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Matgorzata Kosiec Abstrakt Czwarta odstona mia ART GALLERY
Nowe miejsce, Nowe spotkania ze sztuka

mia zmienita lokal.

mierzymy sie z mieszczanskimi kamienicami z przetomu wiekow.

dwa poziomy tajemniczej i inspirujgcej przestrzeni wystawienniczej,
wspaniatej zarowno do wystaw sztuki, jak i wyjatkowych kameralnych spotkan.
jasny, rozswietlony parter i mroczne wroctawskie sklepienia piwnic

to nasze wyzwanie wystawiennicze.
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Drodzy Czytelnicy!

Kontrowersje terminologiczne wokét po-

jecia ,malarstwa strukturalnego” nie moga

przestoni¢ faktu, ze wielu artystéw juz w latach 50. i 60. od-
wotywato sie do tego, modnego woéwczas, pojecia strukturalizmu,
przystosowujac jego zatozenia do wiasnych koncepcji twérczych.
Czy stusznie? Jak dowodza tego teoretycy - czyniono to nie za-
wsze w rozumieniu tej koncepcji, stuzacej do interpretacji $wiata
i analizy form komunikacji jezykowej. Malarstwo zwane struktu-
ralnym (i dzisiaj niektdrzy arty$ci odwotuja sie do tej nazwy) nie
ma w zasadzie wiele wspélnego ze strukturalistami i ich koncepcja-
mi wypracowanymi w poprzednim wieku. Jednak w humanistyce
termin ten pojawia sie i moze mie¢ swoje odniesienia réwniez do
tworczosci plastycznej - co zostato streszczone w tekstach wpro-
wadzajacych w wiodaca tematyke biezacego numeru czasopisma.
Omoéwiono tu takze przyktady tworczosci malarskiej pretendujacej
do takich, strukturalnych kwalifikacji; obrazy abstrakcyjne, z kregu
malarstwa materii, konkretyzm... to niektére dowody poszukiwan
malarskich inspirujacych sie strukturami w materii malarskie;j.
W zeszycie znalazty sie takze omdéwienia wystaw i postaw arty-
stycznych juz spoza kregéw abstrakeji nieprzedstawiajacej (w tym
blok tekstéw o kondycji malarstwa mtodych), a takze relacje z waz-
niejszych wydarzen z przetomu ubiegtego i tego roku, w tym z kre-
gu fotografii i nowych mediéw (festiwale sztuki elektronicznej).
Zapraszamy do lektury.

Andrzej Saj
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STRUKTURALNI

BOGUSLAW JASINSKI

Strukturalni

aprawde martwi mnie to, ze tak tatwo daje-
my sie zwie$¢ pozorom. Dlatego pisze tro-

Struktura-

strukturalizmem? To tak, jakby powiedzie¢ o Roze-
wiczu, ktéry postanowit pisa¢ ,ze $ci$nietym gar-

che tak, jakbym stapat po krawedzi. A jed- I' dtem”, Ze jest poetyckim strukturalista. Podobnych
o . Izm to o e e
nym z przejawéw dzialania pozoréw jest uleganie przyktadéw, i to w kazdej dziedzinie sztuki, jest
tyranii stéw. Bo zbyt wiele zaiste jest stow pod rekg, kate gor'a mnéstwo. OczywisScie mozna dowolnie nazywac
przeczytanych lub zastyszanych, i wioda nas one na . cokolwiek, tylko czy to naprawde wnosi co$ nowego
pokuszenie. A wiec méwie tu o manii nazywania i de- oplsu 0 samym nazywanym przedmiocie?

finiowania wszystkiego, co tylko przed oczy sie nawi-
nie. A najgorzej jest z tymi, ktorzy zbyt wiele ksigzek
przeczytali, albowiem niewatpliwie wiele stéw posie-
dli. A moze tylko tak im sie wydaje?

W kazdym razie podobna diagnoza, z powyzszych
pobudek sformutowana, dotyczy kwestii strukturali-
zmu. Bo zaiste zrobita sie tu kwestia i zrobit sie problem nie byle jaki.
A mianowicie, pojecie to, stosunkowo dobrze zdefiniowane przez
filozoféw i jezykoznawcéw nagle zaczeto robi¢ kariere w sztuce.
I cho¢ tam znaczyto ,co$”, to tu niemal ,wszystko” - czyli w praktyce
nic. Jednym stowem, w krytyce artystycznej i w samej sztuce zakres
tego pojecia stat sie doktadnie odwrotnie proporcjonalny do jego
tresci! A jesli tak, to prawdziwa jego sita wyjasniania i nazywania
czegokolwiek jest bliska zeru.

Bo czy naprawde kazda redukcja formy artystycznej, minimali-
zacja gestu i wyrazu, sprowadzanie ztoZonego do prostego juz jest

i analizy
$wiata (...)

Strukturalizm to pojecie, ktére zostato stworzo-
ne przez Levi Straussa jako kategoria opisu i analizy
$wiata, na podstawie badan jezykoznawcow: naj-
pierw Ferdynanda de Saussure'a, a potem Bertila
Malmberga, Noama Chomskyego i in. Chodzito o to,
aby wtasnie w sposdb gteboki spogladac na rzeczy-
wisto$¢, spod pozoru fenomenologicznego wydobywac istotne re-
lacje i uwarunkowania, czyli wtasnie nagg strukture. Ale inspiracja
byto niewatpliwie jezykoznawstwo, ktére w jezyku odkryto system.

0d czasu stynnych wyktadéw genewskich Ferdynanda de
Saussure’a (1907-1911) przyjeto wyréznia¢ w jezyku dwie jego
podstawowe cechy: forme i tre$¢, inaczej: znaczace i znaczone.
Caty jednak wysitek badan tak efektownie rozpoczetych w Kursie
Jezykoznawstwa ogdlnego skoncentrowany zostat na analizie aspek-
téw formalnych jezyka. Jak wiadomo, osiagnieto na tym polu spore
sukcesy. Zwlaszcza zwréci¢ nalezy uwage na dynamiczny rozwoj



1. Alfons Mazurkiewicz, Z serii ,H”, 1967, olej na ptétnie
2. Zdzistaw Jurkiewicz, Z cyklu , Ksztatt cigglosci” - Obrazy ,,Ostateczne”, 1979, akryl, ptétno, 55,5X60 cm,
wiasnos¢ Muzeum Narodowe Wroctaw

takich dyscyplin jak fonologia i morfologia. Ten formalistycz-
ny duch wspotczesnego jezykoznawstwa byt praktyczna nie-
jako realizacja teoretycznych pomystéw Husserla z okresu
Logische Untersuchungen. Antypsychologistyczna kampania
tworcy fenomenologii inspirowata ergocentryczne badania
nad wytworami kultury - zawotanie:, badac je ze wzgledu na
nie same” byto echem Husserlowskiego ,powrotu do rzeczy
samych” (zu den Sachen selbst). Sa to bez watpienia znamio-
na czasu szukajgcego uzasadnien zycia w nim samym - jesli
bowiem przestata istnie¢ wertykalna o$ sensu, to w takim ra-
zie szuka¢ go nalezy za wszelka cene w tym, co jest: a jest
tylko to, co istnieje w horyzontalnym uktadzie odniesienia.
Stopien precyzji i racjonalizacji osiagniety w badaniach nad
jezykiem postuzyt niemalze jako wzorzec metodologiczny
dla innych nauk.

Formalny opis systemu jezyka dokonany przez de Saus-
sure’a (langue i parole, signifiant i signifie, stosunki syntag-
matyczne a stosunki asocjacyjne, paradygmat) mozemy uznac
za teoretyczng przestanke metody badania wytozonej wta-
$nie w strukturalizmie Levi Straussa.,

W Kursie jezykoznawstwa ogélnego czytamy, ze zmiana
kazdego elementu paradygmatu jezyka powoduje natych-
miast zmiane pozostatych, co w konsekwencji prowadzi do
zmiany cato$ci. Ale przeciez de Saussure twierdzi rowniez, ze
suma jakosci wszystkich elementéw systemu jezyka bynaj-
mniej nie moze by¢ wyznacznikiem jakos$ci samego systemu.
Innymi stowy system 6w to nie jest zwykta suma (agregat
- w sensie matematycznym) jego elementéw, lecz pewna ja-
ko$¢ nowa, niesprowadzalna w prostej linii do jakosci jego
sktadowych. >
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De Saussure sporo miejsca po$wiecat takze problematyce arbitralnosci znaku
jezykowego. Udowadniat, Ze znaczenia stéw i wyrazen jezykowych nie wynika-
ja wprost z rzeczywistosci, lecz sa przede wszystkim generowane przez system
jezyka. W sensie filozoficznym, de Saussure swa metoda przypieczetowuje odrzu-
cenie przez rozum ludzki jakiejkolwiek wyzszej konieczno$ci (instancji) niz on sam.
Mozemy réwniez dopatrywac sie w tym jeszcze jednego aspektu emancypacji ga-
tunku ludzkiego - domykanie sie natury zreprodukowanej (kategoria, ktéra opisa-
tem w innych pracach).

Podstawowym jednak motywem mys$lenia de Saussure’a o jezyku pozosta-
je wskazywanie na jego paradygmatyczng zamknieto$¢ - system, ktéry thumaczy sam
siebie. Warto tez uwaznie przyjrzec sie filozoficznej wymowie dokonan de Saussure-
"a, gdyz wykraczaja one poza ramy wasko pojetego jezykoznawstwa. W twierdzeniu,
iz jezyk sam siebie determinuje i sam siebie ttumaczy, skondensowana jest zasada
funkcjonowania natury zreprodukowanej - poglad na jezyk staje sie tu niespodzie-
wanie papierkiem lakmusowym na stan naszej §wiadomosci.

Podobne wnioski mozemy sformutowad¢, gdy czytamy wywody de Saussure’a
dotyczace pojecia znaczenia, ktére opisuje on poprzez koncepcje ,,réznicy” i ,opozycji
odrdzniajacej”. Jest to metoda, rzektbym, negatywna a nie pozytywna, albowiem

STRUKTURALNI

1. Jerzy Grabowski,
Monostruktury, 1975,

relief, linoryt,

papier, 97x63 cm

2. Jan Chwatczyk,

Z cyklu ,,Reproduktory cienia
rzuconego”, lata 60/70 XX w.,
drewno, stylon, akryl,
70X100X10 CM

cecha konstytuujaca znaczenie okazuje sie tu by¢ to, czym ono nie jest wobec zna-
czen innych. Ta figura mys$lowa przypomina nam préby okreslania samego siebie
(jak u egzystencjalistéw): poprzez to, czym jeszcze nie jeste$my. Czy zatem w ogdle
jesteSmy? Oto Zycie nasze wychylone jest ku temu, czego jeszcze nie ma, i wobec
tego wlasnie przede wszystkim zostaje okreslone. Tworzy sie cala sie¢ napiec i dzia-
tan (projekeji) wypetniajacych zycie i zwréconych ku przysztosci. I ten ruch zdoby-
wania kolejnych samo tozsamosci staje sie naszym losem.

Czym zatem jest rzeczywisto$¢ dla wspoélczesnego cztowieka? - Jest cha-
osem, w ktéry dopiero rozum ludzki wprowadza porzadek. Odpowiada temu
szczatkowa koncepcja semantyki, jaka odczytujemy z tekstu de Saussure’a. Zna-
czenie stowom nadaje system jezyka, ktdory dzieli i hierarchizuje owa bezksztatt-
na rzeczywisto$¢ z punktu widzenia wiasnych, immanentnie mu danych kategorii.
Jak sie wyrazaja inni jezykoznawcy: rzeczywistosc¢ jest nieprzerwanym continuum i nie
istnieje system naturalny kategorii lingwistycznych oparty na rzeczywistosci (Bertil
Malmberg). Tak oto rozum ludzki kategoryzuje $wiat — stwarzajac jednocze$nie
Swiat wihasny, sobie tylko wtasciwy, samo ttumaczacy sie.

Dlaczego warto tyle uwagi poswiecac jezykoznawstwu Ferdynanda de Saussure-
"a? - Dlatego, Ze to wiasnie jezykoznawstwo wysforowato sie juz na poczatku wieku



dwudziestego na czoto dokonan w humanistyce, dyktujac innym dziedzinom meto-
dologiczne wzorce $cistos$ci naukowej. Ale jednocze$nie stawato sie ono, co usituje
tu pokaza¢, wyrazicielem okreslonego $wiatopogladu, ktéry catej humanistyce dwu-
dziestego wieku nadat pewne oblicze. Wyzwanie, ktére naukom o cztowieku rzu-
cito jezykoznawstwo, na diugi czas okredlito kierunki poszukiwan naukowych
oraz wyboru metod badan w takich dyscyplinach jak antropologia, socjologia, wiedza
o literaturze, psychologia. Jezykoznawstwo stato sie awangarda intelektualng wieku.

Wspétczesne jezykoznawstwo nie skoniczyto na Ferdynandzie de Saussure. Jego
nowy rozdziat - réwnie doniosty - napisat Noam Chomsky. [ w jego dziele odnajduje-
my supremacje rozumu - lecz inaczej wyartykutowana. Przyjrzyjmy sie filozoficznym
konsekwencjom idei gramatyki generatywnej Chomsky’ego. Nasz wyktad opieramy
gléwnie na jednej jego pracy pt. Syntactic Structures z roku 1957. Jest ona bowiem
najmniej obcigzona zagadnieniami ,technicznymi” i dlatego szczegélnie przystaje
do porzadku naszych dociekan.

Dla Chomsky’ego podstawowym aktem mowy jest zdanie. Cztowiek rozumie
nieskonczong ilo$¢ zdan - nawet te, ktérych wcze$niej nie wypowiedziat. Generatyw-
nos¢ zas jezyka polega na tym, Ze wypowiadajac zdanie nowe, ksztattujemy je we-
dtug prawidet wyuczonych na podstawie zdan styszanych wcze$niej. Jest to swoista
tworczos$¢, ktéra potencjalnie juz tkwi w samym jezyku. Tak oto w mowie przejawia
sie tworczo$¢ jezykowa, ktéra jednak rzadzi sie pewnymi regutami (rule-governed
creativity). llo$¢ zdan poprawnie generowanych przez jezyk jest nieskornczona, cho¢
skoniczona jest ilo$¢ regul, na podstawie ktérych samo generowanie sie odbywa.

Chomsky nawigzuje w niezwykle oryginalny sposéb do idei racjonalizmu kar-
tezjanskiego - oto badajac jezyk trzeba wyrézniac¢ jego poziom powierzchniowy
oraz poziom gteboki, ktéry decyduje o znaczeniu danej wypowiedzi. Relacja zas,
ktoéra je wigze, nazwana zostaje transformacyjna. Chomsky - za autorem Rozprawy
0 metodzie - uwaza, Ze dla catego rodzaju ludzkiego, niezaleznie od r6znic miedzy
poszczegdlnymi jezykami, istnieje jaka$ wspoélna, gteboka gramatyka mowy, ktéra
jest cztowiekowi wrodzona i ktérej nie mozna sie nauczy¢. To ona wtasnie sprawia,
ze gatunek ludzki obdarzony zostal darem mowy. Stwierdzeniem tym Chomsky wpi-
suje sie w obszar panowania rozumu - w sensie, ktérym tu sie postugujemy.

Z powyzszego wynika, ze strukturze powierzchniowej moga odpowiada¢ dwie
lub wiecej struktury gtebokie. W takim wypadku mamy do czynienia z wieloznacz-
nos$cig wypowiedzi. Zawsze jednak dziataja tu okreslone prawa transformacyj-
ne wigzace strukture gteboka ze strukturg powierzchniowa. Nie jest to jednak relacja
symetryczna - a zatem jakiej$ jednej wybranej strukturze powierzchniowej moze
odpowiada¢ kilka struktur gtebokich. Chomsky podkresla jednak wage struktur
powierzchniowych - wszak to obszar, na ktérym manifestuja sie sposoby naszego
komunikowania sie z innymi. Faktem jest jednak, Ze ulegaja one niekiedy atrofii,

poniewaz w analogicznych sytuacjach naturalng potencje tworcza tkwiaca w jezyku
poswiecamy na rzecz potocznego szablonu - tak bowiem fatwiej i szybciej mozna
przekaza¢ mysl. Zubaza to jednak nasz jezyk i dlatego tak wazna role odgrywaja
terapie poetyckie, ktére od$wiezaja jego niepowtarzalnosé, a nawet ,dziwnosc¢”.
Cho¢ Chomsky otwiera tu wentyl bezpieczenstwa dla catej natury zreproduko-
wanej wspolczesnego cztowieka, to jednak jej problemu nie stawia. Mieci sie bo-
wiem w jej granicach. Nie bierze tez pod uwage tego, ze korozja jezyka siegneta dzi$
korozji mysli i ze struktury gtebokie jezyka staly sie tak samo rachityczne, jak i ich
zewnetrzne formy wyrazu. Oba te poziomy - trzymajac sie konwencji terminolo-
gicznej Chomsky’ego - catkowicie mieszcza sie w obszarze natury zreprodukowa-
nej i sa nieprzejrzyste na samo istnienie. I gteboka struktura mowy Chomsky’ego
podlega tym samym napieciom, co cala przestrzen naszego zycia.

[ wreszcie jeszcze jeden przyktad akomodacji idei de Saussere'a w humanistyce,
a mianowicie Praska Szkota Strukturalna z wybitnymi pracami Jana Mukarovsky'ego
na temat jezyka poetyckiego oraz fundamentalnym tekstem Romana Jakobsena Co
Jje poesie? Wspominam o tym, poniewaz mamy tu do czynienia jednak z préba zasto-
sowania idei strukturalizmu do sztuki. Ale - podkreslmy to wyraznie - sztuki stowa,
gdzie owa ,jezykowa” metoda wydawatla sie naturalna. A czym ona zaowocowata?
Przede wszystkim owymi dwoma znanymi definicjami: najpierw funkcji estetycznej,
ktéra ,,powoduje nakierowanie uwagi na sam znak jezykowy, a to jest odwrotnoscia
istotnego nastawienia na cel, ktérym jest w jezyku porozumienie” oraz samej poezji
jako ,,projekcji diachronii w synchronie” komunikatu stownego. Jak wida¢, mamy
tu niemal dostowne zastosowanie dystynkcji pojeciowych samego de Saussure'a do
analizy sztuki stowa. Milczacym jednak zatozeniem jest przyjecie, iz literatura jest
przede wszystkim kwestig jezyka i tylko do rzeczywistosci jezykowej sie odnosi.
To dlatego Joyce mogt wykrzyknac: literacko$¢ jest osciq literatury! A teraz prosze mi
powiedzie¢, co to ma wspoélnego z jakakolwiek wizualizacja? Po prostu jakiekolwiek
stosowanie wprost - podkreslam: wprost, czyli bez dodatkowych filtréw interpre-
tacyjnych - pojecia strukturalizmu do sztuki wizualnej, opartej li tylko na redukcji
formy, jest po prostu naduzyciem wynikajacym ponadto z braku wiedzy o samym
strukturalizmie.

Mamy zatem dwie podstawowe kwestie zwigzane ze strukturalizmem. Pierw-
sza wskazuje na jego, badz co badz, filozoficzne zaplecze i niewatpliwie prowokuje
do dyskusji, ktéra w innym czasie i w innym miejscu powinna sie wreszcie odby¢.
Druga natomiast pokazuje, ze naprawde, co jasno widag¢, ten filozoficzny struktura-
lizm niewiele poza stowem ma wspélnego z tym artystycznym, deklarowanym w ma-
nifestach. No c6z, ale przeciez jedna ze strategii jezykowych jest anything goes... m

FORMAT 70/2014/15

TEMATY <



TEMATY <

ANDRZE] SAJ

O materii malarskiej - i jej strukturze

ozna przyjac, ze kazdy, kto przystepuje do

malowania obrazu, nastawia swoja $wia-

domos¢, swoja uwaznos¢ i wrazliwo$¢ na
medium malarskiego przedstawienia; niewatpliwie
malarz powinien ,mysle¢ malarstwem”. Wiemy tez,
Ze takie my$lenie musi by¢ wzbogacone odczuciami,
ze implikuje ono, obok wiedzy i umiejetnosci warsz-
tatowych, takze role emocji - czyli chodzi tu o an-
gazowanie catej ,psycho-spotecznej” osobowosci
artysty. W kazdym wiec akcie mys$lenia malarstwem
dochodzi do aktu synergii pierwiastka intelektual-
nego (wiedza) ze zmystowymi (sensualistycznymi).
Wiemy tez, Ze malarstwo operuje delikatng ,materig”
koloréw, ich odcieni, impastéw i faktur; stad mowa
o potrzebie czucia koloru przez artyste, ale wiado-
mo takze, ze malarz pracuje w szerzej rozumianej
,materii malarskiej” (w materii: podtoza, substancji
farb, wypetniaczy, itd.). Myslenie malarstwem oznaczac

O MATERII MALARSKIEJ — | JEJ STRUKTURZE

zatem bedzie przede wszystkim uwiklanie w ma-
larskie jakosci i jego materialno$¢. I cho¢ formuta
my$lenia malarstwem moze dotyczy¢ szerszej per-
spektywy (refleksji dotyczacej tresci, intencji itd.)
niz myslenia materig malarska - to jednak materia,
czyli to wszystko, co jako konkret realnie istnie-
je w $wiecie materialnym i tylko do niego sie odnosi
- powinna by¢ istotnym Zrédiem i wstepnym warun-
kiem sztuki malarskiej; kazdy bowiem tworca pracu-
je w materii wtasciwej dla danej dyscypliny, w kt6-
rej dziata. Praca w danej materii oznacza zatem, ze
tworca rozumie ja i potrafi podporzadkowac swym
artystycznym zamiarom. Czy jednak akcentowanie
gtéwnie materialnych uwarunkowan twoérczosci - nie
sytuuje jej tylko w wymiarze intelektualnym (czyli po
stronie rozumowo-racjonalnej)? Co w konskwencji
oznaczatoby, ze akt malarski stanie sie wyraznym
uproszczeniem catego procesu malowania.

Kazdy bowiem, kto miat (praktycznie lub teore-
tycznie) do czynienia z malarstwem oraz kto potrafi
je odczytywac i rozumie¢ (cho¢ nie chodzi tu o rozu-
mienie z perspektywy teoretycznej lub czysto per-
cepcyjnej), ten wie, ze bez udziatu talentu i pewnych
predyspozycji $wiadomosSciowych, wreszcie wraz-
liwosci i zdolnosci intuicyjnych, jak réwniez odczu-
wania budujgcego wiare w sztuke - nie jest mozliwa
autentyczna twdrczo$¢. O sztuce méwimy wtedy
i tylko wtedy, gdy angazuje ona cata osobows (inte-
lektualno-zmystowa i wolitywna) zdolnos$¢ artysty
do uczestnictwa w procesie twérczym. Cho¢ ranga
indywidualnych predyspozycji w tym procesie moze
juz by¢ réznie roztozona; sa malarze preferujacy swe
intelektualne sktonnosci, sa takze tacy, ktérzy odwo-
tuja sie gtéwnie do swych wrazeniowo-intuicyjnych
zdolnosci. Marcel Duchamp - ten burzyciel konwen-
cjonalnego porzadku sztuki z poczatkéw XX wieku



- dzielit malarstwo na dwa nurty: na tzw. Zrenicowe
i,mozgowe”. Jesli malarstwo zrenicowe - wg Ducham-
pa - bytoby podporzadkowane impresjom, czyli - od-
noszac do tamtego czasu - postimpresjonistycznym
fascynacjom z przetomu wiekéw, to éw drugi nurt
(,moézgowy”) przynalezny bytby awangardowym,
zdominowanym przez intelekt, poszukiwaniom sztuki
z pierwszej potowy XX wieku. To rozréznienie - miedzy
artystyczng emanacja sfery zmystowej a presja mysle-
nia (i eksperymentami w materii malarskiej) - bedzie
miato swoje konsekwencje dla catej XX -wiecznej (i
pOzniejszej) sztuki. Abstrakcyjne dziela Malewicza,
Kandinskiego, Mondriana i innych twércéw awan-
gardy beda mialy ogromny wptyw na uksztattowanie
nowego ,jezyka” sztuki i na wykreowanie nowego, no-
woczesnego ,rodzaju” materii malarskiej; czego kon-
sekwencje s3 znaczace, rowniez aktualnie. Zakreslity
te dzieta wyrazna opozycje miedzy kultura a naturg,
co miato i ma niebagatelne znaczenie dla rozumienia
materii i jej zastosowania w koncepcjach malarstwa
nieprzedstawiajacego (w tym tzw. strukturalnego?).
Moéwiac o dziele sztuki, myslimy wiec nie tylko o jego
materialnej postaci, cho¢ wlasciwie sztuki wizualne
odnosza sie do substancji $wiata widzialnego. Dzie-
to sztuki osadzone jest w tej materii, ale apeluje, od-
nosi sie, wyraza cos, co jest ponad tg materialnoscia,

1. Maria Michatowska,

Pejzaz, 1968, gwasz,

fot. Krzysztof Saj

2. Janusz Jaroszewski,
Element nr 93 instalacji:
Historia naturalna,

czyli patyczki Pana Boga, 2013,
kompozycja z nadmorskich
patyczkéw, 57,5x57,5 cm

przekracza materialne ograniczenia; jest nasycone du-
chowosciag tworcy, bywa wyrazem jego podmiotowej
$wiadomo$ci oraz aspiracji ideowych.

Jak wiec rozumie¢ owa materie, jak oceniaé
jej role w sztuce? A ma ona niewatpliwie rudymentarne
znaczenie dla naszej kultury; konotuje bowiem boga-
te odniesienia - od interpretacji filozoficznych, ktére
juz w starozytnosci (,materia pierwsza”) ttumaczyty
jej sens jako kategorii potencjalnej, a rozumianej jako
przeciwwaga dla idei wzorczej i ksztattujacej, dla du-
cha czy formy; do interpretacji materialistycznej, trak-
tujacej ja jako wytacznie tworzywo wszelkich rzeczy,
zasade bytu i warunek substancjalnos$ci $wiata, a takze
fundamentu zmystowosci (materia to takze - jak pod-
kreéla H. Bergson - ciato, cielesno$¢). Zatem materie,
czyli realnie istniejaca wokot nas fizyczng postac $wiata
(z jego rozciagtoscia przestrzenno-czasowa), pojmuje
sie zwykle dostownie (materialistycznie), ale mozna ja
odbierac¢ takze metaforycznie, jako np. ,materie” tresci
dziela, temat rozmowy czy szerzej — wtasnie jako ma-
terie tworczosci, itd., a wiec odniesiong nie tylko do
$wiata rzeczy, ale takze do wyobrazen, wiedzy i odczu¢.
Stad tez mowa o ,materii” sztuki (w tym - malarstwa).

Kazdy artysta pracuje w odpowiedniej do jego po-
trzeb materii: w jednej — malarz, w innej - rzezbiarz
czy ceramik; rGwniez poeta i pisarz pracuja w ,materii”’

]‘."ﬁ. _'
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stowa, a nawet muzyk operuje w ,materii” dZwiekéow.
Jest ona zatem podstawa wszelkiej kreacyjnej aktyw-
nosci, tyle ze w przypadku tworczoéci (artystycznej)
odbiera sie ja w jej wzbogaconej kulturowo czy ide-
owo postaci. Wniosek, Ze jest ona podlegta, a tm samym
uposazona w szczegodlne predyspozycje w rozumieniu
zrédta i zasad wszelkiego rodzaju twoérczosci?

Wriasciwie to do ,materii”, jako Zrédta i inspiracji,
odnoszg sie wszelkie tworcze intencje; artysta prze-
twarza materie, nagina ja do swoich potrzeb, kreuje
jej nowa posta¢, forme, czasami przeciwstawia sie jej,
negujac jej wlasciwosci i dotychczasowe zastosowania,
ale nie moze sie od niej uwolnié. To ona jest przedmio-
tem artystycznych przemian i dokonan myslacego
i czujacego podmiotu. I to w tej materii ,,0sadzaja sie”
duchowe emanacje tworcy, to wszystko, co zosta-
to w nig wprojektowane - w sensie nowych znaczen
i wyobrazen. I tylko wtedy méwimy o dziele sztuki, jesli
uda sie tworcy ,wcieli¢” w te materie swoje idee i kiedy
mozna je tam dostrzec i wlasciwie odebrac.

