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KONTEKSTY 2013

Il MIEDZYNARODOWY FESTIWAL
SZTUKI EFEMERYCZNEJ W
SOKOLOWSKU

28.07-1.08.2013

POWIETRZE

Performance e Instalacje e Sztuka w przestrzeni publicznej e

CONTEXTS 2013

3R INTERNATIONAL
SOKOLOVSKO FESTIVAL OF
EPHEMERAL ART

THE AIR

Performance e Installations e Site-specific works e

Soundpark e Screenings e Concerts e Panel discussion e
Exhibitions e Worskhops e Presentations of art centres

Park dzwigku e Pokazy filmowe @ Koncerty e Dyskusja panelowa
o Wystawy e Warszaty e Prezentacje Miejsca w Miejscu

W tegorocznej edycji Festiwalu wezmg udziat migdzy innymi/
This year’s edition fill feature, among others:

Akademia Ruchu (PL), Robert Alda (PL/NO), Inés Amado (PT), Marilyn Arsem (USA),

Janusz Baldyga (PL), Zygmunt Bauman (PL), Adina Bar-On (I1), Ola Bilinska (PL),

Bozenna Biskupska (PL), Stuart Brisley (UK), First Movement [Caroline Bagnall, Peter Shelton] (UK),
Michat Gorczynski (PL), Martin Janicek (CZ), Sandra Johnston (UK/IR), Maciej Kurak (PL),

Michat Lasota (PL), Alastair MacLennan (UK/IR), Norman Leto (PL), Rita Marhuag (NO),

Daniel Pigonski (PL), Joanna Rajkowska (PL), Jozef Robakowski (PL), Isabel Rocamora (UK/ES),
Eugeniusz Rudnik (PL), Zygmunt Rytka (PL), Maria Lusitano Santos (PT), Andrew Spira (UK),

Ellen Henriette Suhrke & Hilde Skevik (NO), Pawetl Szamburski (PL), David Thomas (USA/UK),
Mikolaj Trzaska (PL), Zbigniew Warpechowski (PL), Patryk Zakrocki (PL), Ewa Zarzycka (PL),
Hubert Zemler (PL), Paulina Zielinska (PL), i inni.

Wydarzenia specjalne/ Special Events

Jerzy Bere$ — wystawa/ Exhibition (Kurator/ Curator: Jerzy Hanusek, Bettina Beres)

David Thomas live
Kurator/ Curator: Koordynacja/ Co-ordinators: Kontakt/ Contact:
Matgorzata Sady Antoni Burzynski, Zuzanna Fogtt fundacja@insitu.pl / www.insitu.pl

www.thecontexts.pl / www.sokolowsko.org

Organizator/Organiser: Partnerzy/ Partners: Wsparcie/Support:
Dofinansowano ze srodkaw Minist Dofinansowano ze Srodkow
Kultury § Daiedzictwa Narod vl o

Project financed h\rthe-Lower
Silesia Province

Project financed by the Polish Minister
of Culture and National Heritage
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Malarstwo Je,zy,

I nagroda - 12 tys. zt
Il nagroda - 6 tys.azt
Il nagroda - 4ys. zt
wyréinienia - 2 x 3,5 fys. zt
Termin nadsytania prac do 1 lipca 2013 roku
« Informacje: www.zielonamarchewka.pl
www.facebook.com/zielonamarchewka
galeria@zielonamarchewka.pl 74

fundacia razwoju sruki ‘x-o[um marchewka®

KORESPONDAZ -
Jiri Kolar i Beatrice Bizot
Wystawa niezwyklej Kkore-
spondencji miedzy Kolarem
a francuska rzezbiarka

B. Bizot. Ekspozycja przy-
gotowana przez Galerie
Miejska we Wroclawiu

we wspoélpracy z Galeria
Narodowa w Pradze,

bedzie pokazywana

w Muzeum Architektury
we Wroctawiu w dniach
4lipca - 8 wrzesnia 2013 1.

Rodzina Brueghel. Arcydzieta malarstwa flamandzkiego

Miasto Wroclaw zostalo gospodarzem najwiekszej jak dotad wystawy, poswieconej artystycznej dynastii Brueghel: Rodzina Brueghel. Arcydziela malarstwa
flamandzkiego. Wystawa, bedaca czescia miedzynarodowej inicjatywy, organizowana jest przez Galerie Miejska i Muzeum Miejskie Wroclawia przy wspétpracy
praskiej Art for public. To wyjatkowe wydarzenie pozwoli na obejrzenie dziel z prywatnych kolekcji z calego swiata, niedostepnych lub nigdy wezesniej nie
wystawianych. Ekspozycja zostanie zaprezentowana w Patacu Krélewskim we Wroclawiu w dniach 22 lipca — 30 wrzesnia 2013.
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Drodzy Czytelnicy!

Méwimy w numerze o niezmiennej uniwersalnosci
rysunku: byt i jest on powigzany chyba z kazdym
wspdlezesnym medium sztuki. D. Folga-Januszewska
w tekscie wprowadzajacym w tematyke biezacego
zeszytu wprost méwi: ,,Bez rysunku nie bytoby sztu-
ki”. Rysunek byt niegdys wyrazem magii i rytuatu, byt
i jest obecnie zapisem ekspresji i refleksji, byl i jest
wstepem do projektéw artystycznych i uzytkowych,
jest wreszcie $ladem automatycznego zapisu naszych wrazen i odczué - to-
warzyszy w pracy, na zebraniach, wykladach, w kalkulowaniu wydatkéw itp.

Od rysunku droga wiedzie wprost do grafiki, do malarstwa, rzezby, a na-
wet przestrzennych instalacji i aranzacji. Dzisiaj okazuje sie on juz zalgoryt-

mizowanym zapisem w programie komputerowym, jest wreszcie Zrédlem
pisma i wszelkich znakéw (i symboli) miedzyspolecznej komunikacji.

Uniwersalno$¢ zastosowan rysunku kontrastuje z jego indywidual-
nym wymiarem w subiektywnych realizacjach. Bo kazdy pisze i rysuje inaczej,
na sposéb dla siebie wylaczny; rysunek (i pismo) wyraza bowiem charakter
czlowieka, opisuje go (por. art. K. Klich), a te ciezki indywidualizacji w ry-
sowaniu sg mylace, splatane i wioda czesto poza obszar konwencji. Czego
dowodza prezentacje twdrczosci: od rysunku (i grafiki) tradycyjnego, aka-
demickiego, po jego przestrzenne przekroczenia, w polaczeniu z innymi me-
diami, do rysowania mentalnego itd. Tak wigc przeszle wydarzenia, takie jak
Triennale Rysunku czy Triennale Grafiki, stanowia tu obok indywidualnych
postaw artystycznych (od W. Skulicza po R. Slanego) trafna egzemplifikacje
dla owej wstepnej konstatacji. Rysunek jest dzieki temu ciagle twérezy i réz-
norodna twérezosé implikujacy.

Oczywiscie w zeszycie znalazly sie takze inne tematy - referujemy m.in.
dokonania malarstwa (Festiwal w Szczecinie, Promocje w Legnicy itd.) czy
,werystyczng” utopie P. Schmitke - to one dopelniaja tresci numeru, nieco
spéznionego w realizacji, jako ze nasi donatorzy znaleZli sie w trudnej sytu-
acji wyboru miedzy presja finansowania sportu (efekt nowych stadionéw,
utrzymanie kosztownych druzyn pilkarskich) a wspomaganiem kultury, kt6-
ra nie zalicza si¢ do fizycznej. Mamy wigc igrzyska... i z takim przestaniem
polecamy biezacy numer naszym Czytelnikom.

Andrzej Saj
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4. DOROTA FOLGA-JANUSZEWSKA. Narysowac rysunek
6. KATARZYNA KLICH. Rysunek jako $lad cztowieka
10. ALEKSANDRA JANIK. Gdzie jest grafika?

W YDARZENIA

15. JAN PAMULA. Miedzynarodowe Triennale Grafiki - Krakéw 2012
22. LILA DMOCHOWSKA. Nowe-stare Triennale
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24. MONIKA WANYURA-KUROSAD. Zawsze grafika

28. DOROTA MILKOWSKA. Wroctawska Szkota Grafiki

34. ANDRZE] P. BATOR. We wiasnej gtebi metne i niezwykte

36. KAMA WROBEL. Rekq diabta rysowane - Tylko dla moich
oczu Olafa Brzeskiego
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1. Liena Bondare, Pokoloruj sam, 2012, serigrafia, instalacja, 72 x 50 cm

2. Davida Kidd, Logowanie, druk cyfrowy, 165 x 81cm

3. Lence Kahuda Klokockova, Corpus/Caro /I, 2011, wegiel na tekturze, 70 x 100 cm
4. Jozef Robakowski, Sztuka to potega, 1984-1985, kadr z ilmu

5. Paulina Grobelny, Barman, 2011, olej, ptétno, 100 x 130 cm

6. Michat Misiak, /-75, 2012, olej na ptdtnie, 120 x 120 cm

7. Marc Chagall, makieta kostiumu czerwonej ksiezniczki, ognisty ptak, 1945
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38. MIROSLAW RAJKOWSKI. Ars Electronica 2012

42. KAMA WROBEL. Nieokietznany, wolny duch lat 70. Gdzie jest PERMAFO?
47. ELZBIETA LUBOWICZ. Kino wiasne Jozefa Robakowskiego

50.PIOTR KOMOROWSKI. Celebrowanie sladéw

54. ROMAN CIEPLINSKI. 24. Festiwal Polskiego Malarstwa Wspdtczesnego w Szczecinie
58. ANDRZE]J SAJ.0d,Promocji” do ,Drég twérczych”

60. ANDRZEJ KOSTOLOWSKI. Pawet Lewandowski-Palle:

Malarstwo jako metafizyczny sen

64. NATALIA CIESLAK. Malarstwo jako koniecznos¢
66. MAREK SNIECINSKI. Strefy ciszy - nowe obrazy Urszuli Wilk

70. DOROTA MILKOWSKA. tadne prace reczne

72. LIDIA GLUCHOWSKA. Jarostawa tukasika ,,0kno - Whetrze - Sciana”
74. BOZENA KOWALSKA. Medytacyjne struktury Michata Misiaka

78. ANNA KANIA. Szyfry pamieci Albertyny Kacalak
80. KAMA WROBEL. 0 pierwiastku duchowym w twérczosci Karoliny Jaklewicz
82. JACEK DALIBOR. O rysunku i malarstwie
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84. MARLENA NIESTRO]J. Metaweryzm - swiadectwo czy proroctwo

87. Krélestwo Metawery

89. BOZENA KOWALSKA. Przypomnienie Anastazego B. Wisniewskiego (1945-2011)
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90. RYSZARD ROZANOWSKI. Porwanie sztuki nowoczesnej - nieustajqcy recykling
92. DOROTA LAGODZKA. Glina - materia i konstelacja znaczert

95. BOZENA SACHARCZUK.,Przestrzeri trzech wymiaréw”

98. LENA WICHERKIEWICZ. Blyskotanie

100. AGNIESZKA GNIOTEK. Gabinetu przestrzeri wspélna

102. EULALIA DOMANOWSKA. Btazen na powaznie

s EMINESCENCJE

105. LILA DMOCHOWSKA. Adolph von Menzel i jego kieszonkowy szkicownik
106. IREK IR KULIK. Paul Klee - z wielu stron
108. PAULINA GRUBIAK. Chagall jakiego nie znamy

{ O NJTAKY

110. CEZARY DOBIES. Anonim z Paryza
112. LILA DMOCHOWSKA. William Kentrige - na wtasny obraz i podobieristwo
113. RYSZARD RATAJCZAK. Fantasmagorie rysunkowe Ewy Granowskiej
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114. ALEKSANDRA KRZYWICKA. XII Konkurs Graficzny im. J6zefa Gielniaka
w Muzeum Karkonoskim w Jeleniej Gorze

116. LENA WICHERKIEWICZ. Rysunek natury

118. AGNIESZKA GNIOTEK.jezyk rysunku

120. ANNA KANIA. Rysunek przekroczony

122. MIECZYSLAW SZEWCZUK. 0 wystawie ,Z kolekcji rysunku”

124. MARLENA PROMNA. Figurama 2013

125. FOTOFORMACIK
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126. MANFRED BATOR. 0 widzeniu i mysleniu obrazem

127. WOJCIECH WOJCIECHOWSKI. Ferment Susan Sontag

127. P10TR JAKUB FERENSKI. Awangarda jako zycie

128. WOJCIECH WOJCIECHOWSKI. Oni

128. P10TR JAKUB FERENSKI. Performerki dokumentowanie siebie
129. ANDRZE)J KOSTOLOWSKI. Szkice, wykresy i bazgroty
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DOROTA FOLGA-JANUSZEWSKA

Narysowac rysunek

ysunek — materia czy gest? Rysunek — sko-

jarzenie, setki fragmentéw, przypomnien,

sktadanka pamieci, wedréwka przez las kresek,
niespodziewanie odnajdywane przejscia ku swiathu.
Plama ciemna i jasna.

Opowiadanie — rézaniec mysli, dZzwigki, stowa,
pojecia, asocjacje, wibrujace w uszach zdanie, ktére
nie chee odkleié sie od jezyka ani zejs¢ z oczu.

Smiech, wyzwolenie przez $miech, uciecz-
ka ze $miechem na ustach, male piwko kryzysu,
jak rozpoznac wrogéw wéréd samych przyjaciot?

Nie ma rozbratu miedzy sztuka i literatura,
miedzy plaszczyzna i stowem, miedzy przestrze-
nia i znaczeniem, miedzy kreska a plama. Jest tyl-
ko przepasé miedzy wrazliwoscia i pustka. W tym
sensie rysunek mieszka po tej samej stronie doliny,
co filozofia.

Witruwiusz w [ wieku p.n.e. pisak: Architekt
(-..) musiznac rysunek, aby przy pomocy szkicéw
tatwo stworzyc obraz zamierzonego dzieta. Taka
byla prymarna funkcja rysunku — stuzyt on wi-
zualizacji idei, byl pierwszym $ladem mysli przed
obleczeniem jej w materialng
forme dziela. Byl wiec rysunek
zawsze posrednikiem miedzy
intelektem, wyobraznia, kon-
cepcja a materia, forma, reali-
zacja. Rysunek od wiekow sto-
warzyszal artystow, spotykal
malarzy, rzezbiarzy, grafikow,

22 Nie byloby
sztuki bez
rysunku. Byt
on poczatkiem

Rysunek — materia czy gest?

tworczosci” — obszar wyjatkowy. Bardzo szybko
doceniono indywidualizm rysunku, jako ,,sygna-
tury” artysty i bardzo wczesnie rysunki staly sie
obiektami pozadania kolekcjoneréw. Rysunek byt
jednak zawsze sztuka intymna i wielu artystow
dopiero w péznych latach swej dziatalnosci decy-
dowalo sie na upublicznienie tej karty twérczosci.
Rysunki mistrzéw zbierane przez uczniéw stano-
wily rdzen tradycji szkot artystycznych — twéreza
lini¢ odmiennosci. W przeciwienistwie do innych
obszaréw sztuki, rysunek na przestrzeni wie-
kéw zmienil si¢ najmniej: podloze — reka — kre-
ska, ten zwiazek trwa wiecznie. Podlozem moglo
by¢ wszystko, nawet kamien (rysunki naskalne)
czy chimeryczna bibuta, najwazniejsza byla relacja
miedzy dionig a kreska — zapis napiecia, energii,
mysli, idei.

Nulla dies sine linea (ani dnia bez kreski), mial
mowic Apelles — haslo nieustannego ¢wiczenia reki
jako przedluzenia mysli stalo si¢ mottem sztuki
przez ponad dwa tysiaclecia jej rozwoju. Z czasem
obok funkcji intelektualnej (idea) rysunek zaczal
stawad sie dzielem samym w sobie.
Cennino Cennini na przelomie XIV
i XV wieku radzil juz, jakie techni-
ki stosowac, aby ze szkicu przej$é
niepostrzezenie do malarstwa: Jesli
chcesz wyrazniej uwydatnic rysu-
nek wykonany stylusem — mozesz
uwydatnic inkaustem jego kon-

foto'g]rifik?)v, architekltléw, wszelkle J gzdry o;ria% im'w miej'sca potrz?line.

projektantéw — we wspélno- , g $redniowiecza wiec oczywistym

cie kreski. tworczoscli bylo, iz piekny rysunek nie jest juz
Wspdlnota rysunku czyni- . . tylko ,,pomocy”, lecz rezultatem

LRy Y wizualnej. yo pomost

a z tej dziedziny ,,wstepu do maestrii.

NARYSOWAC RYSUNEK

1-3. tukasz Gierlak, Zblizenie 1, Zblizenie 2,
Zblizenie 3, 2012, wegiel, 100 x 70 cm

4. Magdalena Szczeéniak, Cwiczenia gimnastyczne,
2012, kredka, 70 x 100 cm

5. Janusz Marciniak, Mantra rysunkowa, 2012,
druk cyfrowy, 70 x 100 cm

6. Janusz Marciniak, Jedna kwadratowa uwaga

o rysunku, 2012, druk cyfrowy, 70 x 100 cm

Fot. 1-6 MKR: czytaj strona 22-23

Od powotania Museionu i Biblioteki w Alek-
sandrii rysunki, obok rekopiséw i ksiag, nalezaty
do zbioréw gromadzonych dla potomnych, byly
wskarbami” epok, arcydzielami mistrzéw, dowo-
dami geniuszu. Rysunek nowozytny mial juz dwie
twarze — ukryta (intymne szkice, szkicowniki,
notatki rysunkowe) i ujawniana (kartony i rysunki
prezentowane publicznie). Powoli stawal sie ,,ma-
tym malarstwem” — lub ,,sztuka osobng”, o niekté-
rych artystach XVI wieku méwiono ,,rysownicy”.
Vasari piszac o Leonardzie da Vincim wspomi-
nat kolekcjoneréw, jak Francesco di Melzi, kt6-
ry wprost za relikwie uwaza[l] owe rysunki, ra-
zemz portretem Leonarda.

Epoka nowozytna pelna byla rysunkéw: arty-
stycznych, architektonicznych, naukowych, do-
poki nie przeniesiono obrazu z camera obscura na
uczulone podloze, rysunek byt wszystkim: notacja,
dokumentem, idea, wzorem. Tysigce projektéw
od matych form bizuterii i monet po najwigksze re-
alizacje architektoniczne i parkowe — byly rysun-
kiem stosowanym.

Nie byloby sztuki bez rysunku. Byl on poczat-
kiem wszelkiej twérczosei wizualnej, ale takze
domena matematykoéw, fizykéw, astronomoéw,



biologéw, anatoméw, lekarzy, technikéw, budow-
niczych, wojskowych, kartograféw. Swiat do korica
XIX wieku nie mdgt istnie¢ bez rysunku. Co stalo sie
potem?

Przetom XIX i XX wieku podzielil §$wiat na oryginalny
ireprodukowany, chociaz juz weze$niej istniala grafika,
druk, powielanie obrazéw, metody reprintéw, dopiero
jednak masowe zastosowanie technik fotograficznych,
filmu i reprografii na poczatku XX wieku — przyniosto
zmiang myslenia — wiele funkcji rysunku przejely nowe
techniki, sztuka za$ — nadajac ton swoim czasom —
znalazla nowe formuly realizacji i poszukiwar. Rysunek
najpierw zepchniety w zaulek czysto artystyczny, zaczat
odzyskiwacé energie z opowiesci o Apellesie. Koncepcije
sztuki abstrakeyjnej nadaly linii (juz nie ,,kresce”) wy-
miar kosmiczny. Po fali ,,reprodukcji” artysci powoli
odzyskiwali $wiadomo$¢ oryginatu. Wassily Kandin-
sky pisat w 1924 roku: Specjalisci graficy XIX stulecia
nierzadko byli dumni ze swych umiejetnosci imitowa-
nia w technice drzeworytniczej rysunku pidrkiem albo
tez podrobienia akwaforty sposobem litograficznym.
Tego rodzaju wyczyny trzeba okreslic jako testimonia
paupertatis [dowod ubdstwa umystowe-

go|. Nigdy nie mozna uznac za osiqgnigcie
artystyczne najbardziej nawet kunsztow-
nego nasladowania na skrzypcach piania
koguta, skrzypienia drzwi czy szczekania
psa.

Kandinsky dokonal waznego teoretycz-
nego przewartosciowania rysunku. Porzu-
cil pojecie , kreski” i wprowadzil pojecie
,linii”, ktéra jest sladem poruszajacego si¢ -
punktu. Stowo ,,ruch” zastapit okresleniem
,hapiecie”. I tak, z materialnego, statycz-
nego rysunku — wytonila si¢ sztuka me-
tafizyczna, oparta na energii ruchu, zapis
stanu emocjonalnego i fizycznego zarazem
— rysunek stat sie diagramem zycia.

Przewrdt ten, nawet dzis$ jeszcze nie do
korica uswiadomiony, uczynit z tej sztuki
pierwotnie pomocniczej pierwszg, naj-
wazniejsza artystyczna notacje. Narzedzie

konceptualne — jawne przeciwstawienie
sie wrazeniowosci impresjonistow konty-
nuowanej w rozmaitych nurtach malar-

stwa XX wieku. Narzedzie wspdlczesne,
nieobciazone ,,warsztatem”. Dziatania Flu-
xusu, rysunki Josepha Beuysa — byly cze-
$cig wiekszego scenariusza sztuki, atomami
dzialani, a zarazem ponownie zapisem idei.

Na fali renesansu rysunku w korcu
XX wieku, rysunek odzyt takze w Polsce
jako nowa dziedzina w dzialaniach kon-
ceptualistow, II Miedzynarodowe Triennale
Rysunku we Wroclawiu w 1981 roku od-
bylo si¢ pod hastem ,,Sztuka i mys1”. Alicja
Kepinska pisala wtedy we wstepie do ka-
talogu: Rysunek, z ktérym mamy do czy-
nienia dzisiaj przekracza nie tylko wia-
sng problematyke medialng ukazujac
trasy poruszania sie sztuki jako catosci;
ukazuje on przede wszystkim, jak sztuka
funkcjonuje w szeroko pojetej refleksji
egzystencjalnej, jak staje sig jej czesciq,

drawing

1

sn't any visualization

jak jest postaciq swiadomosciijak skupia

(4]

potencjal prawdy, rozumianej nie w sensie
logicznym, lecz jako sygnat wewnetrznego
przeswiadczenia.

Owczesne wroclawskie triennale bylo
spotkaniem pokolen, trzydziesci lat temu
zderzyly sie ze sobg tradycyjne rysunki, ry-
sunkowa fotografia, prace idealnie konceptu-
alne, $lady emocji i arie warsztatowe. Spierano
sie o dopuszczenie mediéw nierysunkowych
(fotografia) jako rysunku konceptualnego.
Dekade pdéZniej przyszla inwazja mediéow
elektronicznych i sztuki wirtualnej, i zdawato
sig, ze rysunek, podobnie jak inne tradycyjne
technologicznie dziedziny sztuki, naturalnie
zniknie w cyberprzestrzeni. Ulotnosé i intym-
nos¢ rysunku nie byla tez na fali sztuki per-
formance i teatralizacji dzialan, wydawalo sig,
ze jego ostatni konceptualny spiew dokonat
sie w latach 80.XX wieku.

Wielu artystéw jednak, zwiaszcza tych
wytyczajacych wilasna $ciezke teoretycznych
poszukiwar, nadal rysowalo, a wrecz prowa-
dzito osobny rysunkowy zywot, na przekor
elektronizacji i dematerializacji sztuki. Recz-
ne pismo i unikatowy rysunek powrdécity po-
nownie odkryte na przelomie XX i XXI wieku
juz nie jako proste narzedzia komunikacji, lecz
$wiadome wlasnej wartosci indywidualizacje
sztuki.

Wobec reprodukeyjnosci, powielania,
przesytania — wobec archiwizacji cyfrowej
— oryginalny, unikatowy rysunek stal sie
obiektem kolekcjonerskim. Przestat ,,stuzy¢”
czemukolwiek: mysli, idei, projektowi — zo-
stal sam, nie-konceptualny, nie-uzytkowy,
troche samotny w swojej nie-zaleznosci.

A przeciez, choé¢ ponownie tak bardzo
cenimy rysunki, stale jednak nurtuja nas py-
tania o dokonujace si¢ przemiany. Pytamy
o sakralizacje procesu rysowania, czy rysunek
jest tylko §ladem, czy takze gestem. Czy kre-
$lac w powietrzu ksztalty mysli — takze ry-
sujemy? =
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WOLNICA 7/8a, po drugiej
stronie ulicy, z widokiem na
targ. Idac do pracowni rysowac,
mijam zagadanych pijakdéw. Tuz
przy placu maja swdéj wygodny
murek. Jako$ nikt inny nie chce
tam siada¢. Ot, taki typowy pej-
zaz duzego miasta. Moja droga
do pracy, niby nic szczegélnego,
gdyby nie fakt, ze za chwile
zaczne rysowac. A dzisiaj, jaki
papier, jakie farby przygotowac,
by uzyska¢ konkretny $lad,
materie? Przechodzac, patrze
na tych $piacych ludzi, $mier-
dzacych i zasikanych. W tej catej
zwierzecosci, upodleniu ujawnia
sie jakas krucho$¢ formy czto-
wieka. Sen jest tak specyficz-
nym stanem, podczas ktérego
bezbronny cztowiek odstania
co$ charakterystycznego tylko
sobie. Co$ sie tli jak zawieszone
na krawedzi $wiatto. Ten skrajny
sposéb zycia ujawnia wiasna
istote. Paradoks sytuacji — sita
zycia eksponuje sie w jego
utracie. Wyodrebnia j3 przeci-
wieristwo. Wtedy przychodzi mi
na mysl pewna analogia, ktdra
zawiera sie w moim sposobie
rysowania, a istotg cztowieka.
Chodzi 0 méj indywidualny,
brutalny w charakterze $lad

w rysunku i zwigzane z nim
emocje. Stysze czesto, Ze moje
rysunki to ponure zdeformo-
wane postacie. Zdzieranie,
wydrapywanie oraz mocne kon-
kretyzowanie ksztattu walorem,
to przeciez niszczenie papieru

i formy. A jednak ujawnia sie
co$ odwrotnego. W bydlecych
postaciach cztowieka szukam
tego, co o nim stanowi.

Patrzac, staram sie zdj3¢ brud

z tych ludzi, odkry¢ w nich
cztowieczeristwo.

Tak samo jak w moich rysun-
kach. Rysuje weglem, wyma-
zuje, skrobie szpachla,

by wedrze¢ sie w niego gteboko
i zobaczyc... Wyciagnac¢ z Pola
Nieznaczacego to, co Znaczone,
by z destrukcyjnego sladu
zbudowac $wiatto postaci..

RYSUNEK JAKO SLAD CZ+OWIEKA

KATARZYNA KLICH

Rysunek jako slad cztowieka

ak opisa¢ czlowieka? Tylko rysunek, gdy
J zechce, ujawni kawatek prawdy. Traktuje

rysunek jako pierwszy wyraz istnienia ludzkiej
istoty. Ujmuje go w kontekscie bezposredniego
dziatania ciala, poniewaz kazdy swiadomy ruch,
gest cztowieka, ktéry pozostawia slad nie dewalu-
uje sie, a zbliza do rysunku. Mozna powiedzied, ze
kreslac dionig w powietrzu, gestykulujac, czlowiek
realizuje rodzaj ,,proto-rysunku” (Ryszard K. Przy-
bylski). Pusty ruch reki przemienia mysl, nadajac
jej forme rysunkowa, w zwiazku z czym wykonany
recznie rysunek posiada zmystowy charakter. Jesli
mowic o czlowieku, postugujac si¢ figura ludzka,
to czy najbardziej trafnym rodzajem rysunku
do wyrazenia czlowieka nie bedzie ten, ktéry
fizycznie swoim cialem realizuje? Przeciez kazdy
gest, Slad ciala jest wyrazem indywidualnego
temperamentu, emocji tworcy. W tak pojetym
dzialaniu $lad nie moze by¢ jedynie rozumiany
jako ten, ktéry pozostawia reka. Rysowanie to
wszelki ruch, gest ciata, zamach, odcisk a nawet
podeptanie. Wszystko to, co fizycznie cialo jest
w stanie wykreowac i pozostawic. Tak, by poprzez
czlowieka, mowic o czlowieku.

»Cielesnos¢ rysunku”

Rysunek ujety jako proces myslowy dokonu-
jacy sie na plaszczyznie za pomoca reki, konstru-
uje, nadajac mysli fizyczng forme. Ujawnia to, co
ukryte. Niektérzy twierdza, ze rysowanie jest tylko

i wylacznie swiadoma, posiadajaca wewnetrzny
porzadek czynnos$cia. Uwazaja, ze jest jakims za-
planowanym obrazem mysli, pomijajac cielesny
aspekt rysowania. Pozostali wskazuja, ze to reka
sie czego$ uczy, zapamietuje, reaguje. Gdzie usy-
tuowad impuls myslowy, ktéry wzbudza rysunek?
Czy rzeczywiscie przynalezy tylko jazni? Czy jest
juz w samym gescie, w ruchu reki, gdzie$ na pozio-
mie ciala? Moje rysowanie to podazanie za ksztal-
tem drugiej osoby. Linie, plamy, stanowiace obraz
posunied reki, wyznaczaja zasieg ruchéw mojego
ciala w przestrzeni. Zwalniaja, przyspieszaja. Gest,
ktdéry sam w sobie jest nieznaczacy, wyciaga na jaw
moj wewnetrzny obraz drugiego cztowieka.

»Wewnatrz rysunku”

Rysowanie cialem to wyraz osobistego ruchu
czlowieka, istotna jest pozycja w trakcie ryso-
wania. Ma bezposredni wplyw na wykonywa-
ny rysunek. Czym innym jest rysowanie twarzy
na podlodze, gdy si¢ w niej jest, po niej depcze,
gdy poprowadzona linia wokoét bedzie gestem
calego ramienia. Widzi si¢ detalem, fragmenta-
mi, znieksztalca. Gubi iluzyjna przestrzen. Cykle
$ladéw nie musza stanowi¢ konsekwentnego
obrazu. Chodzi o sama przyjemnos¢ poruszania
sie wewnatrz swiata sladéw, linii. O mierzenie
sie calym soba z odczuciem przestrzeni i prze-
kroczenie granic kondycji czlowieka. By wyjsé
poza materie ciala, by¢ w rysunku.



Jackson Pollock

Moje obrazy nie pochodzq ze sztalugi. Rzadko naciggam pldtno przed ma-
lowaniem. Wole przypiqc nienaciggniete ptétno do twardej sciany lub pod-
togi. Potrzebuje oporu twardej powierzchni. Na podtodze... czuje sie blizej
obrazu. Jestem bardziej czesciq obrazu. Wowczas moge go obejsc dookota,
pracowac z czterech stron, dostownie byc w obrazie. Kiedy jestem w moim
malowaniu, nie jestem swiadomy tego, co robie. To nastepuje dopiero po
okresie oswojenia sie, wtedy widze do czego zmierzalem. Nie boje sie zmian
czy niszczenia obrazu, poniewaz obraz ma wlasne zycie.

Malowanie na sztaludze rodzi dystans. Stwarza jakiego$ rodzaju ,,pole”
pomiedzy tym, ktéry go oglada, a obrazem. Przeniesienie obrazu z podlogi
na $ciang powoduje wciagniecie widza w bardziej bezposrednia gre. Bliskosé
gestu, tego, ze tworca pracowal doslownie w obrazie — na obrazie udziela si¢
obserwatorowi. Powtdrne naciagniecie plétna czy jego fragmentu powoduje, ze

traci swoje konkretne granice. Krawedz ptétna przestaje by¢ krawedzig obrazu.
Duzej skali obraz zagarnia cale pole patrzenia, przestaje by¢ obiektem w otocze-
niu widza, sam staje si¢ otoczeniem, wytwarzajac nowy charakter przestrzeni.
Jest czyms$ pomiedzy obrazem a lustrem (Jackson Pollock). Z rysunkiem jest
inaczej. Trzeba nad nim pochyli¢ sie, przyblizy¢. Bez wzgledu na skale przenosi
odczucie dotyku. Poprzez znak dziata bardziej na wyobraZnig. Pozostawia do-
wolnosé odezytu, mozna czytaé go od lewej do prawej, w catosci lub partiami.
Odkladac i powracad. Snuje si¢ jak opowiesé, ktora kazdy uklada wewnetrznie.

W swoich niefiguratywnych obrazach Jackson Pollock kontrolowat podsta-
wowe napiecia na plaszezyznie, wielkosci, $lady i ich zageszczenie, kompozy-
cje. Nie inaczej sie dzieje w rysunku postaci. Stawiajac pierwsza kreske, tylko
przeczuwam, ze w jakis sposob jest z nig zwiazana. Ten pierwszy, a zarazem
najwazniejszy $lad nie kojarzy sie jeszcze z czlowiekiem, dopiero pézniej staje
sie materig konkretnego ciala. >

1. Andrzej Peptoriski
2. Andrzej Wielgosz
3. Bogdan Wojtasiak
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Rysunek jako zdarzenie, spotkanie

M6j rysunek z czlowiekiem, o czlowieku,
jest forma przebywania razem. Samo ryso-
wanie wobec drugiej osoby jest wydarzeniem
i spotkaniem, na ktére si¢ czeka, do ktérego
trzeba si¢ przygotowac. Nie wiadomo, kie-
dy rozpoczyna si¢ proces rysowania. By¢ moze
juz od przekroczenia progu, samych drzwi pra-
cowni. Spotykanie to proces, nie wiadomo, jak
dlugo bedzie trwaé, nie wiadomo, co przyniesie.
Nie wiadomo, czy si¢ zdarzy i kiedy si¢ zdarzy.
Nie jest obliczone na konkretny efekt. Jest za-
gadkowe i nieprzewidywalne. Minuty spotkan,
minuty rysunku. Jednakowe kartki, zawsze
gotowe do zapisu. Kartki jako jednostki czasu,
minuty jak rysunki. Kartka ujawni tyle, ile zdo-
fam zapisad, tyle, na ile jestem otwarta i gotowa
przyjaé, na tyle ile zechce odkry¢ druga osoba.

Zaproszona osoba wplywa na rysunek. Jest
obserwatorem kazdej kreski, jest uczestnikiem
calego zdarzenia. Slyszy dzwiek linii, wspo6t-
odczuwa napiecie rysujacego. Rysunek dzie-
je sie z nig i w jakims sensie dla niej. Niektdére
osoby jak tlo w pejzazu, niektére jak huragan,
przed ktérym zamyka sie okno. Sa tez takie,
na ktérych nic sie nie narysuje, ktérych nie da
si¢ zapetni¢. One wtedy prowadza rysunek,
czyj rysunek?

Rozwazajac rysunek w kontekscie ciala uzy-
tego jako medium do rysowania, mozna mé-
wié o performatywnym charakterze rysunku,
chod nie jest to dla niego sytuacja specyficzna.
W przeciwienstwie do klasycznie rozumianego
performance, tutaj nie chodzi o publicznosé
czy widza. Akcja mojego rysowania odbywa
si¢ pomiedzy dwoma osobami. To zapis na-
szego wspodlnego spotkania, nie obliczony na
jakakolwiek reakcje obserwatora. Rysunek jest
zatrzymaniem ruchu, zatrzymaniem pewnego
stanu dynamicznej akeji. Uczestniczace w nim

RYSUNEK JAKO SLAD CZ+OWIEKA

cialo moze by¢ nie tylko bezposrednim narze-
dziem, ale przestrzenia rysunkows stuzaca do
zapisania rozmaitych tresci. W Rysunku Aktu
Andrzeja Dluzniewskiego cialo staje sie ,, kart-
ka” do rysowania. Carolee Schneeman zawiesza
swoje ciato, rysujac nim tak dalece, jak zdola.
Zostawia $lady na scianach, podlodze. W tym
sensie rysunek przekroczyl plaszczyzne, sta-
jac sie najintymniejszym

zapisem obecnosci czlowie-

zwierciadlem. Jesli méwic o potrzebie obec-
nosci, to czym jest nieobecno$é? Przeciez to, ze
kogo$ nie ma, a o nim mysle, powoduje, ze jest
jeszcze bardziej. Wigc nie chodzi o obecnosé, ale
o0 uobecnienie. Czyjas obecnosc buduje sie we-
wnatrz mnie za pomoca $ladéw. To, z czym
mam do czynienia, to z ich obrazem.
Rysunek jest poszukiwaniem obecnosci
drugiego. Pliniusz Starszy
opowiada o mieszkance Ko-

ka w przestrzeni. . ryntu, ktéra przed wyjazdem
RYSLI nek JeSt ukochanego, obrysowala we-
Slad POSZU klwa niem glem na Scianie jego cieri,

jest wynikiem ruchu kaz-
dej osoby, caly wszechswiat
go pozostawia. Slad odsyla
do przeszlodci, do tego, co
bylo, a juz nie jest. Jest ona

obecnosci drugiego.

1. Weronika Luiza Kowalska,

Kobiecosc uksztattowania Ill,

zatrzymujac $lad jego ciala,
jego obraz. Tworzenie obra-
76w cztowieka zaktadato ched
pochwycenia tego drugiego,
zatrzymania na dluzej, zapa-

dla nas dostepna, poniewaz
pozostawia slady i tylko one
pozwalaja ja odkry¢. Slad
nie jest doslowna odbit-
ka, wiernym odbiciem. For-
ma i jego ksztalt nie opisuje
istoty, podmiotu, ktéry go
zostawil, ale przywraca po-
jeciowo w formie znaku.
Jednakze $lad to co$ wiecej

2012, druk cyfrowy, 60 x 100 cm
2. Joanna Janowska-Augustyn,
Ofiarowanie Il, 2012, druk
cyfrowy, rysunek klasyczny,
cyfrowy, 70 x 100 cm

3. Paulina Poczeta, Mieszkajac
w domku z kart, 2010, oftéwek,
technika mieszana, 9 x 12 cm
(52 sztuki), fot. 1-3 MKR: czytaj
strona 22-23

nowania nad czasem.

Z czego zrodzila sie
potrzeba rysunku? Czlo-
wiek z grot Lascaux two-
rzylt rysunki zwierzat, by
nimi zawladnaé, okielznaé.
Poprzez rysunek opano-
wywat na plaszezyznie ich
forme, poznawal. Dawat sie
uwies¢ wrazeniu, ze ich byt

niz znak. Znak odsyla do ogélnych, umownych
znaczeri reprezentujacych dane zjawisko. Slad
poprzez swoja zmystowos¢ jest bardziej z pod-
miotem zwigzany, méwi o obecnosci. Ale czym
jest obecnosé? Czy tym, co mam przed soba,
co widze?

Jesli méwic o rysunku, jako o tropie sladéw,
mapie podazania cztowieka, to przede wszyst-
kim trzeba méwic¢ o obecnosci. Jest ona tym,
czego czlowiek najbardziej potrzebuje. Czlo-
wiek nie istnieje sam z siebie, dla siebie, ale
zawsze wobec drugiego czlowieka, ktéry jest

jest zalezny od niego. Czy
mozna powiedzieé, ze sztuka
bierze sie nie tylko z refleksji
nad swiatem, ale i potrzeba
zapanowania nad samotno-
$cig, potrzeba obecnosci? Nie
moge Cie mied, to Cie utrwa-
le, moja pamieé o Tobie.
Czy nie jest tak, ze to, czego
cztowiek najbardziej sie oba-
wia, to zniknaé¢ bez $ladu?
Najwazniejszy cel cztowieka,
to dazenie, by po sobie co$
pozostawi¢ — dzieci, dom,
przedmioty,
Jakis §lad, znak tego, ze istnial.
Czy nie jest tak, ze maluje si¢
i rysuje, bo sie chce zostawié¢
$lad? Czy sztuka nie jest po
prostu wyrazem pamieci? Sla-
dem, ktéry pomaga zlokalizo-
wac INNEGO. Barbara Skarga:
...cala historia nie jest wszak
niczym innym, niz odczyty-
waniem sladow, ...a wszystko
jest sladem tego, co juz minelo, wszedzie mamy
do czynienia tylko ze sladami, obecnos¢, bo-

wspomnienia.

wiem umyka.

Gdzie podziewaja sie mysli i emocje, gdy
odchodzi czlowiek? Moze skrywaja w pozosta-
wionych przedmiotach, a cala przestrzer oddy-
cha jego energia? Nieraz si¢ mowi, ze gdzies sie
czuje czyjas obecnosé. W Jaskini Zapomnianych
Snéw Werner Herzog opowiada o grocie Chau-
veta, zarysowanej prehistorycznymi postaciami
ludzi i zwierzat. Jest tam taka cisza, ze slyszac
bicie wilasnego serca, czlowiek zadaje sobie



pytanie, czy to jego wlasne czy ich. Sita rysunkéw sprawia, ze ma wrazenie,
jakby patrzyt w glab wszystkich ludzi, na odci$niety $lad mysli i spojrzen, slad
bycia w fizycznej formie. Portret cztowieka — $lad tego, co zarazem obecne
inieobecne, dostepne tylko z drugiej reki, zaposredniczone przez pedzel ma-
larza (Barbara Skarga).

Rysunek jako struktura sladu

Rysunek jest pewna zamknieta struktura sladu. Slad posiada wasny jezyk.
Fakt zderzenia pedzla, otéwka z materia, fizyczny opér podloza, jest uwidocz-
niony w rysunku. To méwi o cielesnosci rysujacego. Slad jest doznaniem wi-
dzialnej rzeczywistosci. Kolejny jest konsekwencja poprzedniego. Pozostawione
$lady ogladajacy wspétodczuwa, kojarzac z okreslonym gestem reki. Czy w ta-
kim razie, gdy méwi si¢ o rysunku nie nalezatoby charakteryzowaé go w katego-
riach $ladu a nie znaku? Czy materialna strona znaku nie jest czyms, co go wia-
$nie do sladu zbliza? Pismo wzielo sie z rysunku, z jego uproszczonej formy.
Mysl wyrazona stowami, podlega podobnym zaleznosciom jak rysunek. Relacje
pomiedzy stowami, sposobem uzycia znaku decyduja o znaczeniu. Przy analizie
struktury pisma widaé, ze sam uktad znakéw decyduje o sposobie, w jakim
sa czytane. Swiatlo, odstep miedzy stowami, przestrzenie miedzyliterowe,
stanowig o logicznym uporzadkowaniu pisma. Nie inaczej jest z rysunkiem.

Slad jest zatrzymaniem ruchu, jest stanem przedznakowym, przechowuje
gre. Mozna go opisa¢ analogia do procesu wytyczania w przestrzeni linii. Jeszcze
nie jest zakoriczona, jest wciaz w ruchu. Réznicuje sie w stosunku do tego, co
jest, odwlekajac znaczenie. Slad w jakis sposéb przechowuje ten ruch. Slad, po-
przez swoja bezposrednio$¢ bardziej taczy sie z rysunkiem, poniewaz tak dtugo,
jak ewokuje rézne tresci, jak jego znaczenie jest ruchome, jestesmy na poziomie
$ladu. Ale to niedokoriczenie, odwlekanie znaczenia jest czescig istoty rysun-
ku. Rysunek nie musi by¢ dokoriczony, moze by¢ bezinteresownym zapisem,
bezwladna kreska bez celu kroczaca po kartce. Jednakze dla kogo$ odnajdzie
sie konkretna tresé. Wtedy stabilizuje znaczenie i przyjmuje forme znaku. Cho¢
moze trzeba by tu méwic o oznace? Przenikanie §ladu i znaku jest wyjatkowa
cecha rysunku.
Lucio Fontana

Muyslatem o wszechswiecie. O ksiezycu z dziurami. O tej ciszy, ktdrej
sie boimy 1 astronautach w nowym swiecie. Te bezkresne rzeczy byty tam
od biliondw lat... Przyjezdza czlowiek... [ w tej smiertelnej ciszy, w tym leku,
pozostawia swdj najwazniejszy slad. Znak swojego nadejscia... Nierucho-
my, niepewny, ktory nadaje Zycie bezwladnej materii. Odkrycie kosmo-
su to wiecej niz kwestia dalszej perspektywy, to nieskoriczonosc. Cheia-
tem stworzyc w obrazie nowy wymiar, ktéry odpowiadatby kosmosowi.
Wiec robie dziure w plétnie, ktdre to bylo podtozem wszystkich sztuk. I stwo-
rzytem nieskoriczony wymiar. Akurat dziura stwarza te pustke. I takze tutaj

mamy pierwszy plan, drugi, tlo (przdd, srodek,
tyt). Co mialem zrobid, Zeby pdjsé dalej? Robig
dziury, nieskoriczonosc przez nie przechodzi,
a swiatlo sie przez nie przedziera. Wiec nie ma
potrzeby malowac.

Wiciekly gest, ktéry narusza, jest nieodwo-
lalny, nie do skorygowania i obnaza emocjonal-
nosc¢ artysty. Naciecie faktycznie i symbolicznie
otworzylo przestrzen, naznaczylo tak, jak slad
cztowieka na pustej powierzchni nadat jej zna-
czenie, zapisal swoja trescia. Ciecie — fizyczne
uderzenie rzeczywistosci uwalnia w materii
to, co wyobrazone. Powstaje tréjwymiarowy
znak, ktéry tak jak kosmos ,,jest nieskoriczo-
ny w swoich granicach”. , Destrukcyjny gest”,
ktéry przebija obraz, niszczac tworzy co$ in-
nego, inng forme bytu- niebyt. ,,Destrukcyjny
gest” jest tworezy i chociaz jest innej natury
z innego obszaru dzialan to jest fizycznym ry-
sowaniem przestrzenia.

Dlaczego rysunek?

Wspdlezesny czlowiek zyje w ,,rzeczywistosci
chwil”. Pospiech i fragmentaryczny charakter postrzegania sprawia, ze rysunek
jest tak bardzo aktualny. Jego zwiezla, wyrazista forma szybko przekazuje tresé.

Rysunek poprzedza pismo, jest pierwsza materialng trescia czlowieka, jaka
istnieje na swiecie. Cywilizacyjny rozwdj czlowieka nie decyduje o wirtuoze-
rii rysunku.

Rysunek odreczny wskazuje nie tylko na to, co widze, ale jak widze. Fi-
zyczny rysunek najmocniej méwi o czlowieku, jest jego najbardziej wyraznym
tropem. Rysuje, by stworzy¢ swéj najwazniejszy $lad. Chociaz sama kreska
stanowi 0 mojej obecnosci, odnosze sie do czlowieka, bo latwiej mi wyrazié
siebie. Rysowanie jest odnajdywaniem $ladu cztowieka. Ktos przejdzie obok
niego obojetnie, nie dojrzy, a dla mnie bedzie wiele znaczy¢.

..Haschra Maktuba — paleolityczne naskalne rysunki w gérach Atla-
su. Wspolcezesni mieszkaricy, ze wzgledu na kulturowsg bariere oraz uplyw
czasu nie sa w stanie rozpozna¢ postaci ludzi i zwierzat. Jako rysun-
ki sa dla nich niedostepne — nazywaja to miejsce ,,Zapisanymi skatami”...
(Mieczyslaw Wallis). =
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1. Stanistaw Batdyga,

Przestrzenie XV Meteory,
2071, linoryt, 100 x 100 cm

2. Judyta Bernas,
z cyklu Zacisze i,

201, sitodruk, 72 x 70 cm

GDZIE JEST GRAFIKA?

Gdzie jest grafika?

ALEKSANDRA JANIK, kuratorka wystawy pt. ,,Gdzie jest gra-
fika? W poszukiwaniu nowych znaczen” (luty-marzec 2013 r.)
potraktowala to pytanie jako obligujace do wypowiedzi zapra-
szanych artystéw — grafikow. Janik w swym tekscie dociekala:

Co wyznacza granice grafiki? Czy pomieszanie proceséw
technologicznych drzeworytu i video w pracy nad obrazem, jak
proponuje Christiane Baumgartner, to juz przekroczenie gra-
nic graficznego medium? Czy uzycie przez Bodo Korsiga walca
drogowego do zrobienia odbitki z wielkoformatowego drze-
worytu nie wprowadza zamieszania w sferze kategoryzacji
grafiki? Jak zaklasyfikowac obrazy Williego Cole’a wypalone
zelazkiem? Czy sitodruki wykonane pylem weglowym na po-
wierzchni wody przez Oscara Mufioza to grafiki? Czy zuzyta

opona samochodowa moze byc matrycq graficzng? — Betsabeé
Romero, meksykariska artystka, przekonuje, Ze tak.

Gdzie jest grafika? Czy to jest grafika? Czy to jest jeszcze
grafika? Wydaje sie, ze najwigkszy klopot z tymi pytaniami (i
odpowiedziami) majq krytycy i odbiorcy. Artysci radzq sobie
znacznie lepiej. Siegajq po nowe cyfrowe rozwigzania, odna-
wiajq klasyczne techniki, drukujq na alternatywnych podto-
zach (np. skérze, metalu, szkle), stosujq nietypowe materialy
inarzedzia takie jak ploter tnqcy czy laser. Proponujq najroz-
niejsze formaty i formy swoich prac od intymnej, klasycznej
formy ksiqzki, po rozlegle wieloelementowe projekty, obiekty
iinstalacje. Problemem nie jest przetamywanie granic tech-

nicznych mozliwosci, ale ograniczer w mysleniu. (...)



o

Dotychczasowe wystawy w Galerii Sztuki Wspdicze-
snej w Opolu towarzyszqce Miedzynarodowemu Triennale
Grafikizawsze mialy ,,graniczny” i pordwnawczy charakter:
Wschdd spotyka Zachdd, Akwaforta kontra cyfra, Grafika czy
juz fotografia. Tym razem wybralismy prace artystow, ktdrzy
penetrujq rozlegle obszary graficznego uniwersum w poszu-
kiwaniu nowych znaczen i nowych mozliwosci obrazowa-
nia. Dokonalismy subiektywnego wyboru prac, bo przeciez
kazdy inny tez bylby mozliwy. Przede wszystkim skupili-
smy sie pracach autoréw, ktorzy swiadomie i w oryginalny
sposob wykorzystuja przynalezne sztuce graficznej war-
tosci formalne i estetyczne. Zestawilismy dla poréwnania
eksperymenty w obrebie klasycznych technik oraz nowo-
sci technologiczne, intrygujqce przyktady tqaczenia technik
inietypowego myslenie o matrycy i podlozu, wymykajacq
sie klasyfikacji grafike performatywna, grafike w dialogu
z trzecim wymiarem oraz grafike w przestrzeni publicznej.

Wystawe w Galerii Sztuki Wspdlezesnej w Opolu poprze-
dzily wypowiedzi zaproszonych do prezentacji artystéw. Nie-
ktére z nich publikujemy.

CAROLINE KOENDERS, HOLANDIA

Gdzie jest grafika? W poszukiwaniu nowych znaczen.

Rola, miejsce i przysztosé grafiki.

Synonimy: rytownictwo, chalkografia, sztych kre-
skowany, mezzotinta, sztych punktowany, kredoryt, su-
cha igla, bur, akwaforta, akwatinta, cyzelunek; grawerowa-
nie, miedziorytnictwo, stalorytnictwo, drzeworytnictwo,
ksylografia, lignografia, gliptografia, cerografia, litogra-
fia, chromolitografia, fotolitografia, cynkografia, glifografia,
ksylograf, lignograf, gliptograf, cerograf, litograf, chromoli-
tograf, fotolitograf, cynkograf, holograf, linoryt.

Powinnismy ponownie okresli¢ znaczenie grafiki. Gra-
fika nie powinna juz diuzej by¢ definiowana jako rytownic-
two, ktére moze by¢ powielane w ograniczonym nakladzie,
poniewaz oznacza ona o wiele wiecej. Podobnie musielismy
zredefiniowac tradycyjny podzial sztuki na malarstwo, gra-
fike i rzezbe. Malarstwo musiato odnalez¢ sie na nowo po
odkryciu fotografii, fotografia — po pojawieniu si¢ fotografii
cyfrowej, a teraz znowu rzezba — po pojawieniu si¢ nowych
drukarek 3D. >
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1. Sylwia Wilk, Konstelacja /, 2011, druk cyfrowy, 100 x 100 cm

2. Deborah Cornell, Pogfos, 2011, archiwalny druk pigmentowy, 102 x 81cm
3. Colette Cleeren, Pudetko Sanktuarium 3/8, 201, druk wypukty, 50 x 34 cm
4. Aleksandra Janik, Lustra, druk cyfrowy na szkle, 2011, 50 x 40 cm

5. Liena Bondare, Pokoloruj sam, 2012, serigrafia, instalacja, 72 x 50 cm

6. Caroline Koenders, Przestrzeri I, 2009, mezzotinta, 66 x 76 cm

1 1
R )

GDZIE JEST GRAFIKA?

Obecnie grafika takze musi zre-
definiowa¢ swoje znaczenie i kon-
tekst w sztuce. Jako artystka nie po-
szukuje kontekstu, w ktérym rézne
dyscypliny moga zosta¢ uporzadko-
wane. Faktycznie, bardziej interesu-
jace dla mnie jest odkrywanie i prze-
kraczanie granic grafiki. Rysunki na
iPadzie autorstwa Davida Hockneya,
powiekszone i wydrukowane w ogra-
niczonym nakladzie na papierze do
drukarki atramentowej to dla mnie

OME ROAD TO HEAVEN

grafika, réwnie fantastyczna jak bar-
dziej tradycyjne akwaforty, na przy-
klad Chilidy. Nie ma granic, nowe nie
zawsze znaczy lepsze, a material wy-
drukowany na staromodnej prasie
drukarskiej, duzej czy malej, moze
by¢ innowacyjny i ekscytujacy, i wy-
korzystywany w nowoczesny sposob.
Sztych, nie drukowany w nakladzie,
lecz jako jednostkowe dzieto, moze
z pewnoscig takze by¢ grafika. Kota
pozostawiaja slady, zwierzeta i ludzie

YES/NO ?




zostawiaja slady stép, a pierwsze dzielo sztuki, ja-
kie znaleziono, to odcisk dloni w czerwonej ziemi,
na $cianie jaskini. Zastosowanie prasy nie ma zna-
czenia, odciski mozna wykonaé bez niej. W grafice
nie ma granic. Jezeli chodzi o moja prace, wielka
jej czesé stanowig mezzotinty, najbardziej czaso-
chlonna technika graficzna, ktéra w pewnym sensie
nie nalezy do epoki, w ktorej grafiki mozna wy-
konaé w ciggu sekundy. W zwigzku z ogromny-
mi rozmiarami prac, nad ktérymi pracuje, czasem
siegajacymi metra, wykonanie ich zabiera strasznie
duzo czasu. Miesigce zajmuje mi wypolerowanie

czarnego tla zanim moge rozpoczac¢ wygtadzanie

i zanim ukaze si¢ $wiatto. Jest to zaréwno ponad-

czasowe, jak i biezace, moze w zwigzku z elemen-

tem czasu, ktory jest tak fundamentalna czescia
tego procesu. Jestem przekonana, Ze czas i energia,

jakie wkladam w kazda prace, zwraca si¢ widzom
ogladajacym moje prace. Grafika cyfrowa dostar-

czy widzom zupelie innych wrazen, wylacz-

nie w zwigzku z procesem tworzenia. Jednak jedna

idruga to grafika, a obie beda ciekawe tylko wtedy,

gdy dzielo posiada tres¢. Musimy pomysle¢ o zna-

czeniu czasu.

JUDYTA BERNAS, POLSKA

Od dawna jestesmy przyzwyczajeni do faktu,
iz kazda z dziedzin sztuki nie jest hermetycznie
zamKknieta przestrzenia. Integracja ze soba od-
miennych sfer sztuki umozliwia odbiér dzieta
na wielu plaszczyznach percepcji. Wspétcze-
$nie wystepujacy, i nie dajacy sie¢ juz zatrzymad,
proces wspolistnienia grafiki z innymi dziedzina-
mi sztuki, mediami i technologiami tworzy za-
uwazalny nurt artystyczny. Konsekwencjg tego
dzialania jest dialog warsztatu grafika z szeroko
pojetymi sztukami wizualnymi koncentrujacy sie
na przestaniu dziela.

Tworzenie na styku réznych obszaréw dzia-
lalnosci artystycznej umozliwia pelniejsze i gleb-
sze (do)opowiedzenie tresci zawartej w formie.
Wykorzystanie dodatkowych (nie przypisanych
do tradycji warsztatu grafika) materialéw, tech-
nologii, mediéw dopelnia kreowany obraz oraz
jego tresé. Wielorakie i wieloplaszczyznowe
medium pozwala artyscie wzbogaci¢ przekaz
swej pracy, przez co dotrze¢ do szerszego gro-
na odbiorcéw. Zdolnosé¢ do modyfikacji dzie-
la graficznego jest konieczna. Sam warsztat juz
nie wystarcza. Wazny staje sie przekaz. Nowo-
czesne spoleczeristwo wymusza na artyscie no-
woczesne podejscie do reprezentowanej przez
niego dziedziny. Definicja matrycy i odbitki gra-
ficznej w ostatnich dekadach XX i XXI wieku ule-
gla mocnemu przebudowaniu. Intermedialnosé,
ktoéra wkradla si¢ réwniez do grafiki, wskazuje
na wielowymiarowy charakter dzieta i stuzy m.in.
glebszej refleksji nad przekazywana trescia pracy.

Powyzsze procesy dotyczace wspolczesnej
grafiki sa wyraznie zauwazalne, moim zdaniem
nieodwracalne, ale korzystne dla artysty, jak i dla
odbiorcy. Wskazuja na dynamiczny rozwdj dziedzi-
ny, poszerzaja dotychczasowy kanon sztuki, staja
sie kolem zamachowym dla twérczosci nastepnych
pokolen artystow.

SYLWIA WILK, POLSKA

Grafika zlamala juz wiele granic i zlamie ich na
pewno jeszcze wigcej. Styszac stowo ,,grafika”, kaz-
dy artysta ma przed oczami zupelnie inne, czasem
bardzo odbiegajace od wszelakich norm — wy-
obrazenie. W dzisiejszym $wiecie ciezko jest okre-
$li¢, gdzie zaczyna, a gdzie si¢ koriczy jakze rozle-
gla w swoim rodzaju forma sztuki.

Sztuka cyfrowa to ogélne okreslenie dla wie-
lu dziet artystycznych i praktyk, ktére korzysta-
ja z technologii cyfrowej jako istotnego elementu

procesu tworczego. Juz od 1970 roku rézne nazwy
zostaly uzyte do opisu tego procesu, sztuka cyfro-
wa sama jest umieszczona pod wigkszym pojeciem
sztuki nowych mediow.

Wplyw technologii cyfrowej przeksztalcit
dzialania, takie jak malarstwo, rysunek, rzezba
i muzyka, a nowe formy, takie jak cyfrowa sztu-
ka instalacji i rzeczywistosci wirtualnej, zostatly
uznane za praktyki artystyczne. ,,Sztuka cyfrowa”
to termin stosowany do sztuki wspélczesnej, ktora
korzysta z metod produkcji masowej lub mediéw
cyfrowych, nie wyklucza jej natomiast ze sztuki
jako dziedziny artystycznej.

Druk cyfrowy to nowoczesne medium, ktére
pozwala na laczenie wszelakich technik. Dzieki
pracy w tej technice przenoszenie kosmicznych
obrazéw swojej wyobraZzni na cyfrowe maszyny
nie jest problemem. Mozliwosci sa nieograniczone.

Cyfrowy $wiat manipuluje dzi$ rzeczywistoscia,
ktorej sie poddajemy i czgsto w niej gubimy.

Podporzadkowanie si¢ temu sprawilo, ze wy-
ksztalcenie si¢ nowej formy druku, jako sztuka
alternatywna do klasycznych technik drukar-
skich, juz nikogo nie dziwi. Zaczyna zaskaki-
wad iloscia wizualnych efektéw mozliwych do
osiggniecia.

Sama korzystajac z dotychczasowych osiagniec
techniki, tworze obrazy gdzie postac¢ czlowieka
uwieziona jest w geometrycznym wszechswiecie
konstrukeji i gwiazdozbioréw.

Zagubione cialo nie odnajduje si¢ w zgeometry-
zowanej czasoprzestrzeni.

Ludzkie cialo prébuje wpasowac sie w idealny,
pouktadany $wiat geometryczny, gdzie kazda forma
przestrzenna ma swoje miejsce. Mimo swojej do-
skonalosci dostrzegamy jego indywidualnosé wy-
mykajaca si¢ spod sztywnej bardzo dokladnej formy

obrazowania.

DEBORAH CORNELL, USA
Wspdlezesna grafika moze by¢
postrzegana jako stan umystu,
zlewajacy si¢ w komunikacyjny
obraz, zdalnie przekazane odbi-
cie oraz wielokrotne powtarzanie,
ktére moze skolonizowaé prze-
strzen kultury — wraz z dodatkowa
mozliwoscia i ryzykiem cyfrowej
przemijalnosci. Sposréd réznora-
kich wplywéw kulturowych, kté-
re warunkuja nasz poglad, jednym
z rozpowszechnionych wplywoéw,
ktéry bardzo mnie interesuje,
jest wizja nauki i technologii wraz
z pytaniami na temat natury per-
cepcji. Dzieki badaniom techno-
logicznym rzeczywistos¢ jawi sie
jako znacznie bardziej skompliko-
wana niz sugerowatyby to wynalaz-
czos¢ lub wyobraznia, i sklania do
nowych rozmyslari nad zlozono-
$cia sytuacji czlowieka. Dzialanie
czlowieka w takich formach jak
®  genetyka stalo sie¢ nowa potezna
sila na poziomie srodowiskowym,
zmieniajac nasze fundamentalne zatozenia na temat
tego, co postrzegamy. Uzywam technologicznych
form grafiki z powodu polaczenia Zrédla i percep-
¢ji z forma. W procesie twérczym grafiki cyfrowe
przemieszczaja si¢ od swiatta i matematyki ku na-
macalnej, delikatnej i znanej powierzchni papieru.

FLORENTINA IKONOMIDOU, GRECJA

Uwazam, ze juz od kilku lat ogdlnie trudno jest
skoncentrowac si¢ na granicach w sztuce. Wsku-
tek tego zmiany w dziedzinie grafiki nie sa bardziej
dramatyczne niz w innych kierunkach malarstwa
czy rzezby. Przewaga grafikow polega na tym, ze
grafika bardzo dobrze dopasowala si¢ do nowych
technologii, zaréwno w dziedzinie rysunku, jak
i druku. To dalo nam mozliwos¢ rysowania na
mniejsza skale, a drukowania na znacznie wieksza
skale, na papierze tej samej jakosci, jak ten stosowa-
ny przez nas w akwafortach. Stosowany proces tak-
ze jest niemal taki sam. Myslimy w kategoriach po-
ziomdéw zamiast plyt, a material nadal okresla nasza
prace. Filtry zapewniaja nam takze pozadane roz-
nice w teksturze. Skanery moga by¢ uzywane do
utrwalania obrazéw. Wszystko to pozwala grafikom
na odgrywanie waznej roli we wspdélezesnej sztu-
ce, w dziedzinie sztuki instalacji i wideo-animacji.
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1. Florentina lkonomidou, Gry
edukacyjne, 2010,

druk cyfrowy, 79 x 130 cm

2. Beata Diugosz,

Grafika performatywna |,
201, @ 47 cm

GDZIE JEST GRAFIKA?

Nadal pamietam swdj entuzjazm
sprzed 12 lat, kiedy po przebudzeniu sie,
zamiast wraca¢ do mojego starego stu-
dia wypelnionego po brzegi materialami
i narzedziami stluzacymi do malowania
irytowania, mogtam siedzie¢ w domu przy
biurku koto okna izaczynac prace popija-
jac sobie kawe. Pamietam takze pierwsze
pojawiajace si¢ chmury! Pierwsze grafiki
nie zadowolily mego sumienia rytownika.
Tusz nie pasowal dobrze do powierzch-
ni papieru, a sam papier wydawatl si¢ by¢
albo zbyt I$niacy, albo zbyt tani. A takze
Biennale i miedzynarodowe wystawy gra-
ficzne nie akceptowaly grafik cyfrowych.
Wkrétce duze firmy papiernicze wypro-
dukowaly gatunki papieru, ktére usatys-
fakcjonowaly rynek grafikéw; ukazaly sie
plottery. Teraz moje czyste studio wypo-
sazone jest w zadziwiajacy monitor, ta-
blet rysowniczy i najlepszy plotter duzego
formatu! Technologia ciagle nas prowoku-
je, wyposazajac oprogramowanie w nowe
mozliwosci. Fantastycznie jest widzie¢
grafike przemieszczajaca sie tuz przed na-
szymi oczami, podczas gdy w przeszlosci
co$ takiego bylo raczej skomplikowanym
dzialaniem. W tym przypadku grafiki po-
wstaja na bazie uchwyconych animacji.
Podczas drukowania ram zostalam zmuszo-
na do interwencji kompozycyjnych, ktére
uksztaltowaly ostateczna forme grafiki po-
chodzacej z animacji. Moje prace to grafiki,
ktére wynikly z animacji, wraz z animo-
wanym rysunkiem, ktéry wynikl z grafiki.

COLETTE CLEEREN, BELGIA
Obserwacje osobiste — Grafika
wspotczesna

Eksperymentuje z tradycyjnymi media-
mi, poniewaz, na przyklad, czasem brak jest
infrastruktury pozwalajacej na wkraczanie
do innych mediéw.

To daje mi szanse i przyjemnos¢ pracy
z tym, co mam pod reka i znajdywania roz-
wiazan z zastosowaniem srodkéw dostep-
nych w atelier.

Jestem wielbicielka namacalnego tra-
dycyjnego procesu drukowania recznego,
poniewaz drukowanie takze okresla rezul-
tat. Przy uzyciu materialéw z odzysku praca
tworzona jest fragment po fragmencie.

Prawdopodobnie korzystalabym z no-
woczesnej technologii w atelier, w ktérym
towarzyszyliby mi technicy, w celu uzy-
skania pozadanego efektu. To pomogloby
mi pokonaé¢ moje ograniczone zdolnosci
techniczne.

Z drugiej strony, ograniczone srodki
stymuluja kreatywnosé przy uzyciu §rod-
kéw dostepnych.

Cel uswieca $rodki, ale to nie oznacza, ze
z definicji najbardziej zaawansowane $rod-
ki uswiecaja cel. Jaki jest cel i jak chcesz go
osiggnac?

Jest tez sprawa nakladu, ktéra
moze ogranicza¢ wolno$¢ tworezg, ale
tez czyni drukowanie znacznie kosz-
towniejszym. To kontrastuje mocno
z punktem wyjsciowym drukowania jako
techniki reprodukeyjnej.

Przekraczanie granic to wyzwanie, ale
ostatecznie liczy sie wynik, czy to tradycyj-
ny, czy tez multimedialny.

Grafika jest z definicji odbitka, niezalez-
nie od tematu, materiatu i nakladu.

LIENA BONDARE, tOTWA

Moim zdaniem, artysci nadal rozwigzuja
jeden i ten sam problem od podstaw: zwia-
zek pomiedzy forma a trescia. I jak napi-
sal Jan Verwoert na temat Josepha Beuysa:
Z pewnosciq sztuka udziela odpowiedzi.
Jednak jej sita czesto lezy w nierozwiqza-
nych problemach.

Ja tez poszukuje jednosci tresci
i formy, w ktdrej moglabym najdoktadniej
przekazad to, co ma znaczenie, odrzucajac
to, co jest zbedne i doprowadzajac forme do
prostoty. W pracach, ktére obecnie moz-
na ogladaé na wystawie, uzywam sprzetu
do sitodruku w celu imitowania rysunku
kreda na tablicy. Tablice sg bezposrednim
nawigzaniem zaréwno do prac Josepha
Beuysa, jak i do szkolnych doswiadczen
kazdego widza. Widzowie sa zapraszani do
dialogu — korespondencji, poniewaz moga
zostawié swoje komentarze na samym dzie-
le, ktérego powierzchnia jest zazwyczaj
otaczana najwyzsza czcig. Tematem sg tu
pytania i wybory.

Z kolei pytanie, czym jest, a czym nie
jest grafika powinno by¢ pozostawione do
doktadnego zbadania przez teoretykéw.

BEATA DLUGOSZ, POLSKA

Cykl prac pt. ,,Grafika performatyw-
na” jest rodzajem hybrydy grafiki i foto-
grafii. Obie te dyscypliny sa dla mnie tak
samo wazne w budowaniu obrazu. Na ich
styku pojawia sie trzecia warto$c; proces po-
legajacy na przemianie obrazu na przestrze-
ni czasu. Grafika performatywna jest préba
zmierzenia si¢ z ideg obrazu zywego, ksztal-
tujacego si¢ w czasie ekspozycji o cechach
jednorazowego zdarzenia. Siggam po znane
mi zjawiska z dziedziny fotochemicznych
doswiadczenl z materig $wiatloczulg oraz
metody graficznego konstruowania obrazu
przy pomocy szablonu i matrycy wypuklej.
W ciemni programuje warunki wyjsciowe
do powstania poszczegdlnych obrazéw wy -
wolywanych potem promieniami swiatta
slonecznego. Powstajace w ten sposéb ob-
razy maja w sobie pewien stopieni ryzyka
zwiazanego z brakiem mozliwosci prze-
widzenia w stu procentach efektu korico-
wego. Zjawisko to ma dla mnie charakter
biologiczny podobny do procesu wzrostu
irozwoju organizméw zywych. =



JAN PAMULA

Miedzynarodowe Triennale Grafiki — Krakow 2012

International Print Network — Krakow, Oldenburg, Wieden, Stambut, Falun, 2012-2013

imo radykalnych zmian zachodzacych w prezentacji
M sztuki wspoélezesnej, duze miedzynarodowe wystawy

graficzne organizowane cyklicznie w formie bien-
nale, triennale czy quadriennale ciesza si¢ w dalszym
ciagu wielka popularnoscia zaréwno wsréd artystéw, jak i publicz-
nosci. Dotyczy to zwlaszcza wystaw otwartych, nie ograniczonych
do kategorii czysto warsztatowych, otwartych takze w swej formie
konkursowej kwalifikacji uczestnikéw. Koncentracja uwagi na war-
tosciach czysto artystycznych, ktéra pozwala wybrac dzieta najlepsze
oraz akceptacja dziatani eksperymentalnych — przyczyniaja sie do tego,
ze takie ekspozycje nie tylko przedstawiaja wielka warto$c artystyczna
same w sobie, ale tez staja si¢ przegladem tego, co w grafice swiatowej
jest aktualne i twércze.

Migdzynarodowe Triennale Grafiki w Krakowie,
jako wielka migedzynarodowa impreza graficzna prze-
bylo na przestrzeni prawie 50 lat skomplikowana ewo-
lucje i pozostaje w dalszym ciagu niezwykle atrakeyj- Powyzej:
na forma prezentacji wspolczesnej grafiki Swiatowe;.
Zapoczatkowane jako Miedzynarodowe Biennale Gra-
fiki w 1966 roku — jedyna tego typu impreza w Srod-
kowej Europie (za ,,Zelazng kurtyna”) — stopniowo

Mirostaw Pawlowski,
Kamuflaz — Skan 3,
druk cyfrowy,

150 X 100 CM

zmieniato swoja strukture organizacyjna, utrzymujac jednakze nie-
zmiennie forme otwartego konkursu dostepnego dla artystéw z ca-
fego $wiata. Zmiany, ktdére zachodzily w strukturze organizacyjnej
tego wielkiego przegladu §wiatowej grafiki byly zwigzane zaréwno
z rozwojem sztuki wspolezesnej, jak i zmieniajaca sie sytuacja spo-
feczno-polityczna w Polsce i Europie, ale i z przemianami tego typu
imprez na Swiecie.

U zZrédel powstania w Krakowie tak wielkiej miedzynarodo-
wej imprezy, jak i kolejnych jej transformacji, stat profesor Witold
Skulicz, dla ktérego wielka prezentacja swiatowej grafiki w Kra-
kowie byla idea zycia i forma realizacji celéw artystycznych w ob-
szarze wspolczesnej sztuki w Polsce. W 1991 roku, wracajac po dosé
dlugiej przerwie do organizacji imprezy profesor Skulicz zapro-
ponowatl zmiane formuly — z biennale na triennale.
MBG i MTG mialy od poczatku swoja ustalong formule,
ktéra przypominata forme duzego festiwalu grafiki.
Obok wystawy gléwnej organizowane byly wystawy
towarzyszace poswiecone tematycznie grafice wspot-
czesnej, ale tez i wystawy monograficzne zwiazane z hi-
storig grafiki, badZ wystawy indywidualne wybitnych

grafikéw polskich i $wiatowych. Poczatkowo wystawy >
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towarzyszace odbyly sie w Kra-
kowie i Katowicach (,,Intergra-
fia”), stopniowo jednak pojawi-
li si¢ partnerzy z innych miast
i z zagranicy, np. Toruri (Mie-
dzynarodowe Triennale ,,Ko-
lor w Grafice”), Opole, No-
rymberga itp. Edycja ,,MTG
— Krakéw 2009” byla pod
tym wzgledem rekordowa, bo
oprocz Scistego programu rea-
lizowanego ~w  Krakowie,
zgromadzila ponad piecdzie-
sigt wystaw partnerskich obje-
tych patronatem MTG. Naj-
istotniejsza zmiana, jaka doko-
nala sie w ostatniej dekadzie,
byla niezwykle znaczaca — wraz
z przystapieniem Polski do Unii
Europejskiej Migdzynarodowe
Triennale Grafiki w Krakowie
przeksztalcilo si¢ w impreze
miedzynarodowa w swej struk-
turze organizacyjnej. Umowa
miedzy trzema partnerami,
Stowarzyszenie Miedzynaro-
dowe Triennale Grafiki w Kra-
kowie, Kiinstlerhaus w Wiedniu
iHorst-Janssen-Museum w Ol-
denburgu, dotyczaca wspdlnej
organizacji tej wielkiej impre-
zy graficznej zostata podpisa-
na w Krakowie w 2006 roku.

Tak powstala miedzynarodowa sie¢ gra-
ficzna (International Print Network). Byt
to oczywiscie pomyst profesora Witolda
Skulicza oparty na wczesniejszych do-
$wiadczeniach z realizacji w 2003 roku
tzw. transeuropejskiego ,,Mostu Grafiki”.
W trzeciej edycji International Print Ne-
twork 2012-2013 zasigg ,,miedzynarodo-
wej sieci graficznej” powigkszyt sie jeszcze
o dwdch partneréw stowarzyszonych: Da-
larnas Muzeum w Falun oraz Uniwersytet
Sztuk Pieknych Mimar Sinan w Stambu-
le. Wiaczajac PrintArt Katowice — ,,sie¢”
tworzy obecnie szesciu partneréw. Kazdy
z artystéw przysylajacych swe prace do
Krakowa na ostatnia edycje MTG miat wigc
szanse wzig¢ udziat w sze$ciu wystawach
International Print Network 2012-2013.
Calo$¢ prac organizacyjnych realizowa-
na jest przez Stowarzyszenie Miedzy-
narodowe Triennale Grafiki w Krako-
wie. Tu w porozumieniu z partnerami
tworzony jest regulamin calej imprezy,
tu sptywaja wszystkie zgloszenia i two-
rzona jest ich baza cyfrowa rozsylana na-
stepnie do partneréw w celu dokonania
pierwszej selekeji cyfrowej do poszcze-
gdlnych wystaw. Do Krakowa przysylane
sa oryginalne prace podlegajace, w dru-
giej selekcji, kwalifikacji na odrebne wy-

Ak b pem

stawy przez zespoly juroréw reprezen-
tujacych poszczegélne osrodki IPNet.

©
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1. Stefanie Holler, Kraina szczesliwosci =3,
sitodruk, 87 x 50 cm

2. Josephine Ganter, Chodzenie,

druk cyfrowy, 146 x 92 cm

3. Marko Blazo, At/antyda,

druk cyfrowy, 110 x 75 cm

4. Jacek Joostberens, 79.79.50,

druk cyfrowy, gipsoryt, relief, 150 x 72 cm
5. Paulis Liepa, Plomyk,

kolografia, tekturodruk, 70 x 70 cm

6. Joanna Leszczynska, Plan V,

serigrafia, 140 x 100 cm

Mozna sobie wyobrazi¢, jak trudnym zada-
niem jest koordynacja tego typu prac zwlasz-
cza w sytuacji, gdy SMTG w Krakowie nie dys-
ponuje wlasng baza lokalowa poza niewielka
powierzchnig skromnego biura i réwnie
skromna, uzyczong powierzchnig magazyno-
wa. Ograniczone $rodki na dzialalnos¢ SMTG
pozyskiwane sa bardzo nieregularnie jedy-
nie z konkurséw na projekty z MKiDN oraz
Urzedu Miasta Krakowa czy od coraz rzadziej
angazujacych sie sponsoréw. Jedynie IPNet
jest wspierany $srodkami unijnymi z Progra-
mu ,,Kultura” dzielonymi miedzy partneréw.

Organizacja ostatniej edycji krakowskiego
MTG byta w historii tej najwiekszej i najstar-
szej imprezy graficznej w Europie Srodkowej
niezwykle trudna. Przyczyn tego stanu rzeczy
byto kilka, w tym ta najwazniejsza — w grudniu
2009 roku, zaraz po zakoriczeniu wystawy MTG
— Krakow 2009 odszed! Profesor Witold Sku-
licz, wieloletni organizator krakowskich Biennale
i Triennale oraz wspdlinicjator tych wiel-
kich, $wiatowych przegladéw grafiki — nie-
zwykle zastuzony dla polskiej sztuki artysta
i animator kultury. Mimo wielu przeszkdd,
jak wspomniany juz brak zabezpieczenia in-
stytucjonalnego i pozbawienie statego finan-
sowania — kolejna edycja ,MTG — Krakéw
2012” zostala zrealizowana i jest kontynuowa-
na w 2013 roku w formule International Print
Network w osrodkach zagranicznych partne-
réw. W styczniu otwarta zostala w Horst-Jans-
sen-Museum w Oldenburgu wystawa ,,Gra-
phically Extended”, w kwietniu bedzie miala
miejsce wystawa IPNet w Wiedniu, we wrze-
$niu — w Stambule, a w grudniu — w Falun.
Kazdej z tych wystaw towarzyszy odrebny ka-
talog i osobny program promocji grafiki: wy-
stawy towarzyszace, konferencje, spotkania.
Z 4789 prac zgloszonych przez 1473 artystéw
z 74 krajow na ostatnia edycje MTG — Krakéw
2012/IPNet 2012-2013, po dwdch etapach se-
lekcji, na wystawy zakwalifikowane zostaly
nastepujace ilosci grafik i obiektéw graficz-
nych: Krakéw, Wystawa Gléwna — 305 prac
(235 artystow), Katowice — 102 prace (78 ar-
tystow), Oldenburg — 139 prac (72 artystow),
Wieden — 256 prac (89 artystow), Falun — 286
prac (140 artystéw), Stambul — 246 prac (129
artystow). >
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Program MTG — Krakéw 2012 obejmowal dzie-
sie¢ wystaw oraz towarzyszace im dziala-
nia promocyjne (spotkania, akcje, konferen-
cje, wyklady), ktére mialy miejsce w Krakowie
i Katowicach(,,MTG PrintArt Krakéw — Katowice
2012”) w okresie wrzesnia i pazdziernika 2012.
Jedynie wystawa w Galerii Sztuki Wspdlcze-
snej w Opolu ,,Gdzie jest grafika? W poszukiwa-
niu nowych znaczerl” otwarta zostala w stycz-
niu 2013 roku. Koordynatorka programu MTG
— Krakéw 2012 byta dr Marta Raczek-Karcz.
W  programie znalazto sie takze kilkana-
$cie wystaw graficznych objetych patronatem MTG,
a organizowanych w calej Polsce, jak np. 7. Mig-
dzynarodowe Triennale , Kolor w grafice/edycja
cyfrowa” w Galerii Sztuki Wspétczesnej Wozow -
nia w Toruniu, III Miedzynarodowe Biennale Gra-
fiki Cyfrowej w Gdyni, X Quadriennale Drzeworytu
iLinorytu Polskiego w Olsztynie, ,,Graficzny Biaty-
stok” w Bialymstoku, ,, Wielo$¢ w jednosci. Techni-
ki wklestodruku w Polsce po 1900 roku” w Muzeum
Okregowym im. Leona Wyczdétkowskiego w Byd-
goszezy czy 8. Triennale Grafiki Polskiej w Galerii
Sztuki Wspéltczesnej BWA w Katowicach albo ,,Ar-
toteka Grafiki Biblioteki Sztuki” na Uniwersytecie
Zielonogdrskim.

Najbardziej dyskutowana i wzbudzajaca kon-
trowersje wystawa byla oczywiscie Wystawa
Gléwna Triennale, tradycyjnie zrealizowana
w Bunkrze Sztuki. Szczegdlnie uwaznie analizowane
byly prace nagrodzone i te, ktére wykraczaly poza
przyjete standardy graficzne. Te prace traktowane
byly jako wyznacznik przyjetego dla tej edycji hasta
,Idea, Proces, Przekaz”, ale i jako pewien wyznacz-
nik wskazany przez ekspertéw Migdzynarodowego
Jury Kwalifikacyjnego i Miedzynarodowego Jury
Nagréd, dotyczacy aktualnych tendencji w grafice.
Emocje wynikajace z samego udzialu w wysta-
wie czy te zwigzane z doborem nazwisk i prac

MIEDZYNARODOWE TRIENNALE GRAFIKI — KRAKOW 2012

powoduja, ze kontrowersje i sprzeczne oce-
ny przeslaniaja nieraz istotne wartosci zawar-
te w prezentowanych jako catos¢ wystawy dzietach.
Nie budzily kontrowersji prace Izabeli Gustow-
skiej, ktéra otrzymala Grand Prix d’Honneur
za trzy wspaniale cyfrowe kompozycje z cyklu ,,Hy -
brydy”, zrealizowane metoda lightbox. Przeciwnie
bylo z duzymi, mrocznymi cyfrowymi pracami
Joanny Janowskiej-Augustyn Kolej rzeczy i Ko-
lej rzeczy 111, za ktére mloda artystka otrzymala
Grand Prix. O werdykcie Jury Nagréd obradujace-
go pod kierownictwem profesora Endi Poskovica
z Ann Arbor University Michigan zadecydowaty
zapewne niezwykle szlachetne cechy graficzne
tych praciich gleboko humanistyczne odniesienia.
Artystka otrzymata zreszta w ostatnim czasie wiele

innych nagréd, wiec przyznanie jej gléwnej nagro-
dy raczej nie bylo zaskoczeniem.

