for his project entitled ‘I am
WALE, respect me’. The Discovery Show included four projects
connected with local communities. ‘The Prince of Cement’
included a series of portraits of children who gathered cement
waste. Macilau’s ‘Growing on Darkness’ showed homeless
children in Maputo. ‘Out-town’ included scenes from Kenia,
Burundi and Mozambique. The series entitled ‘Moments of
Transition’ documented life of young people in Mozambique
who try to combine traditional fashion with Western-style cloth-
ing. ‘Wild Life’, ‘Stags, Hens and Bunnies; a Blackpool Stories’
by Wallace included unusual, vibrant images from London.
‘Filmschool Imaginarium’ included photographs by students
and graduates from Film School in £6dz. Their main exhibition
was entitled ‘Flow’. Interesting show was organized at the £6dz
Cultural Center. Agata Grzybowska showed photographs from
Kiev's Majdan. Tomasz Lazar showed a series of portraits of
old people entitled ‘Children of Siberia’.

Joanna Kobytt

Czy jedzie z nami autor? O 16. edycji Biennale Sztuki WRO

Is the author traveling with us? The 16th edition of the
WRO Art Biennale

WRO 2015 included a lot of art projects and exhibitions.
A comprehensive presentation revealed a panorama of the
newest trends in modern art connected with modern sci-
ence. There were also more classical art-projects. The bien-
nial is itself a big project and it is difficult to see everything it
offers. It includes, among many other things, a competition
for the best diploma art-work from media workshops and a
presentation of works by students from the Batka Studio.
The shows reveal the directions and development of young
graduate artists from different art academies. The shows are
very impressive-looking, and a giant exhibition in the new

building of the University Library is particularly impressive. It
concentrates on biotechnology combined with contemporary
art. Also, there is an important exhibition organized at a
private apartment on Gérnickiego Street.

The 8 art exhibitions show diverse and ambiguous
picture of the world of art. Different artistic attitudes are
clearly annunciated at shows. Part of their work is an
almost classical and it refers to experiments in the sphere
of different media. Other projects, such as, for example, ‘5
Robots Named Paul’, focused on the opportunities posed
by robotics. A large part of the work metaphorically refers
to the communication and relationships. Other artists, with
greater or lesser success, explore interactivity and direct
contact with on-lookers. They use downloaded applica-
tions on mobile devices and they try to start direct contact
through touch and voice. Most interesting, however, from
the perspective of new phenomena are the projects that
dissipate authorship.

Lena Wicherkiewicz

Sztuka inwokacji

Artinvocation

“Cannibalism? About larceny in ‘Zacheta’ art gallery

We live in a world of references, remakes, plays, rep-
etitions, quotes, covers and remixes. We live in the ‘remix
culture’. The term ‘remix’ was first used by Lawrence Lessig
in the context of the strategy to combine existing cultural
trends into a new trend which would be dominant in the
culture of the turn of the twentieth century. Traditional cat-
egories of innovation and originality are slowly becoming the
categories of the past era. They are revised, revealing new
meanings. In his essay accompanying the exhibition entitled
‘Cannibalism? About theft in Art’ (‘Zacheta’ Gallery), Jarostaw
Lubiak wrote about John Verwoert’s ideas on invocation. He

wrote about ‘art which evokes specters’ and those specters
haunt us. ‘Unresolved stories’ shape our reality. We are not
able to escape from pastiches, remakes and increasingly
which capture our imagination. Therein lies their irresistible
charm. Art is a kind of ‘cannibalistic art’, implementing the
‘food chain’ of continuous repetitions,and quotes. This artistic
environment is shown at the Zacheta exhibition prepared by
Maria Brewinska.

‘Cannibalism’is a thought-provoking exhibition. Itis not just
the vague nature of artistic larceny processes. The essential
feature of ‘the art of cannibal-artists’ is ambiguity concerning
ownership and originality. Many activities in this area of art
ended up in courtrooms. The exhibition, though exciting, leaves
some visitors unsatisfied. While the international part of the
project seems to be well prepared, there are severe gaps in
the Polish section. There are many art-pieces by Polish art-
ists, but they are connected with only one trend: larceny of
neo-avant-garde art.

Anita Wincencjusz-Patyna

Lekcja formy Doktora Brody (spolszczone wersje arcydziet
Swiatowej sztuki)

The lesson on form by Tomasz Broda (Polonized
version of world art masterpieces).

Tomasz Broda is an assistant professor at the Depart-
ment of Graphic Design, Wroclaw Academy of Fine Arts.
He teaches students how to beat a path from a careful
analysis to proper synthesis. He teaches conscious per-
ception and mental shortcuts. He encourages his students

to strive towards the most relevant visual effects. Also,
he teaches a humoristic approach. He leads his students
along the paths traveled by himself, therefore he is con-
sidered by his student as trusted and persuasive guide.

The latest evidence of his using the best educational
tactics is an exhibition of art-pieces by Broda which was
organized at the Wroclaw Contemporary Museum. It was
facetiously titled ‘From Rubens to Picasso or produce
yourself a masterpiece’. Broda invites us to awaken
artists in ourselves. At the show, we can see a dozen
three-dimensional caricatures which resemble pictures
by renown masters.

Anna Nacher

Alternatywne ekonomie ucielesnionych opowiesci

Alternative economics embodied stories

One of the six video programs which were shown at
the WRO Media Art Biennale included seven films and was
entitled ‘Flesh and Economics’. The films were entitled ‘That
Has Been Me the Whole Time’ by Arash T. Riahi, “Young and
Disgusting’ by Agata Kus and Marcin Swietlicki, ‘The Visible
and the Invisible’ by Oliver Ressler, ‘B1’ by Seoungho Cho,
‘As to Posterity’ by Marina Gioti, ‘The Junicho Video-renku
Book’ by Eve Luckering and ‘Bioplastic Fantastic — Between
Products and Organisms’ by Johann Schmeer). The very
title juxtaposition the concepts was only apparently obvi-
ous — it is an intriguing title and it makes us think about the
possible keys to the subject. Of course, there are different
leads discussed on different occasions. Biopolitics and its
connection with such issues as the mechanisms of control
and exploitation are one of the subjects. Also, there are the
problems of immigration from poor southern countries to
the rich North. Piotr Choromanski selected images selected
from various perspectives. Some of the perspectives are
rather obscure. They evoke intriguing questions about the
relationship between embodiment, the discourses of control
and economy of representation.

Piotr Zawojski

Refleksy i po-widoki. WRO 2015

Reflections and after-views. WRO 2015

| was browsing through impressive catalogs edited in
addition to the 14th Biennial of Media Art (Alternative Now,
2011) and the 15" Biennial (Pioneering Values, 2013) and
the third volume of ‘the View: WRO Media Art Reader’ dedi-
cated to Istvan Kantor. | was able to revive my memories
of exhibitions, performances, screenings and concerts. |
asked myself several questions connected with this year’s
Biennial entitled ‘Exposure Test’. | combine my memories
with after-views of the artworks presented this year. | ask
myself which of the works presented this year have a chance
to be considered as the outstanding achievements of new
media art. Over the years, | built for myself a canon of
artworks by the participants in the historic editions of WRO
festival, including such artists as Roy Ascott, Bill Viola,
Lynn Hershman Leeson, Christa Sommerer and Laurent
Mignonneau, Critical Art Ensemble, Masaki Fujihata, David
Rokeby, Eduardo Kac. This year’s festival | remember as
a manifestation of the potential that lies dormant among
Polish artists. | counted about 90 Polish presentations.
Among them my special attention was brought to the work
by Natalia Balska, Jarostaw Czarnecki, Lena Dobrowolska,
Wojciech Gilewicz, Aleksander Janicki, Igor Krenz, Agata
Kus, Gerard Lebik, Maciej Markowski, Przemek Olszewski.
This, of course, is a very subjective selection of artists who
showed a big variety of forms and media.

Iga Drenga

Odstona testowa

Screen test

The motto of this year’s Biennale WRO was ‘Exposure
Test’ , meaning ‘exposure test’ (as in photography), or
‘screen test’ (as in web design). Such a signboard leaves
a lot of room for interpretation and brings a variety of as-
sociations: is it the spirit of the experiment, or perhaps a
suggestion of uncertainty, something unfinished’? Media
art, with which the Biennale is connected, includes both
art and technology. The curators set themselves the goal of
not only commenting on the current state of affairs, but they
were also interested in artistic futurology. They anticipated
future trends and themes.