Schodzac na poziom definiowania fenomenu, spy-
tajmy zatem, czym jest dla malarza materia malarska?
I czym rézni sie od materii Swiata nas otaczajacego?
Czy jest ona tylko substancjg naturalnie lub sztucz-
nie wyprodukowanych farb w ich kolorystycznym
zréznicowaniu? Malewicz wprost twierdzil, ze materia >
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malarska (kolor) wywodzi sie z materii ziemi. Ale tez nie mozna pomingac jej
»sktadnika”, jakim sa narzedzia wspomagajace twoérczosc¢. I cho¢ malarskie ob-
razowanie jest dzisiaj, po latach eksperymentéw modernistycznych, w jakiej$
mierze zdeterminowane ,konkurencjg” urzadzen technicznych (fotograficz-
no-filmowych i komputerowych) oraz ich programami, co - paradoksalnie
- tylko nasila potrzeby ekspresji osobowosciowej artystow, sktania do wy-
razania swoich aspiracji bez ,szczudet” technologicznych. Sztuka byta i jest
przede wszystkim efektem ludzkich predyspozycji, przy oczywistym wsparciu
i wykorzystaniu dostepnego instrumentarium, jakiego dostarcza szeroko ro-
zumiana technika. Umiejetne postugiwanie sie nowo$ciami technicznymi nie
moze jednak przestania¢ afirmacji przekazu czysto artystycznego. Dlatego
ciggle tylu malarzy - mimo tych udogodnien - odwotuje sie do konwencjo-
nalnych procedur i tradycji malowania, pozostajac przy zamiarze ekspozycji
swych intencji ideowych, wrazen i dazen estetycznych.

Kazda materia jest tez w pewien spos6b uformowana, podlega wewnetrz-
nemu uporzadkowaniu (wiemy o jej morfologii, rozciggtosci itd.), wiemy, Ze
dysponuje wtasna fakturg, przestrzenng forma, ze moze by¢ - od zewnatrz
- ksztattowana, czy ustrukturyzowana, zmieniana fizycznie i na nowo kon-
struowana. Materia ulega wiec - ogélnie rzecz ujmujgc - swoistemu procesowi
Jstrukturalizacji”; ale czy to ma jaki$ zwiazek z koncepcjami strukturalizmu wy-
pracowanego w jezykoznawstwie, i filozofii?

Skoro kazdy artysta realizuje swe tworcze zamiary w tzw. - szeroko rozu-
mianej - materii tego $wiata; tj. w materii realnej, ale tez w jej ,niematerialnej”
postaci - w esencjonalnych wytworach wyobrazni, w oprawie intuicji i wra-
Zen, to, rzec mozna, chodzi tu o dzieta zrodzone z inspirujacych zwigzkéw (ale
i opozycji) miedzy natura a kultura, ze wspétdziatania sfery przedmiotowej
z podmiotowg (autorska) - stron angazowanych w procesie wszelkiej kreacji,
i to nie tylko artystycznej. Malarz musi sie postugiwac substancjalng forma ma-
terii (materig farb, naturalnych i syntetycznych, a tez r6znego rodzaju wypet-
niaczami mineralnymi: pastami, przedmiotami gotowymi itd.). W istocie wiec

kazdy obraz bedzie prezentowaé pewna wtasna strukture; w jakiej$ mierze

adekwatng do ,struktury” myslenia malarskiego; co odpowiada potrzebom
podmiotowosci w tym procesie.

Jesli myslenie malarskie prowadzi do przedstawien abstrakcyjnych, a wiec
im bardziej malarze beda abstrahowac od realistycznych widokéw rzeczywi-
stosci, to tym swobodniej wobec ich prac, prezentujacych zamierzone upo-
rzadkowanie ,sktadnikéw” tej materii, mozna bedzie przywotywac pojecie
struktury; a stad pokusa méwienia - w uproszczeniu - o tzw. malarstwie
strukturalnym. Czy takie okreslenie jest usprawiedliwione wobec - juz wcze-
$niej znanych i spopularyzowanych - np. koncepcji strukturalizmu spod zna-
ku Levi Straussa lub, analogicznie wypracowanych w lingwistyce, propozycji
Ferdynanda de Saussure’a?

Niewatpliwie pojecia te odnosza sie do réznych zagadnien; inaczej bowiem
nalezy interpretowac role struktury w sztuce, a do innego rejonu aktywnosci
kulturowej adresowane s3 teorie strukturalizmu, formutowane w zakresie
potrzeb nauk spotecznych czy komunikacji jezykowej (w jezykoznawstwie).
Niemniej w krytyce artystycznej pojawity sie opinie utozsamiajace malarstwo
strukturalne z malarstwem materii, taszyzmem, informelem czy po prostu -
generalnie - z abstrakcja nieprzedstawiajaca (w tym abstrakcja geometryczna
i nurtem action painting). Nalezy jednak wyraznie odrézni¢ pojecie struktury
- jako uniwersalnej formy w $wiecie - od pojecia strukturalizmu - jako pewnej
metody opisu rzeczywistosci - co zostato zapoczatkowane juz w koncepcjach
identyfikacji przedstawien znakéw i ich odczytywania w kontekscie formut
znaczenia i znaczonego; a co zostato rozwiniete w formalistycznej teorii jezyka
i teorii informacji (komunikacji spotecznej); nb. wspartych o aparat pojeciowy
matematyki i logiki (matematyczna teoria struktur). Wtasnie na te zwiagzki
zwracat uwage Mieczystaw Porebski (por. Obrazy i znaki, w: Sztuka a informa-
cja, WL, Krakéw 1986 r.), przestrzegajac jednak przed utoZsamianiem obrazu
malarskiego z jezykiem. Obrazy piktorialne nie sg bowiem tworami skodyfi-
kowanymi. Autor ten traktuje strukture jako pochodng abstrakcji w sztuce,
jako niezalezny od natury sktadnik obrazu. Chociaz, jak sie réwniez okazato,
abstrakcyjne formy znalazty swe strukturalne ,pierwowzory” w naturze, w tej
niewidzialnej gotym okiem, np. ujawniane dopie-
ro w zblizeniach, pod mikroskopem. Dlatego niekt6-
rzy teoretycy i krytycy malarstwa moéwili o tzw. no-
wym naturalizmie w sztuce - tym tropem zdazata
m.in. Bozenia Kowalska (por. tzw. kod mikroskopo-
wy), interpretujaca z tego punktu widzenia wspét-
czesne abstrakcyjne malarstwo.

Kompromisowa opinie sformutowat z kolei
Grzegorz Sztabinski, twierdzacy, Ze struktury ma-
larskie sa przede wszystkim efektem tadu tworzo-
nego w umysle przez artyste, s skutkiem logiki
i mys$lenia podmiotu porzadkujacego $wiat, a za-
tem sa rezultatem ...uksztattowania materii przez
cztowieka, i to niezaleZnie od tego, jakiej materii
(naturalnej czy sztucznej) beda dotyczy¢. Uwypukla
on w tej mierze kulturowa role materii, zaangazo-
wanej - w malarskim mysleniu - do praktyki arty-
stycznej. Na tej podstawie mozna w zasadzie mowic
o pewnego rodzaju dziatalnosci strukturalnej (tu
odniesienie do koncepcji R. Barthesa), dziatalnosci
porzadkujacej formy przedstawieniowe w obra-
zie w zgodzie z intencjami tworcy.

Wtasnie taka propozycje interpretacji struk-
tur referuje Roland Barthes (por. Dziatalnos¢ struk-
turalistyczna, w: Mit i znak, PIW, Warszawa, 1970),
odwotujac sie przy tym do modelu lingwistycznego
F. de Saussure’a, ale w konsekwencji sprowadza-
jacy rozumienie struktury do szczegdlnego do-
$wiadczenia naukoweca i tworcy - opierajacych sie
na wyobrazeniu, na myslowym przezywaniu struk-
tury, ktéra jest efektem dziatalno$ci stuzacej upo-
rzadkowaniu pewnej ilosci operacji umystowych.
Taka zdolnos$¢ przypisuje Barthes tzw. cztowiekowi
strukturalnemu, ktory dazy w swej aktywnosci, czy



to refleksyjnej, poetyckiej badz
plastycznej do uchwycenia zasady
dziatania (,funkcji”) przedmiotu;
struktura jest wtedy ,wizerun-
kiem” przedmiotuy, ale, jak twier-
dzi Barthes, wizerunek to intelekt
dodany do przedmiotu, a ten doda-
tek ma wartos¢ antropologiczng.
Zatem wia$nie cztowiek struktu-
ralny rozktada rzeczywisto$¢ na
elementy, a potem je sktada, tak
by wytworzyta sie nowa jako$¢,
ale taka, ktdra nie kopiuje swojego
pierwowzoru, lecz czyni go zro-
zumialym. Jednak w tej dziatal-
noéci nie chodzi o analogiczno$¢
substancji (mimesis), ale o ana-
logiczno$¢ funkeji; rozktada sie
przedmiot na elementy, aby ujaw-
ni¢ nowa kategorie przedmiotu,
ktéra nie jest ani rzeczywistos¢,
ani racjonalnos¢, alefunkcjon
aln o $¢ co sprzyja wlaczeniu
sie do kompleksu nauk bedacych
systemem komunikacji (informa-
cji). To droga (w sztuce) do od-
czytywania i nadawania rzeczom
sensu, nowego sensu i nowych
znaczen. A to rola dla struktura-
listy (homo significans).

W sztukach plastycznych (w
tym w malarstwie) dziatalno$¢
strukturalisty sprowadzi¢ sie
moze wtasnie do operacji umystowych z uzyciem ,materii malar-
skiej”. Ale czy myslenie z pomocg materii oznacza juz aktywnos$¢
strukturalistyczna? Wszyscy artysci opieraja swoja tworczos¢ o my-
$lenie (wiedze i praktyke warsztatowa) oraz o Swiadomos¢ celu swej
dziatalnosci (intencje, idee, rozwdj), a takze o wyobraznie, intuicje
oraz przeczucia, o zmystowe uposazenie swego talentu i manual-
nych predyspozycji. Wiec czym faktycznie miataby sie odznaczac
owa dziatalno$¢ strukturalna malarza, rzezbiarza...?

Warto w tym wzgledzie odwotac sie do interpretacji Jana Mu-
karovsky’ego z Praskiego Kota Lingwistycznego (por. ]. Mukarow-
sky, Wsréd znakow i struktur, PIW, Warszawa, 1970), ktory odnidst
koncepcje strukturalistyczne do dziet sztuki. Pojmuje on strukture
jako catos¢, ktora okresla soba charakter swoich elementéw, ale tez méwi ze catos¢
Jest czyms wiecej niz sumq czesci sktadowych. W odniesieniu do pojecia struktury
artystycznej Mukarowsky uznaje, ze taka struktura bedzie nie tyle efektem wspot-
zalezno$ci miedzy catoscia a jej cze$ciami, ale zespotem sktadnikéw ...ktérego we-
wnetrzna réwnowaga ma charakter dynamiczny: ulega zaktéceniom i weiqz ksztat-
tuje sie na nowo; skladniki tej struktury (dzieta) znajduja sie w stanie ciagtych
przeobrazen (moze to by¢ réwniez skutkiem réznych odczytan dzieta). Jednak, jak
podkresla Mukarowsky, w sztuce struktura moze by¢ kazde poszczegélne dzieto
sztuki samo w sobie, pod warunkiem, ze bedzie odbierane w konteks$cie okre$lo-
nych konwencji artystycznych (czyli regut przekazanych przez tradycje danej sztuki,
a tkwigcych w $wiadomosci twdrcy i odbiorcy). Nie jest wiec struktura pojedynce
dzieto, odbierane w izolacji, bo zawsze, kazde dzieto - nawet najbardziej oryginalne
- jest wiaczone do ciagtego nurtu przebiegajacego w czasie i w takim kontekscie
bedzie odczytywane jako zmiana w ,strukturze” dziet tego nurtu, jak i wobec danej
kultury wyodrebnionego obszaru badz czasu (wobec dziet np. jakiego$ narodu lub
dorobku danej epoki itd.) Kontekst historycznego usytuowania danej struktury jest
tu wiec wiazacy.

Z drugiej strony dzieto sztuki - uwaza Mukarowsky - moze mie¢ charakter zna-
kowy i jako takie ,pos$redniczy¢” miedzy artysta (twérca znaku) a jego odbiorca.
Jest to jednak specyficzny znak, bo ztozony z czastkowych znaczen, w roli no$nikéw
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pelnego sensu dziela (ponadto
dzieto moze by¢ znakiem o réz-
nych sensach). Aby trafnie od-
czyta¢ sensy dziela, trzeba zna¢,
przesledzi¢ proces jego narastania.
[ to ten proces determinuje odbior
i odczytanie dzieta - proces prze-
biegajacy w czasie, o zwiekszonej
percepcji i wiedzy. Dzieto sztuki
przedstawia sie odbiorcy jako
zwigzek znaczen, sztuk ,prze-
strzennych” (malarstwo, rzezba,
architektura), w ktérych uwaga
odbiorcy (wiedza) jest ,organi-
zowana” przez tworce odpowied-
nim rozmieszczaniem na planie
(ptotnie, formy) plam barwnych,
linii, masy, konstrukgji itp. To zna-
czy na odpowiednim (intencjonal-
nym) rozlokowaniu w przestrzeni
materii wtasciwej dla danego me-
dium. To rozmieszczenie (,struk-
turalizacja” tejze materii) buduje
kontekst znaczeniowy danego
dzieta, ale zawsze usytuowane-
go wobec historii i wobec pozada-
nej strony warsztatowo-formalnej
jego powstania.

Ktére wiec sktadniki dzie-
ta sztuki odpowiadaja za jego
»strukturalnie” uzasadniony sens?

o Niewatpliwie - podkresla Muka-

fowsky - beda to wszystkie da-

jace sie wyrézni¢ sktadniki dzieta (nie tylko tre$ciowe, ale tez
formalne), bo wszystkie uczestnicza w procesie semantycznym
- okres$lajgcym wiasnie 6w kontekst. W dziele malarskim wspot-
dziatajq w tworzeniu kontekstu linia na réwni z tematem. Ale - jak
dodaje autor - role znaczeniotwdrcza odgrywaja w dziele row-
niez rézne sposoby uzycia elementéw (tzw. chwyty artystyczne),
np. w malarstwie: symbolika stosowanych koloréw, okonturowa-
nie przedmiotéw itp. rozwigzania formalne - te wszystkie zabiegi
stuza wiasnie przenoszeniu znaczen, sa czastkowymi znakami.
Jednak ze wzgledu na te znakowa specyfike relacja sztuki (np. ob-
razu malarskiego) do rzeczywisto$ci nie jest jednoznaczna i stata
lecz zmienna; dialektyczna, historyczna. Znéw decyduje tu kon-
tekst odczytania i kontekst funkcjonowania dzieta w spoteczenstwie (chodzi o rézne
jego funkcje - od estetycznej, poprzez poznawcza, wychowawczg itd.). Bogactwo
tych funkcji, ich wzajemne napiecia i dynamika, sprzyjaja przeobrazaniu i zmianom
kontekstu odbiorczego - indywidualizacja (subiektywizm) odbioru powoduje zas,
ze struktura dzieta niejako przystosowuje sie do danej (z gory okreslonej) funkeji.
Strukturalistyczna teoria sztuki bedzie wiec, wg Mukarowsky’ego, ...patrzec na sztu-
ke jako na chwiejnq rownowage sit, stale napietq i stale sie zmieniajqcg, tradycyjne
problemy ukazujq sie w nowym $wietle i wytaniajq sie pytania dotychczas nie stawiane.

Czy tak rozumiany strukturalizm (w tacznosci z tworczoscia artystyczna) moze
by¢ kompatybilny ze strukturalizmem kregéw semiotyki, jest pytaniem otwartym,
natomiast ,mechaniczne” przenoszenie tej terminologii do efektéw twérczosci
malarskiej (w tzw. malarstwie strukturalnym) jest pewnego rodzaju ,naduzyciem”,
chociaz kontekstualnie moze by¢ usprawiedliwione ze wzgledow krytycznych lub
publicystycznych, jako nazwa umowna.

I to tyle, tytutem wstepu do oméwien twdrczosci malarskiej inspirujacej sie tzw.
strukturalizmem; kwalifikacje takie beda sie pojawia¢ odpowiednio do subiektyw-
nych ocen i interpretacji odbiorczych - z ktérymi mozna sie zgodzi¢ albo mozna
je zupetnie ignorowac i odrzucac. Pytanie o tzw. malarstwo strukturalne jest wiec
pytaniem otwartym, zaleznym od kontekstu ich zadawania. Czynia to najczesciej
krytycy, a malarze? Ci zwykle nie przejmuja sie takimi kwalifikacjami. m
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Malarstwo strukturalne

Sens nazwy ,malarstwo strukturalne” jest trudny do sprecyzowania. Nie okresla ona kierunku artystycznego.

rty$ci z nig faczeni nie tworzyli

spojnych ugrupowan, ktére przyj-

mowatyby ,malarstwo struktu-
ralne” jako hasto. Natomiast w wypowie-
dziach programowych réznych twércow
od lat czterdziestych mozna znalez¢ uwa-
gi wskazujace na zainteresowanie pro-
blemami struktury. Uwagi te dotyczyly
badz roli ustrukturowania samego obra-
zu i roli artystycznej takiego zabiegu, albo
miaty charakter szerszy i odnosily sie do
zagadnienia réznych rodzajéw organizacji
elementéw mozliwych do zaobserwowa-
nia w skali makrokosmosu i mikrokosmo-
su. Czasami rozwazania malarzy przy-
bieraty charakter refleksji filozoficzne;j.
Poniewaz fad strukturalny mozna obser-
wowac w przyrodzie oraz w dziatalnosci
kulturowej cztowieka, podejmowany byt
problem stosunku miedzy nimi. Niekto-
rzy artys$ci reprezentowali stanowisko
naturalistyczne i poszukiwali inspiracji dla
swych prac w obserwacji uktadéw wyste-
pujacych w mikro- i makro$wiecie. Inni rozwazali relacje miedzy strukturami bio-
logicznymi i kulturowymi. Pytali, czy kultura, ktéra mozna okredli¢ za Zygmuntem
Baumanem jako ,fabryke tadu”, powinna narzuci¢ porzadek temu, co naturalne, czy
tez tworzyc¢ ja nalezy w nawigzaniu do obserwowanych w przyrodzie struktur? Po-
dejmowane zagadnienia wyrazaly wiec dylematy analogiczne do rozwazanych w na-
ukach humanistycznych. Byli tez tacy, ktdrzy traktowali obrazy jako wyraz ludzkiej
,woli strukturowania”.

Nazwa ,malarstwo strukturalne” postugiwali sie chetnie w latach 50. i 60. kry-
tycy i historycy sztuki. Zwykle traktowali jg jako dodatkowe okreslenie odnoszace
sie do twdrczosci taczonej zwykle z innym kierunkiem lub tendencja artystycz-
na. Najczesciej okreslenie ,malarstwo strukturalne” uzywane byto w powiazaniu
z malarstwem materii, ale rowniez taczono je z taszyzmem i innymi tendencja-
mi w ramach nurtu abstrakcji niegeometrycznej. Czasami tylko dostrzegano zwiazki
strukturalizmu malarskiego z abstrakcja geometryczna. Sytuacja ta wystapita wy-
raznie w tekstach o sztuce pisanych w Polsce w latach 50. i 60. Zaobserwowac ja
mozna takze w nastepnych dekadach w opracowaniach historycznych dotyczacych
zaréwno tego okresu, jak twoérczosci artystéw, ktérzy kontynuowali podobne po-
szukiwania. Na ztoZone relacje miedzy zainteresowaniem strukturami malarskimi
a malarstwem materii zwrdcit uwage Piotr Majewski w monografii Malarstwo mate-
rii w Polsce jako formuta ,nowoczesnosci”, piszac: Obecnos¢ terminu ,strukturalizm’,
zwigzanego przede wszystkim z metodologiq nauk, na gruncie sztuk plastycznych
moze dziwic. Jednak pod koniec lat pieédziesiqtych w dyskusjach o ,nowoczesnosci”
okreslenie to byto wrecz naduzywane. Autor podejmuje tez krotka charakterystyke
owczesnych sporéw dotyczacych sposobu uzycia terminu ,struktura” w odniesieniu
do sztuk plastycznych.

Jednym z polskich autoréw, w ktérego tekstach stowo to pojawito sie najwcze-
$niej, byt Mieczystaw Porebski. W artykule poswieconym nie-
przedstawiajagcemu malarstwu Tadeusza Kantora krytyk podkre-
$lat, ze w zwigzku z uwolnieniem od zadan mimetycznych, ktore
przejmuje fotografia, film i telewizja, nalezy na nowo okresli¢ cele
tworczosci plastycznej. Dostrzec je mozna w tworzeniu struktur
odmiennych od obserwowanych w mineratach geologicznych, zy-
wych tkankach, pniach drzewnych, mchach czy $§ladach wydepta-

nych przez zwierzyne w gestwinie le$nej. Struktury artystyczne + soczewki
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powstaja wiec z woli cztowieka i stanowig
nowa realno$c¢ istniejaca w sasiedztwie
natury. Przyroda stanowi dla nich tylko
punkt odniesienia i poréwnania. Podob-
ne stanowisko, akcentujace niezalezno$¢
struktur plastycznych od natury, repre-
zentowat Alfred Ligocki. Natomiast Ju-
lian Przybo$ ujmowat zagadnienie sze-
rzej, rozwazajac takze struktury wiasciwe
dla dziet literackich. Strukture rozumiat
jako ,prekompozycje”. Zainteresowanie
nig wigzatl z wzieciem pod uwage moz-
liwosci tkwigcych w samym surowcu
przetwarzanym w dzieto. W przypadku
literatury sa nim fakty z Zycia, anegdoty,
mity itp. W malarstwie natomiast moga
nim by¢ doznania wzrokowe albo mate-
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ria farby. Pierwsza droga zwigzana byta
z uwzglednieniem teorii widzenia Strze-
minskiego i polegata na obiektywizowa-
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nych sktadnikéw wprowadzanych na ptaszczyzne malarska i sprowadzona zostata

i ‘l‘ﬂ niu w obrazach sposobéw porzadkowania
@  danych wizualnych. Druga wywodzita sie

z rozwazenia substancjalnosci farby lub in-

do ich formowania w czasie pracy nad obrazem.

Polscy historycy sztuki czesto wiazali problem struktur z malarstwem materii.
Piotr Krakowski twierdzil, Ze wystepuje w nim sublimowany naturalizm uzytych
i prezentowanych widzowi materiatéw, dziatajqcych wprost, dotykowo, swoimi auten-
tycznymi powierzchniami i swojq strukturg. Dodawat jednak, ze mamy tu do czynienia
z naturalizmem materii, a nie formy, materii dziatajgcej poprzez swq fizycznq
obecnos¢. Uwzgledniat wiec z jednej strony sugestie dotyczace podkreslenia roli
surowych materiatéw, z drugiej za$ brat pod uwage sugestie Porebskiego dotyczace
strukturotwérczej roli cztowieka. Inny byt poglad Aleksandra Wojciechowskiego.
Akcentowat on priorytet materii przy okreslaniu formy obrazu. Uwazat, ze struktura
dzieta wyprowadzana jest z ,przezycia materii”, ktora staje sie Zrédtem inspiracji.
Zwracat tez uwage na réznorodnos$¢ porzadkéw formalnych stosowanych przez
artystow, ktére moga mie¢ cechy biologiczne (by¢ plazmowate, miesiste, gruzet-
kowate), albo przywotywa¢ na mysl cechy nieorganiczne (takie jak chropowato$¢
tynku, lepkos¢ gliny, sypko$¢ piasku).

Bozena Kowalska dokonata rozszerzenia zakresu terminu ,malarstwo struk-
turalne”, postugujac sie ta nazwa zamiennie z okre$leniem , malarstwo materii”,
ale odnoszac ja takze do innych odmian abstrakeji niegeometrycznej. Zjawisko
to okreslita jako ,nowy naturalizm”, gdyz artysci dokonywali w jego ramach réz-
nie pojmowanej penetracji rzeczywistosci, cho¢ ostateczna forma dziet nie zawsze
byta od niej zalezna. W ksiazce Artysci - Postawy podkreslata, ze w drugiej potowie
lat piec¢dziesigtych wielu malarzy budowato swoje dzieta na poty intuicyjnie, na
poty w oparciu o znajomo$¢ obrazéw mikro- i makroskopowych. Dopiero w kilka lat
pozniej przeprowadzone analizy poréwnawcze tych prac z powiekszeniami réznorod-
nych struktur organicznych, uzyskanymi dzieki mikroskopowi elektronowemu, ujaw-
nity zaskakujqce miedzy nimi pokrewienstwa. Okazato sie wéwczas np.,
ze ,kaligrafie” Mathieu uderzajqco sq zbiezne z powiekszeniami weztéw
komdrek nerwowych, ,dripping” Pollocka z 30 000 razy powiekszonymi
fragmentami kory mézgowej, a obrazy Sama Francisa sq niemal iden-
tyczne z fotografiami przekroju kamienia wulkanicznego w swietle spo-
laryzowanym. Piszac o ,nowym naturalizmie”, Kowalska brata wiec pod
uwage bliskie podobienstwo struktur malarskich z porzadkami wyste-
pujacymi w przyrodzie, jednak nie zaktadata wtasciwego dla dawnego



naturalizmu kopiowania rzeczywistosci, eliminujacego
aktywna postawe artysty. Przeciwnie, odkrycie analogii
strukturalnych miedzy obrazami malarskimi a ukta-
dami naturalnymi nastepowato zwykle ex post. Sami
artysci byli czesto zaskoczeni tymi zwigzkami. Dlatego
autorka zaznacza, ze ,naturalizm” ten nie byt oparty
na reprodukowaniu, a na dotknieciu wyobrazniq obsza-
réw nieznanego mikrokosmosu. W ten
sposob, na zasadzie przygody, struktu-
ry naturalne i podmiotowe odkrywano
jako analogiczne.

Alicja Kepinska rowniez brata pod
uwage odniesienia struktur malarskich
do stanéw materii, jednak szczegdlne
znaczenie przypisywata takim ich
odmianom, gdzie porzadek nie jest
oczywisty, ktére s3 na pograniczu cha-
osu i amorficzno$ci. Nieokre$lono$¢
taka cechuje np. kurz, popiét, pyty. Na
podstawie ich obserwacji tworzone
sa struktury dziet. Autorka przywoty-
wata do ich opisu koncepcje Umberta
Eco, piszac o ,poziomie mikrofizycz-
nym” lub ,kodzie mikroskopowym”,
ale takze biorac pod uwage réznice
miedzy nieokreslonoscia struktural-
na w przyrodzie oraz analogicznymi
uktadami tworzonymi reka artysty
i bedacymi rezultatem jego zamystu
formotworczego. Tylko w drugim
przypadku rozwigzania pojawiajace
sie na poziomie fizyczno-technicznym
stanowi¢ moga podstawe interpretacji
semantyczne;j.

W przypomnianych tu pogladach polskich kryty-
kéw i historykéw sztuki albo podkreslana byta rola
artysty jako twoércy autonomicznych struktur malar-
skich, albo w rézny sposéb zwracano uwage na to, ze
struktury te sa zwigzane z porzadkami elementow wy-
stepujacymi w $wiecie zewnetrznym. Zagadnienie
strukturalizmu malarskiego sprowadzi¢ wiec mozna
do pytania dotyczacego relacji miedzy rodzajami upo-
rzadkowania wystepujacego w naturze i odmianami
tadu tworzonego przez cztowieka, miedzy poznawa-
nymi strukturami przedmiotowymi i strukturami pod-
miotowymi wia$ciwymi dla ludzkiego umystu. Wéréd
przedstawionych wyzej stanowisk role tych ostatnich
podkreslali, cho¢ réznie ujmujac zagadnienie, Porebski,
Przybo$ i Krakowski. Dla nich struktury malarskie nie
byly odtworzeniem, nie sytuowaty sie w sasiedztwie
natury, a stanowity rezultat uksztattowania materii
przez cztowieka. ,Naturalizm materii” pojawiajacej
sie na obrazie nie determinowat okreslanej przez ar-
tyste formy dzieta. Odmienne stanowisko, znéw réznie
artykutowane, pojawiato sie¢ w pogladach Wojciechow-
skiego, Kowalskiej i Kepinskiej. Akcentowali oni role
struktur przedmiotowych wtasciwych dla fragmen-
tow materii, ktére w r6zny sposéb wptywaty na cha-
rakter tworzonego dzieta sztuki. Struktury te mogty
by¢ odtwarzane na zasadzie obserwacji wzrokowej,
powstawac na zasadzie ,dotykania wyobraznig”, albo
by¢ wprost przenoszone do obrazéw jako wtaczane
do nich wieksze lub mniejsze sktadniki. Szkoda, ze
te réznice stanowisk nie doprowadzity do szerszej
debaty, w ktérej mogtoby pojawi¢ sie pytanie o relacje

miedzy kulturg a natura. Zwtlaszcza, Ze zagadnienie
to podejmowali w pisanych tekstach niektérzy artysci
zagraniczni i polscy. Przyktadem moga by¢ teksty Jeana
Dubuffeta zebrane w ksigzce Lhomme du commun a l'o-
uvrage, zwtlaszcza za$ jego notatki z 1971 roku dotycza-
ce relacji ,form” i ,,materii”. Francuski malarz przyjmo-
wat w nich szerokie, filozoficzne rozumienie obu pojec.