Nagrode Prezydenta Miasta Krakowa, kolej-
ng z trzech gléwnych nagréd, otrzymat réwniez
polski artysta Jacek Joostberens za prace 10.51.
PN, rodzaj barwnego, dynamicznego pejzazu, wy-
konanego w polaczonych, klasycznych i cyfro-
wych technikach graficznych. Posréd kilkunastu
autoréw uhonorowanych nagrodami regulami-
nowymi i fundowanymi dominowali artysci mlo-
dzi, chod znalazly sie takze w tej grupie nazwiska
grafikéw bardzo znanych, jak Art Werger (USA),
Davida Kidd (Kanada) czy Miroslaw Pawlowski.
Zastrzezenia krytyki polskiej i krakowskiej bu-
dzila ogromna ilo$¢ prac eksponowanych na Wy-
stawie Gléwnej i ich stloczenie, mimo nowator-




skiej koncepcji samej ekspozycji przypominajacej, poprzez zastoso-
wanie siatkowych paneli, jakby magazyn muzealny. W mojej ocenie
dos¢ radykalny eksperyment z architekturg wystawy byl bardzo udany.
Nie mniejsze emocje niz Wystawa Gléwna wzbudzila koncepcja wystawy
,Grand Prix Miodej Grafiki Polskiej — Krakéw 2012”. Tym razem prezentacja

ta, stuzaca najmlodszej generacji polskich grafikéw, zostala
otwarta réwnoczesnie z wystawa gléwna w nietypowej prze-
strzeni wystawowej, utworzonej z szesnastu blekitnych kon-
teneréw zainstalowanych na Placu Szczepanskim, takich, ja-
kie spotkaé mozna na placach budowy. W tych kontenerach
— zachowujacych swa dos¢ obskurng przemystowsg estety-
ke laminowanych wnetrz — skupila sie cala energia mlodej
polskiej grafiki. Zaréwno mieszanina technologii i technik,
jak i stylistyka prac przyciagaly widownie, takze ta przy-
padkowa: turystéw, mlodych ludzi, ktérzy zapewne na co
dzien sztuka sie nie interesuja, ciekawskich, ktérzy znaleZli

1. Joanna Janowska-Augustyn,
Kolej rzeczy I, druk cyfrowy,

100 X 140 cm

2. Nam Kyung Bae,

Piano-Jin (czarne),

technika wiasna, 138 x 112 cm

3. Kirsten Borchert,

Part of ,,La Familia Conservada”,
obiekt, technika wiasna,

59 x 44 cm

sie w poblizu. Kuratorka i projektantka obu ekspozycji byta Katarzyna Woj-
tyga, ktéra petnila juz funkeje kuratorskie w poprzednich edycjach MTG.
Jury, ktéremu przewodniczyl Jan Fejkiel, prowadzacy od wielu lat ceniona
galerie grafiki, przyznalo nagrode Marcie Kubiak za ogromna rozmiarami
serigrafie ,,Monster Zero”, zrealizowang z brawurg i mistrzostwem. Nagro-

dzeni zostali takze: Barbara Tytko, Magdalena Hlawacz,
Rafa} Sliwczynski i Magdalena Duda-Patraszewska.
Wystawa ,,Grand Prix Mlodej Grafiki Polskiej — Krakow
2012” w swej réznorodnosci warsztatowo-formalnych
i czysto artystycznych poszukiwar w zakresie nowej
graficznosci — od tradycyjnych technik przez obiekty,
instalacje i animacje — byta przykladem, w skonden-
sowanej postaci, charakterystycznych tendenciji, ktére
mozna bylo spotkac na Wystawie Gléwne;j.
Dopelieniem przestrzeni wystaw MTG — Krakéw
2012, zrealizowanych w rejonie Placu Szczeparniskiego >
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byla wystawa ,,Grafika i edukacja. Polskie uczelnie artystyczne”, pre-
zentujgca dziela grafikéw-pedagogéw z kilkunastu polskich uczelni pla-
stycznych, ktéra znalazla swe miejsce w Palacu Sztuki TPSP w Krakowie.
Organizatorem wystawy byla Katedra Grafiki Warsztatowej Wydziatu Grafi-
ki ASP w Krakowie, a kuratorem prof. Krzysztof Tomalski, obecny dziekan
tego wydzialu. Pierwsza w tym edukacyjnym cyklu wystawa towarzyszaca zor-
ganizowana zostala w poprzedniej edycji MTG, a oparta byla na wydawnictwie
prof. Pawla Frackiewicza z wroclawskiej ASP — ,,Grafika polska — sztuka i edu-
kacja”. Zalozenia obecnej wystawy nie odbiegaly zbytnio od tej z 2009 roku.
Tym razem zaprezentowano dorobek nie siedmiu, jak poprzednio, a czterna-
stu wydzialéw grafiki. Formula wystawy ,,Grafika i edukacja. Polskie uczel-
nie artystyczne” polegajaca na prezentacji osiagniec artystycznych grafikéw
— pedagogdéw z wydzialéw grafiki gtéwnych polskich uczelni plastycznych,
mimo wysokiego poziomu dziel i pigkna ekspozycji, wymaga na przysztosé
kolejnych zmian, by mdc ukazac rzeczywisty stan fermentu, eksperymen-
téw artystycznych i poszukiwan twérczych dokonujacych sie w ksztalceniu

o
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artystycznym w zakresie grafiki w Polsce. Sama prezentacja dziet pedago-
géw, wybitnych grafikéw, nie jest chyba do tego celu wystarczajaca. Mysle,
ze wystawa ta byla dla organizatoréw ciekawym doswiadczeniem. Wysta-
we wzbogacita bardzo pozyteczna sesja naukowa, ktéra miata miejsce w Aka-
demii Sztuk Pigknych w Krakowie, przygotowana przez Wydziat Grafiki.

Organizacja krakowskiego MTG nie bytaby mozliwa bez wspélpracy z inny-
mi instytucjami kulturalnymi, gdyz Stowarzyszenie Miedzynarodowe Triennale
Grafiki w Krakowie nie posiada wlasnej bazy wystawienniczej. Tym bardziej
cenna jest zyczliwos¢ Muzeum Narodowego w Krakowie, Miedzynarodowego
Centrum Kultury, Biblioteki Jagielloriskiej, TPSP czy ZPAP, ktére to instytucje —
obok Bunkra Sztuki — goscily zgodnie z tradycja w swych przestrzeniach wy-
stawowych ekspozycje objete programem MTG — Krakéw 2012.

Dwie bardzo wazne wystawy mialy miejsce w salach Miedzynarodowe-
go Centrum Kultury przy krakowskim Rynku. W galerii gérnej urzadzona
zostala wystawa laureatki Grand Prix poprzedniego Triennale, Joanny Piech
(kuratorka wystawy: Natalia Zak), a w galerii dolnej — w cyklu ,,Mistrzowie
Grafiki” — wystawa ,,Witold Skulicz. Grafika
nade wszystko...”, ktéra stala si¢ jakby sercem
calego programu MTG — Krakéw 2012, reali-
zowanego juz bez udzialu Profesora. Kuratorka
tej wystawy byla Monika Wanyura-Kurosad.
Wystawa Joanny Piech, co podkreslat w swej re-
cenzji Richard Noyce (portal Art Bahrain) w pelni
i potwierdzita stuszno$c przyznania artystce Grand
| Prix na MTG 2009. Misternie wykonane ogromne
' linoryty zachwycaly precyzja i subtelnoscia, sym-
bolika, wieloscia podtekstéw i kontekstéw kultu-
rowych i bezposrednio$cia intymnej prywatnosci.
Wystawa Profesora Witolda Skulicza, przygo-
towana niezwykle starannie, oparta byla na
pracach z wielu zbioréw, takze ze zbioréw ro-
dzinnych, wraz z albumem i perfekeyjnym kalen-
darium oraz projekcja archiwalnych dokumentéw
filmowych stanowi doskonala cato$¢ obrazujaca
Jego zycie, twérczosé i dzialalnosé. Wystawa byla
juz pokazana w Oldenburgu, bedzie takze pre-
zentowana wraz z kolejnymi ekspozycjami IPNet.

Interesujaca wystawa towarzyszaca byla ,,Let-
tra — Krakow 2012/znak i litera” organizowana
tradycyjnie we wspdlpracy z Biblioteka Jagiel-
loriska, skupiajaca wybdr prac graficznych, jakby

|
|
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1. Naoki Tajima, Feniks,
wklestodruk, 121 x 60 cm
2. Darina Peeva,

Relacja niemozliwa 2,
litografia, sucha igta,

120 X 75 €M

3. Izabella Gustowska,
Hybrydy nr 2,

lightbox, wydruk cyfrowy,
90,5 x 86,5 Cm

©

z pogranicza grafiki artystycznej i projektowe;j.
Tymrazem , Lettra” polaczona zostala z bogatym
programem wykladéw, warsztatéw i prezentacji
dotyczacych technik graficznych i technologii
druku, produkgji i historii papieru itp., co przy-
ciagalo ogromng ilos¢ publicznodci. Kuratorka tej
bardzo autorskiej wystawy byla Teresa Frodyma.
Tradycyjnie kolejnym edycjom MTG w Krakowie
towarzysza wystawy zagraniczne, prezentujgce
zjawiska, problemy badZ osiagniecia w zakresie
grafiki w poszczegdlnych krajach. Tym razem
byly to wystawy z Japonii i Korei Potudniowe;j.
W galerii ,,Pryzmat” ZPAP przedstawiona zosta-
la wystawa problemowa ,, Wspélezesne drzewory -
ty japonskie” przygotowana na zasadzie kurator-
skiego wyboru przez stynnego japoriskiego artyste
grafika, profesora Akire Kurosaki. Wystawa po-
myslana zostala jako zestawienie prac artystéw
dwdch pokoleri, uprawiajacych czynnie tradycyj-
ng technike drzeworytu. Zarazem celem wystawy
bylo ukazanie przemian zachodzacych w obrebie
tej techniki wspoélczes$nie. Na wystawie znalazly
sie prace powszechnie znanych artystéw, jak
Tetsuya Noda, Keisei Kobayashi, Seisi Ozaku czy
Akira Kurosaki, ale i eksperymentalne drzeworyty
artystéw urodzonych w latach siedemdziesiatych:
Rika Saito, Kanako Watanabe, Asuka Tsutsumi czy
Takehiro Nikai.

Bardzo wazna wystawa, przyjeta goscin-
nie w salach Nowego Gmachu przez Muzeum Na-
rodowe w Krakowie byla prezentacja grafiki

Korei Poludniowej ,Jin-Gyeong: Prawdziwy
pejzaz — Wystawa Wspdlezesnej Grafiki Kore-
aniskiej”. Sztuka Korei Potudniowej jest obecnie
przyktadem niezwykle awangardowych ekspe-
rymentéw, promowana radykalnie przez Arts
Council Korea (ARKO), wdziera si¢ przebojem
do najwazniejszych muzeéw $wiata. Podobnie
jest w koreariskiej grafice. Wystawa w Muzeum
Narodowym w Krakowie, ograniczona w sto-
sunku do wezesniejszego zamiaru kuratorskiego
Kim Jinha ze wzgledu na nieoczekiwane prze-
szkody zwigzane ze skomplikowanym trans-
portem eksperymentalnych prac, i tak okaza-
fa sie wydarzeniem w calym programie MTG
— Krakéw 2012. Wystawa byla imponujaca
pod wzgledem réznorodnosci technicznej prac
(drzeworyt, druk wklesly, plaskorzezba papie-
rowa, silikonowa, technika laserowego ciecia
metalu, frottage, druk cyfrowy, instalacje), jak
tez pod wzgledem skali dziel i rozpietosci mig-
dzy dziataniami plaskimi, reliefem i tréjwymia-
rowoscia czy rodzajami ekspresji artystycznej
bazujacej na kompletnych skrajnosciach. Ma-
jac w miare pelne rozeznanie w tym, co dzieje
si¢ aktualnie w grafice Korei Poludniowej, zga-
dzam sie ze stowami Kim Jinha z tekstu w kata-
logu, ze wystawa byla skompresowanag esencjq
koreariskiej sceny graficznej 2012 roku. Po-
czynajac od hiperrealistycznych drzeworytéw
,portretowych” Jung Won Chul’a, przez subtel-
ne wkleslodruki Kim Min Ho (wizerunki drzew)

i planigraficzny realizm Bae Nam Kyung (nagro-
dzona w obecnej edycji MTG), az po papierowe
grafiki-rzezby Oh Yeun Hwa i azurowe meta-
lowe multiple Jung Mioung Guk czy instalacje
Choi Sung Wook, mamy do czynienia nie tylko
z przemyslanymi prébami przekroczenia przy-
jetych granic gatunku, ale z dzialaniami w pelni
autonomicznymi, indywidualnymi, zawieraja-
cymi bardzo osobiste przekazy.

Miedzynarodowe Triennale Grafiki — Krakéw
2012, zrealizowane mimo wszystkich trudnosci
i kontynuowane w roku biezacym jako program
International Print Network 2012-2013, jak
i wszystkie elementy towarzyszace tej wielkiej
miedzynarodowej imprezie, dostarczaja ogrom-
nej ilosci przykladéw rozwigzan graficznych,
ktére wskazuja na potrzebe glebokiej reflek-
sji nad tym, czym jest wspélczesna grafika. Po
obejrzeniu tak skumulowanych dziatari wspot-
czesnych grafikéw rodza sie pytania o autono-
mie kategorii, réwnoprawnos¢ technik, czy da
si¢ okresli¢ nowe granice tego, co jest grafi-
ka, a co nig nie jest. Moze nalezy znalez¢ nowe
sposoby definiowania grafiki, poza tradycyj-
nymi kryteriami — poprzez jezykowa formute
wgraficznosei”?

Dzieki zasadzie otwarto$ci Migdzynarodowe
Triennale Grafiki w Krakowie stwarza mozliwos¢
poznania i promocji wielu, nieraz nawet pery-
feryjnych dzialari, majacych wplyw nie tylko
na rozwdj grafiki, ale i calej wspolezesnej sztuki.
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LiLA DMOCHOWSKA

Nowe-stare Triennale

Wroclawskie Triennale Rysunku — tak samo jak malarski
Konkurs im. Gepperta nieustannie zmienia swoje oblicze

alarstwo i rysunek staly sie dzi$ pojeciami tak elastycznymi, ze
M ich stara definicja przestata §wiecie obowiazywaé. Wydaje sie, ze

obecnie najwazniejsza jest deklaracja samego artysty — do jakiego
medium przynalezy jego dzielo i pomimo ze czasami trudno jest si¢ nam
z tym pogodzi¢ — nic nie mozemy na to poradzi¢. To chyba oczywiste, ze
kolejne roczniki mlodych tworcéw szukaja swojej wlasnej drogi.

Poczatek nowego tysiaclecia stolica Dolnego Slaska przywitata I Mie-
dzynarodowym Konkursem Rysunku, stanowigcym kontynuacje le-
gendarnego Wroclawskiego Triennale, ktérego historia siega 1965 roku.
Artysci z drugiej polowy XX stulecia zobaczyli w rysunku potencjal,
ktdrego (z wyjatkiem Leonarda da Vinci) nie wykorzystaly poprzednie
pokolenia. Wezesniej szkice i rysunki odnosnie sztuk pieknych (dotyczy
to réznych epok) pelnily w zasadzie role wylacznie pomocnicza i czasem
tylko pokazywano je na wystawach, traktujac jak ubogiego krewnego
malarstwa i szlachetnych technik graficznych.
Poczawszy od lat 60. XX w. rysunek zaczal ro-

bi¢ w Polsce i na swiecie zawrotng kariere. Sztuka jest ))
bowiem odzwierciedleniem mysli epoki i do wyra-
zania wlasnych tresci szuka najbardziej odpowied-
nich $rodkéw. Wroclawscy organizatorzy, a zara-
zem pomyslodawcy pierwszego ogdlnopolskiego
festiwalu rysunku (przeksztalconego w 1978 r. na
miedzynarodowe Triennale) — Andrzej Will, Nata-
lia Lach-Lachowicz i Andrzej Lachowicz — wyczuli
zblizajacy sie ogdlnoswiatowy renesans rysunku
i nad Odra skutecznie wypromowali niedocenia-
ne wezesniej medium. Lachowiczowie sami uprawiali

NOWE-STARE TRIENNALE

Pojecie rysunku
stawato sie coraz
pojemniejsze,
uniemozliwiajac
jakakolwiek
definicje.

konceptualizm, a rysunek (oprécz fotografii) — poprzez swoja efeme-
rycznos¢ i szybkie wykonanie nadawat sig, jak mato ktéra technika,
do blyskawicznego rejestrowania idei procesu tworczego. Pierwsze
Wroctawskie Triennale Rysunku bylo wrecz manifestem konceptuali-
zmu, a artysci uprawiajacy sztuke pojeciowa — na tej wystawie sta-
nowili wiekszos¢. Przychodzily jednak nowe pokolenia i kolejne edy-
cje wroclawskiego miedzynarodowego festiwalu rysunku proponowaly
coraz to inne mody i trendy. Nikt nie miat juz watpliwosci, ze rysunek
moze egzystowac jako autonomiczna dziedzina sztuki, ktéra nie boi
sie kreowac¢ nowych pradéw. Miedzynarodowa wroclawska konfron-
tacja rysownikéw pretendujacych do Grand Prix — stala si¢ papier-
kiem lakmusowym nowatorskich idei w sztuce i byla prawdziwym
artystycznym swietem. Kiedy jednak w 1992 r. Andrzej Will (dtugo-
letni przewodniczacy wroclawskiego Triennale) odszed! z tego $wiata,
a Natalia LL i Andrzej Lachowicz byli juz troche zmeczeni organizacja
i patronatem tej imprezy — przysztos¢ miedzyna-
rodowego Triennale (od czterech dekad wpisane-
go w kulturalny kalendarz Wroclawia) staneta pod
znakiem zapytania.

Na szczescie paleczke po Lachowiczach prze-
jela Akademia Sztuk Pieknych we Wroclawiu,
ktéra w roku 2000 zainaugurowala nowe-stare
Triennale — teraz pod nazwa Miedzynarodowego
Konkursu Rysunku. Organizatorzy deklaruja, ze
sa spadkobiercami idei pamietnego Triennale, cho-
ciaz — nie bardzo wiadomo dlaczego — akcentuja,
ze ich przedsiewziecie bardziej jest ewolucja niz
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1. Toshio Yoshizumi, Zesoh Samsara — 106,
2012, sumi/tusz japoriski, 61x 91cm

2. Peter Boué, Back entrance, 2010,

farba w sztyfcie, 67 x 84 cm

3. Wojciech Domagalski, 7u, 2010,

technika wiasna/ksigzka, 51kart, 51x 70 cm
4. Martin Sarovec, Smolerisk 3, 2012,

tusz, 69,6 x 100 cmM

kontynuacja dawnej wroclawskiej imprezy. Na czym miala-
by polegac zastuga organizatoréw odnosnie nowej koncepcji
tego konkursu — nie bardzo wiadomo. Ewolucja jest wszak
procesem naturalnym — polegajacym na stopniowych, ale
ciaglych zmianach wynikajacych z doswiadczen kolejnych
pokolen. Tak tez byto z Wroclawskim Triennale. Zauwazyla
to juz kilkanascie lat temu Bozena Kowalska w swoim refera-
cie, ktéry zostal wygloszony w 2000 r. na sympozjum towa-
rzyszacemu I Miedzynarodowemu Konkursowi we Wrocla-
wiu pt. ,,Rysunek. Rozwazania o dziejach i perspektywach”.
Autorka do$c szczegSlowo przesledzita wlasnie ewolucje, jaka
od lat 60. do roku 2000 przeszlo interesujace nas Triennale,
co pozwolilo jej stwierdzi¢, Ze na przestrzeni kilku dekad:
To pojecie rysunku stawalo sie coraz pojemniejsze, unie-
mozliwiajgc jakgkolwiek definicje. W koricu slad patyka
prowadzonego w piasku plazy, dukt pozostawiony przez
mrowki, fotografia odnotowujqca diagram przesuwajq-
cych sig swiatel gwiazd na nocnym niebie lub reflekto-
row samochodéw ptynacych nocq ulicami miast, zmieta
kartka papieru, a nawet nagrany szelest przesuwajgcego
sie po kartonie pisaka, uznano za przynalezne do katego-
ritrysunku|[1].

W salach wroctawskiego Muzeum Architektury mozna
bylo obejrzec piata z kolei pokonkursowa wystawe Miedzy-
narodowego Konkursu Rysunku. O dziwo — prezentowane
na wystawie dzialania artystyczne nieznacznie tylko wy-
chodzg poza ramy konwencjonalnego myslenia o rysunku,
co czynilo ekspozycje raczej nudng. Wystawa nie utrzymala
jednolitego- wysokiego poziomu. Widaé, ze czesc prac zo-
stala stworzona z mysla o konkursie i chyba nie wszyscy
pretendenci do nagrody w dziedzinie rysunku na co dzien
postuguja sie tym medium. Posréd przemyslanych artystycz-
nych wypowiedzi — wysmakowanych i wycyzelowanych
— znalazly si¢ prace swieze i spontaniczne. Prace do bélu
estetyczne sasiadowaly z wytworami wrecz niechlujnymi.
Wydaje si¢ jednak, ze prace nadeslane na konkurs nie do
korica odzwierciedlaja obecna kondycje rysunku. Z jakiego$
powodu nie wzieli w niej udziatu znakomici rysownicy, kté-
rych w tym miejscu nie wypada wymieniac.

Grand Prix i ministerialng nagrode 25 tys. zl. otrzymal
Toshio Yoshizumi z Japonii, a nagrode Rektora wroctawskiej
ASP dla poczatkujacego tworey podzielono miedzy Wojciecha
Domagalskiego i Martina Siroveca z Czech. Wydaje sie, ze
nagrody i wyrdznienia byly przyznane trafnie i nie wzbu-
dzily zbyt wielu kontrowersji. Dla organizatoréw owej mie-
dzynarodowej rysunkowej konfrontacji najwazniejszg zalety
byla réznorodnosé nadestanych dziel, ktére stanowia naj-
lepsze $wiadectwo autonomii i zywotnosci owego medium.
Dla widzéw, ktorzy zwiedzili wystawe, obecny Konkurs chy-
ba nie zapadnie zbytnio w pamieci — jednak kolejne edycje
budza nadzieje i apetyt, bo nigdy nie wiadomo, co przyniesie
czas. Wszystko plynie... B

1 B. Kowalska, Rysunek. Rozwazania o dziejach i perspektywach, zob. Pismo sztuki
Miedzynarodowy Konkurs Rysunku, Wroctaw 2003, s. 30-35.
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MONIKA WANYURA-KUROSAD

Zawsze grdfika

0 wystawach grafiki i malarstwa Profesora Witolda Skulicza

sie nicig narracyjng wystawy
w Miedzynarodowym Centrum
Kultury w Krakowie. Prowadzi ona od

S lowa prof. Witolda Skulicza staly

Grafika w swoisty sposdb
zdobywa przestrzen nowej

grafika, ktory wypracowatl osobisty I‘ZECZYWiStO§Ci, zachowujqc

i rozpoznawalny jezyk wypowiedzi
twdrezej do oryginalnego, poszukuja-
cego malarza. Trzecim dopelniajacym
elementem ekspozyciji jest dziatalnosé
spoleczna Profesora — Miedzynaro-
dowe Triennale Grafiki w Krakowie.

ZAWSZE GRAFIKA

rytm i stabilnos¢ ewolucji,
czerpiac ze wspotczesno-
$ci, co chceiile chce.

Witold Skulicz

Spojrzenie ,,do wewnatrz” w warstwie intelektualnej i emocjonalnej, tak
kontrastowe do energii rozsadzajacej prace w sferze formalnej, jest wartoscia
tworczosei Witolda Skulicza. To pelen glebokiej refleksji $wiat, rzeczywistosé
kreowana w sposob mistrzowski. Dynamiczne, przejrzyscie skonstruowane,
pelne fantazji kompozycje powstale w latach 60., 70. 1 80. XX wieku odkrywaja
niekonwencjonalng droge artystyczna od monochromatycznych litografii,
monotypii, poprzez eksperyment z fotografia do dojrzalych serigrafii. Figuracja
ustepuje miejsca abstrakeji, budujacej napiecie zestawieniami plaskich plam
koloru, ich temperaturg i nasyceniem, by odnalez¢ si¢ w czerni i bieli. Warstwa
semantyczna prac odzwierciedla przemyslenia trudnego czasu éwczesnej
politycznej rzeczywistosci.



Ekspozycja oparta zostala o grafiki reprezen-
tujace pelni¢ twoérczosci, przypadajaca na lata 8o.
XX wieku. Czarno-biale serigrafie bez tytutu oraz
cykl ,,Nocy” tacza w sobie fotografie i doswiad-
czenie eksperymentalnego jej przetworzenia,
jak i warsztat malarski. Sa swiadectwem wrazli-
wosci artysty na zagadnienie $wiatla, ujawniaja
kunszt w budowaniu bogactwa struktur i odcieni
szarosci z delikatnie rozrastrowanych plaszczyzn.
Szeroko$¢ malarskiego gestu i miekkie sfumata
tworza glebie i dramaturgie przestrzeni. Grafiki

Witold Skulicz

1. Dziekan Wydziatu Grafiki Akademii Sztuk Pieknych im. Jana Matejki w Krakowie,

archiwum Wydziatu Grafiki ASP w Krakowie
2. Préba 1,1986, serigrafia, 100 x 69 cm
3. Biennale Grafiki w Krakowie 1964, projekt plakatu, 1964, 69 x 100 cm,

Fot. 2,3 Szymon Bronkowski, SMTG, wiasnos¢ Rodziny Artysty

intryguja wibrujaca plaszczyzna odbitki. Cykle
»Altan”, ,Lamp magicznych”, ,,Préb”, ,,Sic transit
gloria” dzieki réznorodnemu jezykowi artystyczne-
mu i kombinowanemu warsztatowi tworza bogac-
two grafiki, bedacej znakiem swoich czasow.

Prace, z lat 60. i 70. XX wieku, eksponowa-
ne w kolejnej sali to litografie kolorowe oraz mo-
notypie; rozmalowane, zamaszyste i pelne energii,
anawet radosci z wyzyskania mozliwosci warszta-
tu rysunkowego i malarskiego.

Fenomen malarstwa prof. Witolda Skulicza ob-
jawia sie w bliskim kontakcie z dzielem. Delikatna
malatura gwaszu miesza si¢ z szorstkimi impastami
i polyskliwymi plamami koloru. Seria obrazéw bez
tytulu o zawezonej, niemal monochromatycznej
gamie, w skali chtodnych i cieptych bieli, perlo-
wo-srebrzystych szaro$ci oraz matowych i blysz-
czacych czerni stanowila os ostatniej ekspozycyjnej
przestrzeni. Szlachetne gamy zestawiane sa czasem
z kolorem ostrym i mocnym. Pojawiaja si¢ watki
traktujace o pigknie natury, kwestie filozoficzne,
echa wydarzen politycznych. Te ostatnie przebija-
ja mocniej przed przelomem roku 1989, w cyklach
,Czarnobyl”, ,,Strachy na wréble”. Odwoluja sie
one do wyobrazni ogladajacego, prowadzac opo-
wies¢ nie wprost, lecz z poetycka lekkoscia.

Profesor byt entuzjastg i znawcg grafiki, co sta-
nowi trzeci element wystawy — Miedzynarodowe
Triennale Grafiki w Krakowie. Ten rys biografii pre-
zentowany byt w formie multimedialnego pokazu.
Energia Profesora kierowata go w strone promocji
polskiej grafiki, byl komisarzem wystaw w Bulga-
rii, Egipcie, Finlandii, Francji, Hiszpanii, Holan-
dii, Japonii, Korei, Niemczech, Stowacji, Stowenii,
Wiloszech. Zapraszany byt do sadéw konkurso-
wych najwazniejszych imprez graficznych $wia-
ta. Inicjator i wspottwérca Miedzynarodowego
Biennale Grafiki w Krakowie, pehnil funkcje prze-
wodniczgcego, sekretarza generalnego, komisarza
generalnego. W roku 1991 powotlat Stowarzyszenie
Miedzynarodowe Triennale Grafiki w Krakowie,
ktérego byl prezesem. Pomystodawca wspoétpra-
cy miedzynarodowej International Print Network
Krakéw — Oldenburg — Wiederi. Autor programéw
i wydawnictw upowszechniajacych polska grafike,
przyjaciel artystéw. Znany i szanowany na catym
$wiecie, zmieniat oblicze wspolczesnej grafiki. Wi-
zjoner otwarty na nowe idee, swe niezwykle pomy-
sty wprowadzal w zycie.

Monograficzna wystawa w MCK w Krakowie
byla jedna z najwazniejszych wystaw programu Mie-
dzynarodowego Triennale Grafiki — Krakéw 2012.
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ZAWSZE GRAFIKA

Witold Skulicz

1. Bez tytutu, serigrafia, nie datowany,

68 x 46 cm (86 x 54 cm), fot. Szymon Bronkowski, SMTG,
wiasnos¢ Rodziny Artysty

2. Harfa, technika mieszana, nie datowany, 82 x 62 cm

3. Sic transit gloria IC, litografia, 1971,

82 x 61cm (88 x 62,5 cm), fot. Szymon Bronkowski, SMTG,
wiasnos¢ Rodziny Artysty

Ekspozycje te Jirgen Weichardt, wybitny znawca grafiki oraz kurator,
przenidst niemal w catosci do Elisabeth-Anna-Palais w Oldenburgu. Wy-
stawa oparta zostala na malarstwie, akcentujac prace bedace wyrazem
niezgody autora na niesprawiedliwo$¢, poczucie zniewolenia systemem
totalitarnym oraz pragnienie wolnosci. Grafika ,,czerpiac ze wspétcze-
snosci” dodaje ekspozycji wymiaru aktualnosci i zycia rytmem zmian
spotecznych oraz politycznych, w wirze rzeczywistosci. Dystans w cza-
sie i przestrzeni sprawia, ze prace prof. Skulicza wybrzmiewaja ina-
czej w wnetrzach oldenburskiego palacu. Wpisuja si¢ w trudna i piekna
historie Polakéw i Niemcow XX wieku.

Grafika wydawnicza i plakat byly réwniez domeng Profesora. Pla-
katy do biennale grafiki, filméw i spektakli stanowig obszerne portfolio.
Z Polskim Wydawnictwem Muzycznym laczyta go intensywna wspoét-
praca. Realizacje monumentalne obejmuja m.in. mozaiki na frontonie
Teatru Bagatela w Krakowie, kinie Wanda i kinie Apollo w Krakowie.
Ceramiczna plaskorzezba Matki Boskiej dla Kosciola Wszystkich Naro-
déw w Jerozolimie, freski w kosciele w Orzeszowie, graffiti na scianie
schroniska na Szyndzielni zostaly wykonane wg projektow artysty i z
duzym jego udziatem.

Artysta prezentowal prace na ponad 20 wystawach indywidualnych
i 80 zbiorowych w kraju i za granica. Jego grafiki i malarstwo znajduja
sie w kolekcjach Pratt Center w Nowym Jorku, Kunsthalle w Bremen,
Biblioteki Miejskiej w Oslo, Muzeum im. Allende w Hawanie, Muzeum
Narodowego w Krakowie, Poznaniu, Szczecinie, Warszawie.

Profesor Skulicz piastowat dwukrotnie stanowisko Dziekana Wydziatu
Grafiki ASP w Krakowie i pelnil funkcje kierownika Katedry Grafiki Pro-
jektowej. W pracy pedagogicznej inspirowat studentéw do przekraczania
granic sztuk i podejmowania ryzyka artystycznego. Byt pedagogiem wy-
magajacym, lecz sprawiedliwym i pozostal w pamieci tym, ktory dodawat
im skrzydel.

Zapamietam Profesora kreslacego $miale plany na przysztosc i zapa-
mietam Artyste, dla ktérego sztuka byla wspaniatym polem twérczego
eksperymetu. Przywolang cytatem przestrzenia nowej rzeczywistosci
i prawdziwych, trwalych wartosci. =

Noty o wystawach i albumie

Witold Skulicz, ,,Grafika nade wszystko...” Miedzynarodowe Centrum Kultury. 12.09 — 18.11.2012.

Wystawa w ramach Programu Miedzynarodowego Triennale Grafiki — Krakéw 2012. Wspétorganizatorzy
Akademia Sztuk Pieknych im. Jana Matejki w Krakowie, Miedzynarodowe Centrum Kultury, Stowarzyszenie
Miedzynarodowe Triennale Grafiki w Krakowie. Kurator wystawy: Monika Wanyura-Kurosad

Witold Skulicz, ,,Malerei und Grafik". Elisabeth-Anna-Palais, Oldenburg, Niemcy. 18.01 — 10.03.2013.
Wystawa w ramach Programu Miedzynarodowego Triennale Grafiki — Oldenburg 2013. Wspétorganizato-
rzy: Horst-Janssen-Museum w Oldenburgu, Sozialgericht AG Kunst in der Oldenburgischen Landschaft,
Stowarzyszenie Miedzynarodowe Triennale Grafiki w Krakowie. Kurator wystawy ze strony AG Kunst
Jurgen Weichardt.

Album towarzyszacy wystawie stanowi wybdr prac graficznych, malarskich, projektowych oraz realizacji
monumentalnych z bogatego dorobku Witolda Skulicza. Teksty podejmuja pierwsze proby krytycznego
opracowania tworczosci artysty; autorzy: Richard Noyce, prof. Jan Pamuta, prof. Jacek Purchla,

dr hab. Krzysztof Tomalski prof. ASP, prof. Adam Wsiotkowski. Kalendarium: Joanna Grabowska.

Nota kuratora na obwolucie: Monika Wanyura-Kurosad. Autor szaty graficznej: Kuba Sowiriski.
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DOROTA MILKOWSKA

Wroctawska Szkota Grafiki

0d 2009 r. grupa artystéw zwiazanych z Akademia Sztuk Pieknych im. Eugeniusza Gepperta
wystawia swoje prace pod hastem: Wroctawska Szkota Grafiki.

zy uzywajac tej nazwy wystepuja jedynie jako reprezentanci uczelni, czy tez
rzeczywiscie istnieje szczegdlna, wroclawska szkola grafiki warsztatowej?
Jesli tak, to na czym polegalaby jej wyjatkowosc?

Odpowiedzi na powyzsze pytania moze przyniesc¢ prezentacja tworczosci
artystow, ktorzy tworza trzon grupy. Naleza do nich: Pawel Frackiewicz, Jacek
Szewczyk, Przemek Tyszkiewicz, Anna Janusz-Strzyz, Christopher Nowicki,
Malgorzata ET BER Warlikowska, Anna Trojanowska, Mariusz Gorzelak, Alek-
sandra Janik, Agata Gerthen, Marta Kubiak i Barnaba Mikulowski [1].

Jesli mozna by podejs$é nieco zartobliwie do tego powaznego zagadnienia,
za najbardziej ,wroclawskiego w wyrazie” nalezaloby uznaé Jacka Szewczy-
ka. Od wielu juz lat szuka on tematéw do swoich rysunkéw i grafik, mie-
dzy innymi, posréd ,,wedut” i ,,scenek rodzajowych”, jakich dostarcza mu

WROCEAWSKA SZKOLA GRAFIKI

jego rodzinne miasto. Sg wsréd tych ,,obrazéw”: splatane w nieokreslonym
biegu szyny tramwajowe, drogi z prawa do lewa ,,obsadzone” rachitycznymi
drzewami, kamienice z trudem utrzymujace réwnowage, a pomiedzy nimi
zajeci swoimi sprawami ,,dziwni mieszczanie”, ktérych szczegdlnymi re-
prezentantami sa Breslauerzy. To zapamietani przez artyste z lat dziecigcych
zbieracze zlomu, ktérzy chodzili z wielkimi, dziwnymi, dwukolowymi woz-
kami, na ktére pakowali rézne $mieci[2]. O tym na wpot onirycznym $wiecie
Szewczyk opowiada postugujac si¢ linia, ktéra czasem zawile snuje sie, innym
znéw razem nerwowo pedzi drobnymi kreskami — w zaleznosci od przebiegu
i tempa narracji tych szczegdlnych, wylaniajacych sie czgsciowo ze wspomniern,
czesciowo z wyobrazni ,,opowiesci”. Niekiedy zasnuwa je delikatne sfumato
niepamieci, ktére na grafice zaznacza si¢ akwatintows, transparentng plamg.



Réwniez dla Christophera Nowickiego po-
ciagajace wydaje sie by¢ utrwalanie ,,podpatrzo-
nych” obrazéw i wrazen. Jednak ich dobdr, a tak-
ze wydzwiek jest zupelnie inny, niz w twérczosci
Szewczyka. Artysta z nutg filozoficznej zadumy
wreprodukuje” w swoich pracach motywy, ktére
mozna by uznad za symbole vanitas. S3 wsréd nich:
bramy, portale i zwykle drzwi, na ktérych wygla-
dzie odbily swe pietno czas i ludzkie zaniedbanie,
a takze pograzone w rozkladzie potezne maszyny
iparowozy, ktére wehlania bagnisty grunt i mrok
mezzotinty. Ta, charakterystyczna dla techniki
stosowanej przez Nowickiego, czern tla wydaje
sie miec szczegdlne znaczenie wérdéd stosowanych
przez niego znakéw ikonograficznych. Mozna ja
uznac za symbol nieznanego, takze w eschato-
logicznym kontekscie. Jej czestym towarzyszem
jest kruk — milczacy obserwator nieuchronnosci
przemijania. Co jednak moze zaskakiwa¢ — mimo
dos¢ ponurego wydzwieku, prace Christophera
Nowickiego nie wydaj
ciwnie — epatuja szczegdlnego rodzaju sp

1. Jacek Szewczyk, Administracja, 1997, rysunek, 100 x 70 cm
2. Christopher Nowicki, £ntropia lokomotywa, 2011, mezzotinta, 60 x 45 cm
3. Christopher Nowicki, /edenascie szpilek, 1999, mezzotinta, 18 x 37 cm
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Dla Mariusza Gorzelaka czarna apla tfa to prze-
strzeni otwarta i zamknieta jednoczesnie [3]. Na
zestawieniu jej z ostrym $wiatlem opisujacym
dwuwymiarowe formy artysta opiera ekspresje
swoich grafik. Przedstawiaja one niepokojace, zur-
banizowane przestrzenie, ktére powoli wizualizuja
sie, ,,przepoczwarzajac” z inzynieryjnego rysun-
ku. Zamieszkuja je ludzie i zwierzeta, ktérych
istnienie wydaje sie réwnie enigmatyczne jak
$wiat, w ktérym si¢ znaleZli. Zatrzymani w bez-
ruchu przerywajacym monotonie ich egzysten-
cji wydaja sie przejmujaco wyalienowani.

W pracach Przemystawa Tyszkiewicza czarne
tlo niewatpliwie nie jest synonimem pustki. Prze-
ciwnie — wydaje si¢ by¢ bezdenna otchianig gesto
zapeliong dryfujacymi swobodnie, fantastycz-
nymi, jak i catkiem realnymi ,,bytami”. Sa wsréd
nich rosliny, zwierzeta, ptaki, ryby i inne ziem-
skie, lub zrodzone w wyobrazni artysty stworze-
nia, a takze pojazdy i samoloty, mniejsze, uzytko-
we obiekty, budowle, konstrukcje inzynieryjne,
anawet planety. Na kolejnych grafikach widzimy
je, jak grupami wyplywaja z mroku, by na chwile
»zawisnad” w swietle tak ostrym, ze wydobywa
najdrobniejsze detale ich cial czy strukture po-
wierzchni. Szczegdlny nadrealizm, z jakim od-
twarza/kreuje je artysta, odwraca uwage widza
od ewentualnych préb rozszyfrowywania ich
znaczen. Artysta réwniez odradza podejmowa-
nie ich, wyjasniajac, Ze w jego pracach Nie chodzi
(...) 0 symbole czy znaki lecz o hybrydy aktywnie
zmienne [4].

O ile Tyszkiewicz kreuje nowe swiaty, Pawel
Frackiewicz poddaje dekonstrukeji ten istnie-
jacy realnie. Jest przy tym niewatpliwym mi-
strzem rysunku. Jego wykonywane oléwkiem
,portrety” pni drzew sa wirtuozerskim popisem
umiejetnosci oddawania wolumendw, faktur i niu-
anséw $wietlnych. Przetwarzane cyfrowo staly sie
melancholijnymi opowiesciami o nieuchronnosci
przemijania, by w kolejnych permutacjach zatraci¢
zupehie swéj anegdotyczny charakter, stajac sie
niemal abstrakeyjnymi kompozycjami, w ktérych
powidoki po monolitycznych pniach i wezlowa-
tych korzeniach drzew, pasach grudkowatej ziemi
iliniach horyzontu staja sie komponentem struk-
tur, na ktérych zestawieniach artysta buduje réz-
norodne napiecia formalne. Co szczegdlne, mimo
znacznego ,,wyabstrahowania” od stanowigcych
pierwowzoér rysunkowych ,,martwych pejzazy”,
ich cicha ekspresja nadal prowokuje emocjonalny
odbidr.

Podobng ewolucje: od analizy i reprodukeji
form stworzonych przez nature, poprzez ciag ich
transformacji, az po ostateczny wybér abstrakeji
przeszla tworezosé dwéch kolejnych wroctawskich
artystek: Anny Trojanowskiej i Agaty Gerthen.
Pierwsza z nich zaczela od wykonywanej w techni-
ce litografii serii owocow i warzyw. Stopniowo za-
interesowanie obrazowaniem przy uzyciu techniki

WROCEAWSKA SZKOLA GRAFIKI

»

zastapione zostalo przez za-
interesowanie samg techni-
ka. Prowadzac réznorodne
doswiadczenia, artystka
badata reakcje kamienia li-
tograficznego. Ich efektem
bylo powstanie ,,Owocéw
kamienia” — niezwykle
,wysmakowanych”, nie-
przedstawiajacych grafik,
o zniuansowanych war-
tosciach wizualnych, wy-
zyskujacych potencjalne mozliwoscei techniki.
Ewolucja, jaka dokonala sie w tworczosci Agaty Ger-
then rozpoczela si¢ od banalnej w swym charakte-
rze obserwacji, jaka towarzyszyla artystce — mlodej
matce — podezas codziennej czynnosci uzywania

Olbrzymia rozpietos¢
tematow, srodkow
obrazowania
i technik tworza
niewatpliwie bogaty
obraz Wroclawskiej
Szkoty Grafiki.

pralki. Inspiracja stata sig struk-
tura bebna, ktérego metalicz-
na, perforowana powierzchnia
,mantrycznie” odbijala §wia-
tlo. Odnalez¢ ja mozna w gra-
fikach, w ktérych abstrak-
cyjne struktury zbudowane
z rzedéw ciemnych punktéw,
ujetych w jasne pierscienie,
poorane s3 cieciami bialych
i czarnych linii, stanowiacych
dalekie echo blikéw swia-
tla, rozbitego na dlugie, ostre pasma. W kontekscie
genezy motywu przewijajacego sie ostatnio przez
tworczosé artystki, tytut jednej jej z prac: Wszyst-
ko plynie nabiera juz nie filozoficznego, ale zarto-

bliwego znaczenia.



Z powaga do wymowy swoich prac podcho-
dzi Anna Janusz-Strzyz. To kolejna osoba sposréd
artystéw Wroctawskiej Szkoly Grafiki, ktéra wy-
korzystuje w twdrczosci zaréwno mozliwosc sur-
realistycznego zestawienia motywéw, jak i przesy-
cania obrazu rozbudowang symbolika. Konstruujac
znaczeniowa strukture swoich prac, taczy dwa wy-
miary. Pierwszy z nich nalezy do istot realnych:
artystki, jej przyjaciél i znajomych, a takze ludzi,
z ktérymi si¢ zetknela w swoich ziemskich podré-
zach. Drugi zamieszkuja basniowe i mitologiczne
stworzenia. Lacznikiem pomiedzy wymiarami jest
zwykle jakies, obdarzone dwoista, symboliczno-
-realng natura, zwierze lub motyw. Przenikanie
sie wymiaréw nie budzi jednak zdziwienia zadnego
zbohateréw grafik. Ludzie, elfy, anioly, postaci sa-
tyréw, a nawet Mitos¢, Smier¢, Czas zyja w spokoj-
nej koegzystencji. Ich $wiat najczesciej tworzony
jest drobiazgowa kreska suchej igly, wydobywa-
jacej realnosc szczegdtéw, z ktérych kazdy walezy
o miano kompozycyjnej dominanty. >

1. Mariusz Gorzelak, Bez tytutu, 2007-2008,

linoryt, 70 x 100 cm

2. Przemystaw Tyszkiewicz, Meterologia przypadkowych
halucynacji, 2008, akwaforta, akwatinta, 67 x 94 cm

3. Agata Gertchen, Unbridled, 2011, rysunek,

170 X 340 cm

4. Anna Janusz-Strzyz, Kwiaty nocy,

2012, sucha igfa, 70 x 100 cm

5. Anna Trojanowska, Owoc kamienia_ o5, 2010,
litografia, 52 x 77 cm

6. Pawel Frackiewicz, BIALY HORYZONT — DRZEWO LEZACE
z cyklu DREWNO NA OPAt, 201, druk cyfrowy, algrafia,
litografia, rysunek odreczny, 100 x 200 cm
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Inaczej obrazy zapisuja si¢ w pamieci i inaczej
tez wizualizuja si¢ w tworcezosci Aleksandry Janik.
Jej ,foto-grafie” to nasycone nostalgia poetyckie
konstrukcje, posrednio odwotujace si¢ do zagadnien
takich jak przemijanie i natura wspomnieni. Podob-
nie jak te, ktore powoli zaciera czas i destrukeyjne
dzialanie ludzkiej pamieci, obrazy utrwalane w grafi-
kach Janik pozbawione sg kontrastéw i ostrych kon-
turéw. Odnalez¢ mozna na nich poetyckie ,,opisy”
miejsc, rzeczy lub twarzy, zobaczonych poprzez
obiektyw aparatu fotograficznego, ale takze emocii,
jakie towarzyszyly ich ,,podgladaniu”. Wrazenie, ze
artystka nie interweniuje w §wiat, ktérego fragmenty
odnajdujemy na jej grafikach, ale wlasnie z szacun-
kiem, a niekiedy z tkliwoscia ,,podglada”, jest bar-
dzo wyrazne. Widz zostaje dopuszczony do uczest-
nictwa w tym szczeg6lnym misterium, gdy w serii
grafik zatytulowanych ,, Lustra” moze zobaczy¢ wia-
sne odbicie obok zdjecia modelki w zamysleniu cze-
szacej wilosy.

Mimo ze Barnaba Mikulowski odwotuje si¢ do
stylistyki komiksu, nie pozbawia swej tworczosci
spersonalizowanego wymiaru. Ciecia, multiplika-
cje, zestawienia obrazéw o réznej skali, w tym mo-
tywoéw architektonicznych z przedstawieniami ludzi,
pozwalaja mu nie tylko odtworzy¢ wlasne przezycia,
ale takze odwola¢ sie do emocji widza, ktéry moze
dowolnie interpretowad przekaz zawarty w poszcze-
golnych grafikach, jak i dopasowywac utrwalone na
nich sytuacje do wlasnych doswiadczen.

WROCEAWSKA SZKOLA GRAFIKI

Inspiracja dla twoérczosci Marty Kubiak jest tchnaca nieco no-
stalgicznym czarem archaicznej techniki animacji seria japoriskich
filméw, ktérych gtéwnymi bohaterami byli: tréjglowy potwér Krdl
Ghidorach, ptak smierci Rodan i Godzilla. Ich postaci odnalez¢
mozna utrwalone w rastrowych zdjeciach, pochodzacych z ory-
ginalnych realizacji filmowych. Zmagania monstréow wizualizuja
sie w sitodrukowych eksplozjach koloréw, ktérych plamy $cieraja
sie w symbolicznej walce kontrastéw chromatycznych, napierajac
na siebie lub tnac ostrymi krawedziami.

Motywy, jakie odnalez¢é mozna w tworczosci Malgorzaty ET
BER Warlikowskiej, naplywaja szeroka falg z otaczajacego artystke
$wiata. Przefiltrowane przez jej szczegolng wrazliwosé, ktéra wy-
czulona jest zaréwno na hipokryzje, jak i wszelkie dzialania zmie-
rzajace do thumienia wolnosci jednostki, z pozornie chaotycznie
zestawien typograficznych i obrazkowych cytatéw z prasy lub
opakowari réznych produktéw uklada obrazkowe traktaty. Ar-
tystka pietnuje w nich zaréwno role narzucane, nie tylko jej, przez
spoleczeristwo i system, w jakim funkcjonuje, wspélezesny kon-
sumpcjonizm, ktéry potrafi uczynic towar ze wszystkiego, takze
ztzw. ,niepodwazalnych wartosci”, jak i daje wyraz buntowi wo-
bec roli oséb, wladnych, by zakwestionowaé przynaleznosc jej prac
do ,,dziel sztuki”. Wizualnie tworczosé¢ Warlikowskiej wydaje sie
najbardziej radykalna i bezkompromisowa sposréd wszystkich
twércow Szkoly. Ostre zestawienia barw, niekiedy ustepujace
miejsca wysmakowanym kompozycjom chromatycznym, drapiez-
nosc ekspresji, ktérej towarzyszy egzystencjalno-etyczna refleksja
sq immanentnymi cechami jej twdrczosci, realizujacej sie w tech-
nice linorytu, sitodruku i sitodruku na ceramice.



Olbrzymia rozpigtos$é tematéw, Srodkéw obrazowania i technik tworza niewatpliwie
bogaty obraz Wroclawskiej Szkoty Grafiki. Jakie zatem cechy pozwalaja nazwac ja Szkola
specyficznie Wroclawska? Wskazat na nie, w katalogu do pierwszej wspélnej prezentacji,
na ktdrej pojawila powyzsza sie nazwa, Andrzej Kostolowski. Cytujac Pawla Frackiewicza,
ktory stwierdza: Wobec narastajacego chaosu ikonosfery, wobec fatszywych wyboréw
estetycznych grafika (...) stanowic moze alternatywe dla oferty latwego i gladkiego
przezywania swiata [5] krytyk zauwaza, ze prezentowany punkt widzenia jest waznym
zalozeniem wyjsciowym dla kazdego z artystéw Szkoly. Dalej stwierdza: niezaleznie
od stopnia zmian w stosunku do ugruntowanych schematéw, wszyscy podejmujq eks-
peryment warsztatowy. A co najwazniejsze — nie porzucajq figuracji (czasem sq praw-
dziwie nowymi realistami) i po wroclawsku tworzq swe wielowarstwowe dziela tak, ze
mozliwosci interpretacji sq bardzo duze [6]. Przepis na Wroclawska Szkole Grafiki uzupet-
nitabym jeszcze o szczegdlna atencje do rysunku, ktéry dla kazdego z prezentowanych ar-
tystow, nawet tych szczegdlnie wyczulonych na kolor, jest podstaws artystycznej kreacji.

Kolejnos¢ nazwisk wyznaczajg daty zatrudnienia na Akademii.
wypowiedz artysty z: Kartograf pamieci, katalog wystawy Jacka Szewczyka w Muzeum Miejskim Wroctawia, Wroctaw 2006, s. 8
z credo artysty, zapis z 26 listopada 2011 r.

N

Wypowiedz artysty cytuje za: M. Ratajczak, Metaforyczne figury (o rysunkach Przemystawa Tyszkiewicza), ,,Format”, 2000,
Nr35/36,s. 27

5 P Frackiewicz, The Memory of the Future, ,,Grapheon”, 2008, 5. 78

6 A Kostotowski, Korf i mréwka (o Wroctawskiej Szkole Grafiki), [wstep do katalogu:] Wroctawska Szkota Grafiki, Wroctaw 2009

1. Barnaba Mikutowski,

Project Humanity #2, 2013,

druk cyfrowy, 100 x 56 cm

2. Marta Kubiak, Monster Zero,
2012, serigrafia, 130 x 280 cm

3. Aleksandra Janik, Lustra, druk
cyfrowy na szkle, 2011, 50 x 40 cm
4. Matgorzata ET BER Warlikowska,
Kobieta Mysii..., 2012, porcelana,
serigrafia wypalana na 860C,
farba na bazie platyny

5. Magdalena Czerniawska,
Obudzitam sie w swiecie bez
czarnych nosorozcow, 14 x 30 cm
6. Sebastian Ltubinski,

Horyzont zdarzeri V, 2011,
odprysk, akwaforta, 50 x 100 cm
7. Wojciech Kotacz, 7he Wolf Of
Gubbio, linoryt, 60 x 80 cm
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ANDRZE] P. BATOR

we wiasnej gtebi
metne i niezwykte

posréd sporej ilosci artystycznych realizacji, odnoszacych sie do jedno-

znacznie okreslonej problematyki, twérczos¢ Waldemara Masztalerza,

w moim glebokim przekonaniu, dowodzi stusznosci tezy, ze podmiotem
sztuki nie jest sama sztuka, lecz tworzacy ja artysta. Zatem zgodnie z powyzsza
deklaracja pokrétee odniose sie wylacznie do tego, co z koniecznosci subiek-
tywne, bo intymnie przezyte, ale i obiektywne na tyle, o ile jest to w ogdle moz-
liwe, bo uwzgledniajace zalozenia ideowe Autora w recepcji jego sztuki. Dobrym
uzasadnieniem dla takiego zreferowania aktu percepcji sztuki Waldemara
Masztalerza, jak mi sie wydaje, jest fenomenologiczna koncepcja przedmiotu
estetycznego, definiowana jako konkretyzacja dziela sztuki w przezyciu estetycz-
nym autorstwa Romana Ingardena. Opisane w Studiach z estetykirozréznienie
dziela sztuki i przedmiotu estetycznego pozwala na badanie tego pierwszego
niezaleznie od jego recepciji. Dzielo sztuki, jako wytwor §wiadomosci artysty,
jest zawsze niedookreslone, a tym samym generuje rézne mozliwosci okreslen,
konkretyzacji, interpretacji. To wlasnie dlatego konkretyzacje dziela sztuki
dokonywane przez odbiorce staja si¢ przedmiotem estetycznym, czyli dopiero
dzieto sztuki plus konkretny jego odbiér tworzy przedmiot estetyczny. Rzecz
jasna, ze za punkt wyjscia, poza symbolika samych obrazéw W. Masztalerza,
przyjatem dos¢ lapidarne, ale niezmiennie nasycone giebokim znaczeniem
werbalne stwierdzenia Artysty odnoszace si¢ do prymarnych motywacji
jego dzialani artystycznych, a takze, co wedlug mnie réwnie wazne, do tytu-
16w poszezegolnych prac i ich cykli (co niestety nie jest czesta praktyka, bo
wiekszo$¢ Jego prac nie zostala opatrzona tytulem). W kazdym razie slupami
granicznym wyznaczajacymi obszar artystycznej dociekliwosci Artysty sa
pojecia czasu, $wiatla i rzeczywistosci. Sadze, ze od namystu nad kategoria
rzeczywistosci nalezy rozpoczac¢ probe zajrzenia pod zewnetrze rysunkéw
Waldemara Masztalerza, racja bowiem tejze rzeczywistosci jest sam twoérca —
ona o tyle istnieje, o ile jawi si¢ w Jego sSwiadomosci.

WE WEASNEJ GLEBI METNE | NIEZWYKEE

Ogladajac dziela Artysty, odnosze wrazenie, Ze mentalne faczenie wspo-
mnianych kategorii (rzeczywistosci, czasu czy tez $wiatla) rozpoczyna sie
juz podczas podejmowania czynnosci twérczego zamystu. Sadze tak dlatego,
ze Autor doskonale zdaje sobie sprawe, Ze zaréwno concetto, jak i jego di-
segno w istocie rzeczy sa i maja pozosta¢ wylacznie obrazem ekspresji Jego
osobowosci i uzewnetrznianych wylacznie na rzecz sztuki stanéw psychicz-
nych. W kolejnych odslonach, poczawszy od cykli z lat osiemdziesiatych do
tych najnowszych, Artysta ukazywat sposoby odprawiania intymnego rytu-
alu czy raczej odmawiania osobistej filozoficzno-emocjonalnej mantry, ktéra
zuplywem lat ulega redukcji strukturalnej i sublimacji rysunkowej linii w kon-
sekwentnie stosowanych zindywidualizowanych sposobach wykorzystania po-
tencjalnych mozliwosci posiadanych przez ten srodek obrazowania. Efektem
tych zabiegéw jest, paradoksalnie, spotegowanie wrazenia ponadczasowej, bo
niezmiennie zachowanej realnosci przedstawionego motywu obrazu (ludz-
kiej sylwety, geometrycznych figur lub bryl, wyimaginowanych przestrzeni,
podzialéow plaszczyzn, zrodel i ekspansji opozycyjnych waloréw ete.) w sto-
sunku do obrazu samego ciala czy przedmiotu wystepujacego w przestrzeni.
Efektem jest widoczne w prezentowanych pracach dazenie do syntezy for-
my przy uzyciu — co warto podkresli¢ — jak najprostszych zabiegéw, mimo
pozornej dekoracyjnosci sSrodkéw, charakterystycznych dla rysunku. I tak
oto stajemy w obliczu dziel, ktére sytuuja si¢ w opozycji wzgledem tego, do
czego jestesmy przyzwyczajeni w obcowaniu z obrazami obiektywnie danej
nam rzeczywistosci — zdroworozsadkowe, linearne odczucie formy przed-
miotéw i czasoprzestrzeni, w ktérej sie znajduja, zostalo w rysunkowych ob-
razach Masztalerza zaklécone, w nastepstwie uzytych sposobéw abstrahowania
od tego, co zbedne, bo jednostkowe. Rysunkowe przedstawienia plastycznych
syntez rzeczywistosci przedmiotowej, a $cisle rzecz ujmujac, tejze rzeczywisto-
$ci pozoréw, zaowocowaly czyms, co mozna by nazwac jej wyciszeniem lub za-
slonieciem. Podejrzewam, zZe podobnie ma si¢ rzecz z innym, w ostatnich latach
coraz czesciej wystepujacym bohaterem obrazéw Masztalerza — ze swiatlem.
Mam nadzieje, ze nie dokonam naduzycia wynikajacego z tak zwanej nadin-
terpretacji, ale pelna warto$c uzytego przez Artyste terminu ,,swiatlo”, w kon-
tekscie jego manifestacji w rysunkach (nie tylko tych, wlasnie tak zatytulowa-
nych), to raczej ta warto$¢, ktérg skrywa termin claritas, bedacy kategoria
fundamentalna dla estetyki Tomasza z Akwinu. Claritas w ujeciu Tomaszowym
oznacza blask, blysk, a w sensie dostownym color nitious — blyszczaca farbe;
lub blask cnoty — claritas et pulchritudo virtuti. Przywotujac termin caritas,
Tomasz w zadnym wypadku nie laczy go z jasnoscia czy tez swiatlem, chodzi
mu o blask cielesny i duchowy, a zatem o wyglad, dodajmy gléwnie o wyglad
zewnetrzny. Jakosc¢ ta zatem moze by¢ wiazana z zewnetrznym wymiarem
pozujacych artyscie rzeczy, ktére zamienione w symbol odsytaja widza do
skrywanej przez siebie rzeczywistosci.

Artysta zatem wycisza lub eksponuje pewne aspekty konstruowanych przez
siebie obrazéw po to, by na ich miejsce, w mentalnej ich konkretyzacji, mogly
sie pojawic inne, bardziej dla nich istotne. Zaslania zatem, zeby odslonic rzeczy
istany bardziej zasadnicze, a z natury swojej ukryte, i powotuje do istnienia
$wiaty, ktére realnie nie moglyby zaistnieé, a co za tym idzie, ich widokéw



nie mégiby zobrazowaé rysunek, ktéry powstat
z innych powodéw niz on sam — jako wyraz po-
stawy kontemplacyjnej. Chce przez to powiedziec,
ze stuzebnosc tych rysunkéw wyczerpuje sie na sa-
mym gescie rysowania, ktére jest, jak sig, niestety,
okazalo, zakoniczonym juz procesem notacji i do-
kumentacji nie tego, co przedstawialo, ale tego, co
skupialo sie w jednosci przezycia intelektualnego
iemocjonalnego, a wiec w ostatecznym rozrachun-
ku bylo wyzwoleniem od uzalezniajacej zewnetrznej
funkcjonalnosci.

Mysle tak, bo wypracowany przez Artyste sys-
tem znakéw oraz sposéb uzycia rysunkowego medium pozwala widzo-
wi na porzucenie podstawowego, linearnego odczucia czasu na rzecz
specyficznej syntezy elementéw wspomnianej linearnosci, czasu
przeszlego, terazniejszego i przysztego uobecnionego w obrazowanych
symbolach abstraktéw. Wyjscie poza linearnos¢ odczucia czasu, probe
ustanowienia na potrzeby wlasnej pracy innej sfery czasowej, ktéra
definiuje aktualne i niezmienne ,,jest”, uwazam za kluczowy zabieg
Artysty, a manifestuje si¢ on stworzeniem czego$, co na wlasny uzytek
nazwaltbym kreowaniem obrazu, jakim jest autoportret mentalny za-
warty w obrazie o tematyce introspekcyjnej, ktéra ma o tyle sens, oile
jest doswiadczeniem antropologicznym. Postuze si¢ tu stowami Rainera
Marii Rilkego: [...] we wlasnej glebi metne i niezwykle [ 1] — ta metna
iniezwykla glebia egzystencjalna wyzwala nostalgie za przemijajacym

istnieniem; i nie jest tu w ogéle wazne, w jakim konkretnym momencie

zostalo ono utrwalone, bo cykle Waldemara Masztalerza sa traktatem
o czasie jako takim, a nie o jego momentalnych przedzialach, maja
swdj paradygmat w twoérczosci, o ktérej stanowi przekonanie, ze ry-
sunkowa notacja z jednej strony jest analogicznym zapisem wzietych
ze $wiata jego abstraktéw, ktdre podlegaja réznorodnym interpreta-
cjom, z drugiej zas zalozenie, Ze specyficzne dla rysunku srodki wyrazu
plastycznego moga stuzyc¢ zaréwno estetyce obrazu, jak i pozwalaja
na ukazywanie niedostrzegalnych badz nowych jakosci obrazowanej
materii, ale i uwiklanemu w historie tejze materii indywiduum. Tak-
ze decyzja o rezygnacji z aspiracji obrazowania §wiata jako wartosci
stalej, niezmiennej i absolutnej na rzecz tworzenia jej upodmioto-
wionych wizerunkéw przy uzyciu autorskich srodkéw wyrazu ar-
tystycznego taka mozliwosc otwiera. Wiasnie dzigki temu Waldemar
Masztalerz w swoich artystycznych dociekaniach nie zadaje pytan
o charakterze szczegélowym, ale jak najbardziej uniwersalnym — nie
pyta, ktora jest (lub byla) godzina, a podnosi kwestie czasu, jego na-
tury, za$ zobrazowane przez Artyste postaci (z cykli pochodzacych
z lat osiemdziesiatych, a w latach pézniejszych idealne w propor-
cjach bryly lub figury) referuja réwnie symbolicznie swoja historie,

1 Rainer Maria Rilke, Spiew jest istnieniemn, Wydawnictwo Uniwersytetu Wroctawskiego,
Wroctaw 1994, 5.62

Waldemar Masztalerz,

1. Piramida, 1997, pidro,
tusz, karton, wys. 70 cm
2. Piramida, 1997, pidro,
tusz, karton, wys. 70 cm
3. Bez tytutu, tryptyk,
2006, pidro, tusz, karton,
70 X 300 CM

co kazde jedne ludzkie losy lub istotnie uzasad-
niajace jej (tejze historii) idee. Dzieje sie tak, po-
niewaz zasadnicze znaczenie konkretu w procesie
tworczym Autora nalezy rozumiec jako przedsta-
wienie sposobéw, w jaki jednostkowy przedmiot
dany w spostrzezeniu, wyobrazeniu i przypo-
mnieniu uzyskuje status wyznaczony w akcie
intencjonalnym. Dla Waldemara Masztalerza jest
oczywiste, ze umyst posiada zdolnosé¢ przedsta-
wiania sobie samemu obrazéw, natomiast ob-
razy sa przedstawieniem czego$, co symbolizuje
inng rzecz. Obraz zatem na zasadzie podobieristwa
bedzie stanowic¢ odniesienie do konkretnego przedmiotu, referujace-
go samego siebie, ale tez, bedac odtworzeniem rzeczy, symbolizowac
bedzie co$ zgola innego niz rzecz sama. Podejrzewam zatem, ze rysun-
ki Artysty dla Niego samego sa sila rzeczy raczej lustrem, w ktérym
postrzegat odbicie swojej cztowieczej kondycji, niz obiektem obiek-
tywnej percepciji, a w koricowym rezultacie miejscem, w ktérym roz-
wijal wlasna, niemajaca od tego momentu poczatku i korica opowies¢
niosaca z soba nieoczekiwane przestrzenie interpretacyjne. Na sens
tych dziel sktadaja si¢ samoznaczace czyste pojecia zréznicowanych
ontologicznie rzeczywistosci: podmiotu i jego aktéw intencjonalnych.
I chociaz juz w pierwszym ogladzie daja si¢ spostrzec wszystkie ele-
menty budujace strukture obrazéw, co bardzo wazne — o rozpozna-
walnej z poprzednich serii prac stylistyce, to, jestem o tym przekona-

ny, odczuwamy pokuse kolejnych wgladéw w obraz, przeczuwajac, ze
splatane czesci tych kompozycji funkcjonuja takze pod ich zewnetrz-
ng warstwg utkana z elementéw rysunkowej struktury obrazu. Widz
intuicyjnie czuje, ze przekaz tych obrazéw skrywany jest gdzies pod
powierzchnig dostrzeganych warstw subtelnych znaczen. Mam wra-
zenie, ze tak jak najbardziej czytelne w percepcji rysunkéw Waldemara
Masztalerza jest doswiadczanie tymezasowosci i kruchosci ludzkich
loséw, tak réwniez postrzegane jest przemijanie niektérych z wartosci.
Wreszcie uswiadomienie sobie mozliwosci wlasnego nieistnienia zmu-
sza nas do stwierdzenia, Ze cala nasza realnos¢ stanowi jedynie epizod
fazy czasowej, w jakiej przyszto nam si¢ okreslié. Istota czasu okazuja
sie by¢ jego paradoksalne rzady — wszystko, co istnieje, ogranicza-
ja ramy terazniejszosci, lecz ta nie pozwala istnie¢ temu, co obecne,
bowiem nowa i ciagle nowa terazniejszos¢ poszerza granice niebytu
przeszlosci. W centrum tych zdarzen znajdujemy si¢ my sami — bedac
miedzy przeszloscia a przyszioscia, sytuujemy si¢ miedzy tym, co juz
nie istnieje, a tym, co dopiero moze stac si¢ rzeczywistoscia. Wlasnie
za taki wizualny dyskurs winien jestem Artyscie stowa wdziecznosci
izapewnienia o kolezeriskiej pamieci. =

Waldemar Masztalerz (ur. 2 czerwca 1960 roku w Poznaniu) byt profesorem tytularnym
na Uniwersytecie Artystycznym w Poznaniu, z ktérym zawodowo zwigzany byt od roku 1987,
od 2003 roku petnit funkcje kierownika XIll Pracowni Rysunku. Zmart 30 grudnia 2012 roku.
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Rekq diabta rysowane

»Tylko dla moich oczu” Olafa Brzeskiego

pt. ,, Tylko dla moich oczu”.

Ekspozycja ta jest kolejna odstona wieloetapowego projektu, ktérego pierwsza
cze$¢ — pod nazwy ,,Upadek czlowieka, ktérego nie lubi¢” — mozna bylo ogladaé w opol-
skiej Galerii Sztuki Wspélezesne;j.

Tylko dla moich oczu to wielowatkowa opowies¢ o prywatnym, wewnetrznie wykre-
owanym $wiecie widzianym oczami artysty, ktéry w obecnosci widza stara sie zglebia¢
mroczng strong natury ludzkiej. Poszukujac w sobie cech ztowrogich, eksploruje nie

D 017 lutego w galerii BWA Awangarda mozna bylo ogladaé wystawe Olafa Brzeskiego

do korica znana i niekoniecznie lubiang sfere wlasnego jestestwa, ukazujac nam przez
to wypierane przez $wiadomos¢ cztowieka uniwersalne, niechciane prawdy. W tekscie
do wystawy Stach Szablowski zaznaczyl, ze ekspozycja ta traktuje o bestialstwie i o agresji,
pozadaniu, przemocy, wstydzie, sile i strachu przed slaboscia [ 1 ]. T oczywiscie, nie mozna
sie z tym stwierdzeniem nie zgodzié, jednak — paradoksalnie — pierwszym odczuciem,
ktére rodzi si¢ w trakcie ogladania wystawy nie jest jej symboliczny wydzwiek, a fa-
scynacja zastosowanymi w prezentowanych realizacjach czysto formalnymi srodkami
— przez co sama analiza w kierunku interpretacyjnym zsuwa si¢ na nieco dalszy plan.
By¢ moze wynika to z celowego zamierzenia artysty, ktéry stopniowo chce odkrywaé
przed widzem prywatny sposéb percepciji, poczatkowo ukazujac mu jedynie zwizualizo-
wany proces tworczy — ktory przeciez nieustannie do§wiadczany przez artyste-kreato-
ra, w rzeczywistosci jest stanem dla odbiorcy niemalze niedostepnym. Mozna wiec uznaé,
ze Olaf Brzeski — poprzez charakter swoich prac — niejako wprowadza nas w arkana wie-
dzy tajemnej, dzigki ktérej blizszy staje si¢ sposéb myslenia o obiekcie, jak i samej kre-
acji, wiaczajac w to takze stan niemocy twoérczej czy tez nie do korica pozadanych mysli
iuczué. Nie bez znaczenia dla pelnego wydzwieku wystawy jest réwniez to, iz duza czesé
zaaranzowanych przez artyste sytuacji — czy to naprawde, czy tylko w domysle — roz-
grywa sie¢ w pracowni. Umiejscowienie to i osadzenie prac w konkretnym kontekscie
umozliwia ukazanie owej skomplikowanej drogi, ktéra musi przebyc¢ mysl, aby pojawit sie
chwilami tak pozadany stan napiecia twoérczego. I w zasadzie w wielu momentach czuje
sie to, co Brzeski méwi o ekspozycji: Ten projekt to powrdt do takiej klasycznej rzeczy,

1 Stach Szabtowski, Tylko dla moich oczu, wstep do wystawy (druk informacyjny)

REKA DIABLA RYSOWANE — TYLKO DLA MOICH OCZU OLAFA BRZESKIEGO

Olaf Brzeski

1. Upadek cztowieka, ktdrego nie lubie,

obiekt przestrzenny, stal malowana, 2012

2. Autoportret, braz, 2012

3. 999, obiekt przestrzenny, stal malowana, 2012
Fot.1-3 © K. Wrobel



jaka jest studium: artysta, a na przeciwko model, obiekt, zjawisko. Prd-
ba przedstawienia, pokazania, jakimi pokretnymiiodlegtymi sciezka-
mi meandruje nasza podswiadomosc. Chee pokazac, zrekonstruowac
moment tego, co banalnie nazywamy natchnieniem| 2 |.

Najlepszymi przykladami ilustrujacym te mysl sa realizacje pt. Upa-
dek czlowieka, ktdrego nie lubie oraz 999, ktére w dosadny, chwilami
destrukcyjny sposéb opisuja towarzyszace artyscie réznorodne stany
emocjonalne. Upadek czlowieka, ktérego nie lubie (stal malowana, DVD
8, 2012) to opowies¢ o niemocy twérezej, o chwili, kiedy przychodzi
kryzys i zaden bodziec zewnetrzny nie jest w stanie pobudzi¢ umystu czy
tez wyobrazni do pracy. Jest to zapis procesu, w ktérym razem z arty-
sta doswiadczamy powolnie rodzacego sig, inspirowanego nienawiscia
do innego cztowieka konceptu. Krétka, bo oSmiominutowa projekeja
filmowa, thumaczy nam — odbiorcom — przed jak duzym wyzwaniem
intelektualnym stoi ar-
tysta przystepujacy do
pracy i jak wielka moc
kreacji, a tym samym
urzeczywistniania Swia-
téw posiada. W realiza-
cji tej do zobrazowania
niekomfortowego stanu
Olaf Brzeski postuzyt sie
doskonale znanym z li-
teratury motywem fau-
stycznym, zréwnujgc
sie przez to do zaprze-
dajacego dusze diablu
doktora Fausta, ktéry
za wszelka cene pragnie
osiagnac niedostepna dla
niego istote poznania.
Wykonujgca szkic reka
nie jest tu juz reka arty-
sty-cztowieka, a narze-
dziem diabelskiej istoty,
ktéra kreuje zblizajacy
sie kres istnienia zniena-
widzonego cztowieka. Motywem gléwnym stal si¢ tu nielubiany przez
artyste sasiad, ktéry przy uzyciu jezyka sztuki, zostat doprowadzony do
tytulowego upadku. Pracy tej towarzyszy naturalnej skali obiekt rzez-
biarski, ktéry stanowi wierne — acz catkowicie przestrzenne — odwzo-
rowanie wykonanego wezesniej szkicu. W realizacji tej zachwyca iluzja,
dzialajaca niejako wbrew prawom naszej percepcji. Obiekt tréjwymiaro-
wy, chwilami staje sie dwuwymiarowym, twardy material udaje subtelny
$lad pozostawiony po cienkopisie. Nawet cieni zostal tu wyeliminowany.
Podobna sytuacja ma miejsce w przypadku drugiej, ustawionej naprze-
ciw instalacji, ktéra zatytulowana jest 999 (stal malowana, DVD 7’1,
2012). Nazwa zapewne nieprzypadkowa, odnoszaca sie do odwréconej
diabelskiej sily, ktéra poprzednio naklonila artyste do niszczycielskich
dziatari. 999 poswigcona zostata procesowi odwrotnemu, niejako checi
cofniecia wydarzen i ozywienia usmierconej w poprzedniej pracy postaci.
I tak, jak zyczenie Smierci — dzigki mocy, ktéra posiada twoérca — zo-
stato spetnione, tak teraz przyszedt czas na zrehabilitowanie sie. Arty-
sta zaréwno w pracy filmowej, jak i przestrzennej instalacji, podejmuje
prébe ocalenia czlowieka, ktéra — na filmie — ziszcza si¢ w momencie
przyjazdu karetki. Obiekt rzezbiarski ukazuje jedynie moment reani-
macji, sylwetke — w domysle — artysty, nachylajacego si¢ nad cialem
usmierconego — by¢ moze — sasiada.

Nie sa to jedyne przyklady, w ktérych Brzeski ukazuje nam pro-
ces wlasnego myslenia, a w zwiazku z tym takze przenoszenia/utrwa-
lania koncepcji artystycznej w formie schematycznego, pobieznego

2 Cyt. za http://www.galeriaopole.pl/pl/olaf-brzeski-upadek-czlowieka-ktorego-nie-lubie (Stan
216.02.2013)

szkicu. Mamy tu rysunkowe portrety przydroznych prostytutek (Gala,
E-65, cienkopis, 2012; Silvia,77, tusz, 2012; Weronika, 94, tusz, 2012), jak
i wielkoskalowe konstrukcje przestrzenne, w ktérych Brzeski idzie nieco
dalej — pierwotne szkice przenosi do $wiata tréjwymiarowego, prezen-
tujac je nam w formie monumentalnych szkieletéw konstrukeyjnych.
Poczatkowo nie do korica wiemy, co owe kompozycje wlasciwie przed-
stawiaja — na szczescie z pomoca przychodza nam opisy, ktére w przy-
stepny sposéb thumacza zaaranzowane sytuacje. I nagle dowiadujemy sie,
ze w jednej z sal usytuowany zostat palacy haszysz, postawiony wilasnie
do pionu Franciso Thorburn (Francis i haszysz, stal malowana, braz,
2012), a w drugiej grupa dwoch agresywnych, walczacych ze sobg mez-
czyzn (Z milosci do kobiety, stal, aluminium malowane, 2012). W przy-
padku tej drugiej realizacji kompozycja jest dynamiczna i ewidentnie
naczelna role odgrywa w niej ruch. Dlatego tez interesujacym jest fakt,
ze Brzeski odwoluje sie
— jak i tez rozpoczyna
dialog — do czesto po-
dejmowanego w okresie
futuryzmu zagadnienia
symultanizmu — do-
skonale obrazowane-
go w rzezbie pt. Synteza
ludzkiego dynamizmu
Umberto Boccioniego.
U wroclawskiego ar-
tysty nie chodzi jednak
o porzadek, lecz o chaos.
O pewng forme destruk-
¢ji. Jak czytamy w opisie
do pracy: Nadnatural-
nych rozmiardw figury
dajq pokaz meskiej sity,
ta jednak podszyta jest
slabosciq:  stomiana
anatomia zapasnikow
jest filigranowa i deli-
Py katna, a przedstawie-
nie bdjki to nieledwie
ztudzenie, gotowe rozwijac sie, kiedy opadnie wzniecona przez artyste
zawierucha [3].

Pomimo tego, ze wlasciwie kazda z zaprezentowanych na wysta-
wie realizacji posiada w sobie duzy tadunek emocjonalny i w doskonaly
sposéb oddziatuje na widza, to i tak odnosze wrazenie, Ze kluczem czy tez
czynnikiem konstytuujacym cato$c jest jedna, mata, acz bardzo symbo-
liczna, praca rzezbiarska pt. Autoportret (braz, 2012). Na pierwszy rzut
oka jest to zwykly, niewielkiej skali akt meski przypominajacy w formie
klasyczne bozzetto badz tez akademickie studium postaci. Wykonany
z niepatynowanego brazu, o lekko zachwianych proporcjach i przeryso-
wanych fragmentach, ustawiony jest na wysokim postumencie, dumnie
prezac si¢ w pozie antycznego kontrapostu. W pierwszym momencie —
niemalze mimowolnie — dostrzegamy nieproporcjonalnie duze genitalia,
jak i uwydatniony, dlugi nos i nie zdajemy sobie sprawy, ze drwigcym
okiem spoglada na nas sam artysta, ktéry w sprytny sposéb postuzyt sie
tu figura krnabrnego i niepostusznego Pinokia, w metaforyczny sposéb
odnoszac nas do motywu klamstwa. Czy wigc artysta chce nam opowie-
dzie¢ wlasng historig przy pomocy obtudy, zafalszowania i iluzji? Czy
tez w figlarny, ale tez niepokojacy sposéb wprowadzic nas do nieznanej
dla odbiorcy przestrzeni kreacji artystycznej, w ktérej §wiat i surre-
alistyczne wizje rzadza sie wlasnymi prawami? A moze stara sie nam
przekazaé¢ — zahaczajac posrednio o §wiat jaskini platoriskiej — istote
sztuki, w ktorej kryje sie ztudna prawda/odbicie idei? Na te pytania kazdy
musi znalez¢ odpowiedz sam, jednak jedno jest pewne — Olaf Brzeski
niczym przystowiowy krél staje przed nami nagi. Pokazuje nam to, czego
nasze oczy nie widza, a moze takze to, czego nie jest w stanie sam — bez
naszej pomocy — dojrzeé. ®
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m bardziej nauka rozwija sie, tym bardziej podwaza to, w co
| dotychczas wierzymy, ze znamy, np. rewolucja w $wiecie opieki

zdrowotnej jest postulat Anne Wojcicki z kalifornijskiej fundacji
23andMe, aby kazdy czlowiek zbadal swoje DNA. Wiedza o nas,
o naszym zdrowiu zaczyna si¢ na poziomie wynikéw testéw badan
chromosoméw. Nasze zycie blyskawicznie si¢ zmienia w efekeie
ewolucji technologicznej i merkantylnego marketingu. Postawa

»mie¢” zastepuje ,,by¢”. Sensu zycia trzeba szukac, rozmyslajgc

o smierci i zlu we wszystkich jego przejawach —napominat pod
koniec zeszlego wieku Luc Ferry. Czy sztuka nowych mediéw bierze
pod uwage to napomnienie, czy tez zagubila sie w entuzjastycznym
zachwycie nad technicznymi gadZetami? Jaka forme powinna miec
sztuka wierna tej refleksji, chocby w odniesieniu do tradycji np.
wanitatywnych obrazéw Pietera Claesza — ta polaryzacja w kon-
tekscie produkeji festiwali eksplorujacych ,,jak” artysci krytycznie
uzywaja nowej technologii jest intrygujaca.

o




PRIX Ars Electronica 2012

w poszczegolnych kategoriach

GOLDEN NIKE W KATEGORII MUZYKA ELEKTRONICZNA

Jo Thomas jest kompozytorka muzyki elektronicznej mieszkajaca w Lon-
dynie, gdzie tworzy i uczy na University of East London inzynierii dZzwieku
i kompozycji. Jej obecne dziela powstaja gléwnie z mysla o systemach wielo-
glosnikowych, a jej zainteresowania zwracaja sie ku starym technologiom —
nagrywa plyte winylowa i korzysta z analogowych tasm magnetofonowych.
Jej kompozycja Crystal sound of a synchrotron, nagrodzona Golden Nike, jest
38 min. utworem elektroakustycznym na system glosnikowy 5.1. Ten utwoér
to klasyczna muzyka elektroniczna majaca wlasng strukture rozwijajaca sie
zaréwno w czasie, jak i przestrzeni. Czysto elektroniczny dzwiek, niekojarza-
cy sie z zadnym realnym zdarzeniem, ma wiasng sie¢ pulséw, minirytmoéw,
stwarzajaca sugestywny obraz nieustannej ewolucji — cykli immanentnych
przeksztalcen. Stechnicyzowany bank impulséw, zageszezen, naglych zwrotéw
akeji dZwiekowych weigga w intensywna kontemplacje elementarnych czesto-
tliwosci akustycznych. To, co mocne, intensywne, bliskie, zamienia si¢ w cos,
co jest wiotkie, minimalistyczne muzycznie, odplywajace bezwolnie w gle-
bie ciszy. Fonosfera otwartych przestrzeni, logika pomylek, esencjonalnosé
przypadku, oddzialujacy na wyobraznie tembr dZzwieku, prowadzenie nar-
racji wielowatkowo i wieloplaszczyznowo, enoidalne drony tla versus ,,po-
siekany” dzwigk z pierwszego planu — wszystko to sprawia, ze operowanie
takimi przeciwienistwami buduje magnetyczna aure jej utworu i wprowadza
oszolomionego bogactwem wrazen shuchacza w kontemplacje szmeru na gra-
nicy ciszy.

GOLDEN NIKE W KATEGORII ANIMACJA

Przez wielu historykéw kina klasyk Rear Window (Okno na podworze)
Alfreda Hitchcocka jest uznawany za najbardziej perfekcyjnie skonstruowa-
ny montazowo film, jaki kiedykolwiek powstal. To jest czysta produkcja na
stole montazowym, ktérej oczywiste przestrzenne ograniczenia jednoczesnie
badaly i negowaly nadrzedna role kamery. Fabula filmu jest powszechnie zna-
na: zawodowy fotograf zlamal noge, odzyskujac zdrowie w swoim mieszka-
niu w Greenwich Village, spedza czas na podgladaniu sasiadéw w kamienicach
z przeciwnej strony podwoérka przez jedyne okno swojego mieszkania. Zaczy-
na w pewnym momencie podejrzewac, ze w jednym z kilkunastu mieszkan,
ktore obserwuje, mezczyzna zamordowal zone. Rozpoczyna wlasne sledztwo,
ale bedac unieruchomionym na wézku prosi o pomoc przyjacictke i pielegniar-
ke. Z ich rozméw rezyser tka pajeczyne inwigilacji. Jaun Luc Godart skomen-
towal ten film, méwigc, ze z niego nie zapamietuje sie szczegéléw narracji, lecz
tylko przestrzenne i architektoniczne uklady wewnatrz kadréw. Problem ten byt
analizowany przez krytykéw az do granic mozliwosci, lecz nigdy nie zostat zana-
lizowany tak jak w animacji Rear Window Jeffa Desona. Uzywajac jedynie pro-
gramow Affter Effect i Photoshop, skondensowat dzieto Hitchcocka do trzech
zapierajacych dech minut. Jego kolaz jest calkowicie identyczny z materialem
z filmu — zdarzenia dramatyczne, sceny pomiedzy protagonistami, ikoniczna
panorama z okna. Sceny sg pociete schludnie i wzbogacone réznymi efektami
tak, aby zostalo osiagniete najwieksze podobienistwo z istota narracji oryginalu
— ogladanie zdarzen z jednego punktu — punktu patrzenia gléwnego bohatera.

GOLDEN NIKE W KATEGORII SZTUKA INTERAKTYWNA

Instalacja Timo Tootsa Memopol — 2 jest maszyna spolecznosciows, kto-
ra mapuje pole informacyjne gosci odwiedzajacych galerie. Kiedy dokument
identyfikujacy osobe widza zostanie zeskanowany, wéwczas maszyna-program
zaczyna zbieranie informacji o niej z miedzynarodowej, internetowej bazy da-

nych osobowych. Informacje te sa nastepnie wyswietlane publicznie na duzym >

(4]

1. Julian Oliver,
10Q3A Paint

2. Seiko Minami,
Desire of Codes
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1. Kim Asendorf, £xtra File
2. Olga Grahikova, Spam, Porn and Bodily Computation
3. Vanessa Gageos, Logy performance

ekranie instalacji. Nazwa instalacji odwoluje sie do orwellowskiej koncepciji
Wielkiego Brata. Przez ostatnie dekady technologia zmienila sposoby inwigilacji
obywateli. Surfujac po internecie, placac karta bankowa, dzwoniac z komor-
ki, wszedzie zostawiamy swoje digitalne slady. Internet i portale spolecznoscio-
we zbieraja i dostarczaja wiele informacji personalnych i image osoby nie jest
juz tworzony wylacznie przez jego lub jej fizyczne pojawianie si¢ w miejscach
publicznych. Ukryte sprawdzanie oséb stalo sie rutyna.