Perhaps that is why they surprisingly sparingly treated
the themes that seemed for a time fashionable and domi-
nantin media art: surveillance / privacy and social media. As
the result of that, they contributed to a refreshing movement
that allowed to escape from the danger of predictability.
Nevertheless, social media are the subject of ‘A Very
Sad Story’ by Julia Taszycka. The issue of identity was
discussed by Wojciech Gilewicz in his ‘Painter’s Painting’.
Igor Krenz payed homage to his father in a film entitled
‘8’. Maria Tobota showed the ghosts of the 1990’s in her
project entitled ‘Take Me To Your Dealer’. Elvin Flamingo’s
installation was at the center of the biennial. The most
interesting piece of art was produced by Suzanne Treister.
It was entitled ‘Hexen 2.0’
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Lena Wicherkiewicz

A jednak dotykac...

Do touch - anyway!

‘Do not touch!”: Haptic aspects of Polish art after 1945.

Participating artists: Basia Bafnda, Marcin Berdyszak, Beata
Ewa Biatecka, Tomasz Ciecierski, Dawid Czycz, lwona Demko,
Barbara Falender, Krzysztof Gliszczynski, Martyna Grzeszczak,
Matgorzata Kalinowska, Bartosz Kokosinski, Maciej Kurak & Max
Skorwider, Kamil Kuskowski, Pawet tubowski, Karina Marusiniska,
Pawet Matyszewski, Magda Moskwa, Justyna Olszewska, Ewa Par-
tum, Wiodzimierz Pawlak, Andrzej Pawtowski, Maria Piniriska-Beres,
Krystyna Piotrowska, Damian Reniszyn, Erna Rosenstein, Aleksan-
dra Ska, Marian Stegpak, Alina Szapocznikow, Beata Szczepaniak,
Grzegorz Sztwiertnia. Curator: Marta Smolifiska, Prof. UAP.

This exhibition was intended for people who understand
haptics or kinesthetic communication. Paradoxically, the
majority of exhibits cannot be touched. Haptic technology is
based on tactile feedback which recreates the sense of touch
by applying forces, vibrations, or motions to the user. This
mechanical stimulation can be used to assist in the creation
of virtual objects in a computer simulation, to control such

virtual objects, and to enhance the remote control of machines
and devices (telerobotics). It has been described as ‘doing for
the sense of touch what computer graphics does for vision’.
Haptic technology has made it possible to investigate how
the human sense of touch works by allowing the creation of
carefully controlled haptic virtual objects. These objects are
used to systematically probe human haptic capabilities, which
would otherwise be difficult to achieve. These research tools
contribute to the understanding of how touch and its underly-
ing brain functions work.

More and more modern artists experience with full,
physically integrated participation. Touch is associated with
the skin, then it is the most nerve endings, sensory tentacles
touch response. Dermal thread is clearly marked on the
show, in the work of Maria Pininska — Beres, Magda Moscow,
Matgorzata Kalinowska, Pawet Matyszewski, Aleksandra Ska
and Justyna Olszewska.

On the show in Torun we are in the domain of touch, but
we cannot experience touch while dealing with all works on
display. Haptic qualities are only suggested by the majority
of exhibits and we can ‘touch’ the exhibits indirectly: through
vision and imagination. Haptic experience isn't easily trans-
lated into words. It is like our attempt to translate the tactile
sensations to visual quality. Our attempts seem uncertain

and incomplete. The exhibition in Torun can be considered as
the platform for discussion on the touch through the prism of
vision. Untouchable part of the exhibition, although it leaves
us frustrated in the lack of tactile sensations, also points to
the important subject-matter, which is the ability to integrate
the eye and the hand. Vision and touch complement each
other in the sensory experience. Basia Banda’s art-pieces
are good examples of the dilemmas we have to deal with
Chile visiting the show. Her ‘Handicrafts’ can not withstand
confrontation with implementations by other artists. Her
quasi-girl eroticism turns out to be ‘flat’ when compared with
Aleksandra Ska’s intriguing, and ambiguous video entitled
‘Postulate’. The erotic context of her work is rather tiring. Her
toys and sweets cannot only be considered in the context of
children’s toys. When she says: ‘Do not touch’, we may ask
yet another question: doesn’t the sense of touch grow with
us? Does she suggest that for most of us, this sense stays
undeveloped on some very low level?

The exhibition entitled ‘Do not touch!” leaves a sense of
severe frustration. We are seduced by suggestions of tactile
pleasure, we're rocking in the clouds fantasy, but fulfillment
is impossible. We stay in visual-intellectual circle apart from
mutual experiences and direct exchange. Our hands which
usually are very sensitive, remain almost idle.

Alicja Klimczak-Dobrzaniecka

Zycie artysty z drugiej potowy XX wieku. Krzysztof
Wataszek

Krzysztof Walaszek: the life of an artist in the second
half of the 20th century

Chris Wataszek is too young for a retrospective exhibition.
Of course, this remark is not serious and contrary to current
practices. We are still tempted to generalize and say that the
classic artistic career nowadays looks different. Young artists
often initiate their solo shows in galleries. The idea for the nar-

rative of the exhibition by curator Anna Markowska includes an
interesting reference to ‘bourgeois’ perception of artist-painters,
who is seen as somewhat obsessed with the mission of proph-
ecy. Wataszek, in fact, shows artistic drama: he was young in the
1980s and the 1990s — in the period of political and economic
transformation in Poland. His life in the country of fledgling
capitalism, the first hypermarkets, lush political pluralism and
the formation of a new order was the background of his artistic
career. We still cannot clearly grasp the meaning of the changes.
Wataszek was a conscious participant in many historic events
and a careful observer. The show includes all manifestations
of the artist’s oeuvre: his paintings, installations, ceramics,
ready-mades, assemblage, and happenings.

Lena Wicherkiewicz

Dtonie domu

Hands of Home: on Catherine Jézefowicz ‘s exhibition
entitled ‘Habitat’ at the Centre for Contemporary Art
- Ujazdowski Castle in Warsaw

This is the first cross-cutting exhibition of Catherine Jéze-
fowicz. It is a unique project given: it is a big show of big of
big art objects made of paper. ‘Hhabitat’ at Ujazdowski Castle
in Warsaw is one of the most important, more poignant, but
not without aesthetic charm, exhibitions. | visited the Castle
several times in last three months, each time finding in new
paths and tracks. The uniqueness of the Warsaw exhibition is

not a surprising arrangement. Simplicity of exposition forms
is revealed in a perfect backdrop for the fragile, yet strong
material. | came back to the exhibition several times and so
did other people. These enthusiasts were like the participants
of workshops and meetings with the artist. What was so at-
tractive in a few rooms on the first floor of the Ujazdowski
Castle, where fragile and intricate objects of paper were
show? They looked muted, subtle, almost fused with the
matter of floors and walls. Jézefowicz's artistic career runs
quietly and slowly, like a reverse flow towards the rapid and
spectacular success. She gained wider recognition late — at
the age of over 40 years. The exhibition at Galeria Foksal
in 200 was the breakthrough. It was almost immediately
noticed, appreciated and honored. The artist received ‘the
Policy Passport’ year later.

Lena Wicherkiewicz

Skornosc

Jan Stanistaw Wojciechowski

Stawomir Marzec - malarz wtadz widzenia

Dermal. Magda Moskwa. Nomana

Magda Moskwa'’s retrospective exhibition in £édz was
entitled ‘Magda Moskwa: Nomana'. Maria Morzuch was the
curator of the show. They showed the artist's oeuvre of 20
years. They managed to avoid retrospective pathos — the ex-
hibition was focused, minimalist, almost sterile, with a deeply
thought-out selection the art-pieces. It conveyed the character
and spirit of Moskwa'’s painting. Watching the exhibition might
be considered as participation in the ritual because of several
reasons. The show was separated from the outside world, it
used unique soft light, and revealed the nuances of paintings.
Chronology permeated the semantic system of presentation,
and as the result of that, the direction of artistic thought was
combined with forms and meanings. Visitors could not miss
‘exhibition loop’ in which the first piece of art was ‘in touch’ with
the last piece of art thus pointing to the ideological closeness
and mutual fulfillment. Expressive painting scenes and portraits
were shown next to ‘bodily sculptures’ forming ‘the big close-up’.
The plane was in the ‘vicinity of spaciousness’. Different, though
complementary bodily forms revealed their pulsing presence.
Paintings and relief pieces were accompanied by clothing de-
signs. The artist uses different artistic methods and techniques.
She likes emotional gesture and meticulous, focused carving.
She combines the motifs of skin and clothes, ornament and
wounds, seeing and touching. She is interested in carnal motifs
and in the same time she seems to be afraid of being too close to
carnal experience. Her artistic path is intuitive and consequent
although some of her expressive pictures might be considered
as enigmatic. She shows painful and murky situations, difficult
and complicated contexts.
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Stawomir Marzec - the painter of vision faculties