Dla materii wlasciwa jest ciggto$¢ i niezréznicowanie,

za$ pojecie formy odnosi sie do przedmiotéw indywi-
dualnych. Mysl ta nie jest moze zbyt odkrywcza w sen-
sie filozoficznym, ciekawe s3 jednak wyprowadzane
z niej konsekwencje artystyczne. L.acza sie one z pro-
wadzona juz wczesniej przez Dubuffeta krytyka kultury
i podkres$laniem roli tego, co surowe (brut), naturalne.
Tym razem problematyka odniesiona zostata do ,opty-
ki kulturalnej” akcentujacej role przedmiotéw jednost-
kowych, indywidualnych, kosztem uwagi kierowanej
na to, co niezréznicowane, amorficzne, o ,istnieniu
pomniejszonym”. Struktury, takze w sztuce, pojmowa-
ne s3 jako uktady jednostkowych elementéw w skali
mikro- lub makroskopowej pod warunkiem, ze sktad-
niki ich s3 kulturowo wyrézniane. Moga to by¢ ludzie
lub przedmioty, albo komérki czy atomy mozliwe do
zaobserwowania pod mikroskopem. Natomiast pomija
sie ustrukturowanie w przypadku, gdy sktadniki nie
maja nazwy [ 1]. Za podstawowy poziom przeciwsta-
wienia sie ograniczajacemu wptywowi kultury Dubuf-
fet uwazat zwrécenie uwagi na materie o charakterze
amorficznym. W swych obrazach wypetniat nimi

1 Warto w zwigzku z tym wspomnie¢, Ze z punktu widzenia
etnolingwistyki podstawowa dla jezyka jest funkcja modelujaca,
polegajgca na ksztattowaniu obrazu $wiata wtasciwego dla ludzi
zyjacych w danej kulturze na drodze wyodrebnienia klas
przedmiotow, proceséw i jako$ci ustanawianych poprzez kategorie
jezykowe. Clyde Kluckhohn pisat, ze jezyk powiada jak gdyby ,zauwaz
to”, , zawsze uwazaj to za rézne od tamtego”, ,takie a takie rzeczy
nalezg do jednej grupy” itd. Funkcja komunikacyjna jezyka zwigzana
z oddziatywaniem na mysli i uczucia innych moze zachodzi¢ dopiero
wowczas, gdy jezyk uksztattuje wspélny dla danej zbiorowosci,

ustrukturowany obraz $wiata.

powierzchnie ptdcien. Obrazy te - pisat — umozliwiajq
przede wszystkim pojawienie sie bytéw (mozna by réw-
niez rzec przedmiotdéw albo figur) tam, gdzie kultura ich
nie widzi, tam, gdzie dostrzega tylko niezrézZnicowane
tto. Zmierzajq one tym samym do zasugerowania, ze
te tta rzekomo niezréznicowane sq nieskoriczenie za-
ludnione figurami. Francuski malarz podkres$lat tez, ze
nie poszukuje mozliwo$ci wyjscia poza
formy, a chce tylko przekroczy¢ ograni-
czanie sie do form kulturowo przyjmo-
wanych. Cel jego stanowi rozszerzenie
ilosci i charakteru figur, ktére cztowiek
jest w stanie zauwazy¢ i uswiadomic so-
bie. W tym celu wykorzystywat, oprécz
grubo naktadanej farby olejnej, synte-
tyczne pasty poddajace sie zaskakuja-
cemu formowaniu. Krytycy sztuki piszac
o obrazach Dubuffeta zwykle poszukiwa-
li dla zarysow ksztattéw pojawiajacych
sie w ich ttach odniesient do form lub
standw materii znanych z do§wiadcze-
nia kulturowego, a wiec majacych na-
zwy. Stwierdzali wiec, Ze materia jego
obrazéw przypomina starg, wyschnieta
skére, popekana czerwong glinke, Ze
doszukac sie w niej mozna widoku réz-
nych przedmiotéw, np. resztek zatopio-
nych w piaskowcu skorupiakdw, Smiet-
niska archeologicznego itp. Wszystkie
te skojarzenia sg w istocie obce celom,
jakie artysta stawiat sobie, a takze od-
biorcom. Chciat przeciez uwrazliwi¢ na
istnienie ksztattow i struktur, dla ktérych
nie ma nazwy i dlatego nie istnieja one w kulturze, ale
ktére dzieki malarstwu moga zostac¢ dostrzezone. Uwa-
zal, Ze jego tworczos¢ jest swoistg forma kontestowania
kultury, jej klasyfikacji, jej registréw, a w szczegélnosci
Jjej dyskryminujqcego rozréznienia miedzy tym, co sta-
nowi przedmiot i jest amorficzne, w celu wyzwolenia my-
sli z jef wymuszonych ograniczen oraz przywrdcenia jej
przez to wolnego pola. Dubuffet uwazat wiec, ze wska-
zujac na strukturalno$¢ materii pozornie amorficznej
prowadzi w dodatkowym zakresie walke przeciw re-
presyjnosci kultury, ktéra podejmowat takze w swoich
obrazach i rysunkach przedstawiajacych to, co ktécito
sie z normami moralno$ci lub dobrego smaku.

W inny spos6b problem relacji struktur kulturo-
wych i istniejacych w naturze ujmowat Jerzy Roso-
towicz. Tworczos¢ jego dzielona jest zwykle na faze
,materiatowg” i , konceptualng”, cho¢ w istocie w ca-
tej jego dziatalnosci istotna byta relacja miedzy tymi
sktadnikami. We wczesnym okresie wykonywat prace,
ktore zaliczane byty do malarstwa materii. Artysta wy-
korzystywat w nich farbe mieszang z gipsem i masa
papierowa dla uzyskania efektu konkretnos$ci zaréw-
no powierzchni, jak nanoszonych na nig materiatéw.
Obrazy uzyskiwaty dzieki temu ceche ,rzeczowosci”.
Réwnoczesnie jednak, na przetomie lat 50. i 60., napi-
sat tekst teoretyczny zatytutowany Teoria funkcji formy.
Mysli w nim zawarte odnosity sie do jego tworczosci
plastycznej, ale w istocie stanowity szeroka koncepcje
filozoficzna. Autor stawiat w niej pytanie o wszelkie
odmiany form istniejacych w $wiecie. Dzielit je na
twory natury i stworzone przez cztowieka, pierwszym
przypisujac ,funkcje bezwzgledng”. Druga odmiana ma
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tylko ,funkcje wzgledng”. Jednocze$nie podkreslat, ze

formy o funkcji bezwzglednej zajmuja wyzsze miej-
sce w przyjmowanej przez niego hierarchii. Powodem
tej oceny jest przekonanie, Ze natura stwarza swoje
formy najlepiej. Twory jej sa celowe. Na drodze selekcji
naturalnej wszystkie elementy zbedne lub przypad-
kowe zostaja wyeliminowane. Utrzymuja sie tylko
te sktadniki przyrody, ktére sa najlepiej zorganizowane
pod wzgledem strukturalnym i spetniajg istotna role
z punktu widzenia catosci systemu biologicznego.
Inaczej jest w przypadku dziatan ludzkich i ich wy-
twordw. Cztowiek kieruje sie swymi indywidualnymi,
a wiec wzglednymi pragnieniami. Dlatego powotuje do
istnienia wiele rzeczy zbednych, a nawet szkodliwych.
Ten woluntaryzm dziatan ludzkich prowadzi zdaniem
Rosotowicza do zagrozen, a nawet niebezpieczenstwa
powszechnej zagtady. Jesli nastapi ostateczna katastro-
fa, bedzie ona rezultatem ludzkiego, subiektywnego
pojmowania celowosci, nie liczacego sie z ogélnym
porzadkiem wtasciwym dla natury.

W napisanym przed laty tek$cie na temat twor-
czo$ci Rosotowicza poréwnywatem ja z poglada-
mi Claude’a Lévi-Straussa. Podobnie jak czotowy
przedstawiciel strukturalizmu w naukach humani-
stycznych, polski artysta uwazat, ze europejskie idee
»postepu”i,rozwoju” sa dwuznaczne, gdyz prowadza
do $wiadomego zaktdcenia naturalnych porzadkéw
strukturalnych. O ile jednak francuski autor mozli-
wo$¢ pogodzenia natury i kultury dostrzegat w , mysli
nieoswojonej”, wtasciwej dla ludéw dzikich, Rosoto-
wicz szukat szansy osiggniecia podobnego celu w ak-
tywno$ci artystycznej. Polski artysta uwazat, ze czto-
wiek moze w swej dziatalno$ci kulturowej zbliza¢ sie
do form o funkcji bezwzglednej lub od nich oddala¢.
We wlasnej twérczosci zblizenie to chciat osiagnaé
poprzez ,dziatania neutralne”. Ich koncepcja oparta
byta na przekonaniu, ze jesli ludzko$¢ nie tworzy

MALARSTWO STRUKTURALNE

dobra, to niech chociaz nie szkodzi. Dziatania neu-
tralne, jego zdaniem, to czynno$ci wykonywane przez
cztowieka nie przynoszace ani korzysci, ani szkody.
Poczatkowo realizowat te zasade w swej dziatalnosci
plastycznej, tworzac ksztatty organiczne i upodab-
niajac obrazy do tworéw natury. Chcial operowac
jak przyroda, wykonujac prace swobodnie, bez wy-
raznych rygoréw intelektualnych. PéZniej jednak,
od ,Serii Olimpijskiej” (1959) zaczat podporzadko-
wywac¢ dzieta zasadom geometrii zgodnie z Ary-
stotelesowskim pogladem, ze stanowi ona ukryta
strukture przyrody. Najbardziej radykalny i zarazem
najbardziej konsekwentnie spetniajacy jego zatozenia
teoretyczne stat sie realizowany od 1969 roku cykl
,Neutronikon”. Nazwe te Rosotowicz rozumiat jako
,obraz neutralny”. W przeciwienstwie do innych prac
plastycznych opartych na tworzeniu nowych form,
tutaj dzieto stuzy¢ miato chwytaniu i efemerycznej
prezentacji fragmentéw otaczajacego $wiata. ,Obrazy
neutralne” sktadaja sie z regularnego, prostego ukta-
du soczewek lub pryzmatéw osadzonych w oprawie
drewnianej lub przezroczystej, najczesciej wykona-
nej ze zwyktego szkta. Artysta juz wcze$niej umiesz-
czat soczewki w strukturze obrazu malowanego,
jednak w przypadku ,Neutronikonéw” wystapita
sytuacja szczegdlna. Istote ich stanowi prosty uktad
ztozony ze szkiet optycznych, ktéry ma by¢ tylko
$rodkiem umozliwiajgcym pojawienie sie struktury
ztozonej z chwytanych obrazéw otaczajacej rzeczy-
wisto$ci. Obrazy te s3 zmienne, zalezne od miej-
sca, w ktorym uktad soczewek zostanie zawieszony.
Swiat jest wiec pokazywany, ale bez trwatego anek-
towania go, przywtaszczania go sobie przez dzieto.
Nie nastepuje zamkniecie go w statej postaci. Nie
dochodzi do idealizacji lub stylizacji jego ksztattow.
Pojawia sie pole wspétdziatania z rzeczywistoscia,
ktéra wspédtuczestniczy w istnieniu pracy.

1. Janusz Jaroszewski,

Z cyklu ,,Obrazy muzyczne”,
2001, ptétno, akryl, 100x130 cm
2. Jan Ziemski, Kompozycja
op-artowska, ok. 1970, collage,
olej, sklejka, 49x49 cm

Omodwione tu krétko dwie koncep-
cje, zwigzane z dziataniami struktural-
nymi w sztukach plastycznych, oparte
sa na poszukiwaniu relacji miedzy
czynnikami podmiotowymi i przed-
miotowymi, przy zaakcentowaniu roli
tych ostatnich. Zaréwno Dubuffet,
jak Rosotowicz przeciwstawiali sie
kulturze nowoczesnej bedacej konse-
kwencja kierunku rozwoju cywilizacji
europejskiej, ktora uprzywilejowata
cztowieka, stawiajac go ponad przyro-
da. Obaj artysci chcieli zwrdci¢ uwage
na role struktur naturalnych i uczynic¢
z nich element tworzonych dziet sztu-
ki. W podobnym kierunku, cho¢ nie
tak radykalnie, zmierzali inni przed-
stawiciele malarstwa strukturalnego.
Zatrzymam sie tu na kilku przyktadach
polskich.

Jadwiga Maziarska dazy do znalezienia réwnowa-
gi miedzy strukturami natury i strukturami ludzkiego
umystu. Dlatego jej twérczo$¢ bywa réznie interpreto-
wana. Niektorzy krytycy akcentujg zwiazek artystki
z tradycja sztuki mimetycznej. A przeciez twierdzita
ona w 1964 roku, ze obrazy, aZeby byty prawdziwe,
muszq by¢ plastyczne nie w sensie imitacji i iluzyjnosci
przedstawiania, ale w sensie dotykalnej rzeczywisto-
Sci. Zblizato ja to do malarstwa materii, do ktérego
przestanek doszta wezednie i wiasng droga, co stawia
ja w jednym szeregu z europejskimi pionierami tego
kierunku. Z drugiej strony jednak, w pracach tych,
przy fascynacji materiami znalezionymi, wystepuje
podkreslenie roli podmiotowych czynnikéw kreacyj-
nych, ktére powoduja, ze struktury dziet nie stanowig
tylko odwzorowania natury, a sg rezultatem ksztatto-
wania réwnolegtego do niej. W péZniejszym o kilka
dekad teks$cie Maziarska pisata: W listowiu, ktdre sie
porusza, w chmurze, ktéra przechodzi, w skale, kto-
ra trwa, w cieniu, ktory sie kreci - jest wszystko;
Swiat powstaty i powstajqcy. Dzieki ingerencji artysty,
ktora zaczeta sie na poczqtku swiata. Zaleznosé¢ dzieta
sztuki od jego wewnetrznej struktury pokazuje te inte-
gracje. W przeciwienstwie do Dubuffeta czy Rosoto-
wicza artystka nie chce wiec zrywac z wtasciwa dla
tradycji europejskiej koncepcja dzieta sztuki, ktore
integruje dzieki artyscie to, co zastane (struktury wi-
dzialnego $wiata) i struktury wewnetrzne cztowieka.

Podobne stanowisko przyjeli Alfons Mazurkiewicz
i]J6zef Hatas. Pierwszy z nich podkreslat zgodno$¢ ryt-
mow natury z uczuciami i ,wolg umystu”. Inspirujac
sie np. zarysami szczytow gorskich w Karkonoszach,
taczy je w swych obrazach z materig malarska uksztat-
towana w sposob nawigzujacy do utozenia materii
skalnej. Na wtasciwosci strukturalne przyrody, moz-
liwe do wyrazenia w jezyku geometrii, uwrazliwiony



byt J6zef Hatas. Twierdzit, Ze malujac, odkryt, Zze w na-
turze wszystko jest sobie przeciwstawne: statyka, dy-
namika, kolory i kierunki. Jako przyktad podawat li-
nie horyzontu i pionowe drzewo, w drzewie gatezie
i pien, w lisciu uktad zytkowania itp. Zasade te, ktora
mozna odnaleZ¢ w catej rzeczywisto$ci, artysta nazwat
systemem ,przeciwstawien” i zaczat stosowa¢ w swych
obrazach. Jednak, jak podkreslat, méwigc o wtasnych
pracach, geometryczny szkielet kompozycji obrazéw
stosowat nie zgodnie z prawami obserwacji, a kieru-
jac sie przyjetym schematem, na ktéry wptyw miata
oparta na geometrii $wiadomos$¢ cech plaszczyzny
malarskiej.

Analiza struktur pojawiajacych sie w czasie per-
cepcji wzrokowej rzeczywistosci byta przedmiotem
analiz prowadzonych przez uczniéw Wtadystawa
Strzeminskiego - Stefana Krygiera i Lecha Kunke.
W przeciwienstwie do tezy formutowanej przez wie-
lu historykéw sztuki, na wystapienie fazy struktural-
nej w ich twdérczosci miat wptyw nie tyle unizm, co
poglady zawarte w Teorii widzenia. Tezy swej wydanej
posmiertnie ksigzki Strzeminski przedstawiat w cza-
sie wyktadow prowadzonych w 16dzkiej PWSSP. Po
latach Krygier wspominat rozmowe ze Strzeminskim,
ktéry twierdzit, ze eksperyment unistyczny zakonczyt
sie okoto 1934 roku i nie widzi mozliwo$ci kontynuowa-
nia go. Uczniowie przyjeli ten werdykt i uznali, Ze pozo-
stat eksperyment niezmiernie ciekawy, unikalny w sztuce
Swiatowej i oryginalny. Po tym eksperymencie juz jest
bez znaczenia, jesli nasladowcy (ktérych ciggle przyby-
wa) tworzq obrazy z powierzchniami zupetnie zafak-
turowanymi. Za rokujaca nadzieje na nowe odkrycia
plastyczne uwazana byta natomiast analiza doswiad-
czen wzrokowych. Krygier skoncentrowat sie na ana-
lizie problemu powidokéw, najpierw w odniesieniu
do reprodukcji malarstwa egipskiego, a po podrézy do
Egiptu zaczat tworzy¢ obrazy strukturalne odnoszace
sie do zdobytych tam wrazen wzrokowych. Powtarzat
sie w nich motyw tuku lub prostokata. Elementy te na
obszarze ptaszczyzny malarskiej przechodzity od po-
staci wydtuzonej, przez zréwnowazong do rozciagnie-
tej, silnie sptaszczonej. W wersjach malarskich wzbo-
gacane byly dziataniem grubej faktury lub materiatéw
naklejanych. Wywodzity sie one z jednej strony z do-
$wiadczen ruchomego widzenia, a z drugiej poszuki-
wania swoiscie pojetej architektonizacji kompozycji.
W pédZniejszej twoérczosci Krygier skoncentrowat sie
natomiast na sposobie percepcji elementéw (takze wy-
puktych) istniejacych w ramach ptaszczyzny obrazu
(np. cykle ,Kolineacje”, ,Konflikty”).

Réwniez Kunka prowadzit tego typu analizy, jed-
nak ograniczone do szkicow wykonywanych zwtasz-
cza podczas pobytu w Paryzu w latach 1948-1949. Faza
strukturalna w jego twdrczosci przechodzita przez
kilka etapéw: od uktad6éw o ksztattach organicznych
sugerujacych odniesienia do obrazu mikroskopowe-
go, przez reliefy, az po wmontowywanie do obrazéw
przedmiotéw tréjwymiarowych i fotografii. Kompozy-
cja prac zmieniata sie od uktadéw bogatych, ztozonych,
po zdyscyplinowane i proste. Mozna te obrazy zinter-
pretowac jako lekcje patrzenia na struktury.

Z zagadnieniem percepcji wzrokowej zwigzane
byly tez wczesne prace Mieczystawa Wisniewskie-
go. Obrazy te wykonywane byly z réznych rodzajéw
plétna, filcu, metalu. Krytycy pisali w zwigzku z nimi

przede wszystkim o materii, nie biorgc pod uwage,
ze wtasciwa dla nich problematyke plastyczna na-
lezy wigza¢ takze ze $wiattem. Kompozycja ich wy-
znaczona jest przez obszary jasne, odbijajace $wia-
tto w wiekszym lub mniejszym stopniu oraz zatamania,
zaglebienia, w ktérych $wiatto ginie, znika. W zwigzku
z tym struktura obrazéw jest zmienna, okazjonalna,
uzalezniona od warunkéw o$wietleniowych. Proble-
matyke te rozwinat Wisniewski w swej pdzniejszej,
geometrycznej twérczosci.

Bardzo wazna z punktu widzenia dziejéw polskie-
go malarstwa materii byta dziatalno$¢ lubelskiej Grupy
Zamek. Zwiazek tworzacych ja artystéw z koncepcja
malarskiego strukturalizmu podkreslany byt przez
fakt, ze wspotpracujacy z nimi krytycy (Jerzy Ludwin-
ski, Hanna Ptaszkowska, Mariusz Tchorek) wydawali
dodatek do lubelskiego czasopisma kulturalnego ,Ka-
mena” zatytutowany ,Struktury”. Efekty prowadzonych
dyskusji Ludwinski sformutowat w 1957 nastepujaco:
Trzeba skoriczy¢ ze wszystkimi sztucznosciami kopio-
wania swiata widzialnego, z catq iluzjq i ekwilibrysty-
kq wynikajqcq ze ztego dopasowania rzeczywistosci do
ptaskiego prostokgta ptétna. Mtodzi woéwczas artysci
i krytycy chcieli wiec wyjs$¢ poza prowadzone rozwaza-
nia na temat relacji struktur naturalnych i kulturowych.
Dla nich kwestie te mie$city sie w ramach tradycyjnej
problematyki iluzji artystycznej. Tymczasem real-
noscig w plastyce jest ptaszczyzna malarska i to ona
powinna sta¢ sie punktem wyjscia strukturujacych
dziatan artysty. Oczywiscie zdawano sobie sprawe
z tego, ze podobne reistyczne (konkretystyczne) sta-
nowisko przyjmowali wczes$niej konstruktywisci. Pod-
kreslat to, powotujac sie na ,reliefy” Strzeminskiego

Mariusz Tchorek w obszernym artykule W poszuki-

waniu trzeciego wymiaru zamieszczonym w ,Struktu-
rach” w 1959 roku.

Twérczos$¢ Grupy Zamek, po poczatkowych eks-
perymentach polegajacych na nawarstwianiu farby,
doprowadzita szybko do wprowadzenia na ptasz-
czyzne obrazu innych materii tak, ze strukture dziet
mozna byto, jak pisat Ludwinski, ,wyczu¢ palcami”.
Jan Ziemski stosowang przez siebie technike okreslit
stowem ,formura” utworzonym z potaczenia wyrazéw
,formowanie” i ,mur”. Tytus Dzieduszycki naktadat na
ptaszczyzne ptyty pilSniowej mase gipsowa lub przy-
twierdzat fragmenty deseczek, a pdZniej konstruowat
azurowe przedmioty-rzezby ze szkta syntetycznego.
Wiestaw Borowski najbardziej radykalnie zmierzat
do przezwyciezenia tradycji obrazu. Od 1958 roku wy-
konywat , Artony” - asamblaze, ktére miaty, jak pisat
Ludwinski by¢ organizmami zyjgcymi po swojemu jak
twory natury i tkwigcymi w $wiecie jak wszystkie inne
przedmioty. Struktury tych prac dodawane byty wiec
do rzeczywistosci, a nie wyprowadzane z niej.

Nie oméwitem w tym artykule wielu ciekawych
przyktadéw malarstwa strukturalnego. Celem moim
byto jednak pokazanie, ze zjawisko to, charaktery-
styczne dla poczatkéw drugiej potowy XX wieku, pod
niektérymi wzgledami, antycypowato problematy-
ke wtasciwa dla nastepnych dekad. Dotyczy to takze
jego nazwy. Niemoznos¢ okre$lenia jej wyraznych gra-
nic znaczeniowych, przenikanie sie zakresu pojecio-
wego z innymi nurtami artystycznymi uzna¢ mozna
za wczesng zapowiedZ ztozono$ci sztuki ostatniego
piec¢dziesieciolecia oraz zwigzanej z tym nieprzejrzy-
stosci artystycznej. m
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Gruzy, platany, ideogramy

Uwagi o sztuce wroctawskiego strukturalizmu anno 2014

$réd morza gruzéw jakim byt Wroctaw w 1945 roku, tu i 6wdzie zwracaly

uwage platany rosnace ,jak gdyby nigdy nic” i eksponujace swa pieknie

ztuszczajaca sie kore w ,unistycznych” wzorach przypominajacych nie-
ktore obrazy Wiadystawa Strzeminskiego[1]. I jesli platan jest jednym z charaktery-
stycznych drzew w przestrzeni Wroctawia, to szczegdlnie wybijajacym sie nurtem
sztuki tego miasta od ok. 1960, bytby strukturalizm. ,Wytuszczajace sie” z grubych
nawarstwien sztuki realistycznej i malarstwa materii, dzieta wroctawskich ekspo-
nentéw tego nurtu prezentujg tad elementéw oraz ciekawa witalnos¢. Kontrastu-
ja zycie sztuki z martwotg gruzéw. Jesli przyja¢, ze ,prawami
struktury sa: serie, rytm, progresja, polaryzacja, regularnos¢, we-
wnetrzna logika sekwencji i uktadu”[2] to juz w manifestacyjnym
demonstrowaniu tych cech w sztuce wypatroszonego miasta
(bedacego po wojnie w stadium z e r o) miescilyby sie mysli
o sensownej odbudowie. Chociaz wobec pietrzacych sie proble- bawetnie
moéw realnego socjalizmu takie marzenia byty cze$ciowo uto-
pijne, to w fali liberalizacji polskiej kultury od roku 1956, mogty
zaistnie¢ przynajmniej jako substytuty w formach sztuki. [ w tej
atmosferze, tworzg sie historycznie wazne grupy tworcze (,,Gru-
pa X” od 1956, ,Poszukiwanie Formy i Koloru” od 1957, a nastep-
nie ich fuzja w 1961 jako ,Szkota Wroctawska” zmieniona w 1967

GRUZY, PLATANY, IDEOGRAMY

1. Norman Smuzniak,
Deszczowe lato (Raszowa), 2010,
technika olejno-zywiczna na

gruntowanej, 100x138 cm
2. Marlena Promna,

Z cyklu Ogrody, 2014,
akryl, ptétno, 100x100 cm

na ,Grupe Wroctawska”). Nie bez miedzynarodowego kontekstu zainteresowan
postawa zero czy nul [3]) aktywizowali sie mtodzi wéwczas arty$ci wroctawscy re-
dukujacy anegdotyczne nawarstwienia na rzecz sztuki konkretnej z akcesami ku
strukturom ,,odbudowy”, do$¢ racjonalnym, ale bez schematéw typu ,ideolo”. Nie
poZniej niz w 1968, Jerzy Ludwinski napisat podsumowujaco, ze w dziedzinie sztuki
strukturalnej Wroctaw wyrdst na jeden z najpowazniejszych osrodkéw w kraju [4].
A w 1975 termin ,strukturalizm” byt juz rozpowszechniony, cho¢ wielu artystow
miato i ma do tej nazwy stosunek krytyczny.

Samo ukierunkowanie sie ku strukturom poprzez ,sztuke
konkretng” byto zarzuceniem iluzjonizmu. Kierunek ten miat
zainicjowa¢ Theo van Doesburg w 1930, a dogtebnie rozwi-
na¢ w latach czterdziestych Max Bill i inni arty$ci szwajcarscy.
Sztuka otwarta na struktury znalazta uznanie u artystow ,ze-
rowych”, tj. odwotujacych sie do neutralnego punktu wyjscia
dla swych form. W tym kregu przypominano nie bez racji wy-
bitnie prekursorska dziatalno$¢ teorio-praktyczna Strzemin-
skiego z jego unizmem. Wedlug Margit Staber, mozna wy-
ré6zni¢ dwa podejscia do formy malarstwa konkretnego jako
malarstwa strukturalnego. W pierwszym z nich struktura zin-
tegrowana z wyobrazeniem niejako zatopiona jest pod jego



powierzchnia [6]. W drugim podejsciu, strukturalna organizacja jest w petni wi-
doczna i konstytuuje charakter formy, a artysci ukazuja wzajemne ustosunkowanie
elementow oraz siec relacji estetycznych w obrebie struktury [7].

Takie dwojakie dziatania z odstanianiem struktur (modyfikowanych czesto ,or-
ganicznie”, a niejednokrotnie i metafizycznie), obecne sg niemal do dzi§ w sztuce
Wroctawia - mie$cie nieustannej odbudowy i rekonstrukcji. Ale tez jako propozycje
otwarte na dalsze rozwigzania, w spos6b naturalny niektére z nich skierowaty sie ku
sztuce konceptualnej (zwanej we Wroctawiu ,pojeciowa”), poezji konkretnej, me-
diom, instalacji czy (nawet) nowej ekspresji. A fascynujgca kwestia sztuki miasta nad
0Odra bytoby niewatpliwie to, jak wielotorowo dochodzono do koncentrowania sie na
strukturach, jak tez i to jakie byty tego implikacje. Abstrakcyjne czy konkretystycz-
ne dzieta ,strukturalne” wyznaczaty powtarzalno$¢ elementéw przy ujednoliceniu
pol form. Mimo obecno$ci wzoréw geometrii i pewnej analitycznosci w stosunku
do form, we ,,wroctawskim strukturalizmie” dominuja: ptynno$¢, wyrafinowanie
kolorystyczne, wzory organiczne, a niekiedy nawet liryzm i spirytualizm.