Autorzy instalacji Memopol — 2 pochodza z Estonii, kraju, ktéry stoi na
czele digitalnego sposobu zbierania informacji o obywatelach. Uzywane sa tam
od dziesigciu lat cyfrowe dowody osobiste i budowana jest powszechna baza
danych o obywatelach. Na paristwowym portalu obywatele moga przeglada¢
swoje dane, poczawszy od zapisanych recept po szkolne egzaminy, od podat-
kéw po mandaty drogowe. Internetowy interfejs strony posiada przyjacielski
i budzacy zaufanie wyglad. Memopol— 2 jest kontrastem wobec tego status
quo iuzywa przeciwnej estetyki. Jego interfejs jest wyolbrzymiony i nieladny,
ciemny i przerazajacy. Projektuje terazniejsza technologie w retro-futurystycz-
ne czasy. Narzedzia kontroli z noweli Rok 1984 sa juz tutaj, lecz pytaniem jest
jak, jak my ich uzyjemy. W czasach pokoju te narzedzia dodaja duzo komfortu
do codziennosci, lecz co stanie si¢, gdy polityczny wiatr zmieni kierunek —
to proste pytanie artysci kieruja do wyobrazni widzéw.

GOLDEN NIKE W KATEGORII HYBRYDOWA SZTUKA

Na naszej planecie istnieja wyszukane systemy produkcji tasmowej
i to bynajmniej nie wykreowane przez cywilizacje ludzka. Natura stworzyta
biologiczne techniki produkeji masowej w réznorodnych dziedzinach daw-
no przed pojawieniem sie czlowieka. Ostatnimi laty odkryto niektére z tych
operacji. Poniewaz natura jest bardziej wydajna niz ludzie, przemyst naukowy
skoncentrowal si¢ na réznorodnych procesach biologicznych, ktére moglyby
by¢ wykorzystywane dla ludzkosci. Wizja tych dziatan jest taka, ze ,,maszyna
biologiczna” moze skutecznie przeja¢ wiele operacji obecnie wykonywanych
przez przemysl, i to przy mniejszych naktadach finansowych i mniejszych za-
nieczyszczeniach srodowiska.

Intrygujacy projekt Joe Davisa Bacterial Radio kieruje si¢ do takiego wlasnie
sposobu patrzenia na biologie i technologie. Radio krystaliczne jest podsta-
wowym obwodem rezonansowym potrzebujacym tylko indukcyjnosci, po-
jemnosci i radiowego ,,krysztalu” — pélprzewodnikowego mineratu. Znajac
zycie, wiemy, ze przemyst nie skonstruuje nigdy radia, ktére mozna by samemu
zlozy¢, a potem rozebraé i unowoczesniac.

Jednym z poziomdw znaczeni w projekcie Bacterial Radio jest witruwiari-
ski postulat, ze arty$ci musza rozszerzacé istniejaca wiedze. Wspdlezesni fizycy
teoretyczni odkryli, ze bakteria moze transmitowac fale elektromagnetyczne.
DNA moze dziala¢ jak antena. Rézne gatunki majg rézne dtugosci DNA w swoich
chromosomach. Ich dlugos¢ determinuje dtugosc fali.

Wiosng 2011 r. Davis skonstruowat plaski obwdd elektryczny w naczyniu
Petri. Obwdd zostat nastepnie przeniesiony do zelu polydimethylsiloxane.
Dodane zostaly komérki zarodkowe, aby obwdd samodzielnie rozrastat sie.
Uzyto do tego modyfikowanej komorki e-coli silicatin, 1 — proteina znajdujaca
sie w wielu organizmach morskich, ktére uzywaja salicatein do polimeryza-
cji silica, aby stworzy¢ substancje eudoskeletons i exoskeletons o fantastycz-
nej réznorodnosci form. Gen silicatein uzyty w Bacteria Radio zostal wy-
izolowany z wody morskiej. W efekcie eksperymentu Davisa genetycznie
modyfikowane mikroby zostaly polaczone kabelkami w elektryczny obwdd,
anazewnatrz z antena, uziemieniem i stuchawkami.

www.youtube.com/watch?v=ItrT4UHgrdc
www.youtube.com/watch?v=dw4YlJ5zdaw
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TRANSMEDIALE 2013

BWPWAO — Back When Pluto Was A Planet to motto tegorocznego festi-
walu. Los Plutona, tego ciata niebieskiego, ktdére zostalo pozbawione swego
statusu planety w 2006 r. natchneto animatoréw 26. transmediale do konty-
nuowania w nowy sposob badan nad tym, jak rozwdéj technologiczny i ostat-
nie odkrycia naukowe wplywaja na kulture i sztuke. Nowa wiedza sprawia, ze
bywamy zmuszeni radykalnie przeklasyfikowac znane rzeczy.

INSTALACJA

W kooperacji z Raumlabor artystyczny kolektyw Telekommunisten i Baruch
Gottlieb stworzyli instalacje OCTO — P7C — komunikacyjna platforme, ktéra
transformuje i jednoczesnie parodiuje pryncypia cyfrowego networku poprzez
analogowy, pneumatyczny system doreczania. Sieé rur rozwieszona w calej
kubaturze dwupietrowego foyer pozwalata widzom na zapakowanie do pusz-
ki informacji (przedmiotu) i przestanie jej, metoda wydmuchania sprezonym
powietrzem, do odbiorcy do dowolnej z siedmiu stacji w tej sieci. W idei tego
dziela widac zarys utopii komunikacyjnej — sie¢ rur opasujaca Ziemie, aby
przesyla¢ nimi fizyczne obiekty. Umieszczona réwniez w miejscu publicznym
instalacja ReFunct Media zachwycala latwoscia, z jaka autor Benjamin Gaulou
splétl szeregowo ze sobg kilkanascie zezlomowanych urzadzen elektronicz-
nych m.in. kamery analogowe, rozebrane telewizory w dzialajaca, chaotyczna
strukture obrazu i dzwigku elektronicznego.

WYSTAWY

Trzy duze wystawy pod wspélnym tytulem ,, The Miseducation of Anya Ma-
jor”, bohaterki reklamy z 1984 r. pierwszego MacIntosha, dotyczace uzycia
i rozwoju wspétezesnych mediéw przebiegly pod mottem Nam June Paika, ze
to co bardziej edukacyjne jest bardziej estetyczne, a co bardziej estetyczne
jest bardziej edukacyjne i oraz Jaquesa Ranciere: Kto naucza bez emancypo-
wania, osmiesza.

Pierwsza, grupowa wystawa ,, Tools of Distorted Creativity” zaprezento-
wala serie wspolczesnych prac, ktére rozszerzaja idee programowania i jego
mozliwosci zastosowan tworczych w niekonformistyczne oraz dysfunkejonalne
obszary. Uwolnienie si¢ od pasywnosci i homogenizacji przez wizualne od-
wrdcenie, wyzwala proces rekonfiguracji obiektéw medialnych i ich relacji.
W ramach wystawy Ignacio Uriarte zaprezentowat grafike, ktéra wydaje sie
by¢ labiryntem, lecz jest to jednakze trik geometrycznego wzoru stworzo-
nego w oparciu o proste reguly programu Excell. Program Amy Alexander
Scream, pracujacy pod Windowsem, jest reakcja na fakty zlosci i stresu, jaki
uzytkownicy przezywaja w sytuacji zawieszania si¢ oprogramowania. Scream
w chwili detekeji frustracji uzytkownika momentalnie zamieniat jego uczu-
cie w chaotyczny, odreagowujacy ruch ikon na ekranie.
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,Imaging with Maschine Processes” to badawcza wystawa artystki Sonii
Landy Sheridan, ktéra w Chicago eksperymentowata od lat 60. z maszynami
do reprodukcji obrazu dwezesnego spoleczenistwa technologicznego, jako in-
strumentami umystu filozoficznego i artystycznej wyobrazni, dzialajac wylacz-
nie wewnatrz instytucji pedagogicznych. Sheridan eksperymentowala z szero-
kim zakresem urzadzen do fotokopiowania — od komercyjnych fotokopiarek
typu Thermo Fax po software Photoshop, badajac ich generatywne mozliwosci
dla tworzenia obrazéw, poza polityka instrumentalnego rozumu. W swoich kil-
kudziesieciu kolazach i kolorowych kserokopiach przedmiotéw z najblizszego
otoczenia, m.in. kwiatéw i kanapek $niadaniowych, wykorzystywala ,,prze-
klamania” maszyn do demitologizacji ich nadrzednosci i podporzadkowywata
je ekspresiji artystycznej, pomyslowosci esencjonalnej, proponujac radykalnie
nowe perspektywy zastosowari technologii. Szeroki przekréj pokazanych prac
pokazal ciaglosc sztuki Sheridan w aspektach metody i zainteresowan, jak réw-
niez jej chlonnosci na bezustanne i dynamiczne zmiany w relacji do technologii,
stanu organizacji spoteczristwa i sztuki.

Ostatnia wystawa — ,,Evil Media Distribution Centre”, stworzona przez
Grahama Harwooda i Matsuko Yokokoji swéj punkt wyjscia miata w ksiazce
Matthew Fullera i Andrew Goffeya pt. Evil Media. Umieszczone w plastiko-
wych woreczkach przedmioty z codziennosci w roli ,,ztych mediéw” wraz
z krétkimi komentarzami od 48 zaproszonych autoréw, byty amalgamatem
teorii i praktyki, a w rezultacie przyczynkiem dla widzéw do rozszerzonego
pojmowania terminu media i obserwacji, jak one wplywaja na ich codzienne
sposoby zachowania i myslenia.

To, co laczy te wystawy, to introdukcja w umiejetno$é¢ medialng, kt6-
ra z jednej strony nie bazuje na zdolnosci uzycia mediéw w sposéb, w jaki
przypuszczalnie powinny by¢ uzyte, a z drugiej na staniu si¢ uzytkownikiem
bardziej wybiérczym. Kultura masowa promowana przez przemyst rozryw-
kowy i korporacje mediéw widowiskowych ostatecznie zaasymilowaly bunt
Anyi Major. Wystawy zachecaly widzéw do ponownego odkrycia przykladu
jej oporu wobec uniformizacji i autorytetu. Opor zostal przedstawiony w serii
prac, ktére akcentuja znaczenie ekologicznej inteligencji walczacej, potrzeb-
nej do rozwoju ekscentrycznych, eksperymentalnych i prawdziwie réznych
$rodowisk medialnych.

©

PERFORMANCES

We Make Sound With Fire jest performancem, w ktérym ogien i dZzwiek
sa produkowane najrézniejszymi metodami. Wystep przypomina alchemiczne
laboratorium — rozpoczyna si¢ pojedynczymi $wiecami i delikatnymi, lamany-
mi dzwiekami, rozwijajac si¢ w kierunku eksperymentéw z palnikami Bunsena
i topionym woskiem do przestrzennego techno spektaklu cieni, kiedy projek-
cje przegrzanych wiatrakéw sa wykonywane przez gorace rzutniki i przez ich
dzialanie jako sekwencery stonecznych syntezatoréw réwnolegle produkuja
struktury rytmiczne. Za posrednictwem prototypowej technologii uzytkowni-
ka (przegrzany projektor) Faubel, Schreiber i Tonagel udzwiekawiaja spektrum
ognia, $wiatla i tonéw, i rozwijaja fascynujacy audiowizualny show, ktéry spina
epoke kamienng przez Latarnie Magiczna z wyszukang analogowa elektronika.

Koncert Kyle Evansa de/Rastra zostal wykonany na syntezatorze oscylo-
graficznym, ktdry jest instrumentem natychmiastowego dostepu audio-wi-
deo sprzezonym z komputerowym interfejsem, generujgcym wizualizacje we-
wnatrz kineskopu i réwnoczesnie tworzacym analogowy dzwiek w relacji
do wyswietlanego obrazu. Evans kreuje i zmienia tym ,,oscylofonem” obraz
i dzwiek przez interakcje motoryczng z multisensorami umieszczonymi we-
wnatrz lampy kineskopowej TV. Lampa kineskopowa stala si¢ nieuzyteczna
i przestarzalg technologia w epoce binarnych bitéw. Jest kwintesencja repre-
zentacji promienia elektronowego i upadajacej technologii. Tak jak dziecko wy-
rasta z zabawek, tak my kolektywnie odrzuciliémy kineskop. W tym projek-
cie jednakze kineskop odzyskuje swéj potencjat eksperymentalny i przezywa
technologiczne zmartwychwstanie

Performance Philipa Sternsa Fluorescense byl improwizowanym kon-
certem $wiatlo-dzwigk badajacym transmutabilnos¢ dZzwiekowego i wizual-
nego medium elektromagnetycznego w transsensorycznym doswiadczeniu.
Artysta wykorzystuje technologie energooszczednej zaréwki, ktéra zostala
arbitralnie wprowadzona w nasze zycie, aby zastapic zaréwke zarowa. Swia-
tlo i elektromagnetyczne oddzialywanie generowane przez te kompaktowe,
fluorescencyjne zaréwki jest wylapywane przez rézne sensory i zamieniane
na dzwigk. Wzmocniony dZzwigk jest nastepnie uzyty do elektrycznego za-
silania zaréwki, zamykajac audiowizualny obwdéd. Powstaja momenty sta-
bilnosci i niestabilnosci ukladu, w ktérych wysokos¢ dzwieku, rytm, pauzy
sa doswiadczane jako kontinuum $wiatlo-dzwiekowe. Zrenice wychwytuja
powidoki, a hipnotyczne pulsacje polirytmiczne dostarczaja stuchowi surowy,
bruitystyczny material doswiadczenia zmystowego.

WIDEO

everything but the planet — to tytut festiwalowego programu filmowego,
ktory skladal sie z dziewieciu blokéw zlozonych z filméw krétkometrazowych
i wideo. Program wideo byt zbalansowanym zbiorem czterdziestu dziewie-
ciu pozycji filmowych: zgloszonych specjalnie na festiwal oraz wyszukanych
przez kuratora w archiwach i kolekcjach. Wspélezesnosc i retrospektywa zo-
staly zaprezentowane jednoczesnie. Odno$nie do programu warto zauwazyc,
ze dominujgce w ostatnich latach dokumentalne podejscie do wideo oddaje
miejsce prawie fantastycznym formom narracji, prowadzac medium filmowe
na granice wlasnych mozliwosci. Dostrzec te tendencje mozna w np. The Wo-
olworths Choir Of 1979. Wideo zrealizowane przez Elizabeth Price odnosi sie
do sensu stowa ,,chor” — kolokwialnie rozumianego jako zbiér gloséw. Jednak
artystka, analizujac to pojecie, zestawia je ze stowem assambly, ktére okresla
dowolny zbidr ludzi. W konsekwencji, w kulminacji filmu artystka analizuje
trzy gesty — kobiety machajacej o pomoc w World Trade Center podczas zama-
chu, gestéw tancerki na scenie i gestéw Sredniowiecznych figur koscielnych.

Reasumujac, program BWPWAP Transmediale 2013 byt obfitym przekro-
jem réznorodnych zdarzen, paneli, wystaw, performanséw i warsztatow.
Zbadno quasirealistyczne i poetyckie metody krytyki kultury. A wszystko
to w przeciagu jednego dnia na Plutonie, a tygodnia na Ziemi.
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KaMA WROBEL

7drzeja Lachowicza, fot. © M. Kujda, © Muzeum Wspétczesne Wroctaw
L J

Nieokietznany, wolny duch lat 70.
Gdzie jest PERMAFO?

Do 4 lutego w przestrzeniach ekspozycyjnych wroctawskiego Muzeum Wspotczesnego mozna byto
oglada¢ imponujaca wystawe, ktora poSwiecona zostala jednemu z wazniejszych i bardziej intere-
sujacych zjawisk w polskiej sztuce wspoétczesnej, jakim byta nowatorska dziatalnos¢ powstatej

na wstepie juz warto zaznaczy¢é, ze ekspozycja

ta odznaczala si¢ zupelnie innym — niz ten, do

ktérego przywyklismy — modelem prezentacji
dziel i materialéw archiwalnych, gdyz zostata
pomyslana jako dos¢ swobodna — choé po czesci
muzealna, bo majaca jednak charakter historyczny
— wedrdéwka czy tez opowies¢ o realiach, zyciu
i tworczosci czlonkéw neoawangardowej grupy.
W moim odczuciu od samego poczatku byt to dosé
interesujacy eksperyment, gdyz calos¢ jawita sie
jako niezwykle odwazna préba zaprezentowania
publicznosci tego, co w duzej mierze jest przeciez
nieprzedstawialne — bo efemeryczne, konceptualne
iw koricu ideowo antymuzealne. Czy wiec kuratorce
wystawy — Annie Markowskiej udato sie sprostac tak
powaznemu wyzwaniu?

NIEOKIELZNANY, WOLNY DUCH LAT 70. GDZIE JEST PERMAFO?

w 1970 roku Galerii PERMAFO.

Z cala pewnoscia tak. Préba ta — pomimo, ze
trudna — okazata si¢ udana, dzieki czemu z czystym
sumieniem mozna powiedzieé, ze zaaranzowana
przez Jerzego Kosalke ekspozycja w peini oddata
charakter wydarzen, klimat sztuki oraz atmosfere
6wezesnych czaséw. A sztuka byta przeciez mloda,
zywa i bezpretensjonalna [ ...] oparla sie zaréwno
muzealizacji, jak i akademickim dyskursom histo-
rii sztuki [ 1 ]. Artysci za$ nie mysleli o przejsciu do
historii, tylko zmianie swojego zycia, czerpaniu zen
pelnymi garsciami [ 2 |. I wydaje sie, ze to wlasnie
ten aspekt w ramach wystawy zostat podkreslony
najbardziej.

1 Fragment z tekst zapowiadajacego wystawe na: http://muzeumw-
spolczesne.pl/mww/kalendarium/wystawa/ %E2%80 % 9Egdzie-jest-
-permafo/ (Stan z 03.02.2013).

2 Ibidem.

Zalozeniem ekspozycji byta cheé przyblize-
nia wspdtczesnemu odbiorcy koncepciji sztuki, kté-
ra tak na dobra sprawe byla koncepcja sztuki wolnej,
balansujacej na pograniczu codziennego zycia i aktu
tworczego. Sztuki, ktéra — jak podkresla Anna
Markowska — opowiadala o wolnosci pigknych,
zakochanych ludzi. Nowoczesnych, otwartych, sza-
lonych, polaczonych miloscig i sztuka [ 3 ]. Ale nie
tylko. Gdzie jest PERMAFO? to takze forma holdu,
podziekowania za utorowanie drogi przysztym ar-
tystom, za doprowadzenie do przewartosciowania
kanonéw postrzegania w polskiej sztuce wspot-
czesnej. Dlatego tez wystawa ta nie ma wylacznie
charakteru archiwalnego — w zamysle jest takze >

3 Fragment wypowiedzi Anny Markowskiej w programie telewizyjnym
Rewolwer Kulturalny zdn. 07.12.2012.
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opowiescig o wspdlezesnoscei, ktéra dzieki za-
wartemu w ekspozycji kluczowi, staje si¢ bar-
dzo waznym kontekstem dla brzmigcych na
nowo prac, jak i tez percepcji widza. Markow-
ska zaznacza, ze z jednej strony niezwykle waz-
ne sg na wystawie autentyczne realizacje z lat
70., z ich poetyka i radykalna estetyka. Jed-
nak z drugiej strony — pamietajac, iz artysci
PERMAFO zdecydowanie przeciwstawiali sie
utowarowieniu sztuki, kladli nacisk na kon-
tekst, terazniejszoscé i partycypacje widzéw
— chcielismy, by istotnym elementem oglada-
nia wystawy bylo poczucie rozdzwieku miedzy
archiwizacja i formalizacja a realnym zanurze-
niem sie w do§wiadczeniu sztuki [ 4 ]. By¢ moze
dlatego tez os wystawy nie zostala zbudowa-
na wedhug typowego, linearnego ukladu chro-
nologicznego, ktéry mégiby narzucié sztywny
i nieco sekwencyjny uklad, przekreslajacy
jednoczesnie mozliwos¢ tematycznego po-
grupowania istotnych dla kuratorki aspektéw
dzialalnosci grupy.

Galeria PERMAFO powstala w grudniu
1970 roku, jako inicjatywa Andrzeja Lacho-
wicza, Natalii Lach-Lachowicz, Zbigniewa
Dlubaka oraz Antoniego Dzieduszyckiego.
Pomimo, ze nazwana zostala galeria, w duzej
mierze — nie posiadajac siedziby stalej — na-
stawiona byla na ulotne dziatania, spotka-
nia czy tez dyskusje. I mozna powiedziec, ze

4 Anna Markowska, Stowo wstepu, [w:] PERMAFO, red.
A. Markowska, katalog, Wroctaw 2012, s.11.
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byla naturalna kontynuacja odbywajacych
siec w tamtym okresie istotnych dla sztu-
ki wydarzen, ktére — jak si¢ péZniej okaza-
fo — zwiastowaly przyjscie nieuchronnych
zmian. Bowiem kiedy w 1966 do Wroclawia
przyjechat Jerzy Ludwiriski, a rok pdzniej
zalozyt Galerie pod Mona Lisg — ktdrej dzia-
falnos$¢ przypada na lata 1967-1970 — wia-
domo juz bylo, ze w miescie tym rozpoczat
sie powolny proces przewartosciowywania
ustalonych zasad kreacji i postrzegania sztu-
ki. Stopniowo wkraczajace myslenie w duchu
konceptualnym (ktérego glos dostrzezony
zostal wraz ze zorganizowanym w marcu
1970 glosnym Sympozjum 70 oraz z otwar-
ta w grudniu 1970 roku wystawg SP — Sztuka
Pojeciowa) wkrétee stalo sie gléwnym jezy-
kiem wypowiedzi ksztaltujacej si¢ wéwczas,
niepokornej postawy artystow PERMAFO.

We wroclawskim Schronie, ekspozycja za-
planowana zostata wielowatkowo. Na trzeciej
kondygnacji znalazly si¢ realizacje autorstwa
cztonkéw grupy, podczas gdy czwarte pie-
tro poswiecone zostalo twdrczosci artystéw
bezposrednio z nia zwiazanych lub holdu-
jacych podobnym wyznacznikom w sztuce.
Podejmujac dialog zaréwno z analizami i eks-
perymentami, ekspozycjami i manifestami,
a takze otwartym charakterem organizo-
wanych przedsiewzigé, udato sie stworzyc
przestrzen, w ktérej w neutralny i niemalze
niezauwazalny sposéb przenikaly sie réz-
norodne watki, obrazujace — czy tez blizej

=




1. Andrzej Lachowicz, Zapisane nazwiska od tyfu. Obok Andrzej Lachowicz Poréwnania LILIIILIV,V, 1973,

5 obrazéw: olej, ptétno, 130 x 130 cm, kazdy wt. Artysty, fot. M. Kujda, © Muzeum Wspdtczesne Wroctaw

2. Karol Radziszewski, America Is Not Ready For This, 2012, film wideo, kolor, dZwiek, 77 min, 11's

3. Zbigniew Diubak, Natalia LL, Andrzej Lachowicz, RELOP (fragment wiekszej catosci, rekonstrukeja), 1970 (2012)
4. Aranzacja przestrzeni wystawy inspirowana Polem Réwnomiernym Andrzeja Lachowicza i Leszka Ka¢my
21972 roku autorstwa Jerzego Kosatki

precyzujace — osobowosé tworcza
PERMAFO.

W pierwszym momencie uwage
przykuwaly zaaranzowane prze-
strzenie, ktére docelowo mialy
odtwarzaé historyczne juz wne-
trza (np. Klubu Zwigzkéw Twor-
czych) oraz meble z epoki, dzieki
ktérym zaprezentowane prace na
nowo uzyskaly — tak potrzebny dla
ich wydzwieku — kontekst miejsca
i czasu. Oczywiscie aranzacja ta —
zuwagina wyposazenie, stare gaze-
ty czy plyty popularnych wéwczas
muzykéw (Janis Joplin, Jimmy Hen-
drix) — stala sie dla odbiorcy atrak-
cyjna takze poprzez pewna dozg no-
stalgii czy tez zachowane w pamieci
obrazy przebrzmialego juz systemu
i wspomnieni. Dos¢ mocno zaak-
centowana zostala réwniez badana
przez Andrzeja Lachowicza teoria
pola réwnomiernego (1972), ktéra

na potrzebe wystawy urzeczywist-
niono i w postaci z6ttych, niewiel-
kich kropek przeniesiono do realnej
przestrzeni muzeum. W ciekawy
sposéb zaaranzowana zostala tak-
ze realizacja Natalia ist Sex (1974),
ktéra — niczym Mona Lis¢ czy Dame
z Lasiczka — ukazano na tle czerwo-
nej $ciany, w przestrzeni odgrodzo-
nej od widza ozdobnym sznurem.
Dziatanie to podkreslito range samej
pracy, jak i tez wartosc calej dzia-
falnosci PERMAFO. W rzeczywi-
stosci wszystkie zaprezentowane na
ekspozycji realizacje uswiadamialy
nam, zZe pomimo niewatpliwej spéj-
nosci programowej grupy, tak na
dobra sprawe, kazdy z jej czlonkéw
eksplorowal inne interesujace go
obszary osadzonej w codziennosci
sztuki. I podczas gdy — oczywi-
$cie w duzym uproszczeniu — Na-
talia LL podejmowala zagadnienia

zwigzane z cielesnos$cig oraz nur-
tem feminizujacym (Natalia ist
Sex, 1974; Sztuka konsumpcyjna,
1972), Andrzej Lachowicz w ana-
lityczny sposéb badatl jezyk sztu-
ki permanentnej i uplywu czasu
(PERMART, 1971; Energia Upadku,
1980), Zbigniew Dlubak opracowy-
wal swoja koncepcje znaku pustego
ipowtorzen (Tautologie, 1970; Oce-
an, 1973)), za$ Antoni Dzieduszyc-
ki w krytyczny sposéb analizowat
etos i ego artysty wspdlczesnego
(Ja,1971).

Rozwazania te zostaly zesta-
wione z zaprezentowanymi na
czwartej kondygnacji pracami pol-
skich i zagranicznych artystéw,
ktérzy w owezesnym czasie byli
dos¢ mocno zwigzani z PERMAFO.
Stad tez w wydzielonych prze-
strzeniach mozna bylo zobaczy¢
dzialania takich twércéw, jak m.in: >

Gize jest

iﬁlwi‘! I8 F&

30.11.2012 - 4.2.2013
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Jolanta Marcolla, Wojciech Bruszewski,
Jozef Robakowski, Pawel Kwiek, Tibor
Hajas, Déra Maurer, Zbigniew Werpe-
chowski, Milan Grygar, Carolee Schne-
emann, Romuald Kutera czy tez Zdzi-
staw Sosnowski. Osadzenie dzialalnosci
grupy w takim kontekscie, ukazuje jej
nowatorsko$¢ programowa, otwarty
charakter oraz chec¢ przetranspono-
wania na grunt sztuki polskiej tego,
co w duzej mierze bylo nieznane badz
dotychczas niepojete — np. powsta-
jace wowczas nowe techniki wyrazu,
takie jak performance, happening czy
stopniowo wchodzaca sztuka ruchome-
go obrazu. I dlatego tez — z punktu wi-
dzenia historii sztuki polskiej — ekspo-
zycja ta miala ogromne znaczenie, gdyz
oprécz uporzadkowania/skatalogowa-
nia istniejacych prac, ukazala odwazna
tworczosé grupy na tle wydarzen i pra-
déw swiatowych. Ponadto, wychodzac
do widza, data mozliwos¢ poczucia bli-
skosci wobec prezentowanej, pozba-
wionej mitologizacji historii wolnych
tworcow, ktora zostala opowiedziana
jak nigdy dotychczas. ®

1. Natalia LL, L/st
goriczy, 1970 (2012),
instalacja: fotografa
czarno-biata, druk
cyfrowy na PVC,

9 kostek o wym.

40 X 40 X 40 cm,

wt. Artystki

2. Rekonstrukcja

Pola Réwnomiernego
Andrzeja Lachowicza,
aranzacja przestrzeni
Jerzy Kosatka

3. Natalia LL, Sfera
Intymna, 1971 (2012)
instalacja: fotografa
czarno-biata, druk
cyfrowy, drzwi z ptyty
widrowej

Fot. 1-3 M. Kujda,

© Muzeum
Wspotczesne Wroctaw
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ELZBIETA LuBowICZ

KINO WEASNE JOZEFA ROBAKOWSKIEGO

Miedzy konstruktywizmem a dadaizmem

6zef Robakowski widoczny jest w polskiej sztuce na wielu
J polach aktywnosci jednoczesnie: jako artysta, kolekcjoner

sztuki [1], kurator kolekeji [2] i wystaw, rezyser i operator
dokumentalnych filméw o sztuce [3], autor tekstéw o sztuce,
pedagog. Realizuje w ten sposéb oba nurty swojego wyksztalcenia:
historyka sztuki i muzealnika oraz operatora filmowego. W 2012
roku mozna bylo obejrze¢ dwie wystawy jego wlasnej twérczosei
— ,,Moje wiasne kino” w CSW Zamek Ujazdowski w Warszawie i Istota idei
w Muzeum Narodowym w Gdarisku [4], a takze dwie, ktérych byl kuratorem:
zbiorowg ,,Front Wschodni” w Atlasie sztuki w Lodzi i pokaz Galerii Wymiany
w CSW ,,Znaki Czasu” w Toruniu.

Od strony dzialalnosci artystycznej twérczosé J6zefa Robakowskiego ma
takze szeroki zakres: obejmuje fotografie, film, wideo, performance, instalacje,
akcje multimedialne. Wsrdd tych wszystkich dziatari niewatpliwie najwaz-
niejsza dziedzina jest dla niego film i wideo — tutaj wnidst szczegélnie istot-
ny wlasny wkiad do polskiej sztuki wspdlczesnej. Temu wlasnie aspektowi
dziatan J6zefa Robakowskiego poswiecona byla wystawa ,,Moje wlasne kino”,
przygotowana przez Bozene Czubak w CSW Zamek Ujazdowski.

Obecnie w galeriach sztuki czesto zamiast nieruchomych obrazéw poja-
wiaja si¢ filmy na monitorach i projekcje, zamieniajace wystawe w swoiste
multikino. Niekiedy sa to wrecz krétkie filmy fabularne, z aktorami, kostiu-
mami i rozwijajaca si¢ w czasie mniej lub bardziej spéjna narracja. Ekspery-
mentalne autorskie filmy J6zefa Robakowskiego, realizowane od poczatku lat
70. — pionierskie dla tej formy dzialan artystycznych — maja jednak charakter
diametralnie inny. Artysta od poczatku odcinat si¢ bowiem, zdecydowanie
imanifestacyjnie, od formy filmu fabularnego, skupiajac swoja uwage na czy-
stej formie filmowe;j.

W jednym ze swoich wezesnych tekstéw programowych, pisanych w ra-
mach dzialalnosci w Warsztacie Formy Filmowej — grupie twérczej, ktérej byt
jednym z zalozycieli [5] — tak okreslal cel swoich poszukiwari jako filmowca:
Pod naporem aktualnych badan semiologicznych nad filmem pojawia si¢
koniecznosc opisu i interpretacji nowych cech struktury filméw powsta-
jacych w ,,Warsztacie Formy Filmowej”. Usituje sie tu bowiem stworzyc
narzedzie opisu lezqce poza literaturoznawstwem, stqd ponowne zainte-
resowanie sig tzw. czystym kinem, chec stworzenia filmu oczyszczonego
z wszelkich mozliwosci struktur narracyjnych oraz metodologii poety-
ki literackiej. Zaczeto na nowo rozpatrywac tzw. istote struktury filmo-
wej w oparciu o wlasnosci przekazu fonofotograficznego [6].

Jozef Robakowski

1. Jabtko akustyczne,
1994, kadr z filmu
2.1,2 3, 4.,

1993, kadr z filmu

o

Pierwsze filmy Robakowskiego powstale w ramach ,, Warsz-
tatu” — Rynek (1970), Test I, Préba II, Prostokagt dynamiczny
(wszystkie z 1971 roku) — to operacje na podstawowych elemen-
tach formy filmowej, jakimi sa pojedyncza klatka, sekwencja
klatek oraz ruch tasmy. Bardzo istotne jest w nich takze zjawisko
fundamentalne dla procesu powstawania obrazu na $wiatloczulej
blonie negatywowej — samo swiatlo. Test I, film o zredukowanej
do minimum formie, powstal poprzez wyciecie w tasmie filmowej otworéw,
przez ktére gwaltownie wlewa sie $wiatlo, tworzac §wietlne kota réznej wiel-
kosci, rozbtyskujace na ekranie kolejno w réznych odstepach czasowych.
Ten film to $wiatlo uchwycone w ruchu — sama esencja filmowej formy.
Strukturalna analiza jezyka filmu to cel i sens tych poszukiwan ,,pod prad”,
ktérych rezultaty, jak pokazuje wystawa, mimo swojego historycznego juz
charakteru dzialaja wciaz z niestabnaca sita wyrazu.

Warsztat Formy Filmowej tworzyli artysci, ktérzy mimo swojego wyksztat-
cenia w szkole filmowej programowo tworzyli filmy nie dla kina, ale w ramach
sztuki — jako dzialania artystyczne wpisujace si¢ w nurt awangardowych
eksperymentéw z tzw. ,nowymi mediami”. Oweczesne dziela Jézefa Roba-
kowskiego wydobywaly na jaw podstawe ontyczna filmu, ktéry, realizowa-
ny wowcezas jeszcze przede wszystkim w swojej klasycznej wersji techno-
logicznej, byt w istocie uruchomiong fotografia. Elementy formy w zwyklej
kinowej produkeji pozostajace w ukryciu, bo majace na celu manipulacje per-
cepcja dla wywolania iluzji rzeczywistego ,,dziania sie”, tutaj zostaly jawnie
zademonstrowane i wyeksponowane — same staly si¢ gléwnym tematem.

Rynek, rewelacyjny film zrealizowany przez tego artyste jako pierwsze
dzielo ,,Warsztatu”, oparty zostal na zakldceniu standardowego tempa wy-
konywania kolejnych klatek zdjeciowych oraz przesuwu tasmy w czasie pro-
jekeji. Filmowany kamerg poklatkowa w tempie dwéch ujec co pigé sekund
iodtwarzany w przyspieszonym tempie, przedstawia absurdalny mechanicz-
ny rytm przemieszczania sie ludzi na targowisku w ciagu dziewieciu godzin
akeji. Struktura tego filmu nie przylega do rzeczywistosci fizycznej i biologicz-
nej, do rzeczywistosci naszego codziennego doswiadczenia — totez wzajemne
zderzenie tych dwdch sfer z jednej strony uswiadamia sztucznosé filmowej
formy, a z drugiej — naocznie ujawnia, poprzez zaprzeczenie, ciagtosé cza-
sowa naszej percepcji rzeczywistosci, w ktérej ptynna jest granica miedzy
przeszioscia, terazniejszoscia i przysztoscia. Sztucznosé narzedzi odwzoro-
wujacych rzeczywistosé, a tym samym nienaturalny charakter sieci form na
nig narzucanych, tym wyrazniej ukazuje nature podstawowych elementéw >
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Jozef Robakowski
1. Rynek, 1970, kadr z filmu
2. Kino to potega, 1985, kadry z ilmu

skladowych rzeczywistosci, docierajacych do
czlowieka poprzez zmysly. To film jednoczesnie
meta-filmowy i filozoficzno-egzystencjalny, kto-
ry powinien znalez¢ stale miejsce w historii filmu
eksperymentalnego.

Warszawska wystawa wyraznie prezentowata
nie-kinowy charakter filmowej tworczosci Roba-
kowskiego, zestawiajac ze sobg poszczegolne dziela
nie w porzadku chronologicznym, ale na zasadzie
pokrewieristwa formy i tematu. W ten sposéb obok
siebie znalazly sie Cwiczenie powstale w latach
1972/1973 i M6j film z 1974 roku oraz Ojej! Boli mnie
noga — wideo z roku 1990. Nowa technika zasto-
sowana po latach do podobnej koncepcji pozwala
artyscie na skierowanie przekazu bardziej jeszcze
zdecydowanie w strong zapisu osobistego, wrecz
intymnego.

KINO WtASNE JOZEFA ROBAKOWSKIEGO

Ten osobisty charakter twérczosci filmowej

Robakowskiego zostal na wystawie szczegdlnie

podkreslony juz przez sam jej tytul: ,,Moje wia-

sne kino”. Zawiera si¢ w nim nie tylko autorska

koncepcja odcinajaca sie od gléwnego nurtu

kina, ale takze prywatno$¢ tematyki, ktéra
jest oryginalna, wyrézniajaca cecha tej twoérczosci.
Ten pomyst na ,,prywatne domowe kino” datuje si¢
od poczatku lat 80., czyli od stanu wojennego —
tworzenie filméw we wlasnym mieszkaniu okazalo
sie znakomitym sposobem na pominiecie ingeren-
cji cenzury i jednoczesnie nowym odkryciem ar-
tystycznym. Powstal wéweczas jeden z najbardziej
znanych filméw Robakowskiego — O palcach, mi-
niopowies¢ o wiasnych losach w oparciu o ,,przy-
gody” poszczegdlnych paleéw. Formula prywatne-
go ,.kina wlasnego” pozwolila takze na realizacje
$wietnych esejéw politycznych poprzez wykorzy -
stanie sfilmowanego ekranu telewizora: Pamieci
L. Brezniewa (1982) i Sztuka to potega! (1984-
1985). S3 to pelne pasji i niezwykle silne w wyra-
zie dokumenty, ukazujace z jednej strony agresje

komunistycznej propagandy, a z drugiej — jej
bezsilnos¢ wobec obiektu zamierzonej manipula-
cji — $wiadomego odbiorcy. Strategia prywatno-
$ci stawala si¢ gestem politycznym — precyzyjnie
ujela te metode twoéreza Robakowskiego Bozena
Czubak, kurator wystawy.
Dzialalnos¢ Robakowskiego w ramach
Warsztatu Formy Filmowej byla bardzo istot-
nym elementem dokonan polskiej i europejskiej
awangardy lat 70. — wspdlna praca czlonkéw
grupy zamknieta zostala pokazem jej tworczo-
$ci w ramach Documenta 6 w Kassel w 1977 roku.
Wpisywala sie ona w tok éwczesnych dzialar
konceptualnych, chociaz analityczne fotome-
dialne nastawienie artystéw tej grupy sprawilo,
ze przez historykow sztuki wspélczesnej trak-
towani s oni nieraz jako srodowisko odrebne
pod wzgledem estetyki, nie pasujace do inter-
medialnego charakteru gléwnego nurtu [7].

W poszukiwaniach badajacych strukture for-
my filmowej Jozef Robakowski odwolywat sie do
konstruktywistycznej tradycji fotografii i filmu:
do Moholy-Nagy’a, Wiertowa, Eisensteina, ale
takze do Stefana Themersona, ktérego twérczosc
aczyla w sobie racjonalne tendencje konstruk-
tywistyczne i poetycki absurd dadaistyczny.
Oscylacja miedzy tymi dwiema wartosciami stala
sie trwala cecha kina tego artysty, nadajac mu
indywidualny styl i zapewniajac osobne miejsce
na mapie polskiej awangardy filmowej. Podkre-
$lanie zakorzenienia w tradycji, szczegélnie pol-
skiej — bo waznym punktem odniesienia dla wi-
deoperformenséw jest stale Witkacy — to takze
znaczacy rys postawy Robakowskiego, méwig-
cy wiele o jego samoswiadomosci artystycznej.
Szczegdlnie — wobec czestego u artystow awan-
gardowych lat 70. demonstracyjnego odrzucania
dotychezasowych warto$ci w sztuce.

Dadaistyczna w swoich Zrédlach forma domi-
nuje w filmach realizowanych w technice wideo,
ktére sg zazwyczaj krétkimi jednoujeciowymi
etiudami, eksponujacymi symbioze mechanicz-
nego medium i biologicznego organizmu autora.

Ten swoisty ,,maly prywatny teatr”, skupiony na
prostych banalnych czynnosciach, odkrywa poten-
cjal percepcji $wiata odmiennej niz ta przyjmowana
przez nas standardowo. Zrédlem nieustajacej fa-
scynacji tego artysty jest mozliwos¢ uzycia kame-
ry jako narzedzia przedtuzajacego ludzkie zmysty
o nieznane dotad sposoby wizualnego i akustycz-
nego odbioru najblizszego otoczenia. Te ,,zapisy
biomechaniczne”, jak sam je nazywa, zaowoco-
waly takimi filmami, jak Cwiczenie na dwie rece
(1976), Ide... (1973, jeszcze na tasmie negatywowej),
1, 2, 3, 4.. (1993), Jablko akustyczne (1994),
czy wspomniane juz Ojej! Boli mnie noga
i O palcach. Wymieniam tu tylko drobny fragment
ogromnej filmografii Robakowskiego; sposrod
tej wielkiej liczby dziel na wystawie prezentowane
bylo 26 filméw, rozmieszczonych w 13 salach Zam-
ku Ujazdowskiego.

Wigkszos$¢ filméw pokazana zostala na wiel-
kich ekranach, w formie projekeji i mam wraze-
nie, ze ten monumentalizm wecale nie zadzialal
pozytywnie wobec tych z nich, ktére skupiaja



si¢ na banalnych prywatnych sytu-
acjach. O palcach czy Jabtko aku-
styczne w duzym, ponadnatural-
nym formacie traca swoj charakter
intymnego, osobistego przekazu,
matego odkrycia dokonanego w pry-
watnej przestrzeni. W tej postaci na-
tomiast $wietnie prezentuja si¢ filmy
analityczne, jak Test I i Prostokat
dynamiczny, Blizej — dalej (1985),
Pamigci Paula Sharitsa (2004) oraz
dokumentalne, w tym takze znako-
mity antydokument Z mojego okna
(1978-1999).

Najwazniejsze pytanie, jakie war-
to zada¢ po obejrzeniu wystawy,
to pytanie o to, jakie wartosci pre-
zentowane w filmach Jézefa Roba-
kowskiego, powstajacych w ciagu
ponad 40 lat jego twoérezosci, oka-
zuja sie nadal istotne i ciekawe?
Wsrod w estetyce
i stylistyce tworczosci tego artysty
sa dziela ujawniajace jego tempe-
rament polemiczny, jak np. Moje

réznorodnej

videomasochizmy (1990) czy Polak
maly (2010), ktére najtrudniej prze-
chodza te prébe czasu. Filmy, kté-
re weigz niosg ze sobg istotne wartosci,
to zaréwno te z nurtu analitycznego,
jak i prywatne wideoperformensy. Dla
mnie obiektem wcigz ponawianej kon-
templacji sa przede wszystkim Test I,
Rynek, Pamieci L. Brezniewa, Gnu-
sna linia (rewelacyjny zapis filmo-
wy wykonany przez zarysowanie
tasmy gwozdziem, 1992), Ojej! Boli
mnie noga i Jabtko akustyczne. £.a-
cza w sobie minimalng, zredukowang
forme z emocjonalnym przekazem;
prostote z precyzja wyrazu. Na pewno
mozliwe s3 takze odmienne wybory —
najistotniejsze jednak, ze w dzisiejszej
percepcji tych dziel nie ma decydu-
jacego znaczenia odleglosc czasu ich
powstania: tak samo aktualne s3 te
najstarsze, jak i nowe. Wobec wspoét-
czesnych wideoklipéw Rynek, ktéry
bytinspiracja dla nagrodzonego Osca-
rem w 1980 roku Tanga Zbigniewa

Rybezyriskiego (wywodzacego sie
z Warsztatu Formy Filmowej), wcigz
fascynuje sugestywnoscia naocznej
prezentacji tego, co podstawowe
izarazem nieuchwytne w codziennej
percepcji czasoprzestrzeni.

Niezwykle cennym elementem
calego przedsiewzigcia pod haslem
,Jozef Robakowski — Moje wlasne
kino” jest obszerny i bardzo staran-
nie opracowany katalog ze studiami
nad twodrczoscia tego autora doko-
nanymi przez kilku autoréw (Bozena
Czubak, Mark Nash, Lukasz Rondu-
da), rozmow3 z nim przeprowadzo-
ng przez Hansa-Ulricha Obrista oraz
pelna nota biograficzng, starannie
sporzadzona przez Osrodek Infor-
macji i Dokumentacji Naukowej CSW
Zamek Ujazdowski.

Jézef Robakowski, Moje wiasne kino,
CSW Zamek Ujazdowski, 5 czerwca
— 23 wrzes$nia 2012. Kurator: Bozena
Czubak.

0d 1978 roku prowadzi zatozong razem

z Matgorzata Potocka Galerie Wymiany, ktorej
dziatalnos¢ opiera sie na wiasnej kolekgji sztuki
wspétczesnej.

Jozef Robakowski jest kuratorem kolekgji sztuki
wspétczesnej zatozonej przez braci Bierikowskich
(obecnie wiascicielem jest Dariusz Bierikowski).
M.in. Witkacy, 1980; Nieskoriczonos¢ linii

— Wactaw Szpakowski, 1992; Wiadystaw
Strzemiriski — konstruowanie widzenia, 1992.

Jozef Robakowski, , Istota idei”, Muzeum

Narodowe w Gdarisku, 8 wrze$nia

— 4 listopada 2012. Kurator: Maria
Szymariska-Korejwo.

Warsztat Formy Filmowej zatozony w 1970 roku
tworzyli oprécz Jézefa Robakowskiego: Wojciech
Bruszewski, Antoni Mikotajczyk, Andrzej Rozycki,
Ryszard Wasko oraz wielu innych wspétpracujacych
w réznym czasie artystéw, wérdd nich takze
Zbigniew Rybczyriski. Grupa dziatata do 1977 roku
Jozef Robakowski, Bezjezykowa koncepcja
semiologiczna filmu, ,Zeszyt Warsztatu Formy
Filmowej" nr 7, £6dz 1975.

7 tego wiasnie wzgledu Warsztat Formy Filmowej
nie zostat ujety na wystawie , Refleksja
konceptualna w sztuce polskiej. Doswiadczenia
dyskursu1965-1975", kurator: Pawet Polit, CSW
Zamek Ujazdowski, Warszawa 2000
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elebrowanie sladow

Truizmem jest stwierdzenie, Ze wspolczesnie fotografia
i jej pochodne zdominowaly zrédta naszego poznania.

zeczywisto$¢ pokawatkowana na porcje
obrazkowych bodzcéw buduje nasza wizje
$wiata w stopniu nie mniejszym niz kontakt
autentyczny, realny. Te tendencje bezwiednie
wzmacniamy sami, obsesyjnie produkujac stosy
fotograficznych notatek, najczesciej nikomu
i niczemu nie stuzacych, bo oto samo w sobie
wykonywanie zdje¢ stalo sie cze$cia mody,
zwyczajem, swoistym rytuatem. Sfotografowac
bowiem cos$, to bardziej dzisiaj znaczy skatalogo-
wad, wzia¢ w posiadanie, niz udokumentowac,
zapisaé, czy uchroni¢ od zapomnienia.
W dobie nos$nikéw cyfrowych posiadanie
i postugiwanie si¢ aparatem fotograficznym,
zwlaszcza sprzezonym z telefonem komorko-
wym, stalo si¢ powszechne, ale i bezrefleksyjne.
Mamy wigc do czynienia z dewaluacja obrazu
fotograficznego jak i samego procesu fotografo-
wania. Ludzie rejestruja niemal wszystko, co ich
dotyczy. Ideal Andy Warhola, filmowanie real-
nych zdarzeri w czasie realnym (w zyciu nie ma
montazu, dlaczego jego zapis mialby by¢ mon-
towany?) stal sie norma dla milionéw przeka-
z6w w sieci: indywidualnych reality shows. To ja:
budze sie, ziewam, przeciagam, myje zeby, robie
$niadanie, wyprawiam dzieci do szkoty. Ludzie
odnotowuja kazdy aspekt swojego zycia, za-
pisuja to potem w komputerze, rozsylaja pliki.

CELEBROWANIE SLADOW

Zycie rodzinne dopelnia rejestrowanie zycia ro-
dzinnego — nawet wtedy, albo szczegélnie wte-
dy, gdy rodzina przezywa kryzys albo traci dobre
imie. [ 1]

Jezeli jednak istniejaca sytuacje zobiektywi-
zujemy, to winni jeste§my wskazac takze na te jej
cechy, ktére mozna uznac za jednoznacznie dla
nas korzystne, a nawet niezbedne dla dalsze-
go rozwoju. Postep techniczny, poza negatywna
sferg efektow ubocznych, jest przeciez katalizato-
rem pozytywnych przemian kulturowych. Nowe
media, oparte w calosci o komputerowe techno-
logie przetwarzania danych, generuja wyjatkowe
mozliwosci kreacyjne. Pozostajac w kontekscie
znanej metafory Johna Szarkowskiego, wspot-
czed$ni artysci postugujacy sie fotografia bar-
dziej niz kiedykolwiek wczesniej opowiadaja sie
po stronie lustra niz okna. W §wiatowej sztuce
obrazy mechaniczne zadomowily sie na dobre,
stajac si¢ podstawowym jezykiem komunikacji
pomiedzy tworea a odbiorca. Fotografia utracila
moze co$ w sferze medialnej ortodoksji i latami
budowanej autonomii, jednakze zyskata o wie-
le wiecej, przenoszac swoj etos w obszar wspot-
czesnej sztuki, stajac si¢ jej kluczowym kodem
komunikacyjnym.

1 Susan Sontag, ,Cézesmy narobili”, [w] ,Lewa Noga”, nr17/2005,
http://www.iwkip.org/lewanoga/

Sposréd wielu strategii artystycznych wy-
korzystujacych fotografie na szczegdélng uwage
zashuguje ta, ktéra — paradoksalnie w swietle
powyzszych uwag — nawiazuje do idei jej ma-
sowosci. Fotografia pamigtkowa, bo ja mam na
mysli, juz pod koniec XIX w. przejela role kroni-
karza codziennosci, dokumentujac ja w pewnym
sensie w sposéb nieintencjonalny, najczesciej
apolityczny, a juz na pewno bardzo osobisty,
zeby nie stwierdzic: personalistyczny. Fotogra-
fia ta rychlo usytuowala sie na pozycji swoistego
sacrum, tworzac elementy prywatnych kolekeji
pamiatek rodzinnych, nierzadko przechodzac na
pozycje, ktére mozna by okresli¢ mianem §wiec-
kich relikwii. [ 2 |2 Te za$ po dzien dzisiejszy stuza
odnajdywaniu i potwierdzaniu naszej zakorze-
nionej w przesztosci tozsamosci.

Wroclawski artysta Marek Grzyb w serii prac
skladajacych sie na cykl Albumy podejmuje nie-
fatwe zadanie nadbudowania rzeczywistosci
artystycznej nad z pozoru banalnymi realiza-
cjami fotograficznymi, ktérych autorzy sa cze-
sto anonimowymi postaciami minionych lat,
uprawiajacymi fotografie amatorsko i tylko na
uzytek rodzinny, bedac jednakze przez to samo,
moim zdaniem, uczestnikami jednej z najistot-
niejszych gier, jakie podjal czlowiek w swojej

2 Susan Sontag, ,,0 fotografii”, przet. S. Magala, Warszawa 1986, s. 60.
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Marek Grzyb

1. Podarowane, zabrane,
2070, instalacj

2. Memory Il, 2010,
instalacja interaktywna

3. Memory, 2008, instalacja
4. Twarze, 20M, instalacja
Fot. 1-4 © Marek Grzyb,
wiasnos¢ artysty

4]
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Marek Grzyb

1. Préba potaczenia, 2011, instalacja

2. Wezesniej — teraz, 2011, instalacja

3. Opowiesc, 201

Fot. 1-3 © Marek Grzyb, wiasnos¢ artysty

przygodzie z fotografig. Marek Grzyb trak-
tuje swoje rodzinne zdjecia pamiatkowe
jako rodzaj pétproduktu, z ktérego wywodzi
ostateczne sensy przejawiajgce si¢ w mate-
rii sztuki. Widomym za$ skutkiem tego
dzialania jest sprzezenie zwrotne: prze-
twarzajac pierwotny material zdjeciowy
nie przeczy przeslaniom w nim zawartym,
lecz wzmacnia je, modyfikuje, opatrujac
aura swojej osobistej wrazliwosci. Artysta
$wiadomie i celowo zaklada pewng cezure
czasows, postugujac si¢ zdjeciami powstaly -
mi kilkanascie, kilkadziesiat lat temu, kiedy
fotografie byly jeszcze wykonywane z pew -
na doza ceremonialnego namaszczenia,
a nade wszystko przechowywano je potem
pieczotowicie w rodzinnych albumach. Owa
pieczolowitos¢ obowigzywata do momentu
przejecia dominacji przez rzeczywisto$é
cyfrowa, ktéra poza wszystkimi swoimi
zaletami oslabila znaczenie celebracyjnego
iod$wietnego charakteru fotografii pamiat-

©

na dorobek Jerzego Lewczyniskiego czy Woj-
ciecha Prazmowskiego. Jednakze Marek Grzyb
jest tworca multimedialnym, stad juz chocby
z punktu widzenia metodologii zastosowanych
$rodkéw wyrazu istotniejszym polem odnie-
sienia dla jego tworczosci jest raczej dzialalnosé
Christiana Boltanskiego. Pierwotny obraz fo-
tograficzny, ktéremu artysta poswieca uwage,
zostaje przetransponowany w réznorodny spo-
s6b, zawsze adekwatny do istoty zalozonego au-
torskiego przekazu. Kolejne odstony Albuméw
daja wglad w réznorodnos¢ tematyczna, ale tak-
ze wybrzmiewaja coraz to innym sposobem pre-
zentacji, za kazdym razem sublimujacym prze-
kaz. Marek Grzyb doskonale zdaje sobie sprawe,
ze aby przekaza¢ w sposéb czytelny swoja oso-
bista, plemienng prawde, musi sieggnac¢ do sym-
bolu, musi go wyraznie zaznaczy¢, a niekiedy na
nowo, w sposéb bardziej czytelny, wygenerowac.
Wszystkie postacie, jak i sytuacje wystepuja-
ce w cyklu Albumy, sg dla postronnego odbiorcy,
z przyczyn oczywistych, anonimowe. Wydawac
by sie wigc mogto, ze pelny wymiar podjetego
przez autora wysitku jest zastrzezony jedynie
dla cztonkéw jego rodziny. Kluczem do rozwi-

kowej, pozbawiajac ja w duzym stopniu réwniez owego szczegdlnego postan-  kiania tego dylematu jest jednak wiara, ze zdjecie posiada sile potwierdzania
nictwa opartego o postulat dziedziczenia obrazéw przez przyszie pokolenia. i ze potwierdzenie Fotografii odnosi sie nie do przedmiotu, lecz czasu [ 3 J*

Sieganie do starych zdje¢ pamiatkowych jako inspiracji do autorskich dzia-
fari ma juz pewna tradycje; z polskich autoréw warto w tym miejscu wskazaé¢ 3 Roland Barthes, "Swiatto obrazu”, przet. J. Trznadel, Warszawa, 1996, 5.150.
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Tak wiec istotnym katalizatorem rozpoznania tej tworczosci jest gra z czasem,
ktéra w kolejnych realizacjach przejawia si¢ niekiedy w sposéb kraricowy,
polegajacy na $wiadomym wykluczeniu obrazéw z kontekstu miejsca, przy
jednoczesnym wyeksponowaniu determinantéw czasowych, uwiklanych
znaczaco w artystyczna kreacje. Cytowane zdjecia lub ich fragmenty staja
sie juz tylko materia sztuki — w pewnym sensie neutralng i uzalezniong wy-
lacznie od intencji samego artysty, ktéry moglby je wykorzystaé¢ w sposéb
daleki od ich pierwotnego przeznaczenia. Marek Grzyb, o ile dokonuje takich
transformacji, robi to w sposéb wyciszony, subtelny. Jesli pomija naturalng
sfere sacrum przynalezna minionym zdarzeniom, to powoluje na to miej-
sce nowe sacrum, wzbogacone o intensywnos¢ wlasnej, autorskiej refleksji.
Tak dzieje si¢ np. w instalacji Wezesniej — teraz, gdzie przedmiotem zdjec
sa twarze oddalone w czasie, zapamietane z okresu dzieciristwa, potaczo-
ne w przejmujacy sposéb ze wspolezesnymi wizerunkami tych samych oséb.
Twarze sa wykadrowane z calego kontekstu zdjecia, a nawet z kontekstu ciala.
Umieszczone w krag, patrzace na siebie oblicza zdaja si¢ zaprzeczac idei jed -
nostkowosci bytu. Rozciagniete w czasie poszczegdlne egzystencje kumuluja
swoja odrebnosé¢ w jednym momencie powolanym do istnienia przez ma-
giczny krag utworzony przez autora instalacji. Praca zadaje pytanie o istote
continuum, ktére wyodrebnia jednostkowe punktualne istnienie jako przejaw
permanentnej cigglosci zawartej w odnawialnym strumieniu rzeczywistosci.
Pamiec siebie i innych z minionych lat przechodzi w jednostkowa kulmina-
cje tu i teraz, nakladajac z kazda chwila kolejne, naznaczone przemijaniem
potwierdzenie bycia, zanurzenia w czasoprzestrzeni.

Podobny wymiar ma znakomita praca Twarze, w ktérej autor podejmuje
kwestie wiezéw krwi, w rodzinnej identyfikacji potwierdzanej zazwyczaj
przez podobieristwo rysow twarzy. Jak zauwaza Lech Lechowicz, w swym
konstytuowaniu sie tozsamos¢ jednostki nie jest wyizolowana od czynni-
kéw zewnetrznych, od relacji wobec zbiorowosci, do ktérej nalezy. (...)
Poczucie wiasnej tozsamosci budowane jest czesto nie na odczuciu wiasnej
jednostkowosci, unikalnosci, osobnosci, lecz na przynaleznosci do jakiej$
zbiorowosci. Ta zbiorowos¢ nie musi by¢ wiekszoscia, obecnie czesto bywa
mniejszoscia: etniczna, seksualng, biologiczna, jezykows itp. [ 4 ]* Podo-
bizny czlonkéw rodziny, zyjacych jak i tych, ktérzy juz odeszli, materia-
lizuja ten wymiar wspdlnoty, ktéry pozwala na podstawowa identyfikacje
spoleczna, formalnie potwierdzona poprzez swiadomosé przynaleznosci do
ostatecznego wyroéznika, ktérym jest kod DNA. Praca Twarze posiada szcze-
gblna dynamike, polegajaca na ograniczonym czasie zaistnienia danej podo-
bizny w strukturze instalacji. To sam autor decyduje, ktdére twarze rozswietli¢
ozywiajacym je $wiattem, ktérym zas pozwoli¢ na powolne wygaszanie, uza-
leznione stopniem zuzycia baterii stuzacych pod$wietleniu poszczegélnych
podobizn. To przejmujaca metafora, ktéra nawiazuje do przemijalnosci po-
szczegdlnych istnien, szczegdlnie wyraziscie odezuwanej w strukturze naro-
dzin i $mierci dokonujacych sie w tonie blizszej i dalszej rodziny.

Innym interesujacym problemem, ktéry podejmuje w swojej tworczosci
Marek Grzyb, jest stosunek do samego medium, bedacego nosnikiem fotogra-
ficznych komunikatéw. Kazdy obraz jest reprezentantem co najmniej dwéch
kategorii znaczeniowych: po pierwsze przedstawia sens relacji zakodowa-
nej w systemie rozpoznawalnych w danej kulturze znakéw, po drugie sam
stanowi fizyko-chemiczng jako$¢ przejawiajaca si¢ w jego substancjalnosci.
W odniesieniu do fotografii zachodzi szczegdlna relacja miedzy tymi katego-
riami, wskazujaca na efemerycznosé zdjecia, bedacego wszak tylko kawat-
kiem papieru. To za$ kaze z pietyzmem podchodzi¢ do sladu, jakim staje si¢
zapisany na nim obraz $wiata, szczegdlnie, gdy na fotografii widnieja ludzie.
Zanikanie fotografii, czy to poprzez naturalng sklonnos¢ do destrukeji wy-
wolanej uplywem czasu, czy tez w sposéb nagly czy celowy (np. przez spale-
nie), moze powodowac bolesne odczucie utozsamiajace zanikanie substancji
zdjecia z zanikaniem samej osoby na nim przedstawionej. Bo wizerunek fo-
tograficzny mniej jest obrazem, bardziej za$ utozsamieniem z oryginalem;
jest, w pewnym sensie, nim samym. Autor zwraca uwage na podobienistwo
pomiedzy fizyczng egzystencja fotografii a poddanym réwniez rozpadowi,
istnieniem osoby ludzkiej. Dlatego zdjecia uszkodzone, poplamione czy

4 Lech Lechowicz, , Autoprezentacja artysty w fotografi” (w) ,Dyskurs”, Zeszyty Naukowo-Artystyczne
ASP we Wroctawiu, nr 1172010 s. 197.

zuzyte poprzez np. fakt noszenia ich przy sobie, wydaja sie blizsze prawdy
niz te doskonale, sterylne, swiezo wykonane lub umieszczone za bezpieczna
szyba fotoramki.

W ujeciu powszechnie przyjmowanego paradygmatu fotografia jest ekwi-
walentem rzeczywistosci, jest traktowana jako indeks, stanowiac dowdd na
istnienie §wiata w dostownym owych sléw znaczeniu. Szczegdélny dowod
na owa obecno$é odnajduje Marek Grzyb w nieobecnosci. W pracy Kolekcja
prezentuje fotografie ubran ludzi, ktérzy juz odeszli, ubrani bedacych pamiat-
kami po konkretnych osobach, ubraii w réznym stopniu zuzytych, a takze
przesiaknietych zapachem i aurg ich niegdysiejszych wiascicieli. Takze inne
tego typu osobiste przedmioty-pamiatki stanowia kolekcje, ktére dowod-
nie zaswiadczaja o minionych egzystencjach, uswiecajac je i mumifikujac,
poza wszystkim za$ stajac si¢ rozpaczliwym gestem ku niesmiertelnosci.

Mechanika samej w sobie pamieci stanowi kolejny punkt zainteresowania
artysty. W pracy Memory wskazuje on na skomplikowane labirynty ludzkiego
umystu, w ktérych obrazy pozostaja w nieprzewidywalnych konfiguracjach,
kazdorazowo zaleznych od biezacej intencji podmiotu, ale i od przypadko-
wych zewnetrznych bodZzcéw, generujacych aktualny ich uklad i znaczenie.
Wielopoziomowa struktura instalacji Memory wskazuje takze kontekstowo
na atawistyczny, nasilajacy si¢ z wiekiem lek przed zapomnieniem, ale i za-
pominaniem — w sensie utraty czy ostabienia pamieci. Naturg jednak wszel -
kich zewnetrznych nosnikéw, od klasycznego albumu, poprzez twardy dysk
komputera, az po wyrafinowane prezentacje multimedialne, jest to, Ze staja
si¢ one rodzajem lamusa, w ktérym skwapliwie odkladamy wspomnienia,
zywigc naiwna nadzieje, iz znaczacego zapisu dokonujemy w tym samym
momencie wewnatrz nas samych. Oczywiscie w przekonaniu, iz bedzie tam
bezpieczny i w kazdej chwili dostepny. Paradoksalne jest jednakze to, ze
tak zarejestrowane mechanicznie fakty zazwyczaj automatycznie usuwamy
z naszej pamieci, jako wystarczajaco juz zabezpieczone przed zapomnieniem.
W rzeczywistosci dopiero ponowne siegniecie do albumu ze zdjeciami czy do
plikéw obrazéw zapisanych na komputerowych dyskach przywraca owym
obrazom nalezne miejsce. Wejscie zas do cudzego magazynu obrazéw — co
proponuje w swojej pracy Marek Grzyb — wyzwala sytuacje nieprzewidy-
walna: pojawia si¢ mozliwosd, ale i pokusa dowolnej konfiguracji dostep-
nych danych, co czyni taka sytuacje wyjatkowo atrakcyjna w wielorakich
mozliwosciach kreacji nowych znaczen. W interaktywnej instalacji Memory
Marek Grzyb stworzyt uczestnikowi takiej gry wielorakie mozliwosci, miedzy
innymi wzbogacajac zbiér zdje¢ archiwalnych i rodzinnych o zbiér wspo-
mnieni zapisanych w formie tekstowej. Tym sposobem polaczyl w jedno idee
tekstolatrii i ikonolatrii, dajac im swobode we wzajemnym przenikaniu si¢
iuzupetnianiu.

Instalacja Opowies¢ ujmuje zagadnienie samej w sobie przestrzeni wspo-
mnienia. Perspektywa tworzona $wiatlem i cieniem, nie zas geometria,
to w pewnym sensie postawienie pytania o nature wspomnienia, tym sa-
mym tez o nature sSwiadomosci. Rzutowane na $ciang obrazy to nie klasyczne
slide show, lecz raczej konstrukeja przypominajaca idee latarni magicznej.
Transparentne fotografie sa podswietlane nieostonietymi zaréwkami, na
$cianie zas$ widzimy rzutowane obrazy: nieostre, zamglone, prawie nie-
czytelne w swojej niedoskonalej daznosci do bycia konkretem. Obraz jest
efemeryczny, bez dajacej si¢ wychwycic¢ materialnosci, przynaleznej tylko
strukturze nosnika, na ktory jest rzutowany. Ulotnosé, czasowosé egzy-
stencji, ufundowanej na umownosci $wiatla i cienia, jest czytelna metafora
istoty wspomnienia, pamieci, ktéra niekiedy pozostaje tylko potencjalnoscia,
przeswietlana, ale nigdy do korca nie zdefiniowana, nie dajaca si¢ przewi-
dzie¢ intencja podswiadomego umystu.

Skladajacy sie z wielu czgsci cykl Albumy, ktérego sens zostal powyzej
ledwie naszkicowany, stanowi ten fragment tworczosci Marka Grzyba, ktéry
symptomatycznie oddaje podstawowe niepokoje wspétczesnego cztowieka
coraz bardziej zagubionego w nadmiarze informacji, zmanipulowanego mas-
smediami, poszukujacego korzeni swojej podmiotowosci. Zwrdcenie sie ku
$ladom przeszlych egzystenciji, przeksztalcanie i budowanie za ich posrednic-
twem ksztaltu wlasnej sztuki, stanowi prébe opisu continuum silnie zakotwi-
czajacego indywidualne istnienie w determinantach przeszlosci. Te ostatnie
za$ stanowig jedyny pomost ku zrozumieniu i zaakceptowaniu terazniejszosci.
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24 FESTIWAL POLSKIEGO MALARSTWA WSPO+CZESNEGO W SZCZECINIE

ROMAN CIEPLINSKI

24. Festiwal Polskiego
Malarstwa Wspotczesnego
W Szczecinie

Szepty, krzyKi i obrazy

prawa ,,zawartosci malarstwa w malarstwie” i wyznaczania jego granic pojawia sie
S przy okazji niemal kazdego kolejnego Festiwalu Polskiego Malarstwa Wspélczesnego

w Szczecinie. Tak bylo i podezas ostatniego festiwalu. To, co najciekawsze na ubie-
glorocznej imprezie, bylo dzietem najmlodszych twércéw swiadomych jednak wielkiej
tradycji malarstwa i swobodnie czerpiacych z niej. Rzec by mozna — pelnymi pedzlami.
Ostatni, 24. FPMW pokazal, ze malarstwo, ktéremu wieszczono rychly koniec, trzyma
si¢ mocno.

Podobnie jak poprzednie, takze ta ostatnia edycja otwartego przegladu o formule
konkursu budzita duze emocje, zanim publicznosé¢ mogta obejrzec oficjalng prezentacje
zakwalifikowanych prac. Nic w tym jednak dziwnego, skoro na zeszloroczng impre-
ze wplynelo az 1097 obrazéw 419 artystéw. Jury pod przewodnictwem prof. Antoniego
Falata wybralo 172 prace 96 artystéw. Formula, w mysl ktérej ,,oceniane sa prace nie
za$ nazwiska czy dorobek” przyswiecala bowiem twércom festiwalu od pierwszych lat
jego istnienia i postrzegana jest raczej jako atut imprezy niz jej stabosc.

Szczeciriska impreza od samego poczatku miala by¢ festiwalem malarstwa w pelnym
tego slowa znaczeniu, a wiec swoistym swietem malarstwa, otwartym dla wszystkich
artystow, miejscem, gdzie nie liczy si¢ dyplom czy przynaleznosc zwiazkowa. To byto
i jest bodaj najwiekszym atutem prezentacji, ktéry doceniaja takze sceptycy. Feno-
menem FPMW jest to, ze w imprezie biora udzial nawet krytycy ,,otwartej formuly”
i ,,konkursowego charakteru” prezentacji.

Festiwal, cho¢ przylgnelo donri miano przegladu aktualnej twérczosci malar-
skiej w Polsce, prezentowal w ubieglym roku spora grupe artystéw obecnych na
poprzednich imprezach. Najwigksza jednak reprezentacje mieli na 24. FPMW mio-
dzi tworcy. Wsréd nowych nazwisk byly tez kilku tych artystéw, ktérzy od lat Zyja



1. Katarzyna Szeszycka, Bez tytutu, 2012, olej, ptétno, 150 x 150 cm

2. Katarzyna Szeszycka, Dziewczynka z Rokity, 2012, olej, ptétno, 250 x 150 cm
3. Katarzyna Szeszycka, Bez tytutu, 2011, olej, ptétno, 150 x 150 cm

4. Marta Kunikowska-Mikulska, Wsrdd pdl, 2010, olej, ptdtno, 120 x 100 cm

5. Albert Oszek, Thoth and the Infantilisators, 2011, akryl, ptétno, 150 x 150 cm
6. Halina Trela, Portret, 2011, olej, ptétno, 100 x 100 cm

i tworza za granica (mam tutaj na mysli miedzy innymi Macieja Bern-
hardta z Diisseldorfu czy Mariana Kasperczyka z Paryza).

Dos¢ powszechny lek przed postmodernistycznym ,,zametem”,
przed ktérym ostrzega we wstepie do katalogu 24 FPMW prof. Ta-
deusz G. Wiktor, sprawia, ze szczeciriska impreza jest coraz bardziej
,malarska”. Otwarta na twércéw bardziej niz na ,,rozszerzanie” for-
muly gatunku, ktéry od ponad 50 lat prezentuje publicznosci. Post-
modernistyczny ,,zamet” utozsamia sie poniekad stusznie réwniez
z absurdalnym rozszerzaniem definicji malarstwa niemal na wszystko,
co widzialne.

Warto przyjrzed sie uwaznie twércom najmlodszym, ktérzy nie ko-
rzystaja z gotowych przepiséw na dobry wspolezesny obraz (swoja dro-
ga szkoda, ze nie mamy wgladu do prac niezakwalifikowanych. W trak-
cie najblizszego bielskiego biennale takze prace odrzucone beda mialy
swoja prezentacje — w internetowym salonie ,,odrzuconych”. To takze
na przyszlosé propozycja dla organizatoréw szczeciriskiego FPMW).

Na tle innych swoista ,,$wiezoscia” wyrézniaja sie prace Seweryna
Jariskiego, Arkadiusza Karapudy, Aleksandry Simiriskiej (nieco star-
sza od pozostalych) i Artura Bartkiewicza. Osobny temat to swietne,
dojrzale abstrakcje Tomasza Rolniaka, ktéry mial juz swoje festiwalowe
entré w trakcie poprzedniego, 23. FPMW. W kompozycjach Rolniaka
(Wyréznienie honorowe jury) jest kolor, wewnetrzna przestrzen — nie
tylko geometryczna, lecz réwniez malarska. W nakladajace sie na siebie
kolorystyczne tafle (Zmiennosc) wchodzi — doslownie klinem — rze-
czywisto$c zastana czyli — biel $ciany. W drugiej, pelnej kolorystycznej
perspektywy, pracy (Cigglosc) w blekitnej przestrzeni, rozedrganej,
a zarazem glebokiej, zawisly geometryczne brylty — matematycznie
powiazane liniami. Punkty, linie i plaszczyzny. Nic nowego, a jednak
kompozycje te wydaja si¢ niebanalne, oryginalne.

Niewielu jest autoréw ,,zaangazowanych spolecznie”, wyjatkami
sa Malgorzata Jagiello (Lepszy swiat) i Albert Oszek (The Infantilisa-
tors). Zaangazowania mozna sie takze doszukiwac w portretach Haliny
Treli, ktére z wirtuozerska perfekcja studiuja meandry starej twarzy.
Jednak prace te, nie liczac tej ostatniej, nie poruszaja struny ,,spotecz-
nej wrazliwosci” odbiorcy. W przypadku Malgorzaty Jagielto ludzka
praca wpisana jest dostownie w kompozycje z pogranicza abstrakcji.
A w przypadku Alberta Oszeka (Nagroda prezydenta Szczecina) dzieje
sie tak zapewne przez nazbyt krzykliwa neuewildowska ekspresje ko-
lorystyczna. Zdawacé by sie moglo, ze groteskowa stylistyka przestania
jakas ,,istote rzeczy”. , Infantylizatorzy” Oszeka maja trupio sine twa-
rze, a zamiast usmiechéw szczerza niepelne uzebienie, bardziej jednak
zwierzece niz ludzkie. Jaskrawe kolory podkreslaja, ze jest to tylko ogréd
osobliwo$ci. Powtdrzenie sprzed lat.

Sporo jest malarzy najliczniejszej bodaj kategorii — portretow (w fe-
stiwalowej prezentacji jest ich az kilkadziesiat), a takze wykorzystu-
jacych fotografie; nie brakuje zwolennikéw zawezenia malarstwa tak
pod wzgledem kompozycji, kolorystyki i $wiatla (sa wsréd nich tak-
7e — rzec by mozna — ,,malujacy Sasnalem”). Swoja reprezentacje ma
tu takze op-art (Michal Misiak, Jerzy Tomala, Marlena Lenart). Na uwa-
ge zashuguja zwlaszcza dwie prace M. Misiaka, gdzie delikatna kreska
tka w glebokiej blekitno-granatowej przestrzeni subtelng siec.

Na tym tle duzym pozytywnym zaskoczeniem sa obrazy A. Simin-
skiej (Bydgoszcz) nawigzujace w sposéb twérezy do pogodnej wloskiej
transawangardy. Sceny muzealne lacza autoironie, beztroska poetyke,
humor i lekko$¢ pozornie blahych wystawienniczych (!) wydarzen, ta-
kich jak choéby zawieszanie obrazéw w muzealnej sali. >
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1. Marta Borgosz,
Anka z twojego liceum I,

) 5 \
207, akryl, ptétno, 100 x 150 cm .

2. Artur Bartkiewicz, Wydmy |, '

2012, akryl, ptétno, 90 x 120 cm /

3. Piotr Blazejewski, £pitafium /i,

2012, olej, akryl, 100 x 146 cm J
4

Dziwnie znajomo, a zarazem intrygujaco prezentuja
sie prace Seweryna Jariskiego (Wroclaw). Skojarzenia
z abstrakejg liryczng, Ziemowita Szumana, jednego
z twércéw FPMW, a moze tez — stynnym wrocla-
wianinem — Eugeniuszem Geppertem, cho¢by przez
niesforna kolorystyke sa, jak sie wydaje, zasadne. Ale
i tulekkos¢, atmosfera swobody twoérczej, brak jakich-
kolwiek oznak silenia si¢ czy prezenia artystycznych
muskuléw. Bronig si¢ takze ,,Wydmy” Artura Bart-
kiewicza, gdzie ramy kompozycji rozsadzaja od srod-
ka postacie ludzkie, wyalienowane z pejzazu i jakby
obce naturze. Ten konflikt ma szczegdlnie ciekawy ar-
tystyczng kulminacje w kompozycji Wydmy III, gdzie
kobieca postac tylko pozornie , koresponduje”, wkom-
ponowuje si¢ w pochylosé
piaszczystych wzniesienl, co
podkresla tez efekt lustrzane-
go odbicia.

Swoja malarska arkadie
tworzy z dala od gléwnych
nurtéw  Boguslaw  Jagiel-
lo (Gorzéw Wielkopolski).
Jest w pracach tego autora (na-
groda fundowana-Euroafrica)
co$ nieuchwytnego. Slodki
i lekki nastréj tych ,,odalisko-
wych” scenek podkresla im-
presjonistyczna Kkolorystyka.
Przy calej intymnosci sytu-
acji, postaci kobiet zbudowa-
ne sg jakby z marmuru roz-
$wietlonego od $rodka, a nie
zludzkich tkanek. Maja w sobie

Formuta, w mysl ktorej

»oceniane s prace,
nie zas nazwiska czy

dorobek” przyswiecata

bowiem tworcom

festiwalu od pierwszych

lat jego istnienia.

postacie Jagielly cos z pointylistycznie
malowanych bohateréw scen Seurata
i Signiaca. Sa nierealne; sformowane
z materii wypelnionej $wiattem.

Na uwage zasluguja jednak tak-
ze malowane we wspomnianej juz
manierze malarstwa minimalistycz-
nego positkujacego sie fotografia
i specyficzng fotograficzna perspek-
tywa zamazujaca drugi plan prace
Pauliny Grobelny. Znamy te poety-
ke z prac wspomnianego juz cho¢by
Wilhelma Sasnala czy innych przed-
stawicieli tej generacji. W obrazach




P. Grobelny nie dzieje si¢ nic szczegdlnego. Na pldtnie pt. Adida-
sacja mezczyzna siedzacy na sklepowej sofie na tle pélek z obu-
wiem wlepia wzrok w plazowsa pitke, ktéra trzyma w dloni. Na
obrazie pt. Barman natomiast za odwrécona gtowa brodatego ty-
tulowego bohatera pulsuje jakie$ mocne cytrynowe $§wiatlo. Suro-
we, a zarazem realistyczne. Sceny niewiele znaczace, rzec by moz-
na — programowo — unikajace dosadnych komunikatéw chocby
o znaczeniu spotecznym. Postmodernistycznie doskonale, jedno-
razowe, jednostkowe. Jak mawiat Gombrowicz mowic cos tylko po
to, by nie powiedziec czegos innego. By¢ moze duzo wazniejszego.

Mozna by zatem nieco ironicznie powiedzieé, ze w trakcie ze-
szlorocznego festiwalu bylo sporo autoréw obecnych za sprawa
swoich prac, ale tez nie malo tych, ktérzy byli tam ,,nie z wla-
snej woli”.

Osobnym tematem sg prace laureatki zeszlorocznego festi-
walu Katarzyny Szeszyckiej, prace o — jak sie okazato — uwodzi-
cielskim wrecz uroku. K. Szeszycka uzyskala bowiem nie tylko
Grand Prix — nagrode Ministra Kultury i Dziedzictwa Narodowego,
ale réwniez wydawnictwa ,,Arttak”. Zakupu kolekcjonerskiego
jej prac dokonal natomiast ,,Salon Sztuki Net”. Na czym polega
fenomen Szeszyckiej? Trzy proste, dos¢ podobnie zakompono-
wane obrazy. Pierwszy w pélmroku zmierzchu przedstawia lake
z pasem mgly pod lasem. Na pierwszym planie zatopiony w ciem-
nosci w trawie lezy mezczyzna. Moze $pi. Drugi obraz to Dziew-
czynka z Rokity. Podobnie namalowany. Tyle, ze tu przestrzen jest
bardziej nieokreslona. Z glebi bije jakies zamglone rdzawe $wiatlo.
Dziewczyna namalowana z fotograficzna precyzja. Trzecia kom-
pozycja przypomina pierwsza. Tu jednak nie widzimy twarzy
$piacej osoby, bo zakrywa ja kaptur. Stowem — tajemniczo$é,
nastroj, perfekcja warsztatowa. Jednak — co jest zreszta tak ty-
powe dla sztuki wspdlczesnej — obrazy Szeszyckiej nie poddaja
sie jednoznacznej ocenie. Mozna by powiedzied, ze w atrakcyjno-
$ci tych kompozycji jest co$, co okreslitbym mianem niepokoja-
cej wspdlnoty obrazéw. Kompozycje Szeszyckiej zawieraja w sobie

archetypy. Prawdopodobnie dlatego z taka fatwoscia docieraja do
odbiorcéw. Na poprzednim festiwalu nagrodzona zostala jedna
z nagréd jej kompozycja Wyborowa z sokiem. Obraz skonstru-
owany na podobnej zasadzie — odwolania do ,uniwersalnego
doswiadczenia”. To podwdijny portret ,,jego ijej” z kontekstem...
»Wyborowej z sokiem”). To malarstwo, acz pozornie intuicyjne
i odsylajace do podswiadomosci, jest z pewnoscia dzietem pocho-
dzacym z rozumu. U jednych wywoluje pelng akceptacje, u innych
nieched jako zachowawcze i nadmiernie ilustracyjne. Broni si¢ jed-
nak z pewnoscig sam warsztat. By¢ moze przesadne sa uwagi tych,
ktoérzy uwazaja, ze autorka ucieka od sformulowania jakiejs istotnej
mysli. Ze to prace doskonale imitujace dobra sztuke, strzegace —
jak by powiedziat Oscar Wilde — tajemnicy, ktérej nie posiadaja.
Jest w tym zapewne sporo przesady.

Powyzsze uwagi to tylko osobiste intuicje autora tego szkicu,
ktéry nie rosci sobie pretensji do nieomylnosci. Na koniec jednak
zauwaze nieobecnosc wsrdd laureatéw Elzbiety Wasylyk, autorki
niewatpliwie autentycznej twérczosci, o sporej sile oddziatywania
i niemal religijnej mocy. (Byla ona jednak jedna z laureatek po-
przedniego festiwalu). A przede wszystkim brak prac na 24. FPMW
— innego kobiecego malarstwa — Beaty Ewy Bialeckiej. Brakuje
tak wyraznego mocnych i odwaznych dziet.

Przy okazji kolejnego szczecinskiego festiwalu odzyla dyskusja
o wplywie postmodernizmu na malarstwo.

Mozna oczywiscie utyskiwa¢ na postmodernizm. Faktem
jest jednak, ze nurt ten, prezentujacy skrajnie relatywistycz-
ny (wszystkie idee traktuje jako narracje), gléwnie lewicowy
punkt widzenia na role artysty i sztuki, nie niweluje malarstwa
jako takiego; skazuje je jednak na przynaleznosé¢ do nizszej ka-
tegorii bytéw, na bycie jedna z wielu form obrazowania i czast-
kowej narracji. Kazdy malarz jest osobnym $§wiatem — z wlasnej
perspektywy i czastka, odlamkiem mozaiki w wielkiej ukladance
$wiata widzianej z perspektywy publicznosci.