The Labyrinth Gallery in Lublin showed an installation and
performance by Stawomir Marzec. The artist concentrated on
the transience of regulatory forces which are connected with our
humanity. Yes, humanity, because they are sending "impulses’
which influence our natural cultural environment. The status of
these influences is problematic and it might only be palpable at
the level of mature, deep aesthetic, ethical and/or theological
reflection. It happens that they come to us with the strength that
ignores our personal motivations and allows us to experience their
decisive impact directly and in a way ‘from above’. Marzec is a
painter of the faculties of vision. He paints or rather visualizes
these ‘influences’ and/or ‘impulses’ that constitute the meaning
of the images perceived by us. He shares with us his theory of
vision. He seems to believe that the battle between good and evil
forces assumes different forms in different periods of time. How
should we see the battle in the context of noisy metamorphoses
when everything changes radically? Is it a myth that continues,
but often remains unnoticed? Isn't it only connected with hygiene
and fitness? The show at the Labyrinth Gallery offers some an-
swers to the above questions. At first glance the gallery appears
to be empty. After a while, however, we see the single objects
and with written explanations quoted from the Internet. Also, we
can see the silhouettes ‘entangled’ in different situations which
resemble graffiti drawings, comics and manuals. On the gallery
floor, there are the figures of an angel and a devil copied from
a woodcut in the Treaty by Savonarola published in Florence in
1496. The scale and the material prevent us from seeing the
details in the picture. When drawing them, the artist can only
measure their proportions with his steps.

Bozena Kowalska

Natalii saga o czasie i Zyciu

Natalia’s saga about time and life

The problem of time — the category under consideration by
science and philosophy —isn’t the most important theme but a leit-
motiv in Natalia LL's oeuvre. It does not form any psycho-drama,
like in Roman Opalka and/or On Kawara'’s oeuvre because it is
based on different media. Her work can be considered as bio-
corporal, integrated with a canvas of life. She has been aware
of that fact from 1972, when she produced her series entitled
‘Consumption Art’. She wrote: ‘Art takes place in every moment
of reality; every fact, every second is always unique’. The es-
sence of time — its impermanence — was then barely noticeable
for her and it was not a dramatic experience. It became dramatic
after 2000. She wrote: ‘Words ‘was’, ‘is’ and ‘will be’ ends on the
word ‘is’... and it is incredibly short moment in time’. The word
‘is’ comes out of what will be and goes to what was. Limitation of
human existence in this one-way process and it is very painful’.

Natalia concentrates on the human body and the everyday
human existence as a theme of her work. ‘| am interested in
registering ordinary and trivial events’ — she wrote — ‘like eating,
sleeping, mating, resting etc. Ever since Duchamp and the Da-
daits, many in the sixties were interested in similar subjects. They
combined life with art. Nevertheless, Natalia was and is different.
Natalia is a brave, uncompromising, ruthless and shameless
artist. She is true in every way. When young and beautiful, she
was satisfied with love and sex, manifested the joy and charm,
excitement and sensations. She revealed her emotions in form
of explicitly clear allusions and without embarrassment. From the
pure satisfaction of the artist-feminists, she fought against prudish
taboos using beautiful images.

Dressed in a white, long robe, she dreamed her secret,
prophetic dreams and she used the body as the subject
of her experiments. Since the beginning of her career, she
considered creative thought as an important element of
reflection. In 1972, she wrote that ‘The artist only needs to
to formulate the morphology of character and no formal con-
tent and appearance of the sign is important but the result’.
Twenty years later, she expressed this idea more clearly: ‘If
art is associated with the mentality of an artist, the brain only
needs to invent self-motivation’.

Her courage is impressive. She showed what is purely
personal, intimate and beautiful, but also unsightly and even
repulsive. Even triviality and the proximity of pornography did
not endanger her vision. Whatever she touched, it all turned into
art. She never lost the status of high-ranking artist. She always
kept in mind universal values and as the result of that she was
able to form magical atmosphere, unparalleled with anything else.

The fact that Natalia has chosen the body as a medium of
her art is quite symptomatic of the era in when she came to live
and create, but that corporeality treated as a measure of time is
aremarkable peculiarity. This quality makes her a great artist.
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Joanna Bak, Tadeusz Rolke

Checkpoint Rolke

Joanna Bak: The exhibition entitled ‘Checkpoint Rolke’
at the Observation Gallery (Warsaw) was organized as a
special project. It includes prints from your passport which
you used when traveling to East and West Germany from
1972 to 1975. Also, there are photos of places where
once there were border crossings. How was that exhibi-
tion organized?

Tadeusz Rolke: | did not work on that show — every-
thing was ready before the show. The gallery employee
took care of the copies of visas just before the opening.
| only came to the opening. Berlin photos were taken ‘a
moment ago’, they are the newest products. It is indeed
a unique exhibition, where a passport photo is in the very
center of the show.

JB: The passport photo was taken in the 1970s in ‘a
photo-mat’.

TR: That's right. | have closed my eyes while tak-
ing the picture. The image looks unique because of

that fact. It turns out that for several years | used
the passport photo which should not be legally used
in any n any document. Legibility or identification
are impossible when someone uses such photos.
JB: How was it possible that the picture was formally ac-
cepted by the authorities?

TR: : The immigration agent selected that particular
photograph from a series of images which came produced
by the machine. | not make any comment, because |
received an official document from the authorities of
internal affairs in Hamburg. | signed the passport and |
had a valid document.

JB: The exhibition also includes contemporary pho-
tographs of border crossings, which no longer exists. It
combines the two worlds — the modern and the one im-
mersed in totalitarianism.

TR : | came up with this idea while talking with Robert
Jarosz. Our thoughts circled around my CV and Berlin. |
did not do these photos at a time when the crossings were
officially used, however, for some time | wanted to pho-
tograph the former crossing to Berlin as they look today.
The idea is connected with my vision as documentalist.

Krzysztof Jurecki

Przypomnienie twérczo$ci Anny Chojnackiej

Remembering Anna Chojnacka

In recent years, Polish museums did not expand their
collections of photography. Several museums closed their
departments of photography (for example, the Museum of
Artintoodz, Warsaw CCA, and even the National Museum
in Poznan). Nobody conducts coordinated research on
photographic collections, there is no center in the Ministry
of Culture and IS PAN or the relevant section in ZPAF in
Warsaw, who stimulate scientific publications. The question
is: who is to take care of collections of photography before
Polish photography falls into oblivion. Currently, even ZPAF
does not do anything in that direction, though they tried to do
something in the 1970s and the 1980s. May be the Museum
of the History of Photography in Krakéw could coordinate

such project? Obviously, they would need assistance
from the Ministry of Culture, which should be interested in
preserving the history of photography in Poland. This gap
is partly filled by the festivals of photography, but unfortu-
nately the number of festivals does guarantee their quality.

The Museum of the History in Katowice held a mono-
graphic exhibition of photographs by Anna Chojnacka
(1914-2007). Zofia Szota was the curator of the show.
At the beginning of 2015 they published an album which
included the photographs by Chojnacka. Unfortunately,
such monographic exhibitions are not organized together
with photo-festivals in Poland. Their organization requires
a lot of research and preparation.

The exhibition in Katowice was carefully orches-
trated. There was a blue line at the show which served
as complementary ornament and a symbol of symbiosis
of art and life. It turned out, however, that there was little
left of the original photos by Chojnacka who was a haghly
regarded artist of Silesia. Nevertheless, she is

Justyna Teodorczyk

Anioly.net - pomiedzy stowami, pomiedzy barwami,
pomiedzy udami

Angels. net - between words, between colors, between
the thighs

In March, the Legnica Art Gallery organized the exhibi-
tion entitled ‘anioly.net’ It was a complex art project and also
brave social experiment dedicated to prostitution. It was a
part of a wider research project and constituted a kind of
interpretation of the state of research on this phenomenon,
carried out by the artist.

lwona Demko looks for inspiration in the social issues
connected with the relations between the world of feminine
and masculine. She is not shying from difficult topics. She
promotes unfettered power of femininity, social, artistic and
sexual freedom of women (‘Vagina Chape’, ‘The Lady of Wet
Procession’). She considers her projects in the context of ‘a
dark alley phenomenon’ or ‘the dark side of the force’. In her
project on prostitution, she reveals the feelings and emotions
connected with cultural mechanisms that support prostitution.
Demko does not judge people, but tries to understand; she
does not whitens, but tries to empathize; doesn’t accuse,
but exposes problems. She considers prostitution as yet an-
other excuse to scream about gender inequality. She doesn’t
blame only men for the problem. Stigmatization of prostitutes
is largely female idea. The artist wants women to be empa-
thetic, forgiving and feel the emotional and intuitive bond.
She believes that in the men’s world women are assigned
the roles, which presuppose a conflict. ‘Prostitution applies
to every woman’ she wrote in the text of the catalogue which
accompanied the exhibition. She believes that there is the
division between women decent and licentious and the result
is the control of female sexuality. As long as that division ex-
ists, there can be no free female sexuality; instead, there will
be enslavement of women.