Dla J6zefa Hatasa, Matgorzaty Grabowskiej czy Alfonsa Mazurkiewicza (tj.
cztonkéw ,Grupy "X”), a takze dziatajacego poza grupa Mariana PozZniaka, punk-
tem wyjécia malarskich analiz niejednokrotnie staty sie pejzaze (na Dolnym Slasku
szczegOlnie ciekawe przy odstanianiu sie wzgorz oraz kratownic poél, 1ak i sadow).
Hatas - malarz najwyzszej proby, wyszedt od uje¢ metaforycznych i wtasciwie do
konca z nich nie rezygnowatl. Ale jednocze$nie, wyzwalajac sie z tkwigcych moc-
no w é6wczesnym malarstwie efektow iluzjonistycznie traktowanej przestrzeni, wy-
pracowat niejako dwa podejscia ku strukturom. Jedno z nich wiedzie poprzez stabiej
czy mocniej zaznaczane kontury i granice miedzy swietnie ksztaltowanymi polami
koloru. Na poczatku bytyby one nieco postrzepione lub rozmyte, jak w witrazach
czy w obrazach z ,ciezka linig”, ktérej hotdowat Waldemar Cwenarski pod wptywem

Rouault’a. W pdzniejszych dzietach Hatasa sa to zmasowane lub wyizolowane ele-
menty struktur (konstelacje punkcikéw czesto jako wybite, odbite czy rozmazane
dukty kropek). Rozwijaja swe ,biegi”, niemal jak twory organiczne. Zyskaty przy
tym ciekawy efekt kolorowego pod-cienia (czasem przy dostownych wypuktosciach
faktury). Drugie podej$cie Hatasa jest po czesci topologiczne, tj. takie uruchamianie
elementéw, ze ,definiujg” one figure (najczesciej ksztatt ptétna). Nie mozna nie za-
uwazy¢ w tych dziataniach inspiracji unistycznych, cho¢ przekraczajac bariery tej
tendencji, Hatas stat sie mistrzem symfonii barw.

Nieco inaczej byto z Mazurkiewiczem. Odcinajac sie programowo od Strzemin-
skiego, jeszcze bardziej niz Hatas uzalezniat sie od wptywoéw wielkiego todzianina,
potwierdzajac znang z dziejow sztuki teze o tym, ze atakujac, w jaki$ sposéb uwie-
rzytelniamy obiekt ataku. Formujac od 1958 swe idee duoplastycyzmu, traktowat je
jako postulaty malarskiej budowy obrazu zmiennego dziatania, (ktére) jest jednosciq
konkretu i abstrakcji - dwéch catosci wspotzaleznych, ale nie znoszacych sie wza-
jemnie [8]. Prébujac z niezwykta konsekwencja potwierdzac te zatozenia w praktyce
malarskiej, tworzyt kolorystycznie jednorodne (a czasem nawet emblematyczne)
obrazy z charakterystycznymi konstelacjami reliefowych zeber, grzbietéw czy Zytek.
Demonstrowat w nich przekroczenie unizmu w likwidacji jednosci wyrazu [9]. Eks-
ponowat paralelno$¢ realnych struktur z fakturowymi ujawnieniami duktéw pedz-
la czy szpachli uwazajac to za dowo6d podwojnosci. Paradoksalnie jednak, $wietne
z wielu wzgledéw obrazy Mazurkiewicza, w swej strukturalnej organizacji staty sie
jakby ilustracjami zdania Strzeminskiego: kazdy centymetr kwadratowy obrazu ma
Jjednakowq wartos¢ i przyczynia sie jednakowo do konstrukcji obrazu [10] (!). A dzieje
sie to jakby wbrew diagonalom i podzialom w tych dzietach, z ktérych kazde ma
swdj niepowtarzalny ton gtebokiego i dZwieczacego koloru odwotujacego nas ku

transcendencji. | tak, powstate w szczytowym punkcie twérczosci Mazurkiewicza >
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prace w cyklu ,Synergii” (1973-4) stanowia sprzezenie
materii i formy oraz doswiadczen i duchowosci artysty [11].
Ciagle niedoceniane malarstwo Matgorzaty Grabow-
skiej, wczesnie ukierunkowanej na abstrakeje, jest intere-
sujace zaréwno co do operowania miekkimi duktami wa-
lorowo réznicowanych barwnych paséw, jak i dazeniami
do ukazania ruchu (np. w wyraznej rotacji két). Skoncen-
trowane na haptycznym wydobywaniu zwielokrotnionej
idei punktu, dzieta PoZzniaka do$¢ wczes$nie skierowaty sie
ku transcendencji. Jego obrazy-ideogramy staty sie pewne-
go rodzaju sacrum signum, bo skrywajq w sobie aspekt reli-
gijnosci, gtebokiej wiary artysty w Boga [12].

Cztonkowie grupy ,Poszukiwania Formy i Koloru”
(Wanda Gotkowska, Jan Chwatczyk, Mieczystaw Zdano-
wicz,) oraz Leszek Kaéma wyraznie zaznaczyli przetom
odejscia od form przedstawieniowych ku konkretowi. Got-
kowska wyrdznita sie juz w Tablicach z klockami (1957),
o ktorych Jerzy Ludwinski napisat, ze miaty wiele wspélne-
go ze strukturg biologiczna [13]. W latach nastepnych, swe
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mocno fakturowe dzieta artystka czynita jeszcze bardziej
organicznymi, o czym $wiadcza choéby: Tablica przestrzen-
na z1961 czy Tablica dtugograjqca z.1962. W swych dzietach
na przetomie lat 50. 1 60. Gotkowska podnosita watki fak-
turowych monochroméw bliskich unizmowi [14]. Z drugiej
jednak strony, nie ulegta do konica izomorficznym uktadom
proponowanym przez Strzeminskiego, rozbudowujac swe
kompozycje o semantyczne elementy ciekawie ozywiajace
ich monotonie. Nadajac swym dzietom charakter znacza-
cych ideograméw, montowata w nich litery, teksty (np.
te w sanskrycie) czy mate portrety. W ten spos6b wykazata
znaczace prekursorstwo wobec gier pojeciowych z prze-
tomu lat 60. i 70. Jej tworczos¢ szczegdlnie od Uktadow
otwartych z 1968 po deklaracje inskrypcyjne i towarzy-
szace im teorie, jest znaczacym wyj$ciem od struktur ku
konceptualizmowi. Jeszcze mocniej ukierunkowat sie ku
konceptom Jan Chwatczyk nie przywiazujacy sie wytacznie
do statycznych struktur, a bardziej skupiajacy sie na bo-
gactwie zmiennych efektéw swietlnych swych obiektéow.

(...) czes¢ wroctaw-
skich strukturalistow
przeszta ku kon-
ceptom czy nowym
wyobrazeniom?

1. Daria Milecka, Noir, 2014, technika
wiasna, 100x120 cm

2. Leszek Mickos, Opowiesci line-
arne, nr 103, 2008, olej na ptétnie,
90 x 90 cm




Sytuowane w strone storica, prace emitujgce
kolorowe cienie nabraty znaczenia chronome-
trycznych rejestrow godzin i pér dnia, magicznie
sytuujac nas wobec Father Time (Ojca Czasu).
Te ,kalendarze stoneczne” wraz z towarzyszacy-
mi im znaczgcymi rozwazaniami teoretycznymi
to filary nie tylko polskiej refleksji konceptualne;j.
Zdanowicz jako znawca zmian w przyrodzie wy-
roznit sie tworzeniem w réznych tworzywach
prac ,niedokonczonych”, prac, ktére bardziej
sq probg uchwycenia procesu... niz dzietem goto-
wym [15]. Leszek Ka¢ma do$¢ wczes$nie stat sie
eksponentem nowych mediéw, ktére w duzej
mierze dzieki niemu rozwinety sie jako wroctaw-
skie pole eksperymentéw. Tenze artysta wyko-
nywat jednoczeénie od lat 60. do 80. znaczace
kompozycje rysunkowe i malarskie o struktural-
nym charakterze. Sg to mato znane, a wybitne,
starannie opracowane warianty p6l peinych
pulsowan elementéw, pél niejednokrotnie po-
myslanych topologicznie.

U takich artystéw jak Maria Michatowska,
Jerzy Rosotowicz, Zbigniew Paluszak, Regina
Konieczko-Popowska czy Konrad Jarodzki doj-
$cie do struktur w silniejszym lub stabszym sen-
sie wiodto przez kompozycje metaforyczne. Ma-
ria Michatowska juz w ,Formach zatrzymanych”
z lat 60. wykazata zainteresowanie sekwencja-
mi wariantéw, co znalazto rozwiniecie w jej re-
jestracjach fotograficznych i notach konceptu-
alnych. Co najmniej z czterech wzgledow jest
Rosotowicz wielce wyrédzniajaca sie posta-
cig w sztuce polskiej. Po pierwsze, jego reliefo-
we struktury byly paralelne (nie zalezne!) w la-
tach 60. w stosunku do dziet takich np. artystow
z grupy ,Nul” jak Jan Schoonhoven. Po dru-
gie, stal sie on autorem waznej teorii formy
juz w 1958 roku, cho¢ najistotniejsze sa jego bar-
dzo oryginalne teksty o dziatlaniuneutralnym
7 1967 i 1971, a idee pozycji neutralnej datoby
sie objasnia¢ jako réwnowazng zerowej. Po
trzecie, jego dziela dwustronne z soczewka-
mi (,Neutronikony” i ,Reliefy”) uzna¢ mozna
(wbrew réznym opiniom wpisujgcym je do op-
-artu) za wizualne eseje na temat samej istoty
formy i jej percepcji. Otwierajac swe odwréco-
ne do géry nogami teatrzyki odbic, artysta zdaje
sie pytac o to, kto tu naprawde jest widzem [16].
Po czwarte, na bazie dos§wiadczen z organicz-
no-kosmicznym charakterem swych struktur,
przedstawit Rosotowicz prekursorskie w naszej
sztuce imaginatywne projekty konceptualne.

Jarodzki wypracowat bardzo przemy$lane dzia-
tania z pracg nad dwoma warstwami farby uru-
chamiajacymi struktury zintegrowane z emo-
cjonalnie aktywnymi elementami dynamicznej
przestrzeni. Tkanina tez stata sie we Wroctawiu
szczeg6lnie wyrazna strukturalnie w podkre-
$laniu przez tkaczki wtasnej jej istoty (Ewa Po-
radowska-Werszler, Krystyna Dyrda-Kortyka).
W formach rzezbiarskich, dostrzec mozna byto
metaforyczno-analityczne podej$cie w niekto-
rych dzietach Jerzego Boronia i Leona Podsiadte-
go. Natomiast duze pole eksperymentow Alojze-
go Gryta z aglomeracjami kostki brukowej, szkta
czy papieru jest zadawaniem pytan o konkrety
konstrukeji i dekonstrukgji.

Gdyby pyta¢ o wyprowadzenie idei sztuki
pojeciowej z do$wiadczen ze strukturami, nie do
pominiecia bytyby rozwijajace sie w nieskonczo-
no$¢ ,Pojecioksztatty” i inne utwory Stanistawa
Drézdza czy rownie serialne dziatania w sferze
Jfotografii permanentnej” (PERMAFO) Nata-
lii LL i Andrzeja Lachowicza. A juz w kolejnej
fali zainteresowan strukturami miesScityby sie
niepowtarzalne w swej aksamitnosci ,mory”
Piotra Btazejewskiego, rozwieszone misternie
girlandy Ludwiki Ogorzelec czy bardziej sta-
tyczne przestrzenie Witolda Liszkowskiego.
W ostatnich latach, ku strukturze sktonily sie
metafizyczne w swej wymowie obrazy Pawta
Lewandowskiego-Palle. Opracowywane piety-
stycznie progresy i regresy jego walorowych

form, przy czystej logice uktadéw dzwiecza

niezawodnymi kolorami. Na uwage zastuguja
tez wyrafinowane w poetyczno$ci emblematycz-
ne malowidia Wojciecha Lupy z ich punktami
i zamglonymi strefami wielu odcieni bieli. To s3
tylko przyktady, bowiem takze u innych artystow
do odnalezienia bytyby znaczace echa ekspery-
mentéw ze strukturami. A ich szeroka obecnos¢
dowodzi wcigz otwartych inspiracji Hatasa, Ma-
zurkiewicza, Gotkowskiej, Chwatczyka i innych.
Wsro6d aktualnych propozycji wyrdzniatyby sie
szczegoblnie ciekawe proby i doswiadczenia Darii
Mileckiej. Pracujac z monochromatycznie ujmo-
wanymi prostokatami, kwadratami czy kotami
Materii i Praznakéw, artystka od 2003 okresla
je dyskretnie wypuktymi lub wklestymi, wpi-
sanymi w nie obrysami figur geometrycznych.
Mistrzowska matowos¢ tych dziet wydobyta jest
dodatkowo dzieki dodanym do farby réznym ele-
mentom i tworzywom. Bedac tez aktywna poet-
ka, Milecka wtacza niekiedy w swe prace z serii
Liberatura inskrypcje pelnigce integralng role
kompozycji. Ton tej tworczosci jest jednocze-
$nie konkretystyczny i medytacyjno-sakralny,
a nawet jakby z sugerowaniem mistyki.
Reasumujac, widzimy, ze czes¢ wroctawskich
strukturalistow przeszta ze swym analizami for-
my ku konceptom czy nowym wyobrazeniom.
Inni pozostajgc przy malarstwie lub rzezbie,
caly czas pogltebiaja znaczenie tych dziedzin.
Przy odwotaniach do wzoréw geometrycznych
i w podejsciu analitycznym ku wariantom form,
jedni z omawianych artystow s materialistyczni, >
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1. Alfons Mazurkiewicz,
Obraz 1, styczen / 69,
1969, olej na ptétnie,
110120 cm,

Wiasnosc¢ prywatna
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inni za$ sugeruja, Ze pokazuja tylko przyktady od-
dzialywania sit transcendentnych. I jedni, i drudzy
mieszcza sie w miedzynarodowych dazeniach ar-
tystéw o podobnych zainteresowaniach. Ale sg tez
cechy wyrézniajace strukturalnych artystow we
Wroctawiu. Jedna z nich jest (przynajmniej u nie-
ktorych reprezentantéw tego typu malarstwa)
szczego6lne wydobycie warto$cik ol o r u: z glebo-
kimi tonami i aurg panestetyzmu. Nawet w dzie-
tach krancowo reliefowych i przestrzennych,
subtelnodci barw sa nieobojetne. Druga cecha
jest powszechny tu kontrast miedzy zdecydowa-
ng obecnoscia elementéw ratio a tym, ze sg one
niejednokrotnie szkicowe, rozmiekczone, rozluz-
nione, nieostre, rozmyte, albo tez widomie defor-
mowane czy pozostawione w procesie. Moze mimo
dominacji regularnych form, na te dzieta ma tez
jaki$ wptyw i dekonstrukcja miasta, od zera rekon-
struujgcego swa tozsamos$¢? A moze jest to wynik
obserwacji natury, nie tyle nasladowanej, co pene-
trowanej w jej prawach uchwytnych np. w karto-
fliskach czy korze platanéw? m

1 Zwypowiedzi prywatnych wspéttwércey sensibilizmu Michata Jedrzejewskiego
Max Bill, (wstep) [w:] Enzo Mari, katalog, Mediolan 1959.

3 Patrz np. duze wystawy w Stedelijk Museum w Amsterdamie podsumowujgce juz rézne typy

aktywnosci ,zerowej” i ,strukturalnej” w sztuce kilku krajo[w:] Tentoostelling nul, 1962 oraz Nul
negentienhonderd vijf en zestig, 1965.

4 Jerzy Ludwinski, Proces twérczy czy produkcja przedmiotéw, ,0dra”, 1968, nr 1.

5 Wiadystaw Kostecki, Grupa Wroctawska, ,0dra”, 1970, nr 5.

6 Margit Staber, Concrete Painting as Structural Painting, [w:] Gyorgy Kepes, red., Structure in Art and in
Science, George Braziller, New York 1965, s. 172.

7 Jw,s.175.

8 Alfons Mazurkiewicz, Duo-plastycyzm, RKkps, cyt. za: Andrzej Jarosz, Alfons Mazurkiewicz: refleksje
teoretyczne i praca pedagogiczna, Wroctaw 1999, s. 15.

9 Jw,s.19.

10 Cyt. za: Wanda Kemp-Welch, Teoria unizmu w malarstwie, [w:] Wtadystaw Strzemiriski in memoriam,
red. Janusz Zagrodzki, P.P. Sztuka Polska. Oddziat w Lodzi, £6dz 1988, s. 85.

11 Andrzej Jarosz, Malarstwo Alfonsa Mazurkiewicza (1922-1975), Akademia Sztuk Pieknych im.
Eugeniusza Gepperta we Wroctawiu i Instytut Historii Sztuki Uniwersytetu Wroctawskiego, Wroctaw
2011, s.356.

12 Sylwia Swistocka-Karwot, Marian Pozniak. Malarstwo, [w:] Marian Pozniak (katalog), Muzeum
Architektury we Wroctawiu, Wroctaw 2008, s. 20.

13 Jerzy Ludwinski, Proces twdrczy..., tamze.

14 Dostrzegajac w 1960 roku przewage monochromatycznosci w dwczesnej sztuce, Ludwiniski odnosi ja
m.in. do wptywoéw Strzeminskiego. Por. Jerzy Ludwinski, Co sie stato z kolorem w malarstwie, [w:]
tegoz, Epoka biekitu, Otwarta Pracownia, Krakow 2003, s. 86.

15 Elzbieta Lubowicz, Grupa Wroctawska, BWA, Wroctaw 1985, (bez paginacji).

16 Andrzej Kostotowski, Strzemiriski we Wroctawiu, [w:] Wtadystaw Strzemiriski. Uniwersalne
oddziatywanie idei, red. Grzegorz Sztabinski, Akademia Sztuk Pieknych im. Wiadystawa Strzemin-
skiego w Lodzi, L6dz 2005.
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PAWEL LEWANDOWSKI-PALLE

Obrazy ujawniajq sie same

Na przetomie lat 50. i 60. rozwijaly sie w swiecie dazenia strukturalne w sztuce.
Nalezata do nich choc¢by tendencja zerowa w Holandii, Wtoszech czy Niemczech.

e Wroctawiu artysci, ktérzy zainteresowali

sie strukturami, koresponduja z tym co ro-

biono w tamtych krajach. Wroctawski struk-
turalizm jest wielozrédtowy.

Andrzej Saj od lat 60. i 70. dostrzega we wro-
ctawskim malarstwie dwie dominujace drogi ,pierw-
szq wyznaczonq przez nurt malarstwa kolorystycznego
i metaforycznego oraz drugq okreslonq poszukiwaniami
strukturalno-geometrycznymi. Inaczej problem widzi
Andrzej Kostotowski, znajdujac wiele opcji dochodzenia
do bogatego malarstwa, w ktérym w sensie ilo§ciowym
dominujg poszukiwania strukturalne. Z kolei Andrzej
Jarosz w strukturalno-kolorystyczno-mentalnych wat-
kach w duchu wroctawskim poczawszy od lat 90. zauwa-
Za irytujaca stagnacje, mimo wszystko bez zapasci, re-
gresu czy nawet gltebszego kryzysu [ 1].

Definiowanie wroctawskiego strukturalizmu stwa-
rza powazne trudnoséci. W istocie nie wiadomo, kto jest
autorem pojecia ,wroctawski strukturalizm”: Ludwinski,
Kostotowski czy mniej od nich znany Wtadystaw Kostec-
ki, ale niezaprzeczalnym faktem jest, ze pojecie to stosuje sie jest od dawna. Tak jak
dla definiujacych go Kostotowskiego i Makarewicza, jak i dla mnie jest faktem, ale
faktem jest teZ jego niesprecyzowanie. Najgorsze jednak to, Ze nie istnieje w sferze
idei czy historii, méwi Kostotowski. Za zaniedbania w tym obszarze wine ponosza
zaréwno teoretycy, jak i artysci.

1 A.Jarosz, Barwne kadry, spietrzone materie, kontemplacyjne ptaszczyzny. Z dziejow wspotczesnego malarstwa
wroctawskiego, WROCLAW SZTUKi, Wroctaw 2007, s. 68

WroclawskKi strukturalizm jest jedna z wazniej-
szych tendencji w sztuce polskiej. To duzy i wazny
prad myslowy, prad tworzenia i badania struktur. Ten-
dencje strukturalne we Wroctawiu trafity tu na bar-
dzo podatny grunt. Mozna je byto dostrzec juz w la-
tach 50. Wydaje sie, ze byto to tuz przed pierwszym
,Arsenalem”.

Strukturalizm wroctawski poszukiwat i poszu-
kuje tadu poprzez porzadkowanie obiektu, w daze-
niu do jednorodnosci dzieta. Do najistotniejszych
cech wroctawskiego strukturalizmu nalezato znie-
sienie podziatu na abstrakcje i przedstawieniowos¢,
cho¢ zdecydowana wiekszo$¢ prac to byty propozycje
abstrakcyjne, i moze dlatego stosunkowo tatwo wpi-
suje sie je w szeroki nurt abstrakcji geometryczne;j.
Wroctawski strukturalizm nie jest jedynie cze$cia
abstrakcji strukturalnej, bo przeciez szanuje przed-
miot. Natomiast utozsamianie wroctawskiego struk-
turalizmu tylko z fakturalng abstrakcja strukturalng
jest chyba pewnym nieporozumieniem.

Nurt strukturalny w malarstwie reprezentuje wielu artystéw wroctawskich. Jest
on wiodacym obszarem twoérczosci takich malarzy jak cho¢by Btazejewski, Dymi-
trowicz, Jaroszewski, Lewandowski-Palle, Liszkowski czy Lupa. Nawigzuje do niego
(koresponduje z nim) takze wielu artystow wroctawskich z innych dyscyplin, np.
Abel, Gryt, Grzyb, Jedros, Mandzios czy Tomaszewski; natomiast odnie$¢ mozna
takze do strukturalizmu cze$¢ twérczosci Klimczaka-Dobrzanieckiego, Kortyki, Ol-
szewskiego, Promnej czy Pukocza. >
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Do najwybitniejszych malarzy tej wroctawskiej tendencji zaliczany jest Konrad
Jarodzki. Urodzit sie on w 1927 roku. Pochodzi z Lubelszczyzny. Studia zaczynat
od matematyki (UMCS w Lublinie; 1948-1949) poprzez architekture (Wydziat Archi-
tektury Politechniki Wroctawskiej; 1949-1956) a koniczyt na malarstwie (PWSSP we
Wroctawiu; 1955-1958). Dyplom z zakresu malarstwa zrealizowat pod kierunkiem
Eugeniusza Gepperta i Stanistawa Pekalskiego w1958 r. W latach 70. jego malarstwo
nalezato do istotnych komponentéw wystaw polskiej sztuki wspotczesnej w Anglii,
USA, Francji, Niemczech, Wenezueli, Australii, [raku czy Iranie. Nalezat do legendar-
nych uczestnikéw tak waznych polskich wystaw jak: I, 11, IV, V, VIII Ogélnopolska
Wystawa Malarstwa , Ztote Grono” Zielona Géra 1963, 1965, 1969, 197111977 czy 111, 1V,
VI, VIL i VIII Festiwal Polskiego Malarstwa Wspotczesnego Szczecin 1966, 1968, 1972,
1974 11976 oraz ,Nowe Tendencje w Malarstwie Polskim” Bydgoszcz 2012.

Lata 60. zdominowane s3 w malarstwie Konrada Jarodzkiego przez rozpocze-
ty w 1963 roku i trwajacy do potowy lat 70., pojemny ilo$ciowo, najbardziej zrézni-
cowany formalnie cykl ,Glowy”; od korespondencji z malarstwem materii (Glowa
11963, Gtowa XVII, Glowa XX), przez nieco zgeometryzowane (Gtowa X111 1964, Gtowa
VIl i XII) i odniesienia do Gepperta - poprzez piktoralne zagubienie konturu (Trzy
gtowy 1964), po surrealizujace (Gtowa XX11i XXI1I 1970).

W jego twoérczosci motywy strukturalne sg obecne od pierwszych obrazéw z cy-
klu ,Przestrzen” z 1970 roku, ktére w 1975 roku przeszty w ,Penetracje” i kolejne
cykle, od tych klasycznych, natychmiast rozpoznawalnych, ,firmowych” obrazéw.
Maluje przestrzen, wymyslit swoje struktury organiczne i zapetnia nimi kolejne
indywidualne przestrzenie.



Konrad Jarodzki

1. Lodowiec, 2005, 100x130 cm
2. Przestrzeri — neo VIIl, 1983,
100X130 cM

3. Kosmos, 2000, 120X90 cm
4. WTC, 2012

* %k %k

Na poczatku grudnia 2014 r. rozmawiali$my w jego pracowni. Rozmawiali-
$my dtugo o odrebnos$ciach wroctawskiego strukturalizmu. Najczesciej przy-
wotywany byt Strzeminski, w ktérego , mistycznej koncepcji organizmu ma-
larskiego” znalazto swoja inspiracje wielu malarzy nie tylko z wroctawskiego
strukturalizmu.

PL-P: Jak jest z tym wroctawskim strukturalizmem?

K]: Strukturalizm jest szerokim problemem. Strukturalizm jest pojeciem, ktd-
re zaistniato w sensie globalnym. Na ogét ludzie przyjmuja pojecie do$¢ zawezo-
ne. Strukturalizm to powtarzalno$¢ jakich$ elementéw, ktére tworza strukture
- tylko jest problem tych elementéw. Ogélnie sie utarto, ze elementy struktury
s3 geometryczne, a ja uwazam, Ze one mogg by¢ bardzo rézne, formalnie moga
by¢ bardzo rézne, ale zwigzane s3 z zasada powtarzalnosci, i dopiero wéwczas
tworza strukture.

Na ogdt, jak sie przeglada rozwazania na temat pojecia strukturalizmu w sztu-
kach plastycznych, to przedstawia sie artystow z obszaru geometrii...

PL-P: I tu mamy pierwsza od-
rebno$¢ Wroctawia na tle rozwazan
strukturalistéow w innych krajach,
ale i w Polsce poza Wroctawiem,
bowiem wroctawski strukturalizm
zniést podziat na abstrakcje i figu-
racje (formuty realistyczne). Moze
i abstrakcjonistéw w tym obszarze
jest wiecej, ale to wzgledna sprawa,
zwlaszcza w kontekscie Seupho-
ra wigzacego abstrakcje z odniesie-
niami spoza rzeczywistosci. Do ob-
razu sie dochodzi. Wydaje sie, ze do
abstrakcji wiekszo$¢ wroctawskich

strukturalistéw doprowadzito syn-
tetyzowanie uktadow figuratywnych.

K]J: Powiem to tak, ze funkcjonu-
ja w nim artysci, ktorzy zajmowali sie

abstrakcja czy przeszli do abstrakeji

na drodze oczyszczania obrazu.

Jesli idzie o odrebnos¢ to podkre-

$lenia wymaga fakt, Ze najczesciej,

©

takze u abstrakcjonistéw, poszukiwania strukturalne pogtebiono we Wrocta-
wiu o warto$ci piktoralne i architekture obrazu. Architekture obrazu potaczono
z architekturg koloru.

PL-P: Te najwazniejsze nazwiska wroctawskie beda zapewne dla nas nie-
co rozne.

KJ: Wroctawski strukturalizm wiagze przede wszystkim z Mazurkiewiczem
i Hatasem

PL-P: Ja z Rosotowiczem, Mazurkiewiczem i toba.

K]J: Tak, i z Rosotowiczem, ale myslac o wroctawskim strukturalizmie, mys$le
przede wszystkim o jego osiagnieciach malarskich, osiggnieciach w aspekcie
klasycznie rozumianego obrazu malarskiego. Rosotowicz bardzo szybko przestat
zajmowac sie kolorem, zajmujac sie problemem $wiatta, ale jego droga od struk-
turalnych obrazéw ,olimpijskich” przez strukturalne reliefy optyczne i ,Neutro-
nikony” byta etapem ku konceptualizmowi i dziataniom neutralnym, wyprze-
dzajac podobne idee na $wiecie. Jurkiewicza tez mozna nazwac strukturalistg,
ale on swoja twoérczos$¢ traktowat bardzo réznorodnie. PrzyszliSmy z nim do
PWSSP z architektury. Geppert z Dawskim przyjeli nas od razu na trzeci rok, ale
Jurkiewicz wytrzymat tylko rok i rzucit studia
malarskie, powiedziat ze nie chce studiowac.
Ja wytrzymatem do dyplomu.