Juz w przyszlym roku 25. FPMW, jubileuszowy.
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ANDRZE] SAJ

Od , Promocji” do ,Drog tworczych”

Organizatorom corocznych legnickich ,Promocji” w istocie od poczatku tej inicjatywy (a mieliSmy juz 22 edycje tego konkursu),
przy$wiecatla intencja nie tylko promocji mtodych talentéw malarstwa ale takze — w zgodzie
z zasadami regulaminu — swoistej weryfikacji efektow akademickiej edukacji w tym zakresie.

onkurs jest bowiem adresowy
wylacznie do absolwentéw szkot
artystycznych i mialby stuzy¢ ocenie

ich talentéw na etapie usamodzielnienia
sie, czyli niejako po ,,wyzwoleniu si¢”
spod opiekuriczych skrzydet macierzystej
uczelni i jej profesoréw. Stad do konkursu
sq zapraszani absolwenci malarstwa uczelni
artystycznych w kraju rok po dyplomie
(co chyba nie zawsze bywalo konse-
kwentnie przestrzegane ?). Argumentem
poswiadczajacym zamiar swego rodzaju
weryfikacji kondycji mtodego malarstwa
jest réwniez fakt organizowania przez te
sama instytucje (Galerie Sztuki w Legnicy)
okresowych wystaw uczestnikow (i lau-
reatéw) kilku lub kilkunastu kolejnych
edycji ,,Promocji” w cyklu prezentacji
zatytulowanych ,,Drogi twéreze”. ,,Drogi”
mialyby wilasnie ujawnia¢ pozycje i kieru-
nek rozwoju uczestnikéw ,,Promocji”, juz
po kilku latach ich samodzielnej, twdrczej
aktywnosci. Sadzi¢ wolno, ze wlasnie ,,drogi twércze” powinny by¢
swoistym wskaznikiem poziomu ikondycji mlodego malarstwa w kraju;
7 e to nie jest takie proste — mimo starari organizatoréw — bierze sie stad,
ze drogi wielu absolwentéw szkét artystycznych (w tym z malarstwa) sa
nieporéwnywalne, a czesto nazbyt rozbiezne. W wielu wypadkach sa to
osobne, oddalone od gléwnego traktu,indywidualne ,,$ciezki” ; tak wiec
nie ma mozliwosci wykreslenia ich lacznego planu (mapy). Z kolei jakas
czes$é absolwentéw malarstwa w ogdle nie uczestniczy w tej konfrontacji.
,Promocje”, a réwniez ,,Drogi twércze”, sa zatem Scisle — z uwagi

na obowigzujacy regulamin — powigzane z naszym artystycznym srodo-
wiskiem uczelnianym i de facto moga reprezentowaé poziom dokonan
naszego malarstwa akademickiego, a wigc w pewnej mierze réwniez po-
twierdzanego ranga twdrczosci profesoréw prowadzacych dyplomujace
pracownie malarskie w poszczegoélnych osrodkach. Artystyczna pozycja
tych profesoréw, a w konsekwencji — pracowni ~ w zasadzie wplywa
na poziom twoérczosci ich absolwentéw, ktdérzy sa potem uczestnikami
legnickich ,,Promocji” . Konkursy legnickie przysparzaly stad pewnych
przyktadéw ,,konkurowania” pracowni i ich mistrzéw ; nazbyt czytel-
ne bywaty bowiem w zestawach proponowanych do konkursu, przyklady
nawiazan do stylu i warsztatu wypracowanego w danym srodowisku.
Stan ten potwierdza si¢ w swoistym rankingu uczestnikéow ,,Drég”, gdy
okazuje sig, ze w latach 2001 — 07. najliczniej byly reprezentowani ab-
solwenci akademii sztuk w kolejnosci : z Warszawy, Krakowa, Wroclawia
i Poznania.(Podobny ranking uczelni prezentowaly krajowe media). Dla-
tego spojrzenie na twdrczosé mlodych po kilku latach ich samodzielnej
(bez opieki profesora) drogi bywa o wiele cenniejsze dla oceny indywi-
dualnego talentu i rozwoju artystycznego. Jednak i to spojrzenie moze by¢
niepeine wobec faktu, ze nie sposéb dotrzeé do wszystkich uczestnikéw
ilaureatéw rocznych przegladéw ,,promocyjnych”, bowiem czgsé z nich

0D ,,PROMOCJI” DO ,,DROG TWORCZYCH”

o

odchodzi od malarstwa w strone nowych mediéw, czesc ,,ginie” w ustu-
gach i komercji; a wigc raczej nieliczni kontynuuja swe twoércze pasje
malarskie. Trzeba takze pamieta¢ o osobach, ktére w zasadzie juz na
etapie studiéw lub tuz po nich obieraja wlasna, indywidualng ,,droge”
zmagan artystycznych i rynkowych i nie uczestnicza w tej — z ducha
akademickiej — rywalizacji.

Kolejne 22 ,,Promocje” (z listopada 2012 r.) poprzedzily tym razem ich
kontynuacje (styczeri 2013 r.) w cyklu ,,Drogi twércze” — prezentujacego
losy uczestnikéw ,,Promocji” z lat 2001 — 2007. Ostatnie ,,Promocje”
znéw potwierdzily range srodowiska warszawskiego, krakowskiego
i wroctawskiego. Grad Prix dla Martyny Scibor i dwa wyréznienia ho-
norowe przypadly dla absolwentéw uczelni z Warszawy, nagroda dla
Moniki Chlebek z Krakowa i nagroda dla Albertyny Kacalak oraz dwa wy-
réznienia dla absolwentéw ASP we Wroclawiu, oraz jedna — dla Wio-
letty Wykowskiej z Lodzi.

Natomiast ,,Drogi twércze” nie maja juz charakteru konkursowego
— sam bowiem udzial w tej wystawie jest wyrazem uznania dla obecnej
pozycji wypracowanej przez éwczesnego uczestnika ,,Promocji”. Trzy-
dziestu wybranych przez Galerie w Legnicy autoréw — to postacie sceny
artystycznej, obecni na niej i konsekwentnie pracujace w trudnej materii
malarstwa. ™

,Drogi twdrcze” 2012-13 Galeria Sztuki w Legnicy.

Udzial wzieli: J. Adamczyk, D. Angier-Sroka, K. Bogdariska, D. Borkow-
ski, M. Burdzyriska, M. Duchowski, B. Gebczak-Janas, P. Heliot, M. Hla-
wacz, K. Iwin, P. Jaszczyk, A. Kieliszczyk, M. Kochanek -Zbroja, D. Kry-
sta, J. Malinowska, R. Motelski, K. Nowak, J. Pasieczny, D. Perelkiewicz,
A. Piasek, M. Promna, T. Ryndak, M. Sieciarz, D. Sroka, A. Srokosz,
B. Slusarski, A. Urban, M. Wielek — Mandrela, J. Woyda, I. Zawadzka.
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1. Martyna Scibior, Lata, 2011,

dtugopis i akryl na ptétnie, 100 x 150 cm
2. Wiolett Wykowska, Bez tytutu, 2012,
akryl na ptdtnie, 130 x 110 cm

3. Marlena Promna, Nucleus, 2011,
akryl na ptdtnie, 180 x 150 cm

4. Monika Chlebek, Wpatrzona, 2012,

olej na ptétnie, 24 x 20 cm

5. Robert Motelski, Woda — 4 lipca, 20:57,
2012, olej, ptétno, 90 x 120 cm
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PAWEL LEWANDOWSKI-PALLE:

MALARSTWO JAKO METAFIZYCZNY SEN

oddaleniu od blyskéw elektroniki i zalewu
W reprodukcji w Internecie, zaczynaja znéw

przemawiac do nas stare genres: rzezbiar-
ska filozofia przestrzeni czy malarskie $ciszenia
i refleksje. Jest to czesto jakby odnowa medytacji
i ukierunkowanie si¢ ku odbiorcom pragnacym
odejs¢ od plastikowego swiata konsumpcji i infor-
macyjnego zgietku. I to jest miedzy innymi powdd
spojrzenia na tworczo$¢ malarzy takich jak Pawel
Lewandowski-Palle. Chodzi bowiem o artyste, dla
ktérego oprécz samych metafizycznych konceptéw
malowanych obrazéw, wazny jest ich ton i nastréj,
ale takze szczegdlny szacunek dla czynnosci malowa-
nia i precyzowania kompozycji. Za kazdym razem, w
dziefach artysty sa rezultaty zamkniete i skoriczone w
formie perfekcyjnych, zgeometryzowanych malowi-
del. Ale juz w ich okresleniach przy tytulach, a takze
w opisach im towarzyszacych (Lewandowski-Palle
jest autorem ciekawych tekstéw o sztuce, w tym
takze i o wlasnej twérczosci) mamy wskazowki, jak
wazne jest dla artysty metiér malarskie.

Artysta przyjal na kilku planach bardzo meto-
dyczne podejscie do pracy nad obrazami. Przy jego
strategii, istotny jest juz sam wybér farb z ich okre-
$long receptura i z wiedza, jakie moga dac kolory.
Istotne jest tez rozpatrzenie typu ptétna dla obrazu.
Wybdr to nieobojetny ze wzgledu na charakter deli-
katnych splotéw warunkujacych efekt powierzchni
(np. péimatu czy matu). Jest to dla Lewandowskie-
go-Palle istotne, poniewaz poza wyjatkami w cyklu
,Zdarzenia”, raczej rezygnuje on z efektéw faktu-
ry grubo kladzionej farby, a uruchamia mozliwie
najczysciej gre z laserunkami. Pl6tna maja by¢ przy
tym napiete precyzyjnie na blejtramach. Wszyst-
ko winno wzmacnia¢ koncept roli obiektéw malar-
stwa rozumianych tak, jak uksztattowala je historia
tj. bedacych symultanicznymi kompozycjami moc-
no zwigzanymi z wlasnymi ksztalttami i formatami.
Jest jeszcze jeden ,techniczny” aspekt malarstwa
Lewandowskiego-Palle: wykorzystywane jako ma-
larskienarze¢dzie opatrzenie si¢ w ekspozycjach

sztuki, a takze gleboka wiedza i pamigc o kompo-
zycjach i kolorach w twérezosci réznych mistrzéw.
Podkreslmy: ta wiedza jest narzedziem. Artysta
ma zreszta swe wlasne ,,muzeum wyobrazni”, tj.
zestaw ulubionych artystéw. Nalezaloby do nie-
go w mniejszym lub wiekszym stopniu ponad
20 artystéw od Henri Matisse’a przez Kazimierza
Malewicza, artystéw z kregu pittura metafisica,

ikonkretystéw, po wroctawskich malarzy struktu-
ralnych i np. George Karla Pfahlera. Jak mi si¢ wy-
daje, w tym ,,muzeum” nie mogloby zabraknac
takze: niedocenianych mistrzéw skandynawskie-
go neokonstruktywizmu (np. Olle Baertlinga) czy
Amerykanéw, takich jak Al Held i twérca neo geo
Peter Halley oraz dziwnej brytyjskiej laureatki Tur-
ner Prize — Tommy Abts.
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Pawet Lewandowski-Palle

1., Wieloobrazowo$¢. Pawet Lewandowski-Palle”, fragment ekspozycji

— Galeria Miejska BWA Bydgoszcz 18.08- 23.09 2012 — Obrazy z cyklu ,,Btekit”
(2002-2009) i obrazy z cyklu ,,Obrazy dla Mojej Zony” (2003-2009).

2. Z cyklu ,Hommage": Obraz 151. 2 kwietnia 1982 (pamieci Jerzego Rosofowi-
cza), 1982, technika polimerowa i akrylowa na plycie pilsniowej, 50 x 50 cm.
3. Obraz 724. Bfekit fazieniecki, 2009, technika olejna i olejno-zywiczna

na ptétnie Inianym, 90 x 130 cm.

4. Z cyklu Hommage: Obraz 633. 30 sierpnia 2001, 2001, technika akrylowa
i olejno-zywiczna na ptdtnie Inianym, 50 x 40 cm.
Fot. 1 Franco Vaccotti, fot. 2-4 Wiestaw Wozniak.

Ale poza wszystkim, w do-
pracowanych z niezwykla skru-
pulatnoscia, a nawet pietyzmem,
zgeometryzowanych obrazach Le-
wandowskiego-Palle zawsze spe-
cjalna role odgrywa kolor. Wydoby-
ty z mistrzostwem, oddaje on skale
temperatur emocji od ekspresji
namietnosci w cieple czerwieni po
lodowaty chiéd biekitéw i bieli. Ko-
lor jest czesto w tych dzietach we-
hikulem bardzo zywych i mocno
odczuwanych ,,wtretéw” rzeczy-
wistosci zewnetrznej. Nie bedac
gléwnym powodem tworzenia
dziet, wtrety owe sa dla artysty, jak
sie¢ wydaje, raczej niezbywalnym
skladnikiem atmosfer, w kto-
rych dziela sa tworzone. Jak zwykt

mawiac o swoich malowidlach, ich
tres¢ powstaje najczesciej w samym
procesie tworzenia, a sens cze-
sto przychodzi ,,poza obrazem”.
Na pierwszym miejscu jest jednak
zdecydowana koncentracja wokot
przygotowan do stworzenia har-
monijnych kompozycji malarskich.
To tak jak z dobrym snem. Aby za-
snac wiasciwie i przespac cala noc
bez budzenia sig¢, nalezy przygo-
towac sie tj. uspokoi¢ umyst i za-
dba¢ o wygodne 16zko oraz o ciepto
i dostep tlenu. Wtedy zasypiamy
gleboko i niejednokrotnie mamy
ciekawe sny. Dla Lewandowskiego-
-Palle takim tlenem do malarskich
Snow stajg si¢ przyjmowane przez
niego jako punkty wyjscia do pracy, >

(4]
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Pawet Lewandowski-Palle
1. Obraz 674. 3 listopada 1954 — piecdziesigt lat bez Matisse’a,

okreslone warianty kompozycji form i koloréw.
Maja one swe powtarzalne moduly budowy ob-
razOw przewijajace sie przez rézne fazy twor-
czosci jako ¢y kle rozwiazan. Badane ana-
litycznie przez systematycznego w swej pracy
autora, poprzez fagodne modyfikacje i mocniej-
sze przeksztalcenia, otwieraja si¢ kazdorazowo
na inny wariant ,,metafizycznego snu”.

Za elementy tworczosci artysty uznaé¢ moz-
na réwniez reakcje na impulsy od tego co ogla-
dane i przemyslane, a takze wspominane lub
naklute czy zranione aktualnymi wydarzeniami.
A ze przyszlo zy¢ autorowi na malowniczych Ku-
jawach i jednoczesnie by¢ w stalej relacji z wyra-
finowanym Wroctawiem, to waznym impulsem
byla i jest impresja nastrojéw z obu kierunkéw.
Jedli z jednej strony wrazenia plyna od czarow-
nego pejzazu pradoliny Wisly, to z drugiej filtru-
ja je ekstatyczne aluzje neo-pop (w latach 70.
i80.) czy analityczno$é malarskich struktur (od
lat 80. do dzis). W obrazach artysty z serii ,,Cala
jaskrawo$¢” i ,,Druga jaskrawos¢” (1980-1994)
mamy wiec barwne (z zastosowaniem ,,wilgot-
nego koloru”, jak okreslil to Marian Czapla),
syntetycznie widziane krajobrazy kujawskie nie
bez oddziatywania mistycyzujacej prozy Edwar-
da Stachury. A jednocze$nie, w tych diagonalach
poli pasach jak z fraz porywajacej muzyki ,, The
Beatles”, artysta laczy melancholijny ton swe-
go swojskiego ,,regionu” z rytmem tariczacych
mysli i koloréw Wroclawia, ktéry nigdy nie $pi.

Jednym z wazniejszych dramatéw znaj-
dujacych swe odwolania u Lewandowskie-
go-Palle jest tragedia grudnia 1981 roku,
ktorg artysta przezyl bardzo osobiscie. Odbi-
jaja ja tony i struktury obrazéw pokazanych
niedawno w Galerii Krytykéw w Warsza-
wie, a powstalych w réznych latach do 2011
jako reminiscencje owego grudnia. Sa w nich
akeenty tumultu (rozprysk all over drob-
nych elementéw czy strugi bieli i czerni), ale
tez sila i dramat ciemnych plaszczyzn $ciska-
jacych z dwéch stron waski pasek jasnej bieli

2004, technika olejna na ptétnie Inianym, 40 x 30 cm. 5. ,Wieloobrazowos¢. Pawet Lewandowski-Palle” fragment ekspozycji — Galeria Miejska
2. Tryptyk: Obraz 743. Dzieri po cieZkiej nocy, 2010, BWA Bydgoszcz 18.08- 23.09 2012 — Obrazy z cyklu ,,Diuga i kreta droga” (1978-1996).
technika olejno-zywiczna na ptdtnie Inianym, 69,5 x 99,5 cm. 6. Z cyklu ,Hommage": Obraz 679. 29 paZdziernika 2004 (pamieci Olka Niedzieskiego),

3. Tryptyk: Obraz 744. Niebieska gdra, 2010, technika 2004, technika olejno-zywiczna i akrylowa na ptétnie Inianym, 70 x 50 cm.
olejno-zywiczna na ptétnie Inianym, 69,5 x 99,5 cm. 7. Z cyklu ,Hommage": Obraz 565. 20 paZdziernika 1998 (pamieci Zygmunta Lotarskiego),
4. Tryptyk: Obraz 745. Noc przed ciezkim dniem, 2010, 1998, technika olejno-zywiczna na ptétnie Inianym, 81 x 65 cm.

technika olejno-zywiczna na ptdtnie Inianym, 69,5 x 99,5 cm. Fot. 1-4, 7 .Wiestaw Wozniak, fot. 5. Marta Bindek, fot. 6. Pawet Lewandowski-Palle
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i czerwieni. Dzialajac w Polsce, w fazie przelo-
moéw, nie bez powodu podejmuje artysta odnie-
sienia do temperatury tego co stalo si¢ egzysten-
cjalng i emocjonalng hustawka lat 80 — tych, lat
podwdjnej rzeczywistosci i znakéw zapytania. Le-
wandowski-Palle w cyklu ,,Wydarzenia” oddaje
ciekawie klimat moralny tamtych dni. W rygory-
stycznych konstrukcjach ttamszone sg lub tez zyja
niezaleznie, ksztalty organiczne namalowane wy-
jatkowo bez rygoru geometrii. I okreslane farba-
mi impastéw sa jakim$ dowodem zycia wobec
kolorowych muréw, taranéw czy obceg. W kilku
obrazach cyklu, aluzja do niepoddawania si¢ zlej
sile, staje si¢ krzyz.

W 1982 roku, w niemal monochromatycznym
malowidle Obraz 151. 2 kwietnia 1982 (pamig-
ci Jerzego Rosolowicza) artysta czyni znaczacy
gest, dzielac pole obrazu na seryjnie ustawione
male kwadraty, w czym nawiazuje do znanych
form wybitnego strukturalisty. Owe kwadrato-
we elementy z bordiurami zdaja sie tez miniatu-
ryzowaé, multiplikowac i nasyca¢ barwami to, co
bylo zrebem kompozycji Czarnego Kwadratu Ma-
lewicza. Subtelnie zmieniaja one w kompozycjach
intensywnos¢ swej obecnosci poprzez progresje
czy regresje koloréw i elementéw sfumato. Zafa-
scynowany w latach nastepnych tym ,,deszczem
kwadratéw”, stosuje go artysta zawsze w bardzo

o]

okreslonych proporcjach w cyklach takich np.
jak ,,Obrazy strukturalne” (od 1998), ,,Géry” (od
1999) czy ,,Blekit” (od 2002). O ,,Gérach” pisala
Ewa Danuta Adamezyk, ze struktura jest w nich
najbardziej kunsztowna, a wyniosle piramidy
sa jak z jakiegos marzenia o sieganiu wysoko.
W dzielach tego cyklu, tak jak i w innych pra-
cach z seriami kwadratéw, elementy malarskiej
struktury zy¢ moga w stosunkowo neutralnej
przestrzeni. Innym razem sa jak zaslona, np.
dla wiekszych form tréjkatnych, gérskich czy pi-
ramidalnych. Czasem aktywizuja si¢ i ,,wiruja”.
Podlegaja mutacjom i permutacjom. Jak w meta-
fizycznym $nie. =

o
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NATALIA CIESLAK

Malarstwo jako koniecznosc

Idee ,,wieloobrazowosci”, do ktorej odwotuje sie tytul wystawy malarstwa Pawla Lewandowskiego-Palle
w Galerii Miejskiej bwa w Bydgoszczy, rozumie¢ mozna na wiele sposob6w, rowniez bardzo dostownie,
jako aluzje do ilosci pokazywanych w ramach ekspozycji prac — tacznie ponad 180.

a imponujaca liczba obiektéw, zgodnie z

koncepcja kuratora Wactawa Kuczmy, pre-

zentowana byla cyklami. Wystawe otwieraly
,,Obrazy syntetyczne”, z ktérych najwczesniejsze
pochodza z drugiej polowy lat 70., jeszcze z cza-
s6w studiéw artysty w Paristwowej Wyzszej Szkole
Sztuk Plastycznych we Wroclawiu. W dalszej
kolejnosci mozna bylo obejrze¢ przyklady plécien
z serii ,,Sezon odej$¢ niedomknietych koszul”,
,Dluga i kreta droga”, ,,Cala jaskrawos$é¢ — druga
jaskrawosé¢”, ,Hommage”, ,,13 grudnia 19817,
,Wydarzenia”, ,,Obrazy strukturalne”, ,,Géry”,
,,Blekit”, ,,Przestrzen”, ,,Obrazy dla mojej zony”,
a takze kilkanascie obrazéw funkcjonujacych samo-
dzielnie — wszystkie powstale na przestrzeni ostat-
nich trzech dekad. Mimo ze wystawa rzeczywiscie
prezentowala bardzo obfity wybér prac, prawdziwe
znaczenie terminu ,,wieloobrazowos$é” odnosi si¢
jednak do zgola innych aspektéw, anizeli tylko
liczebnos¢ eksponatéw. W sposéb czytelny sens
tego pojecia ujawnia si¢ w tlumaczeniu na jezyk
angielski (, many meanings of paintings”) i wloski
(,multisignificato della immagine”). W istocie
bowiem okreslenie ,,wieloobrazowos¢” akcentuje
przede wszystkim niejednoznaczno$¢ plécien
Lewandowskiego-Palle oraz mnogos¢ interpretacji,
jakie mozna wokét nich budowaé. Rozmaite sa tez
Zrédta inspiracji, ktére stanowily punkt wyijscia do
tworzenia poszczegdlnych cykléw: od préb syntezy
pejzazu, poprzez dazenie do symbolicznego ukaza-
nia dramatu zycia ludzkiego, refleksje nad wyda-
rzeniami o historycznym znaczeniu, pragnienie
oddania holdu waznym dla malarza postaciom, na
poszukiwaniach formalnych korczac.

Wystawa niemal retrospektywna, bo za taka
nalezy uzna¢ bydgoska ekspozycje, ma to do sie-
bie, ze sklaniaja do dokonywania pewnych uogél-
nienl na temat tworczosci artystéw, ktérych dzieta

MALARSTWO JAKO KONIECZNOSC

prezentuja. Zgromadzone przyklady prac z nie-
zwykle bogatego dorobku Lewandowskiego-Palle
pozwalaja dostrzec w nim malarza bardzo kon-
sekwentnego, podazajacego $cisle wyznaczonym
torem. Artysta nie popadl jednak w samonasla-
downictwo, jakie zagraza twércom trzymajacym
sie raz obranej $ciezki. Buduje on w swoich obra-
zach rozmaite efekty, ktére uzyskuje poprzez lacze-
nie chlodnej abstrakcji geometrycznej oraz precyzji
form i linii z niezwykla ekspresyjnoscia i silnym
emocjonalnym tadunkiem tkwiacym w konfigura-
cjach rozmalowanych plaszczyzn, oddanych za po-
moca szerokich, zamaszystych pociagniec pedzla.
Koegzystencja tych dwdch, zdawaloby sie skrajnych
formul malarskich widoczna jest zwlaszcza w cy-
klach ,,Sezon odejs¢ niedomknietych koszul” oraz
,Wydarzenia”. Z kolei ,,Gory” i ,,Blekit” odnosza sie
do idei tzw. strukturalizmu wroclawskiego — nur-
tu, ktérego przedstawicielem jest artysta. W pra-
cach tych bada on system jako element budowy
dziela opartego na powtarzalnym module rozra-
stajacym si¢ w rozbudowane struktury zajmujace

calg powierzchnie plétna [ 1]. Siatki kwadratéw or-
ganizujace plaszczyzne oraz przecinajace je ksztalty
tréjkatéw konsekwentnie powtarzaja si¢ na ptét-
nach z dwéch wspomnianych cykléw.

Lewandowski-Palle jest artysta niezwykle
skupionym i skoncentrowanym na swojej pracy.
Odniesé¢ mozna nawet wrazenie, ze proces malo-
wania jest dla niego sposobem medytacji. Z jego
obrazéw przebija umiar, brak w nich efekciarstwa,
bo Sztuka to nie sztuczki [ 2 | — jak sam méwi. Re-
alizowana przez niego koncepcja malarstwa wynika
z glebokich przemyslen na temat natury, statusu
i drég rozwojowych tej dyscypliny artystycznej,
dlatego integralnym dopelnieniem bydgoskiej eks-
pozycji okazuje si¢ zawarty w katalogu autokomen-
tarz, ujawniajacy przestanki, jakimi kieruje sie roz-
wijajac swa tworczosc. Oczywiscie zgodnie z ideg
,wieloobrazowosci” obrazy Lewandowskiego-Palle
sq otwarte na subiektywna refleksje ze strony od-
biorcy, ktéry niekoniecznie musi by¢ doglebnie za-
znajomiony z pogladami artysty. Jednak jesli chce
sie podjac¢ prébe spojrzenia na te prace z perspekty-
wy ich autora, tekst ten wart jest szczegélnej uwagi,
poniewaz stanowi rodzaj malarskiego credo.

Cho¢ Lewandowski-Palle, jak sam przyznaje,
nie uwaza sie za artyste ortodoksyjnego, po obejrze-
niu wystawy w Bydgoszczy i lekturze tekstu auto-
komentarza, mimo wszystko pozostaje on dla mnie
tworceg gleboko zakorzenionym w tradycji historii
sztuki. Wierze w obraz malarski, w ktérym istotne
tresci przekazywane sg profesjonalnym jezykiem

1 E.D.Adamczyk, Na krawedzi ulotnej chwili i ostatecznego sensu,
[w:] Pawet Lewandowski-Palle, Wieloobrazowos¢, katalog wystawy
w Galerii Miejskiej bwa w Bydgoszczy, sierpieri-wrzesier 2012,
Bydgoszcz 2012, s. 12. Por. takze: W. Kostecki, Grupa wroctawska,
,0dra” 1970, nr 5.

2 Cyt.za: P Lewandowski-Palle, Autokomentarz,
[w:] Pawet Lewandowski-Palle, Wieloobrazowosc..., dz. cyt., s. 18.
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malarskim, gdzie warsztat jest integralna czescia budowy, w obraz osadzony w tra-
dycyjnym tworzywie malarskim, o glebokiej swiadomosci technologicznej. Wie-
rze w autentyczng wypowiedZ poparta wysoka jakoscia warsztatowa [ 3 | — wyzna-
je artysta. Jednak przywiazanie do wartosci technologiczno-warsztatowych nie jest
jedynym aspektem stanowigcym o jego szacunku dla tradycji. W malarstwie po-
szukuje sensu, porzadku, ladu. — pisze dalej — (...) Architektura obrazu, jego we-
wnetrzny fad, konstrukeyjny podziat geometryczny oparty o konkretne stosunki
liczbowe sa préba dochodzenia do praw organizujacych rzeczywistosé. Staram sie,
aby $wiat precyzyjnych cyfr i wymiaréw wspoétbrzmial z tajemnica przestrzeni
(--) [ 4] Czy slowa te nie brzmia znajomo? Czy nie zdaja sie by¢ jakby wyjete z kart
historii sztuki? Czy w podobnym kierunku nie zmierzaly poszukiwania twércéw,
ktérzy przez cale stulecia dazyli do odnalezienia ,,formy idealnej”? Jak twierdzit
Maurice Denis, historia sztuki to wieczne zaczynanie od nowa. Podkreslal on tez,
ze czesto idee przyswiecajace malarzom dawnych epok powracaja, znajdujac swoje
urzeczywistnienie w nowych artystycznych nurtach: Przez réznorodne sformuto-
wania indywidualne ukazuje si¢ porzadek §wiata, boski porzadek, ten sam, ktéry
ujawnia umyst ludzki w dziele sztuki [ 5 ] — pisal.

Na przestrzeni lat zmeczenie chaosem otaczajacej rzeczywistosci sklanialo wielu
artystéw do zwrotu w kierunku hasta ,,powrotu do porzadku”, do podjecia préb
przywroécenia $wiatu utraconego tadu, zorganizowania go, a przez to odnalezie-
nia w nim tresci. Dazenia Pawla Lewandowskiego-Palle zdaja si¢ by¢ bardzo podob-
ne. Malarstwo jest dla niego czyms na ksztatt religii, ktérej jest wierny i ktéra wy-
znaje bez najmniejszych watpliwosci. Dlaczego pozostaje tak konsekwentny i weigz
na nowo staje przed sztaluga? Powodéw jest wiele. Bo wierzy, ze malarstwo nie
umarlo i nigdy nie zginie. Bo jest przekonany, ze poszukiwany przez niego sens, po-
rzadek i fad istnieje. Bo obraz jest w jego mniemaniu doskonaltym $rodkiem do celu,
jaki chee osiagnac. Wreszcie — bo malowanie to dla niego po prostu koniecznosc. m

Pawet Lewandowski-Palle, Wieloobrazowos¢ Galeria Miejska bwa w Bydgoszczy 18.08-23.09.2012
kurator: Wactaw Kuczma

3 (Cyt.za:tamze, s. 16.

4 (yt.za:tamze,s. 14

5 Cyt. za: M. Denis, Od Gauguina i van Gogha do klasycyzmu, [w:] Artysci o sztuce: od van Gogha do Picassa,
wybraty i oprac. E. Grabska i H. Morawska, Warszawa 1963, s. 83, 86.
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Pawet Lewandowski-Palle

1. 13 GRUDNIA 1981, fragment ekspozycji — Galeria Krytykdéw ,,Pokaz”
Warszawa 5-20 XII 2012 — Obrazy z cyklu 73 grudnia 1981(1981-2012)
2. Z cyklu Obrazy strukturalne: Obraz 717. Czarny kwadrat, 2009,
technika akrylowa i olejna na ptdtnie Inianym, 150 x 150 cm

3. Obraz 765, 2012, technika olejna na ptétnie Inianym, 81x 65 cm

4. Obraz 769, 2012, technika olejna wodoroztwarzalna na ptétnie Inianym,
81x 65 cm, wtasnos$¢ Anna Szewczyk

5. Obraz 190. Mitosc Teresy L., 1985, technika polimerowa i olejna

na ptétnie Inianym, 110 x 170 cm, wtasno$¢ Teresa Lewandowska

Fot. 1 Piotr Bylina, fot. 2 Tomasz Kaminski, fot. 3, 4 Tomasz Dobiszewski,
fot. 5 Wiestaw WozZniak
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STREFY CISZY — NOWE OBRAZY URSZULI WILK

MAREK SNIECINSKI

Strefy ciszy — nowe
obrazy Urszuli Wilk

Urszula Wilk zawsze byla nastawiona na ustalanie wlasnych regut gry w malarstwo.

ydaje sig, ze w jej przypadku owe reguly nie stanowia jakiegos ustano-

wionego a priori zbioru zasad, lecz sa czyms, czego artystka poszukuje

wewnatrz samego procesu tworczego. Reguly te pojawiaja si¢ zatem
w trakcie malowania (stopniowo lub czasem skokowo), za$ artystka stara sie
stworzy¢ jezykowi swego malarstwa warunki, w ktérych malarski ,,idiom”
bedzie mdgl rozrosnaé si¢ w autonomiczng, samowystarczalna strukture. Nie ma
tu zewnetrznych, uniwersalnych zasad, nie ma idealnego wzoru czy recepty na
tworzenie (a potem na odbiér) obrazu. Nie chodzi przy tym o dowolnos¢, o brak
jakichkolwiek zasad. Rzecz w tym, ze dzisiaj dzielo (czy — inaczej méwiac — artysta
podczas tworzenia dziela) musi samo znalez¢ i ustanowic reguly, ktére pozwola mu
istniec [ 1 ]. Najlepszym mottem dla obrazéw Urszuli Wilk mogloby by¢ zdanie Paula
Klee, opublikowane w Tribune der Kunst und Zeit w 1920 roku: Sztuka nie oddaje
widzialnego, lecz czyni widzialnym [ 2 |. Co takiego zatem czynia widzialnym
obrazy U. Wilk? Co jest stawka w jej sztuce? O co toczy sie tutaj gra? Odpowiedz
jest prosta i trudna zarazem. Jej obrazy nie chcag czego$ oznaczad, objasniaé,
przedstawiac czy symbolizowaé. Mozna powiedzieé, ze stawka jest tutaj status
ontologiczny obrazéw. One chca po prostu by¢. Cheg by¢ faktem, wydarzeniem
a nie opowiadac o wydarzeniach. To dlatego tak trudno wilaczy¢ je w ktorys ze
wspotczesnych dyskurséw artystycznych czy dyskurséw o sztuce, to dlatego kazdy
komentarz (réwniez ten) staje sie dobrowolnym wygnaniem. Istnienie, konkretny
fakt istnienia jest przeciez zawsze idiomatyczny.

1 Jean-Frangois Lyotard, Postmodernizm dla dzieci, przetozyt Jacek Migasiriski, Warszawa 1998, s. 27
2 Paul Klee, Schépferisches Konfession, Tribune der Kunst und Zeit, Bd. XIIl, Berlin 1920 [za:] Mieczystaw Porebski,
Granica wspdtczesnosci, Warszawa 1989, s. 297



Urszula Wilk

1. Bez tytutu, 2009, technika wodna, papier, 76 x 112 cm
2. Linie, 2012, 3 X 170 X 2000

3. Linie, 2012, 3 X 170 X 2000

4. Bez tytutu, 2009, 76 x 112 cm, technika wodna, papier

-y

W ostatnich latach Wilk coraz czesciej maluje na papierze. O ile jej obrazy
olejne na plétnie (czesto wielkoformatowe) sa zawsze obrazami pojedynczy -
mi, nawet jesli artystka laczy je niekiedy w cykle lub zestawy, to na papie-
rowym podobraziu artystka prawie zawsze tworzy rozbudowane serie prac.
W przypadku serii to ona, mniej lub bardziej rozbudowana, jest dzielem.
W jej seriach obrazy, niekiedy tylko nieznacznie réznigce sie miedzy soba,
dopowiadaja si¢ nawzajem, potwierdzaja idiomatyczng malarska regule,
ktéra — gdyby pojawila sie tylko w jednym obrazie — bylaby wyjatkiem,
odstepstwem czy bledem, w serii natomiast staje sie zasada zycia dziela. Seria
pozwala artystce ukaza¢ malowanie jako proces, jako czynnosé, w ktoérej
mozna zamieszkaé. Seria buduje zatem pewna czasoprzestrzen, do ktérej
zapraszany jest réwniez odbiorca.

Malarska czasoprzestrzen serii obrazéw Urszuli Wilk jest czesto prawie
monochromatyczna. Mam jednak wrazenie, Ze ograniczanie przez artystke
palety barwnej nie ma nic wspdlnego z minimalizmem, wrecz przeciwnie,
jest w tym niespodziewane bogactwo. Zabieg ten umozliwia cho¢by odkry-
wanie bogactwa, ktére kryje w sobie jedna, konkretna barwa. W pracach re-
alizowanych na papierze podobrazie aktywnie uczestniczy w budowaniu
przestrzennosci. Mozna powiedzied, ze papier przestaje by¢ podobraziem,
lecz przeistacza si¢ w aktywny czynnik malarskiego obrazu. W jej seriach re-
alizowanych na papierze pojawia si¢ przestrzen, ktéra siega w glab materia-
tu, przestrzen, ktéra rozposciera si¢ wewnatrz tej pozornie bezwymiarowej
materii. Papier chlonie farbe, barwa wyziera ze struktury papieru, papier
otwiera si¢ na barwe, a nie jest jedynie powierzchnia, na ktéra nalozone
zostaly barwne plamy. Na monochromatycznosé jej serii, na ich specyficzna
barwna ascetyczno$é mozna tez spojrzec z innej strony i zobaczy¢ w niej
odpowiedz na pstrokatg barwnos¢ wspétezesnosci. W takich okoliczno-
Sciach redukcja, samoograniczenie, wyciszenie gamy barwnej staje si¢
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forma wprowadzania porzadku. Monochromatycznosé to jedno
z wielu imion ciszy, w tym przypadku jest to jej imi¢ malarskie.

Malowane przez Urszule Wilk w ostatnich latach trzy serie ob-
raz6w na papierze nosza wspolny tytul ,,Niewyslane listy” (po-
szczegolne czesei to ,,Archipelagi”, tytutowe ,, Niewyslane listy”
oraz ,Nieobecnos¢”). ,,Archipelagi” powstaly w wyniku zasto-
sowania szczegdlnej procedury: malarskiej i niemalarskiej jedno-
czesnie. To procedura pod pewnymi wzgledami bliska np. grafice.
Arkusze papieru uzyte zostaly tu bowiem tak, jak kiedys uzywano
bibulki, by zebraé z kartki papieru nadmiar inkaustu. Poczatko-
wo ,,podobrazie” stanowi podloga pracowni, na ktérej kapiagce
z pedzla krople tuszu ukladaja sie w rozmaitych konfiguracjach.
Ich uklady powstaja w wyniku dziatania, ktére mozna okresli¢
kontrolowanym przypadkiem, gdyz artystka tylko do pewnego
stopnia moze zapanowac nad iloscia skapujacego tuszu i nad ukla-
dami jego kropli. Nastepny etap to specyficzne ,,sprzatanie”: ar-
tystka przyciska do archipelagéw kropli arkusz papieru i wywabia
tusz z podlogi. To taki etap, podczas ktérego obraz jakby ,,robit
si¢” samodzielnie. W pewnym sensie obraz taki staje si¢ mapa
fragmentu terytorium pracowni. Mapa najdokladniejsza z mozli-
wych, bo odwzorowujacg to terytorium w skali 1:1. Ten obraz jest
odciskiem, jest sladem. To §lad krazacej w powietrzu reki z pedz-
lem, $lad jej bladzenia, wahan, powolnego sciekania gestego tuszu
po dlugim wlosiu pedzla. To $lad pewnego Teraz, rozciagnietej na
kilka minut chwili, §lad czasu, ktéry przeobraza si¢ w przestrzen.
To obraz migawkowy, a jednoczesnie veraikon.



Kolejna seria prac nosi tytul ,,Niewystane listy”. Te ta-
jemnicze listy bliskie sa ,,Archipelagom”. Mam wrazenie,
ze sa to listy z tamtego archipelagowego terytorium, li-
sty, ktére musialy zostac napisane, ktére majg adresata
(adresatéw), lecz ktére nie mogly lub nie powinny zo-
sta¢ wyslane. Ich sensem jest ich istnienie, a nie zako-
munikowanie czegos komus. Urszula Wilk pisze owe nie-
wyslane listy, nie dotykajac powierzchni papieru. Pedzel
krazy w powietrzu nad kartka, tusz cieka po tariczacej
koricéwcee diugiego pedzla. Obrazy te wydaja si¢ groma-
dzié¢ slady ¢wiczen z kaligrafii w tajemnym jezyku. Stowa,
ktérych nie da si¢ odczytad, nie da sie wyméwic, Sciekaja
z pedzla. Stowa, a wlasciwie ich artykulacje, mozna po-
wstrzymacé. Nie mozna natomiast powstrzymac dzieciecej
potrzeby stawiania znakéw, ktéra kaze rece wykonywacé
dziwny taniec nad papierem. Listy sa zawsze do kogos,
chocby ten kto$ byt nieznajomym. Niewyslane listy réw-
niez maja adresata czy adresatéw. Obrazy-listy Wilk
sa rodzajem autoportretu, w ktérym nie chodzi o od-
zwierciedlenie aktualnego wygladu, tylko o wypowiedze-
nie niewypowiadalnego. Te listy powierzane sa powietrzu
i odleglos¢ miedzy dionia z pedzlem a powierzchnig pa-
pieru filtruje i szyfruje ,,wypowiadane” stowa. Te listy nie
s do czytania, te listy méwia tylko wlasnym istnieniem.

W serii obrazéw noszacej tytul ,,Nieobecnos¢”
wszechobecna szaro$¢ rozlewa sie (doslownie) na

Urszula Wilk
1. Bez tytutu, 2011, technika wodna, papier, 228 x 672 cm

2. Bez tytutu, 2012, technika ink, papier chiriski, 180 x 100 cm

terytorium arkusza papieru. Wnika w papier i zasty-
ga w jego warstwach jak szary osad. Tytulowa ,,Nieobec-
no$¢” nie jest pustka, o wiele bardziej kojarzy sie ona
z nadmiarem. Te obrazy nie opowiadaja o nieobecnosci,
nie zamieniajg jej w metafore lub w anegdote, one ku-
muluja jej nadmiar. Ta nieobecno$¢ mieszka w pamieci,
to stamtad wynurza sie, szukajac dla siebie formy. Do-
$wiadczana nieobecnosc kogo$ Iub czegos staje sie pew-
nym stanem naszego ciala i umystu, ktéry rozpoznajemy
za sprawa pozadania. Pozadanie nadaje mu forme. Po-
zadanie, ktdre rozlewa sie po terytorium naszego ciala,
odkrywa jego zakamarki, zawlaszcza je, tak jak farba za-
wlaszcza papier, wnika gleboko.

Wspdlczesny nadmiar przedstawieniowosci sta-
nowi — jak si¢ wydaje — istotny punkt odniesienia dla
obrazéw Urszuli Wilk. Nadmiar ten jest czyms, co moz-
na nazwaé negatywnym punktem odniesienia, gdyz jej
dzieta s3 wbrew niemu, sg skierowane przeciw owemu
nadmiarowi interesownych obrazéw, ktére nachalnie
prébuja nami manipulowaé, przekonac nas do czegos,
uwiesé nas, wzbudzi¢ nasze pozadanie. Mozna powie-
dzied, ze interesowne obrazy maja zawsze jakis cel, ktory
jest zewnetrzny wobec nich samych. S uwiklane w te ze-
wnetrzne cele. Natomiast obrazy Urszuli Wilk same dla
siebie sg celem. Wsréd wizualnego wrzasku tworza ta-
jemnicze strefy ciszy.
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DOROTA MILKOWSKA

Ltadne prace reczne

adne prace reczne — takim tytulem opatrzyl swoja wystawe mlody wroclawski artysta,
-L absolwent Akademii Sztuk Pigknych im. Eugeniusza Gepperta, Manfred Bator. Na wysta-

wie, zaprezentowanej na przelomie stycznia i lutego br. w Muzeum Miejskim Wroclawia
znalazlo si¢ facznie trzydziesci szesc realizacji, tworzacych cztery cykle. Pierwszy, malarski,
poswiecony zostat kotom. Trzy kolejne to wykonane w technice wiasnej: ,,Sto twarzy Charona”,
»Sennik” i ,,Emocje”, stanowiace ciekawy dokument procesu krystalizowania si¢ nowej, inte-
resujacej osobowosci tworezej. Konfrontacja z nimi pozwolila takze wniknaé w $wiat kreowany
przez artyste.

Kot, bohater najstarszego cyklu, to, jak przyznaje sam autor, jego alter ego. Czasem wyste-
puje jako hedonistyczny smakosz przyjemnosci zycia, innym razem jest uwaznym obserwa-
torem zjawisk, marzycielem, niebezpiecznym krélem ulicy, a niekiedy... pokonanym wiladca.
Te réznorodne stany emocjonalne — ,,Stany umystu” kota artysta zwizualizowat za pomoca
$rodkéw, ktére wyraznie sposéb odwoluja si¢ do tych stosowanych przez wroctawskich ar-
tystéw nowej ekspresji lat 80. XX wieku. Nerwowy dukt linii znaczonych gesta farba na po-
wierzchni piétna, eksplozje barwnych plam, cytaty ze sztuki ulicy, anegdota — niekoniecznie
jednoznaczna w interpretacji — to podstawowe taczniki pomiedzy obrazami Manfreda Batora,
a malowanymi weze$niej przez Krzysztofa Skarbka, Pawla Jarodzkiego czy Zdzistawa Nitke.

W ,,Stu twarzach Charona” pojawia si¢ nowa estetyka. Ja takze trudno byloby odniesé¢
do kategorii okreslonej w tytule wystawy. I nic dziwnego. Artyscie nie chodzi o poszukiwa-
nie wspotczesnego ekwiwalentu pojecia pigkna, ale mozliwosci wyrazu. Kolejne prace cyklu,
jak kolejne kadry filmowego dokumentu, odtwarzaja etapy tego poszukiwania, stajac si¢ tym
samym zapisem procesu tworczego, wyrazajacego sie¢ w nastepujacych po sobie permuta-
cjach. Tytulowy bohater cyklu pojawia si¢, by — jak wyjasnia artysta — kreowac odpowiedni
nastrdj i przede wszystkim dystans wobec rzeczywistosci [ 1 ). Ow dystans zaznaczony jest
poprzez specyficzne ,,rozrzedzenie” graficznego wizerunku Charona, ktéry wydaje sig ,,zale-
dwie wizualizowac”, balansujac na granicy pomiedzy rzeczywistoscia dziela sztuki a §wiatem
imaginacji artysty.

Mityczny przewoznik dusz powraca w ,,Senniku”. Na wyobrazenie jego twarzy nakladaja
sie obrazy, ktére wydaja sie wyplywac swobodnym strumieniem z pod$wiadomosci twércey.
Znalazlo si¢ w nich miejsce zaréwno dla profesora Eugeniusza Geta Stankiewicza, ktérego
Bator byl dyplomantem, dla ikony popkultury Marilyn Monroe, a takze dla samego autora.
Pojawia si¢ on kilkakrotnie: gdy skladajac dlonie w okulary, dolacza do milczacego obserwa-
tora widocznego w tle, ponownie — w zdystansowanej pozie, podczas odpoczynku w fotelu,
innym razem pod znana z malarskiego cyklu postacia swego kociego alter ego.

W najnowszym cyklu, zatytulowanym ,,Emocje”, nad ktérym prace Bator rozpoczal juz po
ukonczeniu studiéw, rozbudowany kontekst, jaki w ,,Senniku” towarzyszyt autoportretom,
zastapiony zostal poglebieniem psychologicznym modela. Przejawia si¢ ono w zdecydowa-
nym zawezeniu kadru do twarzy widocznej en face, ktéra na niektérych realizacjach wydaje
sie wreez ,,rozsadzaé ramy obrazu”. Punktem wyijscia dla kazdego z tworzacych cykl studiow
jest szkic fotograficzny. Podazajac za formulg ekspresjonistycznego portretu, artysta naklada
na niego, wykonane przy pomocy oléwka, tuszu, flamastra, pedzla i akrylu, a nastepnie prze-
tworzone cyfrowo, réznorodne linie lub plamy. Ich formy i kolory sa ewokacja emocji ukrytych
pod zwykle nieporuszona maska twarzy. To dlatego jeden z fotograficznych autoportretéw
pokrywa $wiadomie eksponowany, dynamiczny dukt linii, ktéry wydaje si¢ uwalniac sku-
mulowang energie psychiczna. W kolejnym linie opisujace formy patetyzuja przedstawienie,
nadajac twarzy rys filozoficznego dystansu. Nie brak i zartobliwych gestéw, wyrazajacych
sie w karykaturowaniu wlasnego wizerunku: na jednej z grafik artysta podkreslit zygzakiem
swe krzaczaste brwi i poglebil ptynna linia cieni pod okiem, by ostatnim gestem lekko ,,pod-
nies¢” kreska kacik ust, zmuszajac sie tym samym do ironicznego usmiechu. Z kolejnego
autoportretu przyjaznie ,,puszcza oko”, by innym razem, jak wizjoner nieokreslonej wizj,
przeszy¢ widza wzrokiem, ktérym wydaje sie wybiegaé zaréwno poza ramy przedstawienia,
jak i w glab wlasnej jazni. Czasem artysta/model zamyka si¢ w sobie — jego wirtualna twarz
traci ostrosé, kryjac sie pod zacierajacym kontury sfumato; stezony ekspresja rysunek ustepuje
miejsca zdawkowej kresce, ktdra nic juz nie sugeruje.

Trudno si¢ pozby¢ wrazenia, ze oprocz ,,spojrzenia w glab siebie” powstawaniu ,, Emocji”
towarzyszyl zamiar estetyczny. Sam artysta nie ukrywa zreszta, ze kazda z prac traktuje jako
kolejny eksperyment formalny. Z zainteresowaniem oczekiwac bede kolejnych. =

1 Zcredo artysty, zapis z dnia 20 listopada 2011 r. W zbiorach autorki.

Manfred Bator

1. Z cyklu , Sennik”

2. Z cyklu ;100 twarzy Charona”
3-4. Z cyklu ,Stany umystu kota P.”
5-6.Z cyklu ,,Emocje”
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Jarostaw tukasik

1. Konajacy Stowianin, 2011,
olej na ptétnie, 95 x 140 cm
2. Wenus zielonogdrska, 2011,
olej na ptétnie, 95 x 115 cm

3./ po wszystkim, 2009,

olej na ptétnie, 140 x 90 cm
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JAROSEAWA + UKASIKA ,OKNO — WNETRZE — SCIANA”

LiDIA GRUCHOWSKA

Jarostawa tukasika

,0kno — Wnetrze — Sciana”

Tytul najnowszej wystawy malarstwa Jarostawa Lukasika jest proba syntezy
jego metody twoérczej realizowanej w pracach z ostatnich dwunastu lat.

i mentalnej dominanty jego obrazéw. Po pierwsze sygnalizuje ona — w sensie
kompozycyjnym — znaczenie nieortodoksyjne stosowanej przez artyste per-
spektywy geometrycznej, od czaséw renesansu tworzacej ztudzenie glebi na plasz-
czyznie, intencjonalnie zapraszajacej widza do wnetrza wykreowanych na plétnie
sytuacji. Tytut ,,Okno — Wnetrze — Sciana” pozwala wiec wyobrazi¢ sobie umowne,
zbiezne linie perspektywiczne po akademicku komponowanych obrazéw, w rézny
spos6b modyfikowane w prezentowanych tu eksperymentach twérczych. Po dru-
gie — w sensie mentalnym — przywolane w tytule okno jest synonimem wolnosci,
whnetrze zas — bezpieczeristwa badz osaczenia, 1 wreszcie $ciana — sytuacji bez wyjscia.
W obu tych znaczeniach triada poje¢ ,,Okno — Wnetrze — Sciana” wyznacza horyzont
interpretacyjny dokonan malarza, ktéry wrazliwosé tworcy taczy ze sSwiadomoscia
krytyka sztuki. Dotychczas prace swe prezentowat m.in. na kilkunastu wystawach
indywidualnych w Polsce i w Niemczech i tyluz zbiorowych, a ponadto wyrézniony
zostal Nagroda czasopisma ,,Format™ dla Mlodych Krytykéw Sztuki (1993) oraz Nagroda
Krytykéw Sztuki ,,Primus inter Pares” (1992).
Jak wyznaje sam autor, malarstwo jest jego nalogiem — remedium na smutek
i pustke wspéiczesnej egzystenciji. Jako uzalezniony — twierdzi — nie potrafie inaczej
myslec o swoim zyciu jak tylko poprzez kadry nastepnych obrazdw. Jego zmud-
ny, refleksyjny proces koncepcyjny koriczy wigc nagla, kompulsywna eksplozja malar-
skich wizji i erupcja optymistycznych barw. Nieco lunatyczna aura i nokturnowe odre-
alnienie tych obrazéw nie sa bynajmniej przypadkiem. Powstaja one bowiem w nocy,
jak ekran filtrujac koturnowe uniesienia i emocje. Stad i kontur rzeczywistosci roz-
myty przez sztuczne §wiatlo znikad, wskazujace na drugie dno trywialnych sytuacji.
Na pozor panuje tu poetyka dokumentacji, w rzeczywistosci jednak autor traktuje
przedstawiane fakty i imaginacje z przymruzeniem oka. Jest to wiec dokument filtro-
wany przez krytyczne refleksje i finezyjne rozstrzygniecia formalne, blizszy surreali-
stycznej niz parafotograficznej wizji. To polemika z voyeurystycznym duchem post-
nowoczesnosci, niwelujacej intymnoscé i bezposrednio$é doznan, w ktérej wszystko
trzeba utrwalié i podejrze¢ w Internecie.

S ekwencja poje¢ ,,Okno — Wnetrze — Sciana” odnosi sie tak do wizualnej, jak



Jako przyklad niech postuza tu obrazy z prezentowanego czgsciowo
na wystawie cyklu o przewrotnym tytule ,,Obrazy nieostatnie”, ukazu-
jace — na wpdl zartobliwie, na wpdl autoironicznie — do bélu rzeczowy
katalog potencjalnych form rozwazanych przez artyste form samozagta-
dy. Wspomnie¢ tu nalezy choéby dwie prace, przykladowo ilustrujace
poetyke zgrzytu i czarny humor tego tworcy. Pierwszy to wanna krwi
(podkreslmy — wiasnej krwi malarza...), zielonym cieniem odgrodzona
od oswojonego $wiata, ukazana po wyimaginowanym samobdjstwie arty-
sty (I po wszystkim..., 2008). Drugi ukazuje ,, przytulne” rézowe (!) kap-
cie na czarodziejskim dywanie ulatujace do krainy wiecznych speknier.

Warte uwagi sg i liczne politycznie zaangazowane prace Jarostawa
Lukasika, takie jak Mot PRL-u (2005) czy — niewystawiany obecnie
— Trumnocigg (2010), aluzja do katastrofy lotniczej w rosyjskim Smo-
lerisku, w ktérej zginela liczna reprezentacja polskiej dyplomaciji, facznie
z prezydentem Lechem Kaczyniskim.

Te z pozoru chlodne i hermetyczne obrazy okresla dysonans in-
telektualnej dyscypliny i liryzmu, oszczednych w walor, matowych
plaszczyzn i fluorescencyjnie potyskujacych detali, zwartej kompozycji
irozlegtych przestrzeni, budowanych na kontrascie geometrycznych
plam i niespodziewanych w tym kontekscie organicznych form — jakby
z innego ontologicznie porzadku.

Milczace plétna ewokuja narracje. Zaskakujaca ich cecha jest to, ze
nawet gdy rozlegle, jednobarwne tlo stanowi wigkszos¢ kompozycji,
nigdy nie jest gluche. Geometri¢ rodem z klasycznej awangardy prze-
tamuje pobrzmiewajacy w tle niepokdj i aura magicznego realizmu, fil-
trowana przez osobiste doswiadczenia malarza oraz kilka dziesiecioleci
krytycznej i autokrytycznej refleksji innych twéreéw drugiej polowy
XX wieku.

Przestrzen definiuja przedmioty magiczne — lewitujacy stét (Stot
dla paristwa Hopperow [2006], Podniesienie [2007/2011]) — substytut
nieosiagalnej domowosci, i dwie pary ustawionych naprzeciw siebie na
barwnym dywaniku kapci — zartobliwie okreslanych przez artyste jako
»cieplochody” (Spotkanie, 2008). To wszystko metonimie malej apo-
kalipsy i malej stabilizacji.

Dominuje tu atmosfera oczekiwania — napiecia — stagnacji (?), Chi-
ricowski niemal niepokdj — choc obrazy te nie ukazuja bezkresnych
przestrzeni antycznych miast i mitologicznego rekwizytorium, lecz
kameralne niemal wnetrza czy ustronne zaulki — kulisy ledwo minio-
nego czy spodziewanego dramatu. Krzesla agresywnie napierajace na
siebie i widza — ich krwista czerwien przecinajaca poszarzaly blekit —
(Wspomnienie Wrdblewskiego, 2006), przywoluja na mysl niezastygle

konflikty, czas nie do cofnigcia. Aktorzy opuscili scene, a moze dopiero
sie pojawia. Pozorny dystans i bezosobowos¢ narracji nie pozwalaja wy-
$ledzic tych, ktérych dotyczy ona bezposrednio. Anonimowy komuni-
kat przenika tylez zamknieta, co niedookreslong przestrzen.

To bezludne i — w swym zdystansowanym okrucieristwie niekiedy
nieludzkie — obszary. Niemalze brak tu twarzy. Rzadko jedynie bez-
glowe torsy rodem z katastroficznych wizji dwudziestolecia czy odzia-
nych w zjadliwie pogodna barwe Rostrzelar Wréblewskiego dokumen-
tuja skarlenie wielkich mitéw historii, zatechly frazes z zycia prowincji.
Konajqey Stowianin (2011), polegly na chodniku, tuz przed reanimacja
na izbie wytrzezwien — to zdegradowany bohater, parodia narodowej
martyrologii. Znakomicie rzeZbiarska, dostojna Wenus Zielonogorska
en grisaille — parodia Nike z Samotraki — i jej groteskowy pendant
—Adonis Poznariski (oba 2011) w polarze — obnazaja zas$ farse pomni-
koéw ,ku czei”, prowincjonalny zmierzch bogéw. W tytule Judyta i Ho-
lofernes. 2 w jednym (2011) tradycja kultury wysokiej i marketingowy
slogan sasiaduja ze soba w wiwisekeji wspétczesnosei. Ta dekapitacja
ala Carravaggio ma ,feministyczne” dno. Wskazuje na stereotypy walki
plci, i spetryfikowane wizje rél spolecznych, z binarnym podzialem —
intelekt (meski) / (zeriski) sex appeal — ,,bezmys$lnos¢”, materia. Judyta
— intelektualistka — uciele$nia swego wewnetrznego wroga. Jej obcigta
glowa obok ponetnego ciata, przyglada mu sie z ironig, meskim spojrze-
niem ,,innego”. Niemoznos¢ zespolenia obu rél skutkuje autodestrukeja.

Wszedzie tu dominuje niedopowiedzenie, amor vacuii magiczny re-
alizm a la Giorgio Morandi czy Wilhelm Hammevsvej. Oniryczna at-
mosfera wypelnia przestrzen tej przedziwnie uwodzicielskiej ekspozycji.
Glebie tych ptécien modeluje nie $wiattocien, lecz kolor. Swiatlo, barwa
ibasniowa aura na podszewce z codzienno$ci maja moc narkotyczna.
Odurzaja, weiagajac do intelektualnej i estetycznej gry. Stad perspek-
tywa jest arbitralna i antynaukowa, o krok dalej niz w dzietach manie-
rystow i profetéw antysztuki rodem z awangardy. Wewnetrzny impuls
goruje zatem nad regula costruzzione leggitima Albertiego, a intuicja
nad matematycznym wykresem i werystycznym odwzorowaniem zja-
wisk. Rozproszone swiatlo konotuje emocje, rozbijajac linearny schemat
,Okno — Wnetrze — Sciana” — kontur materialnego konkretu i zapra-
szajac do mentalnej podrézy, ewokowanej przez jej ekwiwalenty — Po-
kdj z widokiem na morze” (2010) czy skapany w feerycznym rézu prze-
dzial kolejowy pociagu odjezdzajacego w nieznane (Bez tytutu, 2007).

Wystawa ,,0kno-Wnetrze-Sciana” w Centrum Sztuki Fundacji Forum Staniszéw (23.02-13.03.2013)

otwiera cykl ekspozycji i spotkan twdrczych pt. ,,Barometr: Sztuka — Architektura — Spoteczeristwo”.
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BoZENA KOWALSKA

Medytacyjne struktury Michata Misiaka

ichal Misiak nalezy do tych artystéw, ktérzy
M wymijajac pulapki postmodernizmu, staraja si¢
w sztuce ocali¢ powage, wazki przekaz mysli,
autentyczna emocje i piekno. Przeciwstawiaja si¢ tym
samym powszechnie przyjetym standardom mody i prze-
konar, Ze rola sztuki jest bawi¢, zadziwia¢ lub straszy¢,

MEDYTACYJNE STRUKTURY MICHALA MISIAKA

by¢ rebusem i rozrywka albo dekoracja. Misiak nalezy do
tej niszowej czesci twércow, ktérzy zachowali swiado-
mos¢, ze istnieje tylko sztuka — vel, szerzej, kultura — eli-
tarna, albo jej nie ma. Z ta wiedza koriczyt juz studia. Totez
od poczatku szukat jezyka przekazu dla swoich przestan,
wiasnego, nie powtdrzonego po kimkolwiek i na tyle



pojemnego, a jednoczesnie wrazliwego, by stal  Michat Misiak

sie do nich adekwatny. Budulcem tego jezyka 1. 5-56, 2011, olej na ptdtnie, 160 x 100 cm

prac i ich medytatywny sens. Nostalgicz-
ny klimat zamyslen i pytan bez odpowiedzi

byla od pierwszych juz, samodzielnych prac 2. $-32, 2009, olej na ptétnie, 100 x 100 cm,  bedzie juz cecha charakterystyczng i nie-

artysty kreska. Subtelna, cienka, tworzacagesta  witasnos¢: kolekcja prywatna

strukture i Swiatlo wyznaczajace przestrzen.
Trzy te zasadnicze czynniki: struktura z kresek, §wiatlo i przestrzen
nieodmiennie cho¢ na rézny sposéb kreuja od dziesieciu lat jego sztuke.

Wkrotce po studiach, w 2002 r. powstata seria jego osiemnastu
obrazéw pt. ,,Horyzont”. I juz wtedy, u progu samodzielnej tworczo-
$ciartysty byly to prace oryginalne, gdzie z niezliczonych, réwnolegle
przebiegajacych kresek budowal obraz, a kolorowe $wiatto intensyw-
nym lub przyémionym blaskiem wypelnialo w nim niedefiniowalna
przestrzen. Co za$ najwazniejsze — juz wtedy, w tych wezesnych
obrazach zawarty byt element niedopowiedzenia, tajemnicy, pytan
o zagadnienia podstawowe.

Rozwdj koncepcji malarskiej mtodego artysty nastepowal nie-
zwykle szybko. Juz w rok pézniej, w 2003 r. powstal nowy cykl ry-
sunkow i plécien duzej urody, gdzie w ciemniejacej szarosci jasnieja
smugi $wiatla; bialego w rysunkach i blekitnego lub zétto-oranzo-
wego w obrazach. Tej nowej serii nadat autor tytut ,, Przestrzenie
samotnosci”, samg juz nazwa podkreslajac emocjonalng wage tych

zmienna we wszystkich pracach artysty.
Stanowi on element transcendencji, ktéra
nie ma u Misiaka jednoznacznego ukierunkowania, niczego nie na-
zywa i niczego nie narzuca. Jest przez to zastanawiajaca, ezoteryczna
i uniwersalna.

W cyklu ,,Przestrzenie samotnosci” i innych pracach z tego roku
dojrzewa i zaczyna dominowac nowy, wzbogacony wariant kresko-
wej struktury. Dotychczas wypelniala ona kompozycje réwnolegle
biegnacymi liniami horyzontalnie czy wertykalnie, albo splywala
ukladami skoséw symetrycznie po obu stronach pionowej osi ob-
razu. W 2003 r. po raz pierwszy gesto biegnace kreski, nakladajac
sie na siebie dwuwarstwowo, zaczynaja si¢ pod katem przecinac jak
fale $wietlne o tej samej czestosci drgan, wywolujac zjawisko inter-
ferencji. Tak powstale rozmigotane struktury ztudnych przestrzeni
sprawiaja wrazenie ruchu: przeplywania, pulsowania czy wibracji.
Przydaja pracom tworcy intensywnego zycia i zagadkowosci. Totez
artysta pracuje nad tym jezykiem przekazu, rozwija go i doskonali,

osiagajac coraz to nowe efekty, zaréwno w rysunkach realizowanych >
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przewaznie czarnym tuszem na biatym papie-
rze, jak i w malarstwie, zazwyczaj jedno- lub
dwubarwnym.

Prace Misiaka sa rozpoznawalne, zawsze
o tym samym magnetyzmie przyciagania oczu,
mysli i emocji. Niezaleznie od tego, jak rézne by-
waja pod wzgledem kompozycy;
stycznym, czy dzialaja przede wszystkim swia-

ym i kolc
tlem i barwa, czy poetyka form geometrycznych.

Geometria, choc¢ réznie pojmowana i réznie
przejawiajaca sie w Kkolejnych etapach tw
czosci artysty, jest jednym z nader istotnych jej
elementéw. Rzadko jest to geometria matema-
tycznych wyliczen, ale zazwyczaj — odczucia
trenscendentnego porzadku. Sam artysta po-
twierdza: Zawsze miatem przeczucie istniejq-
cego tadu w otaczajgcym nas wszechswiecie.
Geometria uzyta w moich pracach w posta-
ci rytmow linii jest wyrazem porzqdku i har-
monii [1].

Ten porzadek i harmonia sa zgodne z cecha-
mi osobowosci, a wigc i preferencjami tworcy,
z jego potrzeba ladu i wyciszenia, z jego upodo-
baniami do klarownosci, syntezy i prosto

MEDYTACYJNE STRUKTURY MICHALA MISIAKA

Tendencje te, choé w réznym nasileniu, dostrze-
ga sie w calej jego tworczoscei, nawet w incyden-
talnej serii obrazéw pejzazowych ,,Deszczowe
lato” (2004) z przestrzeniami wyznaczonymi
geometrig szos, widokéw zza okna i nocnych
Swietléwek. Sa te pejzaze uproszczone i odre-
alnione, przeniesione z prozy codziennosci w z
nagla wyolbrzymiong, maligniana przestrzen
alienacji i niepokoju.

Podobnie traktuje artysta
stos¢ w fotografii, ktéra sie obok malarstwa
i rysunku zajmuje od wielu lat. Przyktado-
wo w cyklu ,,Struktury miasta” (2008) dokonu-
je — pelnej rytmoéw, swiatla i ruchu — analizy
i réwnoczesnie syntezy architektury, odreal-
nionej w pigkne miraze i doprowadzonej do
granic czytelnosci, a niekiedy poza jej granice.
Tu tez, jak w gtéwnych dziedzinach swojej dzia-
falnosci, lubi stosowac uklady symetryczne. Nie
jest to jednak regula bez odstepstw, podobnie
jak wszystkie inne zasady w jego twdrczosci,
ktéra, choé konsekwentnie spdjna i jednorod-
na, przebiega fazami o znacznej amplitudzie
zréznicowania, az do jaskrawych kontrastéw.

rzeczywi-




Michat Misiak

1. 5-35, 2009, olej na ptdtnie, 120 x 120 cm
2. 7-13, 2007, olej na ptdtnie, 160 x 100 cm
wiasnos¢: kolekcja prywatna

3. /-2, 20m, olej na ptétnie, 100 x 100 cm
4. 1-12, 2012, olej na ptdtnie, 100 x 100 cm

W latach 2004-2005 powstaja obrazy w bar-
wach ciemnej czerwieni, blekitu, brazu czy
zieleni; niektére wypelnione tylko interferen-
cyjno rozmigotang lub bardziej uspokojona
struktura kresek, z emanacja $wietlna posrodku
albo przy krawedziach symetryczna. Ale tez ta-
kie, w ktérych z mroku tla wydobywaja si¢ nie-
$mialo pierwsze zjawy ksztattéw geometrycznych
jak prostokat czy trapez. W roku 2006 i dwéch
nastepnych rozrastaja si¢ one i bogaca. Fragmen-
ty niedefiniowalnych, tréjwymiarowych form:
kolistych, elipsoidalnych, a takze prostokatnych,
ledwie rozjasnione, wynurzaja sie z ciemnosci,
czesto wypelniajac kompozycje po przekatne;j.
Sa one geometrycznie uzasadnione. Okreslaja
to tytuly, w ktdrych litera Z oznacza proporcje
Zlotego Podziatu.

Réwnoczesnie z tymi ciemnymi pracami,
juz w 2007 r. artysta jakby zatesknit za pelnia
$wiatla. Rozpoczat cykl obrazéw prawie biatych,
gdzie jak mgla posrodku piétna, ledwie widzial-
ne dotkniecie zélcieni uwyraznia réwnie nie-
uchwytny fiolet rozwiany jak oddech po obu
jej bokach lub dookolnie. Tu takze geometrycz-
ng zasade podkresla tytul: litera S oznaczajaca
Symetrig.

W 20009 r. jeszcze maluje Misiak swoje Swie-
tliste, prawie biale ptétna, ale znéw wraca do
mocnych koloréw. Powstajg Symetrie ciemne,
grawitujace ku czerni, przeciete po diagona-
lach $wietliscie blekitnymi, wrzecionowymi
formami, czarno-blekitne kwadraty przepo-
towione horyzntalng prosta, ale tez czerwone
z zielonym wrzecionem posrodku, w pionie albo
7 czerwono-czarnym, rozedrganym jak drobne
fale na wodzie.

Ta intensywnos¢ barw, ze szczegdlnym upo-
dobaniem do czerwieni taczonej z zielenig lub nie-
bieskosci w kilku réznych odcieniach utrzymuje
sie takze w ostatnich trzech latach 2010-2012.
Obrazy z tego czasu klarowne, z uwypuklong
struktura przecinajacych si¢ kresek, zdumiewa-
ja subtelnoscia i finezja efektow interferencji. Ich
tytuly z litera [ (Interferencja) potwierdzaja wage
tego odkrywezo wykorzystywanego zjawiska dla
tworczosci Michata Misiaka. Pelna ruchu i wibra-
cji przestrzennosé jego prac, ich sita energetyczna
iniezwykla uroda przyciagaja wzrok i przenosza
mysl z codziennosci w odleglty wymiar transcen-
dencji. =

[1} M.Misiak (wypowied? w katalogu): Wystawa z XXIX Pleneru
dla Artystow Postugujacych sie Jezykiem Geometril.
Sztuka a poznanie- Radziejowice 2011. Radom 2012, s. 66.
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ANNA KANIA

Szyfry pamieci
Albertyny Kacalak

Mlodych ,,Promocje” w Galerii Sztuki w Legnicy zostata Albertyna Kacalak

— absolwentka wroclawskiej Akademii Sztuk Pigknych w latach 2007-
2012, gdzie studiowala na Wydziale Malarstwa i Rze7by (m.in. w pracowni prof.
Janusza Jaroszewskiego oraz w zakresie multimediéow — w pracowni prof. Pawla
Jarodzkiego). Obecnie jest doktorantka tej samej uczelni w pracowni malarstwa
prof. Zdzistawa Nitki oraz w pracowni multimediéw u prof. Pawla Jarodzkiego.
Zainteresowanie malarstwem w kontekscie nowych mediéw pozwala jej na
tworeze kontynuowanie tradycji wroclawskiego strukturalizmu, ale réwniez
na zajmowanie sie rysunkiem i sztuka wideo.

Punktem wyjscia w poszukiwaniach wlasnej formy, oprécz osobistych ak-
tualnych przemyslen artystki na temat otaczajacej ja rzeczywistosci, sa wlasnie
doswiadczenia zdobyte z kontaktéw z twérczoscia wroctawskich struktura-
listéw, takich jak chociazby Alfons Mazurkiewicz, Jézef Halas czy Janusz Ja-
roszewski, ktérzy juz wezesniej prowadzili dialog z waznymi dla tej tendencji
inspirujacymi artystami, jak: Jean Dubuffet, Antoni Tapies, James Ensor, Paul
Klee czy Miquel Barcelo. Malarstwo Albertyny Kacalak jest wiec z jednej stro-
ny odniesieniem do tej opcji, z drugiej — pelne kontrastéw, polegajacych na
zestawieniu delikatnej, subtelnie wydobywanej, eleganckiej gamy koloréw,

| aureatka wyréznienia ,,Formatu” w ostatniej edycji Przegladu Malarstwa

z wyraziScie potraktowang przez nia materia dziela. Dzieki temu obrazy Al-
bertyny Kacalak, chociaz bogate w odniesienia do tradycji, wyrézniaja si¢ in-
dywidualna, nowoczesna stylistyka. I te walory — w laczeniu doswiadczen
,,szkoly” strukturalizmu z inspiracjami wspétczesnego $wiata medialnych ko-
munikatéw, tego sztafazu aktualnej ikonosfery — staly sie przede wszystkim
argumentem dla jury w Legnicy, nagradzajacego Kacalak nagroda regulami-
nowa i dodatkowo wyréznieniem redakeji ,,Formatu”.

W konkursie mtoda artystka zaprezentowala, wyrdézniony juz wczesniej
zanajlepszy Dyplom ASP w 2012 roku, cykl prac pt. ,,Znaki”. Obrazy z tej serii,
sg, jak méwila, efektem potaczenia jej dotychczasowych dokonan rysunko-
wych i malarskich. Ale sa to réwniez prace o bogatej metaforyce — niemniej
bardzo osobiste i emocjonalnie méwiagce — nie wprost — o zyciu, o ideach,
o0 otaczajacej nas rzeczywistosci i artystycznych relacjach. Malarstwo Alber-
tyny Kacalak staje si¢ wigc odbiciem codziennosci, ale przy uzyciu pewnych
szyfréw — niedopowiedzianych, niedoslownych, naznaczonych przez wie-
loznaczne, osobiste pismo-znaki. Ich wiaczenie w materi¢ obrazéw sklania
do poszukiwari ukrytych znaczen, kluczy do zaszyfrowanych tresci. To ma-
larskie pismo, czyli znaki, ich grube, rozlane malarsko linie, rozmieszczone
sa niby przypadkowo, niemniej w pewnej rytmicznej kolejnosci roztozenia

SZYFRY PAMIECI ALBERTYNY KACALAK



na plaszczyznach obrazéw. W tej mierze prace
te niejako bezwiednie nawiazuja takze do malar-
stwa wloskiego kregu ,,arte cifra”, lansowanego
przez B. Olive w latach 80. XX w. Niemniej w swej
formie jawi si¢ to malarstwo jako nawiazujace do
sztuki prehistorycznej czy stylu art. brut, ktéry
— jak sie okazuje — takze pozostawit duzy wpltyw
na jej tworczosé, szczegolnie z lat wezesniejszych.
Przedmioty codziennego uzytku, stél, a na nim
sztucee, butelki, talerze, nieoczywiste przed-
stawienia wlasnego podworka, ktére nawiazu-
ja zapewne do czaséw dziecinistwa, wypelniaja
cale plaszczyzny obrazéw. Tworza w ten sposéb
zamKkniete kompozycje, laczace w sobie tematy
zaczerpniete z obserwacji najblizszego otoczenia,
ale tez wzmacniane sg przez, przede wszystkim,
odniesienia do swoich wewnetrznych $wiatéw
iwspomnien, do pamieci indywidualnej. Obrazy
te to wiec swoiste ,,szyfry pamieci” zapisane w je-
zyku malarskim, prowokujace rézne odczytania
iinterpretacje.

Najnowsze prace, w tym nagrodzone w Legni-
cy, prezentuja wlasnie juz zdecydowanie plasz-
czyzny materii malarskiej, dopetnionej znakami.

Sa one malowane reliefowo lub wydrapane
w materii obrazu, nadaja tym samym dynamicznej

formy tym czesto monochromatycznym przed-
stawieniom. Artystka laczy w swoich kompo-
zycjach rézne techniki i materialy, by ekspery-
mentowac z wciaz nowymi strukturami materii,
na co w najnowszych pracach kladzie coraz moc-
niejszy akcent. Réwnorzednym srodkiem wyra-
zu, w jego bogactwie i walorach, jest tu takze ko-
lor. Uwage widza moze skupia¢ wysmakowana,
jakby impresjonistyczna, ciepla i rozswietlona
gama barw, ktéra idzie w parze z chropowata,
grubo kladziona farba, miejscami delikatnie roz-
lana na przeswitujacych fragmentami ptétnach.
Kolor ten szczegdlnie oddziatuje w tych pracach,
gdzie granica miedzy abstrakcja i figuracja zacie-
ra sie. Kacalak eksperymentuje z barwa, osiaga-
jac bardzo wysmakowane niuanse kolorystyczne
i tonalne. Czasami uzyskuje ona efekt neonu,
I$nienia, przenikania barw, co sprawia, ze te pel-
ne laserunkowych przeswitéw obrazy niejako
mienig sie.

Wyrdznienie ,Formatu — to réwniez zapo-
wiedZ oczekiwan wobec przedstawianej twor-
czosci; to zakladana mozliwosé rozwoju i eks-
perymentéw, ktére odslonia kolejne etapy tego
interesujacego malarstwa. Z takim przeswiadcze-
niem polecamy uwadze czytelnikéw te twérczosé. m

Albertyna Kacalak

1. Mrowisko, 2013,

olej, zywica na ptétnie,
150 X 190 cm

2. Znakilll, 2012,

akryl, ptétno, 150 x 190 cm
3. Neon 1, 2012,

akryl, olej, 120 x 130 cm
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0 PIERWIASTKU DUCHOWYM W TWORCZOSCI KAROLINY JAKLEWICZ

KaMaA WROBEL

O pierwiastku duchowym

w tworczosci Karoliny Jaklewicz

zy geometria moze by¢ uduchowiona? Pyta-

nie niby retoryczne, a jednak po duzszym

namysle mozna dojs¢ do wniosku, ze ist-
nieje wiele czynnikow, dzieki ktérym chiéd i bez-
emocjonalna, geometryzujaca forma moze sta¢
sie no$nikiem osobistych czy wrecz duchowych
tresci. I odnosze wrazenie, ze nie nalezy daleko
szukad, gdyz wystarczy siegna¢ po malarstwo,
ktére chyba najlepiej taczy — jak i wyraza — te
dwie, pozornie sprzeczne kategorie w taki spo-
séb, by tworzyly spéjna i wyrazista kompozycje.

W kontekscie emocjonalnego postrzegania
geometrii doskonalym przykladem jest twor-
czo$¢ wroclawskiej artystki — Karoliny Jakle-
wicz, ktéra od dluzszego czasu juz koncentruje
sie na poszukiwaniu rozwigzan, dzigki ktérym
mozliwe jest ukazanie tego, co analityczne i tego,
co intymne/emocjonalne zarazem. Szczegdlnie
aktualne staja sie te rozwazania w obliczu obro-
nionej ostatnio przez Jaklewicz pracy doktor-
skiej, w ktérej w drobiazgowy wrecz sposéb opi-
suje ona swéj indywidualny model postrzegania
malarstwa utrzymanego w estetyce geometry-
zujacej. W duzej mierze powolujac si¢ na wazna
pozycje wydawnicza pt. O pierwiastku ducho-
wym w sztuce W. Kandinskiego, przyjmuje, ze
[Kandinski] jako pionier sztuki abstrakcyjnej
nie tylko dzialal na rzecz uwolnienia sztuki
spod dominacji mimetyzmu, nie tylko widziat
duchowosc w najprostszych geometrycznych
figurach, ale rownie silnie podkreslal, ze
,prawdziwe dzieto sztuki powstaje ,,z arty-
sty” w sposdb tajemniczy, zagadkowy, wprost
mistyczny”[1].

Ale od poczatku. Karolina Jaklewicz (ur.
1979 r.) mieszka i tworzy we Wroclawiu, jed-
nak nie jest rodowita Wroclawianka. Pochodzi
z Trzebiatowa i poczatkowo studiowala na Wy-
dziale Sztuk Pieknych Uniwersytetu im. Miko-
laja Kopernika w Toruniu na kierunku Edukacja
Artystyczna ze specjalizacja — multimedia, by
nastepnie rozpocza¢ edukacje na wroclawskiej
Akademii Sztuk Pieknych. Wybrala pracownie
prof. Stanistawa Kortyki, gdyz odpowiadal jej
kameralny charakter tego miejsca, jak i nasta-
wienie do twérczosci samych studentéw. Pra-
cownia 209 miala w sobie cos jeszcze — i chyba
przede wszystkim — profesora Kortyke, kt6-
ry — jak wspomina artystka — do niczego nie
zmuszal. Obserwowal, podpowiadal, ale ni-
czego nie narzucat. Najwazniejsza byta wol-
nos¢ — wiedziatam co chce robic i cieszytam
sie, Ze moge to robic. Karolina Jaklewicz dyplom
obronila z wyréznieniem i warto wspomnie¢,
ze byl to Najlepszy Dyplom Roku 2007. Od tego
czasu twoérczosé artystki nieustannie ewoluuje,
co wyraza si¢ w podejmowanych tematach, jak

1 Kandyriski. W., O duchowosci w sztuce, +6dZ 1996, str. 123

i w formie samej ekspresji. W pozornie podob-
nych do siebie obrazach, stopniowo — z roku
na rok — zauwaza sie subtelne zmiany, bedace
jednoczes$nie — niemalze namacalnym — dowo-
dem na poglebiajaca si¢ dojrzalosé, jak i peniej-
sze zrozumienie przekazywanej idei.

Whbrew pozorom u podstaw malarstwa Ka-
roliny Jaklewicz lezy pejzaz — ale jest to pej-
zaz widziany jako przestrzen juz przetworzona,
przetozona na minimalistyczny jezyk wypowie-
dzi artystycznej, zbudowany z linii prostej i sto-
nowanych barw. Mozna wiec uznaé — zreszta
tak twierdzi sama artystka — ze ma to zwiqzek
z otwartq przestrzeniq naturalng, z dziecirn-
stwem spedzonym na pustych i rozleglych
plazach nadbaltyckich — nieustanng obser-
wacjq linii horyzontu, bycia punktem wobec
tej zludnej, acz nadrzednej linii prostej. Podziat
pola widzenia na sfere ziemi (namacalnej ma-
terii), wody (iluzji materii — odbicia, materii
zmiennej) oraz nieba (materialnej ulotnosci)
zderzony z dzielami cywilizacji (architektu-
ra), wlasnymi emocjami i poglgdami warun-
kujgcymi tresc i forme [...] prac [ 2 | w wyraz-
ny sposéb maja odzwierciedlenie w kreowaniu
przestrzeni obrazowej przez wroctawska ar-
tystke. I wydaje sig, Ze to wlasnie synteza byta
iw dalszym ciagu jest wlasciwym punktem wyj-
$cia zaréwno do dalszej pracy nad budowaniem
kompozyciji, jak i tez do analizy i interpretacji
tych prac.

Poczatkowo w tworczosei Karoliny Ja-
klewicz pojawialy si¢ realistyczne przedmio-
ty osadzone w pustych, zgeometryzowanych
przestrzeniach (Akt w przestrzeni, 2002), ktére
nastepnie zastapione zostaly formami ciez-
kich wyimaginowanych bryt. Jak sama méwi:
Poczqtkowo wizerunki betonowych bryt byty
dosc realistyczne — sciany ciezkie, materialnie
namacalne. Im bardziej zastanawiatam sie nad
znaczeniem malowanych bryl, nad ich symbo-
likq czy metaforyka, tym bardziej tracily ciezar.
Z czasem bryly budynkow stawaty sie coraz
bardziej ulotne, zanikaty i przenikaly sie wza-
jemnie. W koricu staly sie lekkie i przejrzyste,
przestaly byc materialnymi scianami — prze-
istoczyty sie raczej w duchy bryl, w przejrzy-
ste tafle modyfikujace widzenie pejzazu [ 3 ].
W moim odczuciu byl to ostatni etap pierwszej
fazy tworczosci Karoliny Jaklewicz, ktéra do
nastepnego malarskiego stadium wkroczyta
juz z zupelie nowym doswiadczeniem i punk-
tem odniesienia, co zaowocowalo calkowicie
odmiennym postrzeganiem geometrycznych
form. Artystka bowiem postanowita im nadac
nowe znaczenie i tym samym osadzi¢ je w emo-

2 K. Jaklewicz,
3 Ibidem,



cjonalnym podlozu, czego rezultatem byta ich personifikacja.
Byl to istotnie przetom w stosunkowo chlodnym i bezosobowym
dotychczas malarstwie, ktére stopniowo zaczelo teraz nabieraé
cech intymnych — mozna nawet pokusi¢ si¢ o stwierdzenie —
ze ludzkich takze. W kompozycjach tych gtéwnymi bohaterami
sa poczatkowo szesciany, ktére maja za zadanie opowiadacé —
a moze lepiej przekazywac czy tez opisywaé — stany duchowe,
jakie przynaleza do $wiata ludzi. Dla malarki jest to bezpieczna
forma méwienia o sobie i o swoich bliskich w sposéb bardziej uni-
wersalny, bez ryzyka catkowitego, emocjo-
nalnego odkrycia sie. Bo jak méwi: Czy wi-
dza interesuje moja blizna? Wole pokazac
blizne w ogole — znak blizny, czytelny
dla kazdego inaczej, ale nie wywotujqcy
niezrecznych interpretacji [ 4 ]. Chyba
najbardziej osobistym cyklem, jaki do tej
pory stworzyla malarka, jest seria obra-
z6w zatytulowana ,,Matki” oraz ,,Blizny/
Pamiatki”. Warto w tym miejscu wspo-
mnie¢ takze o podobnym pod wzgledem
stylistycznym cyklu prac ,,Anamorfoza
osobnosci”, ktéry w 2011 roku mozna byto
oglada¢ w przestrzeniach ekspozycyjnych
Galerii Socato, ktéra Jaklewicz wspétpro-
wadzi, pelnigc role kuratora.

Na drodze ewolucji stylistycznej sze-
$cian stopniowo zaczal ustepowaé innej
bryle — tréjkatowi, ktéry w najnowszej
serii prac odegrat role niemalze kluczowa.
I o ile ksztalt szeScianu przez dlugi okres
stanowit dla malarki forme ukazujaca idee
spersonifikowanej geometrii, o tyle stat
sie niewystarczajacy w przekazie, by wy-
razi¢ nowe, podejmowane w malarstwie
tym zagadnienia. Nadrzedng stala sie teraz
przestrzeri metafizyczna, ktéra artystka
postanowila zamkna¢ w ksztalcie trojkata,
a wiec obiektu pod$§wiadomie kojarzone-
go ze sferg transcendentng. Ewolucja ta nie
przyszla jednak od razu. Forma tréjka-
ta w tworczosei Karoliny Jaklewicz obec-
na byta niemalze od zawsze — poczatkowo
jako padajace na bryle szescianu latarniane
$wiatlo czy po prostu element kompozy-
cyjny. Teraz jednak przybrat on forme
autonomiczng, ktéra nabrala charakte-
ru symbolicznego czy tez wyrazajacego.
Kandinsky pisze o wewnetrznym zapachu
tréjkata — dla Jaklewicz zapach ten nie ko-
jarzy sie z tym, co ziemskie — dla artystki
jest to zapach ulotny, a jednoczesnie gle-
boki. Zapach wznoszqcy ponad, biegnacy
ku[ 5 ]. Szescian byl punktem skupienia,
tréjkat jest forma drogi.