Anna Olenska

Rozkosze rodzaju ludzkiego wedtug Grzegorza
Stachanczyka

Pawet Jagietto

Linearnos¢ i rozmach

Linearity and momentum

Those who for some reason did not have a chance to see in
4 years the paintings by Matgorzata Kosiec might be surprised
seeing the at the exhibition entitled ‘Abstract’ organized at
the Andel’s Hotel in £.6dz. Matgorzata Kosiec and Agnieszka
Ghniotek, the curator of the show, presented abstract paintings.
Whoever might had previously seen large-format images of
the human body and face of mostly women by the artist, and
now wonders of the reason of change, should be assured that

the artist did not abandon her previous subject. Regardless
of whether we are dealing with figurative or not-figurative art,
there is one thing that certainly has not changed: it is both
technique and style of the artist. Like faces and silhouettes
interspersed with colorful mosaic of letters and numbers, neon-
like structures arise from confusing network of intersecting
straight lines painted with delicate colors.

Kosiec likes precision. She builds images using layers of lines
and other elements. As the result of that, her pictures resemble
lace-like structures. Her method contributes to the expressive
style and the strength of images. Depending on where on-lookers
stand, they can see slightly different images. The differences are
intriguing enough to draw our close attention to the details. She
paints very decorative pictures which are saturated with inner light.

Katarzyna Sucharkiewicz

Wizyjne obrazy Patrzyka

Visionary images by Patrzyk

| have been following the artistic Carter of Adam Patrzyk for
several years. Do | know his paintings? Can | point out its essential
elements and values? The artist builds his own unique world. He
paints landscapes with modern skyscrapers, the views of cities with
intersecting streets and footpaths, with frontages of the blocks and
townhouses, strands of tram tracks. He likes modernist architecture,
building interiors , theaters and cinema halls, and even libraries with
shelves loaded with rows of books. Apartments are for rent. Space
looks empty, disconcertingly deserted. Are these cities without
inhabitants? Not exactly. There are palpable trace of people’s pres-
ence. Someone is traveling by tram, someone else had to turn on
the light in the apartment, left a window open, left the door ajar,
rehearses on the stage. Landscapes by Patrzyk are muted. A natural
feature of the urban areais in dynamic movements. Modern cities
pulsate with life and energy. They are noisy, exhausting their volatil-
ity. The painter forms his visions of different atmosphere: quiet and
reflective. Patrzyk’s paintings evolve. The artist recently enriched
the repertoire of themes to submit its industrial areas, large plants
with high chimneys and intricate web of pipes. He develops new
threads. He paints waters: rivers and bays. For the first time in the
painter’s landscapes lively nature plays important role. There is
more greenery, vast lawns, there are silhouettes of trees and paths
in parks. His paintings show the space. Depth appears through lines
run diagonally. Tracks and roads cut different fields. Elevations
determine the direction, leading the gaze to distant points on the
horizon. The impression of space is based on perspective views.

The artist uses perspective in intuitive ways. Some compositions are
built based on the principle of strict symmetry and balance. Based
on the almost mathematical calculations, Patrzyk forms unusual,
unreal, sensual atmosphere in his pictures. They reveal the mood
of harmony and a feeling of intimacy.

Andrzej Saj

Zycio-rysowaniee

Life-drawing

Drawing has always been considered as individual
artistic expression. This notation of personal impressions
and experiences can also serve as design-tool. For artists
who want to speak out about themselves and the world
around him, drawing is something so obvious as breathing
and life-giving nourishment, but sometimes also a way of
peeking beyond a veil of reality; the way of reaching toward
the hidden regions of psyche. Drawing turns out to be a
specific tool for personal manifestation of spontaneity and
it also serves as the tool to control spontaneity. Drawing
can therefore be treated — in many deliberate creative
projects —as a kind of ‘vital-writing’. Freehand, spontaneous
drawing is the way to penetrate own identity. It assists in
the excavation of artist’s overt or covert manifestations and
in reaching out to the depths of his/her feelings. Drawing
turns out to be a kind of scalpel reaching to the nerve, while
a stimulant of memory.

Damian Pietrek combines intentions expressed in
postmodernist style, with traditional workshop; he com-

The pleasures of mankind by Grzegorz Stachanczyk

‘Portrait, otherwise the image, old Polish counterfeit, a
work of fine arts showing mostly human models in an outfit
typical for his position or profession together with typical
objects or attributes’ (Glossary of fine arts).

In the era of new media, the use of a traditional portrait as
akind of artistic language seems anachronistic and risky. Who
needs today large format hieratic portraits of people unknown
to anyone? Grzegorz Stachanczyk is a collector of demodé
themes and genres. In a series entitled ‘Deliciae humani ge-
neris’, he pays intriguing and ostentatious tribute to figuration.
He shows his heroine in the most feminine activities — toilets
and beautification. Seven portraits of three women. Three
stages of life: Young, Wise and Off.

The concept of the series is based on a simple and clear
combination —a woman in front of a mirror. Images, captured
in a noble ornate frame irresistibly associate themselves with
mirror, especially the nineteenth-century mirror, called the
psyche. High, tilting mirror enabled seeing the entire figure
form at different angles. The word ‘psyche’ suggests that the
mirror provided sitters with ‘inside look’ into the soul: the
psyche. In old painting studios, mirrors were an essential
prop. Leonardo advised painters to compare objects with their
reflections because he believed that drawing errors could be
more easily detected in inverted pictures. Do the women in
Stachanczyk’s paintings look for such ‘errors’? In the classical
theater mirrors remained an indispensable utensil to help the
actor in characterization and preparation for acting. ‘Young
and wise women’ play the same role in front of their mirrors
shown in pictures by Stachanczyk.
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bines spontaneous insight (and the memory of it) with
the precision of presentation. He mastered the drawing
technique and he deliberately uses ‘errors’ (quotations
from other artists’ pictures). His drawing gestures penetrate
the visible reality.
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Krzysztof Jurecki

Tylko w Swietle ksiezyca

Only in the moonlight

At the beginning, there was Adam at ASP and WSSIP ....

At the end of the 1990s Lunaris (a pseudonym) studied
at the Academy of Fine Arts in Gdansk, where he was a
charismatic leader of the students brotherhood. He believes
that it was an important period in his life. However, he did not
graduate from the academy. He moved to the College of Art and
Design in £6dz. In 2002 he graduated from that school. In £6dz,
he studied how to combine documentary photography and
fashion photography. He did not enjoy that part of education.

In a series of photographs entitled ‘Absurd’, he showed
real people from Lédz, who live near Independence Square.
He combined the images of real people with stylized pho-
tographs of a female model. Their confrontation with the
authentic model is not so much the original discovery, but it
is an interesting confrontation of ugliness and beauty. The
artist used different interiors which he filled with religious
artifacts. Color and black-and-white photographs are
reminiscent of satirical cinema images. His revealed an
interesting contrast between the reality and artificiality of the
world. It's hard to tell where the is the borderline between
fiction and the reality. The uniqueness of this series stems
precisely from advertising photography, which usually uses
the formula of ‘vanity’.

Krzysztof Jurecki

Rysunek jako stabilnosc... swiata

Drawing as stability... of the world

The Re:medium Gallery in £6dz organized the exhibition
entitled ‘John G. Issaieff: Who is the man?’ It was rare occa-
sion to get acquainted with drawings and paintings by the artist
who rarely shows his art. In the 1970s and 1980s, Issaieff
was interested in poetry. He published his texts in ‘Odgtosy’,
‘Osnowa’, ‘Radar’ and other magazines. He believed that poetry
lost its power and importance. In the 1970s he painted icons.
From the early 1980s, he began to experience with drawing and
soon afterwards with expressive painting. He was considered
as ‘a new wild painter’. He developed his own style. He is
extremely consistent painter and illustrator He concentrates

on lyricism and ‘predatory’, surrealistic grotesque. Using gro-
tesque effects. While playing with his psyche and the reality,
Issaieff seriously believes that artists must be humble. In his
drawings, he uses abstract background. He likes spiritual tran-
quility, but he rejects literary symbolism. Sometimes he uses
perpetual ornament-words, which look less expressive but
more sophisticated while showing strong collision of black and
white. The reality in his ‘Arch-e’is seemingly uncomplicated: a
woman and a man facing deities and demons who are locked
in perpetual battle with each other for supremacy. One without
the other can not exist. Demons and deities need each other,
because, according to the original myths, they both come from
the same androgyne. Women-creatures can be dangerous,
accompanied by a predatory jaws and hooks. Male creatures
are show with the symbol sof sexual power. The artist avoids
ideologies and formal limitations. He likes different effects and
existential dialogue.