PL-P: Wiadomo, kazdy ma swoje malar-
skie lektury, swoj prywatny kanon dziet i arty-
stéw, rzecz w tym, by juz na poczatku byt on wta-
sny, odrebny od innych. Jakie malarstwo byto
mtodziencza fascynacja Konrada Jarodzkiego?

K]J: Na poczatku bytem takim realista w ob-
szarze: cztowiek, pejzaz, martwa natura. Wy-
chodzito sie od realizmu i upraszczato sie
ten realizm, przetwarzato na formy i kolory.
Przejmowato sie impresjonizmem i innymi
izmami. W sztuce oryginalng rzecz tworzy sie
bardzo rzadko. Sa pewne fascynacje, ktorych nie
pozbywa sie tak tatwo. Méwi sie, Ze w nauce syn
korzysta z dorobku ojca, ale w sztuce jest zupet-

o

nie co$ innego: w sztuce syn musi ,zabi¢” ojca,

by zrobi¢ co$ zupetnie innego.
PL-P: Twoje pokolenie, obejmujac Pracow-
nie Malarstwa, zostajac profesorami decydowato

o ksztatceniu mtodych malarzy wroctawskich. >
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W ktérym momencie zorientowate$ sie, ze obok was wyrasta, a moze
obok was juz istnieje kolejne pokolenie strukturalistow?

K]J: Myslisz o pokoleniu naszych asystentéw: Mickosia, Kondra-
towicza czy Dobrzanieckiego? Ono przeszto swoja droge. Micko$
od jakiego$ popartu, ale nie buduje wiekszej struktury, tworzy bardzo
subtelng tkanke, ale to nie jest strukturalizm. To jest jaka§ odmiana
pointylizmu...

PL-P: linearyzm z organicznie wroctawskim kolorem...

K]J: ..natomiast Klimczak-Dobrzaniecki, wychodzac tez od sztuki
pop, jest rozpiety miedzy wieloma tendencjami, takze strukturali-
zmem. Niedobrze, Ze bardzo szybko z kontaktéw malarskich, arty-
stycznych wycofat sie Kondratowicz, pozostajac wyciszony na uboczu.

Mazurkiewicz wyksztatcit Blazejewskiego, ktéry najczesciej jest
strukturalny. Karpinski ciebie. Kortyka - Lupe. Z moich bytych studen-
téw najbardziej strukturalny jest Jaroszewski, refleksja jest powazna,
ale Patyczki Pana Boga sa instalacja.

PL-P: Jaroszewski to ciekawa koncepcja rozedrganych struktur
naturalnych.

Prawie kazdy kogo$ wyksztatcit. Moze dlatego wroctawski struk-
turalizm w swojej logice jest tak ré6znorodny. Lupa od 2007 roku i cyklu
,In statu nascendi”, w ktérym uwolnit sie od klasykéw wroctawskie-
go strukturalizmu: ciebie, Hatasa, Rosotowicza, PoZniaka jest bar-
dzo wazny.

K]J: Lupa jest najbardziej konsekwentny ze strukturalistow, czas
pokaze, czy sie uwolnit, ale zastuguje na uwage.

PL-P: Zastanawia¢ moze, Ze twoje pierwsze obrazy z cyklu ,Prze-
strzen” powstaty we Francji. Pierwszy z twoich strukturalnych obra-
z6w powstat za granica. Jak to byto?

K]J: W 1970 roku pojechatem w Alpy Nadmorskie do Lence we Fran-
cji na zaproszenie Fundacji Michael Karolyi ,Le Vieux Mas”. Byto to mie-
dzynarodowe centrum sztuki dla pisarzy, poetdw, malarzy i rzezbiarzy
ze $wiata. Byli ludzie z Nowego Jorku, z Delhi i z Europy. Byta mozaika
tendencji, sposobéw i metod tworzenia. Zagranica nie byta jednoli-
ta. MieliSmy tam przez trzy miesigce indywidualne pracownie wraz
z mieszkaniem - pawilony. Tam cztowiek czut sie w obowigzku two-
rzy¢, nie opalac sie na Lazurowym Wybrzezu tylko tworzy¢. To byta sfe-

ra ogélnoswiatowa. Francja woéwczas byta szalenie miedzynarodowa.

Sztuka, takze dzisiaj, jest powszechnie szalenie rozbierana i prze-
tworzona, a indywidualnos$ci wynikaja z odrebno$ci kultury.

Cztowiek musiat w konicu sie oderwac od tego swojego bagazu do-
Swiadczen, i zacza¢ co$ nowego, to oczywiscie nie byto nakazane, ale
czutem wrecz, Ze mam jaki$ obowigzek sprébowania czego$ catkiem
innego...

PL-P: Ten gauguinowski obowiazek podjecia ryzyka?

K]J: Tak. To sie samo zrobito.

PL-P: No tak: obrazy ujawniajg sie w réznych sytuacjach. Podréze
ksztatcity zawsze, malarzy przynajmniej od czaséw Simone Martiniego.

K]J: Aura otoczenia, przyrody, dyskusji, towarzystwa spowodowata,
ze prébowato sie czego$ nowego, a jednoczes$nie doszedtem do wnio-
sku, ze jesli juz trzeba byto zacza¢ co$ nowego, to trzeba byto zacza¢
to od techniki, od techniki malowania. Trzeba byto tworzy¢ nowa tech-
nike. Nie wystarczyt pedzel, ktéry przywiozto sie z kraju, i ktéry w kra-
ju,chodzil” tak a nie inaczej, ale tam trzeba byto inacze;j.

Tam zaczely sie struktury, to nie byta geometria, lecz struktury
obte, ale powtarzalne. Tam okreslitem technike swojej penetracji
przestrzeni w obrazie malarskim. Tam powstat moéj pierwszy obraz
strukturalny i kolejne.

PL-P: Podobnie jak ty wierze w obraz, w ktérym istotne tresci prze-
kazywane sg profesjonalnym jezykiem malarskim, gdzie warsztat jest
integralng czescia budowy, w obraz osadzony w tradycyjnym tworzy-
wie malarskim, o glebokiej Swiadomosci technologicznej. Warsztat nie
nadrzedny ani podrzedny;, ale integralny. Autentyczna wypowiedZ musi
by¢ poparta wysokiej jako$ci warsztatem.

K]J: Warsztat musi by¢ organiczny.

PL-P: No i koniec koncéw dzieki warsztatowi przetrwamy.

Do pewnego momentu twoje obrazy maja przestrzen wyznacza-
ng podziatami linearnymi. Od 2002 roku i cykli ,Alfabet” oraz ,World
Trade Center”, az po obrazy najnowsze, ,Ptaki”, ten rysunkowy po-
dziat rozmalowywany jest nie tylko do wnetrza form, ale przekraczajac
linearna konstrukcje, naprzemiennie w obu kierunkach, przynoszac
- jak to widze - twoje najlepsze obrazy, obrazy o niestychanym bogac-
twie $wiatta i spotegowanej sile wyrazu, wzruszajace i poruszajace.
Abstrakeyjny (jesli) Swiat twoich obrazoéw stat sie bardziej realnym,
ale pozbawionym balastu narracji, abstrakcyjna przestrzen stata sie




przestrzenia sens6w rozpoznawalnych, cho¢ takze wieloznacznych. Mamy bez-
radno$¢ stéw wobec malarstwa.

KJ: Tak, tak..

PL-P: Jak okreslitby$ réznice i punkty styczne malarstwa materii i malarstwa
strukturalnego?

K]J: W pewnym sensie mozna to zdefiniowa¢. Tapies malowat tg swoja specy-
ficzna szeroka plama, budowat obraz szeroka ptaszczyzna, ale zestawiat je w spo-
s6éb organiczny i w jakim$ sensie mozna to nazwac struktura.

Malarstwo materii nie jest malarstwem koloru, musi by¢ materialne,
a wiec w jakis sposéb jest wrecz strukturalne, bo ta materia, ktéra sie pojawia
musi by¢ strukturalna. Materii nie stworzy sie bez struktury, ona musi istnie¢
bez drobiazgowego budowania, ale od razu szeroka plama, ptaszczyzna. Ale
jak sie bierze pod lupe takie pojecie jak
malarstwo materii, to trzeba to pojmowac
tak, ze warsztat tego malarza musi by¢ tak
doskonaty, Zeby go nie byto widac.

PL-P: Soulages z ostatnich dekad
jest bardziej malarstwem materii czy
strukturalnym?

KJ: Wtasciwie nie znam tych nowych
obrazéw. Kiedy$ byto to raczej malarstwo -
gestu.

PL-P: To nowe zachwycajace malarstwo
jest strukturalne. Jego czarno-btekitne ob-
razy s jak modlitwy. Pieknie wspo6tbrzmia
z Mazurkiewiczem, ktory robit to znacz-

nie wczesniej... \, "‘_
KJ: ... z wroctawskim strukturalizmem... i .'_ :
Mieli$my we Wroctawiu zastugujaca na X
uwage sztuke. @&
\_.‘-r;f

PL-P: Mamy ja jeszcze?

KJ: No wtasnie. Mamy bardzo intere-
sujace malarstwo, zastugujace na uwage.
W malarstwie nie licza sie lata. JesteSmy
malarzami.

Konrad Jarodzki
1. WTC transgresja, 2012

2. Autoportret, 2002, 120x90 cm
3. Erotyk VII,1977,100x130 cm
4. Renesans (obraz w Nowym Jorku), 2012
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Konrad Jarodzki w pewnym momencie swoje malarstwo okre-

$lit jako surrealizm abstrakcyjny, czyniac jego gtéwnymi elementami

przestrzen, ruch i $wiatto. Koniecznie doda¢ trzeba do tego kolor, bo

jest wirtuozem koloru. Tragedia WTC byta monstrualnym zamachem na

ludzkos$¢. Jarodzki inspirowany tym aktem, gdzie$ okoto roku pdzniej,

zaczat malowac swoje obrazy o tym wydarzeniu. Okazuje sie, Ze jego

dotychczasowa, biologiczna abstrakcja, zachwycajaca i kolorem, i ma-

terig, dostata taki bodziec od rzeczywistosci, otrzymata takie nasycenie

naturg i wydarzeniami, Ze maluje od tamtego
czasu najlepsze i najwazniejsze swoje obrazy.
Obrazy z tego cyklu powstaja konsekwent-
nie; dzisiaj jest ich okoto trzydziestu, ostatni
powstat w 2012 roku. Malarstwo pozbawio-
ne waznych powodoéw bedzie jedynie mniej
lub bardziej zreczng malowanka. Trzeba ma-
lowac¢ po co$ - mysl jest niestychanie wazna.
U Jarodzkiego jest wszystko. Stary-mtody
profesor, zachwycajacy $wiezoscia. Jego ob-
razy staja sie coraz bardziej cenne dla nasze-
go, polskiego malarstwa, a ich sens pozostaje
poza warstwa wizualng, poza obrazem, w ob-
szarze refleksji. W najnowszym cyklu , Ptaki”
zywiot przyrody tworzy specyficzne struktu-
ry. Ptaki wszedzie sa podobne, ale te z obra-
z6w Jarodzkiego wydaja sie korespondowac
z polskim malarstwem, cho¢by z kuropatwa-
mi Chetmonskiego.

Wyciagajac wnioski z jego wypowiedzi,
szczegblnie tych dotyczacych rozumienia
perfekcji, wydaje sie, ze jest on w ciagtym
procesie dochodzenia do ideatu, do malar-
skiej przestrzeni idealnej... m
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MARTA CZYZ

Powroty Hatasa

,W zasadzie maluje jeden obraz...". Te stowa J6zefa Halasa z 1969 roku wyjatkowo trafnie oddaja ducha jego twérczosci.
Mimo ze wypowiedziane kilka dekad temu, nadal sa bardzo aktualne. Sztuka J6zefa Halasa to nieustanny powrot
do dawnych inspiracji i wlasnych artystycznych doswiadczen.

idz, ktéry w jak najpelniejszy sposob chciatby

odczytac ostatnig twoérczo$¢ wroctawskiego ma-

larza, powinien wyrobi¢ sobie pewna strategie
odbiorcza, polegajaca na etapowym przyswajaniu i wnikliwej
analizie obrazéw zamknietych w kolejnych cyklach. Swia-
domos¢ ciaggtosci i spojnosci sztuki tego artysty jest niezwy-
kle wazna dla lepszego jej zrozumienia. Niemal kazda re-
alizacja Hatasa odsyta do innej. Raz podjety temat rozwija
sie w wielu réznorodnych wariantach, a pomiedzy seriami
prac nawiazujg sie gtebsze relacje.

W niniejszym artykule skupiam sie na poszukiwaniu Zré-
det inspiracji dla najpézniejszych dziet malarza, datowanych
od 2006 do 2014 roku. J6zef Hatas powraca w nich do dwéch
naczelnych motywo6w znanych z jego wcze$niejszej twérczo-
$ci -, Figur” oraz opartych na wnikliwej obserwacji przyrody
,Pionéw, skoséw” i ,Nowych Struktur”.

1. Portret J6zefa Hatasa, fot. Krzysztof Saj

2. Yolanta Nikt, Gdzie jestes, Profesorze, 2015, olej, ptétno, 170x115 cm

Na przetomie lat pieédziesiatych i sze$c¢dziesiatych
XX wieku, kiedy na ptétnach i rysunkach artysty kréluje pej-
zaz, Hatas odkrywa figure. Ma to zwigzek z czestymi w tym
okresie wedréwkami po gérach, gdzie w przydroznych ka-
pliczkach odnajduje drewniane figurki swietych rzeZbione
przez lokalnych artystéw. Najwazniejsza inspiracja okazuje
sie jednak by¢ podré6z do Butgarii, ktérag odbywa na poczat-
ku lat sze$édziesigtych w ramach wymiany miedzy polskimi
i butgarskimi malarzami. W trakcie zwiedzania najciekaw-
szych zakatkéw kraju, starannie wybranych wedtug dzienni-
ka podrézy Bolestawa Btazka, artysta trafia do XIlI-wiecznej,
zniszczonej cerkwi Bojana pod Sofig, ktérej $ciany zdobia
monumentalne freski przedstawiajace korowo6d $wietych
i meczennikéw. Mimo uptywu lat i wielu zniszczen, iskrza-
ce sie nadal kolorem i §wiattem postaci robig na mtodym
malarzu ogromne wrazenie. Po powrocie do Wroctawia

Jézef Hatas swoja tworczoscia

»powracal” wielokrotnie na scene nie
tylko wroctawskich galerii, a moze
nie tyle powracal ustawicznie co byt
obecny swoimi niezaprzeczalnie
znakomitymi pracami.JesteSmy prze-
konani, ze tak bedzie nadal, mimo
ze osobowo odszedt, zmarl w trakcie
trwania omawianej tu ekspozycji.
Zegnamy wielkiego, wybitnego
Artyste.

Redakcja




zgeometryzowane i barwne figury staja sie
jednym z gtéwnych tematéw gwaszy arty-
sty. To niewielkie prace, najczesciej o wy-
miarach 50 x 60 centymetrdow, ktorych for-
mat dyktowany jest brakiem odpowiedniej
przestrzeni w dwczesnej pracowni Hatasa.

Po niemal trzydziestu latach przerwy,
stale obecny w pod$wiadomo$ci malarza
motyw figury powraca i zyskuje zupetnie
nowy wymiar.

~DUZE FIGURY”

W 2006 roku powstaja pierwsze ,Duze

Figury”, malowane na przechowywanych
w pracowni gwaszach z lat 60. i 70. Perfo-
rowane arkusze, potagczone do wymiarow
2x2 metry, staja sie podobraziem dla olbrzy-
mich, zajmujacych niemal cala powierzch-
nie papieru ksztattéw. - Zuzywajqc do tego
okoto 10 gwaszy, zaczgtem malowaé duze
figury - opowiada profesor w katalogu opu-
blikowanym z okazji swoich 80. urodzin [1].
- Miato to by¢ wycieranie pedzla przy ma-
lowaniu matych gwaszy. Ostatecznie zrobi-
tem 6 kwadratéw, na ktére zuzytem okoto 60
gwaszy. Musiatem przerwaé, bo zamalowat-
bym wszystkie gwasze z lat 70. i 80....

Grupy postaci, zwane odtad ,Duzymi
Figurami”, zbudowane s3 na zasadzie kon-
trastu bryt i plam koloru. Przypominaja
zgeometryzowane, symetryczne abstrakcje,
ale z wyraznie czytelnym ksztaltem ludz-
kiej sylwetki, kobiecej i meskiej. Petnigcy
funkcje podobrazia perforowany papier nadaje im dodatkowo
ciekawego waloru fakturowego.

Warto wspomnie¢ w tym miejscu takze o innym, mniej
znanym zrddle inspiracji artysty figura. Wskazata je (czy raczej
podswiadomie wyczuta) Agnieszka Wolny-Hamkato w jednym
z pierwszych tekstow poswieconych temuz cyklowi [ 2 ]. Autorka
zasugerowata, by tropéw do interpretacji motywu figur w twor-
czo$ci Hatasa szuka¢ w miejskim pejzazu, z catg jego wizualng
i estetyczna kakofonia. Przeczucie okazato sie wtasciwe, gdyz cha-
rakterystyczng dla ,Duzych Figur” posta¢ zbudowang na podo-
biefistwo dsemki artysta podpatrzyt wtasnie w miescie. Pojawiata
sie ona w latach 60. i 70. ubiegtego stulecia na szybie sklepowej
i informowata o przygotowywaniu wnetrza do remontu. J6zef Ha-
tas, oprécz skojarzenia ksztattu z kobieca postacia, dostrzegt w tej
formie wyjatkowy potencjat do swych dalszych poszukiwan.

,Duze Figury” pokazane zostaly po raz pierwszy z okazji uro-
dzin malarza w styczniu 2007 roku, w Galerii 2 pietro” mieszczacej
sie 6wczes$nie w kamieniczce Matgosia przy wroctawskim Rynku.
Zamystem autora oraz kuratorki wystawy, Ewy Kaszewskiej, byto
catkowite wypetnienie kameralnej przestrzeni galerii wielkofor-
matowymi pracami, co pozwolito przywota¢ ducha wnetrza but-
garskiej cerkwi Bojana.

W maju nastepnego roku prace prezentowane byty w salach
Zamku Ksigz, w watbrzyskiej Galerii Sztuki BWA. Cykl powiekszat
sie stopniowo o kolejne gwasze, aby w 2010 roku, podczas wysta-
wy w Starym Ratuszu w Muzeum Miejskim Wroctawia, liczy¢ sobie
juz ponad dwadzie$cia dziet.

Kulminacyjnym momentem w procesie tworzenia ,Du-
zych Figur” bylo bezprecedensowe wydarzenie, do ktérego

1 Urodziny Mistrza. 80-lecie urodzin Jézefa Hatasa, wyd. Galeria ,2 pietro” Towarzystwo
Mitos$nikéw Wroctawia, Wroctaw 2006, s.4
2 Tamze,s. 12

Jozef Hatas

3. Z cyklu Figury (Bojany), 2014, akryl na ptétnie, 200x200 cm
4. Przeciwstawienie, 2014, akryl na ptétnie, 200x200 cm

5. Z Cyklu Gory, ,,Rézowa”, 2014, akryl na ptétnie, 200x200 cm
Fot. 3-5 Stanistaw Sielicki, dzieki uprzejmosci mia ART GALLERY
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Jozef Hatas

1. Z Cyklu ,Wnetrza”, lata 70., akwarela, papier, 47,5x85,5 cm
(motyw uzyty na wystawie [RYTMY] SWIATEA Jézef Hatas,
wystawa fotografii, maj 2014, mia ART GALLERY)

2.Z Cyklu ,Droga”, 2013, gwasz, papier

3. Z Cyklu ,Figury” (Bojany), 2014, akryl na piétnie, 200x200 cm
4. Z Cyklu ,,Piony Skosy” Niebieski Kwadrat”, 2014,

akryl na ptdtnie, 200x200 cm

Fot. 1-4 Stanistaw Sielicki, dzieki uprzejmosci mia ART GALLERY
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doszto we wrze$niu 2011 roku. Ewa Kaszew-
ska, inicjatorka artystycznego projektu Od Wil-
Imanna do Hatasa, zaproponowata zastapienie
nieobecnych od czaséw Il wojny $wiatowe;j
obrazéw Michaela Willmanna w lubigskim
Kosciele Wniebowziecia Marii Panny, kopiami
szesnastu prac wspoétczesnego Mistrza. Waz-
ng czescig projektu byto namalowanie przez
Jézefa Hatasa ottarzowego obrazu, wielko$ci
4X 5,5 m, ktéry artysta tworzyt bezposrednio
na terenie opactwa. W ten sposéb barokowe
sceny meczenstwa $wietych pedzla Willman-
na zostaty zastapione przedstawieniami ,ha-
tasowych” zgeometryzowanych postaci, kto-
re swa wielkoScia, réznorodnoscia ksztattow
i feerig koloréw ozywity wnetrze gotyckiego
koSciota.

,Duze Figury” prezentowane byly nastep-
nie w 2012 roku w Galerii BWA Matopolskiego
Centrum Kultury Sokét w Nowym Saczu, w ra-
mach retrospektywnej wystawy zorganizowa-
nej z okazji 85 urodzin profesora.

Pod koniec 2013 roku stanowity wazna
i obszerna cze$¢ ekspozycji ,Hatas 2013. Prace
najnowsze i Kolekcja Sztuki Jacka Lozowskie-
go”, przygotowana przez wroctawska mia Art
Gallery. Z konicem ubiegtego roku, w grudniu
2014, ta sama galeria zaprezentowata w Rezy-
dencji Piasek wystawe ,Hatas 2014. Mtodos¢”,
na ktérej znalazly sie najnowsze olejne prace
z serii, Duzych Figur”, przywotujace znany juz
schemat kompozycyjny zgeometryzowanych
postaci, wzbogacony jednak o nowe w palecie
Hatasa, $wieze i jaskrawe barwy:.

,PIONY, SKOSY”
Ostatnia wystawa prac nestora polskie-
go malarstwa, wspomniana wyzej ekspozy-

cja ,Hatas 2014. Mtodos$¢” to jednak prze-
de wszystkim powrdt do doswiadczen zwig-
zanych z gteboka kontemplacja natury - do
cykléw obrazéw ,Nowe Struktury”, ,Duze
i Mate Ikony” oraz ,Piony, Skosy”. Najnowsze,
malowane na wielkich formatach olejne prace
nawigzuja réwniez do plenerowej akgji arty-
stycznej z 1971 roku ,Malarstwo na $niegu”,
ktérej autorski zapis wideo nalezy dzi$ do
kolekcji dolnoslaskiej Zachety.

,Piony, skosy” to seria prac, ktéra Jézef
Hatas rozpoczat pod koniec lat 60. XX wie-
ku. Podejmowat w nich problem statyki oraz
zaobserwowanej w naturze dynamiki, czego
efektem sa malarskie wariacje na temat punk-
tu i punktu w ruchu, czyli linii.

Linia multiplikowana w réznych uktadach
i rytmach, petita wéwczas funkcje jednego
z najwazniejszych elementéw sktadowych
przedstawienia. Jej naczelng wobec catej kom-
pozycji role uwidocznit datowany na lata 80.
cykl ,Géra”, a najpetniej podkreslity powsta-
te w latach 9o. cykle ,Nowych Struktur” (NS)
oraz ,Matych (Mi) i Duzych lkon” (Id). To pra-
ce wyrodzniajace sie zdecydowana synteza
formalna i niezwykta ekspresja barw, a przy
tym bedace chyba najlepszym wyrazem cha-
rakterystycznego dla Hatasa i catego dwcze-
snego wroctawskiego srodowiska artystyczne-
go nurtu strukturalizmu. Malowane zaréwno
olejem, jak i gwaszem obrazy, budowane byty
za pomoca prostych form - linii sko$nych
i pionowych - umieszczonych na jednolitym
kolorystycznie lub pulsujacym bogactwem
barw tle. Artysta usamodzielnit w ten spo-
s6b 6w dotychczas zalezny motyw, tworzac
z niego dominante kompozycji. Pojedynczym,
umieszczonym na osi symetrii, wyréznionym



kolorem i czesto delikatnie podkreslonym re-
liefowym akcentem liniom, ktéry to akcent
uwidaczniat dodatkowo strukture dzieta,
towarzyszyty w owym okresie uktady dwéch
lub wiecej linii o zréznicowanym rytmie i na-
tezeniu. Podkreslenie tych uktadéw zawsze
piekna i wyciszong barwg wprowadzato w ob-
reb racjonalistycznej formalnie kompozycji
charakterystyczna dla sztuki Hatasa poetycka
zmystowos¢.

Kontynuacja, a jednocze$nie nowym eta-
pem tamtych poszukiwan, ktére moglisSmy
zobaczy¢ podczas kameralnej retrospekty-
wy zorganizowanej z okazji 60-lecia pracy
tworczej Mistrza przez Akademie Sztuk
Pieknych we Wroctawiu, sa najnowsze obra-
zy artysty, prezentowane na przywotywanej
juz wystawie ,Hatas 2014. Mtodos¢”. >
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Na wielkoformatowych ptétnach, malowanych olejem i akry-
lem, datowanych od 2012 do pazdziernika 2014 roku, powracaja linie
pionowe i skosne. Ich nadrzedna dla dzieta obecno$¢ podkreslona
zostata charakterystycznym dla Hatasa-strukturalisty, delikatnym,
przyklejonym do ptétna sznurkiem oraz odmiennym opracowaniem

barwnym. Na tym jednak konicza sie podobienstwa do
cyklow sprzed kilku dekad.

Nowe kompozycje tylko na pierwszy rzut oka spra-
wiajg wrazenie statycznych, w rzeczywistosci to struk-
tury niezwykle dynamiczne i o ogromnej sile oddziaty-
wania na widza. Zréznicowany sposéb uwydatnienia
faktury dziet, ich $wieza, bardzo mocna kolorystyka,
a przede wszystkim zupetnie zaskakujaca w swych
uktadach multiplikacja linii i punktéw, to syntetyczny,
przetozony ma malarski jezyk zapis energii zaobser-
wowanej w przyrodzie i wzajemnej relacji jej czynni-
kéw. Symetrycznie lub w zupetnie przeciwstawnych
kierunkach prowadzony uktad linii badZz punktéw
przerwany zostaje czasem w samym centrum przed-
stawienia, w miejscu zetkniecia sie z wertykalna osia
symetrii — co malarz podkresla dodatkowo rozréz-
nieniem barwnym. Wielowarstwowe roztozenie ko-
loré6w oraz przenikanie sie wzajemne ich akcentéw

POWROTY HALASA

Nowe kom-
pozycje (...)
to struktury
niezwykle
dynamiczne...

Powyzej: Jozef Hatas,
Duze figury, akryl, olej, ptétno,
200X200 CM, 2012

tworzy w najnowszych dzietach wyjatkowo zywa i pulsujaca struk-

ture. Podobnie jak miato to miejsce w pracach sprzed kilku dziesie-
cioleci, swoiste ramy obrazu tworzy tu wyrdzniajacy sie pas koloru,
przywotujacy skojarzenie z ozdobna bordiurg obecng w ikonicznym
malarstwie $redniowiecznym.

To wyjatkowa przyjemnos¢ ogladac se-
niora wroctawskiej plastyki w takiej formie.
Majac w pamieci wszystkie swoje doswiad-
czenia i artystyczne eksperymenty, jakim
przez ponad po6t wieku poddawat wiasng
tworczos¢, Hatas potrafit wykreowac na na-
szych oczach $§wiaty wciaz nowe i zaskakuja-
ce, cho¢ juz znane.