I wydaje sie, Ze jest to jeden z kluczy
interpretacyjnych obrazéw wroclawskiej
malarki. Ale nie tylko sfera duchowa czy
osobista jest tu wazna. Istotnym aspek-
tem tego malarstwa jest takze kolor, ktéry

na pierwszy rzut oka postrzegany jest jako chlodny i dos¢ jednorodny. Lecz
jesli przyjrzymy si¢ uwazniej, zauwazymy mnogos$¢ niuanséw barwnych,
ktére wzajemnie przenikaja si¢ w taki sposéb, ze cale ptétno zdaje si¢ lekko

4 |bidem
5 Ibidem

Karolina Jaklewicz

1. Zwiastowanie I},

akryl, ptétno, 130 x 80 cm
2. Préba porozumienia,
akryl, ptétno, 120 x 80 cm
3. 5 minut, olej, ptétno,
130 X 100 €M

4. Moment, 201,

akryl, ptétno, 100 x 100 cm

drgad. Oproécz tonacji ziemistych, jasnych szarosci i bezéw
dominuje tu ultramaryna, ktéra w postrzeganiu symbolicz-
nym odnosi si¢ do sfery niebianskiej, mistycznej i wreszcie
duchowej. Dla artystki barwa ta jest czyms$ znacznie wiecej
niz farbg — jest autonomicznym bytem o wyrazistej oso-
bowosci [ 6 ], ktéra sklania do patrzenia w glab siebie, ale
tez w transcendentng, blizej nieopisang dal. Ultramaryna
najczesciej laczona jest z biela, ktéra symbolizuje tez §wia-
tlo — czasem chlodne i rozproszone, innym razem ostre
i dominujace. Jest to kolejny element,
ktéry nakierowuje nas na sfere metafizyki
i posrednio nieskoriczonosci. Dla artyst-
ki bowiem pojawiajgce sie w minio-
nych wiekach pojecia claritas, swiatla,
jasnosci, blasku wewnetrznego i odbla-
sku pobudzily [ ...] wyobraznie i sprawily,
Ze zobaczyta swiatlo jako ,,najsubtelniej-
szq materig [ 7 ]. I $wiatlo to, w aspekcie
metafizycznym w pracach malarki rze-
czywiscie jest widoczne, a w duzej mie-
rze bedac czynnikiem modelujacym bryly
i inne elementy znajdujace si¢ w obrazie,
nadaje ponadczasowego i iScie refleksyj-
nego charakteru.

W kontekscie techniki malarskiej traf-
nie napisal w recenzji pracy doktorskiej
Pawet Jarodzki — mozna w tej metodzie
dopatrze¢ sie wplywoéw i inspiracji wro-
clawskiego malarstwa materii. Dla od-
biorcy obeznanego z tym srodowiskiem
i Akademis, z duza latwoscia przyj-
dzie wskazanie konkretnych nazwisk ar-
tystow, ktoérzy wplyneli na autorke. Jednak
ten jezyk, pomimo lokalnosci, pozostaje
uniwersalny i, mam nadzieje, doskona-
le rozumiany, wszedzie. A sposéb malo-
wania Karoliny Jaklewicz jest dos¢ specy-
ficzny — zaréwno fakturowy, zbrudzony,
jak i dopracowany, czysty i estetyczny.

I przyznam szczerze, ze odnosze wra-
zenie, iz najtrafniejszym zakoriczeniem dla
tego artykutu, bedzie — chyba najpelniej
opisujacy specyfike twodrczosei artystki
— cytat zaczerpniety z tekstu autorstwa
Bozeny Kowalskiej, ktéry zapowiada naj-
nowsza, indywidualng wystawe Karoliny
Jaklewicz Akt przestrzeni/verte. Dlatego
tez — by nic, co wazne mi nie umknelo
— nim wlasnie zakoricze. Karolina Ja-
klewicz stworzyta nowy, wlasny rodzaj
jezyka geometrii. Jest to jezyk szczegol-
ny: wprawdzie abstrakcji, ale nie jest
to petna bezprzedmiotowosc. Formy nim
powolywane do zycia sq tréjwymiarowe
i osadzone w dotykalnej niemal i czasem
daleko siegajacej przestrzeni. Bywajq
betonowo, zwaliscie ciezkie, ale czasem
transparentne, surrealnie przenikajqce
(4] sie z niebem iziemig, z szorstkiego muru,

ale czasem okaleczone szramami blizn, wymierzone geometrycznie, ale za-
nurzone w romantycznej poswiacie. To nieznany dotqd: architektoniczny,
ajednoczesnie ezoteryczny i poetycki jezyk geometrii[ 8 |. m

6 Ibidem
7 Ibidem

8 Bozena Kowalska
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Jacek Dalibor
1. Obraz, 77b, akryl, ptdtno, 80 x 120 cm

2. Rysunek, 09, papier, tusz, 30 x 21cm
3. Rysunek, o7, papier, tusz, 30 x 21cm
4. Rysunek, 08, papier, tusz, 30 x 21cm
5. Rysunek, 32, papier, tusz, 21x 30 cm

6. Obraz, 08b, akryl, ptétno, 120 x 100 cm

JACEK DALIBOR

O rysunku

i malarstwie

W warstwie tematycznej interesuje mnie
zmystowa relacja damsko-meska.

awet, jesli na obrazach sa tylko kobiety, atrybuty, ktérymi kobiety
N okreslaja sie wobec mezczyzny (takie jak poriczochy czy bielizna),

sugeruja obecnosc¢ mezczyzny poza kadrem. Jest to dosy¢ meski
punkt widzenia. Jest w tym jakis element fascynacji lub obsesji, o ktérym
trudno byloby mi blizej méwic. Jesli chodzi o sama konwencje, to interesuje
mnie znak wynikajacy z gestu malarskiego (znak wziety z popkultury nie
interesuje mnie w ogéle). Posluguje sie bardzo ekstremalnymi, wrecz opo-
zycyjnymi $srodkami wyrazu: biel i czern, cienka ostra linia i plaska nieostra
plama, elementy rzeczywistosci bardzo precyzyjnie wyrysowane obok
tylko zasugerowanych. Rozbijam ogladang rzeczywistos¢ na poszczegélne
elementy, tworzac ja z powrotem ze znakéw, po swojemu. Jedne elementy
wyciagam, przejaskrawiajac i nadajac im zupelnie nowe znaczenie, inne
eliminuje lub pozbawiam pierwotnego znaczenia. W moim malarstwie
plama nie jest srodkiem podrzednym wobec linii (nie ma tylko wypelniaé
linii), wrecz przeciwnie, jest srodkiem niezaleznym, ktéry co prawda,
czasami razem z linia buduje forme, ale najczesciej jest niezalezna od niej.
Bywa réwniez, ze plama konstruuje forme w opozycji do linii, na przekoér
jej sugestiom. Linia buduje ekspresje formy, nadajac wizualne znaczenie
obrazom. Linia pozwala mi przerysowac rzeczywistos¢, oddawaé emocjo-
nalny charakter malowanych motywdéw. Plama i linia w moich obrazach
ma wzgledna niezaleznosé. Ze srodkami wyrazu w moim malarstwie jest
troche jak z instrumentami w jazzie. Kazdy z instrumentow jest nieza-
lezny od innych, czasami si¢ spotykaja na jakims temacie grajac razem,
po czym kazdy gra wlasna lini¢ melodyczna, zeby po jakims$ czasie znowu
sie spotkac.
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MARLENA NIESTROJ

METAWERYZM — SWIADECTWO CZY PROROCTWO

Doktryna metawerystyczna powstata jako lustro otaczajacej nas rzeczywistosci.

jej nawarstwionymi symulacjami siebie samej,

z mechanizmami produkujacymi fikcje, stuza-

cymi transferom nieistniejacych zasobow, z jej
golemami sztucznie stworzonych idoli i autorytetéw
staje sie¢ portretem wygenerowanych cyfrowo ocen
i wartosci. To obraz §wiata pozoru, nad krawedzia
ktérego pochylamy sie, nierzadko tracac réwno-
wage, co grozi zapadnigciem w ostateczny juz niebyt
— tak Piotr Szmitke pisze w tekscie z 2011 roku pt.
Sztuka inaczej, bedacym uzupetnieniem jego pracy
doktorskiej.

Metaweryzm prowadzi nieustajacy dialog z me-
chanizmami warunkujacymi funkcjonowanie sys-
temu artystycznego. Jest rodzajem gry pomiedzy
tworcg, posrednikiem a odbiorcg. Nazywa to, co
jest wynikiem ambiwalentnego stosunku sztuki
do rzeczywistosci, do ogdlnie pojmowanej praw -
dy oraz do samej siebie. Glosi, ze klamstwo sztuki
jest jej prawda najdoskonalsza, gdyz zadna nie-
adekwatnos¢ z rzeczywistoscia jej nie grozi. Pole-
ga na tworzeniu fikcyjnych tozsamosci artystow,
z ktérych kazdy jest mniej lub bardziej doskonala
préba ingerenciji fikeji w rzeczywistosé. Szmitke
— prezes $wiatowego instytutu fikeji — najwiek-
szej w $wiecie budowli architektury konceptual-
nej zlozonej tylko z bram postuguje sie si¢ zasa-
da trompe 'oeil — zastepujac materie malarska
materia rzeczywistosci. Kazda z jego postaci jest
precyzyjnie okreslona, wpisana w kontekst spo-
feczno-kulturowy. Kazda jest zarazem artystycz-
ng indywidualnoscia. Posréd nich Leon Trudor-
-Om, pochodzacy ze Slaska byly gérnik, postuguje
sie w malarstwie sproszkowana cegla z familokéw
oraz pylem weglowym gwarantujac cigglosc pra-
cy nawet w wypadku totalnej katastrofy energe-
tycznej. John Beep tworzy maniakalnie prace za-
tytulowane,,53,8” pod wplywem traumatycznego
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przezycia katastrofy lotniczej na Spitzbergenie
i kilkudniowego oczekiwania na ratunek. Wry-
ty w tym czasie w pamiec ogon rozbitej maszyny
sterczacej wérdd lodu pod katem 53,8 * wyznacza
kierunek, bedacy rozpoznawalnym skladnikiem
abstrakcyjnych obrazéw artysty. Yasmina Sati, ne-
storka metaweryzmu, przemycona w1983 r. z Te-
heranu do Europy w koszu na bielizne, po zdobyciu
tytulu miss dojrzalosci, wychodzi za maz za $la-
skiego przedsiebiorce, osiadlego na Kajmanach,
skad od czasu do czasu przysyta do Polski prace
plastyczne na konkursy, z reguly je wygrywa-
jac[1]. Zyciorysy te kaza przemierzad ich boha-
terom caly $wiat, a galerie i muzea, w ktérych wy-
stawiaja to zaréwno te najwigksze na $wiecie, jak
i te calkiem male, prawdziwe i wymyslone.

Piotr Szmitke — autor doktryny nie nale-
zy do artystéw poddajacych si¢ latwej definicji.
Jego wszechstronnos¢ i swoboda poruszania sie
po réznych dziedzinach sztuki jest z jednej strony
tym, co go wyrdznia, z drugiej zas tym, co gubi,
przez diugi czas bowiem utrudniato identyfikacje
jego jezyka artystycznego. Préba jednoznaczne-
go zakwalifikowania tej ,,wielobranzowe;j” twor-
czosci staje si¢ niemozliwa wobec dziet tak poli-
morficznych jak autorska opera, multimedialna
kurtyna Teatru Slaskiego czy film. Autor twier-
dzi, ze formulujac metaweryzm, postawit ogrom-
ne wyzwanie historykowi sztuki, umozliwiajac
jednoczesnie sobie wolnos¢ wyboru i mozliwosé
poszukiwan w réznych kierunkach artystycznych.
Metaweryzm staje si¢ swoistym kluczem do skata-
logowania nieprzebranego dorobku Piotra Szmit-
ke, ktéry obdarza kolejnych fikeyjnych bohateréw
owocami swojej dzialalnosci tworeze;j.

1 Szmitke P, Metaweryzm. Kategorie nieistnienia w sztuce, SCS-ZS,
Fundacja Paryz, Paryz 2011, s. 41.
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Nadawanie kolejnych wirtualnych tozsamosci
moze stanowic terapeutyczna metode oszukiwania
samotnosci lub automanifestacje w duchu Rimbau-
da — Ja to kto inny. Wiréd meta-artystéw panuje
jednak rygor i konsekwencja. Bardzo zdyscyplino-
wane i okreslone postawy twércze artystow sg az do
przesady zdefiniowane, co nierzadko nabiera cech
groteskowych.

Historykowi sztuki metaweryzm — niepo-
kojacy hybrydyczny nurt podmywajacy niena-
ruszalny grunt zasad rzadzacych rynkiem sztuki
— nie zawsze zwiastuje spokdj. Artyscie gwarantu-
je wszakze kolejny krok, otwierajacy nowy wymiar
poszukiwan.

Jak kubisci przelamujacy niegdys jednoznacz-
no$¢ perspektywy ogladu swiata, metaweryzm
przetamuje krepujaca wielu artystow zasade jedno-
rodnos$ci w sposobie obrazowania swiata, poszerza
pole sztuki, ujawniajac obiekt z réznych perspek-
tyw mentalnych. Wzbogaca informacje nie tylko
o przedmiocie, ale i jego odbiorcy. Metaweryzm jest
odbiciem zmiany dokonanej przez sztuke na sobie
samej, jaka wywolala reakcja laricuchowa koncep-
tualizmu. Lata sze§¢dziesiate, w ktérych znika samo
dzielo sztuki, stajac siec w pewien sposéb nieobec-
ne, wspomina Andrzej Turowski, zwracajac uwage
na to, ze dematerializacja jest zjawiskiem glebszym
niz tylko porzucenie materialnej formy, jest raczej
przemieszczeniem istoty dziela w sfere teorii: Nie
dematerializacja przedmiotu, lecz teoretyzacja
dziela[...] jest cechq najbardziej charakterystycz-
nq sztuki konceptualnej[ 2 .

Piotr Szmitke, dokonuje kolejnej rewolucji:
dematerializuje wlasna tozsamos$é, poprzez jej

2 Osztuce konceptualnej. Andrzej Turowski w rozmowie z Pawfem
Politem, [w:] Refleksja konceptualna w sztuce polskiej. Doswiadczenia
dyskursu: 1965-1975, red. Pawet Polit, Piotr Wozniakiewicz, Warszawa
2000, s. 46.



1. Portrety pierwszych metawerystéw: Johna Beepa,
Bolestawa Ostronia, Yasminy Sati,

Giovanniego da Vinobuono oraz Uchito Mitu na wystawie
w krakowskim Bunkrze Sztuki, kolaz, 1995

2,4. Muzeum Histeryczne Mme Eurozy,

Opera Slaska, 2005

3. Bolestaw Ostron (Ostrogiéw), 7o nie jest kaczka,
obiekt, 2006, fot. Marlena Niestrgj

zwielokrotnienia. Tym razem to nie dzielo staje
sie nieobecne, lecz sam artysta.

Zdaniem Irmy Koziny metawerystyczne roz-
mnozenie osobowosci twdrczej jest §wiadectwem
braku wlasnej tozsamosci. Bardziej trafne wydaje
sie wszakze spostrzezenie, ze jest to unifikujgca
epoke postmodernistyczng cecha, przejawia-
jaca sie w checi zabawy, polegajqcej na zami-
towaniu do wielosci odgrywanych rdl, ktore
skladajq sie na wielowgtkowy palimpsest. ...
W takim pojmowaniu metawerystycznego oeu-
vre zawarte jest charakterystyczne dla wspot-
czesnosci definiowanie tworzenia jako dyna-
micznego procesu, ktdrego efekt ostateczny nie
jest do korica przewidywalny [ 3 |

Poszukiwania oscylujace wokét poje¢ prawdy
i fikcji w obrebie sztuki staly sie ostatnimi laty
bardzo popularne. Wystarczy przywolaé prace
takich artystéw jak David Cerny z jego instalacja
Entropa czy Roee Rosen z wykreowang artystka
Justine Frank.

Nalezy jednak podkresli¢ fakt, ze metawe-
ryzm powstal zanim urealnila si¢ wizja glo-
balnej wioski Marshalla McLuhana i nastapita
ekspansja mediow elektronicznych; nim zagro-
zenie wirtualizacja $wiata stalo si¢ realnoscia.
Pierwsze symptomy multiplikacji rzeczywi-
stosci przez Piotra Szmitke odnotowane zo-
staly w Paryzu pod koniec lat 80. wraz z oglo-
szeniem Pierwszego Manifestu Metaweryzmu
oraz zorganizowaniem I Konferencji Metawery-
stycznej w 1988 z udzialem Claire Viret i Marka
Floriot — zwigzanymi z Radiem France Culture.
To we wspdlpracy z nimi powstawaly akcje pod
haslami ,,watpizmu” (doutisme), gdzie na-
wet watpiacy w watpizm automatycznie stawat
sie watpista. Nie bez znaczenie dla rozwoju me-
taweryzmu byl gasnacy juz w owym czasie ruch
Patafizykéw i Jean Baudrillard — stojacy na czele
grupy intelektualistéw szukajacych alternatyw-
nej logiki, ktéry wydat 4 lata weze$niej swoje
przelomowe dzieto Symulacje i symulakry. Po
powrocie do Polski Szmitke cierpliwie siat fik-
cje przy okazji kolejnych wystaw w katowickim
BWA, krakowskim Palacu Sztuki oraz Muzeum
Slgskim.

Szczegblnie waznym wydarzeniem byt Mie-
dzynarodowy Festiwal Metaweryzmu w kra-
kowskim Bunkrze Sztuki w 1995 roku. Szesc
lat po bytomskiej premierze opery Muzeum
Histeryczne Mme Eurozy, w pelni autorskiego >

3 Kozinal., Dzieto sztukijako przedmiot wytaniany z niebytu przez
umyst obserwatora. [w:] Piotr Szmitke, Historia katowickiego
artysty w ogrodach rozwidlajacej sie rzeczywistosci. Muzeum
Historii Katowic. Katowice 2011, s. 127




7z Bunkrem Sztuki, Konsulatu
Kroélestwa Metawery w Krako-
wie. Ta wielowatkowa i nieokiet-
znana struktura quasi panistwa
umykajaca opisowi, sprowoko-
wala jej twoérce do wkroczenia
z nig bezposrednio w rzeczy-
wistosé. Uzyt do tego budyn-
ku w willowej dzielnicy Krako-
wa, zaopatrzonego w rekwizyty
kojarzace si¢ z rezydencja dyplo-
matyczna (szyldy, flagi, tablice),
ozdobil jej wnetrze atrybuta-
mi bogactwa, prestizu i klasy
(fortepian, popiersia, portrety,
dywany, stylowe biurko, gablo-
ty, w ktérych wystawione zosta-
ly artefakty z historii Metawery).
Po czym wpuscil gosci zaproszo-
nych na uroczystos¢ konsularna.
W jej trakcie wygtosit powita-
nie w jezyku urojonego parnstwa,
tlumaczone symultanicznie na
jez. polski, na koniec wreczyl
paszporty i medale przyznajac
i metawerystycznego dziela Piotra Szmitke, otwarto w sosnowieckiej Galerii ~ honorowe obywatelstwa niektérym z gosci. Publiczno$é z wielka tatwoscia

Extravagance wystawe pt. ,,Metaweryzm. Kategorie nieistnienia w sztuce”,  zaakceptowala reguly gry, tym bardziej, Ze catering byl wystawny, a klimat
gdzie zaprezentowane zostaly prace 10 wybranych reprezentantéw metawery-  zalatywat swiatowoscia. Akcja sytuacjonistyczna miala swoje kontinuum pod
zmu. Ekspozycja skladala sie z malarstwa, instalacji oraz rzezby, wprowadzajac ~ dachem Bunkra Sztuki, gdzie kurator wydarzenia Krzysztof Siatka rozmiescit
nas w §$wiat wyimaginowanych bytéw, z ktérych kazdy wyposazony jest w zy-  dostarczone przez autora rekwizyty w formie ,,punktu agitacji konsularnej”,
ciorys wpisany w konkretne tlo kulturowo-spoteczne, majace wpltyw narodzaj  ktdéry potaczony zostal z konsulatem laczem on line. Piotr Szmitke kolejny raz
uprawianej twoérczosci. Autor wystawy odebral sobie przywilej podpisywania  dowiédtlatwosci, z jaka fakt urojony staé si¢ moze faktem spolecznym, zwra-
dziet. Tworzac wirtualnych artystéw — obdarowat ich prawami autorskimi do  cajac uwage na skomplikowana strukture argumentu, jakim jest opakowanie
poszczegdlnych prac. Podcezas wystawy sztuki polskiej w Berlinie w ramach i fasada w rzeczywistosci naznaczonej dominacja pozornie odrzucanej fikeji. =
obchodéw Polskiej Prezydencji w Radzie UE, Szmitke jako kurator wystawy
oddelegowal czterech reprezentantéw swojego wirtualnego swiata i zamiescit
posrdd grupy uznanych polskich artystéw.

Albert Zweiter, pierwszy z nich, zbudowat z ukladéw scalonych rodzaj obo-
zu pracy. Pomyst powstat w wyniku skojarzenia odwréconej plytki elektronicz-
nej, ktérej elementy przypominaja widziane z lotu ptaka szeregowo ustawione
baraki obozu koncentracyjnego. By spotegowac to wrazenie artysta przykrywa
plyte siatka druciang, do ktdrej przypiete sa diodowe lampki, przypominaja-
ce reflektory oswietlajace teren obozu. Alert wizualny to kogut policyjny usta-
wiony na tle zdjecia przedstawiajacego robotnikéw chiriskich w chwili otrzy-
mywania positku. Szczegély zdjecia pozwalaja mniemac, ze porcja zywnosci
jest glodowa, a otrzymujacy sa wyciericzeni i niedozywieni. Ekspresje catosci
poteguje dodatkowo efekt akustyczny w postaci szczekania pséw, nagranego
z duza doza weryzmu i emitowanego przez glosnik w pomieszczeniu sasiednim.

Kolejny artysta, Wiktor Pastalos prezentuje seri¢ obiektéw nawiazuja-
cych w formie do portretu trumiennego, po ktérego lustrzanej powierzchnie
,»przebiega” co pewien czas $wietlista inskrypcja w nieistniejacym jezyku.
Yasmina Sati wykazuje silne zaangazowanie w sprawy spoleczno-etyczne,
podejmuje prace nad zagadnieniem globalistycznej putapki, ktéra jest tortu-
rowanie zwierzat pod przykrywka uboju rytualnego. Praca przedstawia wne-
trze ciasnego bunkra, bedacego miniatura dyskoteki albo kapliczki horroru.

Obrotowa kula rzucajaca kolorowe $wiatetka na
$ciany, miesza je z obrazem kur wielkosci czlowieka

1. Wnetrze Konsulatu zamknietych w klatkach.

Krélestwa Metawery Szmitke przemawia chérem bytéw nieistnieja-
w Krakowie, 2012, cych, co rodzi podejrzenia, iz umyka w ten sposéb
fot. Rafat Sandecki systemowi, ktéry dyscyplinuje artyste, narzucajac
2. Leon Trudor-Om, koniecznos¢ jednorodnosci w sposobie obrazowania
Syrenka slgska, 1989 Swiata.

obiekt, fot. Marlena Ostatnig ingerencja metaweryzmu w tkan-
Niestroj ke rzeczywistosci byto otwarcie, przy wspétpracy
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Krolestwo
Metawery

Krzysztof Siatka w rozmowie
z Piotrem Szmitke

Krzysztof Siatka — Niedawno uruchomit Pan konsulat
— placéwke dyplomatyczna, ktéra jest przedstawi-
cielstwem Krdlestwa Metawery w Krakowie. Jakie
trudnosci spotyka na swojej drodze dyplomata,
azarazem artysta przy organizacji takiej instytucji?

Piotr Szmitke — Terytorialno-mentalne. Forma i ga-
tunek naszego zaistnienia w $wiecie, rodzaj materii,
jaka dotyczy Paristwa Metawery i dynamika pojmo-
wania, czym ono jest, to zesp6t czynnikéw decy-
dujacy o powodzeniu naszych planéw. Gospodarka
naszego panstwa opiera sie na produkeji imaginatu
i dzieki temu funkcjonuje w sferze ekonomicznej
i prawnej. Jak wiemy, jednak produkeja imaginatu
nie jest powszechnie uznang praktyka gospodar-
cza w Europie i $wiecie. Trudnosci z uznaniem
naszej autonomii przypominaja problemy z uzna-
niem lekéw naturalnych, ktérych skutecznosé
godzi w interesy farmaceutycznych karteli. Trud-
nosciag numer jeden jest wiec w ogéle kwestia zro-
zumienia Pafistwa Metawery. Jezeli kto$ to pojmie,
to juz jest potowa sukcesu

K.S. — Ogodlnie rzecz biorac, najwieksze trudnosci
pojawiaja sie na ptaszczyznie préb udowodnienia ist-
nienia panstwa?

PS. — Istotnie! Problem zrozumienia istnienia
czegokolwiek jest problemem powszechnym, gdyz
nie wszyscy korzystaja z przywileju refleksji. Aby
zrozumied, dlaczego zyjemy w danym kraju, mu-
simy poddac si¢ pewnego rodzaju indoktrynacji
mentalnej. To proces spolecznie uznany i stary jak
$wiat. Zasadniczo nie ma wiec réznicy, czy chodzi
o widelec, czy paristwo, trudnosé tkwi w umysle
obserwatora.

K.S. — Dlaczego Konsulat zostat otwarty w Krako-
wie czy tez w Polsce. Moze Krakowianie i Polacy s3 ja-
ko$ szczegdlnie predestynowani do zrozumienia takich
zagadnien?

PS. — Bez watpienia. Polska otrzymala ostatnio
tradycyjna coroczna nagrode za osiagniecia w za-
kresie metaweryzmu. Dowodzi to, ze metaweryzm
jest popularng filozofia czy doktryna, w ktérej Pol-
ska si¢ ptawi, nawet o tym nie wiedzac. Krakéw zas,
jak wiemy, ma szczegolnie zastugi, ze tak siegne do
tradycji Smoka Wawelskiego, Lajkonika czy muzyki
Rubika.

K.S. — Rozumiem, ze takim punktem wspélnym
Krélestwa Metawery i Krakowa jest zamitowanie do tra-
dycji i mitologii. Prosze opowiedzie¢ o artefaktach z cza-
sow prehistorycznych, ktére zaprezentowano na wy-
stawie towarzyszacej otwarciu Konsulatu. Szczegélnie
ciekawi mnie ramka do kadrowania rzeczywistosci.
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Piotr Szmitke — Konsul Generalny Krdlestwa Metawery, fot. Rafat Sandecki

PS. — To istotnie do$¢ charakterystyczny przed-
miot, ktéry zdradza inklinacje Metawerystow juz
u zarania istnienia ich spolecznosci Jak wiemy gdy
inni walczyli okladajac sie patkami i wyrywajac
sobie wzajem skalpy. Metawerysci przechadzali
sie spokojnie ze swymi wpierw zlobionymi w ka-
mieniu, a potem odlewanymi w brazie ramkami
do kadrowania rzeczywistosci, analizujac frag-
menty catosci, ktére objawiaja si¢ w postaci ko-
munikatu owej calosci przeczacemu. Wspomne
tez o $wistawkach znad Garonny, ktére stuzyly
tworzeniu wszech§wiatéw. Byl to przedmiot prosty
— rurka z jednej strony nieco szersza. W chwili gdy
dmuchano ze strony wezszej ku stronie szerszej,
pojawial si¢ nowy wszechswiat. Tajemnica tkwi
tu w osobie, ktora dmie w owg rurke. Jak wiemy,
tworzenie wszech$wiatéw poprzez zadecie to prak-
tyka znana od tysigcleci.

K.S. — Poruszyt Pan zagadnienia zwiazkéw artysty
z rzeczywistoscia, sztuki z rzeczywistoscia, tworzenia
alternatywnej rzeczywistosci przez sztuke i artyste.
Wspomniat Pan, Zze w pradziejach Metaweryjczycy po-
stugiwali sie ramka do kadrowania, czyli niejako dozna-
nie estetyczne pojawit sie przez oglad rzeczywistosci.
Jak zdefiniowalby Pan wspdtczesny stosunek Metawe-
ry, metaweryzmu, Metaweryjczykéw oraz Pana wia-
sny wzgledem rzeczywistosci?

PS. — Mysle, ze Metawera tym rézni si¢ od in-
nych struktur paristwowych, ze stosunek jej oby-
wateli do rzeczywistodci byl zawsze niestabilny.
Oczywiscie, mamy tu do czynienia ze strukturami
stuzacymi krzewieniu pewnego porzadku w §wie-
cie, co wigze sie niby ze stabilizowaniem pozycji
przedmiotu, faktu, racji, pojec takich jak prawda,
piekno, dobro, jednak zazwyczaj sprowadzano je

do definicji. Mialy one dyscyplinowaé¢ zaréwno >
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paristwo, jak promowanych przez nie artystéw.
Metaweryjczycy byé¢ moze dzigki naduzywaniu
imaginatu, substancji utatwiajacej kreacje, docho-
dzili do rezultatéw nadmiernie efektownych, co nie
zawsze wigzato si¢ z aprobata otoczenia. W momen-
cie gdy zyjemy zgodnie z zasadami sztuki, mamy
mozliwosé gloszenia prawdy w obrebie wyzna-
czonej sobie samym rzeczywistosci, natomiast re-
alnos¢ nas otaczajaca nie ma poczatku ani korica.
Nie znamy ani jej zasiegu ani genezy. Na odcinku
kontrolowanym przez metawerystow rzadzi idea
nieciaglosci, w zamian za co wiemy, gdzie jest pot-
noc, gdzie potudnie, gdzie zachdd i gdzie wschéd.

K.S. — Wydaje mi sie, ze pogladom estetycznym
metaweryzmu, towarzyszy wielki pragmatyzm, ktéry
pozwala na wybér najciekawszych osobowosci i mysli
z historii $wiata i przypisanie ich historii metaweryzmu.
Skupmy sie moze na najciekawszych postaciach, ktére
ugruntowaty wspétczesna wiedze, ktére spowodowaty
to, czym metaweryzm jest wspélczesnie.

PS. — Juz u kolebki ludzkos$ci mamy do czynie-
nia z grupa Metaweryjczykow, ktérzy negocjowali
z Gilgameszem uznanie autonomii paristwa Meta-
wery, w zamian za stworzenie eposu promujgcego
krola, skadinad sybaryty i tchérza, w roli bohate-
ra wojennego. Trudno nie wspomnie¢ Metaweryj-
czyka o niestety nieznanym imieniu, ktéry stworzyt
dwie fantastyczne epopeje akeji Iliade i Odyseje,
przypisane nastepnie niejakiemu Homerowi, ktéry
byl bardzo dzielnym pisarzem prowincjonalnym.
Popularnym agentem Metawery byt filozof grecki
Platon, ktéry przyjal zlecenie stworzenia postaci
Sokratesa. Wiemy tez, ze wielki mistrz Metawe-
ry sir Edward de Verre zawart umowe z aktorem
iawanturnikiem, przywddea trupy teatralnej o na-
zwisku Shakespeare, ale to tajne tresci, nie moge
ich propagowac.

K.S. — A bardziej wspétczesni metawerysci?
PS. — To jeszcz delikatniejszy temat.
K.S. — Ja rozumiem, ze do$¢ trudno uktada¢ hierar-

chie wsrdd zyjacych, jednak kto zastuguje na szczegdlne
uznanie?

KRZYSZTOF SIATKA W ROZMOWIE Z PIOTREM SZMITKE

PS. — Honorowe obywatelstwo Metawery otrzy-
malo niemalo ludzi sztuki i kultury. Posiadaczka
paszportu metaweryjskiego byta Wistawa Szym-
borska, Henryk Mikolaj Gérecki, Wiadystaw Hasior,
Cindy Shermann, David Cerny, Masimiliano Gioni,
Hanna Wroéblewska, Jerzy Kosatka, Irma Kozina,
Ryszard Grzyb i wielu innych. Nie ma wsréd nich
politykéw. To kara za zawlaszczanie metaweryzmu.
Warto wiedzied, ze za czaséw napoleoriskich Talley-
rand postulowal wiezi¢ metawerystéw w lochach,
a od poczatku XIX wieku politycy postanowili za-
wiaszezy¢ metodologie i filozofie metaweryjska,
pozostawiajac jej autorom jedynie obszar sztuki.

r'
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K.S. — Czy politycy zdobycze metaweryzmu wyko-
rzystuja profesjonalnie?

PS. — Tak, acz nieudolnie. Zreszta spoleczerni-
stwo réwniez nie dojrzalo do mozliwosci dokona-
nia oceny, problem zatem si¢ zeruje. Oczywiscie
nie méwie tu o calym spoteczeristwie, ale jego frag-
mencie. Ten fragment jest przytlaczajaco wielki,
a nawet wigkszy od calosci.

1. Manifestacja Metaweryjczykéw przed Bunkrem Sztuki
w Krakowie, od lewej: Piotr Szmitke, Ryszard Grzyb, 2012
2. Formuta zapisu Zyndrama z Murcek — powstanie
clemnej materii, instalacja, 2012, fot. 1,2 Rafat Sandecki

K.S. — Porozmawiajmy o przykladach z historii
metaweryzmu i Metawery, ktére mialy wplyw na dzi-
siejsza rzeczywistos¢ naukowa, przemystowa. Przeciez
historia metaweryzmu ma na swoich kartach zapisy
o wybitnych osiagnieciach naukowych, i tutaj pierw-
sza rzecz, ktéra przychodzi mi na mysl, to wkasnie for-
muta Zyndrama z Murcek.

PS. — Zyndram — prekursor $laskiej kultu-
ry, w XIV wieku wypowiedzial stynne zdanie:
jest wszystko, albowiem cos w ogdle jest. Genial-
nos¢ tego hasta polega na niemoznosci zaprzecze-
nia jego sensowi. Zyndram z Murcek jest §wietnym
przykiadem bytu czesciowego, ktérego gestosé jest
zmienna. Doszli do tego naukowcy wspdlezesni,
budujac posta¢ Zyndrama z Murcek na bazie tele-
wizji, dopiero bowiem, gdy lokalny program ka-
towicki wyemitowat 15 minutowy reportaz o Zyn-
dramie z Murcek, $lascy politycy potwierdzili jego
prawdziwosc.

K.S. — Porozmawiajmy o przemianach politycznych,
ktore odbywaja sie aktualnie w Krdlestwie Metawery.
W dalszym ciagu jest to monarchia absolutna, ale z dru-
giej strony, przy okazji powotania Konsulatu Krélestwa
Metawery w Krakowie odbyly sie pierwsze wolne wybory.

PS. — Jak wiemy, monarchia absolutna nie
uwzglednia wyboréw. W Metawerze jednak bywaja
oglaszane czesto i lud bawi si¢ bawi sie nimi réw-
nie dobrze, jak w demokracji. Dzi§ w wielu krajach
stosuje sie¢ wybory zamiast igrzysk. W Metawerze
kazdy moze glosowac¢ co najmniej dwa razy, po-
prawi¢ swoj typ w momencie ogloszenia wynikéw
albo odwolaé swéj glos.

K.S. — Chciatbym, aby opowiedziat Pan o zjawiskach
przyrodniczych, jakie mozna obserwowac¢ na terenach
Krélestwa Metawery. Wiem jakoby istniaty tam ciekawe
zwierzeta, np. stynny waz, ktéry pozera wiasny ogon,
jak réwniez zjawiska botaniczne typu anormalnej wiel-
kosci buraki.

PS. — Tak, oczywiscie fenomeny przyrodnicze
to nasza specjalnosé. Sa bardzo mocno zwigza-
ne z obserwatorem, czyniac Metawere poletkiem
doswiadczalnym waskiej grupy badaczy zjawisk
mechaniki kwantowej. Wspomniane buraki podda-
wane modyfikacjom genetycznym osiagnely umie-
jetnos¢ autokontroli, a w przypadku niektérych
z nich nawet sklonnos$¢ do samodzielnej kreacji,
co prawda na poziomie amatorskim, aczkolwiek
niespotykana skala ich wzrostu zaczyna narzucaé
konieczno$¢ powaznego traktowania ich sztuki.
Ze 7rédel niepotwierdzonych styszalem nawet
o projekcie promocji w polskim pawilonie na we-
neckim Biennale.

K.S. — Czego zyczy¢ Metawerystom na nowy rok?

PS. — Zageszczenia bytu. s



BoZENA KOWALSKA

Przypomnienie Anastazego B. Wisniewskiego (1945-2011)

Byl prze$miewca, ironistg, prowokatorem.

vyt w Polsce pierwszym i jedynym autentycz-

nym tworea sztuki poczty. Studia w PWSSP

we Wroctawiu ukoriczyl w 1968 r. i juz w rok
pdzniej zaczat wysylaé do oséb z kregu awangardy
artystycznej swoje teksty odbijane na papierze
czcionkami recznej drukarki. W katalogu wystawy
Anastazego w Bydgoszczy w 1970 r. Andrzej Kosto-
towski pisat: ,,Jednym z najwigkszych sojusznikéw
Anastazego Wisniewskiego staje sie¢ poczta, dzieki
ktorej przesyla on zainteresowanym swoje kolejne
wersje interpretacji, zamierzen, publikacji itp.”1 Tak
artysta jak i autor wspomnianego tekstu nie wiedzieli
woéwczas nic jeszeze o rodzacym sie w tym czasie
na Zachodzie zjawisku, ktére spopularyzowalo si¢
wkrétce przyjmujac nazwe ,,sztuki poczty”. Ana-
stazy postugiwat sie poczta po prostu jako jedynym
u nas w tamtych czasach sposobem przekazywania
swoich drwiacych reakeji-komentarzy do aktual-
nych wydarzen w polskiej sztuce i nie tylko w sztuce.

A dzialo sie w owych latach wiele i intensyw-
nie: powstawaly nowe galerie, nowe nurty w sztu-
ce, odbywaly sie masowo plenery, sympozja i sesje
poswiecone réznym problemom artystycznym.
Anastazy komentowal je i osmieszal drwinag i ob-
scena. Zaraz po studiach wystepowat na wystawach
seriami prac ze zwisajacymi na nich formami fal-
licznymi, wykonanymi w tréjwymiarze w réz-
nych materialach z upodobaniem do barwy bu-
duarowego rézu. Byly to obiekty o zamierzonym
dzialaniu bulwersujacym widzéw i o wymowie
symbolicznej, okreslajacej stosunek artysty do
sytuacji i zdarzent w obszarze sztuki i zycia glow-
nie artystycznego. Na Sympozjum ,,Wroclaw 70”
stworzyt pod tytulem ,Pregierz” monumental-
nego rézowego fallusa prowokujac organizatoréw
imecenaséw imprezy, a takze artystow, jej uczest-
nikéw, ktérym wyznaczal pisemnie rézne, drwina
podszyte role, utrzymujac, ze jedynym sposobem
na unikniecie plagiatu jest wykonywanie zlecen.
Przykladowo: ,,zlecenie dla Marczyniskiego: projekt
zapadni ; zlecenie dla Kantora (zawsze pierwszy):
przejsé po zleceniu Marczyriskiego i naméwié na
to Wroclawian”.

W tym samym 1970 r. porozsylal Anastazy
druk-afisz zawiadamiajacy o powotaniu przez nie-
go do zycia ,,Niezaleznej Galerii Nieistniejacej NIE
Bydgoszcz — szosa gdariska”, gdzie w planie wy-
staw przewidywal ekspozycje wszystkich, najwy-
zej szacowanych polskich artystéw. Wkrétce po-
tem w podobny sposéb zainteresowani dowiedzieli
sie o powstaniu Nieistniejacej Galerii TAK ,,przyta-
kujacej wszystkim poczynaniom artystycznym”.
Anastazy kpit ze wszystkich sympozjéw, konferen-
cjiisesji na rozmaite tematy, takze ze Zjazdu PZPR
gdy zawiadamial o realizowanym w catym kraju
koncercie na 10.000 ptaszkéw, lub gdy w Plene-
rze Zgorzeleckim w 1971 r. w miejsce wygloszenia
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zapowiedzianego referatu przez godzine siedzac na
krzesle prelegenta — plakal. Drwigc z procederu ar-
tystow ,,sakralizujacych” wybrany z rzeczywistosci
przedmiot przez podniesienie go do rangi sztuki ro-
zestal mape fizyczna swiata jako ,,Objet d’art Ana-
stazego Wisniewskiego”.

W 1972 r., jako akcje ,,Galerii Tak” zorganizo-
wat w Galerii ZSP przy Uniwersytecie Warszawskim
happening ,,Rozmowy indywidualne”. W sali ude-
korowanej czerwonymi flagami, za stolem nakry-
tym czerwona tkaning przyjmowal Anastazy gosci
pojedynczo, a gdy kolejno kazdy z nich przekraczat
prog pomieszczenia, rozlegaly si¢ tony ,,Miedzyna-
rodowki” tak ogluszajaco, ze jakakolwiek wymiana
slow z artysta nie wchodzita w rachube.

Anastazy byl nie zwykle aktywny — wieczny
kontestator dzialajacy réznymi srodkami prze-
kazu: drukami komunikatéw, afiszami, obrazami
i obiektami przestrzennymi, rodzajem activites, jak

PRZYPOMNIENIE ANASTAZEGO B. WISNIEWSKIEGO (1945-2011

Anastazy Wisniewski,
1. Objet d’Art, 1970
2. Galeria Tak, 1970, druk
happening ,Sen”, gdy na swo-
jej wystawie w Poznaniu w 1969 r.
spat pod wywieszka z napisem ,,Ko-
chajcie Anastazego” czy jak ,,Rozmo-
wy indywidualne”. Drukowat nadto
zapisy jak ,,Zeznania kontestatora”
lub , Notatnik Robotnika Sztuki”,
tworzyl i rozpowszechnial drwig-
ce parafrazy znanych haset Kurta
Schwittersa i Bena Vautier gloszac:
@ ,Wszystko jest sztuka oprocz tego,
co juz jest” i ,,Wszyscy sa artystami
oprécz tych ktérzy juz sa”. Postugiwal sie takze
niekiedy malarstwem. W poczatkach lat osiemdzie-
sigtych stworzyt , tapeart” z wlasna na jego temat
teorig. Sa to obrazy na plétnie — przewaznie niere-
gularne kratki powstale z przecinajacych sie, od-
recznie prowadzonych pedzlem kresek czerwonego
koloru na bialym tle. ,, Tapeart — wyjasniatl artysta
nie bez nuty sarkazmu wobec modnych aktualnie
teorii — to koncepcja po sztuce i po malarstwie. Po-
lega ona na uspokojeniu odbiorcy i intelektu”. Jest
skierowana przeciwko przeszlej sztuce.”2
Anastazy, jak si¢ zdawalo, nigdy i niczego nie
traktowal powaznie. Dotyczyto to takze siebie sa-
mego, ludzi, z ktérymi byt zwiazany i wlasnego zy-
cia. Jedynie sztuka, taka, jak ja wymyslil: drwiaca,
ironiczna, epatujaca i prowokacyjna, od poczatku
jego dziatani az do ich korica byla dla niego wazna.
Dla niej byt gotéw wszystko poswiecié i robit to.
Jego kontestacja nie miala charakteru sprzeciwu
dla sprzeciwu. Z pozoru blazeriskie dowcipy i za-
bawy Anastazego mialy najczesciej gleboko prze-
myslany sens i konkretne odniesienia. Uzywat
persyflazu albo razil nieukrywanym szyderstwem.
Drwil z glupoty, z bezmyslnego nasladownic-
twa cudzych wzorcéw. Kpil z bufonady, naduzy¢
artystycznych i politycznych. Szydzil z obludy,
falszu i zaklamania. O$mieszal nowe idee i teo-
rie sztuki sprowadzane z Zachodu, bezkrytycznie
przyjmowane i propagowane, cho¢ niekoniecznie
godne uwagi. Przez swoje niezwykle konsekwent-
ne, wypetniajace cale jego zycie akty ,,negacji po-
zytywnej”, jak to nazwalam piszac o artyscie przed
czterdziestu laty3, stworzyl Anastazy swéj wlasny,
osobny rodzaj twérczosci. Rozumny, choé kroto-
chwilny. Nie znalaz} kontynuatoréw. =

Przypisy:

1— A. Kostotowski /w:/ Wystawa prac Anastazego Wisniewskiego.

Salon Biura Wystaw Artystycznych Bydgoszcz, listopad-grudzieri 1970, 5.5
nib.

2 — E. Domanowska rozmawia z Anastazym Wisniewskim. Tasma sztuki
/w:/ Obieg 06/07/08, 1992, 5.7

3. B. Kowalska Anastazego negacja pozytywna. Poezja nr 4, kwiecieri 1872,
s.105 -108.
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RYSzZARD ROZANOWSKI

Porwanie sztuki nowoczesnej

— nieustajqcy recykling

Hermann Rupf rozpoczynat zycie zawodowe w branzy pasmanteryjnej. Niezbyt bogaty, mtody cztowiek kupujqgcy obrazy, ktore byly wéwczas bardzo
tanie — wspominal swego pierwszego prawdziwego Klienta i pézniejszego serdecznego przyjaciela Daniel-Henry Kahnweiler.

vl poczatek XX wieku i poczatek wielkiej

pasji kolekcjonerskiej szwajcarskiego przed-

sigbiorcy. Stworzona przez Rupfa z mysla o
wystroju wlasnego domu kolekeja sztuki nowocze-
snej, z pracami Picassa, Braque’a, Kandinskiego,
Arpa, Klee, Légera, Deraina, Vlamincka, Grisa,
Massona i in., zdeponowana w berneriskim Kunst-
museumn, jest jego chluba i jednym z najcenniejszych
segmentow.

Wiadyslaw Strzemiriski uwazal, ze muzeom
przypada decydujace znaczenie w ksztaltowaniu
kultury plastycznej. Stworzona przezen na przeto-
mie lat 20. i 30. Miedzynarodowa Kolekcja Sztuki
Nowoczesnej (skladaly sie na nig obrazy m.in. Arpa,
Baumeistera, Delaunaya, Ernsta, Gleizesa, Légera,
Marcoussisa, Ozenfanta, Picassa, Schwittersa, ale
takze prace Kobro, Stazewskiego, Szczuki i same-
go Strzeminskiego), ofiarowana jako depozyt gru-
py a.r. Muzeum w todzi, byta integralng czescia
jego programu arystycznego — jako ,instytucja
konstruktywistyczna” wpisywata si¢ w moderni-
styczny dyskurs awangardy. Synchroniczna idea
muzeum miala by¢ odpowiedzia na brak korzeni
dla artystow, a drabiny dla publicznosci, pro-
ba znalezienia pomostu miedzy teorig i praktyka
tworcza, spelniac funkeje krytyczne wobec sztu-
ki wspdlezesnej.

Dwie niezwykle, powstale niezaleznie od siebie
kolekcje, rézne historie ich powstania, odmien-
ne wizje sztuki i jej spotecznego oddziatywa-
nia, wchodza ze soba w dialog jako fragmenty
masy wytworéw artystycznych, eksperymentéw,
ideii — last but not least — decyzji kuratoréw 6dz-
kiej wystawy ,,Korespondencje. Sztuka nowoczesna
i uniwersalizm”, Malgorzaty Ludwisiak i Jarosta-
wa Lubiaka, ktérzy zapraszaja do wspéimyslenia
o zgromadzonych eksponatach i dokumentach.
Spotkanie zaaranzowane jako montaz, pasaz wspot-
czesnej kultury, miejsce, gdzie liczy sig¢ przezycie,
ale i zacheca do interpretacji zaréwno dziel, jak
i sposobu ich udostepniania i do§wiadczania, idei

PORWANIE SZTUKI NOWOCZESNEJ — NIEUSTAJACY RECYKLING

muzeum, ktérego nobilitowana przestrzen urucha-
mia zmienne konteksty, w jakie sztuka byta i jest
angazowana. Spotkanie wspomagane interwen-
cja-przypowiescia Tomasza Kozaka, ,re-ferenta
dialektycznego”, stawiajacego pytanie: do jakie-
go stopnia wspdlczesne muzeum stanowi model
konserwowania, konstruowania lub korygowania
nowoczesnego imaginarium spotecznego? Uni-
wersalne lustro — mozna przeczytaé¢ w Instruk-
cji obstugi wystawy — dla dobrego Europejczyka.
To lustro-widowisko pelne jest wiasnych obra-
76w, przestari i wrazen, to $wiat na niewielkg ska-
le, w ktérym hierarchie i kierunki, gatunkii rejestry
mieszaja si¢ ze sobg stawiajac z jednej strony opér
narracyjnemu uporzadkowaniu, z drugiej — pod-
dajac sie w procesie niwelacji réznic (przez Scotta
Lasha nazwanym ,,od-réznicowaniem”), metafo-
rycznemu porzadkowi znakowania. To $wiat, kté-
ry zacheca czlowieka, by w nim przebywal tak jak
dawny flaneur w pasazu — permanentnie poddajac
si¢ jego zwyczajom.

Nasze spoteczeristwo — pisat Zygmunt Bauman
— jest spoteczeristwem konsumentow, w jakim
kultura, podobnie reszcie swiata przez konsu-
mentow doswiadczanego, jawi sie ludziom jako
skladnica przeznaczonych do konsumpcji towa-
row, z ktdrych kazdy rywalizuje o przyciggniecie
nieznosnie ulotnej i rozproszonej uwagi poten-
cjalnych klientéw oraz zatrzymanie jej na sobie
przez diuzszq niz mgnienie oka chwile [ ...]. Wyzby-
cie sie sztywnych standarddw, niewybredzanie,
akceptacja wszelkich gustow bez uprzywilejo-
wywania i bez jednoznacznego opowiedzenia sie
po stronie ktoregokolwiek z nich, , elastycznosc”
preferencji [..] oraz tymczasowos¢ i niekon-
sekwencja wybordw sq wyrdznikami strategii
zalecanej dzis jako jedyna wlasciwa i rozsqd-
na[ 1]. Jean Baudrillard okreslil dosadnie 6w brak
mozliwosci krytycznego osadu, systemu wartosci

1 Bauman Z., Kultura w ptynnej nowoczesnosci, Narodowy Instytut
Audiowizualny, Warszawa 2011, s. 28.

umozliwiajacych doznawanie estetycznej przy-
jemnosci jako stowarzyszona ze sztuka ,,paranoje”
z niekonczacy sig retrospektywa tego, co minione.
Cytowanie, symulowanie, powtdrne przywlasz-
czanie — sztuka wspdlczesna przywlaszcza so-
bie w sposdb mniej lub bardziej ludyczny, mniej
lub bardziej kiczowaty, wszelkie formy i wszelkie
dzieta nalezqce do bliskiej lub dalszej przesztosci,
a nawet wspdlczesnosci” | 2 |. Jest to zjawisko,
ktéremu Russell Connor nadal miano porwania
sztukinowoczesnej. Ale czy nihilizmu Baudrillarda
nie nalezy poddaé rewizji? Czy zestawienie ze soba
obrazéw Maxa Ernsta z obrazami Stanistawa Igna-
cego Witkiewicza, dziela Fernanda Légera z pracami
Henryka Stazewskiego, pozostaje tylko ironicznym
mrugnieciem oka w strone dawno juz ,,sklasycznia-
lej” awangardy, chwytem reklamowym szmugluja-
cym iluzoryczng krytyke, zabawianiem sie nieusta-
jacym recyklingiem? Czy moze by¢ czyms wiecej
niz ,,oklepany dyskurs o nicosci”? Odwiedzanie
muzedw stalo si¢ spolecznym rytualem, znaki rytu-
atu stracily jednak na znaczeniu. Kazdy musi radzi¢
sobie sam, ustali¢ reguly gry nim wejdzie w $ro-
dek, sztuka stala si¢ bowiem zwierciadtem dla tego,
czym stal sie Swiat. Przechadzka w tym $§wiecie, tak
jak pragnienie realnego, bezposredniego doswiad-
czenia sztuki, wymaga konstrukeji drogowskazéw
pozwalajacych rozumiec toczacy sie w ich obszarze
dialog. Dzisiejszy flaneur nie biaka si¢ juz w labi-
ryncie wystaw, nie rzuca tu i tam roztargnionego
spojrzenia. Podejmuje trud deszyfrowania metafor,
ktore staly sie znakiem rozpoznawczym nowocze-
snego spoleczeristwa i nowoczesnej kultury. Dzi-
siejsza ,,konsumpcja” sztuki jest doswiadczeniem
definitywnie rozstajacym sie ze zdystansowanym,
ogladackim nastawieniem wczorajszych space-
rowiczow. W kontekscie materialnej realnosci
historii, destrukeji tradycji, jaka miala miejsce na

2 Baudrillard J., Ziudzenie estetyczne i jego kres, [w:] idem, Spisek sztuki.
lluzje i deziluzje estetyczne z dodatkiem wywiaddw o Spisku sztuki,
ttum. S. Krolak, Wydawnictwo Sic!, Warszawa 2006, s. 36.



poczatku XX wieku, dzisiejszy flaneur, uwolniony
od konieczno$ci dokonywania dziela zniszczenia,
pochyla si¢ nad domagajacym si¢ uprawomocnie-
nia residuum i buduje wlasna tozsamos¢ zestawia-
jac odtamki, ktére stracily prawo do zachowania
autonomii. Ta strategia indywidualnego wyboru
przenosi sie¢ w procesie spolecznej interakcji w ob-
szar instytucji, z ktérymi wytwarzanie i recepcja
dziel sa historycznie i nierozerwalnie zwigzane
— w przestrzen muzeéw. To tu ksztaltuje sie mo-
del aktywnego uczestnictwa i twérczego myslenia.

Dobrze pojeli to organizatorzy 16dzkiej wysta-
wy, wybierajac, w nawiazaniu do spuscizny Walte-
ra Benjamina, forme pasazu i tresci kumulujacych
sie wokol tej figury jako osi porzadkujacej wystawe
(wezesniej, w 1992 roku na Documenta 9 w Kassel,
przywolal ja Joseph Kosuth): Jej przemierzenie ma
pozwolié, dzigki doswiadczaniu historii, na rozpo-
znanie momentu, w ktérym sie znajdujemy. To, co
minione, staje sie w tym doswiadczeniu aktualne.
A jednoczesnie w tym, co aktualne, mozna rozpo-
znac symptomy, z ktérych jest stworzone, a ktéry-
mi sq materialne slady tego, co minione. Nie cho-
dziprzy tym o to, Ze teraZniejszosc jest rezultatem
przeszlosci, chodziraczej o to, aby w aktualnym
momencie objawilo sig to, co juz minelo. Przywo-
tane pojecie ,, korespondencji” wzbogaca mozliwosé
interpretacji w dwunastu pasazach prezentuja-
cych rézne punkty widzenia: najpierw w pasazu
,Stracony list”, testujacym artystyczne przesta-
nie awangardowych artystéw pierwszej polowy
XX wieku pod katem zrozumialosci jezyka, w jakim
zostalo ono sformutowane. Dalej droga prowadzi
do kolejnych pasazy: ,,Zakrzywiania przestrzeni”,
prezentujacego proby zakwestionowania tradycyj-
nego doswiadczenia zmystowego, ,,Niesamowite-
go zamieszkiwania”, przepracowujacego pewnosc
zadomowienia i ukojenie w swojskosci w niepokdj,
przemoc i wyobcowanie, w wykorzenienie, ktére
stato sie¢ powszechnym doswiadczeniem wspot-
czesnosdci, ,Prace dowcipu” — inny rodzaj

przepracowania shuzacy neutralizowaniu
napieé¢ pojawiajacych sie w zyciu jed-
nostkowym i spotecznym, ,,Obietnice
$mierci” — swoista odpowiedz na tabu-
izacje $mierci, przywracajaca nalezne jej
miejsce w kulturze i Swiadomosci, bedaca
jednoczesnie artystyczna obietnica prze-
zwyciezenia jej nieuchronnosci, ,,Pigkna
nowoczesnego” — wartosci (tylko pozor-
nie) niemozliwej w nowoczesnym swiecie
i nowoczesnej ,,sztuce-juz-nie-pigkne;j”. Kolejny
pasaz, ,,Odbié Narcyza”, poszukujacy tozsamosci
jednostki w rozcztonkowanych, niespéjnych ob-
razach, w ktérych, rezygnujac z wyrazistosci lub
ustawicznie si¢ multiplikujac, sama sie portretuje,
stanowi dobry punkt przejscia do pasazu ,,Materia-
lizacji spojrzenia” — fundamentu sztuk wizualnych,
obdarzajacego zdolnoscig widzenia to, co spostrze-
gane. ,,Uwiedzenie codziennoscia” to pasaz reje-
strujacy pospolitos¢ powszedniej egzystencji w pra-
cach poddajacych ja krytyce lub ja uwznio$lajacych.
Estetyka utowarowienia ujawnia paradoks este-
tycznosci tkwigcej we wszechobecnej wartosci wy-
miennej, we wdarciu si¢ towaru w obszar sztuki.
,Pasaz Kryzyséw i nowych porzadkéw” podaza
za wylaniajacymi si¢ z przesileri w polityce, zyciu
spotecznym i twérczosci artystycznej propozycjami
(niekiedy naiwnymi i utopijnymi) nowego ladu, ra-
cjonalnej i harmonijnej organizacji zycia oraz sztuki.
Wedréwka koriczy si¢ w pasazu ,,Polityki marze-
nia”, w ktérym fantazja uwalnia swéj politycz-
ny i rewolucyjny potencjal, sztuka zas nadaje mu
okreslong forme widzialng.

W kazdym z kolejnych pasazy mozna, mimo
(albo tez dzieki) ich wartosci dokumentacyjnej,
dopisywac dalsze watki i interpretacje, w ktérych
spotykaja sie pojedyncze dziela, rézne pokolenia
tworeéw i odbiorcéw sztuki. W konwencji pasazu
broni si¢ idea muzeum i jego organiczna funkcja
ujawniajaca ciaglosé i — jednoczesnie — wewnetrz-
ne zréznicowanie rozwijajacych sie przed zwiedza-
jacymi historii. Tak jak w projekcie berliriskiego
artysty, Floriana Slotawy, laczacego rzezby Arpa,
Feutera, Laurensa i Matarégo z fragmentami mebli
pochodzacych z domu Rupfa, w prezentacji Mig-
dzynarodowej Kolekeji Sztuki Nowoczesnej grupy
a.r., odtwarzajacej uklad pierwszej 16dzkiej wy-
stawy, czy w ,,obrazie-pulapce” Daniela Spoer-
ri, w ktéry wpadla chwila. W pasazu i w recyklin-
gu odzywa zaszczepiona przez Strzeminskiego idea
muzeum jako , konstruktywistycznej instytucji”.

©

(4]

1,2. Widok wystawy ,,Korespondencje”, pietro 3
3. Widok wystawy ,,Korespondencje”, pietro 1
4. Widok wystawy ,Korespondencje”, pietro 2
Fot. 1-4 P. Tomczyk

Sam Benjamin, niezmordowany poszukiwacz
odpowiednikéw, w figure pasazu wkomponowat
swoje najwazniejsze dzielo — ,,archeologie” moder-
ny rozwinieta w sekwencjach motywoéw, fragmen-
téw mysli i cytatéw. Postugiwal sie¢ metoda, ktdéra
pozwalala odezytywaé przeszlosé, ale dawala tez
odpowiedz na pytania rodzace si¢ we wspédiczesno-
$ci, w zwiazku z fantasmagoryczng kulturg, ktorej
materializacja byt dlari wlasnie pasaz. Tak pojmowat
surrealizm, nowoczesng funkcjonalna architekture,
sztuke w epoce technicznej reprodukeji, prébujac
odkryé w nich prawo zapowiedzi nowszych osiq-
gniec w starych technikach. Rozwdj sztuki prowa-
dzit do negacji niepowtarzalnosci i indywidualno-
$ci, wyczulenia na jednorodnos¢. Dla Benjamina
byl to proces obiektywny, majacy przelomowe
znaczenie dla okreslenia funkeji sztuki. Przemiana
ta ujawnia kontekst historyczny jego rozwazan. Bo
podobnie — pisal — jak w zamierzchtych czasach
dzielo sztuki, z racji faktu, Ze absolutny ciezar jego
znaczenia spoczywa na wartosci kultowej, stato
sie przede wszystkim instrumentem magii, ktory
dopiero pozniej doczekal sie poniekqd uznania jako
dzielo sztuki, tak dzisiaj dzietu sztuki, z racji fak-
tu, Ze absolutny ciezar jego znaczenia spoczywa
na wartosci ekspozycyjnej, przypadajqg w udziale
zupetnie nowe funkcje, wsréd ktdrych wyroznia
sie znana nam, artystyczna, a byc moze te z kolei
uzna sie kiedys za przypadkowq| 3 ]. Nowsze ten-
dencje rozwojowe w sztuce $wiadcza o catkowitym
przeobrazeniu funkcji sztuki, dajacym si¢ poréwnaé
jedynie z samym pojawieniem si¢ estetycznosci jako
autonomicznej sfery w zyciu spolecznym. Benjamin
liczyt sie z mozliwoscig catkowitego zaniku tej sfe-
ry w zwiazku z ,,zupelnie nowa funkcja”, ktérej nie
mogtjednak jeszcze w pelni zdefiniowad. Trud tego
zdefiniowania wciaz podejmowaé musza wspot-
czes$ni badacze, krytycy, tworcy i odbiorey sztuki.
W tej sytuacji szczegdlnego znaczenia nabiera wy-
znanie wegierskiego artysty Endre Téta: Jestem
szezesliwy, gdy moge narysowac linie. ®

,Korespondencje. Sztuka nowoczesna i uniwersalizm”
14.12.2012 — 30.06.2013 .Wystawa z Kolekcji Muzeum Sztuki w todzi
i Rupf-Stiftung Kunstmuseum Bern

3 Benjamin W., Dziefo sztuki w dobie reprodukcji techniczney,
tum. J. Sikorski, [w:] tenze, Aniof histori. Eseje, szkice, fragmenty,
wyb. i opr. H. Ortowski, Wydawnictwo Poznariskie, Poznar 1996, s. 214.
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DOROTA LAGODZKA

Glina — materia i konstelacja znaczen

»Fontanna” na tle oronskich wystaw o materii rzezby

materii rzezbiarskiej. Trylogie, ktéra by¢ moze rozwinie si¢ w diuzsza serie

wystaw, rozpoczal w 2009 roku Leszek Golec ekspozycja ,,Like a rolling
stone”, dotyczaca kamienia, przygotowana wspolnie z MCSW ,,Elektrownia”
w Radomiu. Ostatnia, odbywajaca si¢ w 2010 roku, a kuratorowana przez Jaro-
stawa Pajka i Anne Podsiadly, nosita tytul ,,Drewno jako materia rzezby”. Jej
celem byta prezentacja i konfrontacja réznych stylistycznie form, wykreowa-
nych w drewnie przez artystow celebrujacych ,,cielesnos¢” tego materiatu [ 1].
W koncepcji kuratoréw synteza réznych poetyk tworczych zgrupowana na jednej
przestrzeni galeryjnej pokazuje, jak bogaty jest jezyk plastyczny drewna [ 2 .
Wystawa ta byla wazna i ciekawa, a réznorodnosé rzezbiarskich form, rodzajéow

F ontanna. Niezwykta lepkos¢ gliny jest trzecia w Ororisku wystawa dotyczaca

1 Tekst towarzyszacy wystawie: www.rzezba-oronsko.pl/archiwum.
2 Ibidem.

drewna, sposobu ich obrébki i podejscia do tego materiatlu — wieloraka i fascy-
nujaca wizualnie. Do tego nalezy dodac¢ wartosé poszczegdlnych prac i ich zna-
czeniowy potencjal. Niemniej koncepcja wystawy byla dosé tradycyjna, w tym
takze podejscie kuratoréw do owej rzezbiarskiej materii, jaka jest drewno. Nie
ujmuje jej to oczywiscie wartosci, mimo wszystko jednak kuratorska strategia
Golca, zastosowana z pelnym rozmachem w ,,Fontannie”, ale widoczna juz
w ,,Like a rolling stone”, wydaje sie ciekawsza i otwiera wiecej perspektyw,
a takze umozliwia dialog pomiedzy rzezba a innymi mediami sztuki i ukazuje
niejednoznacznosé podzialéw na owe media.

, Like a rolling stone” zostala okreslona mianem wystawy multimedialne;j.
Nazwa ta jest adekwatna o tyle, o ile méwimy tu o mediach sztuki jako for-
mach materii zaposredniczajacych znaczenia. Pojawilo si¢ tam wiele prac wi-
deo, np. Ewerdta Hilgemanna Rolling cube, ktéry oczywiscie nawiazuje do




1. Rafat Bujnowski,
Cegfa, 1999, ceramika,
olej na ptotnie

2. Antoni Starczewski,
Fryz, fragment

3. Andrzej Papuziniski,
fragment filmu Kronika
Fabryki Fajansu, 1974
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tytulu wystawy, kubem w filmie jest bowiem kamien. Znalazla sie tam takze
fotograficzna dokumentacja performensu Adama Rzepeckiego Podwyzsza-
nie Rysow, ktére, jak mozna sie domyslié, polegalo na uktadaniu kamieni na
szczycie. Praca tylez konceptualna, co dostowna. Bylo tez miejsce dla najbar-
dziej podstawowego rozumienia tematu: rzezZb wykonanych w kamieniu, jak
chocby Poduszki erotycznej Barbary Falender czy Pieska Adama Prockiego
— figury zwierzecia powstalej dzigki minimalnej obrébee kamienia, ktéry za-
mienit sie w postac zwierzeca na tyle dyskretnie, ze pozostaje takze po prostu
kamieniem samym w sobie. Z kolei Oskar Dawicki w pracy Bdl Ojca niewielki
kamyczek umiescit centralnie na poduszce, nadajac mu uroczysty wyraz dro-
gocennosci, a poprzez tytul ,,zmanipulowal” go symbolicznie, odbierajac mu
jego kamienna zwyczajnosé. Kamil Kuskowski z kolei stworzyt swoista rzezbe-
-wieze z ksigzek, ktdére zawieraja w tytutach stowo , kamien”: Kamienie na
szaniec, Harry Potter i kamien filozoficzny...

Wystawa ,,Like a Rolling Stone” towarzyszyta Festiwalowi Sztuki KAMIEN,
odbywajacemu sie w Ostrotece i Ciechanowie pod hastem ,,materiat, medium,
metafora”. Do tych wlasnie pojec jako wlasciwosci kamienia odnosi sig ta wy-
stawa. Analogiczne odniesienie proponuje ,,Fontanna” — cho¢ dotyczy ono
innego rodzaju materii. Waldemar Pranckiewicz w katalogu wystawy zauwa-
za, ze nadanie wystawie tytulu, nawiazujacego do readymade Duchampa o tej
samej nazwie, tworzy wieloznacznosci jak najbardziej przydatne do oddania
zlozonosci gléwnego tematu wystawy, jakim jest medium ceramiki. Fontanna
Duchampa byla prowokacja wymierzong w konwencje tworzenia dzieta, jak
i postrzegania formy dziela sztuki, a takze wytworzyla napiecia w systemie
oceny i organizacji wystaw. Podtytut ,,Niezwykla lepkosc gliny” nie jest tylko
figura retoryczna. Giéwnym zalozeniem wystawy jest bowiem koncepcja ela-
stycznosci medium, jak to trafnie ujmuje Pranckiewicz. Zgromadzone prace
pokazuja, iz glina i ceramika moga da¢ podwaliny pod fotograficzny lub filmo-
wy projekt, moga by¢ baza graficznego lub malarskiego dziela, a takze tworza
koneksije i paradoksy wykraczajace poza specyfike medium [ 3 ].

W ,,Fontannie” widzimy kontynuacje i rozwiniecie strategii kuratorskiej
Golca, ktérg Jan Stanistaw Wojciechowski podczas wernisazu nazwal na-
wet rodzajem nowej metodologii robienia wystaw. W tym stwierdzeniu jest
chyba pewna przesada, poniewaz tego rodzaju sposéb konstruowania wystawy
bywa stosowany takze przez innych kuratoréw, niemniej rzadko w odniesie-
niu do rzezby i rzadko w odniesieniu do tematéw tak uniwersalnych i nazna-
czonych konotacjami, mitem, symbolika, a jednoczesnie tak konkretnych,

3 Katalog wystawy ,Fontanna. Niezwykta lepko$¢ gliny”, Ororisko 2012.

przyziemnych, materialnych jak tworzywo plastyczne: drewno, kamien, glina.

Na wystawie ,,Fontanna” prace odsylaja do siebie nawzajem wizualnie
i tresciowo, tworzac konstelacje znaczen. Jest to mozliwe nie tylko dzigki od-
powiedniemu wyborowi prac, ale takze rozmieszczeniu ich w szczegdlnej, ale
jednak sprzyjajacej dobrym aranzacjom przestrzeni Muzeum Rzezby Wspét-
czesnej. Kazda praca odnosi si¢ w jakis sposéb do prac sasiadujacych, w inny
— do tych usytuowanych naprzeciwko, a w jeszcze inny do tych po drugiej
stronie ceglanych scianek szkicujacych podziat przestrzeni sali. I cho¢ nie
kazda z prac jest genialna i niezbedna, to jednak zadna nie jest przypadkowa
i zadna nie pozostaje odosobniona, kazda odsyla do kolejnej w taki sposéb,
ze widz nie porusza si¢ liniowo wedlug przewidzianego kierunku zwiedzania,
ale dowolnie wyznacza wlasne szlaki i odkrywa kolejne powigzania, tworzac
sieci senséw. Wystawa nie przewiduje podziatu na czesei tematyczne, ale zwie-
dzajacy, krazac, odkrywa kolejne podgrupy, zbiory, czesci wspdlne znaczen,
nazwisk, tworzyw, mediéw, wizualnych podobieristw i jeszcze raz znaczen.
Ogladamy tu reliefy, rzezby, naczynia, readymade, plakaty, obrazy, filmy, fo-
tografie, prace konceptualne, symboliczne, surrealistyczne, hiperrealistyczne,
krytyczne, propagandowe i elementy z kultury popularnej; méwiace o rzezbie,
0 jej materii, o glinie za pomoca innych mediéw. Nie daje to jednak wrazenia
chaosu czy przesady, wystawa jest przejrzysta i staranna. Powstalej w ramach
tej wystawy konstelacji znaczen nie sposéb opisaé lub mozna by to robi¢ w nie-
skoriczonos$¢. Nie podejmuje wiec préby jej streszezenia, a jedynie zaznaczam
niektére miejsca.

Przykladem moga by¢ dwie prace Rafala Bujnowskiego, obie o tym samym
tytule Cegla, zestawione ze sobg w taki sposob, ze staja si¢ jedna: cegla z odcei-
skiem stopy artysty i cegla-obraz (pl6tno na blejtramie w ksztalcie cegly za-
malowane pedzlem na ceglany kolor). Sasiaduja z nimi Robotnicy na budowie
Wojciecha Fangora i znany plakat Waldemara Swierzego z 1953 roku, na ktérym
symboliczny robotnik unosi symboliczna cegle, na ktérej siedzi symboliczny
golab[4] Obok nich widzimy wydruk ekranu z aukeji internetowej, na ktérej
kto$ bezskutecznie prébuje sprzedac cegietke na budowe Centralnego Domu
KC PZPR. Ceramiczny, malowany relief Fernanda Légera jest z jednej stro-
ny rzezba, z drugiej zas, zawieszony jak obraz, staje si¢ obrazem. W jego po-
blizu widnieje ozdobne naczynie firmy Chodziez z lat 60., ktére pod wzgledem
plastycznym ma wiele wspdlnego z dzielem Francuza, a poprzez zawieszenie
na $cianie traci swa funkcje uzytkowa i tym bardziej sie do niego zbliza. Po-
dobnie obrazami staja si¢ zawieszone na $cianach ozdobne talerze pomalowane >

4 Tamze.
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przez wspolezesnych polskich artystéw, z ktérych najciekawszy wydaje mi sig
mroczny péimisek Olafa Brzeskiego. We fragmencie filmu dokumentalnego An-
drzeja Papuziriskiego ze zdjeciami Zbigniewa Rybczyniskiego ogladamy zaglade
ceramiki — ogromny spychacz zgarnia haldy naczyn ozdobnych w likwido-
wanej w 1974 fabryce fajansu. To jeden z najbardziej przejmujacych obrazéw
na tej wystawie.

Inny $wiatowej stawy klasyk obecny w Ororisku to Pablo Picasso. Jego
malowany talerz jest czyms pomiedzy ozdobnym przedmiotem uzytkowym
a obrazem na ceramice. Sasiaduje z innymi wyrobami ceramicznymi, takimi
jak cukiernica, solniczka czy filizanka. Ceramika bowiem zostata na wysta-
wie pokazana jako jedno z najistotniejszych weieleni gliny. Nie sa to jednak
takie tam sobie zwykle naczynia. Ozdobna, z azurami, misternie uformowana
cukiernica pochodzi z podréznego zestawu deserowego ksiecia J6zefa Ponia-
towskiego, natomiast mala, prosta i elegancka solniczka nalezala do Hansa
Francka, za§ do Muzeum Narodowego w Warszawie trafila z rezydencji gene-
rala Wojciecha Jaruzelskiego. Az
strach pomysled, kto jeszcze ma-
czal w niej palce. Z kolei znajdu-
jaca sie w gablocie obok filizan-
ka w zloto-czarng szachownice
z kredensu Piotra Rypsona zostala
zaprojektowana przez Marka Ki-
jewskiego, a bialo-czarne oble
naczyniko Antoniego Starczew-
skiego uwidacznia podwdjnosé
pojedynczego kawalka gliny [5].
Patrzac na te porcelanowe przed-
mioty, mozna sobie uzmystowié,
jak rézne bywaja losy gliny. Jak
napisat Golec w tekscie do wysta-
wy, ,Fontanna” to jedna z opo-
wiesci o glinie, materii, ktdra
dala sie wyrolowad, a dzigki temu
udalo jej si¢ wkreci¢ w sztuke,
architekture, polityke, religie,
a jakby tego bylo malo, przez
kuchenne drzwi wniesiono ja na
salony[6].

Fontanna Marcela Ducham-
pa w pewien sposéb obrazu-
je wachlarz zastosowan cerami-
ki — od pisuaru (funkcja czysto
uzytkowa, oczywista, niska, abiektalna) do sztuki (funkcja nieuzytkowa,
zwigzania z warto$ciami niematerialnymi, wieloznaczna). Duchamp obecny

pn?

o

W

byl na wystawie w postaci parafraz dokonanych przez Jerzego Kosatke i Ka-
mila Kuskowskiego. Praca Kosalki, o tym samym tytule — Fontanna z serii
, Pardon Marcel” pochodzi z 1997 roku i jest uczynieniem z pisuaru prawdzi-
wej fontanny. Na ceglanej $cianie galerii przymocowany zostal prawdziwy
ceramiczny pisuar. W jego wnetrzu pulsuje i tryska niebieska od detergentéw
stosowanych w toaletach woda. Kuskowski natomiast w swojej pracy, row-
niez zatytulowanej Fontanna, na fotografii stynnego pisuaru — w srodku pola
obrazowego, ale i w srodku pisuaru — umiescit ekran, na ktérym widzimy film
przedstawiajacy monotonne dzialanie miejskiej fontanny.

W duchu appropriation art jest tez praca Czekalskiej i Golca — portret fu-
trzanej filizanki stworzony za pomoca delikatnej linii oléwka i siersci kota we-
getarianina. Jest to oczywidcie wariacja na temat Sniadania na futrze Meret
Oppenheim. W jej pracy filizanka traci swa uzytkowa funkcje, staje si¢ obiek-
tem czysto artystycznym, estetycznym, absurdalnym, niefunkcjonalnym.
Takim przedmiotem jest takze gliniany fotel Wojciecha Zasadniego, ztocony,
o barkowej stylistyce, ktory stuzy tylko wzrokowej kontemplacji. Tracac swa
uzytkowsa funkeje, staje sie po prostu rzezba. Glinianymi rzezbami, a zatem
tradycyjnymi i najbardziej podstawowymi przejawami gliny jako materii sztuki

5  Stwierdzenie to zostato zawarte w podpisie fotografii obiektu w katalogu wystawy ,Fontanna.
Niezwykta lepkos¢ gliny”, Ororisko 2012.
6 www.rzezba-oronsko/archiwum
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sq tez postacie wykreowane przez Alfonsa Karnego i Pawla Althamera oraz
ceramiczne atrapy kamer Piotra Fladro obserwujace cala wystawe. Z nich naj-
bardziej tradycyjna, ale i zdecydowanie najlepsza jest Po zjedzeniu konfitur Al-
fonsa Karnego. Stworzona przez artyste postac dziecka ubrudzonego konfitura
fascynuje trudng do sprecyzowania zagadkowoscia, a jednoczesnie wydobywa
z cala mocg plastyczne piekno szkliwionej ceramiki.

Niefunkcjonalny przedmiot jako dzieto sztuki obecny jest takze we frag-
mencie programu Sztuka nie sztuka, nadawanego w 1992 w TVP 1, w kt6-
rym Stanistaw Cichowicz, historyk filozofii, wypowiada si¢ na temat dzbanka
sthuczonego, po czym sklejonego, ale nie w calosci. Ktéregos dnia odwrocit
dzbanek do géry nogami i odkryl, ze jest on czyms innym. W tej przemianie
zawiera sie, wedlug niego, istotny rys dziela sztuki.

A dzielem sztuki jest na tej wystawie takze pojedyncze ziarno stoneczni-
ka z recznie malowanej porcelany, wykonane przez anonimowych twércow
z miasteczka Jingdezhen na zlecenie Ai Wei Weia. Wyniesienie tego malerikiego
kawatka ceramiki, wyniesienie do rangi sa-
moistnego dziela sztuki — jest dzielem Walde-
mara Pranckiewicza [7]. Tuz obok — malerikie
kawaleczki gliny z odciskami paleéw Teresy
Murak, Made in Poland 1985-2012, Palo-
ne w storicu... Mozna by wymienia¢ kolejne
prace, do ktérych odsyla praca Murak oraz
te, ktére odnosza si¢ do niej. Nie chodzi jed-
nak o to, zeby opisac calg konstelacje senséw,
ale zeby zrozumied zasade, na jakiej wystawa
oddziatuje na widza prowadzonego po kolej-
nych nitkach sieci znaczen rozsnutej pomie-
dzy pracami umieszczonymi w przestrzeni
Muzeum.

,Fontanna. Niezwykla lepkos¢ gliny”
z jednej strony méwi o wszechobecnosci
materii rzezby, jaka jest glina, o jej uniwer-
salnosci i roli w codziennym zyciu, uzmy-
stawia bogactwo jej senséw, podkresla
znaczenie rzezbiarskiego tworzywa, wydo-
bywa jego mozliwosci, ukazuje relacje rzezby
z innymi mediami sztuki. Z drugiej strony
s samych rzezb na wystawie jest malo. Czy

..~ oznacza to, ze glina nie jest dla rzezby tak
i\:! ~ atrakeyjna jak kiedy$? W rzezbie pojawiaja
e sie coraz czesciej nowe materialy, ktérych

przynaleznos¢ do rzezby nie zawsze jest oczy -
wista. Pojawiaja sie bowiem prace szyte, dziergane, wypychane (czy oznacza
to, ze rzezbione?), konstrukeje z réznorodnych nowych tworzyw, kombina-
cje r6znego rodzaju materialéw, niekiedy ruchome i dZzwiekowe. Takie pra-
ce czesciej jednak sa okreslane mianem obiektéw niz rzezb. Postuluje zatem
potrzebe wystawy o nowej materii rzezby, o tej nowoczesnej i nieznanej lub
znanej, ale nieoswojonej, a takze o tej, ktorej przynaleznosé do rzezby nie jest
oczywista. Tymezasem pozostal jeszcze jeden podstawowy rodzaj rzeZbiarskiej
materii, ktéry charakteryzuje si¢ uniwersalnoscia na miare kamienia, drewna
igliny — metal. Wystawa o metalu bylaby wyzwaniem takze dlatego, Ze ten
prastary material obecny jest bardzo silnie we wspdélezesnosei. ®

7 Opis towarzyszacy ziarenku na wystawie: Porcelanowe ziarenko jest unikatowg praca w milionie innych.
Taka ilo$¢ pojedynczych prac-ziarenek stworzyfa prace Ai Weiwei zatytutowana Sunflower Seeds (Ziarna
sfonecznika), ktdra to praca byta prezentowana w Tate Modern od wrzesnia 2010 do maja 2011 Kazde z ziaren
ma naturalng wielko$¢, kazde zostato recznie wyrzezbione i wymalowane przez setki rgk w matym warsztacie
w chifiskim miescie Jingdezhen. Kiedy praca Sunflower Seeds zostata po raz pierwszy udostepniona w 2010
roku, publiczno$¢ miata mozliwo$c chodzenia po rozsypanych ziarnach. Niestety po 10 dniach praca zostata
ogrodzona i zakaz wstepu zostat uzasadniony w taki oto sposéb: Mimo ze porcelana jest bardzo solidnym
materiatem, zostalismy poinformowani, iz interakcja zwiedzajgcych z rzezbg moze wytworzy¢ pyt, ktéry
wdychany przez dtuzszy okres czasu moze by¢ szkodliwy dla zdrowia. W zwigzku z tym galeria Tate,
w porozumieniu z artysta, zdecydowata nie pozwoli¢ zwiedzajagcym na przemierzanie rzezby. Prezentowane
ziarenko, wraz z kilkoma innymi, zostato pobrane przez Thijsa Groota Wassinka. Ziarenko zostanie zwrécone
po zakoriczeniu ekspozycji. Powyzszy tekst i ziarenko tworzg prace w $cisle okreslonej ramie czasowej
autorstwa Waldemara Pranckiewicza (czerwiec 2012).



BOZENA SACHARCZUK

»,Przestrzen trzech wymiarow”

Muzeum Rzezby Wspotczesnej w Centrum Rzezby Polskiej w Oronsku zainteresowane ,,materia” wspétczesnych manifestacji artystycznych
przygotowalo kolejna interdyscyplinarna ekspozycje, tym razem we wspoétpracy z Akademia Sztuk Pieknych im. Eugeniusza Gepperta z Wroclawia.

przedstawione zostaly realizacje 59 auto-

réw, pracownikow trzech katedr: Rzezby,
Ceramiki i Szkta wroclawskiej Akademii. Projekt
zrealizowany zostal w ramach cyklu, w ktérym
Centrum Rzezby Polskiej prezentuje rézne
o$rodki akademickie. Zalozeniem spotkania byla
wiec prezentacja aktualnych probleméw — sze-
roko postrzeganej kwestii przestrzeni w sztuce,
eksplorowanej przez wroclawskich artystéw
z réznych opcji warsztatowych. Prezentacja
indywidualnych, wyrézniajacych sie dyscyplin
— ceramiki, szkla artystycznego i rzezby — dala
pretekst do konfrontacji postaw estetycznych
w kontekscie przystowiowych trzech kregéw
tworcezych — z zastosowaniem trzech srodkéw
wyrazu, a wiee trzech wymiaréw. Réznorodne
idee ksztaltowania przestrzeni i form spotkaly
sie tu w jednym czasie i miejscu, w specyficznej,
monumentalnej przestrzeni muzeum. Zapre-
zentowany wycinek réznorodnych twoérczosci
ujawnil wieloaspektowe spektrum dzialan
wroclawskich artystéw, co dalo mozliwos¢
interpretacji i kontemplacji ich dziel z réznych
perspektyw. Po pierwsze — mozna spojrzec na
nie z tytuhu ich osadzenia w tradycji warsztato-
wej, zwigzanej z wyborem tresci i weieleniem
jej w materialny ksztalt. Forma traktowana jest
tu jako okreslony, ukonstytuowany przedmiot.
Wartosci, jakie w tym przypadku sa nobilito-
wane to rzetelnos¢ estetycznego postrzegania,
skupienia i wrazliwosé na tworzywo, i wiasnie
umiejetnosci warsztatowe. Po drugie — méwiac
o materii rzezby — traktujemy dzielo jako
obszar, ktéry z zalozenia wplywa na §wiadomos¢
odbiorcéw. Prezentowane sg tu prace, ktére
stanowig metaforyczny komentarz rzeczywi-
stosci i do niej si¢ odnosza swa forma decydujac
orodzaju interpretacji. Wreszcie mozna spojrzec
na dzielo poprzez usytuowanie podmiotu w kon-
kretnych sytuacjach zyciowych. Ten trzeci punkt
widzenia — laczy $wiat sztuki z doswiadczeniem
codziennej rzeczywistosci, istad jej tozsame
interpretacje, niezalezne od tworzywa dziela
(jego uksztaltowania).