Piotr Komorowski

Sceny ulicy Krzysztofa Saja

Street Scenes by Krzysztof Saj

At various attempts to systematize the categories of
photography, the most orderly is the system of evidence
and creation. The idea that the documentary nature of
photography is consistent with the idea of mapping reality
is firmly rooted in the popular consciousness and confirmed
by relevant research. At the other extreme there is creation
which is illustration of ideas, staging, as well as all para-
artistic manipulation of finished products (often purely
documentary images).

In June 2015, the Urban Museum of Wroctaw orga-
nized an exhibition of photographs by Krzysztof Saj. It was
entitled ‘Street Scenes’. That historic trend continues to
grow, and is an attractive source of inspiration for future
generations of photographers. There are many reasons
for this, among which the most important seems to be
unfettered accessibility to public spaces, which gives
the opportunity to comment on what is shared and in a
sense owned by all, thus providing the most democratic,
unlimited level of communication.

Christopher Saj documents the remarkable visual situ-
ations, the more intriguing, the more we are aware of their
general availability, their transience and interpretive ambigu-
ity. He looks in order to see. He decides on a symbolic, often
multi-dimensional understanding of figurative statement. He
adds his comments to the photos when he wants to provoke
a proper reading of the message. He leads us towards a
fundamental reflection on the photographs from the “Street
Scenes’ series. .

Urszula Benka

Cisza i strach

Krzysztof Jurecki

Przypomnienie twdrczo$ci Anny Chojnackiej

Silence and fear

Patricia Dotowy again presented her photo-philosophy in
form of a synthesis of photographs ( light-graphic) combined with
literature and theatre. In the synagogue in Wroctaw, they organized
vocal-and-instrumental concert. Along with music, they displayed
a recited story, written jointly with Maria Porzyc, directed by Pawet
Passini. The story was based on some motifs connected with the
Holocaust and artist's own roots. Today, being a Polish Jew means
being a descendant of someone who survived the Holocaust,
therefore it means that a person exists as if in spite of death. The
project shows the status of the person who contributed to the fact
that we miraculously exist. We live because someone else lived
in hiding, in a basement or even a den. Dotowy suggested that we
humans burrowed deep. People who survived the Holocaust had
to count on mercy of others. In her ‘Hideout’, she shows darkness,
entrapment and associating whisper. Dofowy appeals to our psyche.
She speaks of experiences which anthropologists consider as
‘les rites de passage’ and psychiatrists consider as deep trauma.

Such rites used to lead from known condition of a member
of a social group to the reality beyond life among people. It
was an introduction to a different circle of events. The crossing
the circle was considered as desecration and was associated
with penalties. People who crossed the line while performing
rites where considered as ‘initiated ones’. The body of an
adept received adequate stigma in form of paintings, tattoos,
cut hair, grown beards, skin incision and even ritual injury.
Dotowy penetrates areas which today poorly understood. The
motif of Lilith, the first wife of Adam, is virtually unknown to
the Poles. Lilith embodies the dark and murderous aspects
of femininity and freedom.

Tamara Ksigzek

Ogrody sztuki

Art Gardens

Bad Muskau or Muskauer Park is a special cross-border
nature park —a place where history, nature and science coexist
with art. Cross-border nature park and its spiritual contents
constitute a significant context for artistic proposals by Prof.
Aleksandra Manczak. The Bad Muskau Park was established
in the 19 century by Prince Herman von Plickler — Muskau.
Humphrey Repton, Jacob Heinrich Rehder and Karl Friedrich
Schinkel cooperated with their sponsor on the design of the
park. Repton concentrated on color-light-shadow effects.

Aleksandra Manczak considers Muskauer Park as the source
of artistic inspiration. Her ecological thinking materializes in form
of objects, installations and photographs. In the 2000s, her
projects were exhibited in Bad Muskau. She reveals the relation-
ship between man and nature, the earthly and the transcendent.
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Remembering Anna Chojnacka

In recent years, Polish museums did not expand their
collections of photography. Several museums closed their
departments of photography (for example, the Museum of
Artintoodz, Warsaw CCA, and even the National Museum
in Poznan). Nobody conducts coordinated research on
photographic collections, there is no center in the Ministry
of Culture and IS PAN or the relevant section in ZPAF in
Warsaw, who stimulate scientific publications. The question
is: who is to take care of collections of photography before
Polish photography falls into oblivion. Currently, even ZPAF
does not do anything in that direction, though they tried to do
something in the 1970s and the 1980s. May be the Museum
of the History of Photography in Krakéw could coordinate
such project? Obviously, they would need assistance

from the Ministry of Culture, which should be interested in
preserving the history of photography in Poland. This gap
is partly filled by the festivals of photography, but unfortu-
nately the number of festivals does guarantee their quality.

The Museum of the History in Katowice held a mono-
graphic exhibition of photographs by Anna Chojnacka
(1914-2007). Zofia Szota was the curator of the show.
At the beginning of 2015 they published an album which
included the photographs by Chojnacka. Unfortunately,
such monographic exhibitions are not organized together
with photo-festivals in Poland. Their organization requires
a lot of research and preparation.

The exhibition in Katowice was carefully orchestrated.
There was a blue line at the show which served as comple-
mentary ornament and a symbol of symbiosis of art and
life. It turned out, however, that there was little left of the
original photos by Chojnacka who was a haghly regarded
artist of Silesia. Nevertheless, she is not the forgotten artist.
Her photographs were included in a prestigious exhibition
in Zacheta organized in 2008.

Zuzanna Sokotowska

Miejski przewodnik, czyli prywatna mitogeografia miasta

City guide or a private urban mytho-geography

Sky Tower is a modern and the highest building in
Poland which was built in the heart of Wroclaw. Passing
through the ever-congested city streets, both local dwellers
and tourists suddenly see it with ambivalent feelings that
range from admiration to the visual rejection associated with
the mismatch to the architecture of the space. Sky Tower
offers a variety of entertainment : there are terraces from
which we can look at the panorama of Wroclaw, a shopping

gallery where we can give vent to our consumerist desires.
There are office rooms for rent and deluxe suites. In other
words, the soaring building is swollen from lust of power, be-
coming synonymous with social status, arousing excitement.

Mateusz Patka travels about urban spaces armed with
his camera. He tries to ‘write’ a private guide to Wroctaw,
whose starting point becomes the Sky Tower. His mono-
chrome photographs are far from over aesthetisation of the
reality. Closed in muted, contrasting frames, their reveal
entirely new urban narrative. Palka has created a personal
mytho-geography of the city which is connected with his
individual experience, intimate perceptions and memories.
The artist tries to find new relationship and new quality in
the city. He forms original definition of identity.

She suggests that the environment should be considered in the
context of holy places. Her projects include symbolic elements
connected with sacred spaces. Her photographs are based on
the form of polyptychs and tapestries. They indicate the desire
of the artist to the sanctification of nature. She speaks of the
fragility of organic life and the necessity of its protection. In the
1980’s, she built photographic altars. In 1988, she used hand
made paper, plants and grain as the material for ‘the Tryptych for
the 21t century’. In the 2000’s, she concentrated on the projects
entitled ‘the Codes of Nature’ and other environmental projects.

fermat

Pismo Artystyczne

Marlena Niestrgj

Wspomnienie Metawerysty w pierwszq rocznice Smierci
Piotra Szmitke

Metaverist's memories: the first anniversary of Piotr
Szmitke’s death

Piotrr Szmitke (1955-2013) was a versatile artist, stub-
bornly broadening the

spaces of artistic expression. He studied painting at the
Academy of Fine Arts. After studying for more than 10 years,
he lived and worked in France. In 1988 in Paris he announced
the 1st Manifesto of Metaverism. He considered Metaverism
as artistic doctrine, which he could use in order to consolidates
his need to penetrate different areas of art. He himself, and
with a dozen of enthusiasts

Szmitke was a painter, draftsman, sculptor, director,
playwright, performer, author of operas, dramas, video,
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Piotr Komorowski

Autoportret holistyczny

Holistic self-portrait

The newest series of photographs by Dorota Sitnik is en-
titled ‘Allegories of identity’. It is organized in a form of diptychs
at the FF Gallery in £&dz. Wroclaw artist produces interesting
example of the use of self-portraits, which are complemented by
carefully selected fragments of the landscape, referring to the
emotional expression of the portraits. In her authorial credo of
the artist confesses: ‘In some ways, | identify myself with nature;
| play roles, assume poses as if | conformed to the landscape.