Do zdawatoby sie doskonale rozpozna-
walnych i wielokrotnie obserwowanych mo-
tywéw dodaje nagle novum w postaci kropli
niewidzianej wcze$niej w jego twdrczosci
barwy lub nieoczekiwanego zestawienia
kompozycyjnych napieé¢. Dawne inspiracje
iich tworcze efekty byly jedynie pretekstem,
baza do dalszych poszukiwan. Hatas zawsze
szedt o krok dalej. m



ANDRZE] SAJ

W materii malarskiej: blizej stonca...

awel Lewandowski-Palle $wietuje kolejna retrospektywna wystawe swojej

malarskiej twérczosci; po prezentacji w Bydgoszczy (pisaliSmy o tym zdarze-

niu w ,Formacie” nr 65) kolejna, inna w wyborze prac, odstona dorobku w Le-
gnicy - zorganizowana przez tamtejsze Muzeum Miedzi (14 grudnia 2014 - 28 marca
2015). Artysta jest absolwentem wroctawskiej uczelni artystycznej (studia w PWSSP,
lata 1974-1979), ktéry juz od szkoty podstawowej, pdZniej liceum plastycznego, ¢wi-
czyt sie w sztuce malarskiej, a po ukonczeniu studiéw podjat prace w macierzystej
uczelni, gdzie od wielu lat edukuje studentéw w Pracowni Technologii Malarstwa
Sztalugowego oraz Organicznych Technik Malarskich i Mozaiki (jest profesorem
zwyczajnym). Ta specjalizacja akademicka odpowiada niewatpliwie za wyczerpu-
jaca wiedze (i doswiadczenie) w traktowaniu i wykorzystywaniu materii malar-
skiej. Stad poszanowanie - z jednej strony - dla tradycji tej sztuki; poparte dogtebna
znajomoscig dawnych i wspétczesnych technik malarskich, z drugiej - sktonnos¢
do eksperymentéw z materia i otwarto$¢ na nowe technologie oraz poszukiwania
adekwatnych rozwigzan w formie (i tre$ci) proponowanych
dziet. Bagaz do$wiadczen formalnych u tego autora skutko- Powyzej:
wal swoistg ewolucja jego twoérczosci od tematéw przed-
stawieniowych do czysto abstrakcyjnych, badz taczenia obu
opcji w jednej narracji, ale zawsze - wydaje sie — wartosci
plastyczne obrazu byty dominujace i to one wyznaczyty za-
kres eksperymentdw kolorystycznych czy formalnych w po-

szczegblnych cyklach obrazéw. Inianym, 2006

Pawet Lewandowski-Palle,
Obraz 690. Bfekit wroctawski,
90x130 cm, technika akrylowa,
olejno-zywiczna i olejna
wodoroztwarzalna na ptétnie

Lewandowski-Palle jest zatem §wiadomym eksploratorem , materii malarskiej”
przy jednoczesnym jej nasyceniu swojg osobowa wrazliwos$cia, duchowymi aspira-
cjami, oraz poszanowaniu tradycyjnych warto$ci malarskich. A te (warto$ci) wynidst
juz z okresu nauki - uczac sie czystego malarstwa (np. u Zdzistawa Szmidta, Walde-
mara Byrgera, Zbigniewa Karpinskiego czy Stanistawa Zimy), a takze praktykujac
pod kierunkiem m.in. artystéw tworzacych podwaliny pod koncepcje tzw. wroctaw-
skiej szkoty strukturalizmu (w tym wypadku np. Leszka Kaé¢my czy Wandy Gotkow-
skiej), wreszcie eksperymentatoréw w sztuce (np. Leszka Przyjemskiego, Andrzeja
Lachowicza czy Mieczystawa Zdanowicza). Twérczo$¢ Lewandowskiego jest ,roz-
pieta” miedzy realizacjami utrzymanymi w konwencji malarstwa ekspresyjnego
a dominantg abstrakcji (w tym: geometrycznej) i pracami nawigzujacymi do tradycji
malarskiego strukturalizmu. Wiele jednak dziet tego artysty taczy te koncepcje, wtra-
cajac np. do obrazéw utrzymanych w stylistyce abstrakeji geometrycznej motywy
ekspresyjne - a uzyskany melanz tadu i gestu malarskiego dowodzi mozliwosci t3-
czenia elementdéw przedstawieniowych z nieprzedstawiajacymi.

Lewandowski-Palle méwi o edukujgcym i inspirujacym wpty-
wie na swoja twoérczo$¢ tzw. wroctawskiego strukturalizmu; jed-
nak zdaje sie, ze jego malarstwo raczej rozwineto sie w strone
»znaczacej” abstrakcji geometrycznej (bez wyraznych odniesien
strukturalnych w samej materii malarskiej). Obrazy jego pre-
zentuja bowiem pewien rodzaj ,geometrii ekspresji” albo ,eks-

presji geometrii”. Malarz wychodzi bowiem w swej twérczosci, >

W MATERII MALARSKIEJ; BLIZEJ SEONCA...
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od ,klasycznej” koncepcji ,jezyka” geometrii,
z jego symbolicznym odniesieniem (jak np.
u Malewicza czy Mondriana) i stosuje go do
budowania wtasnych ,zdan” wypowiedzi ar-
tystycznej. Kazdy obraz mozna umownie tak
traktowac. Jednak pojawia sie tu - obok sym-
bolicznego - drugi problem, chodzi mianowicie
o syntagmatyczny sens znaku (tj. problem po-
wigzania miedzy znakami - wg koncepcji Bar-
thesa). Lewandowski przekracza bowiem regu-
ty budowy tego ,jezyka” (geometrii) w strone
senséw emocjonalnych; refleksji tylez poznaw-
czych, co i poetyckich (metaforycznych). Doko-
nuje on w tym wzgledzie swoistej dekonstruk-
cji swojej wypowiedzi plastycznej, rozbija ja
na formy pochodne od figur geometrycznych,
ale je ,nadbudowuje” w sensy wyrazajace we-
wnetrzne odczucia artysty. Wiec jednak nie tyl-
ko o obraz idei ale o obraz wrazenia i ekspresji
mu chodzi. Stad ta ,geometria ekspresji”.
Artysta ten w nawigzaniu do strukturali-
zmu malarskiego (pochodnego wobec ,mate-
rii malarskiej”), w zasadzie prébuje odwotywac
sie — jak sam moéwi - do strukturalistycznego
modelu komunikacyjnego (opartego na za-
sadach budowy znaku wg F. de Saussure’a).
Obrazy te jednak nie sa znakami, a jesli mozna
mowic o ich znaczeniu - to tylko w odniesie-
niu do ich wizualnych odczytan emocjonal-
nych. Dlatego geometryzm wielu jego prac
jest niejako u-zmystowiony, co mozna odczy-
tywac wilasnie w kategoriach abstrakcyjnego

W MATERII MALARSKIEJ; BLIZEJ SEONCA...

ekspresjonizmu geometrycznego (tzn. w ma-
larstwie tym obok ,mézgowego” - jak chciat-
by Duchamp - sprawstwa dzieta role dopet-
niajaca wyraza jego ,Zrenicowe” uposazenie).
Stad tez w tworczosci Lewandowskiego-Palle
przejawiaja sie niejako dwie postawy: ba-
dacza warsztatu (eksperta od technologii)
i artysty-eksperymentatora wyczulonego na
tres$ci emocjonalne swych prac (tu zwraca
uwage swoista ich ,muzycznos$¢”). Zderzaja
sie bowiem w tej postawie uniwersalny neo-
platonizm (Zrédta geometryczne) z literacki-
mi fascynacjami poezja i muzyka. Muzyczno$¢
tych realizacji - co sugeruja harmoniczne ukta-
dy form, tonacje kolorystyczne (zmienne skale
barw) - jest tu jednak rozumiana metaforycz-
nie, bo nie da sie dostownie przetozy¢ melodii
na obraz (jak twierdzi Gombrich). Co nie prze-
szkadza w odbiorze wielu jego prac jako niemal
dziet muzycznych; bowiem obrazy te ,grajg”
kolorami czy forma abstrakcyjnych, cho¢ nie
tylko, uktadéw linii i plam.

W obrazach Lewandowskiego-Palle uwi-
dacznia sie wiec rozwaga i dyscyplina w po-
rzadkowaniu barwnych niuanséw wokét geo-
metrycznych form (charakterystyczna jest
tu nawet pewnego rodzaju bezkompromiso-
wo$¢ i swoisty , konserwatyzm” warsztatowy
autora), przy jednoczesnym jednak uwrazli-
wieniu na wptywy zmystowe (ekspresyjne).
Jego kompozycje malarskie, tylez uniwersal-
ne w swym wyrazie i temacie, dajg sie jednak

Pawet Lewandowski-Palle

1. Obraz 790, 100x100 cm, akrylopo-
limeria olejno-zywiczna na ptétnie
[nianym, 2013

2. Obraz 142. 13 grudnia 1981,

1981, technika akrylowa na ptétnie
[nianym, 80x60 cm

3. Obraz 707, 100x100 cm, technika
olejnozywiczna na ptdtnie, 2008

4. Obraz 636. 7 pazdziernika 2001
(pamieci Janusza Zernickiego),
2001, technika akrylowa na ptétnie
[nianym, 77x60 cm




poznac od strony powszednich (naturalnych) lub literackich ich inspiracji. Tema-
tyka jego wczesnych wypowiedzi oscylowata (na przetomie lat 70. i 80.) wokét
fascynacji natura; powracajacy w cyklach temat przetworzonych (,zsyntetyzo-
wanych”) krajobrazéw z okolic zamieszkania artysty (Kujawy, pradolina Wisty,
Ciechocinek) czy malarskie odniesienia do twércéw literackich (fascynacje poezja
i legendg wybitnych twércéw - Stachury, Zernickiego - w $wietnym cyklu pt.
,Cata jaskrawos$¢”), a wreszcie artystyczny dyskurs z mistrzami swej sztuki. Tym
samym Lewandowski-Palle sytuuje niejako swoja twérczos¢ w obszarze zakre-
$lonym przez program artystyczno-poznawczy, gdzie od figur geometrycznych,
identyfikujacych neoplatonskie widzenie $wiata i jego odczuwanie (por. supremy
Malewicza) wiedzie droga do swoistego porzadkowania tego $wiata, w zgodzie
z naukowymi i filozoficznymi koncepcjami - rozwijanymi w drugiej potowie
XX wieku (inspiracje teorio-systemowym ogladem rzeczywistosci, cybernetyka,
scjentyzmem itp.).

Interesujace jest w tej twdrczosci takze jej ,krazenie” wokot podobnej czy
zblizonej problematyki. Tworzone przez artyste cykle obrazéw, stanowig pre-
tekst do, rozciagnietego w czasie, powracania do wcze$niej rozpoczetych tematow.
Powroty, ktére realizowane s3 juz na innym, wyzszym poziomie §wiadomosci
i w kontekscie nowych doswiadczen warsztatowych; a wiec z presja innej mental-
nosci i wrazliwosci. Tak jest z cyklami prac przedstawiajacych okoliczne krajobra-
zy lub osobiste doznania zdarzen historycznych (np. z okresu Solidarnosci). Sam
artysta pointuje te zabiegi, méwiac: ...poszukuje, sprawdzam, odczuwam niedosyt,
powracam. Stqd cykle obrazéw. Stwierdza réwniez, Ze jego niektére cykliczne kom-
pozycje, realizowane na przestrzeni kilkudziesieciu lat doswiadczen, petnia nieja-
ko funkgje ,straznikéw wartos$ci” malarskich, np. takie znaczenie ma niewatpliwie
seria jego obrazéw z cyklu ,Talizman” zapoczatkowana w 1978 roku kompozycja
Talizman. Czerwien-zielen, ale tez w jakim$ sensie cykl ,Obrazy syntetyczne”.
Artysta jest rowniez przywiazany do twdérczosci swoich nauczycieli - mistrzow,
czemu daje wyraz w swych dzietach. Szczeg6lnie cenne dla jego doswiadczen
byto malarstwo Stefana Gierowskiego - abstrakcyjna sztuka, w ktérej materia
i $wiatto odgrywaja role zasadnicza. I te — charakterystyczng dla Gierowskiego
,gre przestrzeni, koloréw i cieni” - Lewandowski-Palle prowadzi juz - ,podbi-
jajac” ja emocjonalnie - we wiasnym zakresie. Podobnie tez jak on, numeruje
swoje prace. Obszerny cykl jego obrazéw (,Hommage”) poswiecony jest pamie-
ci wielu bliskich mu os6b, a w tym artystéw; w malarskich ,epitafiach” wyrazona
zostata admiracja dla adresata pracy oraz hotd ztozony inspirujacej twérczosci
(np. wobec Matisse’a, Opatki, Taranczewskiego, Strzeminskiego, Mazurkiewicza,
Szmidta, Rosotowicza, Kaémy, Zdanowicza, Winiarskiego, Kajetana Sosnowskiego,
Jana Berdyszaka i wielu innych).

Lewandowski-Palle nalezy do pokolenia artystéw, ktorzy wierza w malarstwo,
podtrzymuja jego tradycyjne wartosci, wierza w jego site sprawcza w porzadko-
waniu i wyrazaniu osobistych (intymnych) emocji i wrazen oraz w interpretacji
Swiata i jego kultury. Malarstwo jest dla niego Zrédtem twoérczosci i jej warun-
kiem; broni wiec warsztatu, ale nie stroni od eksperymentu i poszukiwan w tym
obszarze aktywnosci. Jest tez wybitnie Swiadomym swych kompetencji artysta
i interpretatorem w sensie ujawniania mozliwosci tworczych, tkwiacych w tejze
materii i o niej méwiacym. Bo Lewandowski-Palle uprawia réwniez, z powodze-
niem, refleksje o tejze materii — piszac pogtebione analizy warsztatu (i tresci)
prac wielu malarzy. Sam za$ ,¢wiczy” owa materie w jej zastosowaniu do opisu
naszej (i swojej) rzeczywisto$ci. Takiego opisu - ktéry sprzyja refleksji i medy-
tacyjnemu wgladowi w siebie i swoje w tym $wiecie miejsce. To w istocie malar-
stwo gteboko zakorzenione w ,strukturach” psychiczno-emocjonalnych twércy,
i w materii, ktéra jest Zrodtem i podstawa tej pracy i jej medytacyjnych aspiracji.

Sztuka Pawta Lewandowskiego-Palle jest osadzona w kulturze (bo wiedza
iliteratura), ale positkuje sie technologia; nasyca wiec on materie malarska tymi
odro6znialnymi pierwiastkami. Wielu malarzy ,mysli” materiag malarstwa, ale
tez wielu poetycko zamysla sie nad swoim dzietem (i swoja rola) i wtedy wytamuja
sie oni z rygoréw warsztatowych materii i szybuja ponad; unoszac sie w ,nie-
bo wyobrazni” (jak u Chagalla?). I by¢ moze zblizajg sie niekiedy niebezpiecznie
blisko stonica - tego ideatu oSlepiajacej, czystej widzialnosci (barw). Przed czym
- jak wiemy - przestrzega mit o [karze! m

,40/60. NAMALOWANE. Pawet Lewandowski-Palle” Muzeum Miedzi w Legnicy
14 grudnia 2014 - 28 marca 2015
kuratorzy: Barbara Sulowska i Edward Mirowski

(4]
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ANDRZE] JAROSZ

Struktury i wyobraznia

iotr Btazejewski (ur. 1950) jest zaréwno reprezentantem tendencji struk-

turalnej, jak i artysta podazajacym tropami analitycznych poszukiwan

neo-awangardystéw nalezacych niegdys$ do Grupy Wroctawskiej (m.in.
Jana Chwatczyka i Wandy Gotkowskiej). Zalicza sie tez do grona plastykéw po-
stugujacych sie jezykiem geometrii. Nie wolno takze zapomina¢ o wyraznych
predylekcjach tego twércy do koloryzmu i do pewnych obszaréw malarstwa
materii - dwoch tendencji dominujacych przed laty w jego macierzystej uczel-
ni wroctawskie;.

To wtasnie w Srodowisku PWSSP we Wroctawiu (obecnie ASP im. Eugeniu-
sza Gepperta) nalezy doszukiwac¢ sie formalnych korzeni prac Blazejewskiego
oraz wzoréw osobowych i artystycznych, ktére go uksztattowaty. Szczegdlnym
podziwem otaczat on sztuke Alfonsa Mazurkiewicza (1922-1975) - jednego z czo-
towych przedstawicieli miejscowego Srodowiska, twércy spektakularnych ma-
larskich relieféw o rodowodzie biomorficznym. Jako adept sztuki Btazejewski
od samego poczatku zdecydowany byt studiowac¢ witasnie pod kierunkiem Ma-
zurkiewicza, ktory cieszyt sie wyjatkowym powazaniem ze wzgledu na zaréwno
formalne, jak i programowe wyrafinowanie swoich dziet. W 1975 r. Bfazejewski
zrobit dyplom z malarstwa w pracowni Mistrza i byt bliski tego, by zosta¢ jego
asystentem. Jednak gwattowna $mier¢ nauczyciela jesienia tego samego roku
uniemozliwita kontynuowanie tej drogi ksztatcenia.

Btazejewski, dzi$ juz wieloletni pedagog ASP, poszedt $ciezka ograniczania
formalnego wtasnej ekspresji, syntezy srodkéw malarskich oraz myslenia o ob-
razie jako o logicznym (cho¢ nacechowanym szczegélng sensualno$cia) przed-
miocie. Spadkiem po Mazurkiewiczu jest architektoniczne pojmowanie przez
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Btazejewskiego konstrukcji dzieta, zintegrowanego za sprawa rysunku i barwy.
Dowodza tego widoczne w twoérczosci Blazejewskiego inspiracje konkretnymi
dokonaniami nauczyciela, np. ptétnem R/66 (1966) w poliptyku z serii , Kolekcje”.
Artysta powtérzyl nie tylko kompozycje, ale i gest malarski Mazurkiewicza w celu
zrozumienia wielowarstwowej struktury jego prac - inspirowanych filozofig Te-
ilharda de Chardina, bedacych ideogramami uduchowionej materii.
Btazejewski, kreujac przemyslane konstrukcje, od lat postuguje sie obrazem-
-modutem. Nie obarczajac widza zatozeniami teoretycznymi, daje do zrozumie-
nia, Ze ostateczny ksztatt dzieta zawiera odbicie jako$ci wyzszego porzadku. Ko-
lejne ptotna tworzone przez tego malarza zawierajg wiec w sobie biomorficzne
formy i uproszczone ideogramy oraz barwne refleksy o zmiennym natezeniu
pigmentu, sktadajace sie na samokomplikujace sie struktury. Czesto przybieraja
one posta¢ wieloelementowych, otwartych i rozbudowanych catosci, ktérych
porzadek wyznaczaja wewnetrzne, regularne kompozycje zwielokrotnionych osi.
Btazejewski lokuje sie w gronie artystéw zgtebiajacych mozliwosci geome-
trii, widzac w niej uniwersalng ptaszczyzne porozumienia - te, ktérag Bozena
Kowalska przyréwnuje do uniwersalnego jezyka, pozwalajacego na siegniecie
do semiotyki najprostszych, archaicznych znakéw po to, by uwolni¢ ich potencjat
psychologiczny. Kiedy artysta przekracza granice przedstawienia i wchodzi w sfe-
re abstrakcji, ma do czynienia z obszarem niezmiennym, a jednoczes$nie podat-
nym na interpretacje, obszarem absolutnym i - jak pisat Grzegorz Sztabinski
- rytualnym, a moze nawet religijnym. Btazejewski wykorzystuje linearne ryt-
my (zwlaszcza w rysunku, ktdry jest elementem rozrastajacego sie ornamentu
i podstawa powstajacych w wyobrazni, poczatkowo niewidocznych gotym okiem,



konstrukeji) i komplikuje uktady taczonych ptaszczyzn. To dlatego jego
obrazy poddaja sie nadrzednemu porzadkowi. Funkcjonuja jako nie-
zalezne i prymarne przedmioty, lecz na wspomnianych fundamentach
formalnych wznoszone sa ztoZone struktury, wyrazajace analityczny
stosunek ich autora do $wiata. Wszystko wskazuje na to, ze Btazejew-
ski wierzy w immanentny porzadek rzeczy i w odwieczne, przejawiajace
sie juz w sztuce starozytnej Grecji, przekonanie o rownowadze pomiedzy
poznaniem intelektualnym, tworzeniem i przyroda. Obrazy wroctawia-
nina - ,nieme” ze swojej natury, podobnie jak wiele powstatych w cig-
gu wiekéw dziet malarskich skoncentrowanych przede wszystkim na
formie - s3 szczeg6lnym sposobem kreacji wypowiedzi symbolicznej,
ktoéra - wyzbyta jednoznacznej figuracji oraz iluzji - stara sie zblizy¢ do
nie$Smiertelnej istoty rzeczy.

Blazejewski maluje w dtugich seriach, a ptétna czesto taczy w wie-
loelementowe konfiguracje, przetamujac w ten sposéb statyke pojedyn-
czego pola ograniczonego czterema krawedziami. Stosowany przez nie-
go kolor jest zdecydowany i mocno nasycony, czasem iluzyjny - niekiedy
delikatnie jarzacy sie, zwtaszcza w partiach linii projekcyjnych, przebie-
gajacych przez ciemne lub niemal czarne ptaszczyzny. Malarz koncen-
truje sie na wydobyciu konturéw rzeczy, wywotuje na ptdtnie fantomy
geometrycznych ksztaltéw i pozwala im drze¢ lub pulsowa¢ w przebiegu
fosforyzujacych wektoréw. Tak powstaja owe ,Nieprawdopodobne fi-
gury geometryczne”, ktérym autor ten przyglada sie od wielu lat z wy-
razng fascynacja. Stozki cate i Sciete w potowie wysokosci, widziane
pod réznymi katami, ujmowane w wielorakich przekrojach oraz roz-
ktadane na czynniki pierwsze (na kolista lub elipsoidalng podstawe
i na opisujace ja proste ramiona tréjkatéw), sa zaréwno ,czystymi”

Blazejewski
lokuje sie
w gronie
artystow

zglebiajacych
mozliwosci
geometrii.

Piotr Btazejewski

1. Znak krzyza |/ 12, 2012, akryl,
olej, 90x180 cm

2. Epitafium Il / 12, 2012, akryl,
olej, 100x146 cm

Fot. 1-2 Stanistaw Sielicki

o

geometrycznymi wykresami, jak i malarskimi
formami, ktore niekiedy zyskuja nawet ce-
chy osobowe. Nalezy zaakcentowac zdolno$¢
Blazejewskiego do czynienia owych mini-
malistycznych form fundamentami ekspresji
oraz do wprowadzania w ich obszar metafory,
dzieki niej bowiem dw nasycony i emocjonalny
kolor staje sie zasadniczym warunkiem zindy-
widualizowanego jezyka plastycznego i ztozZo-
nej, uczuciowej semantyki.

Chociaz malarz unika klasycznego mode-
lunku $wiattocieniowego, $wiatto wydobywa
sie z pulsacji jego zgeometryzowanych struk-
tur, z naprzemiennych zestawien l$nigcych
i zgaszonych barw oraz z niewysokiego reliefu
(lub jego sugestii), uzyskanego poprzez wielo-
krotne przetarcia warstw malarskich. Transpa-
rentne poziomy przedstawienia, stworzone na
zasadzie frottage’u, ozywiane sg od wewnatrz
blaskiem przetamujacym statyke ptaszczy-
zny. Warto pamieta¢, ze , Architektura koloru”
i $wiatta - tytut, motyw i zarazem zadanie
malarskie z lat 70. XX w. - w kolejnej dekadzie
zastgpiona zostata przez Blazejewskiego lumi-
nistycznymi ,Interferencjami”, co wskazywato
tez na zdefiniowanie $wiatta jako czynnika na-

dajacego sens przenikajacym sie strukturom >
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Piotr Blazejewski

1. Obiekt malarski 1 / 13 (fragment),
2013, olej, akryl, 90x270 cm

2. Kolekcja XXII / 05 C, 2005, akryl,
olej, 150x200 cm

3. Nieprawdopodobne figury geo-
metryczne lll/08, 2008, akryl, olej,
100X130 cm

4. Epitafium 1l /13, 2013, akryl, olej,

100X100 cm
Fot. 1-2 Stanistaw Sielicki

barwnym i linearnym, zmierzajacym w kierunku wizji
przestrzennych.

Tworzone kolorem i fosforyzujacym blaskiem kon-
strukcje sa petne rytmu. Wywotuja go nie tylko regu-
larne podziaty czy powtarzalne potgczenia wielu ptasz-
czyzn, ale takze repetycja dwu- lub trzyelementowych
zestawien barw oraz charakterystyczne - cho¢ wyltacz-
nie iluzoryczne! - przenikanie sie jasno$ci i mroku.
Zywy i zmienny rytm (symetria w zgeometryzowanych
obrazach Btazejewskiego jest zwodnicza, a linie sktadaja
sie na w istocie nieregularne, ,poruszone” konstrukcje)
swoiscie podwaza strukture dwuwymiarowych ptécien
i przemienia je w obiekty przestrzenne i wielowymia-
rowe. Takie byty ,Refleksy-je” (2000-2004), w ktérych
linearne siatki ulegaty odksztatceniu poprzez lekkie
ugiecia przeciwstawnych linii, a $wietliste, napierajace
na siebie tuki ujawniaty zywy rytm naktadanych jedna
na druga warstw malarskich. W wielu przypadkach
te dyptyki lub tryptyki, najchetniej taczone w pionowe
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ciagi, stanowity egzemplifikacje waznej dla wroctaw-
skiego malarza wartos$ci: kontynuacji - nie tyle wszakze
formalnej, ile ideowej. Tej, ktéra w naturze warunkuje
trwanie zjawisk i rzeczy, a w obrazach - logiczne na-
stepstwo modutéw réznigcych sie zwrotami i napie-
ciami kierunkowymi oraz biegunami barwnymi, czesto
odwracanymi przez autora. Wywotana w ten sposéb
pulsacja we wnetrzach poliptykéw staje sie waznym
elementem ich ekspresji. Kompozycje te budza nawet
skojarzenia z op-artem, zwtaszcza ze geometryczna
struktura i ograniczona kolorystyka wspotgraja z kie-
runkowo prowadzonymi smugami $wiatta, a cate uktady
przeksztatcaja sie w ten spos6b w wizualne mobile.

Transformacje, wielowariantowo$¢ i permutacje
kolejnosci poliptykéw Btazejewskiego stanowia takze
odwzorowanie rytmu manualnej i koncepcyjnej pracy
artysty, stosujacego nieustanne modyfikacje w zakresie
kompozycji. Stad wynikaja horyzontalne ,$cie$nienia”
dyptykow czy wertykalne ,rozprezenia” tréjelemento-
wych struktur osiowych - akcentowanie nadrzednych
powiazan konstrukcyjnych i zawartych w nich prymar-
nych podziatéw. Charakterystyczny jest ruch wewnatrz
tych struktur, ktéry bywa natezany az do maksymalnego
zageszczenia linearnych sladéw narzedzia lub powstrzy-
mywany przez zastosowane rozlegtych i energetycznych
color fields. Wyznacznikiem twdrczosci Blazejewskiego
okazuje sie wiec kreowanie obrazéw przy do$¢ ograni-
czonym zestawie Srodkéw formalnych. W tym zakre-
sie jego dziatania odnosza sie do tradycji strukturali-
zmu wroctawskiego — w wydaniu J6zefa Hatasa, Jerzego
Rosotowicza czy Konrada Jarodzkiego - a takze do lekgji
puryzmu formalnego i analizy intelektualnej ptynacej
z dziet Mazurkiewicza.

0 ile jednak w przypadku tworcy ,Duo-obrazéw”
najwazniejszym czynnikiem wyrazowym i symbolicz-
nym byta materia malarska, o tyle w pracach Btazejew-
skiego zostata ona w znaczacy sposéb zredukowana lub
nawet ukryta. I nie wynika to wytacznie z zastapienia
techniki olejnej akrylami czy z rezygnacji z sensualne-
go reliefu na rzecz gtadkos$ci powierzchni ptétna. Ma-
zurkiewicz pojmowat materie malarska jako apeiron,
dla Blazejewskiego za$ podstawowg warto$¢ ma sama
ptaszczyzna obrazu - sposoby jej podziatu, organiza-
cja, respektowanie lub przetamywanie zwigzanych z nig
ograniczen. Malarz podejmuje np. proby przestrzennej
ekspozycji sktadanych lub pryzmatycznie zatamywa-
nych ciaggéw potaczonych obrazéw, tworzacych dzieta
Wedrujgce i Obrazy przestrzenne (2013). Niekiedy stosuje
bezwzgledna ramifikacje ptaszczyzn, np. przez wprowa-
dzanie wewnetrznych bordiur lub barwnego wypetnie-
nia bocznych krawedzi blejtramoéw.

0d Mazurkiewicza przejat Btazejewski réwniez
pewna figure retoryczna. Méwiac wielokrotnie o du-
alizmie - rdéznicy, a zarazem symetrii, pomiedzy wy-
miarem materialnym a duchowym $wiata - zblizat sie
do zatozen teorii ,,Duo-plastycyzmu” (1958), postuluja-
cego rownowage pomiedzy Konkretem a Abstrakcja:
miedzy widzianym i przeczuwanym. Mistrzowskiemu
opanowaniu materii przez Mazurkiewicza zdaje sie od-
powiada¢ programowy strukturalizm oraz ,emocjonalna
geometria” stosowana przez jego bytego ucznia. Obrazy
traktuje Btazejewski z namaszczeniem i szacunkiem dla
gtebi malarskiego aktu tworzenia. Sugeruje to zresz-
ta w tytutach prac, takich choéby jak Znak krzyza (2010)
czy Epitafia (2013).