Wystawa zwraca wigc uwage na mozliwo-
$ci réwnoleglego funkcjonowania odmiennych
systemOéw estetycznych, réwnouprawnie-
nia réznych praktyk i dyskurséw. Usytuowa-
nie tych zjawisk w kontekscie wspélczesnej,
szeroko pojetej kultury wizualnej, zaklada
mozliwos$¢ postrzegania ich z rozmaitych
perspektyw. Ta umiejetnosé¢ postugiwania
sie réznymi jezykami, charakterystycznymidla >

N awystawie zatytulowanej ,, Trzy Wymiary”

"

Powyzej: Tomasz Niedziétka, 7 cyklu ,Padlina Monidto
Ponizej: Michat Puszczynski, £rosion, 2012
Fot. 1-2 Jan Gaworski, Centrum RzeZzby Polskiej
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$rodowiska wroclawskiego, umozliwia nawiazanie twdrczego, interdyscy -
plinarnego dialogu miedzy odmiennymi teoriami i postawami estetycz-
nymi artystéw, ktérzy przeciez na co dzien tworza niezaleznie od siebie.
Wystawa stwarza réznorodne ,,balanse” pomiedzy funkcjami przedstawio-
nymi obiektéw, a funkcjami refleksyjnymi tych dziet. Interdyscyplinar-
ny charakter wspétczesnej sztuki, pozwala artystom swobodnie poruszac
sie w obszarze pogranicza, gdzie zanikaja wyrazne cechy poszczegdlnych
dyscyplin. Szklo, ceramika, czy kazde inne medium, sa tylko poczatkiem
opowiesci o przestrzeni. Sztuka, wyabstrahowana ze swych tradycyjnych
postaw, wkroczyla w $wiat zewnetrzny, wspoétdzialajac i scalajac sig z réz-
nymi mediami. Miesza rozmaite srodki wyrazu, w efekcie tworzac wi-
zualna , tréjwymiarowa” hybryde; moze zatem stuzy¢ prezentacji wie-

materii. ™

Wystawa ,,Trzy wymiary”, luty-marzec 2013 r.
Kuratorzy: Aleksander M. Zysko, Bozena Sacharczuk, Marzena Krzemiriska-Baluch

PRZESTRZEN TRZECH WYMIAROW

1. Tomasz Tomaszewski, Obraz 1

2. Mariusz Kosiba, Drzewo Zycia, Gabriel Palowski, /n-cz/, Maciej Zaborski, Planeta,
Anna Bujak, Rekonstrukcja

3. Przemystaw Lasak, Z cyklu ,,0na”

4. Mateusz Dworski, Ogryzek, Marek Sienkiewicz, Romanticismo, Maciej
Albrzykowski, Bum, bum, bum, z cyklu ,,Celownik” Dariusz J. Nowak, Shongololo
5. Antonina Joszczuk, Czarno i Biafo, Grazyna Jaskierska-Albrzykowska,

Rzeki wspominanie, Marzena Krzeminska-Baluch, Disruption, Jerzy

Chodurski, Aniof Rysi, Jan Drzewiecki, Biata Wieza, Biata

6. Mirostaw Kocinski, Mozaika biato-czerwona, Krzysztof Rozpondek, Platinum, Mat,
z cyklu ,,Balast”, Zofia Skrzypczak, 040500,

Agnieszka Lesniak-Banasiak, z cyklu Black & White Magnes, White Magnes,
Radostaw Keler, z cyklu ,,Kumulacja”, Katarzyna Koczynska-Kielan, Pustynne miasto
z cyklu ,,Fizjonomia przestrzeni”

7. Marzena Krzeminska-Baluch, Disruption

8. Grzegorz Niemyjski, Kuszenie sw. Antoniego

9. Mariusz tabinski, Bez tytufu, Malgorzata Dajewska, Uspiony Aniof -
dekompozycja, destrukcja, Janusz Kucharski, Natura-Struktura, Green of the
Future, z cyklu ,,Archeologia Przysztosci”, Waldemar Szmatuta, Kosmiczny pocatu-
nek, Beata Mak-Sobota,
Monolit, Multiliner

10. Kazimierz Pawlak, Kokon,
Grazyna Plocica, Gilotyna losu,
Anatomia, Live Area, Bozena
Sacharczuk, Oktawa struktur,

z cyklu ,, Transkrypcje kompozy-
cja”, Gabriel Palowski, /n-czi,
Katarzyna Koczyriska-Kielan,
Widnokrag, z cyklu ,,Fizjonomia
przestrzeni”, Agnieszka
Lesniak-Banasiak, z cyklu Black
& White Magnes, Beata
Damian-Speruda, Chmury

11. Bozena Sacharczuk, kompo-
zycja Oktawa struktur, z cyklu
»Transkrypcje”

12. Zbigniew Makarewicz,
Odchylenie poczwdrne -
dedykowane Jerzemu Beresiow/
(fragment), Aleksander Marek
Zysko, Warstwowiec,

Maciej Kasperski, Ceramika
noszona =4, Ceramika Noszona,
Kazimierz Pawlak, Kokon,
Grazyna Plocica, Gilotyna losu,
Anatomia, Live Area

Fot. 1-12 Jan Gaworski,

Centrum RzeZby Polskiej
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LENA WICHERKIEWICZ

Btyskotanie

Lawka, kratka od studzienki ulicznej, talerz anteny satelitarnej, opona
wKkopana w ziemie stojak na rowery, budka dla ptakéw, $mietnik, sedes,
stup ogloszeniowy, betoniarka, stary volkswagen , garbus”...

najome, codzienne przedmioty, ,,obiekty uzyteczne”, czasem juz mocno
ZzuZyte, »przedmioty nizszej rangi”. Niektodre jakby niezauwazane, nie

obdarzane wzgledami, cho¢ z nich korzystamy, inne — omijane wzro-
kiem z powodu ich niklej atrakcyjnosci wizualnej.

Ked Olszewski wybiera te oraz podobne przedmioty i dokonuje ich arty-
stycznego uwznio$lenia: wyrdéznia je, sprawia, ze blyszcza, potyskuja, w sposéb
dostowny i symboliczny. Staja si¢ blyskotkami. Artysta okleja obiekty maly-
mi kawatkami lusterek, ,,pikselami”, jak je nazywa, o wielkosci dostosowa-
nej do skali przedmiotu. Ten proces ,,artystycznego awansu” nie odbywa si¢
jednak bezposrednio, poprzez nadanie obiektom statusu ,,dziela sztuki”, nie
zostaja one w Duchampowskim gescie przeniesione w przestrzen sztuki, do
galerii, w kazdym razie — nie wszystkie. Wigkszo$¢ ,,Blyskotek” po meta-
morfozie pozostaje w miejscu, w ktérym znalazl je artysta. Gest artystyczny
ogranicza si¢ do ich wybrania, przebrania w blyskotkowy kostium, sfoto-
grafowania, czesto w warunkach nocnych, w feerii migoczacych, dyskote-
kowych odblaskéw, uwiecznienia w blasku, zarejestrowania tych ulotnych
pieciu minut stawy. Tylko niektére z ,,Blyskotek” staly sie galeryjnymi obiek-
tami artystycznymi, bylto tak w przypadku sedesu czy betoniarki. Wiekszosé
,,Blyskotek” funkcjonuje w przestrzeni sztuki w postaci wielkoformatowych
zdjed oraz zapiséw wideo. Sam autor takze siebie uczynit jedna z ,, Blyskotek”,
gdy blyskotkowym kostiumie kreci si¢ na kawalecie. Przemiana ta, dzialanie
z pogranicza zywej rzezby i performance, zostata sfilmowana. Warto w tym
miejscu dodad, ze performatywnosé jest jedna z waznych cech praktyki arty-
stycznej Keda Olszewskiego, a ktéra najpelniej ujawnita sie we wezesniejszym
projekcie ,,Wystaw[k]a” (2007). Cho¢ ,,Blyskotki” Keda Olszewskiego zapew -
ne nastroja wiekszo$¢ odbiorcéw bardzo pozytywnie, to ich funkeja ludyczna
nie wydaje si¢ by¢ podstawows i jedyna. Czym wigc tak naprawde sa Kedowe

BLYSKOTANIE

, Blyskotki”? To specyficzne §wiecace ,,0zdoby”, przedmioty ,,ubrane” w stylu
glamour w kostiumy z malych lusterek, cho¢, wbrew nazwie, nie wszystkie
sa male, niektdre sa znacznych rozmiaréw, jak betoniarka czy shup ogloszenio-
wy. Blyskotki potocznie kojarza sie z blichtrem, z czyms, co jest tanie, tandetne,
ale przyciagajace wzrok. Do tego znaczenia Ked Olszewski nawiazuje wprost,
tautologicznie niemalze: ,,Blyskotki”, podobnie jak te znane z codziennosci,
polyskuja, 1$nia, zwracaja na siebie uwage. ,,Blyskotanie” rozgrywa sie zaréw-
no w przestrzeni jakosci wizualnych, jak i jezykowych. Jezykowo, poniewaz
Ked Olszewski wydobywa jeden odcieri znaczeniowy. Jego ,,Blyskotki” wydaja
sie miec¢ co$ z dzieciecych maskotek czy czulosci taskotek. Uzycie zdrobnienia
(choé¢ w przypadku niektérych obiektéw moze odpowiedniejsze byloby zgru-
bienie) akcentuje ten cieply odcien, nie zas, jak to bywa gdy uzywany tego
slowa tradycyjnie — wskazuje na kiczowatg tandetnosé. Blyszczacy kostium nie
podkresla taniego blichtru, ma kierowac uwage ku ,, rzeczywistos¢ nizszej ran-
gi”. Polyskujace lusterkowe ,,piksele” pokrywajace przedmioty wydobywaja je
zmasy innych, ale takze sugeruja, by spojrze¢ na nie przychylniejszym okiem.
Ked Olszewski chce odmieni¢ zycie przedmiotom, tym biednym, banalnym,
powszednim, nawet tym, o nie najlepszej reputacji. ,,Blyskotanie” wedlug Keda
Olszewskiego to nadawanie blasku, blysku ze szczera, dobra intencja. Umiesz-
czenie w $wietle reflektoréw. Celebrowanie. Otoczenie szacunkiem.
,,Blyskotki” powstaja od ponad roku jako swoiste work in progress i wia-
$nie teraz nadszedt dla ich czas podsumowan. Wybdr prac z tego cyklu byl juz
prezentowany na wystawach w Muzeum Narodowym w Szczecinie, w Ga-
lerii Wschodniej w Lodzi, w Centrum RzeZby Polskiej w Ororisku, w Galerii
Biatej w Lublinie. Ostatnia, z pazdziernika tego roku, obszerna prezentacja
,, Blyskotek” miala miejsce w Berlinie w ramach Festival of Light. Byl to indy-
widualny pokaz artysty we Freies Museum, na ktérym zaprezentowano zdjecia



dotychczas zrealizowanych i rejestracje wideo, w tym najnowsze prace powsta-
te podczas pleneru na Ukrainie oraz obiekty w przestrzeni publicznej: lawke
(zrealizowana specjalnie z tej okazji) i volkswagena garbusa. Dokumentacyjnym
podsumowaniem ,,blyskotkowego” projektu jest takze monumentalne wydaw -
nictwo, album zatytulowany ,,Blyskotki”, opublikowany we wrzesniu.

Podobnie, jak w swoich wczesniejszych realizacjach — ,Made in Poland”
(2005) czy ,, Wystaw[k]a” -Ked Olszewski zaskakuje pomystem, inteligentnym
humorem, lekkoscia, ale takze inspiruje do siegniecia glebiej. Pod pozornie
,zabawowym” aspektem jego aktywnosci kryja sie bowiem motywacje jak naj-
bardziej refleksyjne. Tym, co wydaje sie by¢ specyfika praktyki artystycznej
Keda Olszewskiego, a co w przypadku ,,Blyskotek” rysuje si¢ nadzwyczaj wy-
raziscie, to — by uzy¢ staroswieckiego sto-
wa — koncept. Rozumiany zaréwno jako
celny dowcip, ale i w literackim, baroko-
wym znaczeniu — zaskakujacy, blyskotli-
wy pomyst ujety w wysmakowang forme.
Angielskie wit bytoby tu jak najbardziej na
miejscu. Koncept kieruje tez ku rozumie-
niu wspoétezesnemu, ku tradycji artystycz-
nego konceptualizmu, z ktérego artysta
czerpie blyskotliwe czerpie pelnymi gar-
$ciami, a w przypadku ,,Blyskotek” w spo-
s6b szczegdlny. Nie bedzie chyba przesada
nazwanie Keda Olszewskiego ,,artysta
blyskotliwym”.

Jest jeszcze jeden rys, a w zasadzie juz
postawa, charakterystyczna dla prakty-
ki artystycznej Keda Olszewskiego. My-
$le o kategorii artystycznego recyklingu,
o wlaczaniu w przestrzeri sztuki, badz o po-
nownym uzyciu, w kontekscie artystycz-
nym, przedmiotéw, idei. Recykling u Keda
odbywa si¢ réznymi sposobami — jako ar-
cheologia, zdejmowanie kolejnych warstw,
by dotrzec¢ do korzeni i ujawnic historyczne
sploty, jak bylo to w przypadku akeji ,,Pod-
niesienie”, badZ jako dzialanie w prze-
strzeni spolecznej, jak w projekcie ,, Wy-
staw[k]a”. Recykling jest aktywnoscia,

Ked Olszewski

1. Fotografia 120 X 80 cm, obiekt 430 X 180 X 150 cm, Szczecin, 2012
2. Fotografia 120 X 80 cm, obiekt 100 X 100 x 60 cm, Szczecin, 2011
3. Screen, Mafa Bitozerka — Ukraina, 2012

4. Wideo screen, obiekt 180 X 170 X 115 cm, Szczecin 2

5. Wideo obiekt 70 X 50 X 10 cm, 2012

ktéra wymaga... blyskotliwosci. Przetwarzanie nie jest tu bowiem prostym
zabiegiem cytowania, przeniesienia w nowy kontekst, lecz jest praktyka wy-
korzystujaca ,materie zastana”, fragmenty rzeczywistosci (i to nie zawsze ar-
tystyczne, jak w przypadku obecnego projektu), czy wlasne marzenia (projekt
»Made in Poland”), by wskaza¢ nowe jakosci, idee, ujawni¢ ukryte i nieoczy-
wiste powiazania. Recykling, zaskakujaco, okazuje si¢ praktyka efemeryczna
i dosc¢ subtelng. Powstata realizacja za chwile moze sta¢ si¢ punktem wyjscia
do kolejnych przeksztalceri. Zgodnie z postulatami ekologii Ked Olszewski
nie wprowadza w obieg sztuki nowych przedmiotéw, nie ,,tworzy” w tra-
dycyjnym znaczeniu, nie wytwarza, a co
za tym idzie — nie zasmieca, nie produkuje
odpaddéw. Powtérnie uzywa przedmiotéw
istéw, przetwarzajac je w artefakty poprzez
nadawanie nowych znaczen, stwarzanie
sytuacji, poprzez ujawnianie nowych kon-
tekstow. W przypadku ,,Blyskotek” jego
dzialania ograniczaja si¢ do niewielkich,
lecz artystycznie znaczacych, gestéw, do
,blyskotliwych” interwencji. Wigkszosé
obiektéw pozostaje w miejscach, w ktérych
zostaly wypatrzone, jak kratka sciekowa,
budka dla ptakéw, talerz anteny sateli-
tarnej w Lublinie, czy jak berliriska fawka.
Podobnie jest, gdy Ked Olszewski realizuje
performance, podczas ktérego sam staje sie
,,Blyskotka”. To réwniez jest forma ekolo-
gicznego recyklingu: artysta nie angazuje
modeli, nie tworzy nowej rzezby, nie reali-
zuje kolejnego obiektu sztuki. Artystyczne
zycie ,,Blyskotek” ogranicza sie do doku-
mentacji fotograficznej lub wideo. W tym
sensie dzialanie Keda Olszewskiego, poza
kontekstem artystycznej ekologii, nawia-
zuje do konceptualnych tradycji.
Dobrze jest blyskotac.. =
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1. Artur Malewski, Co ta sarna taka gruba, a ten sfori taki chudy?,
2009, materiaty rézne, 140 x 112 x 160 cm

2. Wernisaz wystawy w Berlinie. W kadrze praca Olafa Brzeskiego
3. Widok ogdIny wystawy w Berlinie z pracami: Olafa Brzeskiego,
Aleksandra Ska, Danuty Dabrowskiej, Georga Zey'a, duetu Ingeborg
Lockemann&Elke Mohr oraz tukasza Skapskiego

4. Danuta Dabrowska, Fantasmagorie, 2012, 3 obiekty skrzynkowe
wolnostojace (fragment wnetrza)

Fot. 1-4 Adam Kruczek

GABINETU PRZESTRZEN WSPOLNA

AGNIESZKA GNIOTEK

Gabinetu przestrzen wspolna

Czlowieka od zawsze dziwil i intrygowal otaczajacy Swiat.

wiaszcza wszelkiego rodzaju nie-
Zzwyczajnos'ci, rzeczy nietypowe,
bedace wytworem natury lub tez
rak ludzkich. Mozni tego $wiata — ksia-
zeta $wieccy i Kosciota, dysponujacy
zapleczem materialnym i nieodzowna
w tym wypadku wiedza, a przynajmniej
pragnieniem jej posiadania, tworzyli
kunstkamery, inaczej nazywane gabine-
tami osobliwosci. Zwyczaj ten wywodzit
sie ze $redniowiecza, jednak swoje apo-
geum osiagnal w renesansie. Kunstkamera
zawierala wszelkiego rodzaju naturalia:
strusie jaja, rogi nosorozca, muszle
ikorale, preparaty anatomiczne, pokazu-
jace anomalia w $§wiecie przyrody, takie
jak bliznieta syjamskie czy dwuglowe cie-
leta. Czesto tez trafialy tu owoce sprytnych
klamstw, mozliwych dzigki niewielkiej
wiedzy o $§wiecie. Stad w zbiorach z¢by
smokdéw i rogi jednorozcéw. Podobna
przyczyne mialo gromadzenie instru-
mentéw naukowych, przede wszystkim
astronomicznych, ale i alchemicznych.
Kunstkamera byta bowiem miejscem
z pogranicza nauki i magii. W gabinetach
znalez¢ mozna bylo takze starozytnosci,
przede wszystkim numizmaty, podobnie
dawna bron i manuskrypty oraz rzemiosto
artystyczne. Kunstkamera czasami stano-
wila miejsce przechowywania dziet sztuki.
Czesciej wydebiano je ze zbioréw, tworzac
oddzielne galerie malarstwa i rzezby.
Kunstkamery tworzono do XVII
i XVIII w. Byly prekursorami muzeéw.

Stanowily mikrokosmos. Stuzyly pogte-
bianiu wiedzy i czystej kontemplacji. £a-
czyly sie nie tylko z galeriami sztuki, ale
i bibliotekami. Odzwierciedlaly stan wie-
dzy swojej epoki. Stanowily miejsce spo-
tkan intelektualistéw i wymiany mysli.
Obrazowaly narodziny Ziemi i cywiliza-
cji. Czesto poréwnywano je do Arki No-
ego, na ktérej zgromadzono cala planete
oraz do Adama odnajdujacego si¢ w nowo
stworzonym $wiecie. Gabinety te pre-
zentowano waznym gosciom, dzieki cze-
mu budowaly prestiz moznowtadcy. Spi-
sy zgromadzonych artefaktéw, czesto
opatrzone rycinami, wydawano, tym
samym przyczyniajac sie do stawy po-
siadacza zbioréw. Malowali je takze ar-
tysci, i to czesto. Na terenach niemiec-
kich zamiennie z terminem Kunstkamer
uzywano Wunderkammer, przy czym
to ostatnie okreslenie oznaczalo raczej
gabinet gromadzacy wylacznie naturalia.
Pod koniec XVI w. kolekeje i pomieszcze-
nia tego typu istnialy juz niemal na kaz-
dym dworze w Niemczech.

Najnowsza ,, Wunderkammer” na kil -
ka tygodni zainstalowana zostala na ber-
liriskim Kreuzbergu, za sprawg polsko-
-niemieckiej wystawy sztuki aktualnej.
To juz jej druga odstona. Pierwsza miala
miejsce we wrzesniu 2012 r. w Szczecinie,
gdzie wystawa eksponowana byta w cen-
trum miasta, na dwdéch pietrach budynku
dawnego Polmozbytu, vis-a-vis Aka-
demii Sztuki. Ekspozycje przygotowali




kuratorzy: przewodniczaca szczeciriskiej Zachety Sztuki Wspdélezesnej Agata

Zbylut oraz Peter Funken. Zaproszeni do udzialu w projekcie polscy arty-
$ci w wiekszoscei zwigzani sa ze szczeciniska Akademia Sztuki i choé nie pra-
cowali gromadnie nad obiektami dedykowanymi na t¢ wystawe, to laczy je
jakas nieuchwytna wspdlna mysl, ktéra wyraznie odréznia te dziela od prac
autoréw niemieckich. Polska reprezentacja ,, Wunderkammer” to Olaf Brze-
ski, Danuta Dabrowska, Agata Zbylut, Waldemar Wojciechowski, Artur Ma-
lewski, Agata Michowska, Kamil Kuskowski, Lukasz Skapski, Maciej Kurak
i Max Skorwider oraz Aleksnadra Ska. Prace Niemc6w to nie opozycja do
polskiej tworczoscei, to po prostu dziela tworzone z innym kluczem, lezace na
odmiennej plaszczyZnie zainteresowan. Ich autorzy to Matias Bechtold, duet
Ingeborg Lockemann&Elke Mohr, Georg Zey, Juliane Duda, Tobias Hauser,
Detlef Waschkau, Katrin Hoffert, Thomas Kapelski, Andreas A. Koch, Gerd
Rohling i Thomas Sturm.

Promujacy obie odstony wystawy plakat, przedstawia bliznieta syjam-
skie, wyabstrahowane ze sredniowiecznej ryciny. To ,,logo” dobrze ilu-
struje réznorodnosc¢ ekspozycji, wpisujac ja w klimat gabinetu osobliwosci,
jednak nie do korica jest adekwatne dla wszystkich prac. Bardziej pasuje do
polskiej czesci wystawy. Jego niewatpliwa zaleta jest to, ze intryguje, a tym
samym przyciaga widzow. Mialo to znaczenie i w Szczecinie, gdzie sztu-
ka ogdlnie nie budzi zainteresowania mieszkaricéw, i w Berlinie, ktéry kipi
nadprodukeja artystycznej oferty, gdzie polskiej propozycji udato sie jakos
przebié, sadzac po ilosci gosci na wernisazu.

Wréémy jednak do nieprzystawalnosci polskich i niemieckich prac.
Uogdlniajac klimat propozycji naszych sasiadéw, mozna powiedzieé, ze ich
tworcy maja bardziej futurologiczne i techniczne zainteresowania. Sa tez bli-
zej rzetelnego warsztatu np. malarskiego, a jesli od niego odchodza, to owo
odejscie jest w duzym stopniu tematem pracy, jest wyraznie zaznaczone,
jako eksperyment formalny. Ponadto, przynajmniej w oczach polskiego wi-
dza, prace niemieckie sa realizacjami stworzonymi bardziej na serio, bez
przymruzenia oka, a za to z konkretnym przekazem ideologicznym. Twor-
cz0$¢ polskich autoréw zupelnie nie jest osadzona w kontekscie warsztatu.
To w wiekszosci obiekty, kolaze, instalacje, realizowane poza tradycja akade-
micka. Fenomenalny to paradoks srodowiska szczeciriskiej Akademii, ktéry
przydaje jej wielkiej $wiezosci, tak cenionej przez studentéw. Inng cecha
prac rodzimych artystéw jest lekkosc i humor. Chod¢ nie wszystkie zgroma-
dzone obiekty powstaly z mysla o tej ekspozycji, to wpisuja si¢ w nig z wdzie-
kiem i bardzo sprawnie nawigzuja do tematu. Nie chce tu powiedzieé, ze
dziela Polakéw to zbidr prac niepowaznych. Chodzi mi raczej o to, ze Niemcey
potraktowali temat wystawy z naukowym i dokumentacyjnym zacieciem,
natomiast Polacy z dystansem, stawiajac na wyobraznie swoja i widza.

Oczywiscie niekoniecznie trze-
ba oglada¢ te ekspozycje na zasadzie
narodowych opozycji. By¢ moze jest
to nawet podejscie anachronicz-
ne i politycznie niepoprawne. Mnie
ono si¢ w jakims stopniu narzuci-
lo. Zyjemy w epoce kosmopolity-
zmo6w, w ktoérej lansowana jest teoria
o polaryzacji wszelkich postaw i nie
determinujacej nas narodowosci.
To prawda, ale jak to z prawda bywa,
niecatkowita. Jakas rodzimos¢ i ce-
chy narodowe, delikatnie bo delikat-
nie, ale jednak w nas tkwia. Dalo sig¢
to na ,Wunderkammer” zauwazyc,
inie wydaje mi si¢ to niczym ztym.

Wréémy jednak do pojedynczych
prac, nie pogrupowanych juz na na-
rodowe druzyny. Intelektualnym
poczatkiem ekspozycji jest instalacja
Agaty Michowskiej Pierwsza nieuda-
na proba stworzenia swiata, nawia-
zujaca do ulomnosci naszej wiedzy.
Doskonale pasuje do koncepcji ,, Wunderkammer”, ktéra wszak miala sta-
nowic obraz dostepnego poznaniu swiata w pigulce. W to poznanie, odbywa-
jace si¢ na drodze naukowej, $wietnie wpisuja sie prace Danuty Dabrowskiej,
Matiasa Bechtolda, fotografia z pogranicza empiryzmu i miserabiliéw Juliane
Dudy oraz obiekt Gorga Zeya. O doswiadczeniu naukowym méwi wprost
cykl malarski Katrin Hoffert, a sugestie laboratoryjnych preparatéw stwarzaja
obiekty Andreasa A. Kocha, realizowane z kozucha, tworzacego si¢ na mleku
oraz fotografie Aleksandry Ska, tylez tajemnicze, co po prostu pigkne. Ob-
razem podejscia a rebours do empirycznego poznania jest obiekt Waldemara
Wojciechowskiego Kulka do gry w kosci. To doskonaly tez przyktad na réz-
nice w polskim i niemieckim ujeciu tematu. Idea kolekcjonowania determi-
nujaca kunstkamere jako taka, znalazla odzwierciedlenie w pracach Lukasza
Skapskiego i Kamila Kuskowskiego. Obie sa lekka kpina z idei zbieractwa,
stanowiac jej dowcipny komentarz. Zwlaszcza Kuskowskiego Moja prywatna
kolekcja sztuki, ztozona ze znaczkéw pocztowych z reprodukejami znanych
obrazéw, zwraca uwage frywolnym potraktowaniem tematu, ale i pokazuje,
ze kolekcjonowanie sztuki to nie kwestia zasobnosci portfela, a wewnetrznej
potrzeby. Inna ironiczna nieco instalacja to, pozornie eksploatujaca ideg cu-
riositas, rzezba Artura Malewskiego Co ta sarna taka gruba, a ten stori taki
chudy? Symboliczna klamra wystawy sa Pokojowe historie Olafa Brzeskiego.
Nuklearny grzyb, pelniacy role designerskiej lampy wykwitajacej z dywanu,
straszacego mieszczariskim kiczem i zbiér butéw na figlarnie gietym wieszaku
— to nasze dzisiejsze kunstkamer, niewiele méwiace o §wiecie, ale niestety
bardzo wiele o nas i naszych ciasnych horyzontach.

Kunstkamera to zawsze tylko wycinek, fragment wszechswiata, stworzo-
ny jako wypadkowa mozliwosci, dostepnosci i czyjej$ intuicji. W zalozeniu ma
dawac obraz catosci, ale to nigdy sie nie udaje. Dlatego tez nie czuje si¢ winna,
za nieopisanie wszystkich prezentowanych na wystawie prac. Kunstkamera
to masyw, nagromadzenie przedmiotéw, jednak nie archiwum. To przestrzen
budowana z przeznaczeniem ekspozycyjnym, przestrzen w kazdej chwili
gotowa przyja¢ widzéw. Stad na zakoriczenie refleksja wystawiennicza. Po-
réwnujac obie odstony ekspozycji: szczeciniska i berliiska, musze przyznaé
pierwszenstwo tej drugiej. I nawet nie dlatego, ze budynek Polmozbytu,
ze swoja zgrzebnoscia i brakiem dobrego oswietlenia, nie umozliwiat takie-
go komfortu odbioru prac, co przestrzen galeryjna Forum Factory. Chodzi
o0 co$ innego, o jednoprzestrzennos¢ berliniskiej ekspozycji, ktéra w przeci-
wieristwie do ulokowanego na dwdéch pietrach pokazu ze Szczecina, dawa-
ta wigksze mozliwosci interakeji miedzy pracami, sprawiala wrazenie gestosci
inasycenia, jawila sie pelniejsza Wunderkammer po prostu.

,Wunderkammer”: pawilon Polmozbytu, Szczecin 13.09.-12.10.2012; Forum Factory, Berlin 18.01-07.02.2013
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EuLALIA DOMANOWSKA

Btazen na
powaznie

apowiedz wystawy Maurizio Cattelana

w Centrum Sztuki Wspdiczesnej

w Warszawie zelektryzowala Swiat
sztuki i mediéw. Prasa z nadzieja oczekiwala na
kolejna sensacje, jaka zazwyczaj byly prezentacje
tego wioskiego skandalisty, dla ktérego nie ma
zadnego sacrum, zadnego tabu i zadnej granicy,
ktérego nie przekroczylby w imie sztuki. Inni
czekali z nadzieja na nowe wzruszenia [ 1].

Nic takiego si¢ nie wydarzylto. Dorota Ja-
recka pisala w Gazecie Wyborczej, ze rzez-
by Cattelana maja w warszawskim CSW site
ogrodowych krasnali, a Andrzej Biernacki
bezlitosnie kpil w Arteonie z wystawy, ktéra
zawiera piec obiektéw i dwa zdjecia na kilku-
set metrach kwadratowych wystawienniczej
powierzchni, gdzie hula wiatr i swobodnie
na rowerze mozna by jezdzic (...). Jeden wy-
pchany kori z wbitym palikiem, na ktérym wid-
nieje napis INRI, dwa werystyczne autoportrety,
jedna rzezba kobiety, dwa labradory z kur-
czakiem, zdjecie ztozonych rak wystajacych
z ziemi bedace dokumentacja projektu Catte-
lana z Biennale w Wenecji to juz wszystko, co
mozna zobaczy¢ we wnetrzach Zamku Ujaz-
dowskiego. Uwazny obserwator, ktéry skieruje

1 Artysta kojarzony jest w Polsce przede wszystkim z pokazanym
w Galerii Zacheta dzietem La Nona Ore, czyli Dziewigta Godzina,
ukazujgcym papieza Jana Pawta Il przygniecionego meteorytem.
Oburzenie prawicowych $rodowisk zwiazanych z Radiem Maryja
spowodowato dymisje dyrektorki Zachety.

BLAZEN NA POWAZNIE

swdj wzrok ku gérze, dostrzeze jeszcze wypcha-
ne golebie, ktdre obsiadly fragmenty gzymsu.
Zestaw prac wydaje si¢ przypadkowy, choé
kuratorka Justyna Wesotowska zapewnia,
ze jest to S$wiadoma selekcja opracowa-
na we wspotpracy z samym artysta. Przed Zam-
kiem Ujazdowskim wisi jeszcze figura chlopca
na maszcie, a na ulicy Préznej w centrum War-
szawy w granicach dawnego getta umieszczono
jedna z chyba najlepszych, cho¢ kontrowersyj-
nych rzezb autora, ktérej zdjecie pojawia sig tez
na plakacie towarzyszacym wystawie. To po-
mniejszona w skali posta¢ kleczacego Hitlera,
ktéra mozna obejrzeé przez dziure w drewnianej
bramie na terenie dawnego getta.

Maurizio Cattelan

1. Inni, 2071, 54 Biennale w Wenecji, rzezba w technice
taksydermii (gotebie) wymiary wielkosci naturalnej,

na zdjeciu: widok instalacji prezentowanej w ramach
projektu /LLUMInazionina 54. Biennale w Wenecji,
ILLUMInazioni, 4 czerwca — 27 listopada 2011,

fot. Pierpaolo Ferrari

2. Matka, 1999, fotografia, 88,9 cm x 71,1 cm, fot. Attilio
Maranzano

3. Bez tytutu, 2007, rzezba w technice taksydermii
(pies, kurczak), wymiary naturalne, na zdjeciu: Maurizio
Cattelan, widok instalacji z Kunsthaus w Bregencji,
Austria, 2 luty — 24 marca 2008, fot. Markus Tretter
Fot. 1 — 3 Dzieki uprzejmosci Maurizio Cattelan’s
Archive



Wiasciwie nie mozemy narzekac na mala ilos¢ dziet Cattelana w War-
szawie. Na jego , retrospektywnej” wystawie w 2010 roku w Mediolanie,
ktéry obok Nowego Jorku jest miejscem jego pracy, pokazano zaledwie
cztery rzezby. Do tak malej ilosci przyczynily si¢ co prawda protesty
miejscowego duchowieristwa i przedstawicieli finansjery, ktérzy zdecy-
dowanie nie chcieli tam widzie¢ figury Hitlera i powieszonych chtop-
céw. Ta ostatnia praca spotkala sie tam juz wezesniej z niechecia miesz-
karicéw. Eksponowana w centrum miasta na drzewie wywotala reakcje
jednej z mieszkanek, ktéra odciela rzezby ze sznuréw. Na jednej z wy-
staw w tymze samym wloskim miescie artysta przykleil p6t metra nad
podloga do $ciany wlasciciela galerii. Czy uczynil z niego dzielo sztuki
czy tez moze jej meczennika? A moze to krytyka rynku sztuki? Mnozo-
ne watpliwosci sprawiaja, ze czasami prostackie na pierwszy rzut oka
prace nabieraja cech dziela o wigkszej wirtuozerii i wartosci.

Sadze, ze Maurizio Cattelan, ktéry swiadomie operuje strategia pro-
wokacjiisatyry, jest przygotowany na konsekwencje tego typu sytuacji.
Na Karaiby $ciagnal kuratoréw z calego swiata, mimo Ze nie bylo tam
ani jednego dziela sztuki. Po retrospektywnej wystawie w Muzeum Gug-
genheima w Nowym Jorku oglosil, ze przechodzi na emeryture, mimo
ze ma dopiero 51 lat. Moze chcial powtdrzy¢ gest Duchampa, twierdzac
ze wszystko juz stworzyt. Tak zreszta zatytulowat, wraz z wicedyrektorka
muzeum, Nancy Spektator, swoja retrospektywe — ,,Wszystko”. Znalazto
sie tam 128 prac poza dwoma, ktérych wlasciciele nie zgodzili si¢ udostep-
ni¢ ustyszawszy o projekcie ekspozycji. Wszystkie zawisly jedne nad dru-
gimi na linach w wielkim holu F.L. Wrighta — martwe ciala zwierzat spre-
parowane technika taksydermii i woskowe figury. Opinie prasy byly mato
pochlebne dla autora. Wystawe nazwano ,,masowa egzekucja”, a Cattelana
posadzano o akademicka gre, w ktérej wyprébowuje swoje nihilistyczne
przekonania i neguje honor i waznos¢ muzealnej retrospektywy. >
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Jego sztuka bardziej pasuje do atmosfery jar-
marku niz galerii, bardziej do gabinetu figur wo-
skowych niz do klasycznie rozumianej rzezby.
Nazywano go klaunem i btaznem sztuki. Syn
sprzataczki i pracownika budowlanego urodzo-
ny w Padwie dopiero w wieku 30 lat postanowit
zaja¢ sie sztuka. Nie ma zadnego wyksztalcenia
artystycznego, natomiast na pewno ma talent
uderzania w najczulsze punkty i problemy spo-
feczne, polityczne i kulturowe. Oburza, gra na
emocjach, przekracza granice dobrego smaku.
Autoparodia i komplikowanie senséw stalo sie
systemem wspomagajacym jego zycie w sztuce.
Na konferencje prasowe wysyla swoje sobowtory,
unikajac dawania odpowiedzi i gmatwajac zna-
czenia swoich prac.

Cattelan swietnie rozumie rynek sztu-
ki wspdlczesnej oraz logike spektaklu, ktora
nimrzqdzi — pisze Stach Szablowski. — Jest tez
postaciq gteboko zanurzong w historii sztuki; jed-
ni porownujq go do Duchampa, inni widzq w nim
kontynuatora mysli Andy’ego Warhola; oczywi-
ste sq wszystkie poukrywane w jego realizacjach
aluzje do artystycznej przesztosci — od pop-ar-
tuihiperrealizmu lat 60. i 70., az do starych mi-
strzow. Cattelan nie jest jednak artystq w tra-
dycyjnym sensie. Jego dziatalnos¢ tak rozni sie
od konwencjonalnie pojetej sztuki jak wypycha-
nie zwierzqt od dawnej rzezby [ 2 .

Kuratorka warszawskiej wystawy, Justyna
Wesolowska wraz z redaktorem katalogu, Iwo
Zmyslonym, pragnie natomiast potraktowac
calg twdérczosé Cattelana na serio, na powaznie,
prébujac pozbawi¢ jego dzieta niebezpiecznej
prowokacji. Jakby z géry bojac sie wywolania
skandalu, chce osadzi¢ sztuke wioskiego arty-
sty w kategoriach etyki, historii i filozofii, po-
zbawiajac ja wspomnianej satyry i ironii. Moze
dlatego wystawa nie porusza. Czyz mozna serio
traktowac teze, ze wypchane golebie, czyli Inni
sa jak zwielokrotnione fatum i nie zalatwione
sprawy cigzqce nad naszym losem i czym predzej
chcemy je omingd, zapomniec o zagrozeniu? Czy
boicie si¢ Paristwo golebi? Czy czujecie atmosfere
jak z filmu Ptaki Hitchcocka? Duzo wiecej tych
ptakéw zostalo pokazanych na ostatnim Bien-
nale w Wenecji. Ich interpretacja tam byl nieco
inna... Autorzy wystawy przywotuja tez stowa
Dantego: Tu oczysc serce podlosciq zatrute.
Tu zabij w sobie strach znikomy. We mnie golebie
budza co najwyzej nostalgie lub irytacje.

Kuratorzy twierdza, ze wystawa traktuje
0 wspoélczesnym rozumieniu $mierci, poswie-
ceniu, przebaczeniu, genezie zla w czlowie-
ku, cierpieniu. Na wystawe przygotowano tez
katalog (ktdry niestety nie dotarl na otwarcie,
podobnie jak artysta) z tekstami wybitnych fi-
lozoféw, pisarzy i uczonych. Znajduja si¢ w nim
teksty Zygmunta Baumana, Elfride Jelinek, Lesz-
ka Kolakowskiego, Jeana Baudrillarda i innych.
Ta interesujaca publikacja nie ma jednak wie-
le wspdlnego z wystawa. Jesli Cattelan traktuje

o $mierci, to czyni to w sposéb jarmarczny, po-
stugujac si¢ ludowa ikonografia i kiczowatymi
$wieckimi wyobrazeniami. Maria Poprzecka, kt6-
ra wzieta udzial w dyskusji poprzedzajacej werni-
saz widzi jego twérczos¢ w nurcie sztuki religijnej,
ktéra zdominowana jest przez tagodna, stodkq
swietosc, a nie stawia eschatologicznych pytan.
Wioski artysta tez niczego nie wyjasnia i nie daje
odpowiedzi. Nie narzuca interpretacji. Jego rzezby
milcza, a my prébujemy je przeniknaé. Nie prze-
konuja mnie préby interpretacyjne kuratoréw.
Ich wyjasnienia paradoksalnie bardziej draznia
niz pomagaja. Trudno nam widzie¢ w pokazanych
na wystawie w Zamku Ujazdowskim dwdch la-
bradorach pilnujacych stojacego pomiedzy nimi
kurczaka rodzine czy problem zagrozenia. Po-
przez hiperrealizm czy, jak chce Maria Poprzecka,
straszliwy naturalizm sztuka Cattelana wydaje
sie tymczasowa, blizsza odpustowym mediom niz
klasycznej sztuce, cho¢ czerpie calymi garsciami
z chrzescijariskiej ikonografii, czego dowodem jest
napis INRI — Oto krél zydowski — przytwierdzo-
ny do martwego konia (ktéry w polskiej sztuce juz
chyba na zawsze bedzie kojarzony raczej z Pira-
midq Zwierzqt Katarzyny Kozyry i w tym sensie
niczego nowego nie wnosi do naszej refleks;ji) czy
korzystanie z motywu ukrzyzowania w najlepszej
by¢ moze rzezbie prezentowanej w CSW przed-
stawiajacej rozpieta kobiete przywigzang klam-
rami do sklejki i pudia. Kobieta ma brudne stopy,
podobnie jak $wieci Caravaggia. Umieszczenie
jej w skrzyni nadalo pracy dwuznaczny, tym-
czasowy i wspoélezesny wymiar. Artysta oslabit
sile wizerunku, ujal temat w nawias. To raczej
pastisz ukrzyzowania. Cattelan przekonuje nas,
ze jest w stanie szydzi¢ ze wszystkiego, takze
z siebie samego, czego dowodem s3 jego liczne,
pelne ironii autoportrety. W CSW prezentowany
jest w postaci blizniaczych rzezb ubranych w gar-
nitury i spoczywajacych na tozu smierci.
Cattelan, ktérego prace osiagaja dzi§ na au-
kejach ceny liczone w milionach dolaréw, jest
czeseia rynku sztuki — korzysta z niego, ale zara-
zem go nie oszczedza, czynigc system artystyczny
jeszcze jednym przedmiotem swoich zlosliwych,
dwuznacznych komentarzy [ 3 ]. Robienie z nie-
go ,,blazna na powaznie” wydaje si¢ zbozna, ale
szkodzaca mu, bo nie przekonywujaca interpreta-
cja. Wystawa w Warszawie zostala zatytutowana,
zgodnie z zyczeniem artysty, ,,Amen”. Chrzesci-
jariskie ,,Niech sie tak stanie” wydaje si¢ wyrazaé
pogodzenie sie Cattelana z wola Boga i zaakcepto-
waniem wybranej przez niego sytuacji emeryta.
Czy oznacza to, Ze nic wigcej juz nie stworzy, a jego
130 prac bedzie juz tylko krazyto miedzy kolejnymi
miejscami wystaw? A moze ta ostatnia w Warsza-
wie na tyle obnazyla stabo$¢ autora, ze stusznie
koriczy swoja dziatalnosé? Kto zrobil mu wieksza
krzywde — on sam czy brac kuratorska: =

Wystawa ,,Amen” Maurizio Cattelana odbyta sie w CSW Zamek
Ujazdowski oraz na ulicy Préznej 14 w Warszawie od 15 listopada 2012 do
24 lutego 2013 roku.

2 http://zwierciadlo.pl/2012/kultura/sztuka/
maurizio-cattelan-blazen-sztuki/3

BLAZEN NA POWAZNIE

3 Stach Szabtowski, http://zwierciadlo.pl/2012/kultura/sztuka/
maurizio-cattelan-blazen-sztuki/3




Adolph von Menzel

1. Portret brodatego starca, 1904
2. Portret starej kobiety, 1994

3. Portret brodatego starca, 1885
4. Autoportret, 1999

5. Portret brodatego starca, 1902

LiLA DMOCHOWSKA

Adolph von Menzel i jego
kieszonkowy szkicownik

Adolph Menzel zaczynat swojg artystyczng kariere
od rysunku. W jego czasach szkice oléwkiem i weglem
stanowily tylko wstep dla malarstwa, grafiki czy rzezby
inie byly uwazane za autonomiczne dzielo. Stary mistrz
malarstwa pod koniec swojego diugiego zycia — jako
jeden z pierwszych uczynit ukton w strong emancypa-
¢ji rysunku i poprzez swoje rysunkowe portrety nadat
sens pracy otéwkiem.

Adolph Friedrich Erdmann von Menzel — najwy-
bitniejszy przedstawiciel malarstwa niemieckiego II
polowy XX w. urodzit si¢ w 1815 r. we Wroclawiu w ka-
mienicy przy obecnej ul. Wita Stwosza 33. Za swoje za-
stugi artysta dostapil zaszczytu bycia doktorem honoro-
wym Uniwersytetu Wroclawskiego, a takze czlonkiem
Zwigzku Historykéw Sztuk Pieknych we Wroclawiu.
Rzezbione popiersie Menzla znajduje si¢ obecnie w to-
warzystwie wielu innych stawnych wroclawian w hali
Mieszczariskiej Starego Ratusza, a jego obraz pt. Koncert
na flecie Fryderyka Wielkiego w Sans-Sousiumiesz-
czony zostal na plakacie reklamujacym 38. edycje Festi-
walu Wratislavia Cantans 2003.

W miescie nad Odra stawny malarz, grafik i ry-
sownik spedzit dzieciistwo oraz wezesna mlodosé. We
Wroclawiu jego ojciec prowadzit warsztat litograficz-
ny i mlody Menzel swoje pierwsze rysunki wykony-
wal pod jego czujnym okiem. Kilkunastoletni Adolph
Friedrich w 1828 r. debiutowal na corocznej wysta-
wie Slaskiego Towarzystwa Kultury OjczyZnianej,
gdzie pokazal rysunki inspirowane pracami Rubensa.
W 1830 r. rodzina Menzléw przeprowadzita sie do Ber-
lina, poniewaz ojciec Adolpha odziedziczyl tam pra-
cownig graficzng, ktéra w 1832 r. na mocy testamentu
przekazat synowi. Mlody Menzel czerpal wzory arty-
styczne odbywajac pielgrzymke do Paryza, Italii, Austrii
i Holandii. Na jego sztuke najwiekszy wplyw wywarli
jednak rodzimi malarze rodzajowi — szczegdlnie twor-
czo$¢ polsko-niemieckiego malarza i rysownika Daniela
Chodowieckiego.

Natura obdarzyla Adolpha Friedricha artystycznym
geniuszem, ale poskapilta mu wzrostu i urody. Wielki
malarz byt bowiem karlem, co zapewne stalo si¢ gléw-
nym powodem, ze stronit on od kobiet, zycia towarzy-
skiego i modnych w jego epoce baléw i rautéw. Artysta
nie zalozyt rodziny — byl odludkiem (z malg garstka
przyjaciol), ktory cale dnie spedzal w swojej pracowni.
Jego sztuka scisle wiazata sie z 6wczesng epoka. Stawe
— jeszcze za zycia przyniosty Menzlowi cykle grafik od-
twarzajacych zdarzenia historyczne zwiazane z panowa-
niem Fryderyka Wielkiego, a takze malowidla przed-
stawiajace sceny dotyczace dwdch kolejnych wladcow
z dynastii Hohenzollernéw. Zastugi artysty zostaly

docenione i pod koniec zycia zostal on uhonorowany
przez cesarza Fryderyka Wilhelma II Orderem Czarnego
Orla oraz dziedzicznym tytulem szlacheckim (1898).

Jeszcze do niedawna Adolph von Menzel byt postrze-
gany gléwnie jako sztandarowy artysta zwiazany z dwo-
rem pruskim, ktdry caly swéj talent poswiecit na glory-
fikacje trzech kolejnych dynastii krélewskiego majestatu
poczawszy od Fryderyka Wielkiego. Jednak wystawa
monograficzna Menzla pt. ,,Labirynt rzeczywistosci”
zorganizowana w latach 90. XX w. kolejno w Paryzu,
Waszyngtonie i Berlinie — ukazata swiatu artyste uni-
wersalnego. Malarz pozostawil bowiem po sobie réwniez
malarstwo intymne — sceny rodzajowe, obrazy przy-
tulnych wnetrz w stylu Biedermeier, portrety i pejzaze.
Artysta zastynat réwniez z rewolucyjnego — jak na owe
czasy przedstawienia malarskiego pt. Walcownia Zela-
za, na ktérym przedstawit zbiorowa scene robotnikéw
pracujacych w Krélewskiej Hucie. Swoboda jego pedzla
oraz mistrzowskie operowanie kolorem i §wiattem po-
zwolilo znawcom jego twérczosci zobaczyé w nim pre-
kursora impresjonizmu.

Ostatnim odkryciem dotyczacym twoérezoscei jed-
nego z najwybitniejszych malarzy realistow XIX w.
sa malerikie , kieszonkowe” rysunki przedstawiajace
anonimowych starych ludzi, jakie wykonywat Adolph
Friedrich u schylku swojego zycia. Portrety autorstwa
Menzla — nieznacznie wigksze od miniatury — stano-
wia prawdziwy meisterstiick i dzi$ na aukcjach sztuki
kolekcjonerzy sa sktonni placié za nie zawrotne ceny.
Wszystkie podobizny starcéw wykonane sa migkkim
oléwkiem na cienkich tekturkach o formacie zblizo-
nym do kartki pocztowej i sa istnymi pertami w swoim
gatunku. Kartoniki byly malerikie, by rysownik bez pro-
blemu mdgt przechowac je w kieszeniach swojego sur-
duta, kiedy spacerujac po ulicach Berlina zechciat w ka-
wiarni lub w parku narysowac dostojna twarz seniora.
Kiedy brakowalo kartek w szkicowniku, mistrz miat
fantazje rysowad nawet na kopercie. Czasami Menzel or-
ganizowal cos w rodzaju castingu i wtedy przed pracow-
nia stawnego artysty ustawiala sie kolejka malowniczych
sedziwych ,,dziadéw” chetnych do pozowania w zamian
za drobna gratyfikacje pieniezna.

Te malenikie rysunkowe portrety tworzone przez
Menzla w ostatniej dekadzie jego dlugiego zycia swo-
im realizmem doréwnuja fotografii. Artysta do korica
zachowat wyostrzony wzrok i sprawna reke. Portrecista
gleboko zagladal w oczy swoim modelom, prébujac wy-
doby¢ esencje ich duszy. Wyczuwa si¢ anegdotyczny
aspekt tych szkicéw i jaki$ cichy dialog pomiedzy wie-
kowym Mistrzem i jego réowiesnikiem — modelem. =

ADOLPH VON MENZEL [ JEGO KIESZONKOWY SZKICOWNIK
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e Paul Klee -

nej Paula Klee poruszone zostaly

w trzech wystawach, ktére prawie
W tym samym czasie mozna bylo zobaczy¢
w Centrum Paul Klee w Bernie w Szwaj-
carii, w Muzeum Folfgang w Essen oraz
w Muzeum Sztuki Nadrenii-Westfalli
K20/K21 w Diisseldorfie.

Ze wzgledu na pewng bliskos¢ tery-
torialng tych znakomitych instytucji
sztuki oraz réwnoczesnos¢ owych wy -
staw (przelom 2012/13) powstalo wraze-
nie wydarzenia jednorazowego, podkre-
$lajacego wyjatkowa pozycje twérczosei
Paula Klee i jej ponadczasowa aktualnosc.

Kazda z tych wystaw posiadata swéj
szczegolny punkt ciezkosci i pewien sen-
sacyjny kontekst.

Centrum Paul Klee (CPK) w Bernie
jest najmlodsze wsréd tych trzech
osrodkéw sztuki i znajduje si¢ w kom-
pleksie architektonicznym zaprojekto-
wanym przez znakomitego architekta
Renzo Piano, otwarte w roku 2005, jest
instytutem — centrum badan nad twér-
czoscig artysty. Zbiory Centrum licza
ponad 4.000 obiektéw, a wiec okoto 40
procent dziet i dokumentéw Paula Klee,
ktére pozostawil on po sobie, jako rezul-
tat swoich artystycznych poszukiwari.

Artysta spedzil w Szwajcarii z prze-
rwami niemal polowe swego zycia. Takze
jako emigrant z faszystowskich Niemiec
ostatnie siedem lat — od roku 1933 do
jego zgonu w 1940 roku — zamieszki-
wal w Bernie, miescie jego azylu. Tu tez
zgromadzona zostala tworcza spuscizna artysty, ktéra stalg si¢ podwaling
Centrum Paula Klee.

Wilasnie wystawa w CPK w Bern w podtytule zapowiadajaca: ,, Japorisz-
czyzna... ZeniPaul Klee...”, zajmuje si¢ wplywem dalekowschodniej kultu-
ry, buddyzmu zen oraz japoriskiego kultu natury na postawe artysty — jako
humanisty i filozofa, oraz pokazuje twércze przetworzenie owych wplywéw
i inspiracji na poszukiwanie adekwatnego dla jego ouvre swoistego znaku
artystycznego. Chyba po raz pierwszy z taka dociekliwo$cia sprébowano
odnalez¢ tu paralele pomiedzy kulturami Wschodu i Zachodu, wskazujac
na ich zwiazki i inspiracje w postawie artystycznej i w dzielach Paula Klee.

Z lektury jego skrupulatnie prowadzonego dziennika-pamietnika oraz
tekstéw biograficznych i publikacji dowiadujemy sie o jego studiach dale-
kowschodniej filozofii, ktére datuja sie juz od wezesnych lat jego twérezoscei,
takze towarzyszac jego pracy dydaktycznej, jako mistrza w szkole Bauhausu
oraz na stanowisku profesora w Akademii Sztuk Pigknych w Diisseldorfie.

Wiadomo, ze pod koniec 1933 roku, tj. w okresie konfrontacji z totalitar-
nym rezimem faszystowskich Niemiec, a wigc napigtnowany propagandowa
etykieta tzw. wynaturzonej sztuki — (entartete Kunst) i usuniety z Akade-
mii Sztuk Pigknych w Diisseldorfie, osamotniony artysta znajduje ponownie
swoiste schronienie, jak réwniez potwierdzenie dla wlasnej duchowej dro-
gi w mistyce buddyzmu zen. Oddaje si¢ wtedy lekturze ksiazek mistrzow zen,
przede wszystkim epokowej pracy pt. Wprowadzenie do zen — autorstwa Da-
isetz Teitaro Suzuki — dziela, ktére przyblizyto Zachodowi istote zen i mialo,

R 6zne aspekty tworczosci artystycz-

PAUL KLEE — ZWIELU STRON

zZ wielu stron

Paul Klee

1. In seiner Brust
2. Bluehend

3. Hat einen Vogel

podobnie jak dzisiaj, wazki wplyw na
6wezesng europejska filozofie i literature.

W szczegdlnoscei kaligrafia, wywie-
dziona z tradycji dalekowschodniej sztu -
ki, odegrata w stylistyce twérczosci Paula
Klee — w jego rysunkach, akwarelach
i gwaszach — decydujaca role. W jed-
nym z tekstéw skierowanym do swoich
uczniéw i studentéw zwracal on uwage
na range i autentycznosé takiej duchowej
inspiracji, ktdra jest warunkiem dzieta
sztuki. W odniesieniu do swojej twdrczo-
$ci pisal: Malarstwo chocby na przykta-
dzie z Chin nie oznacza samej techniki
lub rzemiosta, lecz pordwnywalne jest
do kaligrafii. Istota kaligrafii lezy zgod-
nie z chiriskim pojmowaniem i tradycjq
nie w szczegdlnej czystosci, staran-
nosci lub gladkosci prowadzenia linii
pisma, co zresztq wprost prowadzi do
zesztywnienia jego charakteru i stylu,
lecz z pewnosciq polega to na tym, aby
to, co sie pokazuje wyrazic w najbar-
dziej mozliwej doskonatosci, przy uzy-
ciu minimalnych, skromnych i ogra-
niczonych srodkow.

Przykladowo, w jego jednej z ostat-
nich prac — rysunku zatytulowanym alea

o iacta, powstalym trzy miesiace przed

$miercia w dniu Wielkiego Piatku

1940 roku — artysta dowodzi wilasnie

swego mistrzowskiego opanowania skrétowej formy. Rysunek wykonany

na wyraznie zniszczonym czerpanym papierze, przyklejony nieco niedbale

do kartonowego podkladu, pokazuje w swoich perfekcyjnie prowadzonych

kaligrafiach symbolike form elementarnych — wykreslanych tuszem i zde-

rzonych z amorficznie purpurowymi krwistymi plamami, niejako kojarza-
cymi sie z odbiciem calunéw martyrium Wielkiego Piatku.

Kompozycja tego dziela oraz jego wieloznaczny tytul nadany przez artyste
mozemy interpretowaé w znaczeniu wielkanocnego misterium, jak i w sen-
sie przeczucia zblizajacego si¢ korica, ale takze wiary w obiecane spelnienie
iodrodzenie.

Tak wigc swoiste zawieszenie paradygmatu dziela artystycznego, trak-
towanie go nie jako przedmiotu wykonanego z warsztatowa doskonaloscia,
ale jako efektu procesu stawania si¢, procesu, w trakcie ktérego dochodzi do
odstony innych $wiatéw, pokazania tego, co niewidzialne... to jest, sadze,
klucz do zrozumienia calej postawy tworczej Paula Klee.

Z kolei wystawa w muzeum Folkwang w Essen jest proba pokazania wy-
boru prac (dokladnie 80 obrazéw), rozproszonych po czesei w prywatnych
zbiorach, ktére zajmuja si¢ tematem przewijajacym sie przez calg twoérczosé
artysty, a bedacym reakcja na zagrozenie, badz to jako antycypacja wlasnego
losu, badZ w przeczuciu zblizajacej si¢ katastrofy humanizmu i w efekcie woj-
ny swiatowej.

»Anioly” — taki jest tytul wystawy z Essen, co odpowiada dokladnie te-
matyce zgromadzonych tu wizualizacji uskrzydlonych istot — postaricow
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pomiedzy $wiatem ludzkim a sfera
boska. Takie wizualizacje anio-
16w w pewnym sensie odpowiada-
ja naszej ciggle aktualnej potrzebie
spirytualnosci i sa niezmiennie
obecne w sensie intelektualnej
inspiracji dla artystéw, teologéw,
filozoféw, pisarzy czy psycholo-
géw. Temat ten moze by¢ bowiem
traktowany jako odzwierciedlenie
sceptycznosci artysty wobec reli-
gii i wiary; co zresztg jest rowniez
idzisiaj aktualne.

Maestria tych prac polega na
ich swiadomej prostocie i ich
bezposredniosci. Swobodnie pro-
wadzona linia, kreska i plama
frotagowej przebitki, dukt pedzla
sprawiajacy wrazenie abstrakecyjnej
niepowtarzalnosci — to niektdre
z ich wartosci. Jednak nieoczeki-
wanie dla penetrujacego obrazy
spojrzenia, naszego oka, niejako
scanujacego powierzchnie prac,
pojawia si¢ w nich podobieristwo
do gdzies$ juz kiedys widzianego
grymasu, otwartego przerazone-
go wzroku, charakterystyczne-
go gestu czy wielce obiecujacego
usmiechu.

Tytuly prac poteguja asocja-
cje u widza, a w swojej multiwi-
zualizacji skojarzenn odpowiadaja
stanowi naszego uspokojonego
ducha, ktéry traktuje te obrazy jak
talizmany — jako ochronne tar-
cze, odpychajace demony przeszle
i przyszte, bo odkryte i skompro-
mitowane w swojej bezsilnosci.
Znaczaco wybierane tytuly moga
by¢ interpretowane jako epic-
kie wprowadzenie do $wiata wy-
obrazni artysty i dlatego reinter-
pretacje niektérych prac artysty
moga stawad sie pretekstami do
malych esejow — jak to w tym aka-
picie prébowano przekazadé.

Jednym z najbardziej znanych
obrazéw z tego cyklu przedsta-
wiajacego anioly, jest akwarelo-
wany rysunek na olejnej przebitce,
tak charakterystyczny dla jego eks-
perymentalnej techniki — wezesne
dzieto Paula Klee z roku 1920 pt.
Angelus novus.

Walter Benjamin zaprzyjaz-
niony z artysta niemiecki filozof
zafascynowany jego sztuka nabyt
te prace w 1921 roku. W swoim
tekscie O pojeciu historii opubli-
kowanym w roku 1940 — bardzo
trafnie opisat sfere emanacji wyzej
wymienionego obrazu Paula Klee.

To wyjatkowe dzielo stato si¢ dla
Benjamina w przeciagu czasu za-
czynem projekcji i wielowatko-
wych refleksji. Obraz 6w, Angelus
novus towarzyszyl w jego drodze
zyciowej, z nim zreszta nigdy si¢
nie rozstawal, nawet po 1933 roku,
uciekajac  przed hitlerowski-
mi represjami i péZniej — tulajac
sie w poszukiwaniu politycznego
azylu. Traktowat go jako talizman,
ochronng tarcze, rodzaj $wieckiej
wikony podréznej” — znanego
z prawostawnej tradycji fenomenu.

Zgola inne wrazenie spel-
nia wystawa zbioru dziet Paula
Klee, ktére znajduja si¢ w kolekcji
sztuki Nadrenii Westfalii w Diis-
seldorfie — w kolekeji nazywane
,K20/K21”.

Interesujace jest przy tym,
ze wihasnie ta kolekcja prac, zaku-
piona w 1961 roku, stala sie pretek-
stem do powstania, przed prawie
30 laty, nowego Muzeum Sztuki
,K20” i jego, rozwijajacego sie,
zbioru sztuki najnowszej — ,,K21”.

Wystawa pokazuje, wraz z bez-
kompromisowa dokumentacja,
wszystkie 101 prac artysty znaj-
dujacych si¢ w zbiorach tego
muzeum. Dziela,ktérych obec-
nos¢ w tym muzeum nie musi juz
stuzy¢ jako alibi, zados¢uczynie-
niu za poniesione upokorzenia
artysty w czasach faszystowskiej
czystki, czasach o ktérych nie wol-
no jednak nam zapomniec.

Pokaz ten podporzadkowany
zostal chronologii powstawania
poszczegdlnych dziel, przypomina
tez ,,legendy” zwiazane z historia
ich eksponowania. Podpisy, notat-
ki i naklejki inwentarzowe zmie-
niajacych sie wlascicieli, adresy
i daty kolejnych miejsc ekspozy-
cji, sa do odczytania na wersetach
tych prac. Réwnoczesna prezenta-
cja w przezroczystych kasetonach
strony frontalnej i tylnej obrazéw
dala okazje do przesledzenia nie-
jako procesu ich powstawania;
ujawniaja sie tu $lady eksperymen-
téw warsztatowych i formalnych,
ale takze stuzace potwierdzeniu
autentycznosci tych dziet. Efekty
tych dokumentacyjnych zabiegéw
sa sukcesywnie przenoszone na
internetowy portal muzeum — co
bedzie poczatkiem wirtualnego
muzeum, z jego calym zapleczem
systematycznie ujetej dokumen-
tacji. ®
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PAULINA GRUBIAK

Chagall jakiego nie znamy

Odkrywajac Chagalla na nowo. Chagall i teatr.

ydawaloby sie, ze Marc Cha-
gall, artysta znany wszem
iwobec, nie zaskoczy nas juz

niczym. Jednak na ostatniej wystawie
w Musée de la Piscine w Roubaix,
moglismy zapoznad si¢ z jego mniej
znanymi dzietami. ,,Marc Chagall.
I’Epaisseur des réves” skupia sie na
kwestii objetosci i formy w pracach
tego artysty. Wsréd ponad 200 dziel,
znalazly sie i te mniej znane publicz-
nosci — projekty strojow teatralnych
i rzezby artysty, bowiem Chagall
byl zwigzany z Teatrem Zydowskim
w Moskwie, dla ktérego projektowat
kostiumy i dekoracje. W twérczoscei
Chagalla poza barwnymi obrazami,
folklorystycznymi kostiumami i neo-
-prymitywistycznymi rzezbami,
obecne s3 takze czarno-biale rysunki
(z zastosowaniem metody lawowania)
oraz kolaze laczace ze soba papier
i kawalki tkanin. Bogactwo supor-
téw oraz tematyki i kolorystyki prac
czyni z Chagalla artyste fascynujacego
i inspirujacego. Wystawa w Roubaix
jest tym samym $wietna okazja do
przypomnienia sobie o tym intrygu-
jacym malarzu.

Niewatpliwie najciekawszym ele-
mentem wystawy sa kostiumy i ma-
kiety, jakie Chagall projektowat na
potrzeby Teatru Zydowskiego w Mo-
skwie na poczatku lat dwudziestych.
Tym samym kwestia przestrzeni oraz
objetosci, wielkosci i formy nabierze
innego wymiaru w dzielach artysty.
Wsréd prac Chagalla na wystawie
moglismy podziwia¢ jego szkice
strojow oraz dekoracji do spektakli.
Jego gléwna inspiracja w pracy nad
scenografia sa rosyjski i zydowski
folklor oraz chasydystyczne obrze-
dy wywodzace si¢ z tradycji juda-
izmu. Od najmiodszych lat Chagall
uczestniczyl w judaistycznych ce-
remoniach w synagodze, gdzie mégt
obcowad z kultura i rytuatami zy-
dowskimi. Ubiory rabinéw oraz wy-
sokich cztonkéw zgromadzen ode-
graly wazng role w uksztaltowaniu
sie zainteresowarn Chagalla tkaninami

CHAGALL JAKIEGO NIE ZNAMY

oraz ich zréznicowana tekstura.
Wage, jaka artysta przywiazywat do
oddania ze szczegétami réznorodno-
$ci materialéw w swoich obrazach,
mozemy zaobserwowac w wielu jego
pracach (m.in. Lisa w oknie). Nie
pozostanie to bez echa w jego poz-
niejszej pracy dla teatru. Wspdtpra-
ca artysty z moskiewskim Teatrem
Zydowskim, pozwolila mu przy-
blizy¢ sie nieco do swoich korzeni
oraz w pewnym sensie polaczy¢ ce-
remonie chasydystyczng z teatrem,
ktéry nalezy do swiata §wieckiego.
Tym samym poprzez taniec, sceno-
grafie oraz dekoracje z przekazem
mesjanistycznym widz maéglt wziac
udziat w swego rodzaju boskiej ma-
nifestacji. Sam autor czesto podkre-
$lat mistyczny wymiar teatru, okre-
$lajac klaunéw, akrobatéw i aktoréw
jako osoby wysoce tragiczne i nie-
zwykle ludzkie, przypominajace
postacie z obrazow o tematyce re-
ligijnej. Nawet material sam w sobie
dla Chagalla miat wymiar boski, bo-
wiem jest naturalny, a wszystko, co
naturalne, jest boskie. Aby uzyskac
efekt spdéjnosci pomiedzy tym, co
$wieckie, a tym, co boskie, oraz aby
oddac z jak najwigksza doktadnoscia
charakter postaci, jej ruch i odgry-
wang przezen role, Chagall starat
sie stworzy¢ ,,inng rzeczywistos¢”,
ktéra odpowiadalaby odgrywanej
scenie. Takie tez sa jego dekoracje
i kostiumy — odrealnione, z innego
$wiata. Chagall tworzyl projekty,
natomiast jego zona Bella dobierata
do nich tkaniny, co stanowito jeden
z wazniejszych elementéw strojow,
bowiem dla artysty suknie, jakie
tworzyl, byly takze rodzajem cele-
bracji kobiecego pigkna. Kostiumy
malowane farbami niczym obrazy
ukazywaly widzom charakter posta-
ci oraz ich dynamike, jednak dopie-
ro polaczone z choreografia, muzyka
ibarwnymi makietami (czesto malo-
wanymi przy wspoélpracy z kolabo-
rujacymi z nim artystami) tworzyly
spdjna catosé.

Marc Chagall
1. Makieta kostiumu; Zielony potwdr, Ognisty Ptak, 1945
2. Aleko, scena IV, kostium nietoperza, 1942




Mozliwo$¢ przyjrzenia si¢ owocom pracy Chagalla
dla teatru jest niewatpliwa okazja do glebszego zrozu-
mienia jego sposobu pojmowania sztuki oraz tego w jaki
sposéb taczyl ze sobag jej rézne dziedziny. Nie sposéb
nie zauwazy¢ na podstawie bogactwa prac artysty,
ze W jego pojeciu sztuka jest tworem transcendentnym,
przejawiajacym sie pod réznymi postaciami: barwne
stroje i sztuka teatralna spotykaja sie tutaj z malar-
stwem, ktére z kolei idealnie wspoélgra z muzyka i tari-
cem. Kazdy z tych gatunkéw artystycznych przeplata
sie ze soba, tworzac spoista, barwna cato$c teatru abso-
lutnego, ktory dla Chagalla byt niezbednym warunkiem
do utworzenia spdjnej sztuki. Pracujac nad dekoracja
i kostiumami do baletu Aleko w Meksyku w 1942 roku
(artysta przebywal wéwezas w Stanach Zjednoczonych,
uciekajac z antysemickiego Vichy), Chagall mégl na
nowo zanurzy¢ sie w swiecie teatru oraz tak bliskie-
go mu rosyjskiego folkloru. Przy pracy nad baletem
artysta stuchal utworéw Czajkowskiego oraz recyto-
wanego przez Belle poematu Puszkina, pt. Cyganie,
ktory jest bezposrednim tematem spektaklu. Kreacje
dla baletu Aleko byly wyjatkowo wazne dla Chagal-
la ze wzgledu na estetyke utrzymana w niezwyklym
klimacie rosyjskiego folkloru oraz podejmujaca bliska
mu tematyke wygnania i wedréwki. Choreograf bale-
tu — Leonid Massine mial podobna do Chagalla wizje
sztuki i przenikania si¢ poszczegélnych jej dziedzin, co
ulatwilo ich wspélprace i zaowocowalo nawet pewnymi
ingerencjami Chagalla w choreografie. Kolejnym bar-
dzo znanym baletem, nad ktérego scenografia i ko-
stiumami pracowal Chagall, byt Ognisty Ptak (1945)
z muzyka Igora Strawiriskiego i choreografia Adolpha
Bolma. Na wystawie mogliSmy zapozna¢ si¢ ze szki-
cami i makietami przygotowawczymi do spektaklu.
Pomimo fantastycznej tematyki baletu, Chagallowi
udalo sie stworzy¢ ponad 80 kostiumoéw, co swiadezy
0 jego ogromnej wyobrazni. Dekoracje i stroje tym ra-
zem utrzymane byly w bajecznej kolorystyce, ktéra
swoja wyrazistoscia absorbuje widza i staje si¢ jednym
z elementéw spektaklu, tak samo waznym jak aktorzy
lub muzyka.

Dzisiaj nie mamy juz mozliwosci podziwiania ko-
stiuméw i scenografii Chagalla tam, gdzie ich miejsce
— czyli na scenie. Mozemy jedynie ogladac je w cichej
sali muzealnej z surowy-
mi bialymi $cianami, oto-
czone innymi dzielami
artysty. Jednak nie spo-
s6éb nie oprze¢ si¢ wra-
Zeniu, ze w tym otocze-
niu, miejscu i kontekscie
sa one jakby ,,martwe”,
bowiem stanowig praw-
dziwe dzielo sztuki je-
dynie na scenie, w po-
laczeniu z muzyka, de-
koracjami i gra aktoréw.
Chagallowi jak mato
komu udato si¢ osiagna¢
cel stworzenia ,teatru
absolutnego”, w ktérym
jak w ukladance z puzzli
— brak jednego elementu
odbiera sens calosci. ®

Marc Chagall

3. Aleko, scena Il kostium klauna, 1942
4. Aleko, kostium z jedwabiu dla damy, 1942
5. Scena |, wersja dla Alicji Markovej,

kostium Zemphiry, 1943

6. Aleko, 1942

7. Makieta kostiumdw; wojownik
z gtowg osta, kozak i jego koscidt,
kozak w zielonym plaszczu z domem,

Ognisty Ptak, 1945
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Anonim z Paryza

0 wystawie Artura Majki w Galerii Roi Doré

Paryzu pozegnanie Starego i powitanie Nowego Roku
Wmia}o miejsce bardzo wyraznie w Galerii Roi Doré.

Wystawa Artura Majki ,,Homo anonymus”, ktérej
wernisaz przypadl w dzien sw. Mikolaja 2012 1., a zamkniecie
nastapito 12 stycznia, pokazala twarz wspélezesnego czlowieka
iprzy tym obdarta ja z imienia.

W pierwszej sali galerii znajdowaly sie gléwnie rysunki
czarno-biale, ktére mogly by¢ autografami, jakie zbiera si¢
na cennych plytach i ksigzkach lub sladem po rozpisywaniu
piora, kiedy w lekkich ruchach tworza si¢ twarze. W jezyku
polskim stowo ,,tworzenie” w konsekwencji jest zwigzane
7z ,twarza” (w brzmieniu tez). Zawsze twarz jest potrzebna
artyscie i tym postaciom, ktére on tworzy? A jesli potrzebna,
to jaka: nazwana czy bezimienna?

Ksztaltowanie si¢ pisma na przestrzeni dziejow szto dwie-
ma drogami: albo tworzylo logogramy, ktére okreslaly stowa
lub zdarzenia, albo opierato si¢ na fonogramach, gdzie znak
odpowiadal danej glosce. W podobny sposéb mozna patrzeé
na twarz ludzka, ktdéra czasami ukazuje radosé lub smu-
tek w pelnym stowie, a chwilami jest osamotniona i wyraza
jedynie inicjat lacinski lub jedna litere, niekiedy niema.

Zycie czlowieka sklada sie z kilku kresek. Linia tempera-
tury, bicia serca, §rednia wzrostu, jakie$ pasy bezpieczern-
stwa, kody kreskowe i genetyczne, i niewiele poza tym.

Artur Majka urodzit si¢ w 1967 roku w Tarnowie. W tym
miescie ukoniczyl szkole plastyczna, w Krakowie zas Wydziat
Architektury, a w Paryzu zostal absolwentem Akademii Sztuk
Pigknych. Obecnie malarz mieszka i pracuje w Paryzu. Stosu-
je techniki numeryczne oraz tradycyjne: akryl, tusz. Rzadko
siebie przedstawia, latwiej opowiada obrazem.

W drugiej sali Galerii Roi Doré wisialy obrazy w duzych
formatach. W tych pracach wazne byly kolory, ktére po-
staciom tworzyly przestrzen. Zielona natura w parku ani
zgietk miasta nie jest twarza czlowieka, ale ludzkie oblicze
(zblakane, usmiechniete, zmeczone) nadaje ceche miastu
i wazniejsze jest od architektury i uroczych kamienic. Wy-
dawaloby sie, ze lagodne i jasne kolory oslaniaja czlowieka
(z0tty, pomarariczowy, r6zowy) i stanowia obszar, w ktérym
chroni si¢ on przed brutalna rzeczywistoscia, ale nie, twarze
zmienialy sie wraz z otoczeniem i byly podobne (w kazdym
obrazie) do tych, o ktérych Zbigniew Herbert pisal, ze ,,szli
przez pustynie i gineli w piasku”. Przepadali wraz z imionami
zbladzeni w miejskiej pustyni, osamotnieni, a takze rozbici
o dom pastelowy, mur, o szybe sklepowej witryny.

W dwdch salach galerii byly dwa rézne charaktery twor-
czosci. I zapewne przypominaly, ze byty sa dualistyczne,
jak dzieri i noc, praca i sen, imie i nazwisko, dzielo i §wiat,
a przede wszystkim kobieta i mezczyzna. W wielkim skré-
cie mozna powiedzie¢: mezczyzna to ten, co niszezy i plodzi
(tudziez odwrotnie), kobieta zas zbiera, opiekuje sie, gro-
madzi. Z tego prastarego uproszczenia wynikatoby, ze §wiat
kobiety ma wiecej fadu i odpowiedzi. Mezczyzna za$ w swoim
zagubieniu czesciej skazany jest na poszukiwania, zaréwno
idiotyczne, jak i twércze. Tak prébuje sobie wyttumaczy¢,
dlaczego mniej kobiet poswigca sie sztuce i dlaczego twarze
zwystawy ,,Homo anonymus” naleza gléwnie do mezczyzn.

ANONIM Z PARYZA




Artur Majka

1. Homo anonymus, digital 2, 70 x 100 cm
2. Homo anonymus, tusz 1, 70 X 100 cm
3. Homo anonymus, tusz 2, 70 x 100 cm
4. Homo anonymus, digital 3, 70 x 100 cm
5. Homo anonymus, digital 1, 70 x 100 cm

Galeria Jozefa Rudka, ktéra miesci
sie w pigknej dzielnicy Le Marais, w poblizu
Muzeum Picassa (od dwéch lat w remon-
cie) i obok ulicy Turenne, o ktérej Czeslaw
Mitosz pisal, ze przypomina mu ulice zy-
dowskich kraweéw w Wilnie, juz od po-
czatku swojej dziatalnosci, czyli od marca
2010 roku, zajmuje si¢ nie tylko wysta-
wami prac artystéw plastykéw, rzezbia-
rzy, ale réwniez otwarta jest na spotkania
teatralne, muzyczne i tworzy spotkania
z naukowcami (np. z prof. Tadeuszem
Maliriskim, kandydatem do Nagrody No-
bla w dziedzinie biologii), a takze organizu-
je festiwale poetyckie i promocje ksiazek.
Szeroki wachlarz zadan, jakie stawia przed
soba Galeria Roi Doré, daje mi przyczy-
ne do swobodnej konfrontacji wystawy
z praca literacks. Ponadto fakt, ze Artur
Majka wielokrotnie ilustrowat ksiazki po-
etyckie i filozoficzne, $mielej pozwala mi
zestawic artystyczng nature malarza z tru-
dem pisarskim.

Gdybym w uproszczony sposéb poréw-
nal prace literata do aktywnosci pajaka,
majac na uwadze zasieg zdobytych przez

boskosci, a takze czasami
zakres uprawnienn do ka-
rania i nagradzania. Natura
ludzka byla jeszcze nie-
opierzona i nie odczuwata
leku przed boskim posa-
giem czlowieka, natomiast
bala si¢ glowy ptaka lub
Iwa, co stala na ludzkim
karku drapieznie, dziko
i nieanonimowo.

Po raz pierwszy spot-
kalem si¢ z malarstwem
Artura Majki w galerii przy
ulicy Renard (w IV dziel-
nicy Paryza, obok Cen-
trum Pompidou), gdzie na
obrazach wystawil domy.
Mégt w tych domach
mieszkac¢ kazdy, niemniej

byly one indywidualne.
Domy widziane z lotu ptaka
sa anonimowe. Bombowiec
moze zrzucic na obiekt ta-
dunek wybuchowy i pilot
nie poczuje cierpienia ani
$mierci czlowieka. Miasta
zywe natomiast nie maja
doméw anonimowych. Lu-
dzie si¢ wprowadzaja i wy-
prowadzaja, a kamienice,
ozdobne werandy, altany
zyja nadal.

niego doswiadczen, przestrzen, w ktorej
sprawnie i czule potrafi sie poruszac¢ oraz
zdobyte pomysly i inspiracje, ktére szybko umie oplesé i za-
trzymac na dhuzej, to twérczosé¢ malarza mégtbym poréw-
nac z dzialaniem pszczoly, ktéra nie Ignie do barwy (widzi
ja inaczej niz czlowiek) ani tez kolor nie jest dla niej zrodlem
stodyczy. Istota koloru w obrazach Artura Majki nie tkwi-
fa w przedstawionych osobach, ale barwa zostala zebrana
z emocji tworey i gromadzila si¢ w jego umysle. Zapewne
latwiej podrézowac po obrazach tym, ktérzy obrali podobny
kierunek: z koloru do podmiotu i cztowieka, a nie odwrotnie.

Czlowiek najczesciej ma przed oczyma wiasne kolory
i mysli, jakis ksztalt lub zagadnienie i nic innego go nie in-
teresuje. Dlatego wszyscy sa anonimowi w bibliotece. Po-
dobnie w Luwrze, metrze, w ogromnych skupiskach. Ano-
nimowos¢ ta ma cechy niebytu. Niby inni sa, ale ich nie ma.
Gdyby byli, to nikt w wagonach miejskiej komunikacji nie
malowalby ust pomadka, nie obcinatby sekatorkiem paznok-
ci, nie dlubatby w nosie i nie robilby tych wszystkich rzeczy,
ktérych wstydzi si¢ w obecnosci drugiego.

Jezeli ktos jezdzi metrem paryskim i czesto przesiada sie
na stacji Nation z jedynki na dwdjke, to moze zauwazy¢, ze
najkrétsza droga nie wiedzie tam, gdzie prowadza napisy
i strzatki. Jednak nietatwo napotkaé osobe, ktéra by nie szla
po tuku i nie wierzyta informacj.

Anonimowos¢ jest nie tylko mozliwoscig ukrycia sig,
a takze bezimienng akceptacja rzeczywistosci, leniwym
pojscie za stadem i sposobem prowadzenia stada. Jednost-
kami, ktére maja imiona, rzadzic si¢ nie da. Jednostki chodza
imysla.

Juz starozytni postugiwali si¢ wyrazistymi znakami. Bo-
gowie mieli atrybuty zwierzece, ktére okreslaly charakter

»

W jezyku polskim
stowo ,,tworzenie”
w konsekwencji jest
zwigzane z ,twarza”
(w brzmieniu tez).

Ostatnia wystawa Artu-
ra Majki w paryskiej Galerii
Roi Doré, ktdra byla zwigzana ze $wiatowym mie-
siacem fotografii, przedstawiata cykl uchwyconych
kamieni. Zdjecia tworzyly ludzkie twarze na ska-
fach, ktére mogly by¢ takze materialem na budowe
katedry lub domu. ,,Homo anonymus” artysty jest
konsekwencja w pokazywaniu zywego cztowie-
ka, jego domu, kamiennego spojrzenia i przy tym
spojnie wraz z innymi wystawami nie ujawniania
imienia. Ten jeden czlowiek jest na tyle wazny, ze
chee zachowac swoja prywatno$c. Nagle zdaje so-
bie sprawe, ze jest w grupie i chce si¢ wyréznié.
Z tego powodu pozuje ktos przed muzealnym po-
sagiem z podniesionym czotem i kaze sobie robi¢
zdjecie. Jakby chcial powiedzied: ja jestem najwaz-
niejszy, moja wycieczka, a nie Nike z Samotraki.
Nike przegrywa.

I wtedy wszystkie posagi bogéw i kréléw staja
sie anonimowe, a niektdre, poprzez kamienne po-
faczenie czlowieka ze zwierzeciem, takze biedne.
Centaur nie byl szczesliwy. Delikatny umyst o sile
konia. Jak mégl 6w kochad si¢, majac takg natura?
Dla kobiety za silny, a dla klaczy zbyt ludzki.

Czlowiek na obrazie Artura Majki nie ma
imienia, ale jest osoba konkretna, indywidualna
irozumna, niekiedy z nerwem krzyku lub oporu.
Myslenie zwykle jest sporym trudem, podobnie
jak istnienie. Zeby mysle¢, trzeba istnied. A to dogé
ekskluzywny wysilek w obecnych latach, na prze-
omie epoki, w czasie, ktéremu artysta nadaje ano-
nimowe oblicze. ®

FORMAT 65/2013
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William Kentrige — na wilasny obraz i podobienstwo

Afrykaner William Kentrige jest najbardziej znanym artysta z Republiki Poludniowej Afryki, ktory zawojowat swiat rysunkiem.

ego tworczosé ,,odkrylem” na retrospektywnej
J wystawie w nowojorskim Museum of Modern

Art w marcu 2010 1., gdzie artysta wystawiat
swoje prace w doborowym towarzystwie Mariny
Abramovic i Tima Burtona. Dlugoletnia dzialalnos¢
artystyczna Kentrige’a zdominowana jest poprzez
ekspresyjne szkice weglem, czasami ,,okraszone”
pastelowym akcentem. W jego dorobku sa glow-
nie rysunki (w tym charakterystyczne szkice na
Kkartach gazet i ksiazek), ale tez filmy animowane,
grafiki, kolaze, rzezby i sztuka performance.
Rysownik wykreowal ulubionego bohatera swoich
przedstawien, ktérego stworzyl na wiasny obraz
i podobieristwo.