Dress, hairstyle and their color imitate the environment. Also, |
know that the environment | show gained some of my personal
characteristics and reflects the emotional states of my mind.
In principle we are part of nature, and we look at each other
with our eyes. | am myself, but I'm also a tree, | am a river, a
mountain, | am the rain. | also want to tell you about the unity
and interpenetration of the sensuous with the spiritual’. The
meaning of the above declaration shows that the metaphorical
identification of the artist with the environment is an interesting
experience. Sitnik goes beyond the tightly conceived attitude
of egotism and ethnocentric attitudes. The essence of this ex-
periment is based on reaching out to the deeper strata of self,
seeking universal fulfillment, necessary for the full accomplish-
ment of the human person.

Anita Wincencjusz-Patyna

Swiattoczuty wedrowiec. O grafikach Mikaela Kihlmana

Light-sensitive wanderer. The graphics by Mikael
KIHLMAN

In March 2015, Mikael Kihlman received Honoris Causa
Doctorate from the Academy of Fine Arts in Wroctaw. It is
sufficient award for his achievements. Kihiman is the Swedish
graphic artist and a master of dry point technique. His masterly

images earned him a number of awards under countless na-
tional and international competitions and exhibitions including
the shows in Canada, Spain and Japan. He participated in
the National Graphics Biennial and Triennial in Sweden, and
similar events in other countries, including Krakow Print Trien-
nial. Effects of his patient and ingenious creativity enrich the
important art collections in the Stockholm’s National Museum,
the Museum of Modern Art and Contemporary Art Museums in
Malmé, Boras, Norrkoping, Karlstad and abroad (including the
British Museum in London). In addition to the graphics, he also
is interested in painting.

Joanna Bojda

‘Le Bord des mondes’ in the Palais de Tokyo in Paris

The recent exhibition at the Palais de Tokyo in Paris
was entitled ‘On the edge of the Worlds’. Its leitmotiv was a
question asked by Marcel Duchamp in 1913: ‘Is it possible to
produce art-pieces that are not art?’. The answer is simple: ‘Art
institutions, such as museums and galleries legitimize different
objects and elevate them to the status art-work.” Since 1913
the artist produced the first readymades — bike wheel and a
dryer for bottles. From that moment, the objects that did not

have traditional character of a work of art, like a painting or
sculpture, entered the space of art. He started real revolution
in 1917, when he, using the pseudonym of R. Mutt, gave to the
Association of Independent Artists exhibition his urinal entitled
‘Fountain’. However, it seems that the motto chosen by Re-
becca Lemarche Vadel was only a pretext to the gallery space,
one of the most important institutions of contemporary art in
France. She decided to show objects, ideas and machines and
even concepts from outside of the artistic community. As she
explained, the aim of the exhibition was rather the exploration of
creativity, creative freedom and the frontier between the world
of art and phenomena from outside its territory.

Lila Dmochowska

Fotograf Siergiej Michajtowicz

Photographer Sergei Mikhailovich Prokudin Gorski
and his colorful empire that was once Russian

Archaeology of photography makes us think of black
and white prints depicting the successive development of
this media. It is common to believe that colorful photos and
videos emerged only after World War Il. However, in the
mid-nineteenth century, there were attempts to expand the
photographic technique to colorful prints. The photograph by
Louis Ducos du Hauron from 1861 entitled ‘Tartan ribbon’ is
considered the world’s first color photograph, but that the
Lumicre brothers are still considered by historians as leaders
in this category, because they produced light-sensitive color
plate in 1907. From about that time in each European country

there are pioneers who furthered their invention. Siergiej
Michajtowicz Prokudin Gorski, the court-photographer of tsar
Nicolas the 2nd, only recently joined the ranks of the pioneer-
photographers. In 1948, the Library of Congress bought a
collection of artifacts from his family, but they did not initially
know what was included in that collection. After one hundred
years, librarians discovered that Gorski invented his own
method of producing color photographs. It was a complicated
and time-consuming process, but he obtained magnificent
results. In the American laboratories, researchers managed
to re-produce about one thousand color photographs by
Gorski. He photographed different scenes and people in
Dagestan, Caucasus, Crimea, Turkiestan, Ukraine, Sankt
Petersburg, Bokhara and Samarkand. He participated in
different scientific symposiums and art exhibitions (Rome,
Milano, Paris and Berlin). He received a gold medal from
an exhibition in Antwerp. The artist left Russia in 1920 and
settled down in London.

Aleksandra Hotownia

Save The Arctic - Akcja grupy Yes Men w Berlinie

Stawomir Magala

Jan Sawka (1946-2012) na tle epoki

Save The Arctic - Yes Men action group in Berlin

Andy Bilchbaum (Jacque Servin) and Mike Bonnano
(Igor Vamos) are the members of the Yes Men Group.
Bilchbaum is a multimedia artist and Bonnano is a lec-
turer at the Rensselaer Polytechnic Institute in New York.
They show the danger of the world ruled by money. They
organize spectacular projects. Their main weapon is irony
and satire. At the film festival in Berlin entitled ‘Berlinale’
they showed a film entitled ‘Yes Men are Revolting’. Also
in Berlin, they organized the ‘Save the Arctic’ action at the
‘Cinema for Peace’ festival.

animations and movies. Art has seldom been for him a place
of peace and serenity, far more it was a space for energetic
exploration, challenge, struggle with the world and struggles
with himself as an artist.

He was competent in different areas and disciplines of
art He designed and conducted spectacular interdisciplinary
projects. Metavera Art Festival in Katowice was organized
by the Paris Foundation made it possible to present this
multithreaded creative personality. At the festival, organizers
showed drawings, paintings, sculpture, music, films, theater
plays and performances by Szmitke.

Jan Sawka (1946-2012) and the background of the era

Jan Sawka died suddenly in 2012 in High Falls, New York.
He was an architect and an artist. Long obituaries with describ-
ing the merits of the deceased artist who greatly contributed
to the development of the visual imagination which influenced
of paintings, prints, poster, spatial design, multimedia were
published in different newspapers and magazines including
such papers as the Los Angeles Times and The New York
Times. In Poland, obituaries were fewer and shorter. Jan
Pieszczachowicz published an article in the socio-cultural
magazine “Krakow”. Jeffrey Goldfarb wrote the introduction
to the catalog published in addition to the posthumous exhi-
bition in 2013. The exhibition was organized at the ‘Aferro’
Gallery in Newark. The article was entitled : ‘Jan Sawka: the
strength of the seemingly powerless’. He wrote that a srries
of posters by Sawka predicted the logic of in the seventies
and it heralded the ‘Solidarity’ movement and the fall of the
communist regime. Sawka’s big projects included construc-
tion projects with fiber-containing materials (he worked on
them in the Sony’s Studio in Tokyo). He designed complex
architectural projects with roofs-screens in the Emirates, and
the monument of monotheistic religions in Jerusalem. He
designed psychedelic scenery for stadiums, where Diego
Garcia performed with his band, The Grateful Dead. Those
details ftrom Sawka’s biography are rarely described in the

Andrzej Saj
Z lekkq przesadq

With a slight exaggeration

The exhibition of photographs by Waldemar Grzelak was orga-
nized at the BWA Gallery in Jelenia Géra in March 2015. The term
‘slight exaggeration’ was introduced by Adam Zagajewski in the
context of poetry (‘Light exaggeration’, Krakéw 2011). In fact it was
author’s father, an engineer, who first used the term when asked
about his perception of poetry. The idea can be used in connection
with other forms of art, including photography. Grzelak reveal the
same quality in his photographs of nature. He directly refers to the
perception by on-lookers who pay attention to what may be intensi-
fied by the context of what they see. Grzelak builds specific mood.
He captures the aura and beauty of natural forms, demonstrates
the aesthetic value of the trappings of reality. On-lookers perception
must be consistent with the author’s intention of exposing mainly the
beauty of imagery, which has always been a concern of the pictorialist
photographers. His series entitled ‘A tale in scale minor’ presented
at the Jelenia Gora reveals the mood of despondency, finiteness or
a certain helplessness of man against the elements of nature. The
totality of treatment of the subject collides with the content of images.
The artist compares what is transient but inevitable with what is
permanent. These are the contents of superstructures located above
the concrete structures. They include the very sense of photogenic
photography which is combined with poetry. The artist uses the idea
of ‘slight exaggeration’ in order to reveal that combination.