Modernistyczny architekt Mies van der Rohe wy-
powiedziat swego czasu stynna sentencje, ktéra
stata sie przewodnia dla wielu gatunkéw plastycz-
nych kojarzonych z forma i estetyka minimalizmu:
,Im mniej, tym wiecej”. ,Im mniej” dzieje sie za-
tem w pojedynczych obrazach Blazejewskiego - im
bardziej autor oczyszcza je ze zbednych elementéw,
pozostajac przy pierwszych decyzjach konstruk-
cyjnych, wzbogaconych dzialaniem przestrzenne-
go Swiatla i projekcyjnego koloru - ,tym wiecej”
do$wiadczenia artystycznego kumuluje sie jed-
nak w rozlegtych cyklach i obrazowych multiplika-
cjach quasi-geometrycznych modutéw.

W moich za$ oczach dtugo trwaja Zarzace sie
Swiattem barwne linie, ktére wydobywaja z mroku
kontury form idealnych. Na opuszkach palcow odci-
ska sie tez dziwna tekstura ptécien wroctawskiego
artysty. | niemal stysze cichutkie drzenie transpa-
rentnych sfer i abstrakcyjnych wymiaréw, w jakie
Btazejewski wkracza szlakiem Pieta Mondriana,
Kazimierza Malewicza, Josefa Albersa i wielu in-
nych wybitnych artystéw - wyrafinowanych, udu-
chowionych estetéw. Grona, do ktérego z absolutng

atencja odnosit sie niegdy$ takze Mazurkiewicz. m
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IN STATU NASCENDI

DOROTA MILKOWSKA

Wojciech Lupa, In statu nascendi

..WciaZ mam wrazenie, ze nieustannie maluje jeden, ten sam obraz (...). Malujac, chciatbym osiagna¢ stan lekkosci
i przezwyciezy¢ site grawitacji, takze wlasnej przy okaz;ji (...).Tworzenie moze by¢ po prostu porzadkowaniem chaosu
na nowo. - Tak o swojej twérczos$ci méwi wroctawski artysta Wojciech Lupa.

ypowiedzi te odnosza sie do malarstwa, ktérego pod-

stawg jest, niezmiennie od ponad dwudziestu lat, do-

$wiadczenie estetyczne. Réwnie klasyczna jak zatoze-
nia sztuki Wojciecha Lupy jest technika olejna na ptétnie, jaka sie
postuguje. Artysta konsekwentnie uzywa formatu 130 x 180 cm.
Sam, z niezwykla dbatoscia, przygotowuje podobrazia. Maluje
powoli. Palcami nanosi farbe na ptétno, potem $ciera ja réznymi
narzedziami. I znéw ,dotyka” obrazu opuszkami palcéw, znaczac
powierzchnie drobnymi §ladami farby. Czynno$¢ te powtarza wie-
lokrotnie dbajac, by podczas kreowania efektu specyficznego ,sfu-
mato”, nie ,zagtuszy¢” miesistej struktury tkaniny. W ten spos6b
powstaje, nieraz nawet przez kilkanascie miesiecy, kazdy z jego
obrazéw.

Zmudna metoda, ktérag wybrat Lupa, przypomina medytacje.
Pomaga ona artyscie osiggnac¢ szczegdlny stan Swiadomosci, nie-
zbedny do tworzenia. Powstania obrazu nie poprzedza bowiem
zadna koncepcja, ktéra mogtaby zdeterminowac jego ostatecz-
ny wyglad. Przeciwnie - mys$l twércy swobodnie dojrzewa pod-
czas malowania, podaza za stopniowym krystalizowaniem formy,
ktéra niemal organicznie rozrasta sie na powierzchni ptétna. Gdy

osiggnie apogeum, artysta przerywa prace nad obrazem. Nie trak-
tuje go jednak jako skonczone dzieto, lecz zapis stadium pracy nad
mitycznym obrazem idealnym, jak sam go nazywa. Dlatego tez nie
nadaje poszczeg6lnym ptétnom odrebnych tytutéw, myslac o nich
jako o elementach serii, zapisach etapdw nieustannej transformacji.

Specyfika procesu tworczego wydaje sie warunkowac odbiér
prac Wojciecha Lupy. Poszczeg6lne obrazy poznaje sie powoli. Naj-
pierw ze zwyktego dystansu, ktéry pozwala ogarna¢ wzrokiem ca-
to$¢ kompozycji: rozplanowanie elementéw dzieta, gre kolorystycz-
nych niuanséw. Zblizenie przeskalowuje odbior. Z tej odlegtosci swa
strukture ujawnia ptdtno. Delikatne przetarcia farby, pokrywajacej
krawedzie nici tworzacych jego splot, wydobywaja, czy moZze raczej
kreuja subtelne warto$ci $wiattocieniowe. Ogladany z tej perspek-
tywy obraz wydaje sie tetni¢ Zyciem, jest peten napiec i utajonej
energii. Wraz z ponownym zwiekszeniem dystansu narasta wra-
zenie spokoju. Nerwowe drzenie ptaszczyzny znika. Obraz nabiera
glebi. Rozwarstwia sie na kolejne plany zbudowane z utozonych na
siatkach punktéw - niektére wydaja sie zbliza¢ do patrzacego, inne
odplywaja mgtawicami w nieokreslong dal. Wraz z jej pogtebianiem
sie kontury form coraz bardziej tracg ostrosé.



Ogladajac obrazy wroctawskiego tworcy, trudno pozby¢ sie wrazenia, Ze mimo
deklarowanej spontanicznosci ich powstawania, powierzchnia kazdego z nich byta
dla artysty swoistym ,laboratorium”. Precyzja, z jaka nanoszone sg na ptétno drobne
punkty, ich powiekszanie w pewnych partiach obrazu, do wielko$ci matych dys-
kéw, grupowanie w regularne prostokaty, wprowadzanie w drzenie lub w chaotycz-
ny ruch - wszystkie te zabiegi wydaja sie by¢ efektem spekulacji formalnych, w kté-
rych wieksze znaczenie od swobody kreacji ma pierwiastek intelektualny. Na jego
obecnos¢ wskazuja takze krytycy i historycy sztuki: Mirostaw Ratajczak i Gisela
Burkamp wywodza metode twdrcza Lupy z praktyki pointylistow, podkreslajac zara-
zem jej indywidualne potraktowanie przez wroctawianina [1]. Tym samym ujawniajg
spekulatywny charakter jego sztuki, nastawionej na wyzyskiwanie teorii naukowej
optyki. Andrzej Jarosz z kolei zwraca uwage na pokrewienstwo ekspresyjno-kolo-
rystycznej tworczosci Wojciecha Lupy z malarstwem J6zefa Hatasa, nazywajac ja
dodatkowo skupiona i emocjonalnie zaangazowana [2].

Niezaleznie od tego, jak inspirujace bytyby dla Wojciecha Lupy dokonania jego
poprzednikéw, od wielu juz lat tworzy on autonomiczne wypowiedzi, odnoszace
sie do podkreslanego przez krytykéw wyjatkowego odczuwania przestrzeni, opisy-
wanej zawsze, co warto podkresli¢, w waskiej
skali kolorystycznej. W ostatnich latach artysta
sprowadzit ja do chtodnej tonacji opartej na
odcieniach barw o zniuansowanym natezeniu
chromatycznym. Cze$¢ z nich zdaje sie konse-
kwentnie zmierzac¢ ku czystej bieli.

Wojciech Lupa

1-3. In statu nascendi, 2012-13,
technika olejna na ptétnie,
130x180 €M

Trudno doceni¢ finezje tych kompozycji, gdy oglada sie je jedynie na zdje-
ciach, w dodatku tak matych formatéw, jak te prezentowane w wydawnictwie. Kon-
taktu z oryginatem oczywiscie nie zastapi jego opis, moze jednak uzupetnic repro-
dukcje. ,Przyjrzyjmy sie” im zatem z bliska, zaczynajac od obrazu przedstawionego
na zdjeciu numer 1. Jego powierzchnia opanowana zostata przez relief punktow
utozonych wzdtuz wertykalnych i horyzontalnych linii. Karencje odlegtosci po-
miedzy nimi sa nieréwne, co powoduje rozwibrowanie catej przestrzeni. Wydaje
sie ona wybiega¢ w kierunku patrzacego; efekt tego ,wypietrzenia” uzyskany zo-
stat przez otoczenie centrum biatg bordiurg pojawiajaca sie pod siatka punktéw.
Niebezpieczenistwo monotonii tego zrytmizowanego uktadu zazegnane zostato
poprzez wzbogacenie struktury niektorych punktow. Z bliska widac, ze rozbite zo-
staly one na drobniejsze komponenty: centryczne, biate dyski, ktorych jadro stanowi
ciemnogranatowy punkt.

W kolejnym obrazie (zdjecie 2) na rozpietej przed regularng formacja szarych
plam siatce, na ktora ,nawleczone” zostaty drobne, szare oczka w biatej otoczce, wy-
krystalizowuje sie geometryczna forma utworzona z wydrazonych w $rodku punk-

toéw. Radykalna konsekwencja tej intelektualnej struktury przeciwstawiona zostata >
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zmystowej tonacji dalszego planu, ktérego zasmuzenia i drobne plamki przypomina-
ja zapis rozchodzenie sie i zanikania dZwiekéw w tréjwymiarowej przestrzeni wy-
petnionej delikatnymi szmerami.

W obrazie widocznym na zdjeciu nr 3 wazniejsze wydaje sie to, co rozgrywa sie
poza azurowa struktura zbudowana z punktéw. Przeptywajacy pod nig rozbielony
kwadrat $ciera sie z polami w kolorach ztamanych brazéw i szarosci. Ich zmaganie
odbija sie echem na pierwszoplanowe;j siatce, ktérej punkty przejmujg wartosci ko-
lorystyczne zantagonizowanych pol.

Dwuwarstwowa kompozycja tego obrazu w kolejnym (zdjecie nr 4) rozwinieta
zostata w bardziej przestrzenng forme. Punkty zawieszone na lekko balansujacych,
umownych, bo niewidocznych liniach siatki, tworza struktury naktadajace sie na
siebie. Jedne zblizajg sie ku widzowi w miare narastania wielkosci punktéw i odle-
gtosci pomiedzy nimi, inne uciekaja w gtab obrazu, wraz z zageszczaniem sie owych
punktéw, az do catkowitego ich zespolenia w pulsujace szaroscia plamy. Niektore
z nich wyrywajg sie $cistej organizacji, wibrujac w nieokreslonej przestrzeni echem
szarej otoczki zakres$lonej wokét nich.

Frapujaca ,konstelacja”, ktéra pojawita
sie w centrum opisanego obrazu poddana zosta-
ta wnikliwszym badaniom w obrazie ze zdjecia
nr 5. Odseparowana od regularnej siatki punk-
tow, wydaje sie by¢ pitagorejskim modelem Ko-
smosu jako przestrzeni wypetnionej dzwiekami,
ktére - w réznej wysokosci i natezeniu emitujg
ciata niebieskie.

Jakkolwiek obrazy Wojciecha Lupy mogtyby
sie wydawac zapisem proceséw kosmogonicz-
nych, sam artysta, analizujac geneze powraca-
jacych w nich form, wskazuje na widoki zapa-
mietane z dziecinstwa. Wsrdd nich sg zaréwno
zwielokrotnione, wznoszace sie linie, definiujace
neogotycka architekture kosciota $w. Wojcie-
cha we Wroctawiu, jak i radykalna linia horyzon-
tu, przebiegajaca na styku nieba i morza, ktéra
przyszty artysta zobaczyt podczas pierwszego
spaceru wzdtuz polskiego brzegu Battyku. Dyski

IN STATU NASCENDI

Wojciech Lupa

1-2. In statu nascendi, 2012-13,
technika olejna na ptétnie,
130x180 cm

obwiedzione pier$cieniami to ,powidoki” po dekoracjach, jakimi pokrywano na Sa-
decczyznie belki doméw weselnych. Hieratyczny porzadek punktéw na ptaszczyznie
obrazéw Lupy jest z kolei wspomnieniem struktur tworzonych przez stogi siana,
uktadane na takach Beskidu Sadeckiego, niezmiennie od wiekéw, w regularnych
odlegtosciach 5,5 metra. Zjawiska $wietlne, modelujace ich forme, tworzone przez
ostre, letnie stonice lub biate, poranne mgty zacierajace granice form i odczuwa-
nie rzeczywistej przestrzeni - miaty wptyna¢ na wrazeniowy, zmystowy charakter
malarstwa artysty. Malarstwa, w ktérym kazdy detal, drobiazg, najdrobniejszy balans
bieli, réznica skali punktu zastuguja na to, by by¢ widzialnymi [3]. =

1 por. G. Burkamp, Kilka mysli o malarstwie Wojciecha Lupy, [w:] Wojtek Lupa (katalog wystawy), Wroctaw, brw,
s. 8; tamze, M. Ratajczak, s. 30;

2 A.Jarosz, Barwne kadry, spietrzone materie, kontemplacyjne ptaszczyzny. Z dziejow wspéiczesnego malarstwa
wroctawskiego [w:] Wroctaw sztuki. Sztuka i Srodowisko artystyczne we Wroctawiu 1946-2006, praca zbiorowa
pod red. A. Saja, Wroctaw, 2006, s.42

3 Wszystkie cytowane wypowiedzi pochodzg z autoreferatu artysty z 25 maja 2009 r.




BoZENA KOWALSKA

Kontemplacyjna i radosna

atworczos$¢ Andrzeja Gieragi sktada sie kilka mocno zréznicowa-

nych faz, lecz mimo ze sg tak odmienne, tacza je nie tylko cechy

osobowosci autora, ale tez we wszystkich obecne: geometria, re-
lief i struktura. Nade wszystko za$ faczy je swiatto - znak rozpoznawczy
artysty i gtéwne medium kreujace jego prace.

Gdyby szuka¢ Zrodet rodzaju tego malarstwa, zapewne siegnac¢ by
trzeba do konstruktywistycznych tradycji kregu Strzeminskiego wcigz
zywych w Lodzi i wciaz inspirujacych tworcéw, ale tez jednoczes$nie do
awangardowych poszukiwan wczesnych lat sze$¢dziesiatych spod zna-
ku strukturalizmu. Obydwie te, czasem antynomiczne koncepcje sztuki,
dalekim i przetworzonym indywidualnie echem dajg o sobie zna¢ w jego
tworczosci.

Znajacych dzisiejsza tworczo$¢ Gieragi zadziwia¢ moze ekspresja na-

biatym tle. Bywato tez, Ze tto i relief byty czarne. Wtedy $wiatto na I$nig-
cych wypuktosciach swiecito biela i kontrast byt nadal zachowany. Jednak
mimo ekspresji form i zderzen barw przeciwstawnych prace artysty z lat
siedemdziesiatych dziataja raczej dynamika ruchu i ekspresja sktebionej
materii niz klimatem dramatyzmu czy depresyjnosci.

Widocznie tak wybujata ekspresja nie dawata artyscie satysfakeji, bo
juz w czasie owej fazy czarno-biatych relieféw zaczat wprowadza¢ do
nich coraz cze$ciej uspokajajace elementy geometryczne. Droga my$lenia
i eksperymentow prowadzita odtad konsekwentnie ku prostocie i jedno-
lito$ci poprzez redukcje.

Totez nastepny etap jego twdérczosci stanowia obrazy
monochromatyczne, grafitowe, o zwichrowanej fakturze.
Zatrzymywato sie na niej rozproszone $wiatto i przecinatyja ~ Powyzej:
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silonych kontrastéw i gwattownej dynamiki form we wczesnych obrazach  dukty rowkéw geometrycznej kompozycji, na ktérych biaty-  Andrzej Gieraga,
artysty. Byly to reliefy o ksztattach kojarzacych sie z erupcja lawy rozle-  mi kreskami odbi¢ blasku znaczone byly wypukte krawedzie, ~ Obraz CLIII ptyta,
wajacej sie i pietrzacej gestymi, czarnymi falami, najczesciej na gtadkim,  a ciemng $ciezka utajony w zagtebieniach cien. > 1990, ptétno, akryl
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W ciggu dwudziestu lat, od ukonczenia studiéw w1970 r.
prawie po lata dziewiecdziesiate, Gieraga nie siegat po bar-
wy chromatyczne, ograniczajac sie wylacznie do czerni, bieli
i szaro$ci. Dopiero pod koniec lat osiemdziesiatych, w cy-
klu obrazéw na drewnianych ptytach, czasem o fantazyjnie
uksztaltowanej gérnej krawedzi, podzielonych pionowymi
lub sko$nymi rowkami na kilka czesci, pojawia sie kolor. Jest
zgaszony, przewaznie o chtodnej tonacji niebiesko$ci, zieleni
czy fioletu. Skoro za$ juz zaistniat - to nie tylko sie ustalit, ale
zaczat odgrywaé w malarstwie role wiodaca. Na poczatku
zabarwit powstate w koncu lat dziewiecdziesiatych poetyc-
kie i nostalgiczne w ich wymowie , Tonda” (np. Tondo sza-
firowe). Byly one kontynuacja obrazéw grafitowych. Uktad
geometryczny przecinajacych je rowkoéw jest ascetycznie
oszczedny, a barwa widoczna gtéwnie w ich zagtebieniach.
Fakturalnie poruszona powierzchnia, ozywiona §wiattem
emanuje ledwie dostrzegalng poswiatg koloru. I odtad ko-
lor w obrazach artysty staje sie coraz wazniejszy.

Okoto 2000 . powstata seria , stonecznych” ptécien w ko-
lorach intensywnej z6tcieni i oranzu. Miejsce romantyzmu
i liryki ledwie dotknietych barwa tond zajeta tu wtopio-
na w jaskrawos¢ koloréw, zywiotowa rados¢ istnienia. Lad
i dystans wprowadza w te spontaniczno$¢ uczué, po raz
pierwszy zastosowany w tworczos$ci Gieragi, matematycz-
ny rygor ciggu Fibonacciego. Potem juz stale wymierzany
matematycznie rytm towarzyszy¢ bedzie pracy malarskiej
artysty.

Pierwsze 14 lat nowego stulecia wypetnia Gieraga ob-
razami dwojakiego rodzaju. Pierwszy z nich to zachowuja-
ce jego pierwotne upodobanie do barw achromatycznych,
asymetryczne kompozycje dwoch najczesciej kwadratow,
naktadanych na siebie w réznych uktadach i pod réznym
katem. Wystepuje na tych nietypowych formatem obrazach
biel, czern i szaro$¢ o wielorakich odcieniach. Zwtaszcza biel
bywa zr6znicowana; jest wéréd nich zimna jak marmur biel
kamienna, biel zmacona szaroscig, a takze ciepta, organicz-
na biel zblizona do barwy kosci stoniowej. Na obrzezach
kwadratéw, zaréwno zamykajacych kompozycje, jak i w jej
poly, reliefowo wypuktych, zatamujace sie $wiatto rysu-
je wyraziste linie biatego, $wietlistego blasku. Mimo Ze kwa-
draty tworzace relief natozone s na kwadratowe podtoza
zawsze pod katem, kompozycje te nie groza rozpadem, ale
zachowuja jednorodnos$¢, zas diagonale powstate z krawe-
dzi skos$nie potozonych kwadratéw nie nadajg kompozycji
klimatu napie¢ czy zagrozen, ale sugeruja dynamizm zatrzy-
manego ruchu. Stad urok ich niepokojacej poetyckosci.

Drugi rodzaj malarstwa Gieragi, obok achromatycznych
kwadratéw w kwadratach, stanowi zmodyfikowang konty-
nuacje ptécien wielobarwnych z konca lat osiemdziesiatych.
W twérczosci artysty jest to niezwykle wazne przeobraze-
nie. Podstawowy element kreacji i sSrodek wypowiedzi, ja-
kim od poczatku postugiwat sie tworca — $wiatto zmienia
tu swoja postac: z blasku bieli skontrastowanej z czernia
i rzeczywistego $wiatta odbitego od wypuktosci reliefow
przeistacza sie w subtelng $wietlisto$¢ barw. Niezliczona
ilo$¢ eksperymentéw prowadzi twérce do uzyskania po-
szukiwanych efektéw, gdy kolor w obrazie zaczyna $wiecic.
Raz, jakby zrédto $wiatta przebijato sie od tytu przez ptétno,
a kiedy indziej tak intensywnie jakby sie artysta postugiwat
farbami fluorescencyjnymi.

Barwne ptétna i duzego formatu grafiki Andrzeja Gieragi,
jak przyktadowo obrazy z rozpoczetej w 2007 r. serii ,Pro-
gresje i..” sa budowane przede wszystkim kolorem, ktory
tworca przeobrazit w §wiatto. Swoja statyke i jednorodno$¢



zawdzieczaja geometrycznie uporzadkowanej, petnej prostoty
kompozycji. Z osia symetrii przebiegajaca pionowo po $rodku
plétna rozwigzane sg kolorystycznie w spos6b wyjatkowo sub-

telny i harmonijny. Stopniowa intensyfikacja barwy nastepuje
odsrodkowo lub dosrodkowo i biorg w tym udziat schodkowo
uksztattowane, reliefowe wypuktosci. Pozornie biate ptaszczy-
zny dzielace lub flankujace smugi progresywnie potegujacego
sie koloru, w niemal niedostrzegalny sposéb nasycone sa barwa
dopetniajaca, np. przy zétcieniach i oranzach - niebieskim lub fio-
letem, a przy niebieskim - z6tcienia. Kolor dopetniajacy wzmaga
bowiem intensywnos$¢ i $wietlistos¢ barwy, ktorej towarzyszy.
Stale prowadzone przez artyste eksperymenty z najczulszymi niu-
ansami koloru doprowadzity go do obrazéw o niezwyktych wta-
$ciwosciach wizualnych, jak jeden z ostatnich obrazéw z 2014 r.,
z ktérego zdaje sie unosic¢ przeniknieta blaskiem, r6zowa mgta.

0d potowy lat osiemdziesigtych réwnolegle z malarstwem
tworzy Gieraga mate formy graficzne w szlachetnych technikach
akwaforty lub mezzotinty w formacie 12 x 15 cm z wyttacza-
nym w papierze reliefem. Czesto stanowia one pierwsza artyku-
lacje pomystu na obraz.

Zadziwiajacy i prawie dzi$ niespotykany jest klimat spokoju,
pogody, a nawet afirmacji zycia we wszystkich pracach artysty.
Sprawia to harmonijna i wyrafinowana orkiestracja barwna jego
obrazéw i ich geometryczny tad. Ale geometria u Gieragi jest nie-
ortodoksyjna, nie traktowana jako zatoZenie i cel. Jest to geometria
porzadkujaca, wnoszaca spokoj i wyciszenie, zawierajaca w sobie
czynnik ciepta. Rzadkie to potaczenie, ale sztuka Gieragi jest uro-
dziwa i niosaca rado$¢, a jednocze$nie sktania do kontemplacji. m

Andrzej Gieraga

1. Obraz CLII, 150x150 cm

2. Progresywny V, 2009,

ptyta, akryl, 100x80 cm

3. Dwa kwadraty, 2004, 70x70 cm
4. Formacja, 2013, srednica 120 cm

Geometria
u Gieragi nie
ortodoksyjna.
Jest to geometria
porzadkujaca,
wnoszaca spokdj
| wyciszenie.
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PAWEL LEWANDOWSKI-PALLE

Strukturalny Neo-Pop AK-D

Malarstwo Andrzeja Klimczaka-Dobrzanieckiego narodzilo sie we Wroclawiu.

tudiowat on w latach (1965-1971) w czasie ksztat-

towania sie dwutorowosci wroctawskiego malar-

stwa, z nurtami: kolorystyczno-metaforycznym
oraz strukturalno-geometrycznym [1] pod kierunkiem
m.in. Gepperta, Mazurkiewicza i Zdanowicza. Jest
to malarstwo zwigzane z linig kolorystyczna i architek-
tura obrazu waznych wroctawskich osobowosci sztu-
ki. Poprzez potaczenie tych wartosci (kolor i forme)
i skierowanie obrazu na dyskurs z przesztoscia wpisat sie Andrzej Klimczak-
-Dobrzaniecki zdecydowanie w specyfike malarstwa wroctawskiego. A to jest
synteza tradycji i nowoczesno$ci; romantycznego koloryzmu, racjonalnego wro-
ctawskiego strukturalizmu ale takze wptywéw (minimalizmu, nowego realizmu,
a nawet pop-artu).

Droga do krystalizacji wlasnego obrazu malarskiego Andrzeja Klimczaka-
-Dobrzanieckiego wiedzie od refleksji, przez rysunek, mata forme malarska -
tempere, akryl czy gwasz, po obraz olejny z jego licznymi wersjami. W obrazach
kreuje on wtasne harmonie, tworzy swoj porzadek, buduje system wtasnych
hierarchii wartosci: koloru, $wiatta, przestrzeni, materii, warsztatu, deformacji,
nastroju itd. Jego wizje $wiata mozna opisac¢ forma kwadratu, ktérego bokami sa:

(STRUKTURALNY NEO-POP AK-D

Andrzej Klimczak-Dobrzaniecki

1. Biblioteka Andrzeja Litworni,

2009, akryl, olej, ptétno, 205x210 cm
2. Wszystko - czerwony obraz,

2013, akryl, papier, 100x70 cm

Fot. 1-2 Stanistaw Sielicki

natura, rysunek, kolor i $wiatto, a sita tych elementéw
jest réznie eksponowana w obrazach.

Poczatkowo twérczo$¢ Klimczaka-Dobrzaniec-
kiego byta abstrakcyjna, naznaczona minimalizmem.
Jego wczesna wystawa indywidualna (Salon BWA
Legnica 1973) nazywata sie zwyczajnie: ,Malarstwo”
i prezentowata rezultaty dyskursu z pop i minimal
artem oraz wroctawskim strukturalizmem. A ten
to nie tylko geometria. Biate, regularne podobrazia pociete byly réznej gestosci
strukturami czarnych siatek i szachownic. Rozpoznawalnymi elementami jego
obrazow okazaty sie by¢ stot, krzesto, fotel i elementy architektury okreslone
ptaska plama bieli, czerni lub btekitu. Ale podmiotem tego malarstwa i rysun-
ku byta juz struktura, dazenie do syntezy struktury. W licie do internowane-
go kolegi, na kartce w kratke pojawia sie sze$¢ czterocentymetrowych kresek
utozonych w krate z komentarzem: To jest moje ostatnie odkrycie artystyczne.
Jest proste, jasne i zwiezte. Ma to takq wyzszos¢ nad innymi kierunkami, mozna
tego robic duzo i szybko... [2]

Do swoich koncepcji struktur z poczatku lat 70. powraca w 2010 1. Przywo-

tat wéwczas tamte obrazy, cytujac ich fragmenty i wprowadzajac w nie nowe >
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Swiatto, co w aktualnie realizowanych strukturach buduje bardziej romantyczny
nastrdj. Watpliwosci, ciekawos¢ i dociekliwo$¢ w obrebie danego tematu powodu-
je rozrastanie sie obrazéw w cykle. Artysta daje sie nies¢ wizji, co skutkuje ma-
lowaniem ciagle znaczacych kolejnych wersji, danego tematu prac réznigcych sie
formalnie niekiedy prawie niezauwazalnie.

Ostatnia wroctawska wystawa Andrzeja Klimczaka-Dobrzanieckiego (,,Awan-
garda”, 11.04 - 11.05.2014) zostata zatytutowana ,Zbierane - wszystko i tak odbywa
sie w jednym miejscu”. Jej temperature podnosita osoba kuratorki tego wydarzenia,
corki artysty, ktéra potraktowata ten pokaz jako rodzaj zawtaszczenia przestrze-
ni - galeryjnej [3]. Alicja Klimczak-Dobrzaniecka zdecydowata sie na wybor sztuki
swojego ojca - pokazujac gtéwnie malarstwo, rysunek, notatki malarskie, ale takze
jedna instalacje. Trzonem ekspozycji byty cztery cykle: ,Stoty (dom)”, ,Prawdziwy
obraz twierdzy ktodzkiej”, ,Czeskie wiersze” i ,W kratke”. Wroctawska ekspozycja
nawigzywata do wcze$niejszej wystawy prac tego artysty we Wtoctawku (Galeria
Sztuki, 2011), z tym Ze zostata rozszerzona o autorskie tto w postaci swego rodzaju
Jtapety”. Ttem dla obrazéw strukturalnych (,W kratke”) stata sie biato-czarna, siat-
kowa, pokratkowana przestrzen. Dla cyklu ,Stoty (dom)” jako tto zaproponowano
multiplikowany rysunkowy autoportret, osadzajacy dzieta w klimacie intymno$ci
i wspomnienia. Wtasciwym autoportretem staje sie obraz malarza. W logice tego
zamystu stajemy sie zaréwno sedziami, jak i osadzanymi. Warto podkresli¢, ze wiele
tytuléw jego obrazéw odwotuje sie w nazwie do opisania i opisywania. W swojej
narracyjnosci pozostaja wiec intymnym odczuciem $wiata.