William Kentrige uro-
dzit sie w1955 . wJohan-
nesburgu i z tym miastem
zwiazat cale swoje zycie.
Jego rodzice byli wybit-
nymi prawnikami, ktérzy
pomagali czarnoskérym
obywatelom RPA w wal-
ce przeciw apartheido-
wi. Kentrige junior byt
zatem od dziecka wraz-
liwy na panujaca w jego
kraju niesprawiedliwo$¢
spoteczna, ktéra po la-
tach objawi si¢ w jego

WILLIAM KENTRIGE — NA W£ASNY OBRAZ | PODOBIENSTWO

sztuce. Artysta ksztalcit sie w Szkole Kréla Edwar-
da VII w Houghton, Johannesburg, a takze studio-
wal polityke na Uniwersytecie Witwatersrand w Jo-
hannesburgu oraz sztuke na miejscowej Akademii
Sztuk Pigknych. Nastepnie studiowal pantomime
iaktorstwo w L'Ecole Internationale de Théatre Ja-
cques Lecoq w Paryzu, gdyz marzyt, by zostac akto-
rem. Jak sam po latach wspomina — nie mial jednak
talentu do aktorstwa, wigc wybrat co$ posredniego.
Od roku 1980 zaczal przez jakis czas pracowac przy
filmach telewizyjnych i serialach jako scenograf.
Dzi§ artysta projektuje scenografie
m.in. do spektakli dla nowojorskiej
Metropolian Opera. Aktorstwo nadal
jednak pociagalo Kentrige’a, wigc ar-
tysta zaczal rejestrowac kamerg wy-
myslane przez siebie etiudy-perfor-
mance, do ktérych tworzyl dekoracje
igral w nich rézne role.
Poludniowoafrykariski ~ artysta
znany jest tez w $wiecie ze swoich
filméw animowanych, tworzonych
na podstawie rysunkéow weglem, ja-
kie powstawaly w latach 1989-2003.
Kentrige stworzyt 9 filméw krétkome-
trazowych, ktére utozyt w serie pt. ,,9
Drawings for Projection”. Dorobek fil-

mowy Kentrige’a znakomicie nada-
watby sie do pokazania na wroclaw-
skim Miedzynarodowym Festiwalu
Filmowym Nowe Horyzonty, po-
niewaz artysta-filmowiec tworzy
filmy eksperymentalne. William
Kentrige wymyslit wlasna tech-
nologie animacji, ktéra w skrécie
polega na tym, ze w odréznieniu
od klasycznych filméw rysunko-
wych — kreslonych klatka po klat-
ce — u niego kolejno nastepujace po

William Kentrige

1. Pensjone, 1999, rys. weglem na kartce z ksigzki
2. Stereoskope, 1998-99, rysunek weglem

i pastelem (materiaty prasowe MoMA)

3. Felix and Exsile, 1994, rys weglem i pastelem
4. Kadr z ilmu

sobie fazy ruchu powstaja zawsze na tym samym
arkuszu papieru i za kazdym razem sa rejestro-
wane za pomocg kamery w odpowiednim rezimie
czasowym. Ten prosty zdawaloby sie efekt nadaje

jego czarno-biatym filmom specyficznego klima-

tu, w ktérych poprzednio stawiane kreski dys-
kretnie snuja si¢ za grubymi krechami na przedzie.
Tematy, wokot ktérych koncentrujg sie te anima-
cje, sa odbiciem zycia prywatnego artysty, a takze
odzwierciedlaja problemy spoleczne i polityczne
czarnych i bialych mieszkaricéw Johannesburga.

Kreska kreslona reka Kentrige’a jest gruba,
szorstka i wyrazista, ale przyczyna jej thustosci nie-
koniecznie tkwi w uzytym narzedziu — czyli we-
glu. To raczej wypadkowa charakterystycznego
dla artysty stylu, albo, jak kto woli, maniery. Sam
autor tych miesistych i ekspresyjnych rysunkéw
thumaczy, ze jego szkice nie zaczynaja si¢ od piek-
nego znaku prowadzonego reka do mézgu, tylko
odwrotnie — to mézg musi prowadzié reke. Rysun-
ki musza znaczy¢ co$ wigcej, niz tylko tudzié¢ oko
estetyka i piecknem. Jego zdaniem, powinien to by¢
znak czegos$ konkretnego w §wiecie — to nie musi
by¢ doktadny rysunek, ale nie moze by¢ wylacznie
abstrakeyjny i wyrazac jedynie emocje.

Kentrige jest bystrym obserwatorem, jednak
jego rysunki sa pelne sprzecznosci i niedoméwien —
niedokoriczonych gestéw i dwuznacznie zakoriczo-
nych historii. Na pierwszy rzut oka widz obserwuje
ponury obraz zarejestrowanej sytuacji i wyczuwa
ciezka i duszng atmosfere — jednak pod plaszczem
trzymanego na wodzy optymizmu mozna wyczu¢
inteligencje i wrazliwos¢ artysty. =
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RYSZARD RATAJCZAK

Fantasmagorie rysunkowe
Ewy Granowskiej

Co jest wyzsze — sztuka czy filozofia? — nikt tego nie rozstrzy-
gnie: i bez jednego, i bez drugiego zycie bytoby $winstwem nie
do zniesienia, ale bez drugiego, zdaje sie, Ze wiekszym.

S.I. Witkiewicz, O znaczeniu intelektualizmu...

porcelanowych — mial miejsce jeszcze pod koniec lat siedemdziesiatych. Bylem wéwczas w pracowni artystki
przy okazji zwrotu form ceramicznych powstalych podczas pleneru ceramiki unikatowej w Watbrzychu. Uczynita
mi wyjatkowa grzecznosé pokazujac dyskrecjonalnie nieco ponad 20 barwnych, budowanych konturem i plama rysunkow
kolorowanych thusta pastela i tuszem. Sprawiala wéwczas wrazenie nieco skonfundowanej, jakby udostepniala moim
oczom intymna i ukryta czesé wlasnej, artystycznej natury. Zajmowata si¢ wtedy profesjonalnie twérczoscia ceramiczna,
i — jak podkresla to z moca — poznawaniem nowych technik warsztatowych tworzywa ceramicznego. Z niejakim
zaskoczeniem, ale i zainteresowaniem obejrzalem woéwczas te rysunki i uznalem, ze obok malarstwa, ceramiki, rysunek Ewa Granowska
w dorobku artystki jest samodzielna dyscyplina jej tworczosci. Ujely mnie aura poetyckosci, dostrzezeniem groteskowego 1-3. Rysunek
charakteru $wiata, ironia, wreszcie pewna dezynwoltura przedstawianych sytuacji miedzyludzkich. Widoczna takze byla
duza sprawnos¢ manualna w przedstawianiu detali rysunku.Rzecza naturalng wobec tego wydato mi
sie zasugerowanie, izby przy okazji wystawy jubileuszowej w walbrzyskim Muzeum, oprécz cera-
miki uwzgledniono takze rysunki i to te na papierze jak i ptytkach ceramicznych. & Podczas wizyty
tegorocznej w pracowni artystki, zawieszonej miedzy niebem a ziemia, bowiem mieszczacej si¢ na
12 pietrze wiezowca, spotkala mnie kolejna niespodzianka — poza rzecz jasna goscinnym przyjeciem
— przyjemnosé ogladniecia rysunkéw na plytkach ceramicznych, mniej wiecej wielkosci 35:25 cm.
Rytowanie odbywa si¢ na mokrym jeszcze podlozu porcelanowym lub kamionkowym, ktére nastepnie
barwione jest uprzednio sproszkowanymi tlenkami metali, wreszcie wypalane w temperaturze okoto
1400 stopni. Dodatkowym zabiegiem juz czysto warsztatowym jest efekt tzw. 1§ nie 1 : zlotych,
niebieskich lub brazowych, dodajacych do calosci nieco ezoterycznego charakteru. & Na czarnym
lub bialym tle ukazane sa stylizowane postacie o nieco uproszczonym rysunku, w bajkowym lub
onirycznym, otwartym pejzazu. Unosza si¢ w powietrzu jakby nie obowiazywaly ich zasady gra-
witacji, centralnie usytuowane glowy ze skrzydlami, twarze. W ogéle skrzydet w tych pracach jest
wiele... Wlasciwie mozna by postawic teze, iz, w przeciwienistwie do rysunkéw na papierze — bardziej
statycznych i ,,umiejscowionych”, $wiat rytowany na plytkach jest bardziej otwarty i niedopowie-
dziany, uskrzydlony i fantasmagoryjny. No i wielo$¢ tych skrzydet... W stowniku Herdera, skrzydla
sa ,,symbolem wszechobecnosci i wszechwiedzy wyzszych swiatéw duchowych”. Nadto symbolizuja
wznoszenie sig, transcendowanie i wolnosé. Zwazywszy na wzmiankowane juz wezesniej 12 pigtro
»zawieszonej” miedzy niebem a ziemig pracowni, owo uskrzydlenie jest jak najbardziej uprawo-
mocnione. Ta literacko$c¢

M 6j pierwszy kontakt z rysunkami Ewy Granowskiej na papierze — w odréznieniu od rysunkéw na plytkach

rysunkéw by¢ moze w
jakiej$ mierze wynika
takze z cyklu prac cera-
micznych, prezentuja-
cych ,,Ksiazki” i, Listy”.
Ewa Granowska lubi
by¢ narratorka. Opo-
wiada i prezentuje swoéj
duchowy, wewnetrzny
$wiat. Ujawnia — jakby
powiedzial cytowany
Witkacy ,,...transcen-
dentng jednos¢ bytu”.
Dodam od siebie: ducho-
wego. No i te skrzydla!!! s
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ALEKSANDRA KRZYWICKA

XII Konkurs Graficzny

im. Jozefa Gielniaka
w Muzeum Karkonoskim
w Jeleniej Gorze

Pragnelismy, by Konkurs im. J6zefa Gielniaka stal sie manifestacja
wrazliwosci, wyobrazni i maestrii, by stal sie holdem ztozonym Artyscie.

-Siuta napisala te stowa we wstepie do katalogu
pierwszej wystawy pokonkursowej, mamy nadzieje, ze
jego XII edycja spelnia te role. Obok stworzenia przestrzeni
dla konfrontacji i prezentacji osiagnie¢ wspélezesnych grafi-
kéw, najwazniejsza jego ideg jest bowiem upowszechnianie
dorobku J6zefa Gielniaka. Docierajace do nas glosy artystéw
$wiadcza o pelnej aktualnoscei i stusznosci tego zalozenia.
Warto po$wiecic kilka sléw artyscie — patronowi tego
przedsiewziecia. Jozef Gielniak (1932 — 1972) przyszed}
na $wiat we Francji. W wieku osiemnastu lat przyjechat
do Polski. Uzdolniony plastycznie zamierzal podjac stu-
dia artystyczne. Jednak problemy zdrowotne — gruZzlica,
przesadzily o tym, ze od roku 1953 az do $mierci, zycie
Gielniaka zwiazane bylo z sanatorium Bukowiec w Kowa-
rach. W roku 1956 doszlo do spotkania z prof. Stanistawem
Dawskim, 6wczesnym rektorem wroclawskiej Paristwo-
wej Wyzszej Szkoly Sztuk Plastycznych, ktéry skiero-
wal uwage Gielniaka na technike linorytu. Artystycznie
dojrzale realizacje nie kazaly na siebie dlugo czekac. Pod
koniec tego samego roku Gielniak zadebiutowat na Okre-
gowej Wystawie Grafiki ZPAP we Wroclawiu. Przez piet-
nascie lat tworczosci powstalo ponad pigcdziesiat grafik,
ktoére prezentuja konsekwentne poszukiwania formalne
i kunszt warsztatu. Wigkszos¢ grafik zawiera sie w cyklach:
Sanatoria (1958 — 1967), Improwizacje (1958 — 1959), Im-
prowizacje dla Grazynki (1965 — 1971). Eksponowane byly

P o wielu latach, kiedy w roku 1978 Irena Kaminska-

XII KONKURSGRAFICZNY IM. JOZEFA GIELNIAKA

na wystawach krajowych i zagranicznych, przysparzajac
autorowi wielu nagréd i wyréznien. Jeleniogorskie mu-
zeum juz od 1962 roku zaczelo gromadzic kolekcje grafik
Jozefa Gielniaka, w efekcie czego w zbiorach znalazt sie
komplet prac oraz liczne pamiatki zwigzane z artysta.

W maju 1976 narodzila si¢ idea zorganizowania kon-
kursu graficznego, ktéry przypominalby o twdrczosci
Gielniaka. Przedmiotem pierwszej edycji byly prace wy-
konane w technice linorytu, kolejng technika uwzglednio-
na w regulaminie byl drzeworyt, po czym kryterium tech-
niki rozciagnieto na druk wypukly. Pierwsze siedem edycji
konkursu mialo charakter ogélnopolski, w 1993 roku zostat
otwarty dla artystéw zagranicznych. O sporym zaintereso-
waniu, jakie wzbudzal, $wiadczy¢ moze to, ze w roku 2003
na XI edycje konkursu nadestano 485 prac 264 artystow.

XII edycja konkursu ogloszona po dluzszej prze-
rwie w roku 2012, zasadniczo kontynuowala najwaznie;j-
sze zalozenia regulaminowe poprzednich jego odston.
Jury, w ktérego sklad weszli prof. Janusz Akermann, Bar-
bara Chojnacka oraz prof. Jacek Szewczyk ocenie podda-
li 188 nadestanych prac 102 artystéw. Wszyscy zgodnie
podkreslali wysoki poziom. Przewazajaca ilos¢ artystow
pochodzi z Polski, reprezentowane sa réwniez Meksyk,
Kanada, RPA czy Tajwan. Zdecydowana wigkszo$¢ gra-
fik zostala wykonana w technice linorytu i drzeworytu.
Wsréd nagrodzonych znajduja si¢ dobrze znani twércy,
ale wyrdznienie gtéwna nagroda mlodej artystki — Anny



1. Anna Rybak, Labirynt mysli/, 2012, linoryt

2. Agata Gertchen, Czysta, 2011, linoryt

3. Zbigniew Purczynski, Znaki efemeryczne, 2011, linoryt
4. Magdalena Hanysz-Stefanska, JeZdziec bez gtowy,

2011, linoryt kolorowy

5. Tomasz Barczyk, Jak zabic psa sgsiadéw I, I, 2012, linoryt
6. Hyun-lJin Kim, £Existence #5407, 2012, linoryt

Rybak oznacza, ze konkurs jest tez szan-
sq dla grafikéw debiutujacych. Nagro-
dy Réwnorzedne otrzymali: Magdalena
Hanysz-Stefariska, Hyun-Jin Kim (Taj-
wan), Zbigniew Purczyriski. Wyroz-
nienia przyznano: Elzbiecie Baneckiej,
Tomaszowi Barczykowi, Agacie Gert-
chen, Dariuszowi Kacy, Marcie Lech,
Michalowi Rygielskiemu, Dariuszowi
Syrkowskiemu, Krzysztofowi Tomal-
skiemu, Wojciechowi Tylbor-Kubrakie-
wiczowi oraz Andrzejowi Zaleckiemu.
We wstepie do katalogu wysta-
wy pokonkursowej Barbara Choj-
nacka napisala: Z perspektywy czasu
mozna powiedziec, Ze jeleniogdrski
konkurs, wspdlistniejacy z Quadrien-
nale Linorytu i Drzeworytu Polskie-
go w Olsztynie, przyczynit si¢ do na-
silenia poszukiwan w zakresie technik
druku wypuklego, a magii materii lino-
rytniczej plyty ulegaly kolejne pokolenia
grafikéw. Dzisiaj konkurs jest konty-
nuacja $wietnej, dlugoletniej tradycji.
Stanowi to duze wyzwanie dla organi-
zatoréw, ale tez ulatwia dotarcie do kre-
géw, w ktérych kojarzony jest on z nie-
zwykle prestizowym wydarzeniem.

Organizacji kolejnej edycji kon-
kursu towarzyszyly pewne watpli-
wosci i obawy. Czy bedzie cieszyt sie
popularnoscia  wystarczajaca, aby
da¢ wglad w najnowsze tendencje pa-
nujace w druku wypuklym? Czy dzisiaj
impreza tego typu jest nadal potrzebna?
Okazalo sie, ze kontynuacja inicjatywy
o dos¢ dlugim rodowodzie spotkata sie
z ozywionym zainteresowaniem srodo-
wiska grafikéw. Jej zwiericzenie stano-
wi wystawa pokonkursowa. W salach
Muzeum Karkonoskiego do 3 czerwca
mozna zobaczy¢, jakie tematy i wy-
zwania warsztatowe podejmuja dzi$ ar-
tysci zmagajacy sie z graficzng matryca.
Za dobra monete bierzemy serdeczne
stowa Janusza Akermanna: Mam taka
nadzieje i gleboko w to wierze, ze spo-
tkamy si¢ w nastepnej edycji konkursu
im. J6zefa Gielniaka. Oby XIII konkurs,
ktory zamierzamy oglosi¢ w 2015 roku,
mogl odby¢ sie z pozytkiem dla twdr-
cow i wszystkich zainteresowanych
klasyczng grafika. =
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LENA WICHERKIEWICZ

Rysunek
natury

0 sztuce Mathilde Papapietro

rudno jest znalez¢ stowa, by ujac istote sztuki Mathilde
-|-Papapietro, by ujac ja i opisaé, da¢ wyraz poetyce,

harmonii, wyrafinowaniu charakteryzujacym jej prace
iartystyczng wrazliwosé. To wyjatkowy $wiat. Szczegdlnie
na gruncie polskiej sztuki, choé twdrczo$é Mathilde nalezy
w réwnym stopniu, lub bardziej nawet, do francuskiej. Jej
pejzaz przenikniety znakami natury, pobrzmiewa subtel-
nymi tonami i szelestem, jest wyrazisty i wieloznaczny.
Esencjonalny.

Mathilde Papapietro od 1997 roku mieszka w Polsce,
od tamtego czasu dzieli swoja artystyczng aktywnos¢ pomiedzy Warszawe
i prowansalskie Alyssas. To trudne ,,pomiedzy” okazuje si¢ jednak okresla¢
nie tylko geografie jej zycia, ale takze naznaczac strukture jej pracilezaca uich
podstaw idee. Tworczosé¢ Mathilde realizuje sie ,,pomiedzy mediami”: w dia-
logu fotografii i grafiki, instalacji i jej obrazowego zapisu. Lecz to artystyczne
,pomiedzy” rezonuje réwniez w sferze znaczen. Istota tej sztuki ujawnia sie
bowiem w ,,przestrzeni graniczne;j”, ,relacyjnej”, ,,poetyckiej”, pomiedzy ob-
razem zaczerpnigtym z natury a jego utrwaleniem, pomiedzy stowami, w splo-
cie nakladajacych sig tresci i skojarzen, w wieloznacznej poezji znakéw i stéw.
Na granicy zobrazowanego i zasugerowanego. W przestrzeni nieuchwytnosci
iobecnosci.

Inspiracje do swojej sztuki artystka
czerpie przede wszystkim z Francji, z jej
przyrody, atmosfery, cho¢ nie sg to Zrédla
dostowne, czytelne wprost. Przyrodniczy
charakter rodzinnych stron Mathilde —
Departamentu Drome, z jego ,,prastarym”
krajobrazem, bogata i wyjatkowa botanika,
endemicznymi gatunkami rolin, wszystko
to niejako ,,podskérnie” i subtelnie wplywa,
przenika jej sztuke. pozostaje nieokreslona.

Philippe Jaccottet

Mozliwe, ze piekno rodzi sie,
kiedy granica i bezbrzeznos¢
staja sie widoczne jednocze-
Snie, to znaczy wtedy, gdy
dostrzegamy ksztatty, zgaduja
Ze nie mowig wszystkiego,
Ze nie s3 realistyczne dla nich
samych, a jakas ich czes¢

ESENCJA ROSLIN

Rosliny zawsze stoja u poczatku jej artystycznych realizacji. Sa to najcze-
Sciej te pospolite: trzciny, trawy, zarnowce, stoneczniki, winorosl. Rosliny
wgraficzne”, o wyraznym rysunku linii lodyg, zytkowan ptatkéw, unerwieri
lisci, splotéw pedow i klaczy. Rosliny sa obecne w pracach Mathilde Papa-
pietro zaréwno namacalnie, materialnie — w formie obiektéw czy instalacii,
ktérych sa tworzywem lub poprzez wizerunek zaposredniczony w fotogra-
fii lub grafice. Nawet wéwczas gdy artystka wykorzystuje prawdziwe rosliny
czy realizuje dzialania w pejzazu, zawsze wykonuje wyrazisty artystycznie gest
— wybiera i przeksztalca: ukiada platki, splatuje, zgina, zwiazuje lodygi i liscie,
naznacza farba. Potem zawsze efekty swoich dziatari utrwala — fotografuje,
zapisuje w formie cyfrowej grafiki, piaskuje na szkle. Mathilde wskazu-
je w swoich pracach na zewnetrzng kruchosé, efemerycznosé roslin, ktéra
kryje jednak olbrzymia zywotna moc, wlasciwosc, ktéra przenika calg
przyrode. To ,,artystyczne utrwalenie” wydaje si¢ wzmagac ten zywotny
aspekt natury.

Sztuka Mathilde Papapietro oddaje ducha roslin, ujawnia ,,roslinne
pismo” o wewnetrznej, melodyjnej strukturze, wydobywa wegetalng

H

esencje i energie. Jest poslyszeniem, uchwyceniem subtelnego, lecz pelne-
go energii jezyka przyrody: lisci trzciny zginajacych sie w kaligraficznym
taricu, splotu sztywnych Zdzbel zarnowca, melodii wiech i todyg owsa, a-
godnosci falowania platkéw stonecznika i ich slonecznej wibracji. A moze
nawet wiecej — jest préba, by w swojej sztuce sta¢ si¢ na moment trzcinag,
platkiem stonecznika, zarnowcem, wasem pedo-
wym winorosli... To artystyczne dazenie pokrewne
jest poezji haiku, ktéra oddaje ducha natury bar-
dziej niz jej wyglad zewnetrzny, bardziej przekazuje

o

istote rzeczy niz koncentruje sie na bogactwie form
poetyckich, ktére sg jedynie sSrodkiem.

Mathilde Papapietro wykonuje wobec materii
roslinnej rytmiczne, muzyczne, wyrafinowane
gesty: splatuje, zwiazuje, uklada. Z pozoru — po-
wtarza, dokonuje artystycznej repetycji. Jednak
jej dzialanie nie jest ,odtworzeniem”, bezpo-
$rednim postepowaniem za roslinnym glosem.
Jej znakowe multiplikacje wskazuja poten-
cjalng nieskoriczonos$¢ roslinnego jezyka, lecz
sq takze dialogiem miedzy twdrczoscia przyrody
i ta odbywajaca sie w sztuce. W swoich realiza-
cjach Mathilde modyfikuje, zmienia, wydobywa

Mathilde Papapietro

1. Hélianthes I, 2011, ed. 1/20, digigrafia, 42 X 52 cm
2. Hélianthes VI, 201, ed. 1/20, digigrafia, 42 X 52 cm
3. Signes singuliers VI, 2013, digigraphie, 42 x 42 cm



drobne réznice wegetalnych sladéw. Wybiera,
utrwala, wydobywa, wyostrza. Odczytuje we-
wnetrzng strukture. Zapisuje ,,rysunek natury”,
lecz moze precyzyjniej — rysuje wlasny w otwarciu
na doswiadczenie przyrody. Chwyta ulotne roslin-
ne szKkice i kaligrafie. Pielegnuje rytmy zmienno-
$ciiodrodzen. Lecz takze — kontempluje piekno.
Pigkno, ktére mozna znaleZ¢ takze w lisciu trzciny,
platku stonecznika, skreconym wasie winorosli.

nGRAFICZNOSC”

Mathilde Papapietro jest autorka kilku otwar-
tych cykli graficznych, fotograficznych lub a-
czacych te dwie techniki, instalacji, ktére bardzo
czesto sa zaréwno autonomicznym projektem,
jak i Zrédlem kolejnych realizacji, a takze reali-
zacji ,,ogrodniczej” — zagospodarowania terenu
zielonego wokét liceum w Teil. Gdziekolwiek jest,
poszukuje ,,znaczacych” roslin, ktére odda¢ moga
duchowos¢ i energie miejsca, ale tez roslin o po-
tencjale ,,graficznym”, kaligraficznym, rezonuja-
cym rytmem i wewnetrzng poezjg.

Do najwazniejszych jej prac naleza: ,Idéo-
grammes” (od 1991), “Grandeur nature” (od
2000), ,,Portée des signes”, ,,Singnes singuliers”
(obydwa realizowane od 1999), ,,Genéts” (od
2005), fotograficzny cykl ,,Furtki” w calosci re-
alizowany w Polsce (od 2005), ,,Hélianthes” (od
2008). Cykle maja swéj moment poczatkowy, lecz
$3 W nieustannym procesie, artystycznym trwaniu
i maja potencjalng moc kontynuacji. Rozpatrywana
jako calosé twoérezosé Mathilde ujawnia splot relacji
miedzy poszczegdlnymi cyklami, wzajemne powia-
zania, wynikanie i inspiracje. Niektdre prace reali-
zuje Mathilde w réznych technikach i mediach.
,Idéogrammes” i ,,Grandeur nature” powstaly
jako prace graficzne wykonane w technice lito-
grafii i serigrafii. ,, Portée des signes” — jako insta-
lacja, ktora stala si¢ poczatkiem pracy graficznej,
zrealizowanej réwniez w litografii i serigrafii. ,,Si-
gnes singuliers” rozpoczely artystyczne zycie jako
obiekt/rysunek, wykorzystujacy prawdziwy lis¢
trzciny, by nastepnie by¢ kontynuowane w formie
graficznej i jako digigraphie. ,,Géntes” to seria fo-
tografii utrwalajaca efekt dzialania artystki splata-
jacej rosnace na lace zdzbta zarnowcéw. Fotografie
te nie sa jedynie dokumentacja, ale maja wiasng ar-
tystyczng tozsamoscé. W ostatnich pracach, w po-
etyckim cyklu ,,Hélianthes”, Mathilde powraca
do grafiki. Realizacje powstaly w formie wydru-
kow w technologii digigraphie, kolekcjonerskiego
druku cyfrowego, ktéry, poza mozliwoscia wier-
nego, fotograficznego odwzorowania, nawigzuje
do jakosci i etyki tradycyjnych technik graficznych.
W aspekcie praktyki artystycznej, wykorzystanie
przez artystke wspotczesnych fotograficzno-gra-
ficznych technologii, otwiera droge do wnikliwszej
interpretacji natury, do glebszego wnikniecia w jej
istote. Umozliwia takze powrét do wezesniej zare-
jestrowanych fotograficznie lub zeskanowanych
motywow, do zapiséw instalaciji, by mogly uzyskaé
kolejne ,,weielenie” w nowych technikach, w no-
wych realizacjach, a poprzez to otwierajacych dro-
ge do dalszego studiowania form, do badania nie-
skoriczonosci struktur swiata natury. Stosowane
przez artystke techniki reprodukcyjne — grafika
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i fotografia — pozwalaja zaréwno na wierne za-
pisanie roslinnych rysunkéw, jak i na wydobycie
»ponadrealnosci”, ujawnienie tego, co niedostep-
ne ludzkiemu oku, na przyklad poprzez zmiane
skali wielkosci rosliny lub jej czesci, czy ponadna-
turalne zblizenie. Realizacje Mathilde Papapietro
charakteryzuje pewien rodzaj ,,subtelnego wyobco-
wania”, wyczuwalnej ,,odlegtosci” wobec stojacego
u zrédla obrazu realnego roslinnego obiektu.

Jej praktyka artystyczna nie jest jedynie kopio-
waniem, bezposrednim zbieraniem ,,odciskéw”
przyrody, ale préba odkrycia istoty, préba oddania
jej rysow istanéw, ktére w potocznym ogladzie po-
zostaja nieuchwytne. Wydaje sig, ze tym dazeniem
podyktowane bylo takze siegniecie po kolor, do-
dajmy, Ze bardzo powsciagliwe i w wyrafinowany
sposob (po zieleri i czerwiert w cyklu ,,Signes singu-
liers” oraz po z61¢ w ,Hélianthes”), po kolor, ktéry
otwiera na glebsze przezycie réznorodnosci natury.
Te réznorodnosé i bogactwo ilustruja réwniez ge-
sty artystyczne Mathilde — jezyk jej prac wskazuje
na wielos$¢ ukladéw, semantyczne kombinacje ro-
$linnych splotéw, jezyk formalnych niuanséw, kté-
ry pozornie bliski jest repetycji, wskazuje jednak na
potencjalna nieskoriczonosé interpretacji roslinnej
mowy. Twoérczosé Mathilde Papapietro dotyka sfe-
ry poznania i odezuwania, nie za§ — imitacji. Gra-
ficzne media, ktérymi postuguje si¢ artystka, daja
mozliwos¢ uchwycenia ulotnosci stanéw przyro-
dy, jej zmiennosci, jej bycia w nieustannym ru-
chu, lecz jednocze$nie jej nie uruchamiaja, prébuja
,bra¢ w posiadanie”. Umozliwiaja nawigzanie do
gestu natury i danie odpowiedzi w jezyku sztuki.
Otwieraja na doznanie subtelnej i wibrujacej, zy-
wotnej esenciji.

ZRODtA

Wegetalny duch przenikajacy sztuke Mathilde
Papapietro ma swoje zrédlo w filozofii chiniskiej,
ktora od lat towarzyszy artystce. To filozofia wy-
plywajaca z glebokiego rozumienia przyrody, ob-
serwacji powiazan jej podstawowych elementéw,
ktére obecne sa we wszystkim, co zyje. To tak-
ze filozofia akcentujaca zmiennosé, przenikania
i transformacje wlasciwe naturze, ujmujaca zycie
jako proces dynamiczny, lecz harmonijnie przebie-
gajacy pomiedzy dwoma przeciwnymi biegunami.
Ten aspekt jest wyraznie obecny ostatnim w cyklu
grafik ,,Hélianthes”, w ktérym artystka prébuje
uchwycié nieustanny, ptynny ruch przyrody. Wi-
rujace platki stonecznika zdaja si¢ przywolywaé
wtaniec” ptakéw w locie, z rozwijaniem skrzydel,
krazeniem, opadaniem, falowaniem. Filozofia chiri-
ska to koncepcja zycia, to filozofia ,,zakorzeniaja-
ca” w egzystenciji, przenikajaca wszystkiej jej sfery,

oparta na pielegnowaniu zdrowia, dazeniu do we-
wnetrznej, plynnej réwnowagi, akcentujaca role
$wiadomosci i receptywnosci oraz twérczosei. Wy -
razem osobistego zaangazowania artystki w kon-
cepcje pielegnowania zycia zaczerpnieta od Chin-
czykow jest takze praktykowane przez nig tai chi.
Takze sztuka, i realizowana w jej obszarze roslinna,
zywotna idea, jest podazaniem droga tej filozofii,
jest naturalnym elementem zycia.

Inspiracja tradycyjna kultura chiriska ujawnia
sie jeszcze w jeden subtelny sposéb, poprzez spe-
cyficzne ujmowanie twérczosci artystycznej. Sztu-
ke Mathilde charakteryzuje zamilowanie do kali-
grafii, znaku, poezji, a takze szczegdlne wyczucie
,muzycznosci”, rytmu, sekwencyjnosci i melodii.
To ostatnie ma zapewne swoje Zrédlo w muzycznej
edukacji artystki, absolwentki Konserwatorium
Muzycznego w Valence. Taka postawa zdradza po-
wigzania z chiriska sztuka literatéw, kaligrafow,
ktoérzy laczyli w swojej tworezosci liczne ,,media”:
poezje, filozofig, muzyke i malarstwo.

W sztuce Mathilde Papapietro wazny jest takze
trop poetycki, ktdéry nie dotyczy jedynie aury, jaka
emanuja jej prace. Jej tworczos¢ dzieje sie row-
niez w obrebie jezyka, w wieloznacznosci tytuléw
jej prac, niestety, w wiekszosci, niestyszalnej w je-
zyku polskim. W jej serii ,,[déogrammes”, przedsta-
wiajacej ,,pismo traw”, po francusku pobrzmiewa
echo slowa graminées, oznaczajacego rosliny tra-
wiaste. Z kolei poetyckie stowo ,,hélianthe”, tytul
ostatniego cyklu, stworzone jest przez artystke.
Chociaz odwoluje si¢ ono do laciriskiej nazwy sto-
necznika — heliantus, do etymologicznego Zrédto-
stowu, nie zamyka jednak w przestrzeni botaniki,
a kieruje przede wszystkim ku solarnym skojarze-
niom. Mathilde Papapietro czerpie inspiracje takze
ze $wiata literatury. Odczuwa powinowactwo swo-
jej sztuki z poezja francuskiego poety szwajcarskie-
go pochodzenia Philippe’a Jaccotteta, ktéry od lat
60. mieszkajacego w Grignan, miejscowosci polo-
zonej niedaleko od jej rodzinnego Alyssas. Artystka
odnajduje w jego miniaturach poetyckich niezwy-
kle bogactwo subtelnego zapisu wrazen, a szczegdl-
nie bliski jej motyw odstaniania sie naszej gtebokiej
natury w kontakcie z przyroda.

Sugestia i wieloznacznosé¢ to wazne energie
sztuki Mathilde Papapietro. W jej pracach, obok
graficznej realnosci, doswiadczamy takze tego, co
nie jest bezposrednio widoczne — ciszy i pustKki,
tego, co nieobecne, lecz wyczuwalne. Jak w tao,
gdzie byt i niebyt pojawiajq sie razem, a ciezar
jest korzeniem lekkosci. Jej prace sa wolne, lekkie.
Wyrazaja odczucie pelni bytu w przestrzeni mil-
czenia, w stanie miedzy tym, co wypowiedziane,
narysowane, a tym, co niewypowiedziane, miedzy
byciem a nieistnieniem, miedzy mysla a nieobec-

noscia mysli.

Grafiki Mathilde Papapietro — szczegdlne ,,ta-
blice poetyckie”.

Zapisy intuicyjnej architektury mysli i szeptow
natury.

Partytury roslinnych gestéw.

Kaligraficzne notacje przyrodniczych sekwencji.
Slady rytméw wegetalnej egzystencii.

Dotyki pigkna w przestrzeni milczenia. =
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ezyk rysunku

Rysunek przezywa obecnie w Polsce swoj zastuzony renesans.

rzenia galeryjne. W zasadzie nalezy uja¢ sprawe

szerzej. Renesans przezywa unikatowa twor-
czos$¢ na papierze — mam tu na mysli nie tylko rysu-
nek, ale takze kolaz i monotypie oraz szeroko pojete
malarstwo na papierze. Najmniej moze wyrazny
jest powrét do akwareli, natomiast gwasz, tem-
pera, olej na papierze, a takze bedace do niedawna
w artystycznej pogardzie farby plakatowe to techniki
obecnie powszechne i coraz wyzej cenione. Nie tylko
przez specjalistow, przez rynek kolekcjonerski takze.
To nowosé, bo jeszcze do niedawna Polak byt orto-
doksyjnym wielbicielem prac olejnych na piétnie,
najlepiej w zlota rame oprawionych.

Wracajac do rysunku. Pewien problem sprawia
jego definicja, gdyz rysunkiem w zasadzie moze
by¢ wszystko, co tworzy kompozycje na papierze
(a czasem takze na tkaninie lub dowolnym innym
tworzywie, w miare plaskim, takim jak choéby
blacha), a co wykonane jest przy pomocy twarde-
go narzedzia — oléwka, dlugopisu, patyka, wegla,
kredki, ale tez i palca, a takze tuszu, ktéry rozpro-
wadzany moze by¢ na rézne sposoby, takze miek-
kim pedzlem. Gorzej, bo rysunek nie musi by¢ na-
wet naniesiony na powierzchnie, w zasadzie moze
by¢ w niej tez wydrapany.

Do ostatnich, ktérzy zastanawiaja si¢ nad de-
finicja rysunku, naleza sami twércy. Powiedzmy
szczerze, ortodoksyjne podejscie maja ,,w powa-
zaniu”. Stad mieszaja techniki i media, siegajac po
takie Srodki ekspresji, jakie sa im w danej chwili
potrzebne. Dlatego tez proponuje czyni¢ podob-
nie i nie zastanawia¢ sie nadmiernie nad tym, czy,

-|_ rudno tego faktu nie zauwazy¢, sledzac wyda-

JEZYK RYSUNKU

przykladowo patrzac na prace Doroty Buczkow-
skiej, wykonane kosmetykami, mamy do czynienia
jeszcze z rysunkiem, czy juz z malarstwem.

Rysunek jest bardzo osobista, niemal intymna,
forma wypowiedzi. Czasami to szkic do wiekszej
kompozycji malarskiej lub rzezbiarskiej. Jednak
nie tym jego typem chcialabym si¢ zajaé. Zalezy
mi na rysunku autonomicznym w swoim bycie.
Nie tylko mnie. Od kilku lat, trzech, moze czte-
rech, rysunkiem oraz innymi pracami na papierze
bardzo powaznie zajeli si¢ kuratorzy wiodacych
galerii mlodego pokolenia, przede wszystkim war-
szawskich. Nie potrafie oczywiscie odpowiedzie¢
na pytanie, co bylo pierwsze: jajko czy kura.
Czy wybuch rysunkowo-papierowej tworczosci
najwyzszej proby sktonit galerzystéw do zajecia sie
tym medium, czy tez artysci zaczeli po nie siegad,
korzystajac z zachety i przyzwolenia swoich mar-
chandéw, obiecujacych wsparcie w komercyjnym
zyciu rysunku i kolazu. Zapewne wszystko odbyto
sie spontanicznie.

Nie bez znaczenia jest fakt, ze na rynku sztuki
coraz aktywniejsze jest nowe, znacznie mtodsze po-
kolenie kolekcjoneréw. Ludzi, ktérych mieszkania
nie sa jeszcze bardzo duze, a portfele nie az tak gru-
be. Rysunek jest dla nich idealnym medium. Jego
ekspozycja nie zajmuje wiele przestrzeni, a cena jest
ciagle przystepna. Cenig oni przede wszystkim ory-
ginalno$¢ i autentycznosé autorskiej wypowiedzi.
Czesto sami niewiele o sztuce wiedza, niezupeknie
tez interesuje ich ona w historyczno-rozwojowym
ujeciu. Maja jednak wilasny gust i wlasne zdanie.
Potrafig inwestowac w niemal nieznane nazwiska,

1. Katarzyna Bogdariska,

rysunek z Zeszytu Kryminalnego

2. Aleksandra Waliszewska, Pajgczek
3. Magda Starska, rysunek, papier

4. Dorota Buczkowska, rysunek

z cyklu Z6#¢ zwykta brata sie z watroby,
207, otéwek, kosmetyki, papier

jesli tylko zobacza w pracach to wyjatkowe ,,co$”,
co do nich przeméwi jezykiem wspdtczesnym i ak-
tualnym. Takim jezykiem méwia mtodzi rysownicy,
araczej artysci postugujacy sie rysunkiem — to lep-
sze okreslenie. Ich prace sa wyraziste, bardzo emo-
cjonalne, czesto osobiste, a nawet osadzone auto-
biograficznie, czasem nieco brutalne czy dosadne,
konkretnie spuentowane jak hasto reklamowe czy
internetowy mem. Z drugiej strony ich kompozycje
czesto ujete sa w nawias niedostownoscia poetyki
surrealizujacej lub ekspresyjnej. Stowem: co$ z hor-
roru i co§ dramatu psychologicznego, nad czym
mozna si¢ dluzej zastanowié, co nieco drazni, ale
jest bardzo wciagajace.

Cenionych i promowanych przez galerig twor-
céw, ktorzy jako wylaczne lub jedno z kilku me-
diéw wybrali twérczosé na papierowym podlozu,
jest relatywnie wielu. W Galerii Leto spotkamy nie-
zwykle osobiste i bardzo charakterystyczne gwasze
irysunki Aleksandry Waliszewskiej oraz rysowane,
ale takze wydzierane czy kolazowe prace Honzy
Zamojskiego. Zamojski, laureat Paszportu Polity-
ki, sam w sobie jest niemal instytucja promujaca
papierowa twdérczosé¢ poprzez niszowe, ale bar-
dzo cenione i dostrzegane wydawnictwo Morava,
specjalizujace si¢ w artbookach. Niedawno zakon-
czona dziatalno$¢ edytorska Moravy zaowocowa-
ta publikacjami artystycznych ksigzek Agnieszki
Grodziniskiej, Olgi Lewickiej, Roberta Maciejuka,
Piotra Lakomego i samego wydawcy, aby wymienic¢
tylko najbardziej rozpoznawalne nazwiska. W Ga-
lerii Czarnej spotkamy sie z wyjatkowymi rysun-
kami i grafikami Doroty Buczkowskiej, a w BWA
Warszawa znajdziemy fascynujace kolaze Kamy
Sokolnickiej i rysunki Ewy Axelrad. Wymieniajac
te nazwiska, warto tez wspomnie¢, ze w CSW Za-
mek Ujazdowski od roku prowadzany jest, wspol-
nie z PKO, Project Room — przestrzen wystawien-
nicza, w ktérej prezentowane jest mtode pokolenie
twéreéw. W ramach tego cyklu mielismy okazje zo-
baczy¢ nie jedna ekspozycje poswigcong pracom na
papierze wiasnie, w tym Kamy Sokolnickiej, Alek-
sandry Waliszewskiej, Tymka Borowskiego i Doroty



Buczkowskiej. Przegladajac dalej warszawskie galerie nalezy zwrdcic¢ uwage na
Starter, gdzie znajdziemy oniryczne kolaze Leny Szczesnej. W Koloniach neca
nas dzienniki rysunkowe Magdy Starskiej, fascynujace swoja bezpretensjonal-
noscia, a takze prace Tymka Borowskiego i kreacje z pogranicza kolazu, ry-
sunku i literatury Filipa Sadowskiego. Na zakorniczenie tego krétkiego ujecia
panoramicznego jeszcze Raster i rysowane plansze Macieja Siericzyka, jedynego
autora komiksowego, reprezentowanego indywidualnie przez galerie. O jego
tworezoscei tylko wspominam, bo komiks, co tez symptomatyczne w zwigzku
7 obecnoscig prac na papierze w orbicie zainteresowar kolekcjoneréw i kry-
tyki, zaczyna coraz smielej wkraczac na pelnoprawna scene artystyczna. Jest
jednak odrebnym medium, bardzo bogatym, ktérym w tym miejscu zajaé sie
nie sposéb, podobnie jak przezywajaca kolejny renesans ilustracja prasowa. Tej
takze przydaloby sie poswiecic¢ odrebny tekst, ktérego niekwestionowanymi
gwiazdami bylyby na pewno Ola Cieslak, Anna Halarewicz, Ada Bucholc, Ty-
mek Jezierski, Ola Niepsuj i Agata Nowicka.

Trudno jest sprowadzi¢ do wspélnego mianownika twérczosé wymienio-
nych autoréw. Mozna tylko delikatnie zarysowaé dominacje kobiet na papiero-
wej scenie, i raz jeszcze podkreslic¢ autentycznosé, ekspresje i osobisty wymiar
ich wypowiedzi. Moim zdaniem w rysunku Buczkowska, Waliszewska i Starska
to obecnie najciekawsze autorki, ktérych twérczosci nie wolno pominac. Po-
dobnym trio jest dla mnie Agnieszka Grodziriska, Lena Szczesna i Kama Sokol-
nicka, jesli chodzi o uzycie kolazu.

To ostatnie medium bardzo ciekawie zaprezentowane zostalo w warszaw-
skiej Kordegardzie, na wystawie ,,Czas kolazu” przygotowanej przez Marte
Czyz, ktéra miata miejsce w marcu br. Zabraklo na niej niestety prac Leny
Szczesnej, co moim zdaniem jest pewnym niedopatrzeniem, wybrzmialy na-
tomiast prace innych autoréw, przede wszystkim ciekawie za-
aranzowane kreacje Agnieszki Grodziriskiej oraz §wietne kom-
pozycje ze znaczkéw pocztowych Poli Dwurnik. Na tyle swietne,
ze spodobaly sie nie tylko zwyklym widzom, ale i zlodziejom.
Skradzione prace nadal sa poszukiwane przez policje. W kontek-
Scie tej ekspozycji nalezy tez wymienic kolejne ciekawe nazwiska
autoréw, ktorzy siegneli po kolaz, przede wszystkim Anny Nie-
sterowicz i Tomasza Szerszenia. Odrebng osobowoscia na scenie
kolazu byt zmarly niedawno mlody twdrca Jan Dziaczkowski. Jego
sposéb traktowania montazu, indywidualny, bardzo odrebny styl
i blyskotliwa inteligencja kreowanych kompozycji, plasuja go
jako wyjatkowe wrecz zjawisko. Jego twérczosé doceniana jest
nie tylko przez krytyke, a takze kolekcjoneréw, czego dowodzi
licytacja pracy Dziaczkowskiego na niedawnej aukeji charytatyw-
nej, z ktorej dochdd przeznaczony byl na przygotowanie nowych
pracowni dla autoréw ze spalonej warszawskiej kamienicy przy
Inzynierskiej 3. Praca Dziaczkowskiego, przekazana z zastrzezeniem, ze nie
moze trafi¢ po sprzedazy do wtérnego obrotu aukcyjnego, uzyskata ceng 12
500 zl, co jest kwotg znaczng, nawet jesli wiemy, ze wigcej prac tego twércy
juz nie powstanie.

Skoro zahaczyli$my juz o kweste rynku aukeyjnego, to kolejnym argumen-
tem na rzecz renesansu popularnosci prac na papierze jest ich znacznie wigksza
obecno$¢ w obrocie rynkowym oraz coraz wyzsze uzyskiwane ceny. Waznym
argumentem za tym, Ze prace na papierze cieszg si¢ coraz wieksza przychyl-
noscia kolekcjoneréw sg organizowane do ponad dwdch lat Aukcje Papieru
Desy Unicum. Licytacje tematyczne sg zazwyczaj przygotowywane przez domy
aukcyjne raz lub dwa razy do roku, w tym wypadku mamy do czynienia z czte-
rema takimi imprezami rocznie, co dodatkowo wskazuje na popularnosé i takze
dochodowos¢ przedsiewziecia. Nie sa to oczywiscie licytacje sztuki wspétcze-
snej. Obejmuja wszystkie okresy, a sztuka aktualna jest na nich reprezentowana
dosc skapo i to przede wszystkim przez autoréw, ktérych mozna by okresli¢
mianem nestoréw wspélczesnosci. Mam tu na mysli Stefana Gierowskiego,
Stanislawa Fijalkowskiego czy nieco mlodszych: Krzysztofa Skérczewskiego,
Wilodzimierza Pawlaka czy Tomasza Ciecierskiego. Niemniej jeszcze piec lat
temu tego typu aukcja, o takiej czestotliwosci, bylaby nie do pomyslenia.

Na zakoriczenie tego szybkiego przegladu rysunkowych zjawisk warto pole-
cié¢ wyjatkowe wydawnictwo, jak na razie doroczne, w ktérym spotykaja sig ar-
tystki, ilustratorki, graficzki i designerki. To ,,Zeszyt Rysunkowy”, ktérego jak
na razie ukazaly si¢ dwa grzbiety tematyczne, pierwszy byt ,,Kryminalny”, bie-
zacy jest z ,,Zagraniczny”. Poreczna forma tej publikacji i catkowicie rysunkowa

jej zawarto$¢ sklania do pilnego
przyjrzenia si¢ twdrczosci autorek,
ktére znajdziemy na tych famach.
Mysle, ze kazdy odszuka wsréd
publikowanych prac takie, ktére
odpowiadaja jego emocjonalnosci.
Ja chcialabym szczegdlnie pole-
ci¢ rysunki Anny Orlikowskiej,
Magdy Pieczonko, Aleksandry Ska,
Julii Gruner, Magdaleny Karpin-
skiej i Agaty Staros, a to mniej niz
polowa uczestniczek zeszytowej
przygody. Niektére z wymienio-
nych nazwisk jest zreszta doskona-
le znanych z wypowiedzi w innych
mediach, a ich rysunkowe kompo- |
zycje sa w tym kontekscie jeszcze
ciekawsze. Promocyjny wieczor
poswiecony najnowszemu Zeszy -
towi odbyl si¢ w marcu w war-
szawskiej Czarna Bar, nowej odsto- o

nie Galerii Czarnej, gdzie obok kawy, mamy niespecjalnie duzg, a za to bardzo
piekna przestrzer ekspozycyjna. Prezentacji Zeszytu towarzyszyla wystawa
zamieszczonych w nim oryginalnych rysunkéw, ktére pozbawione niedosko-
nalosci druku prezentowaly sie jeszcze ciekawej niz w grzbiecie. Trzeba przy-
znad, ze stanowily bardzo powazana kolekcjonerska zachete.

Na rysunkowo-papie-
rowej scenie artystycznej
bardzo duzo sie dzieje. Zja-
wisko jest obszerne i wy-
maga powaznej krytycznej
diagnozy, do ktérej niniej-
szy tekst nie pretenduje.
Jest on raczej sygnalem na
temat réznorodnych symp-
tomow ,,papierowego sza-
lenistwa”, ktére nareszcie
nadciagneto do Polski, bar-
dzo dotychczas anachro-
nicznej ze wzgledu na niski
stopieni docenienia rysunku
i innych prac na papierze.
Zjawisko obejmuje wiele przejawéw aktywnosci wydawniczej, rynkowej, wy-
stawienniczej, a nawet agencyijnej (agencja rysunkowa Illo). Przyczyn rysun-
kowego boomu jest zapewne wiele. Jedna, jaka wskazalam, jest niewatpliwe
zainteresowanie mlodego pokolenia kolekcjoneréw, inng, moim zdaniem,
zmeczenie odbiorcy fotorealizmem malarstwa i jego czesto nieszczera narra-
cyjnoscia, co powoduje koniecznoscé szukania §wiezych wypowiedzi. Rysu-
nek to medium, ktére w szybkosci
zapisu i szczerosci notacji sprzyja
uwiarygodnieniu twdrczosci. Jest
tez w tym zapewne jakas rola In-
ternetu, a konkretnie naszej przy-
spieszonej percepcji internetowej,
ktéra pozwala tez na specyficzne
dzielenie sie¢ bardzo osobistymi
faktami i doznaniami, a jedno-
cze$nie skraca dystans miedzy
nadawcg a odbiorcg. Rysunek jest
doskonalg na nasze czasy for-
ma wypowiedzi: lapidarna, auten-
tyczng, szczerg, niemal prywatna.
Forma, ktérej z jednej strony ufa-
my, a ktérg przyjmujemy bez opo-
ru, wyéwiczeni w percypowaniu
kultury obrazkowej. =

(4]
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RYSUNEK PRZEKROCZONY

ANNA KANIA

Rysunek przekroczony

Rysunek kojarzyt sie zawsze z jego rola szkicowa, byl zapisem jakiego$
projektu lub spontaniczng notatka utrwalona na papierze.

cje, s3 miedzy innymi prace Radka Slanego. Jego prace,

a w zasadzie obiekty rysunkowe, sa formalnie i wizualnie
dalekie od szkicéw w tradycyjnym znaczeniu ich powstawania
i postrzegania. Slany pracuje w ,materii” rysunku, ale propo-
nuje w efekcie rodzaj rzezZby-instalacji. Na tych wiasnie obiek-
tach, plaskich lub przestrzennych
znajduja si¢ jego szkice, swo-
bodne; s3 to raczej abstrakeyjne
kompozycje — plataniny linii,
kresek, starannie naniesione na
wybrane tworzywo. Splatane
w abstrakcyjne pulsujace formy
maja w sobie wlasnie cos spon-

P rzykladem tego, ze moze on spelniac takze inne funk-

tanicznego, co jest cecha cha-
rakterystyczna rysunku. Artysta
dawno temu porzucit papier,
traktowany jako plaszczyzna
dla swoich prac, zastepujac go
réznego rodzaju tworzywami
sztucznymi lub plétnem — wiec
w tym aspekcie réwniez prze-
kracza on tradycyjny dla obrysu
sposéb przedstawiania.

Szeroko pojety  problem
wspolezesnego rysunku, pod-
jat Radek Slany w kilku swych
manifestacjach, w tym réw-
niez w ekspozycji pt. ,, Traktat
o rysunku, czyli powrét do
ustawien poczatkowych”, kté-
ra odbyla sie onegdaj w BWA
Awangarda we  Wroclawiu
(w 2011 r.). Gléwnym celem
jego artystycznej dociekliwosci
— jak powiedzial artysta — bylo
poszukiwanie w rysunku przej-
$cia od przedstawierl ptaskich
do przestrzennych. Chodzito
mu o rozpoznanie etapu od-
dzielania si¢ warstwy rysun-
kowej w pracy i przechodzenie
jej w kolejne formy — az do wy-
sycenia si¢ w obiektach. Osig-
gnal to poprzez nagromadzenie
elementéw, ktére odnosza sie do
pewnych sytuacji — ujec; sa one
szkicami, dzieki ktérym mozna
zapisywac okreslone zachowa-
nia, i ktére sq wyrazem bardzo
ekstremalnych sytuacji, z jaki-
mi musiat on sobie poradzi¢ —
stwierdza Slany. Wazne w tych
obiektach rysunkowych sa tak-
ze uzyte materialy, starannie
dobrane i opracowane przez

)

artyste. Tworzy z nich formy oddzialujace swa wizualng atrak-
cyjnoscia, ciekawe kolorystycznie, intrygujace; potraktowane
abstrakeyjne lub figuratywnie, Zdecydowana kolorystyka tych
prac ogranicza sie do kilku koloréw, gdzie dominuje granat,
czern i biel, wzbogacana akcentami zélci, czerwieni i fioletu,
ktére ozywiaja te kompozycje. Jednak mimo przyciagajacych
uwage starannie opracowanych estetycznych waloréw tych
obiektéw sztuka ta ma przede wszystkim charakter intelek-
tualny. Nie chodzi tu o tworzenie ,,}adnych” prac, nie w tym
zawiera si¢ ich sens i dlatego tak wazna jest w nich podbudowa
teoretyczna. Do kazdego z obiektéw mozna by dolaczy¢ tekst
— referujaey istote i tres¢ danego rysunku, powiada Radek Sla-
ny. Sg one bowiem wyrazem pewnego procesu badawczego,
jaki w istocie przeprowadza artysta, i w efekcie ktérego wy-
réznia on dwa podstawowe ,,byty”. Sa to: ,,Organizmy rysun-
kowe” i ,,Fragmenty rysunkowe”. , Fragmenty rysunkowe”
odnosza si¢ do projektéw przestrzennych, ,,Organizmy rysun-
kowe” zas — to przedstawienia gléwnie plaskie, niejako gotowe
dziela zamknigte, mogace funkcjonowac jako autonomiczne
organizmy. W przeciwienistwie do ,,Organizméw”, ,,Fragmen-
ty” to ,,byty” rysunkowe, ktére moga podlegac ciaglej prze-
budowie. Ich znaczenie moze by¢ modyfikowane, a poprzez
zestawianie z innymi fragmentami, moze by¢ ono zmienne.
Moga one takze stuzy¢ do badania relacji pomiedzy struktu-
rami rysunkowymi.

Slany zwraca tez uwage na wzajemnga wymiane doswiad -
czen pomiedzy réznymi dyscyplinami twérczoscei, co przy-
czynia sie do ich rozwoju i decyduje o ciaglej ich atrakeyjno-
$ci. Pragnie dowiesé, ze rysunek nie istnieje w przestrzeni na
takich samych zasadach jak kolor czy wszechobecna bryta.
Nie chodzi mu jednak o dowdd znaczenia rysunku w malar-
stwie i rzezbie, ale o badanie mozliwosci asymilacji elementéw
ich jezyka do wypowiedzi rysunkowej. Zadaje stad pytanie:
czy wprowadzenie obcych elementéw moze pobudzic¢ ewo-
lucje rysunku?

Uzaleznieniem od konkretnych materialéw tlumaczy ar-
tysta pojawienie si¢ bryl w jego obiektach rysunkowych; dla
mnie jednak byl wazny rysunkowy rodowdd tych bryt —
stwierdza. Zmienno$¢ znaczen w cyklu ,,Fragmenty rysunko-
we” nawigzuje z kolei do sytuacji przedstawionej w kilkunastu
szkicach zatytulowanych : ,,Atrakcyjno$é punktu”. Punktowi



Slany poswieca sporo uwagi
(opisuje to w tekscie bedacym
czedcia pracy Atrakcyjnosé
punktu). Efektem wyjscia dla
tej serii rysunkéw, bylo my-
$lenie o $rodkach rysunko-
wych — linii, kresce i punkcie.
Rozwaza on wplyw punktéw
na powstawanie konstruk-
¢ji rysunkowych. Punkt pro-
wokuje, jest poczatkiem do
abstrakcyjnego myslenia i po-
wstawania nowych interpreta-
¢ji z nim zwiazanych. Artysta,
uwazajac, ze punkt jest bardzo
atrakcyjny, chee nadal zajmo-
wac sie jego badaniem i po-
szukiwaniem nowych moz-
liwosci wykorzystywania go
poprzez nowe pomysly i idee,
w taki sposéb, aby punkt decy-
dowal o konstrukcji.

W recepcji prac Radka Sla-
nego, zwraca uwage to, ze
artysta $wiadomie poszerza
role rysunku, z ushugowej
wobec  konwencjonalnych
mediéw, zmierza w strone
réwnorzedng wobec nich;
pokazuje mozliwosci wspot-
uczestnictwa we wzajemnym
ich dialogu; méwi o mozli-
wosciach wspdlnej inspiracji
irozwoju. Tworzy on wiec pra-
ce, egzystujgce na granicy wie-
lu dyscyplin, gdzie rysunek jest
integralna czescia dzialari. m
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Radek Slany

1. Dawid, 2000

2. Requiem for a drawing, 2008, 210 x 300 cm

3. Narzeczona, 2007, gipsoryt

4. Organizm rysunkowy, =1/2008, 210 X 300 CM

5. fragment rysunkowy, #22/2009, 57 X 70 X 180 cm




1. Tadeusz Kantor, Rysunek do spektaklu Nadobnisie
i koczkodany — Szatnia, 1972, tusz, akryl, papier,
23 x 25,7 cm, kolekcja Muzeum Sztuki Wspétczesnej
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w Radomiu, dar Krystyny Zachwatowicz i Andrzeja Wajdy

2. Stanistaw Zbigniew Kamienski, Z cyklu: (7->10->1)

80 — 9,7,8,6,10,5,4,3,2,1,1995, otowek, kredka, linia,
papier, 69 x 91 cm, kolekcja Muzeum Sztuki Wspétczesnej
w Radomiu, dar Artysty

3. Jan Tarasin, Sytuacja /,1981, tusz, tusz lawowany, papier,
42,8 x 61,4 cm, kolekcja Muzeum Sztuki Wspotczesnej

\\

w Radomiu, dar Artysty

4. Fragment ekspozycji, na pierwszym planie od lewej
rysunki T. Brzozowskiego, J. Tarasina, A. Bielawskiego,

Z.M. Maciejewskiego, M. Wejmana, A. Walocha i B. Gawdzik,
w gtebi rysunki Z. Jurkiewicza i T. Bujnowskiej

Fot. 1-3 Marek Gardulski, fot. 4 Piotr Rogélski
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,Z kolekcji =i
rysunku”

Pamieci Tadeusza Brzozowskiego” i wielkich
planach, ktére nie zostaly w pelni zrealizowane

— rézne komentarze” 1996-1997). Pokazalismy
mieniski, wéwczas niedawny absol-
went Wydzialu Grafiki ASP w War-
szawie (dyplom 1975), dla ktérego
wlasnie rysunek stat sie najwazniej-
szg z dyscyplin, wystapit z inicjatywa
i zorganizowatl wystawe polskiego ry-
sunku wspdlczesnego — w Muzeum

je w kilkunastu miastach w Polsce i kilku za gra-
nica. W czasie trwania wystawy ,,Rysunki i ko-
mentarze” odbylo sie¢ spotkanie twércow i sesja
o rysunku, a péZniej Muzeum dokonalo pierw-
szych zakupow do kolekeji. Po wystawie ,,10 lat
pozniej”, kiedy nie bylo juz zadnych pieniedzy
na zakupy, dalsze kolekcjonowanie mozliwe byto
w Warce. Kolejne organizowalismy  tylko poprzez gromadzenie daréw. Na tych wy-

juz wspdlnie, najpierw w Muzeum stawach prezentowane byly rysunki, ktére wy-

uzeum Sztuki Wspélczesnej w Radomiu,
M organizujac w 2012 r. wystawe pt. ,,Z kolek-

cji rysunku”, przypomnialo wielki plan
stworzenia w muzeum radomskim zbioréw pol-
skiego rysunku wspdlezesnego. Czas dzialalnosci,
gdy stworzenie takiej kolekcji (i takiej specjalizaciji
placéwki) — wydawalo sie jeszeze mozliwe.

O WYSTAWIE ,,Z KOLEKCJI RYSUNKU”

Okregowym w Radomiu (,,Rysunki i komenta-
rze” 1980-1981; ,,Rysunek i opis” 1981), a gdy
powstat oddzial Muzeum Sztuki Wspélczesnej
— w nowym oddziale (,,10 lat pézniej” 1992-
1994; ,,Polnische Zeichnungen der 8oer und 9oer
Jahre” 1994; ,,Mistrzowie rysunku”/”Polnische
Meisterzeichnungen” 1995-2003; ,,Male rysunki

bieralismy wspdlnie z autorami w pracowniach,
a najwazniejsza z wystaw ukazujacych powstala
kolekcje byla prezentacja dziel 52 autoréw w Ber-
linie w 1995 r. (Dwie ostatnie wystawy: ,Rysunek
na koniec wieku” 2000-2001 i ,,Obrazowania”
2006 — Kamieniski organizowat juz poza Muzeum
Sztuki Wspolezesnej).



Cho¢ teraz na wystawie ,,Z kolekcji ry-
sunku” byly prace 40 artystéw, dedykowa-
lismy ja pamieci Tadeusza Brzozowskiego
(1918-1987), wielkiego malarza i przyjacie-
la radomskiego Muzeum. W 25. rocznice jego
$mierci przypominala o zwigzkach artysty
z radomskim muzeum. Brzozowski uczest-
niczyl przez wiele lat w wystawach rysunku,
aw listopadzie 1986 r. otworzylismy w radom-
skim Muzeum Okregowym wielka monogra-
ficzna wystawe jego rysunkéw (ponad 300
prac), na kilka miesiecy przed $miercia twér-
cy. Ta wystawa wymieniana jest nadal w jego
notach biograficznych, nikt wezesniej ani
pdzniej nie stworzyl podobnej. Byta pierwsza
z indywidualnych wystaw najwazniejszych
tworeéw rysunku. (Pozniej w Muzeum Sztuki
Wspélezesnej pokazywaliSmy wystawy m.in.
Erny Rosenstein, Barbary Zbrozyny i Zbignie-
wa Makowskiego).

Wiekszo$¢ rysunkow pokazywanych na wy-
stawie ,,Z kolekgji...” to zespét prac wybranych
W 1995 r. na wspomniang juz wystawe w Ber-
linie, zatytulowana , Mistrzowie rysunku”.
Zorganizowalismy ja wtedy w ramach festi-
walu kultury polskiej (,,Grenzenlos — Bez
granic. Warszawa — Berlin. Spotkanie z Polska
1995”). To byl jeszcze czas jednoczenia sie Eu-
ropy i prezentacje kultury polskiej odbywaly
sie w wielu miejscach, ale do najwazniejszych
nalezal Berlin. W latach 80. i 90. muzeum
mialo w Polsce opini¢ placéwki, ktéra specja-
lizuje sie w rysunku. Muzeum ze szczegdlng
uwaga pokazywato i gromadzilo rysunki, kto-
re tworcy traktowali jako wypowiedZ osta-
teczna (nie jako szkic). Widzenie rysunku
jako odrebnej dyscypliny twérczej odrézniato
nasze postepowanie na tle innych muzedéw.
ZapraszaliSmy na wystawy artystéw repre-
zentujacych rézne nurty, pokolenia, osrodki
— zaréwno przedstawicieli nurtu awangar-
dy, jak i tych, zwréconych w strone trady-
cji. Zgromadzilismy przed laty wielkie grono
twoércéw-przyjaciol, ktérzy utrzymywali

VUL TR

— i wielu wciaz utrzymuje — kontakt z ra-
domskim muzeum. Budowali$my wspdlnie
z nimi zbiory i program. Nie tylko dary, ale
tez ich zaangazowanie bylo wazne i cenne.

W radomskiej kolekeji sa prace wazne w hi-
storii polskiego rysunku, z réznych okreséw,
od lat 40., ale szczegdlna wartos¢ ma zespot
prac z lat 70. 1 80. Wtedy wielu twércéw upra-
wialo rysunek jako dyscypline réwnorzedna,
np. wobec malarstwa; wsréd nich najwybit-
niejsi: Tadeusz Brzozowski, Jerzy Nowosiel-
ski, Jan Tarasin, Stanistaw Fijatkowski, Zbi-
gniew Makowski... Ich prace rysunkowe maja
te sama range, co malarstwo. Takze wsréd
tworcéw od nich miodszych sa tacy, np. Kiej-
stut Bereznicki, Jacek Waltos, Jan Dobkowski.
W twdrezosci Makowskiego majacej charakter
zapiskow dziennika, jest znacznie wigcej prac
na papierze niz tradycyjnych obrazéw. Zesta-
wy autorskie w zbiorach muzeum to kilka, kil-
kanascie, kilkadziesiat rysunkow. Najwieksze
sa zestawy Adama Hoffmanna, ktéry przez
lata wylacznie rysowat — i Hieronima Skurp-
skiego, w ktérego sztuce zwykle wyzej ceni si¢
tworczos¢ rysunkowa niz malarska.

Na uwage zastuguje tez zestaw rysunkéw
artystow zwiazanych z nurtem sztuki geo-
metrycznej, m.in. Henryka Stazewskiego,
Zdzistawa Jurkiewicza czy Teresy Bujnow-
skiej. W pewnej relacji do tego nurtu pozo-
staje wybitna tworczosc rysunkowa Andrzeja
Bebenka (cho¢ s3 tu odniesienia do realnego
$wiata i zart). Zawsze zwracaliSmy uwage na
artystéw, ktérych indywidualno$é najpetniej
ujawnia sie w rysunku. Szczegdlne znaczenie
ma kolekcja prac Stanistawa Zbigniewa Ka-
mieniskiego, inicjatora wystaw i tworzenia
kolekeji — jego sztuka wcigz nie jest szerzej
znana. To jego zastuga — w duzym stopniu
— jest skupienie wokoét radomskich wystaw
i zbiorow wielu twoércow.

Akcje przekazywania daréw do radomskiej
kolekeji rozpoczal nestor awangardy, Hen-
ryk Stazewski, juz w r. 1980; ale zaczelismy ja

(akcje) organizowac z Kamieniskim na wielka
skale w r. 1992. I nadal twdrcy, takze nalezacy
do kolejnych pokoleri, ofiarowuja prace Mu-
zeum. Wsréd nowych daréw sa np. rysunki
znakomitego rzezbiarza Sylwestra Ambroziaka,
ktdre znalazly sie w Muzeum 22 listopada 2012 1.

Wystawe przypominajaca jedna z najcen-
niejszych radomskich kolekcji planowalismy
od dawna, ale przygotowanie jej przekraczalo
nasze mozliwosci. Teraz organizowaliSmy ja
nieoczekiwanie, niepelna, w pospiechu, gdy
okazalo sig, ze inna wystawa zajmie mniejsza
powierzchnie niz dla niej przeznaczylisSmy.
W zwiazku z tym nie bylo na niej wielu prac,
ktére pokazywalismy w Berlinie — i takich,
ktérych nie pokazywalismy nigdy dotad;
a warto, bo Swietne.

Oto artysci, ktérych rysunki prezentowa-
la wystawa: Sylwester Ambroziak, Stanistaw
Baj, Kiejstut Bereznicki, Andrzej Bebenek, An-
drzej Bielawski, Urszula Broll, Zofia Broniek,
Tadeusz Brzozowski, Teresa Bujnowska, Marek
Chlanda, Jan Dobkowski, Stanistaw Fijatkow-
ski, Barbara Gawdzik-Brzozowska, Stefan Gie-
rowski, Adam Hoffmann, Zdzislaw Jurkiewicz,
Stanistaw Zbigniew Kamieriski, Tadeusz Kantor,
Jaroslaw Kawiorski, Jan Kubasiewicz, Leszek
Kwiatkowski, Edward tazikowski, Zbystaw
Marek Maciejewski, Zbigniew Makowski, Anna
Mizeracka, Jerzy Nowosielski, Jacek Sienicki,
Jerzy Skarzynski, Dabréwka Sobocka, Grzegorz
Stachanczyk, Henryk Stazewski, Maciej Szari-
kowski, Jan Tarasin, Jan Uhrynowicz, Arkadiusz
Waloch, Jacek Waltos, Mieczystaw Wejman,
Barbara Zbrozyna, Jacek Krzysztof Zieliriski,
Rajmund Ziemski. Wymieniam wszystkich,
bo tylko kilkoro z nich to twérey, z ktérymi
nie rozmawialem diuzej o kolekeji, ktérych
nie przekonywalem, ktérzy nie zaangazowali
sie w ,,sprawe Radomia”. Wiekszo$¢ uwazam
za przyjaciol naszej instytucji. =

Wystawa ,,Z kolekcji rysunku. Pamieci Tadeusza Brzozowskiego”,
Muzeum Sztuki Wspétczesnej w Radomiu, 1.12.2012 — 27.01.2013.
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Figurama 2013

IX Miedzynarodowa Wystawa Rysunku
Studenckiego w Bratystawie

maja w galerii Dom

Umeni w Bratystawie

odbyt si¢ uroczysty wer-
nisaz wystawy rysunku stu-
denckiego Figurama 2013. W
tegorocznej — dziewiatej edycji
przegladu — wzieto udziat
12 uczelni z Polski, Czech,
Stowacji, Stowenii i Wegier.

FIGURAMA 2013

Polske reprezentowaly
Uczelnie: Uniwersytet Arty-
styczny w Poznaniu, Akademia
Sztuk Pieknych w Katowicach
i po raz pierwszy Akademia
Sztuk Pigknych im. E. Gepperta
we Wroclawiu (www.figura-
ma.cz).

Marlena Promna

1-7. Widok wystawy Figurama 2013,
Dom Umeni Bratystawa, fot. T. Pietrek




Zywy Pomnik ARENA '
Akcja malowania rzezby plenerowej Jerzego :
Beresia Wroctaw, maj 2013 | i

fot. Tomasz Opania | ‘ |

Inauguracj Roku
Jana Matejki 2013

w Muzeum Narodowym w Krakowie
fot. Janusz Lesniak

BWA ,Zamek Ksiqz” Watbrzych
Jury konkursu ,,Ogrody”, maj 2013
0d lewej: A. Saj, M. Ratajczak, R. Ratajczak, K. Skarbek
fot. Krzysztof Saj

Oficjalne otwarcie nowego obiektu naukowo-dydaktycznego Akademii Sztuk Pieknych

im. Eugeniusza Gepperta we Wroctawiu, w ktérym miesci sie Centrum

Sztuk Uzytkowych Centrum Innowacyjnosci, 10 grudnia 2o12.

0d lewej: prof. Jacek Szewczyk Rektor ASP we Wroctawiu (2005-2012),
Rektor ASP we Wroctawiu prof. Piotr Kielan, prof. Zbigniew Horbowy (Rektor ASP

we Wroctawiu 1999-2005), Prezydent Wroctawia dr Rafat Dutkiewicz,

Minister Kultury i Dziedzictwa Narodowego Bogdan Zdrojewski
fot. Dagmara Hoduri

Noworoczne spotkanie Twércéw Kultury , Jy
z Prezydentem Rzeczypospolitej Polskiej Bronistawem Komorowskim, Noworoczne Sp otkanie Tworcow Kultury

od lewej: Rektor ASP Wroctaw prof. Piotr Kielan, Rektor ASP £odZ prof. Jolanta 2 Prezydentem Rzeczypospolitej Polskiej Bronistawem Komorowskim,
Rudzka-Habisiak, Elzbieta Penderecka, Daniel Olbrychski od lewej: Prezydent RP Bronistaw Komorowski, Rektor ASP Wroctaw prof. Piotr Kielan
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MANFRED BATOR

O widzeniu i mysleniu obrazem

W ostatnim czasie na rynku wydawniczym pojawila sie réwnie ciekawa, jak i intrygu-
jaca ksiazka Wszystko, czyli obraz i obrazy, ktdrej autorem jest Stawomir Marzec. Ksiazka
skiada si¢ zdwoch komplementarnych czesci — pierwsza z nich jest ogélnym wprowadze-
niem do drugiej, bedacej w swym zalozeniu poglebiong analiza wlasnego dziela artystyczne-
go. We wstepie Autor stwierdza, ze jego wywod bedzie stanowil swoisty rodzaj autokomen-
tarza do prezentowanego na wystawie cyklu obrazow. Jednak, jak sie okazuje juz po kilku
nastepnych zdaniach lektury wstepu, 6w komentarz jest $cisle zwigzany z autorska koncep-
cja sztuki i réwnie osobista ocena stanu kultury, w ktorej sztuka wystepuje i ja wspéttworzy,
a w konsekwencji te kulture rezonuje i unaocznia. Calo$¢ powyzszych rozwazar zawiera
sie na kilkunastu stronach tekstu, stanowigcego podwéjny wstep do wspomnianej wyzej
analizy dokonari malarskich (warto zauwazyd, Ze czes¢ pierwsza tego wprowadzenia zo-
stala nazwana przez S. Marca Wstepem, druga zas Introdukcjq) i zawiera zasadnicze w tej
materii uwagi Artysty, ktére sprowadzaja sie¢ do dwdéch aspektéw: préby zdefiniowania
sztuki i obrazu (ich znaczenia i zjawiska widzialnosci oraz wyodrebnienia tego, co stanowi
istote sztuki), a takze oceny rzeczywistosci, w ktérej sztuka wystepuje. Nalezy zauwazyc,
ze wymienione watki wystepuja réwnolegle i nie sa rozwazane zgodnie z linearna logika wy-
wodu, ktorej to logiki Autor §$wiadomie nie zalozyt, na co wskazuje dalsza lektura ksiazki.

Dokonujac diagnozy wspoélezesnosci S. Marzec prezentuje czytelnikowi katalog ar-
bitralnych sadéw, przypisujac im przy tym, wedlug jego oceny, ceche powszechnosci.
Konstatacje te niejednokrotnie sie wzajemnie wykluczaja lub sg wewnetrznie sprzeczne,
aich wymowa jest miazdzaco pesymistyczna i negatywna. Wskazuje zatem na powszechng
pacyfikacje kultury, mnogos¢ narracji, jednostronnych radykalizmow ksztaltujacych prze-
strzen publiczng oraz wplyw instytucjonalnego rynku i podlegltych mu srodkéw masowego
przekazu na nasze powszechne upodobanie do bezmyslnosci (...). Autor apeluje, bysmy
nie dali sobie wmowic, Ze cwanos¢ jest nowaq postaciq kulturowej kompetencyi (s. 24).
W dalszych swoich opiniach, do ktérych ma pelne prawo, znajdujemy niestety, szereg
stwierdzen, do ktérych czytelnik nie moze si¢ odnies¢ w poczuciu poznawczej pewnosci.
Oto kilka przykladow. Artysta stwierdza ze: (...) sztuka nie jest jakims glamour czy de-
corum, ale rzeczq absolutnie egzystencjalnie niezbednq do przytomnego praktykowa-
nia bycia czlowiekiem (s. 19). Tymezasem juz od stoikéw wiemy, ze decorum (prepon),
oznaczajac to, co adekwatne w swej czesci do calosci, w swej istocie bylo przede wszystkim
pieknem indywidualnym, charakteryzujacym ludzka twérczosé, w odréznieniu do piekna
symetrii cechujacego swiat natury iz dekoracyjnoscia lub z estetycznym dekorowaniem nie
ma zwigzku. Podobnie problematyczne jest antagonistyczne przeciwstawienie cywilizacji
kulturze, pojmowanie kultury zaweza zas do praktykowania jakosci i wartosci (s. 22). Nie-
pokojace jest rowniez twierdzenie, ze (...) kazde dzialanie jest hierarchizujace i istotowe.
Nawet nieswiadomie, co jednak w Zaden sposéb wolnosci nam nie przysparza, a wrecz prze-
ciwnie, gdy to wlasnie w sadach orzekajacych, opartych o wypracowane przez siebie kry-
teria, przejawia wolnosé podmiotu zaréwno w aspekcie intelektualnym, jak i wolitywnym,
a niekiedy réwniez emocjonalnym. Nalezy réowniez nadmieni¢, Ze $ledzenie tropu narracji
S. Marca mocno utrudnia jego sklonnosé¢ do odwolywania sie do aktualnej i minionej re-
fleksji filozoficznej, ktéra systemowo nie tylko jest od siebie odlegla, ale przede wszystkim
antagonistyczna lub wykluczajaca sie w zalozeniach teoriopoznawczych i ontologicznych.
Zaledwie w kilku krétkich akapitach mozna znalez¢ odniesienia (nalezy dodad, ze o charak-
terze ogélnym, a tylko niekiedy szczegélowo wiazacym z konkretng uwaga, a nie ogélnymi
zalozeniami), do m.in. Heideggera, Didi-Hubermana, Lacana, Gademara, Kanta, Sartre’a,
Beltinga, Welscha, de Mana czy Merleau-Ponty’ego).

Mniej niejednoznacznie, cho¢ réwnie swobodnie referowany, jest wywaéd Autora od-
noszacy si¢ do fenomenu sztuki, tym samym refleksji nad zasadniczym przedmiotem uwagi
Artysty, a wiec obrazem, o ktérym z jednej strony orzeka, ze Obraz bowiem to nie tylko sam
ksztalt, widok rzeczy, lecz konfiguracja pelna symbolicznych relacji symbolicznych, egzy -
stencjalnych, emocjonalnych i intelektualnych, z drugiej zas strony stwierdza, ze Obraz jako
sztuka powinien prébowac otwierac¢ doswiadczenie pelni istnienia (WSZYSTKO). Nie re/
prezentowad je, substytutowac je iluzyjnie lub symbolicznie, lecz wiagnie nastrajac i two-
rzy¢ po temu optymalna sytuacje (s. 26). Jednak calo$¢ rozwazan w tym zakresie pozwala
stwierdzic, ze S. Marzec, bedac swiadomym nieustannej ewolucji granic kulturowych oraz
nieuchwytnosci istoty sztuki, a w konsekwencji niestosownos$ci nadawania jej jakiegokol-
wiek definitywnego ksztaltu, w zgodzie z wlasnym sumieniem i przekonaniami stara sie
nakresli¢ wlasciwe jej wartosci. Jego zdaniem misja sztuki jest obdarowywanie wolnosciq,
przywracanie jednostkowej podmiotowosci (...), zas fundamentalng kwestiq odnosza-
cq sie do niej jest wizualnosc. Obraz jest niczym innym jak przede wszystkim wlasnie
doswiadczeniem wizualnosci, a nie na przyktad komunikatem czy przedmiotem inter-
pretacji. Wizualnos¢ dla Marca ma wymiar usensawniajacy i wartosciujacy sztuke. Autor

postuluje zatem, by sztuka nie podlegala uwarunkowaniom wynikajacym z interesow-
nosci, w przeciwwadze dla ktérej bezinteresownosé (termin ,,bezinteresownos¢” nie ma
tu konotacji kantowskich) ma by¢ droga do partycypacji w podwazajacej kazda konkrety-
zacje pelni, ktora to, jako tytulowe od 2005 roku dla cykli malarskich artysty ,, WSZYSTKO”
odwoluje si¢ od nierealnej i niemozliwej calosci ujawniajacej fragmentarycznosé kazdej
konkretyzacji. ,, Wszystko” Marca nie odsyla wigc do bytu jako takiego, ale raczej do czegos,
co przywodzi na mysl pojecie hipostazy w wykluczajacych sie znaczeniach — z jednej stro-
ny przypisuje obrazowi jego idealne istnienie jako specyficznej, wyodrebnionej wartosci,
z drugiej zas nakazuje go traktowac jako cos, co tylko uprzedmiotawia sama wizualnos¢
ijej (wizualnosci) pojecie. Obraz jest tu wiec rozumiany jako manifestacja sztuki, ktorego
istotg nie jest ani piekno, ani nasladowanie, ani pojecie czy uczucie, a czysta widzialnos¢,
transcendentna dla samych obrazéw, ktére stanowig jedynie wprowadzenie w niezwykle
istotne doswiadczanie samej wizualnosci.

Czes¢ druga ksigzki odnosi do zagadnieni zwigzanych z praktyka artystyczng Autora.
Zawarte w tej czesci rozwazan tlo teoretyczne ma juz tylko charakter wylacznie wspoma-
gajacy wlasny tok narracji, jednak i tutaj jest ono pelne réwnie dyskusyjnych odniesieri,
a niekiedy bezkompromisowych ocen (o modelach teoretycznych wypracowanych na polu
fizyki, ktérg Artysta sytuuje na pograniczach nauki, pisze, Ze czesto znacznie przekraczaja
najwieksze dziwactwa znane nam ze sfery sztuki. (s. 39). W nastepujacych po sobie rozdzia-
tach ksigzki, ktére traktujg o konkretnych elementach skladowych obrazéw Marca — takich
jak m.in. punkt, powierzchnia, metafora, biel, powtdrzenie, rama, tytut — Autor wskazuje
na motywy, dokonanych przez siebie, takich, a nie innych decyzji formalnych, ktére w tej
czesci wypowiedzi sg niezwykle interesujacym zapisem procesu tworczego, ktérego silg
jest ukazanie wlasciwego podmiotu sztuki — jego tworcy za posrednictwem dziela, ktére
powolat do istnienia. Istot tej czesci oméwienia jest wspomniana wyzej, autorska wystawa
malarstwa Marca, na ktérg skladaja sie dwadziescia cztery obrazy komponowane w mysl
zasady all-over. Obrazy te, z pewnej odleglosci jawigce si¢ jako niemal identyczne mono-
chromatyczne plaszezyzny, przedstawiaja w rzeczywistosci jednorodnie budowana, gesta,
kipigca materie stworzong z drobin punktow, ktére w kolorystyce odpowiadaja wszystkim
odcieniom, jakie jest w stanie odréznic oko ludzkie. Marzec rezygnuje w pracy nad plétnem
zjakichkolwiek zabiegéw re/prezentacji, z wszelkiego przedstawienia, co zgodnie z jego za-
mierzeniem ma pozwoli¢ na widzenia widzenia oraz na doswiadczenie wizualnosci w stanie
czystym. W tych pozornie identycznych obrazach kosmiczne konstelacje punktéw sprawia-
ja wrazenie nieustajacej pulsacji, generujgcych iluzje ulotnie przeblyskujacych réznorakich
konfiguracji fragmentéw plaszczyzn zbudowanych z barwnych zbioréw punktéw. Waznym
jednostkujacym elementem malarskiego cyklu sa obrzeza poszczegélnych obrazéw — pa-
rega kazdego z pldcien wypelniona zostala réznej proweniencji przedmiotami znalezio-
nymi w szufladach malarza. Tu i 6wdzie, bo w zréznicowanym nasyceniu kompozycyjnym,
znajdujemy drobne przedmioty o charakterze pamigtkowym, fragmenty ksiazek, zdje¢,
kalendarzy, kamyki, puzzle, bursztyny, order, lyzki, miniaturowe zolnierzyki czy monety.
Rama w mys] Marca jest zaréwno rozstepem, jak i, chyba przede wszystkim, peczniejaca
zaulkowsg epizodycznoscia, elementem autobiograficznym, subiektywnym, ktéry kontra-
stuje z kolejnym waznym elementem plécien tj. ich tytutami. Napotykamy tu zapisane na
Scianie, bezposrednio nad obiektami malarskimi, tytuly dwojakiego rodzaju — wpisujace
sie w konwencje ready-title, gdzie skonfrontowane sg z sobg zapisane w charakterystycz-
nym dla aktualnosci basic English nagléwki internetowych newséw z dnia ukoriczenia
danego obrazu oraz tytuly majace charakter uniwersalnych sentencji, ktérymi sq laciriskie
przyslowia. Obrazy te, podczas omawianej wystawy, zostaly pogrupowane w nieregular-
nych sekwencjach, co pozwolilo na zdynamizowanie ich obecnosci w przestrzeni galerii.