Hanna Kostotowska

,Czyzby wszystko sie poruszato razem z nami?”

Is everything moving together with us? On cooperation
between Laznia Art Center in Gdansk and Korean
artists.

The branch of the Laznia Art Center in Nowy Port orga-
nized an exhibition of Yoon Dong Kim’s artwork. It was the
first show by that artist in Poland. The artists graduated from
the University in Seoul and from the Goldsmith College of Arts
in London. He participated in other international exhibitions.
taznia concentrated on a dialogue with the artist, who gradu-
ally assimilated space in Gdansk during his 3-month stay in
the city. He was interested in public areas. He follows an idea
of artistic nomadism. Dong showed the space of the old city,
the port in Gdansk in historic context and search new identity.

Pawet Jagietto

Inne pejzaze

Different landscapes

Contemporary landscape painting is the theme of the eighth
exhibition in a series ‘Bielsko Fall' The show is entitled ‘Non
Views: the Landscape Today’ . It is organized by the BWA Gal-
lery. Jolanta Ciesielska is the curator of the series. She invited
artists whose intellectual potential supported by a good workshop
gave meaning to even the most popular motif. The artists drew
inspiration from nature and technology, the world of external and
internal. They concentrate on observed objects and they consider
as important the formal aspects of images. They achieve their
objectives with varying degrees of success, but the exhibition
does not tire, and the effects give food for thought and mostly
fill the recipients’ satisfaction. Artists obtain the best effect when
they are inspired by the natural world and wish to keep analytical
approach to form. For example, the densely repeated, thin lines
of graphic images of the large tracts of land show panoramic
topography of the land, giving the prospect almost from the air.
These images immediately trigger the imagination of the viewer
— they provide us with room to maneuver through sketchiness
and conventionality. Equally fascinating, though quite formally
different mentally, is a painting produced with thick brush stroke
and with a strong load of expression. The texture takes on familiar
shapes, it becomes dense snow-covered forest, or muddy ground
with lumps of houses scattered here and there. Exhibitions of
landscape painting and other academic subject, eg. still life, might
be misunderstood or - even worse - badly organized. They can
send into the ether sentimentality. Curator Jolanta Ciesielskas
and artists invited by her to the show deftly remove the basis for
this type of accusations and prove the fact that there is still huge
potential in landscape painting.

media in Poland who are also rather silent on all his triumph
in Cagnes-sur-Mer in 1975 where he received the grand
award and a special award from the President of France for
his work entitled ‘From the head’ which was exhibited at the
International Festival of Contemporary Painting.
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Manfred Bator

Mtodosé? A céz to takiego?

Youth? What's that?

In May, the City Gallery in Wroctaw in cooperation
with the Stalowa Gallery in Warsaw organized an exhibi-
tion entitled “Young Graphic Art’. Miroslaw Jasinski and
Krzysztof Stanistawski were the curators of the exhibi-
tion. The participants included the following artists: Agata
Gertchen, Marta Kubiak (ASP Wroctaw), lwona Cur, Piotr
Jedruszczak, Michat Kochanski (ASP Warsaw) and Alek-
sandra Prusinowska (ASP Gdansk). They hold extraordi-
nary, and sometimes significant artistic achievements and
each of them carries out art-work in @ manner formally
and anecdotally separate from the sensitivity of the other
co-participants of the exhibition. The key for the selection

of participants was to show different style and ideological
approach, which became the result of creative exploration
of technological capabilities of graphic arts. There are two
aspects of the show: narrative and formal, and both refer to
the concept of youth that define the exposure. The problem
therefore refers to the experience of the graphic workshop,
weight and meaning in artistic decisions, and finally the
appearance and meaning of images. Unfortunately, the
defining feature of achievements presented above certainly
was not the youth, which is marked by the bravery of view-
able messages, willingness to experimenting, crossing
formal and ideological patterns and borders. Thus, the
word ‘young’ solely due to the age of the participants seem
unreasonable, as unreasonable seems the term ‘Wroctaw
graphic school’. Nevertheless, the exhibition included
graphics recommendable to anyone interested in art. The
strength of this exhibition is its diversity in the narrative and
mastery in graphic techniques.

Kama Wrébel

Do Wroctawia Niemcy (nie) przyszli

Germans did (not) come to Wroclaw

The Contemporary Museum in Wroctaw organized an
exhibition entitled ‘the Germans did not come’, which turned
out to be an interesting event. It focused on the history of
the city. The title of the show was relatively intriguing a title,
which directly referred to the well known series by George
Kosatka entitled ‘Germans had already come’. The issue
is interesting, because it allows - according to Christopher
Ruchnewicz - ‘look differently at the individual and collective

memory’. Thematic axis of the exhibition was connected with
displaced persons and their daily lives. Of course, it is also
connected with our permanent fear that Germans come and
again contribute to our losses in the past. However, Germans
did not come - at least not in the ‘style’ feared by the inhabit-
ants of Wroclaw. The exhibition was organized in the former
military shelter and it was therefore an important context to
the exhibition. Here, at the shelter, the aura emanating from
its military-defensive character, perfectly attuned to the
concept of the whole exhibition. Unfortunately, the specific-
ity of the object and the function it once served, have not
been used — the bunker and its architectural character were
somewhat absent, and omitted in the process of arranging
the exhibition. A pity.

Mieczystaw Szewczuk

Trudny powrdét. O historii radomskich Salonéw Zimowych
i43. Salonie

Difficult return: on the Winter Salons in Radom and on
the 43 Salon

The Forty Third Salon in Radom was organized in Decem-
ber 2014 at the Museum of Modern Art. It was not as great
as previous salons. It was smaller (98 works by 45 artists,

selected by a jury from among 112 pieces of art submitted
by 48 artists). Andrzej Markiewicz, the curators, together with
Prof. Olszewski, consistently strives to give rank to salons. He
has organized a group of artists working at the Faculty of Arts
Association as ‘The Party’ who are supposed to contribute to
the development of the solon. The highest award was given
to Karolina Balcer, the graduate from the Academy of Fine
Arts in Wroctaw. Other awards were given to Lukasz Rudecki
from Radom (also — an award from the Format Magazine),
Emilia Pitucha, Henryk Hoffman, Michat Kurkowski, Katarzyna
Pietrzak, Adam Romaniuk and Jan Trojan.

Julita Deluga

Mikotaj Smoczyniski. The Secret Performance

Mikotaj Smoczynski. The Secret Performance

Two small exhibitions entitled ‘Subject, space, photog-
raphy’ and ‘Two cycles’ were organized at the Museum
of Contemporary Art in Krakow. MOCAK’s exhibition was
based on its archival collection of photographs by Mikotaj
Smoczynski. The pictures were selected from the artist's
oeuvre. Smoczynski produced installations which included
black-and-white ‘abstract’ photographs. For the purpose of
their exhibiting, he built unique constructions that were adapted
to function in a precisely defined location. He paid special
attention to the material and on the location of exhibitions.
He was concerned with architecture and its environment of
the 1980’s. He designed his shows in form of ‘interventions’
into existing architecture. In the nineties, he began to apply
a more monumental scale and architectural forms. He often
used the Supra material (plate of chip-cement), and other
construction materials. Most of his actions were of elusive
nature, therefore the photographs of his installations have
a high documentary value. Currently, they are often the only
records of his actions. Photography was for the artist’s tool of
observation and registering of personal emotions.

Maria Franecka

Dotyk

Touch

The function of the body is twofold. We have the oppor-
tunity to actively experience the environment. At the same
time the body is a tangible object. Touch is our basic sense.
The exhibition, which was held at the Up Gallery was con-
nected with touch.

The University of Fine Arts in Poznan and its Foundation
contributed to the establishing of the UP Gallery in Berlin. The
gallery will promote Polish art in Berlin. The hall is used as
exhibition space where Polish and foreign artists can meet.
Their exhibition entitled , Touch’ was co-organized by the Polish
Sculpture Centre in Oronsko. It included sculpture by renown
and young artists who follow different artistic trends — from
cenceptual art to postmodernist objects.

Justyna Teodorczyk

Legnicki Festiwal SREBRO bez granic

Festival ‘SILVER without borders’ in Legnica

SILVER Festival in Legnica is undoubtedly a unique
and one of the most important events devoted to non-
commercial artistic jewelry in Europe. It started in 1979 as
the First National Review of Silver Goldsmithing . It was
organized by the local BWA gallery. Today, Legnica is con-
sidered as an important industrial center of Lower Silesia
and one of the most important global silver producers.

The festival is organized in May and it includes exhibitions
and other events, among which there is a research session

entitled ‘The Limits of the Global Art’, film screenings (‘Silver
Scree’), happenings and artistic actions.

‘SILVER Festival' in Legnica is an impressive organi-
zational project. There are at least 20 exhibitions of avant-
garde jewelry by artists from over 50 countries . They are
both debutants and established stars of the European ‘small
design’. As the result of meetings artists start collaboration
with major academic institutions and national and interna-
tional exhibitors of artistic jewelry. Each year we can see
the art-pieces previously awarded at the most prestigious
competitions of jewelry (eg. ‘ the Italian Young Preziosa’,
‘Amberiff Design Award’, ‘Presentations’) and exhibited in
prestigious galleries in Europe (Villa to Bondt Ghent and La
Basilica in Barcelona).

Lila Dmochowska

p. 142 Jan Mioduszewski | DRABINA [ sytuacja malarstwa w roku

2015 - wyktad dla poczqtkujqcych i zaawansowanych

Jan Mioduszewski | LADDER | situation of painting in
2015 | lecture for beginners and advanced artists

Jan Mioduszewski is a painter who knowingly gave up
painting. As he himself described, he stopped covering
canvasses with ‘seductive paint’ and drastically limited the
scope of his interest to showing simple furniture manufac-
tured communist Poland which he remembered from child-
hood. These objects are presented realistically in various
configurations and prospects. His artistic idea is ‘the desire
to reducing the image to a piece of furniture and showing his
relationship with the subject”. From 2002, Mioduszewski has
been working on unique project entitled ‘Furniture Factory’.
He is interested in pieces of furniture made of fiberboard
and veneer which he finds in the trash. He gives them
second life in a lengthy process of restructuring them thus
producing almost abstract objects. The Entropia Gallery in
Wroctaw organize an exhibition of his ‘abstract furniture’.
They organized a happening which included a lecture by
the artist who spoke about the condition of painting in the
second decade of the 21st century.
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Manfred Bator
Fotografia i filozofia

Photography and philosophy

The Universitas publishing press published an important
book on photography and philosophy by Scott Walden. His
research focuses on the intersection between the philosophies
of art, mind and language, especially in relation to photog-
raphy. These philosophical interests inform his photographic
practice, which is recognized by multiple grants from different
sources. He has taught both theory and studio courses in
photography, and is currently Associate Professor of Phi-
losophy at Nassau Community College, Long Island, New
York. Among the authors whose texts on photography were
published in ‘Photography and philosophy’ Walden is not the
only one who combines research with practice. For example,
Barbara Savedov and Patrick Maynard also contributed their
texts. . Their research objectives are centered around the
idea of progress and role of images and texts accompanied
by photographic images. They took into account the ideas by
greatest thinkers, such as Roland Barthes and Allan Sekula.
In the foreword, Walden wrote that the debate on the qualita-
tive analysis of the photographic image had entered a new
phase which requires revision of the well-known conclusions.

Anna Batko

Zatanczq jak im zagrasz, czyli o wystawie ,Polska Izrael
Niemcy. Doswiadczenie Auschwitz” w MOCAK-u

‘Poland - Israel - Germany. Auschwitz experience’ in
MOCAK

The exhibition in Krakow’s Museum of Contemporary Art
entitled ‘Poland - Israel - Germany. Auschiwtz experience’
was curated by Jirgen Kaumkétter and Delfina Jatowik. It
concentrated onthe Holocaust and its impact on contemporary
art. It showed how artists from Poland, Israel and Germany
interpreted the greatest catastrophe of the twentieth century.
The exhibition was divided into three parts: historical narra-
tive, contemporary narrative and narrative relating to visual
culture. It included art-pieces by Yehuda Bacon, Miroslaw
Balka, Oskar Dawicki, Dani Gal, Mikolaj Grynberg, Erez Israeli,
Rafal Jakubowicz, Vardi Kahana, Michel Kichka, Klaman, Jane
Korman, Sigalit Landau, Zbigniew Libera, Marcel Odenbach,
Naomi Tereza Salmon, Wilhelm Sasnal, Sarah Schonfeld,
Agata Siwek, Luke Surowiec, Ernst Volland and Artur Zmi-
jewski. The fundamental question posed by the curators was
how we remember the Holocaust if we feel responsible for the
memory of the Holocaust.

Natalia Karnecka

0 sobie

On herself

After years of ‘gouging’ in the texts as editor and proof-
reader | decided that more attractive to me are not words
butimages. | concentrate not so much on registering reality
but rather a nod to painting and abstraction. | show my
attempt to find composition, structures and agendas. | try
to see the details and what is not real. | am trying to see
it at the level of gaze, the frame, so that the end result is
possible in the simplest way, without ‘Baroque technology’.
The collages are the result of the search for metaphors to
translate the impossible to images.
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WYDZIAL CERAMIKI | SZKLA / studia stacjonarne > kierunki

Sztuka i Wzornictwo Szkta / | stopien, Il stopien

Sztuka i Wzornictwo Ceramiki / | stopier, Il stopieri
Konserwacja i Restauracja Dziet Sztuki w specjalizacji konserwacja I l

i restauracja ceramikii szkta / jednolite magisterskie m”l,,
ulll |||||||

:’---"v!ff\'\!‘

WYDZIAL MALARSTWA | RZEZBY / studia stacjonarne > kierunki
Malarstwo / jednolite magisterskie

Rzezba / jednolite magisterskie

Mediacja Sztuki / | stopien, Il stopien

STUDIA NIESTACJONARNE > kierunki

Malarstwo

- Zaoczne / | stopien, Il stopien

- Wieczorowe / | stopien, Il stopien

WYDZIAL ARCHITEKTURY WNETRZ | WZORNICTWA / studia stacjonarne > kierunki \ ," N R é
Architektura Wnetrz / | stopien, Il stopien \ )
Wzornictwo / | stopien, Il stopien
Scenografia / | stopieri

STUDIA NIESTACJONARNE > kierunki
Architektura Wnetrz / | stopien, Il stopieni
Wzornictwo / | stopien, Il stopien

WYDZIAL GRAFIKI | SZTUKI MEDIOW / studia stacjonarne > kierunki
Grafika / jednolite magisterskie

Sztuka Medidéw / | stopien, Il stopien

STUDIA NIESTACJONARNE > kierunki

Grafika

- Projektowanie Graficzne / | stopien, Il stopieri

- Printmaking / studia w j.angielskim / | stopien, Il stopien

Sztuka Mediow

- Fotografia i multimedia / | stopien, Il stopien

STUDIA PODYPLOMOWE

Malarstwo

Malarstwo - w obszarze nowych mediéw

Interdyscyplinary Printmaking - studia w j.angielskim / studia bezpfatne
Postprodukcja Fotograficzna, Filmowa i Telewizyjna / studia bezptatne
Dyscypliny Plastyczne w Architekturze / Specjalizacja kierunkowa dla absol-
wentéw Podyplomowego Studium lub absolwentdw uczelni artystycznych
Podyplomowe Studia Mediacja Sztuki Wspétczesnej

STUDIA DOKTORANCKIE

Studia stacjonarne

- W dyscyplinie sztuk pieknych:

Malarstwo, Rzezba, Grafika i Sztuka Mediow

- W dyscyplinie sztuk projektowych:

Ceramika i Szkto, Architektura Wnetrz, Wzornictwo
KONSULTACJE PRAC — ‘l
Konsultacje odbywaja sie w marcu i kwietniu, w soboty

0d 10.00-14.00, w holu budynku ASP na | pietrze na PI. Polskim 3/4
KURSY PRZYGOTOWAWCZE

Kursy odbywajg sie od pazdziernika do czerwca,

w soboty w budynku ASP na PI. Polskim 3/4

Petny opis kurséw znajduje sie na stronie: www.asp.wroc.pl

Projekt wspétfinansowany przez Unie Europejska ze érodkéw Funduszu Spéjnosci w ramach Programu Infrastruktura i Srodowisko

| SRODOWISKO ROZWOJU REGIONALNEGO

NARODOWA STRATEGIA SPOINOSCI

Nowy budynek Akademii Sztuk Pieknych im. E. Gepperta we Wroctawiu, Centrum Sztuk Uzytkowych. Centrum Innowacyjnosci, ul. Traugutta 21, Wroctaw, Fot.© Hochtief Polska
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