Jak sie okazuje, Wszystko, czyli obraz i obrazy Stawomira Marca jest ksiazka niejedno-
znaczng i niezwykla zarazem, odrebna i przede wszystkim bardzo osobistg. Narracja wy-
mykajaca sie logice wywodu, nawet na poziomie podstawowej struktury (jednoznacznie
sprecyzowana teza, jej dowodzenie, konfrontacja z reprezentatywnym dla niej namysltem
intelektualnym, falsyfikacja przyjetych zalozen i wreszcie wyprowadzenie wnioskéw),
jawi sie jako oryginalny manifest artystyczny. Wydaje si¢ jednak, ze jest czyms wiecej niz
manifestem, bo nalezy podkresli¢, Ze jest to zapis wygloszonego przez Artyste expose
na wernisazu swojej wystawy. Wywaéd ten mozna odbierac zatem nie jako sume sadéw
obiektywnych cechujacych wypowiedz podlegajaca rezimowi nauki, ale jako sad artystycz-
ny z natury subiektywny, jako specyficzny artefakt (w lekturze, czy raczej w organicznej
percepcji, wrecz oszalamiajacy), ktérego tworzywem jest sam artysta, jego przeswiadczenia
iintuicje, istotne fazy i elementy procesu tworczego, ale réwniez fleszowo wylaniajacy sie
nadmiar mysli, konflikt kontekstéw czy chaos informacji typowy dla jej zglobalizowanej
dystrybucji. W tym sensie artysta w swojej werbalnej wypowiedzi staje si¢ dzielem sztuki,
ktore jest obrazem wspdlczesnego, w swej naturze wewnetrznie skléconego swiata, udo-
wadniajgc jednoczesnie, ze tylko jego materialne dzielo ma zdolnosc ocalic fad i harmo-
nie wewnetrznych zwigzkéw, wszystkiego tego, co zawarte w jego ramach, a ukazad sie
moze jedynie w jego widzeniu.
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Ferment Susan Sontag

akladem wydawnictwa Karakter ukazaly si¢ niedawno eseje niezyjacej juz Susan
Sontag, wybitnej amerykariskiej intelektualistki i burzycielki estetycznych przyzwy-
czajeri wspdtczesnych mieszczan. Sontag wkracza swoimi esejami w obszar literatury,
kina, teatru i sztuki w ogdle, sklaniajac tym samym do zadania zasadniczego pytania: Czy
mamy oto do czynienia tylko i wylacznie z malo istotna dzi$ ciekawostka eseistyczng lat
60., czy wrecz przeciwnie, dostajemy do rak wrzaca rebelie intelektualng? Zbiér Przeciw
interpretacji i inne eseje to klasyka eseistyki i wielu
czekalo na polska publikacje, zwlaszcza gdy pozna-

lismy juz teksty Sontag dotyczace fotografii wydane

n n
takze przez Karakter. Jednak tym razem drgania sa IS)U.S& 7 SO tag
zdecydowanie wigksze, oddech bardziej przyspie- ; rzeciw ..
szony... ale zawal nam raczej nie grozi. lnterp I'etElCJl

Czego tak naprawde nie potrzebujemy? Nie po-
trzebujemy hermeneutyki, a erotyki sztuki, twierdzi
Sontag i wyjasnia, ze sama interpretacja sztuki nie nerpret
tylko chce zajac¢ miejsce konkretnego dziela sztuki, -
ale jest rozgrzebywaniem wnetrznosci i malo tego,
podjecie interpretaciji jest dzialaniem reakcyjnym
i duszacym, a wigc stanowi zemste intelektu na
sztuce. Warto si¢ tutaj zastanowié, czy dzi$ nie be-
dzie to przypadkiem domaganiem si¢ pewnej utopii? bl .‘.‘.:'.‘.',".;.;
Ucieczka od interpretacji moze okazaé sie niemoz- ac skiw 2012
liwa, a powody podaje paradoksalnie sama Sontag, o
gdy pisze, Ze nasza kultura opiera si¢ na nadmiarze,
nadprodukeji, w rezultacie czego nasze doswiad-
czenie zmyslowe stopniowo coraz bardziej traci
na wyrazistosci. Dzi§ mamy do czynienia z o wiele wigksza kumulacja wrazen, obrazow,
informacji docierajacych do nas niz w latach 60. i wolnos¢ od interpretacji moze w istocie
okaza¢ si¢ niemozliwa do osiagniecia, bowiem czystosci umystu brak. W jednym nalezy
sie z Sontag jednak zgodzic, ze musimy si¢ nauczy¢ wiecej widzied, styszec i odczuwac.

Sztuka staje si¢ dzis coraz bardziej polityczna — podwaza zastany porzadek spolecz-
ny, interweniujac w rzeczywisto$¢ polityczna i spoleczng. Sontag prébuje od tego uciec
i domaga sie autonomii dla sztuki i jej prawa do braku ,,znaczenia”. Sontag kieruje nasza
uwage w kierunku reakeji estetycznych, a nie moralnych. Nie chee, aby sztuka stawata sie
tylko komentarzem do zachodzacych przemian rzeczywistosci. Chee, aby koncentrowac
sie na formie, nie utraci¢ jej, gdyz ona moze ozywic nasza wrazliwosc, a ta z kolei przektada
sie nasze wybory moralne i takze stymuluje gotowos¢ do dziatania. Z jednej strony mozna
uznacd taki tok myslenia, jako regres w mysleniu o sztuce — aparat naukowy w postaci
socjologii, psychologii czy politologii odgrywa dzi$ dla artysty réwnie istotna role, co for-
ma dzieta. Z drugiej strony jest to mysl niezwykle od§wiezajaca, zwlaszcza w momencie,
gdy mamy do czynienia z coraz czestszym nadawaniem sztuce znaczen i celéw wybit-
nie rewolucyjnych, ideologicznych zwlaszcza, gdy takimi nie sa. Przeciez obecno$é zottej,
plastykowej kaszki na scenie teatralnej nie oznacza jeszcze, ze spektakl juz jest polityczny.

Bezkompromisowosc¢ Sontag jest niezwykle celna i weiaz ozyweza, gdy pisze na temat
gatunku literackiego, jakim jest powies¢. Przestatam ufac powiesciom, ktdre w peini
zaspokajajq moje pragnienie rozumienia, z kolei powiesciopisarz nie moze rozpraszac
czytelnika takimi prostackimi wydarzeniamijak morderstwo czy plomienny romans,
czytamy. Trudno wymagaé od kazdego czytelnika, aby bardziej pokochal Finnega-
now tren Jamesa Joyce’a niz Buddenbrokéw Thomasa Manna, niemniej jednak Sontag
jest w tym punkcie, zwlaszcza dzis, bardzo aktualna. Przypomina, aby zadac od literatury
czegos wiecej niz prostych, Izawych uniesieni i zwracaé uwage na rozwiazania nowator-
skie, pamigtajac jednak weiaz o klasykach.

Przeciw interpretacji... jest waznym i cennym zbiorem esejéw, moze stanowic
dla wielu istotng baze intelektualng. Wystarczy wspomnie¢ tutaj stynne Zapiski o kampie,
Happening — sztuka radykalnych zestawien lub Przeciw interpretacji. Nawet jesli wiele
spostrzezer Sontag okazuje sie¢ by¢ dzi§ mato pionierskimi, bez watpienia wciaz generuja
soba chec dyskusji, a momentami twdérczy ferment. Ciekawe tylko na jak dlugo? =

11nne eseje

traktuje zmysbowe dadwindczenie

Susan Sontag, Przeciw interpretacji i inne eseje.
przet. Mafgorzata Pasicka, Anna Skuciriska i Dariusz Zukowski
Karakter, Krakéw 2012

PIOTR JAKUB FERENSKI

- - -
Awangarda jako zycie
Recenzja ksiazki Jerzego Truszkowskiego ,POST PARTUM POST
MORTEM”, wydawca Galeria Bielska BWA, Bielsko-Biata

erzy Truszkowski to wpisujacy sie¢ w polska awangarde

performer, akcjoner, dokumentujacy swe dzialania

artystyczne za pomocg aparatu fotograficznego i kamery
video. Jego prace z lat osiemdziesiatych poprzedniego stulecia
uznadé mozna za zwiastun czego$, co znany badacz awangardy
Ryszard W. Kluszczyniski okresli mianem sztuki krytycznej.
Truszkowski to jednak takze praktyk teoretyzujacy na temat
wspotezesnych form ekspresji artystycznej oraz dokumen-
talista zycia artystycznego, ktérego sam jest uczestnikiem. Z
tej niejako ,,wewnetrznej” perspektywy powstata, wydana
w biezacym roku nakladem bielskiej galerii BWA, ksigzka
,POST PARTUM POST MORTEM. Artys$ci awangardowi w
spoleczenistwie socjalistycznym w Polsce 1968-1988”. Do
tego niezbyt juz krétkiego tytulu na okladce dodano jeszcze
ujety w nawiasie dopisek ,,0d Jacka »Krokodyla« Malickiego
do Jacka Mikotaja Rydeckiego”. I rzeczywiscie publikacja
ukazuje droge rozwoju, jaka przeszla rodzima awangarda,
a przynajmniej pewna jej czesé, funkcjonujac w spoleczno-
-politycznych realiach ostatnich dwéch dekad Polski Ludowej.
Autor orientuje postawy awangardzistéw wzgledem sytemu i
jego instytucji, wydarzen
historycznych, a takze
zycia codziennego. Praca
stanowi jednocze$nie
przeglad gestéow, akeji,
performanséw, una-
oczniajac relacje miedzy
artystami oraz ich kon-
cepcjami sztuki i podej-
mowanymi dzialaniami.
Truszkowski wprowadza
czytelnika w $wiat pol-
skiej awangardy drugiej
polowy dwudziestego
wieku, z jednej strony
portretujac jej poczatki
(lokuje je miedzy innymi na nadbaltyckiej plazy, gdzie w
roku 1968 ma miejsce zlot hipiséw — nad ich obozowiskiem
powiewa wtedy flaga Czechoslowacji), z drugiej zas wskazujac
na kulturotwdreze zmiany zachodzace wéwczas na obszarze
sztuki i nauki. Przybliza takze rézne definicje czy tez sposoby
rozumienia terminu awangarda (przywotujac choéby Stefana
Morawskiego czy Grzegorza Dziamskiego). Na kolejnych stro-
nach ksiazki pojawia si¢ wielka liczba nazwisk zwiazanych z
polska awangarda. Do gléwnych bohateréw naleza przede
wszystkim Jacek Malicki, Andrzej Partum, Pawel Kwiek czy
uznawany przez Truszkowskiego za druga obok Tadeusza Kan-
tora, najbardziej wyrazista posta¢ artystyczna drugiej polowy
zeszlego stulecia, Zbyszko Trzeciakowski. Mocno obecni sg tez
Andrzej Mroczek, Zbigniew Warpechowski, Zofia Kulik, Zbi-
gniew Libera. Truszkowski w swej wizji artysty odwotuje sie
do propozycji skupionego na awangardzie oraz postmoderni-
zmie amerykariskiego historyka i krytyka sztuki Hala Fostera,
ktéry dzialalnosé artysty widzi na podobieristwo badajacego
kulture etnologa czy antropologa. Artysta jako §wiadomy swej
roli czytelnik tekstow kultury jest tu zarazem semiologiem
i awangardzista dokonujacym w swym zyciu i aktywnosci
tworcezej kolejnych kolazy ... ®
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Oni

na byla wybitna rzezbiarka, wieziona w getcie
i obozach koncentracyjnych. Dzi$ jest odkry-
wana na nowo, zwlaszcza za granica. On byt

kroja mi sie pigkne sprawy
: . . . listy aliny szapocznikow
krytykiem sztuki, kuratorem wielu waznych wystaw, RS Ennetacs
. s . . 1848-1971
wieloletnim dyrektorem Muzeum Sztuki w Lodzi.
o i .

Wilasnie teraz mozemy przeczyta¢ wyjatkowa, czesto
przesycona intymnoscia korespondencje Aliny Sza-
pocznikow i Ryszarda Stanistawskiego. e

Listy z lat 1948-1971 wydane pod tytulem Krojq
mi sie piekne sprawy sa dzi$ cenne z wielu powodéw. Juz sam fakt, ze mowa tutaj o ko-
respondencji artystki z krytykiem oznacza, parafrazujac tytul ksiazki, ze ,,kroja nam sie
piekne i ciekawe sprawy”. Nie mozna jednak zapominaé o bardzo istotnej rzeczy — laczyla
ich przede wszystkim bardzo silna wigz, ktéra dominuje w opublikowanych listach. Spo-
s6b, w jaki Szapocznikow wyrazata swoja tesknote za Stanistawskim, gdy nie mogli sie wi-
dzieé, jest bardzo dojmujacy i miejscami niezwyKkle literacki. Tesknie do Ciebie fizycznie,
zmyslowo, kazdym nerwem i kazdq komdrka, Ze staje sie to nieznosne. Szapocznikow
teskni takze za Paryzem, ktéry wedtug artystki ma swojego mikroba, zarazek ten glebo-
ko wgryza sie w $wiezy organizm. Dwadziescia lat péZniej w 1969 roku zachoruje na chorobe
nowotworowa, ktéra powrdcita w 1972 roku. W roku 1970 zobaczymy artystke na zdjeciu
z instalacja Inwazja nowotwordw w ogrodzie domu w Malakoff kolo Paryza wiasnie.

il e prety Nl e i Ty i b e

Mimo tego, ze listéw Stanistawskiego jest tutaj niewiele — to on gléwnie staral sie za-
chowac cala, zwlaszcza przychodzaca do niego korespondencje — mozna odniesé¢ wrazenie,
ze to on byt ta osoba studzaca emocje, ktéra charakteryzowal spokéj i cos, co okreslamy,
jako twarde stapanie po ziemi. I Alus, prosze Cie, nie daj sie ponosic impulsom i bezsen-
sownemu entuzjazmowi, ktory tak bije z Twoich listow, gdy mowisz o ,,nowym swiecie”
i przemianach spotecznych, czytamy w jednym z listow.

Dla autorki Pierwszej mitosci (1954) i Trudnego wieku (1957) tematyka kobieca byla
bez watpienia wazna i Szapocznikow znacznie wplynela swoimi pracami na wieksza jej obec-
nos¢ w polskiej sztuce. W 1949 pisze do Stanistawskiego, ze chciata zrobic rzezbe pielegniarki,
ale bez tego wszystkiego, w co zwykle sie ja obleka, tj. ,,poswiecenie”, ,,czulosc¢”, ,tagodnosé”
itd. To bardzo romantyczny balast. Dalej pisze o sposobie pokazania ludzi przy pracy w sztu-
ce socjalistycznej, zastanawia sie nad rzezba figury w ruchu, ale i tak wszystkie spekula-
cje w glowie sq do dupy, jak sie zacznie komponowad, to dopiero sie widzi, co ma sens,
a co nie, ityle razy niszczy sie i przerabia, az obraz bedzie odpowiadat wyczutej prawdzie.

Ciagte podréze. Dhuzsze badz krétsze pobyty w Pradze, Paryzu, Wloszech czy w Polsce.
Praca, sztuka, troska o codziennos¢ i ten obecny miejscami niepokéj, czy kazdy list dotart
ikiedy nadejdzie kolejny. W listach do Stanistawskiego pojawia si¢ takze w pewnym momen-
cie, jako ich wspdélautor adoptowany przez nich wezesniej Piotr. W korespondencji bierze
udzial réwniez nowy partner Szapocznikow, grafik, Roman Cieslewicz, autor chociazby pla-
katu do filmu Popioty Andrzeja Wajdy, dyrektor artystyczny pisma Elle. Stanistawski zwiazat
sie wtedy z historyczka sztuki Urszula Czartoryska. W listach nie ma zadnego emocjonalnego
$ladu po ich rozwodzie i czujemy, Ze silne kiedys uczucie oslablo, ale pozostala serdecznosé.
Szapocznikow raz tylko pisze do Stanistawskiego w 1958 roku, aby byl w przyjazni z Rom-
kiem, tylko tak mozna, naprawde pieknie i po europejsku, tutaj to sprawdzitam jeszcze raz.
I'tylko tak mozna utrzymac srodowisko, ktdre jest podstawq naszego dzialania izycia, i do
ktdrego przeciez nalezycie obaj. To sq rzeczy ponad spanie — a spac i tak nie mozna zawsze
z tym samym partnerem, bo to sie robi obrzydlistwo. Wiec bez urazow, badzmy ludzmi!!

Krojq mi sie piekne sprawy, ksiazka opatrzona wieloma fotografiami oraz istotnymi
przypisami, jest takze historia powojennej sztuki nie tylko polskiej. Tto w listach Szapocz-
nikow i Stanistawskiego stanowi réwniez bardzo goracy okres spoteczno-politycznych
przemian zachodzacych wtedy w Europie. Chyba nie mozna inaczej scharakteryzowac tej
publikaciji, niz, jak sama Szapocznikow okreslila swoje postrzeganie rzeczywistosci w jednym
z listéw — peknie, ludzko, prawdziwie do dna. ®
Alina Szapocznikow, Ryszard Stanistawski,

Kroja mi sie piekne sprawy. Listy 1948-1971
red. Agata Jakubowska, Katarzyna Szotkowska-Beylin
Karakter, Muzeum Sztuki Nowoczesnej w Warszawie

Krakéw-Warszawa 2012.

PIOTR JAKUB FERENSKI

Performerki

dokumentowanie siebie
Recenzja ksiazki Ewy Zarzyckiej
,0d NIE do TAK”, wydawca Galeria Labirynt

Kiedys mi sie wydawalo, Ze dokumentacija jest zu-
petnie niepotrzebna. To znaczy, ta wykonana ,, niezalez-
nie”, ta planowana, organizowana. Wrecz wyrezysero-
wana. Wtedy uwazatam, ze autentyczna dokumentacjq
to, ta ktéra powstaje spontanicznie, mimochodem. Ze
prawdziwg dokumen-
tacje stanowiq tzZw.
»Slady”, ktdre powsta-
ty niejako samoistnie
— pisze w jednym
ze swych tekstow Ewa
Zarzycka. Jak wyznaje,
obecnie $mieje sie sama
zsiebie. Prawdziwy do-
kument nie jest juz dla
niej jedynie pozosta-
toscia czy odpryskiem
procesu, sladem dzia-
fania, dziania sie. Teraz
na jej biurku narastaja
kolejne warstwy zeszy-
téw zawierajacych no-
tatki, zapiski, wspomnienia, komentarze do wystapien,
szkice, wykresy, schematy. Czgs¢ z tych dokumentéw
zostala opublikowana w wydanej niedawno przez Galerie
Labirynt ksiazce Od NIE do TAK. Mieszkajaca w Lublinie
oraz Kazimierzu nad Wisla, a jednoczesnie od jakiegos juz
czasu zwigzana z wroctawska ASP artystka-performer-
ka, dzi$ doskonale rozumie, ze malo uchwytna mate-
ria, w jakiej pracuje wymaga — pomimo wielu watpliwosci
— dbania o rejestracje, o forme przechowywania w czasie.
Neoawangardowy, postkonceptualny nurt sztuki, w kté-
ry wpisuje si¢ Zarzycka, zwlaszcza swym ,,performen-
sem méwionym”, wymaga jakiej$ postaci zapisu. Jej akty
tworcze, znoszace rozmaite granice, cho¢by miedzy teoria
a dzialaniem czy pomiedzy réznymi poziomami rzeczy-
wistosci i tym samym budujace autorska wizje swiata
oraz roli w nim sztuki, dzieki pisemnym formom archi-
wizacji mogly zosta¢ ukazane w tomie, shuzac jako doku-
mentacja danego czasu, zjawisk artystycznych, ale takze
przezy¢ i mysli Zarzyckiej. W pierwszej czesci Od TAK
do NIE znalez¢ mozemy réwniez artykuly poswiecone
twdrczoscei artystki, miedzy innym autorstwa Zbigniewa
Warpechowskiego, Andrzeja Ciesielskiego, Malgorzaty
Sady czy Anny Bocian-Czyz. Jesli chodzi o teksty samej
performerki, to trudno (czego ma ona pelng $wiadomosc)
je sklasyfikowad, zaszufladkowac. Zarzycka nie zajmuje si¢
przeciez sensu stricte literatura. Mamy tu raczej do czy-
nienia z — jak sama to trafnie ujmuje — pozostalosciami
po wystapieniach, wypowiedziach, gestach. Warto za-
gladnac do tego ciekawego dokumentu, kryjacego sie pod
okladka stylizowana na stary szary brulion. =




p. 4

p. 6

p. 15

p. 22

p. 24

ISSN 0867-2555

fcrmq.

Pismo Artystyczne

Dorota Folga-Januszewska

Narysowa¢ rysunek

To draw a drawing

Drawing —is it magic? Vitruvius wrote in the 1st century
BC: ‘architects must be able to draw in order to show the
image of an intended object’. Drawing was considered
then as a medium, a go-between intellect, imagination,

translated by Ryszard Sawicki

matter and final form. Drawing has always been ‘an
intimate form of art’. Many artists decided to show their
drawing only at the end of their artistic career. Francesco
di Melzi considered drawings by Leonardo da Vinci as
the pieces of treasure. There would not be art without
drawing. In the 19" and the 20" centuries, many roles of
drawing were assumed by printing techniques. Although
in the 1980’s drawing became the marginal form of art,
original drawings are still valued as non-conceptual and
non-utilitarian form of art.

Katarzyna Klich

Rysunek jako slad cztowieka

Drawings as Footprints

Only drawings faithfully reveal some truth of people.
Drawings can be considered as the first expressions of
human beings which are closely connected with the hu-
man body. There are analogies between drawings and
modern dance. Dancers make movements which can be
registered in form of drawings. Big drawings can be com-
pared with architectural structures. They include lots of
space. Small drawings show the human scale. Drawn on
floors, images become a kind of footprints of artists. When
painted on stretched canvases, pictures assume certain
distance between painters and themselves. When painted

on hard surface, such as floors, pictures become more
directly connected with artists. Drawings are different from
paintings. While drawing, artists have to be close to the
surface of paper. Regardless of their scale, drawings are
more tangible than paintings. Artists register their stories
more directly, while drawing images, than painting them.
One rarely knows how long the process of drawing would
last. The process is like a meeting with another person.
Models can feel suspense and mystery connected with the
process of drawing. Some models are like the background
of a picture, and others are like hurricane and in order to
escape the hurricane, one has to close the window. The
process of drawing can be compared to a performance.
While drawing, artists search for other people. They want
to find other people through drawing them. Drawings can
be considered as traces of people.

Jan Pamuta

Miedzynarodowe Triennale Grafiki — Krakoéw
2012

The International Graphic Art Triennial,
Karkow 2012

Big international graphic art exhibitions are usually
organized as biennials, triennials and quadrennials. They
are popular exhibitions which attract many artists and
visitors. In 50 years, the International Graphic Art Triennial
was organized many times in Krakéw. Its evolution was
complicated and it always was an attractive presentation
of contemporary graphic art. It started in 1966 as one
of its kind exhibition in Central Europe (behind the Iron
Curtain). The changes occurring throughout decades were
connected with artistic changes in the world and social and
political changes in that part of the European Continent.
The graphic art exhibitions in Krakéw were closely con-
nected with Witold Skulicz’s ideas. After a lengthy break,
Professor Skulicz returned to organizing the shows in 1991

and he suggested that biennials should become triennial
exhibitions. The formula changed again when they signed
the agreement between the Association of the International
Graphic Art Triennial, Kuenstlerhaus in Vienna and Horst-
Janssen-Museum in Oldenburg (2006). The third edition
of the triennial was considered as the International Print
Network (2012-2013) and it included two more partners:
Dalarnas Museum in Falun and Minar Sinan Art University
in Istanbul. The Association is the coordinator of the exhibi-
tions. They form the rules in cooperation with their partners.
In January, they opened the Graphically Extended’ exhibi-
tion in Oldenburg. In April, they are opening an exhibition in
Vienna, in September — in Istanbul, and in December — in
Falun. They publish catalogues for each show, coordinate
special promotional projects of graphic art, organize
conferences and meetings. From 4789 pieces of art by
1473 artists, they selected 305 pieces by 235 artists for an
exhibition in Krakéw, 102 pieces by 78 artists for an exhibi-
tion in Katowice, 139 pieces by 72 artists for an exhibition
in Oldenburg, 256 pieces by 89 artists for an exhibition in
Vienna, 286 pieces by 140 artists for an exhibition in Falun
and 246 pieces by 129 artists for an exhibition in Istanbul.

Lila Dmochowska

Nowe-stare Triennale

New-0Id Triennia

The Geppert Competition keeps changing its im-
age. In 1978, the Drawing Festival was changed to the
International Triennial of Drawing. Andrzej Will, Natalia
Lach-Lachowicz and Andrzej Lachowicz were the orga-
nizers of the festival. The Lachowiczs were interested in

conceptual art and they considered drawing and photog-
raphy as the media with which they could register their
ideas (concepts). The first triennial was the manifesto
of conceptualists. In 1992, Will died and the triennial
in 2000 was organized by Academy of Fine Arts as the
International Drawing Competition. The fifth competition
is more closely connected with the original ideas of clas-
sical drawing artists. Toshio Yoshizumi received the Grand
Prix. Wojciech Domagalski and Martin Sarovec shared the
Chancelor’s Award for the beginning artists.

NR.OD

Aleksandra Janik

Gdzie jest grafika?

Where is graphic art?

Aleksandra Janik was a curator of a graphic-art exhibi-
tion entitled ‘Where is graphic art'? She asked the artists
the title-question. Also, she asked the following questions:
‘What are the boundaries of graphic art?, ‘Where is graphic
art?’, ‘Is this still graphic art?’. Caroline Koenders from
Holland said that gravure, chalcographic art, mezzotint,
aquafort, dry-point, woodcut, lithography, linoleum-cut etc
were all the synonyms of graphic art. She believes that
the meaning and the context of graphic art should change.
She is interested, however, in crossing the boundaries of
graphic art. The use of old tools, such as old-fashioned
graphic press, has little significance in the context of how
the pictures are exhibited. Of course, digital art is different
from, for example, mezzotint, which is the most time-
consuming method. Judyta Berna$ from Poland believes
that all forms of art should be integrated. Graphic artists
can communicate with visual artists interested in different
artistic methods. Sylwia Wilk from Poland said that differ-
ent artists have different definitions of graphic art. She is
interested in new technologies and scientific discoveries
which influence art. Florentia lkonomidou from Greece
cannot concentrate on any artistic borders. The changes
in graphic art are more dramatic and rapid than in other
art-forms. She uses modern-day technologies in her studio.
Colette Cleeren from Belgium is interested in traditional
graphic methods and she would use new technologies if
only they could help her produce desired effects. Liena
Bondare from Latvia quotes Beuys who said that the
strength of art is still connected with unsolved problems.
She is looking for the unity of form and subject. She invites
art connoisseurs to a dialogue on art. Beata Dlugosz from
Poland considers graphic art and photography as equally
important forms of art. She experiments with different
materials and methods and she likes the risks. She finds
similarity between biological and artistic processes.

Andrzej P. Bator

We wiasnej glebi metne i niezwykte

Obscure and unusual in its depth

Waldemar Masztalerz combines the reality time and
light. He concentrates on intimate rituals and philosophi-
cal-emotional mantras. He uses such motifs as the human
silhouettes, geometric figures and different hues. He likes
simple, synthetic effects usually connected with drawing
techniques. He doesn't like detailed questions. He consid-
ers his pictures as mirror-images which reveal his inner
self and the fragility of the human existence. He believes
that the human mind is able to produce pictures and that
objects include symbols which are connected with differ-
ent objects. The artist invites us to interpret his pictures
in many unusual ways. Masztalerz was the director of the
13" Drawing Workshop at the Art University in Poznan.
He died in December 2012.

Monika Wanyura-Kurosad

Zawsze grafika

Always graphic art: on graphic art. and
paintings by Prof. Witold Skulicz

The International Culture Center in Krakéw or-
ganized an exhibition of paintings and graphic art by
Prof. Witold Skulicz. In the 1960’s, the 1970’s and
the 1980’s, the artist produced dynamic lithographs,

monotypes, experimental photographs and serigraphs.
The black-and-white serigraphs from the series entitled
‘Night’ include photographic elements combined with
painterly elements. The other series entitled ‘Gazebos’,
‘Magic Lanterns’, ‘Attempts’, ‘Sic Transit Gloria’ reveal
masterly graphic craftsmanship. They were produced in
the 1980’s. In other rooms of the Center, they showed
pictures from the 1960’s and the 1970’s. The collection
includes color lithographs and monotypes. The series
were entitled ‘Chernobyl’ and ‘Scarecrows’. Skulicz used
to be a curator of many international shows including

the shows in the following countries: Bulgaria, Egypt,
Finland, France, Spain, Holland, Japan, Korea, Germany,
Slovakia, Slovenia and Italy. He was a co-founder of the
International Graphic Arts Biennial in Krakéw. In 1991, he
established the Association of the International Graphic
Arts Triennial in Krakéw. The exhibition in Krakéw was
one of the most important art shows of the International
Graphic Arts Triennial in Krakow.
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Kama Wraébel

Reka diabta rysowane - Tylko dla moich
oczu Olafa Brzeskiego

Drawings by Devil’s Hand: For My Eyes Only
by Olaf Brzeski

The Avant Guard Gallery in Wroctaw organized an
exhibition entitled ‘For My Eyes Only’ by Olaf Brzeski.
The collection is the second part of the series entitled
‘The fall of the man whom | don't like’ which was shown
at the Modern Art Gallery in Opole. The exhibition in
Wroctaw may be considered as the story including the
dark side of the human nature. Brzeski reveals the kind of
artistry which is connected with the symbols of aggression,
violence, desire, fear, shame and vulnerability. An eight-
minute-long film shows the crisis of an artist involved in
creative process. The artist concentrates on his process
of thinking while producing quick sketches. Some of his
sketches became the parts of big, three-dimensional
constructions. His sculpture entitled ‘Self-portrait’ (bronze,
2012) resembles classical contrapost in which the figure
is shown twisted on its own vertical axis.

Kama Wrébel

Nieokietznany, wolny duch lat 70. Gdzie jest
PERMAFO?

Untamed, free spirit of the 1970’s: Where is
PERMAFO?

The Modern Museum in Wroctaw organized an
exhibition of the PERMAFO art. The PERMAFO Gallery
was established in the 1970’s. It was one of the most
intriguing art projects in modern Polish art. Anna Mar-
kowska was the curator of the show. She concentrated
on showing real rather than formal and archival aspects
of different artistic attitudes. The artists connected with
the PERMAFO Gallery were interested in radical aesthetic
visions and they were against commercialization of art.
The group included such artists as Andrzej Lachowicz,
Natalia Lach-Lachowicz, Zbigniew Dtubak and Antoni
Dzieduszycki. Natalia LL was interested in feminist move-
ments (Natalia is Sex — 1974, Consumption Art — 1972).
Andrzej Lachowicz analyzed the language of ‘permanent
art’ (Permart — 1971), Zbigniew Diubak concentrated on
‘empty signs’ and ‘repetitions’ (Tautologies — 1970). Antoni
Dzieduszycki analyzed the ethos and ego of contemporary
artists (I — 1971).

Elzbieta tubowicz

Kino wtasne Jézefa Robakowskiego

Jozef Robakowski’s Own Cinema. Between
Constructivism and Dadaism.

Jozef Robakowski is an artist, an art collector, an
exhibition curator, a movie director and operator. Also,
he wrote on art and taught art. In 2012, there were two
Robakowski’s exhibitions: one in Warsaw (‘My Own Cin-
ema’, Ujazd Castle) and one in Gdansk (‘The Essence of
Ideas’, the National Museum). Robakowski was a curator
of two other shows: ‘Eastern Front, Lédz; ‘the Signs of
Time’, Torun). As his media, the artist uses photography,
film, performance, installations and multimedia actions.
Film and video are his favorite media. He produced his
first films in the 1970’s (‘Market’, 1970; ‘Test’, ‘Test 2’,
‘Dynamic Rectangle’, 1971). The exhibition in Warsaw
included his ‘Exercise’ (1972-1973), ‘My Film’ (1974).
His political essays were based on films from television
(‘Art is Powerful’, 1984-1985). In his experiments on film
structure, he used some ideas by Moholy-Nagy, Viertov,
Eisenstein, Themerson. He combined the constructivist
and dadaist ideas and styles. The catalogue accompa-
nied his exhibition. It included texts by Bozena Czubak,
Mark Nash, tukasz Ronduda and Hans-Ulrich Obrist’s
conversation with the artist.

Dorota Mitkowska

Wroctawska Szkota Grafiki

Wroctaw School of Graphic Art

In 2009, a group of artists connected with the Acad-
emy of Fine Arts in Wroctaw established the Wroctaw
School of Graphic Arts. The group includes the following
artists: Pawet Frackiewicz, Jacek Szewczyk, Przemek
Tyszkiewicz, Anna Janusz-Strzyz, Christopher Nowicki,
Matgorzata ET BER Warlikowska, Anna Trojanowska,
Mariusz Grzelak, Aleksandra Janik, Agata Gerthen, Marta
Kubiak and Barnaba Mikutowski. Szewczyk concentrates
on different themes he finds in the city of Wroctaw. His

drawings and graphic-art-pictures show ‘vedute’ and
‘genre scenes’. Nowicki concentrates on reproducing
different ‘vanity’ symbols. He shows gates, portals, doors
and machines. As his ‘signature motif’ he often uses a
raven. Grzelak likes urban-scapes. Tyszkiewicz fills black
space with freely drifting fantastic animals and plants.
Frackiewicz draws ‘portraits’ of tree-trunks. Trojanowska
shows lithographic still-life studies and Gerthen shows the
details of washing machines. Janusz Strzyz likes surreal-
istic motifs and symbols. Janik produces ‘photo-graphs’
revealing nostalgic and poetic atmosphere. Mikutowski
is interested in comic-book style. Kubiak is inspired by
Japanese cartoons. Warlikowska likes sharp colors and
stylish chromatic compositions. As her media, she uses
linoleum-cuts and silk-screen printing technique.

Mirostaw Rajkowski

Ars Electronica 2012

Golden Nike in Digital Music

Jo Thomas received the Golden Nike Award for her
composition entitled Crystal. It is a 38-minute sound work
for 5.1. Itis composed directly from frequencies generated
by the electron-storage ring, a particle accelerator. She
concentrated on substantial length of the composition
that reflected both the actual content of the spectrum
of the space and also the metaphorical content of the
sounds. Crystal reveals a rich, multi-spectral environment
with a cacophony of sounds generated by machines. It
includes interfaces that generate the electron beam. The
actual physical space of the composition seems to capture
pure human intelligence, concentration and the ability
to look beyond what is currently possible. It is light and
futuristic. What one hears in this work are the sounds of
electron injections into the particle accelerator at certain
times of the day.

Golden Nike in Animation

By most accounts, Alfred Hitchcock’s 1954 clas-
sic Rear Window is as perfectly constructed a film as any
the medium has ever produced. It is a ‘purely cinematic
film’. The plot is well-known: world-weary photographer,
wheelchair-bound Jeff, is confined to recuperative leave
in his Greenwich Village apartment with only a panorama
of the encompassing tenement complex beyond as his
company. In the case of Rear Window, neither specific
scenes nor shots prove more memorable than the archi-
tecture and spatial configuration of the famed courtyard
set. These have been analyzed to the point of exhaustion,
with the chief exegetic points being well familiar to any
casual student of cinema, but never have they been seen
before like this video time-lapse. Meticulously assembled
by Jeff Desom, using just After-Effects and Photoshop,
the video condenses Hitchcock’s masterwork into three
breathtaking minutes in which the entirety of the film’s
events — sans the dramatic, personal scenes between
the protagonists — lay out before Jeff's gaze. Desom’s
collage is completely comprised of footage from the film,
with the iconic window panorama being neatly tailored
and augmented with various photographic effects so as
to achieve verisimilitude with the original and to re-create
the environmental changes that propel the narrative along.

Golden Nike in Interactive Art

Timo Toots’s installation entitled Memopol-2 is a social
machine that maps the visitor’s information field. When
an identification document such as a national ID card or
a passport is inserted into it, the machine starts collecting
information about the visitor from international databases
and the Internet. The data is then visualized on a large-
scale custom display. People using the machine will be
remembered by their names and portraits. The Cyrillic
spelling of the installation’s name refers to Orwellian
concept of Big Brother. Over the past decades, technol-
ogy has transformed the surveillance of society. When
surfing the Internet, paying with an ATM card or using an
ID card, people leave their digital traces everywhere. The
Internet and social networks gather and provide a great
deal of personal information, and a person’s profile is
no longer constituted by his or her physical being alone.

The producers of the Memopol-2 come from Estonia. The
country is well ahead of other countries in governmental
data collecting. Estonia has used electronic ID cards for
ten years and has built a system that interconnects all gov-
ernmental databases. Personal ID-card readers provide a
simple means of accessing the data. In the government
portal, people can see their data, from prescription drugs
to high school exams, from tax reports to driving licenses.
Memopol-2 is a reaction to these developments and uses
contrasting aesthetics. Itis big and evil, dark and scary. It
projects present-day technology into retro-futuristic times.
The tools of ‘1984’ are already here, but the question is
how do we use them. In peacetime these tools add a lot
of comfort to everyday life, but what happens when the
political winds change.

Golden Nike in Hybrid Art

On planet Earth, sophisticated manufacturing pro-
cesses with full-fledged assembly lines have been run-
ning in many different kinds of factories for hundreds of
millions of years. Nature evolved biological techniques
for large-scale production and manufacturing of a huge
variety of specialized materials long before human beings
ever existed. Homo sapiens, in turn, have historically
exploited many such natural factories to obtain a long list
of essential commodities simply because comparable
materials could not otherwise be efficiently produced.
Joe Davis’s Biological Radio addresses this interface of
biology and technology. A crystal radio is a basic reso-
nant circuit requiring only induction, capacitance and a
radio ‘crystal’, a mineral semiconductor used to convert
received radio signals into DC electrical signals that can
be resolved with headphones as sound. Davis considers
his radio as a piece of art which is about opening up
windows on the world.

Exhibitions

OCTO is a communication platform which can be con-
sidered as a parody of digital network. ‘Tools of Distorted
Creativity’ includes several series of art-pieces such as
Ignacio Uriarte’s ‘Scream’. ‘lmaging with Machine Process’
documents experiments by the artist who was interested
in machine processes to openly explore their generative
capabilities for imaging beyond politics of instrumental
reason. An installation entitled ‘Evil Media Distribution
Centre’ was produced by Harwood and Yokokoji. ‘The
Miseducation of Anya Major’ concentrates on knowledge
and education in the context of contemporary media.

Performances

‘We Make Sound with Fire’ includes fire and sound
effects. ‘Fluorescence’ is a sound-and-light concert by
Philip Stern connected with trans-sensory experience.

Video

At the Ars Electronica 2012, the film program was
entitled ‘Everything but the planet’. It included nine
theme-blocks.

fermat
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Piotr Komorowski

Celebrowanie sladow

Celebrating footprints

In a series of photographs entitled ‘Albums’, Marek
Grzyb shows seemingly banal reality documented in form
of family albums. Grzyb considers his series as a kind of
souvenir photos which reveal the ultimate meaning when
modified and transformed as the result of artistic process.
He follows the footsteps of Wojciech Prazmowski and Jerzy
Lewczynski who also used old photographs as the basis
of their own pictures. The original photographic images
are transposed in different ways, always appropriate to
the rules established the artist. When changed, they carry

sublime messages. Grzyb is aware that in order to clearly
communicate his personal truth, he must add symbolic
meaning to raw material. He believes that, because of his
intention, quoted images and/or their fragments become art
objects regardless of their original context. The process of
transformation includes muted and subtle reflection. Framed
in magic circles by the artist, images become a form of mani-
festation of the renewable reality. The photographs show
the relationships encoded in culture and they show the way
we may find the continuum of our existence. Consisting of
a number of different parts, Grzyb’s ‘Album’ speaks of the
modern man who is manipulated by the mass-media and
feels lost in chaotic flow of useless information. By turning
to our past, we confirm our presence in our contemporary
environment. Grzyb shows us how to build a bridge to
understanding and acceptance of the present.

Andrzej Saj

Od ,,Promocji” do ,,Drég twoérczych”

From ‘Promotion’ to ‘Creative Paths’

The organizers of the 22" competition entitled ‘Promo-
tions’ invited, as usual, the graduates from different Polish
art academies. The Art Gallery in Legnica also organizes
follow-up shows for the participants of the previous compe-
titions. The follow-up shows are entitled ‘Creative Paths’.
The participants of the ‘Promotions’ usually reveal what
they learnt at their academies and what art is produced
in their art centers. From 2001 to 2007, the participants
mostly came from the strongest art centers, including
Warsaw, Krakow, Poznan and Wroctaw. ‘Creative Paths’

should be considered as yet another chance to show how
the artists change within a few years after they gradu-
ate from their academies. However, the task is difficult,
because not all the participants of the ‘Promotions’ take
part in the follow-up exhibitions. Some of them choose
new media and others are ‘lost’ for commercial art. Only
a small group of young artists continue they careers as
painters. The 22" ‘Promotions’ were organized before
‘Creative Paths’ from 2001 to 2007. Once again, the
graduates from Warsaw, Krakéw and Wroctaw showed
their competitive attitudes toward art. The Grand Prix was
given to Martyna Scibor from Warsaw. Two awards were
given to artists from Krakéw and two certificate of merit
were given to the graduates form Wroctaw. Also, an award
was given to the graduate from tédz. The show entitled
‘Creative Paths’ included thirty participants.

Natalia Cieslak

Malarstwo jako koniecznosé

Painting as Necessity

Pawet Lewandowski-Palle’s exhibition opened At the
City Gallery in Bydgoszcz and it included a hundred and
eighty pieces of art. The earliest paintings were from the
second half of the 1970’s decade, when the artist was still
a student at the academy in Wroctaw. He showed ‘many

meanings of painting’. The collection included synthetic
landscapes and other pictures showing his visions of
symbolic human dramas and reflections on history. It
was a retrospective exhibition. The artist is interested in
geometric abstraction, expressive effects and structural
style. He believes in painting craft and his pictures reveal
the highest standards of craftsmanship. He looks for sense
and order in art. He considers painting in almost religious
terms and he is a faithful follower of his ideas. He also
believes that painting did not die and it won’t ever die. His
exhibition was entitled ‘Multi-imagery’.

Marek Sniecinski

Strefy ciszy — nowe obrazy Urszuli Wilk

Silence Zone: New Pictures by Urszula Wilk

Urszula Wilk follows her own painterly rules. She forms
them while working on her pictures. She accepts no exter-
nal principles and patterns. She is not looking for symbols
and she does not need to explain what she does. Her
pictures on canvas do not form series even when shown
as sets. The pieces of art on paper, however, form series

of images which, in a series, reveal artistic process. She
likes reduced color palette but her reduced palette includes
the richness of spatial values. She painted three series
of pictures on paper entitled ‘Archipelagos’, ‘Letters not
sent’ and ‘Absence’. In fact, she collects the drops of paint
from floors as if cleaning the floor. Her ‘Letters-not-sent’
resemble exercises in calligraphy written in non-existing
alphabet. They were not sent but they have addressees.
They can be considered as portraits of the artist. The se-
ries entitled ‘Absence’ was ‘painted’ by pouring paint over
sheets of paper. Her three series can also be considered
as ‘the zones of silence’ amidst the noise of color.

Dorota Mitkowska

Ltadne prace reczne

Lidia Gtuchowska

Jarostawa tukasika ,,Okno — Wnetrze - Sciana”

Nice handiwork

Manfred Bator’s exhibition At the City Museum of
Wroctaw was entitled ‘Nice Handiwork’. The young
graduate from the Academy of Fine Arts in Wroctaw
showed four series of pictures. The first series included
paintings of cats. Also, he used his own techniques in
order to produce the other three series entitled ‘One
Hundred Faces of Charon’, ‘Dream Book’, ‘Emotions’.
The artist considers a cat as his alter ego. Charon forms
the atmosphere in his second series and he also ap-
pears in the second series. The third and newest series
includes images of faces shown en face. Some of the
faces seem to reach beyond the frames. Bator based all
the pictures on photographs. His self-portraits are reveal
irony and the sense of humor. He likes experimenting
with different artistic forms.

‘Window-Interior-Wall’ by Jarostaw tukasik

Jarostaw tukasik’s exhibition is entitled ‘Window-
Interior-Wall’ and can be considered as a synthesis of his
work in twelve years. The artist uses geometric perspec-
tive in order to produce an illusion of depth. A window
is the symbol of freedom. An interior is are the symbol
of security and/or encirclement. A wall is the symbol of
dead end. tukasik exhibited at over ten shows in Poland
and abroad. In 1992 and 1993, he received prestigious
awards. He believes that he could not live without paint-
ing. He concentrates on registering facts and situations.
He likes surrealistic effects and paraphotographic visions.
Also, he likes discipline and lyricism, matt surfaces and
fluorescent details, geometric and organic forms. His ‘A
Table for the Hoppers’ shows levitating table. His ‘Venus
from Zielona Géra’ is a parody of Nike from Samothrake.

Roman Cieplinski

24, Festiwal Polskiego Malarstwa
Wspoétczesnego w Szczecinie

The 24th Festival of Contemporary Painting in
Szczecin: Whispers, Shouts and Picture

The ‘painterly content in paintings’ is the subject of
a long-lasting discussion. The festival in Szczecin is yet
another forum for the discussion. Young artists contrib-
uted the most interesting pieces of art for the exhibition.
Among new participants, there were artists who work and
live abroad. They are aware of the tradition and are able
to freely interpret it. Painting, whose end was proclaimed
more than a few times, is still strong and doing well on
artistic contemporary scenery. Also, the recent festival in-
cluded artwork by artists who had participated in previous
festivals. It is an ‘open-formula’ festival. Seweryn Janski,
Arkadiusz Karapuda, Aleksandra Siminska and Artur
Bartkiewicz showed especially ‘fresh-looking’ pictures.
Siminska’s pictures resemble ltalian trans-avant-guard
style. Tomasz Rolniak showed abstract pictures and he
received an honorary certificate of merit from the jury.
Matgorzata Jagietto’s picture was entitled ‘The Better
World’. Albert Oszek’s picture was entitled ‘The Infantilisa-
tors’. They both are interested in ‘socially engaged art’.

Andrzej Kostotowski

Pawetl Lewandowski-Palle: Malarstwo jako
metafizyczny sen

Pawet Lewandowski-Palle: Painting as
Metaphorical Dream

Pawet Lewandowski-Palle is interesting in metaphysi-
cal concepts and the atmosphere in his pictures. He likes
precise composition and geometry. He uses selected art
materials. Also, he writes interesting articles about art. He
is a skillful craft-master. He says that he ‘owns the museum
of imagination’. His favorite painters include such artists
as Henri Matisse, Kazimierz Malewicz, the artists from
the ‘Pittura Metafisica’ circle, structural painters, such as
George Karl Pfahler and Scandinavian neo-constructiv-
ists. He concentrates on colors in his geometric pictures.
His pictures can be considered in terms of ‘metaphysical
dream’. He looks for inspiration in the landscape of Kujawy.
He combines melancholic tones he finds in his region with
dancing rhythms of Wroctaw, the city which never falls
asleep. The tragedy of the December 1981 is one of the
most important motifs in his pictures.

Marlena Niestroj

Metaweryzm - $wiadectwo czy proroctwo

Metaverism — Testimony or Prophesy?

Piotr Szmitke wrote in text entitled ‘Different Art’ that
metaverism is a doctrine which reflects the reality and
includes innovative elements and idols. In its mirrors,
we can see the world of sham with many real elements.
Metaverist artists play games with the mechanisms
which form contemporary art system. They produce yet
another artistic language with which they try to describe
the reality-beyond-reality. They believe that artistic lies
are the most perfect artistic truths. They produce fictitious
artistic identities. Szmitke considers himself as the presi-
dent of the world-wide institute of fiction and the biggest
conceptual kingdom. His self-manifestation is similar to
the idea of ‘being someone else’. He dematerializes his
own identity by its multiplication. He disappears behind
many masks of fictitious characters. He started his ac-
tions in the 1980’s in Paris when he published his First
Metaveric Manifesto. At the opening of the consulate of
Metavera in Krakéw, he gave the certificates of citizen-
ship to some of his guests.

p. 54

p. 60

p. 84



p. 74
p. 78

p. 82

p. 87

p. 90

p. 92

p. 92

p. 98

Bozena Kowalska

Medytacyjne struktury Michata Misiaka

Anna Kania

Szyfry pamieci Albertyny Kacalak

Michat Misiak’s meditative structures

Michat Misiak successfully avoids the post-modernist
traps. He is a serious artist and concentrates on important
issues. He believes in high cultural values. His series of
eighteen pictures entitled ‘Horizons’ shows colorful light
structures. ‘The Spaces of Loneliness’ are based on
horizontal and vertical lines. They show vibrant flow. He
concentrates on geometric forms. He believes in order
and harmony. He is interested in painting, drawing and
photography. His ‘Structures of a City’ (2008) are filled
with lights, rhythms and movements. In 2006, he started
painting with dark tonal values. In 2007, though, he started
painting a series of almost white pictures, and in 2009, he
painted with strong colors. From 2010 to 2012, he contin-
ued his experiments with vibrant colors and intricate lines.

Krélestwo, Metawery
Krzysztof Siatka w rozmowie z Piotrem
Szmitke

Krzysztof Siatka, Piotr Szmitke
The Kingdom of Metavera

KS: You have established in Krakéw a diplomatic
outpost of the Kingdom of Metavera.

PS: Our economy is based on the production of
imagined goods which | consider as ‘imaginats’. When
a person understands what we offer, we can proclaim
economic success.

KS: | imagine that the most difficult task is connected
with proving that the kingdom exists in the reality?

PS: Yes! It is a very common problem.

KS: Why did you establish the consulate in Krakéw?

PS: | believe that the dwellers of Krakéw are par-
ticularly able to understand the idea of ‘metaverism’. In
Krakéw, there is the Dragons Cave and the Hobby Horse.

KS: Do you like tradition and mythology?

PS: Yes, the Metaverists use a ‘reality-check frame’
in order to see what is real and what is fictitious. We also
have other tools for every-day use.

KS: You are pragmatic people, aren’t you?

PS: It is a delicate subject. There are no politicians
in our kingdom. There are no elections in other absolute
monarchies, butin our kingdom citizens may vote at least
twice. Also, they may change their decision even when
the results are published.

Dorota tagodzka

Glina — materia i konstelacja znaczen

Albertyna Kacalak’s memory codes

Albertyna Kacalak received the Format Award from the
Review of Young Paiters in Legnica. From 207 to 2012,
she studied art at the Academy of Fine Arts in Wroctaw.
She was a student of Prof. Pawet Jarodzki. Now, she is
working on her PhD thesis. Also, she studies multimedia
art. She is interested in structural art movement and such
artists as Mazukiewicz, Hatas, Jaroszewski. She likes
contrasts and subtle tonal effects. She is inspired by pre-
historic art, art-brute, arte-cifra. Her pictures include the
codes connected with her childhood. She often forms
relief-like effects on her canvases.

Jacek Dalibor

O rysunku i malarstwie

Kama Wrébel

O pierwiastku duchowym w twoérczosci
Karoliny Jaklewicz

On spirituals element in Karolina Jaklewicz’s art.

Can geometry be considered as spiritual? | believe
that we should look for spiritual elements in geometry and
especially in geometric art by Karolina Jaklewicz. She lives
and works in Wroctaw. She was born in Trzebiatéw and
studied in Torun and Wroctaw. She combines analytical and
emotional approach towards art. She looks for inspiration in
landscape. She likes wide-open space of the Baltic coast.
She paints cubic and triangular forms. The most personal
series by Jaklewicz are entitled ‘Mothers’ and ‘Scars/
Souvenirs’. The newest series includes triangular forms
which the artist considers as the forms of path. Jaklewicz
likes different undertones, ultramarine, earth and grey
colors. She considers the ultramarine not only as color,
but rather, as ‘autonomous being with distinct character’.

On drawing and painting

| Am interested in sensual male-female relation-
ships. | use extreme contrasts, such as black and white,
sharp-and-thin line and flat patches. | consider splashes
of paint and lines as independent elements in pictures.
| believe that my painterly technique resembles jazz:
different instruments play different, independent roles.
Sometimes their music meets and sometimes they play
separate tunes.

Ryszard Rézanowski

Porwanie sztuki nowoczesnej — nieustajacy
recykling

‘The kidnapping of modern art’: constant
recycling

Hermann Rupf and Wiadystaw Strzeminski had dif-
ferent ideas on collecting art. They both built important
art collections. The organizes of the exhibition based on
art pieces from both collections invite us to participate in
a dialogue between the two art collectors. The show was
organized in form of a passage designed for a modern
flaneur, a stroller. Modern flaneur and a visitor to the
show, should not only be committed to the physical act of
a peripatetic stroll, but should also consider a “complete
philosophical way of living and thinking” in connection with
arts. Contemporary flaneurs cannot be lost in the labyrinth
of exhibitions. They must de-code artistic metaphors. They
must build their own identity based on what they find in
modern and post-modern debris.

Clay: the matter and the constellation of
meaning

The third exhibition of sculpture organized in Oronsko
is entitled ‘Fountain: an unusual viscosity of clay’. The
trilogy started by Leszek Golec in 2009 was entitled ‘Like
arolling stone’. Golec organized an multimedia exhibition
which included a video entitled ‘Rolling Tube’ by Ewerdt
Hilgemann, photography by Adam Rzepecki, sculpture
in stone by Barbara Falender and Adam Piasecki and
other pieces of art. The show accompanied the Stone

Art Festival organized in Ostroteka and Ciechanéw and
entitled ‘Material, Medium, Metaphor’. At the ‘Fountain’
exhibition they showed pieces of art made of wood,
stone and clay. Rafat Bujnowski showed two pieces
entitled ‘Brick’; one was a brick with his footprint and
another one was a canvas painted with the brick color.
Wojciech Fangor showed ‘Workers on the Construction
Site’. Andrzej Papuzinski’s film included photographs by
Zbigniew Rybczynski. Olaf Brzeski showed a dark bowl.
At the exhibition, however, there aren’t too many pieces
of sculpture made of clay.

Bozena Kowalska

Przypomnienie
Anastazego B. Wisniewskiego (1945-2011)

Remembering Anastazy B. Wisniewski
(1945-2011)

He was an ironist and liked provocation as the means
of artistic expression. He graduated form the Academy
of Fine Arts in Wroctaw in 1968. At the beginning of his
career, he used to mail his texts to different people. Both
he and the addresses of his letters did not know anything
about ‘mail art’ which developed in the countries of the
West. His project entitled ‘Whipping Post” was exhibited
at the ‘Wroctaw ‘70’ symposium. In the 1970’s, he used
to mail posters advertising his ‘Independent Galley No:
Bydgoszcz, Gdanska Road’. Soon after that project, he
advertised his ‘Yes gallery’. He added ironic commentaries
to all kinds of artistic symposiums, conferences and ses-
sions. Also, he added ironic commentary to political events,
such as the congress of the communist party. He produced
posters, pictures and spatial objects. He organized hap-
penings. In 1969, for example, he organized a happening
entitled ‘Dream’. At the exhibition of his art-pieces, he sat
on a chair, asleep, with a piece of paper on which he wrote:
‘Please Love Atanazy’. He did not leave any followers.

Bozena Sacharczuk

»Przestrzen trzech wymiarow”

Space of Three Dimensions

In Oronsko, the Museum of Modern Sculptureor-
ganized yet another interdisciplinary exhibition entitled
‘Three Dimensions’. It cooperated with the Academy of
Fine Arts in Wroctaw. They showed art-pieces by fifty nine
artists from sculpture, ceramics and glass departments
of the Academy. They concentrated on showing different
aesthetic systems, parallel discussion and practices. In-
terdisciplinary character of contemporary art contributes
to forming interesting borderlands. As the result of that,
artists can find common ground for simultaneous experi-
menting with glass, ceramics and sculpture.

Lena Wicherkiewicz

Blyskotanie

Shining

Ked Olszewski uses found ob-
jects such as a bench, a television
antenna, a tire, a garbage can and
an old car as parts of his art-pieces.
He adds small pieces of mirrors to
the objects in order for them to shine
and look as if they were precious ob-

jects. He usually leaves the objects
where he found them and takes
photographs of the objects so the
images, and not the objects them-
selves, are shown at exhibitions. The
artist considers his actions as ‘work
in progress’ and shows the series
of photographs in form of art collec-
tions. He showed the collection in
galleries in Szczecin, £6dz, Oronsko,
Lublin and Berlin. In Berlin, he had
a solo-show at the Freies Museum.
It was a part of the Festival of Light.

Cezary Dobies

Anonim z Paryza

gallery is located in Le Marais district. Rudek
organizes art. Shows and meetings with interest-
ing people, for example — with Tadeusz Malinski,

the Roi Dore Gallery

Anonym from Paris: on Artur Majka at

In December 2012, the Roi Dore Gallery in
Paris organized a show entitled ‘Homo Anony-
mus’ which included art.-pieces by Artur Majka.
In the first room, they showed black-and-white
drawings and in the second room, they showed
big-format, colorful pictures. Jézef Rudek’s

a candidate for Nobel Prize in biology. Majka
used to illustrate books of poetry and books
on philosophy. He likes to show ‘anonymous
people’. The latest exhibition was connected
with the world-wide month of photography. Majka
photographed stones and photographs formed
the images of the human faces on rocks. In his
pictures, people have no names, but they are
concrete, individual characters who think and
feel. Sometimes, they shout and resist the reality.

p. 80

p. 89

p. 95

p. 110



p.100

p. 105

p. 108
p. 113

p. 114

p. 112

p. 116

Agnieszka Gniotek

Gabinetu przestrzen wspélna

Common Space in Curiosity Chamber

Kunstkameras (curiosity chambers) were organized
in the Middle Ages, but the peak of their career was in
the Renaissance. Their organizers often exhibited false
props such as the horns of unicorns. Nevertheless, they
collected and showed many interesting objects including
astronomical instruments, weapons, coins, manuscripts
and artifacts. In the 17" and the 18" centuries, kunst-
kameras cooperated with art galleries, museums and
libraries. The catalogues of collections were illustrated
and published in form of rare books. In German speak-

ing countries, they also organized wunderkammers
which included the collections of naturalia. The newest
‘Wunderkammer’ is only an art exhibition. It was orga-
nized in 2012 in Berlin. The group of Polish artists who
exhibited their art-pieces included the following artists:
Olaf, Brzeski, Danuta Dabrowska, Agata Zbylut, Waldemar
Wojciechowski, Artur Malewski, Agata Michowska, Kamil
Kuskowski, L ukasz Skapski, Maciej Kurak, Max Skorwider
and Aleksandra Ska. ‘The First Failed Attempt to Creation
of the World’ by Michowska includes references to our
incomplete knowledge. Wojciechowski showed ‘A Ball
for Playing Dice’. Skapski and Kuskowski revealed their
ironic attitude toward collecting different objects. Brzeski
showed ‘Peaceful Stories’ and Malewski showed an instal-
lation entitled ‘Why this deer is so fat and this elephant
is so skinny?’.

Eulalia Domanowska

Btazen na powaznie

A clown taken seriously

As a reviewer wrote, Catellan’s sculpture show at the
CSW in Warsaw ‘has the power of midgets’. There are five
objects and two photographs shown in spacious rooms
‘where wind blows and one can ride a bike’. One stuffed
horse, two self-portraits, one figure of a woman and similar
objects are all the artist had to show at the Ujazd Castle.
Catellan is a scandalist. He understands the market well
and he understands the need to organize spectacles.
However, | do not believe the curators who take his art
seriously. Clowns should not be taken seriously.

Lila Dmochowska

Adolph von Menzel i jego kieszonkowy
szkicownik

Adolf von Menzel and his pocket sketch-book

Adolf Menzel started his artistic career from draw-
ing and at the end of his life he produced many pencil
drawings in a small-size sketchbooks. He was born
in Wroctaw and here he spent his childhood and early
adulthood. His father was a lithographer and he was
his first drawing teacher. In 1830 the family moved to
Berlin, and in 1832 Adolph was forced to take over the
lithographic business on the death of his father. He

traveled to France, Italy, Austria and Holland. He was
influenced by genre-painters and especially by Daniel
Chodowiecki, a Polish-German artist. Art historians
mostly considered him as an artist connected with the
Prussian royal court, but because of the big retrospective
exhibition in the 1990’s (Paris, Washington, Berlin) he
was considered one of the first, if not actually the first,
of the illustrators of his day in his own line. The most
important recent discovery connected with Menzel is the
discovery of his portrait sketches from his last years. He
used to walk with a small sketchbook in his pocket and
draw portraits of different people. His meticulously ex-
ecuted drawings resemble photographs. Contemporary
art collectors pay high prices for those small drawings
whenever they appear at auctions.

Paulina Grubiak

Chagall jakiego nie znamy

Ryszard Ratajczak

Fantasmagorie rysunkowe Ewy Granowskiej

Chagall whom we do not know: discovering
Chagall anew: Chagall and theatre: Chagall
and his idea of ‘absolute theatre’

Marc Chagall is a renown artist and we believe that we
cannot discover anything new about him and his art. We
are wrong. The Musee de la Piscine in Roubaix organized
a show entitled ‘Marc Chagall: 'Epasseur des reves’. They
showed over two hundred pieces of art from different
sources including theatre costumes he designed for the
Jewish Theatre in Moscow. In 1942, he cooperated with
the Mexican theatre producers and he designed costumes
for the ‘Aleko’ ballet. In 1945, he designed costumes for
the ‘Firebird’ ballet by Strawinski.

Lila Dmochowska

William Kentrige — na wiasny obraz
i podobienstwo

William Kentrige: in his image and likeness

William Kentrige concentrates on expressive
charcoal sketches with pastel accents. He often uses
newspapers and book pages as drawing paper. Also, he
is interested in cartoons, etchings, collages, sculpture
and performances. The main character of his drawing is
himself. He was born in Johannesburg and he still lives
and works there. He cooperates with the Metropolitan
Opera in New York on stage design. With a video-
camera, he registers etudes-performances with his own
decorations. He plays short roles in the performances.

Phantasmagorias by Ewa Gronowska

Ewa Gronowska’s drawings reveal the elements of
poetic, grotesque and ironic visions of the reality. She
uses pastels, ink and she draws on ceramic tiles. She
concentrates on the human figures suspended in the air as
if they were not subjected to the laws of gravity. She likes
to add wings to the figures and she likes phantasmagoric
landscapes. Granowska plays the role of a narrator in her
fables. The series of her drawings on ceramic titles are
entitled ‘Books’ and ‘Letters’.

Irek Ir Kulk

Paul Klee — z wielu stron

Paul Klee — from many sides

There are many aspects of Paul Klee’s art. They
were discussed by organizers of three exhibitions: in
Bern (Paul Klee Center), Essen (Folfgang Museum) and
Duesseldorf (Nordrhein-Westfalen Art Museum). Each
exhibition had different context. In Bern, the show was
entitted ‘Japonaiserie — Zen and Paul Klee'. Klee was
interested in Zen Buddism and Japanese calligraphy.
The traces of Japanese calligraphy can be found in Klee’s
drawings, watercolor and gouache paintings. In Essen,
the exhibition was entitled ‘Angels’. In Duesseldorf, the
exhibition included Klee’s pieces of art from the ‘K20/K21’
collection. These paintings, drawings, and watercolors
offer invaluable insights into the oeuvre of this remark-
ably multifaceted artist while providing a wide-ranging
overview of Klee’s virtually inexhaustible creativity. The
exhibition fosters an understanding of Klee’s creative
process through an examination of the fronts and backs
of individual works: Klee accorded great importance to
the materials he utilized, through which he aimed at very
specific effects. Another focus of the presentation is on
the art dealers who were involved with the works in the
Duesseldorf Klee Collection. Labels on the backs of some
paintings supply information about exhibitions at which
works from the Duesseldorf Klee Collection were on view
in a number of different countries.

Aleksandra Krzywicka

XIl Konkurs Graficzny im. Jozefa Gielniaka
w Muzeum Karkonoskim w Jeleniej Gorze

The 12th Joézef Gielniak Graphic Art
Competition at the Karkonosze Museum in
Jelenia Gora

The most important goal of the competition is to com-
memorate and popularize Jozef Gielniak’s art. Gielniak
was born in France in 1932 and died in 1972 in Poland.
From 1953, he lived and worked at the Bukowiec Nurs-

ing Home (Kowary). In 1956, he met Prof. Stanistaw
Dawski who suggested he should use linoleum cuts as
his medium. Also in 1956, he showed his linoleum-prints
at the ZPAP Graphic Exhibition in Wroctaw. In 15 years,
he produced over 50 pictures. He received many awards
from exhibitions and competitions organized in Poland
and abroad. In 1962, the museum in Jelenia Gora started
collecting Gielniak’s prints. In 1976, they organized the
first Jozef Gielniak Graphic Art Competition. In 2003, 264
artists sent 485 pieces of their art to the organizers of the
competition. In 2012, artists from Mexico, Canada, the
Republic of South Africa, Taiwan and Poland submitted
their art to the jurors.

Also, he produces cartoon movies based on his charcoal
drawings. He produced nine films which form a series
entitled ‘Nine Drawings for Projection’. He uses strong,
thick line in his drawings. He believes that drawings
must not only be beautiful, but also meaningful. He is
a sensitive artist.

Lena Wicherkiewicz

Rysunek natury

On Mathilde Papapietro’s art.

Mathilde Papapietro’s art is refined an poetic. Her
landscapes are filled with natural symbols and subtle
tones. From 1997, she has been living in Poland and
working both in Warsaw and Alyssas (France). She is
interested in photography, graphic art, installations and

their registration. She likes the landscape in the depart-
ment of Drome which is often considered is such terms
as ‘ancient’ and has many endemic kinds of plants. She
often usues parts of plants as parts of her pictures and/
orinstallations. She produced several graphic and photo-
graphic series. Some of the most important pieces of her
art are entitled “Ideograms’, ‘Grand Nature’, ‘Gates, etc.
She uses such graphic methods as lithography, serigraphy
and drawings. She is interested in Chinese philosophy.
She studied music and she likes musical rhythms. She
combines music, philosophy, poetry and painting.

Piotr Jakub Ferenski

Awangarda jako zycie

Avant-guard as a form of living. On Jerzy
Truszkowski’s book entitled ‘Post partum
post mortem’

Jerzy Truszkowski is a performer and an avant-guard
artist. He registers his actions and performances with a
video camera. Also, he writes his own texts on avant-guard
art. The book entitled ‘Post partum post mortem’ was pub-
lished by the BWA Gallery in Bielsko Biata. Truszkowski
wrote about Polish avant-guard art in the second half of
the 20" century. He started with the description of the
hippie rally at the Baltic Sea in 1968.
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Agnieszka Gniotek

Jezyk rysunku

Anna Kania

Rysunek przekroczony

The Language of Drawing

In Poland, drawing enjoys its Renaissance. Also, such
form of art as collage, monotypes, gouache and even
oil on paper are considered by specialists as legitimate
art-forms. There is a growing confusion, though, in con-
nection with the definition of drawing. In general, any
image produced with a hard tool (pencil, pen, crayon, etc)
on flat surface such as paper and/or sheet metal, etc. is
considered as drawing. The definition is too broad and
contributes to mixing of forms. Younger and younger art
collectors are interested in drawing, therefore galleries
often organized exhibitions of drawings. The Leto Gallery,
for example, showed gouache and drawings by Aleksan-
dra Waliszewska and collages by Honza Zamojski. The
Morava Publishers specialize in producing art-books.
They published art-books by Agnieszka Grodzinska,
Olga Lewicka, Robert Maciejuk and Poitr takomy. The
Black Gallery showed drawings and etchings by Dorota
Buczkowska. | believe that Buczkowska, Waliszewska
and Starska belong to a group of the most interesting
women-artists interested in drawing. Marta Czyz, Anna
Niesterowicz and Tomasz Szerszen produce collages.
‘Drawing Notebook’ is an interesting yearly magazine
which includes drawings by such artists as Magda
Pieczonko, Aleksandra Ska, Julia Gruner, Magdalena
Karpinska and Agata Staros.In March, the Czarna Bar
Gallery organized a promotional meeting with the artists.

Andrzej Kostotowski

Szkice, wykresy i bazgroty

Sketches, Graphs and Scrawling

Francis Bacon was not interested in drawing. He
painted without preliminary sketches. His paintings
can be considered as preliminary sketches. Draw-
ings, however, were considered as important form
of art by such artists as Picasso, Klee, Kulisiewicz,
Escher, Kline, Martin, LeWitt, Mohamedi, Koztowski,
Chwatczyk, Dobkowski, Zeller and Szewczyk. In 1968,
LeWitt showed ‘wall drawings’ based on graphs. In
2011, the artists from the Academy of Fine Arts in

Exceeding the limit of drawing

Radek Slany’s ‘The Treaty on Drawing’ concentrates
on primary drawing ideas. In drawing, the artist searches
for the passage from flat images to three dimensional im-
ages. He constructs different objects as the final form of
his research. He uses several colors including dark blue,

black, white, yellow, red and violet. Theoretically, each
object could be accompanied by a text. However, instead
of lengthy explanations, the artists adds explanatory titles,
such as ‘Drawing Structures’ and ‘Drawing Elements’. In
the ‘Elements’ series, he shows spatial objects and in
the ‘Structures’, he shows flat images. He wants to prove
the fact that drawing exists in space based on different
principles than objects and/or color. He uses the elements
of ‘spatial language’ in order to produce drawings. He
believes that including alien elements to drawing should
start a new evolution of drawing art.

Mieczystaw Szewczuk

O wystawie ,,Z kolekcji rysunku”

On the exhibition entitled ‘From the
Collection of Drawings: in Memory of Tadeusz
Brzozowski’ and Big Unaccomplished Plans

The Museum of Contemporary Artin Radom planned to
form the collection of contemporary Polish drawings. How-
ever, the plan is still unaccomplished. They again discussed

the plan working on ‘the From the Collection of Drawings’.
The exhibition organized in memory of Tadeusz Brzozowski
included drawings by forty artists. Brzozowski was a great
painter and a friend of the museum in Radom. He died
twenty five years ago. In 1986, the museum organized a
big retrospective show of his drawings which included over
three hundred pieces of art. The collection of drawings at
the museum in Radom includes drawings by Brzozowski,
Nowosielski, Tarasin, Fijatkowski, Makowski, Bereznicki,
Waltos, Dobkowski, Hoffmann, Skurpski, Stazewski, Jurkie-
wicz, Bujnowska, Kamienski, Bebenek and other artists.

Wojciech Wojciechowski

Ferment Susan Sontag

Piotra Jakub Erenski

Performerki dokumentowanie siebie

Susan Sontag’s State of Excitement

The essays by Susan Sontag were Publisher in the
Polish language by the Karakter Editors. Sontag wrote that
art should be autonomous. She would not like to see art
as only acommentary to different events. She wants us to
concentrate on art as the form of thinking. She wants us to
see more, to hear more and to feel more than we usually
do in our lives. She does not accept easy compromise in
the context of art.

Performer: documenting herself. On Ewa
Zarzycka'’s book entitled ‘From NO to YES’

| used to believe that documentation was not neces-
sary, but now she collects her own memories, comments
and even schedules. A part of her collection was pub-
lished in form of a book entitled ‘From NO to YES'. Also,
the book includes texts by other writers on Ewa Zarzycka.

Zarzycka is an artist and a performer. She lives in
Lublin and Kazimierz nad Wista. She is connected with
the Academy of Fine Arts in Wroctaw.

Wroctaw and other artistic centers showed drawings at
the exhibition entitled ‘The Presence of Line — Starting
Point’. In 1969, Acconci showed a diagram entitled ‘Fol-
lowing Piece’ which was connected with performance
art. Koztowski used to draw on paper, bricks, but also
on side-walks. Lombardi produced a long series of
graphs which included information on dirty businesses
by big corporations.

fermat

Prama Artystycans

Alicia Candiani, the cycle "Amazon Mirage”,
-~ | 207, digital print
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SZKICE, WYKRESY I BAZGROLY

astanawiajac sie nad rola i miejscem

Zrysunku w sztuce, zwrdci¢ mozna

uwage na to, ze w réznych okresach

swego istnienia rysunek zmieniat usytu-

owanie w stosunku do innych gatunkéw

artystycznych. Czasami nie mial w ogdle

znaczenia. Wielki skadingd malarz Francis

Bacon nie pracowat nad rysunkami i wykazywal catkowity brak zainteresowania
tym medium. Jego obrazy powstawaly bez szkicéw wstepnych albo tez same
byly ,,szkicami”. Kategorie obrazéw jako szkicéw (études) utrwalil zreszta juz
romantyzm. Ale wielu artystéw dawnych i wspélezesnych nie rozpoczynato
pracy bez rysunkéw traktowanych jak trajektorie naprowadzajace na wlasciwy
kierunek poszukiwari. Rysunki stawaly si¢ wtedy punktami wyjscia dla réz-
nych rozwinietych na ich podstawie kompozycji malarskich, rzezbiarskich,
graficznych, instalacyjnych, muzycznych, a nawet multimedialnych czy per-
formansowych. O pewnej grupie dawnych i wspélezesnych artystéw mozna
nawet powiedzieé, ze w duzej mierze ich twdrczosé albo manifestuje si¢ niemal
gléwnie przez hasto ,,nic ponad rysunek”, albo tez przez to, ze nie do pomyslenia
bylyby inne osiagniecia tych twéreéw (np. w malarstwie czy grafice) bez eks-
presji rysunkowej. Z artystéw XX-wiecznych wymieni¢ tu mozna m.in.: Pabla

Picassa, Paula Klee, Tadeusza Kulisiewicza, Mauritsa Cornelisa Eschera. Z bardziej
wspolczesnych przykladéw na uwage zastuguja zaréwno tacy mistrzowie abs-
trakeji (czy konceptualizmu), jak Franz Kline (znany z setek szkicow na kartach
starych ksiag telefonicznych), Agnes Martin, Sol LeWitt, Nasreen Mohamedi,
Jarostaw Kozlowski, Jan Chwalczyk jak tez i frenetyczni ,,zapisywacze” (np. Jan

Dobkowski, Daniel Zeller czy Jacek Szewczyk). Przypomnie¢ tez mozna kilka fal
zainteresowari bazgrolami czy gryzmolami (ostatnio w latach 80.).

Niedawny ,,spor o rysunek” zdaje si¢ nieco oddala¢ podzialy na to, co
bywa pierwszym rzutem pomystu, od tego, co zamkniete i wycyzelowane.
Raczej widzimy albo rysunki z bezposrednim ukierunkowaniem na przestrzen
(czego dawniej prawie nie bylo), albo tez np. rysunki jako dwuwymiarowe
projekeje skomplikowanych czesto relacji przestrzeni i czasu, tj. np. diagra-
my. Zapisy wybiegajace w trzeci wymiar miescilyby sie¢ w obrebie tzw. rysun-
ku rozszerzonego i miatyby swéj wazny rodowdd od propozycji LeWitta, ktory
od 1968 roku wykonywal wall drawings na $cianach galerii (do 2007 powstalo
ich 1.270). Wraz z calg rzesza asystentéw na powierzchniach $cian realizowal
zapisy wedlug wezesniej przygotowywanych wykreséw. Dzialajac z encyklope-
dyczna systematyka mozliwych permutacji, zapisywat kombinacje linii: wsp6t-
wystepujacych i nakladajacych sie na siebie, wykreslanych jako proste lub tuki,
odwzorowanych w figurach geometrycznych czy jako skomasowane gryzmoly
o réznej gestosci. Liniom grafitowym, kredkowym, tuszowym i akrylowym
nadawal kazdorazowo sens przestrzennego dopelnienia sal (czasem nawet
z efektami iluzyjnymi). Na zasadzie podkreslania obecnosei rysunkéw w po-
mieszczeniach galerii (i tak jak u LeWitta bez passe-partout czy bez szyb ,,zabez-
pieczajacych”), rozrysowywanie wnetrz mamy u takich artystek niemieckich,
jak Barbara Camilla Tucholski (motywy architektoniczne w Pokoju goscin-
nym, 2007) czy Pia Linz (rysunkowe grawiury we wnetrzach szklanych bryl).
Na specjalna uwage zastuguja wybiegajace od ekranu na $ciany interaktywne ry-
sunki wroctawianina Jakuba Jernajczyka. Takze wroctawska wystawa na ASP
,,Obecnosé linii — punkt wyjscia”, grupujac zywe propozycje rysunku réznych
polskich $rodowisk, ciekawie ukazala w 2011 rozszerzenie dyscypliny ku dialogu
z przestrzenig (kurator: Przemek Pintal).

Cho¢ prace powyzej wspomniane daloby sie traktowaé jako serie notowa-
nych chwil, to jednak zauwazy¢ mozna jeszcze te bardziej zorientowane na
bieg w czasie. Juz od sugestii Wassily’ego Kandinskyego i przez doswiad-
czenia performansu oraz konceptéw mamy jakby ilustrowanie tezy Heraklita
(,,wszystko plynie”). A rysunki tworzone w takim kontekscie zdawalyby sie
potwierdzaé prosta prawde o tym, ze kazdy rysunek per se jest wizualng ma-
nifestacjq czasu (Hannelore Paflik-Huber). Tak widzie¢ mozna zapisy rysun-
kowe akgji (np. Linii 15,81 Piero Manzoniego w 1959) czy w orbicie ,,gluchych”
odbié¢ uptywu dni, miesiecy lub lat. I tu z jednej strony sa np. wykresy inicjujace

przedsiewzigcia performansowe Vito Acconciego czy plany manifestacji Jerzego
Beresia, a z drugiej zestawiane mozolnie skrupulatne indeksy uplywajacego
czasu u Jarostawa Kozlowskiego, Hanny Darboven, Alexandra Rooba, Dietera
Rotha, Marcii Hafif, Song Donga i innych.

Jednym ze znaczacych przykladéw rysunku dla performansu jest diagram
Acconciego dla jego Pracy sledzenia (Following Piece) 71969 roku. Artysta za-
rysowat w nim plan skierowania si¢ ku losowo wybranym osobom, za ktérymi
udawatssie ,, krok w krok” chodnikami Nowego Jorku az do momentu ich wej-
$cia do domu czy samochodu. Czesto takie $ledzenie trwalo kilka minut, ale
czasami rozciagalo si¢ w czasie na 7-8 godzin. A rysunek diagramowy ukazywat
zaadaptowanie artysty do zmian pozycji przypadkowego przechodnia. Jerzy
Beres$ -rzezbiarz i performer znany ze swych upolitycznionych manifestacji
niejednokrotnie przewidujacych historyczne wydarzenia, w lapidarnych ry-
sunkach z symbolami i napisami dal jakby repertuar swych dzialani. U Jarosta-
wa Koztowskiego przynajmniej kilka razy rysunek stawal sie odkrywezy w skali
nie tylko polskiej. Na przelomie lat 60. i 70. znaczace byly (na papierze, ce-
glach, chodniku itd.) jego rysunkowe zaznaczenia czy wyliczenia elemen-
téw i penetrowanie ich az po ,wyczerpanie si¢ zbioru”. W latach 80. rysunek
Kozlowskiego ,,0odznaczal” wybrane przedmioty na zasadzie kalkowania czy
obrysowywania. Jeszcze inne staly sie rysunki artysty po roku 2000. Rejestru-
jace jego instalacje, byly wobec nich niejednokrotnie dokumentacjami post
factum, a wiec odwracaly kanoniczny porzadek rysunku jako szkicu do dzieta
malarskiego czy przestrzennego. W skomplikowanych diagramach czasu, Han-
na Darboven miedzy 1967 a 2009 r. wykonata wielkie ilosci zapisow piérem,
otéwkiem, maszyna do pisania na papierze milimetrowym czy kratkowanym.
W ostatnim okresie czeste byly w nich dodatki kolazu, a same notacje jako par-
tytury ,,matematycznej muzyki” znalazly swe ekwiwalenty dzwickowe. Pokazy
owych prac mialy czesto charakter olbrzymich instalacji. W nich byly serie kart
z kalendarzowymi sekwencjami numerycznych rejestréw poprzez rzedy: ro-
sngcych lub malejacych liczb, notowan w ksztalcie litery U, kratek i zapiséw
liniowych lub w kwadratach.

Dramatyczne rysunki diagramatowe jako kondensacje ,korupcji cza-
su” wykonywal w latach: 1995-2000 Mark Lombardi. Jego ztowieszcze in-
fografikito wielka seria dziet duzych rozmiaréw, czasem dlugich na cztery
metry. Wykreslal w nich oléwkiem na bezowym papierze eleganckie schematy
organizacyjne i spoleczne. Skladajace sie z matych kotek grafow taczonych tuko-
watymi krawedziami, przypominaly fantazyjna architekture. W wierzchotkach
graféow lokowal Lombardi gléwnych graczy: indywidualne osoby, korporacje
irzady, zgodnie z progresja czasu. Poprzez siatke polaczen widaé bylo tam cze-
sto oszukarcze i gangsterskie zwiazki w swiecie globalnej finansjery i polityki.
Nie trzeba dodawaé, ze z tych czystych wizualnie, eleganckich a nawet orna-
mentalnych rysunkéw wynikaly informacje o bardzo brudnych interesach
niektdrych firm czy agend rzadowych. W $wietle demaskatorskiej dziatalnosci
Lombardiego ze znakiem zapytania mozna widziec jego rzekomo samobdjcza
$mier¢ w 2000 roku. Z ekspresja i ironia, ale z elementami gryzmoléw pracu-
ja w swych wykresach Deb Sokolov oraz Thomas Hirschhorn. U Sokolov w pro-
gramowo niestarannych, bazgrotach rysunkowych sa czesto przesmiewcze od-
niesienia do zalewu ponuro demonstrowanych w mediach: diagraméw, map,
stupkow czy tzw. pie charts. W Kolumnowym wykresie ogéinie niepopularnych
zapachdw Sokolov, nie bez charakterystycznego poczucia humoru, na czolowym
miejscu umieszcza ,, martwe ciala”, a na ostatnim — ,,wzdecia”. Hirschhorn,
znany jest z rozbudowanych aglomeracji pospolitych obiektéw i ze spolecznych
interakeji. W szkicowych wykresach pokazuje np. pozycje artysty poddanego
presji ewaluatoréw, ale tez bedacego twérca niezmiennie wprzegnietym w role
krytyka status quo. W jego Widmie wartosciowania (2008), ktére powstalo nie
bez wplywdéw Klee, jest zwrdcenie uwagi na to, jak artysta, dzialajac ku odbiorcy,
otrzymuje nadety ,,balon warto$ciowania specjalistow”.

Zamiast podsumowania mozna tylko podkresli¢, ze we wspétczesnych ry-
sunkach jest czesto wielka otwarto$c na przestrzen, a takze i rewelacyjne ener-
gie czy rejestry ksztaltu czasu. Pozwala to méwic o niebagatelnej roli takich
zapiséw w sztuce ostatnich 30 czy 40 lat.
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WYDZIAL CERAMIKI I SZKEA / studia stacjonarne > kierunki
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Konserwacja i Restauracja Dziet Sztuki w specjalizacji konserwacja

i
&

i restauracja ceramiki i szkta / jednolite magisterskie
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WYDZIAL MALARSTWA | RZEZBY / studia stacjonarne > kierunki =
Malarstwo / jednolite magisterskie
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Mediacja Sztuki / | stopien, Il stopien
STUDIA NIESTACJONARNE > kierunki
Malarstwo

- Zaoczne / | stopien, Il stopien

- Wieczorowe / | stopien, Il stopien

WYDZIAL ARCHITEKTURY WNETRZ | WZORNICTWA / studia stacjonarne > kierunki
Architektura Wnetrz / | stopien, Il stopien

Wzornictwo / | stopien, Il stopiert

Scenografia / | stopien

STUDIA NIESTACJONARNE > kierunki

Architektura Wnetrz / | stopien, Il stopien
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WYDZIAL GRAFIKI | SZTUKI MEDIOW / studia stacjonarne > kierunki
Grafika / jednolite magisterskie
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STUDIA NIESTACJONARNE > kierunki

Grafika

- Projektowanie Graficzne / | stopier, Il stopien

- Printmaking / studia w j.angielskim / | stopier, Il stopier

Sztuka Mediow

- Fotografia i multimedia / I stopien, Il stopien

STUDIA PODYPLOMOWE
Malarstwo

Malarstwo - w obszarze nowych mediéw

Interdyscyplinary Printmaking - studia w j.angielskim / studia bezptatne
Postprodukcja Fotograficzna, Filmowa i Telewizyjna / studia bezpfatne
Dyscypliny Plastyczne w Architekturze / Specjalizacja kierunkowa dla absol-
wentéw Podyplomowego Studium lub absolwentéw 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

Konsultacje odbywajg 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
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