Najwieksza warto$cig sztuki Klimczaka-Dobrzanieckiego sg obrazy z nurtu
strukturalnego, zatytutowane ,,W kratke”. Geneza i powody cyklu moga zastana-
wiaé. Jak méwi artysta: to wyszto z moich zainteresowan wizualnych. Zawsze lubitem
ograniczone w kolorystyce obrazy, grafiki, czesto o proweniencji ludowej czy takie
bardziej z obrzezy prawdziwej sztuki, i takie malutkie tkaniny o tematyce patriotycznej
lub dewocyjnej, ktére byty popularne w okresie miedzywojennym. Wszystko byto tkane,
moze maszynowo, biatq, czarnq i srebrna niciq. Tworzyta sie wéwczas fantastyczna
struktura... Ten cykl powstat po to, zeby mie¢ zabawe z realizacji i z patrzenia.

Po zdystansowaniu sie wobec abstrakcji i modernizmu artysta przywrdcit swoje-
mu malarstwu przedmiot, prowadzac go poprzez deformacje do szczeg6lnej warto-
$ci wizualnej znaku. Elementy naszego porzadku $wiata: stét, krzesto, fotel, kanapa
- sg podstawg wszystkiego. Wiara w przedmiot byta i jest dla niego warto$cia nieza-
chwiana. Artysta rytmizuje przedmiot, podporzadkowujac go spdjnej catosci obrazu:

STRUKTURALNY NEO-POP AK-D

od kuchennych sprzetéw po kufle petne piwa, od kamiennych
blokéw architektury po cegtly. Jego koncepcje multiplikacji
mozna analizowa¢ w aspekcie prac Warhola, ktéry po $mierci
Marilyn Monroe, latem 1962 roku rozpoczat swoje ,etykieto-
we” serigraficzne sekwencje powtérzen. Zaréwno u Warhola,
jakiu Klimczaka-Dobrzanieckiego, uktady przedmiotéw réz-
nig sie szczeg6tami, ale w odréznieniu od ,ta$my produkcyj-
nej” Warhola, wroctawski malarz podnosi te przedmioty do
poziomu refleksji pozaformalnej, nasyca uczuciami. Buduje
znich labirynty prywatno$ci. W powtarzaniu, multiplikowa-
niu elementéw odnajduje on ciekawe korespondencje. Mul-
tiplikacja w sztuce wroctawskiego strukturalizmu jest préba
zwielokrotnienia $wiata. To dazenie dotyczy tez Klimczaka-
-Dobrzanieckiego, ktéremu udaje sie dostrzec ciche, tajemne,
o szczegoblnej poetyce, piekno przedmiotéw. Problem powt6-
rzen w jednym dziele, ma swoja range, bywa sprawa rytmu,
ale przede wszystkim zwielokrotnia site wypowiedzi. Zasada
powtarzalno$ci buduje interesujaca strukture.

Waznym elementem jego obrazowania jest symetria. Na-
wet w kompozycjach wielocze$ciowych, o naturalnej syme-
trii wynikajacej z podziatu np. w czteroczes$ciowej Mozaice
(2009-2011) porzadkuje on poszczegdlne czesci przez zastoso-
wanie ciemnej szerokiej ,krechy” przebiegajacej przez ksiaz-
ke i stoty. Cze$¢ kompozycji artysty zawiera wyrazng zasade
metrum, zasade charakterystycznego rytmu obrazu. To od-
niesienie do muzyki wydaje sie mie¢ tutaj istotne znaczenie.
W metrum dwudzielnym (dwuwymiarowym) posiada silnie
akcentowana cze$¢ pierwsza i wyciszong ostatnig; podobnie
dzieje sie z metrum tréjdzielnym, czteromiarowym itd. Sil-

o nie akcentowanej lewej czesci obrazéw przeciwstawiona jest

cze$¢ wyciszajaca, niekiedy umowna, neutralna przestrzen po

prawej stronie obrazu. Przedmioty w jego obrazach wpisuja sie w ciag refleksji po-

miedzy tym, co rzeczywiste i nierzeczywiste. Ptaszczyzny przedmiotéw rozszerzajac

sie, kieruja obraz w przestrzen mistyczna, ewokuja sens i wymiar duchowy, kontem-

placyjny. Zdumiewajace sa puste miejsca przy stole i stoliku, na krzesle, w fotelu czy

na kanapie. Obrazy z tymi pustymi miejscami, sprzezone ze stosowana przez malarza
od poczatku lat 70. perspektywa rozbiezna kojarza sie z ikonami (?).

W latach 80. pojawit sie w jego tworczosci ekspresyjny gest wyrazany zespotami
,krech” koloru rozcinajacych przestrzen obrazu. To trop ku skojarzeniu z Nowa Eks-
presja, ale tez dyskurs z... Geppertem, traktujacym w pézZnym okresie swej aktyw-
nosci plame malarska nieco podobnie. To wtedy w pracach Klimczaka-Dobrzaniec-
kiego pojawiaja sie, korespondujace z pomalarska ekspresja cechy romantycznego
koloryzmu.
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Jednym z ,podmiotéw” tego malar-
stwa jest btekit, ktérego symbolika kie-
ruje w strone metafizyki i jej niepokoju.
Gtebokie, a innym razem rozswietlone
bezkresne btekitne przestrzenie: morza
i nieba, z unoszacymi sie chmurami in-
spiruja wspomnienia. Btekity z literami
sa jak morza cyfr, na ktorych nikt poza
autorem nie moze sie poznac. Z zesta-
wien btekitéw i czerni wywiédt on natomiast wtasng skale
btekitnych szarosci.

Wroctawska wystawe wspottworzyty ponadto obrazy
z serii ,Prawdziwy obraz twierdzy ktodzkiej” (o ktérych arty-
sta méwi: Zawsze interesowato mnie budownictwo oraz rzeczy
i miejsca, ktdre niczemu nie stuzq, tak jak obecnie architektura
militarna. Te twierdze traktuje jako dzieta mysli i olbrzymie-
go wysitku ludzkiego, ktory poszedt na marne. Tytut jest me-
taforyczny ... to rodzaj hotdu ztozonego wysitkowi ludzkiemu
i ludzkiej gtupocie) oraz ,Czeskie wiersze”. Zawsze - méwi -
interesowatem sie czeskq literaturq, mam swoich ukochanych pi-
sarzy. Kiedys przypadkiem trafitem na gruby tom poezji czeskiej
z lat 60.-90., oni nazywajq to poezjq undergroundowaq. I to mnie
zaintrygowato, sktad tych ludzi, poetéw, artystéw, gdzie jedna
trzecia to muzycy rockowi, jedna trzecia to psychicznie chorzy,
a jedna trzecia siedziata w wiezieniu. Juz sam sktad byt swietng
gwarancjq jakosci.

Wystawe uzupetniaty kompozycje z cyklu ,Stoty (dom)”;
pierwsze pojawity sie jeszcze w latach 70. Na poczatku malo-
wane byly szeroka, precyzyjna ptaska plama jednolitego koloru,
potem przeszly przez okres barokowy. W najnowszych kom-
pozycjach ta ptaszczyzna jest coraz mniejsza, za to dominuja
nowe tresci. Wezesne obrazy emanowaty (pozornym) spoko-
jem, obecne ujawniajg dystans. Szczegélnymi obrazami cyklu
sa pelne wyraznej czutosci formy, malowane od 1998 roku
»Serwetki mojej mamy”, ktérych znaczenie uzasadnia ich kon-
tekst emocjonalny. Serwetki sg jak cenne klejnoty, naleza do
przesztosci, skrywaja sekrety. Ich inspiracja przetozyta sie na
interesujaca, wtasna, ekspresyjng forme malarska. Gwiazdzi$cie
ksztattowana forma stymuluje wspomnienia. Te obrazy sa jak
cichy bol, ktérego sens wynika z osobistych przezy¢ - niemoz-
liwych do zrozumienia i pojecia.

Sztuka Andrzeja Klimczaka-Dobrzanieckiego jest dobrym
i twérczym malarstwem, cho¢ zapewne trudno przekonywu-
jaco wyjasni¢, co to znaczy. Ciepte, stoneczne, poetyckie obrazy
stwarzaja odbiorcom szanse gtebokiego przezycia czego$ waz-
nego, pozwalajg na odnalezienie spokoju i rado$ci $wiata. m

1 A Saj, Vivat Akademia, Pokaz Prac Katedry Malarstwa PWSSP we Wroctawiu,
Legnica 1993, s.5.

2 ].G. Zyndwalewicz, Dziennik internowanego z PWSSP. Stan Wojenny - 1982,
Wroctaw 2013, s. 67.

3 A.Klimczak-Dobrzaniecka, O prywatno$ci, w: katalog wystawy, s. 8.
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Andrzej Klimczak-Dobrzaniecki

1. Prawdziwy obraz Twierdzy Ktodzkiej 1807, 2013, akryl, olej, ptétno, 200x210 cm
2. Wkinie, 2010, akryl, ptétno, 190x210 cm

3. Fragment wystawy w BWA we Wroctawiu 2014, fot. Justyna Fedec

4. 20 wigilii w Prudniku, 2013, akryl, olej, ptétno, 200x163 cm

Fot. 1,2,4 Stanistaw Sielicki
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ZBIGNIEW MAKAREWICZ

Rzezba ustrukturowana

istopadzie 1957 roku, we wroctawskim salonie BWA otwarto
grupowa wystawe pt. Poszukiwania formy i koloru. Zrealizo-
wat ja zespo6t: Jerzy Boron - rzezbiarz, Wanda Gotkowska -
malarka, Jan Chwatczyk - grafik, Mieczystaw Zdanowicz - malarz. Nieba-
wem te wyjsciowe specjalizacje przestaty mie¢ jakiekolwiek znaczenie.
Wystawa miata charakter cato$ciowej kompozycji, a nie ekspozycji poszczegdlnych
prac. Byta pokazem plastyki abstrakcyjnej czy tez konkretnej - jak proponowat
krytyk Michat Jurzak. Malarze przedstawiali poszukiwania typu strukturalnego,
utwory rzezbiarskie nie byty tak jednoznaczne. Boron przedstawit kompozycje wie-
loelementowe - geometryczne i formy jakby biologiczne. Zdanowicz pokazywat wy-
dobyte z naturalnego kontekstu fragmenty drzew, kamienie i zaprogramowane w ce-
ramicznej masie struktury - formy o minimalnej ingerencji autora. Opinia krytyka,
iz dzieta sztuki nowoczesnej aktywnie wspdtistnieja z otaczajaca je przestrzenia,
organizuja ja i porzadkuja [ 1], zostata potwierdzona jeszcze dobitniej w 1961 roku,
gdy ten sam zesp6t wystapit z pokazem Funkgji koloru i formy. Boron nie wysta-
wiat rzezb, lecz propozycje architektoniczne. Formy przestrzenne Zdanowicza byty
arkuszami stalowej blachy (zgieta w paru miejscach ptyta metalowa tworzyta tym
samym uktad przestrzenny: rzezbe), byty to rowniez struktury naturalne taczone
z produktami techniki, kamienie - otoczaki z ptatami ceramicznej masy.

Zdanowicz byl pionierem w przemieszczaniu sie pomiedzy gatunkami, styli-
stykami i tworzywami, a wytyczona przez niego $ciezka zapraszata do kolejnych
eksperymentéw. W drugiej potowie lat sze$¢dziesiatych pojawity sie wieloelemen-
towe kompozycje - formy przestrzenne tworzone przez ceramikéw (Anna Malicka-
-Zamorska, Wiadystaw Garnik, Grazyna Deryng). Przestrzen pomiedzy dekoracyjna
forma ceramiczng a dzietem rzezbiarskim zostata powoli wypetniona.

Tworzywo ceramiczne, w ktédrym realizowano zapisywane w chemicznych
formutach koncepcje formy, mogto by¢ Zrédtem oryginalnych rozwiazan, ale tez
zwyktym materiatem dla zamierzonej koncepcji. Ze szktem byto troche inaczej,
ale w konicu swobodnie ksztattowane na zywo (raczej na goraco) formy dekoracyjne
(Ludwik Kiczura, Henryk Wilkowski) trzeba uznac za rzezbiarskie osiagniecia. Szkto
miato takze te zalete, Ze byto przejrzyste i niejako rysowato w przestrzeni przenika-
jace sie ksztatty rzezZby wewnatrz niej samej. Falowanie form, zanikajacych w jednym
miejscu i napinajacych granice powierzchni bryly w innym, jakby samo z siebie i dla

1 Michat Jurzak, Wystawa urzqdzona, ,Sprawy i Ludzie” (dodatek niedzielny ,Gazety Robotniczej”), 7-8 XII
1957 r.

1. Jacek Dworski
2. Jerzy Boron
3. Alojzy Gryt

siebie, stato sie réwniez gtéwnym motywem rzezby Wiadystawa Tum-
kiewicza w drewnie. Biomorfizm rzezb Tumkiewicza i rzeZb z barwnego
swobodnie ksztattowanego szkta narzuca sie (dzisiaj) jako wzajemne
dopetnienie. Seria tagodnie modelowanych biomorficznych utworéw
Tumkiewicza datuje sie od czasu jego pobytéw (1966 — 1972) w rzeZbiar-
skim o$rodku plenerowym ZPAP w Oronsku [ 2 ] i w Hajndwce [ 3 ].

Na tym samym co Tumkiewicz plenerze w Hajnéwce Jacek Dworski wyrzez-
bit w drewnie egzotycznego orzecha efektowny Chorat (1966). Efekt polegat na od-
kryciu struktury wytworzonej przez szkodniki gteboko i szeroko penetrujace w klo-
cu drewna. RzezZby Dworskiego w latach sze$¢dziesigtych to przejscie od rzezby
figuralnej, ale juz w swoiscie interpretowanej konwencji, do struktur efektownych
samych w sobie. Sa to takze préby wykorzystywania przypadku, efektow znalezio-
nych i motywo6w jakby roslinnych wykreslanych w przestrzeni i przewrotnie bu-
dowanych z form zgeometryzowanych z uzyciem blachy stalowej, konstrukcyjnej
stali i linek stalowych.

Silnie przezywana pamie¢ naturalnych form jeszcze inaczej przejawita sie w rzez-
bie Mariana Kowalskiego. Kowalski montowat w przestrzennych siatkach z kutego
Zelaza niby to przypomnienia postaci, niby fragmenty, niby-liScie niby-kwiatéw.
Widac¢ byto w tych rzezbach silng inspiracje poetyckimi formami malarstwa Joana
Miro, ale koncepcja ustrukturowania catosci byta jak najbardziej kowalska. Porzu-
ciwszy stal, zajat sie tworzeniem strukturalnych (motywy drzewa) kompozyciji ce-
ramicznych. Te gatazkowe, gteboko rozbudowywane siatki przestrzenne (lata 1970-
-1980). rozrastaty sie jak korony drzew, sprawiajac wrazenie poruszenia wiatrem.
Bezlistne ceramiczne drzewa byty realnie wymodelowane, a poruszone wiatrem
listowie byto percepcyjnym ztudzeniem.

Dla Krystyny Ptawskiej-Jackiewicz odniesienia do form natury wynikaty nie-
jako wtdrnie z zajecia sie tworzywem. RzeZbiarka modlewata z zeliwa strzepiaste
ptlaty i taczyta je w kompozycje w zasadzie abstrakcyjne, ale nadawata im tytuty
metaforycznie odnoszace sie do jakiej$ wizji figury, do odwiecznych motywéw
ikonicznych w rzeZzbie. Sugerowaty one raczej niz odtwarzaty wyglad réznych
postaci realnych (Ptak) lub mitycznych (Nike). Z niemniejszym zajeciem Ptawska
sktadata z zeliwnych wytopdw ptyt i strzepiastych struktur catkiem abstrakcyjne
formy przestrzenne.

2 Obecnie Centrum Rzezby Polskiej w Oronsku (wie$ koto Radomia).

3 Wk Tumkiewicz uczestniczyt tam w rzezbiarskich Plenerach biatowieskich.




Roman Pawelski w 1963 roku zrealizowat on cykl
czasz granitowych pt. ,Plenery”. Ich ztozenie, jedna
nad drugg, skrywato najciekawsze momenty uktadu
(np. realizacja dla miasta Sobétki w 1966 roku). Rzezby
te byly w zasadzie przeksztatceniami przestrzennego
modelu kuli. Taki idealny model reprezentuje Atom
Pawelskiego, rzezba z biatego betonu przed Audyto-
rium Chemii Uniwersytetu Wroctawskiego zrealizo-
wana w 1974 r. Natomiast niezrealizowanym, a bardzo
atrakcyjnym projektem (1973 r.) dla ulicy Grodzkiej
byta kompozycja kuli rozktadajacej sie na mniejsze
elementy i sktadajacej sie ponownie autorstwa Jerzego
Boronia i Mieczystawa Zdanowicza. Réwniez nie zre-
alizowany (jak dotad) pozostaje projekt przestrzen-
nej interpretacji poezji strukturalnej przedstawio-
ny w 1970 roku na Sympozjum Plastycznym , Wroctaw
,70” przez Barbare Koztowska. Wyj$ciowym modelem
- planem dla bloku czterdziestu betonowych stupow,
Scietych sko$nie dla ujawnienia tresci przekazu, byt
pojecioksztatt Stanistawa Dr6zdza - maszynopisowy
blok jedynek pt. Samotnos¢ z 1967 roku.

Na przetomie lat sze$¢dziesiatych i siedemdziesia-
tych kolejna linie o charakterze strukturalnym wyzna-
czaja dzieta bedace modyfikacjami z gatunku assam-
blage. Autorzy tych utworéw przejmuja w pewnym
stopniu idee multiplikacji elementéw kompozycji.
.Wielkie Ciggte spadanie” (zespo6t: B. Koztowska,
Z. Makarewicz, E, Niemczyk, W. Rembielinski, R.
Zamorski, Muzeum Architektury, 1968 r.) miato la-
biryntowa przestrzen zbudowang ze struktur wyko-
nanych z rzeczy gotowych (dyski z pudet po tasmie
filmowej). Zastosowanie labiryntowej formy catosci
uktadu bez wyodrebniania dziet poszczegdlnych auto-
réw byto wyraznym nawigzaniem do wystawy grupy
,Poszukiwania formy i koloru”. Z rzeczy gotowych
korzystat dla swoich form przestrzennych i relieféw
J6zef Sztajer. Najpierw zamieniat w paradoksalne geo-
metrie zwykte Zelazne rury wodociagowe i faczace je
kolanka, a w koncu uktadat assamblazowe struktury
z drewnianych elementéw fabrycznie multiplikowa-
nych, a uzyskanych z réznych przedmiotéw utylitar-
nych, technicznych (np. ,Dekonstrukcje”, Galeria ,x”,
Wroctaw 1979 r.). Nieco podobnie elementy techniki
- stalowe nierdzewne pétkule, zastosowat w swojej
strukturalnej kompozycji dla firmy Laval we Wrocta-
wiu Janusz Kucharski w 2000 r. (Forma, wys. 250 cm).
Jednostajno$¢ multiplikowanych elementéw wydo-
bywanych z seryjnej produkcji okazywata sie tylko
pozorna. Mozna byto réwniez samemu produko-
wac potrzebne identyczne czastki przestrzennego
utworu. Tak postapit Alojzy Gryt, gdy debiutowat na
Okregowej Wystawie ZPAP w 1969 roku. Niewielka
kompozycja z kwadratowych ptytek szkta sktada-
nych do$¢ swobodnie w stupki zapoczatkowata
stosowanie w rzezbie cietych szklanych tafli o iden-
tycznych wymiarach (Szklane géry i Krajobrazy).
Gryt w swoim magazynie form ma na sktadzie duze
i mate szklane tafle i niewielkie ptytki, paski szkta,
przetamane przemyslnie oszklone ramy okienne, ka-
mienie, sznury i granitowe kostki brukowe. By¢ moze
przy kolejnej okazji dotaczy jeszcze inne struktury.

Kolejne pokolenie rzezbiarzy debiutujace w od kon-
ca lat siedemdziesiatych zaczynato tworzy¢ swoje
strukturalne kompozycje od punktu, do ktérego dopro-
wadzili te konwencje poprzednicy. ,Struktury” Moniki

Kaminskiej byty tworzone z grubych, biatych lin
(,Aranzacje”, Galeria x, Wroctaw 1978). Jedna z sal
galerii wypetnity zwisajace z sufitu liny rozmiesz-
czone w regularnych odstepach. Wiasnie tedy trzeba
byto przejs$¢ do dalszych ekspozycji. Prowokacja po-
wiodta sie i publiczno$¢ przesuwata liny (takg moz-
liwo$¢ dawato specjalne zawieszenie), zaplatata je
i wigzata, tworzac efektowne rzezbiarskie uktady,
zas$ liny rozpiete pomiedzy $cianami kanionu Starych
Jatek zachecaty do napowietrznej wedréwki w pio-
nach poziomach i skosach. Ciato ludzkie stawato
sie tutaj jednym z elementéw rzezby decydujacym
o grawitacyjnej dynamice kompozycji. w tym samym
czasie Waldemar Szmatuta przedstawit w Galerii
Mtodych PSP, (Wroctaw 1979). analogiczny grawi-
tacyjny uktad rozciggnietych w sali wystawowej
cienkich linek. Struktura przestrzenna okazata sie
konstrukcja no$na dla dwéch nieduzych kawat-
kéw drewna. Ruch widza, wyznaczony poniekad
przez rozciagniete linki, naprowadzat go na mo-
ment, w ktérym sylwety tych drewienek uktadaja
sie w krzyz, a jednocze$nie na biatej $cianie galerii
pojawia sie cien tegoz krzyza. Przy nastepnym ruchu
iluzja znika.

Operacje wykorzystujace rézne punkty zacze-
pienia w zastanej sytuacji architektonicznej wpro-
wadzita, juz w XXI wieku, Ludwika Ogorzelec, ale
zanim doszto do zainstalowania jej Krystalizacji
przestrzeni w Muzeum Narodowym w 2006 roku
iw Muzeum Architektury w atrium w 2013 roku (wste-
gi z przezroczystej folii plastikowej) i w kilku innych
miejscach w Polsce i na $wiecie, wroctawska rzezbiar-
ka tworzyta swoje rzezby i instalacje z drewnianych
szczapek, debiutujac na Okregowej Wystawie Pla-
styki w 1985 roku w koSciele $w. Krzyza. Poczatkowo
byty to dwudzielne réwnowaznie zamykajace kompo-
zycje w granicach realnych i domyslnych bryt geome-
trycznych. Coraz czesciej te jej utwory byty sktadane
ze szczap i patykéw, z drobin drewna swobodnie opa-
nowujacych kolejne wolumeny przestrzeni.

Strukturalizm czy to malarski czy rzezbiarski wy-
dawat sie metoda odlegta od mozliwosci przenosze-
nia znaczen chociaz oczywiscie wartosci estetyczne
- piekno, ktérego nowy ksztatt wprowadzat, byto
przeciez dobrem niebanalnym - waznym, znaczacym.
Ale mimo réznych upostaciowan strukturalizujacych,
ktore tutaj takze wymieniam, to abstrakcja zdawata sie
tym polem, na ktérym taka metoda konstrukcji dzie-
a przestrzennego sprawdzata sie najlepiej i mogtaby
sie rozwija¢, takze stuzac architekturze (rzecz stabo
przez naszych architektéw uswiadamiana).

Kiedy w 1979 roku zakonczono prace nad pomni-
kiem na cmentarzu Zotnierzy Wojska Polskiego na
Osobowicach, w prasie opisywano ksztatt wielkiej
(1800 cm) dwuelementowej rzezby autorstwa prof.
Lucji Sklomorowskiej-Wilimowskiej jako husarskie
skrzydta. To oczywiScie nie sg husarskie skrzydta!
Chociaz tak, o dziwo, ta rzezba sie kojarzy. To wielka
abstrakcyjna kompozycja strukturalistyczna w betonie.
Osiaggnieciem niezwyktym jest wiasnie fakt narzucaja-
cego sie takiego skojarzenia, zapewne przez owa dwu-
dzielno$¢, ale i przez niezwykte oddziatywanie sity tych
dynamicznie rozwijajacych sie geometrycznych form.

Nastepne pokolenie rzezbiarzy, nalezace juz do
szczes$liwszego okresu wchodzenia w Zycie artystyczne

i zawodowe, ma dwoch bardzo charakterystycz-

nych reprezentantéw stosujacych formy wyprowadzo-
ne z warunkéw tworzywa. Drewno od lat studiéw jest
zrédtem natchnien Aleksandra Marka Zyski, a metal,
i to w szczeg6lnej formie — Mirostawa Struzika.

Zysko buduje, jakby krok po kroku, drewniane
konstrukcje ze starych belek, ktéd, bierwion. Przy-
cina je, dzieli na wieksze kloce i mate klocki, taczy
i zestawia, uzyskujac niepokojace wielko$cig utwory
przypominajace krzesta - trony, foza, bramy i narasta-
jace w matematycznych proporcjach struktury czastek
- zawsze jednak, nawet wtedy gdy demonstracyjnie
ujetych w liczbowo zakodowane struktury beda to nie-
doskonate, bo ztozone z pozyskanych starych belek klo-
ce, klocki, beleczki i prety zdradzajace swoje wiekowe
juz pochodzenie (Narastanie, 2006, 250X400xX300 cm).

To, co robi Struzik, jest najwyzszym stopniu od-
mienne. Chromoniklowa nierdzewna, 1$nigca stal.
Zadnej szansy na $lad zuzycia. Ze sprezynowo skre-
conych, a nastepnie w réznym stopniu rozcigganych
pretéw, jakby z nici gigantycznej widczki, rzezbiarz
splatat wielkie formy (np. w cykl kompozycji eks-
ponowanych we wroctawskim Ogrodzie Botanicz-
nym) i kameralne kompozycje. Inspiracje struktu-
rami wtoczki, sieci, tkaniny Struzik wykorzystywat
coraz odwazniej w p6zniejszych kompozycjach (np.
Pieta, 2002) z wykorzystaniem wielu innych mate-
riatow. W 2007 r. w kompleksach handlowych firmy
Factory we Wroctawiu i w Poznaniu, zbudowat w sto-
sunku do barwnego i krzykliwego $wiata komercji
Swiat réwnolegty, obdarzajac te wielkie hale poetyckim
kontrapunktem nieuzytecznych form przestrzennych,
Ale Zeby zobaczy¢ ten inny $wiat, trzeba jednak spoj-
rze¢ w gore.

Wynaleziony przez malarzy strukturalizm wro-
ctawski okazal czym$ wiecej niz stylistyka rozpo-
wszechniong w zamknietym historycznie okresie. Ma
takze w twdrczosci rzezbiarskiej swoiste i oryginalne
kontynuacje po dzien dzisiejszy. m

RZEZBA USTRUKTUROWANA
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GRZEGORZ SZTABINSKI

Struktury tkackie Jolanty Rudzkiej-Habisiak

Tkanina stanowi podstawowy rodzaj struktur tworzonych przez czlowieka.

rzeplatanie nici watku przez ich uktad tworzacy osnowe jest elementarnym

sposobem uzyskania catosci spoistej i uporzadkowanej. Zapewne dlate-

go wspomniana terminologia tkacka stata sie punktem wyjscia dla wielu
metafor odnoszacych sie do innych odmian ludzkiej dziatalnosci kreatywnej. Wie-
lokrotnie w dziejach kultury europejskiej rozwazano w zwigzku z tym, czy czynnos$¢
tkania ma charakter kulturowy czy naturalny. Druga z tych mozliwos$ci wskazywat na
przetomie Vi1V wieku p.n.e. Demokryt, piszac, ze staliSmy sie w najwazniejszych rze-
czach uczniami zwierzqt; nasladujqc pajgka stalismy sie jego uczniami w tkaniu [...].
Wynalazczos¢ cztowieka dotyczytaby wiec tylko stosowania r6znych rodzajéw splo-
téw, a nie istoty czynno$ci. Dlatego tkactwo z punktu widzenia sztuki strukturalnej
stanowi szczego6lnie interesujacy przyktad twérczosci.

Jolanta Rudzka-Habisiak

1. Marzenia z dziecifistwa czyli
obraz zapamietany, 1992

2. Marzenia z dzieciristwa czyli
obraz zapamietany (detal), 1992
3. Relief I, 1988, 190x205 cm

4. Relief IV, 1988, 195x205 cm
5. Bryza l, 1995, 180x180 cm

6. Bryza ll, 1995, 180x180 cm

Dziatalno$¢ artystyczna Jolanty Rudzkiej-Habisiak taczona jest z przemiana-
mi w $wiatowej tkaninie, jakie nastapity w drugiej potowie lat osiemdziesigtych
XX wieku. Po okresie radykalnych eksperymentéw prowadzonych w poprzed-
nich dwéch dekadach pojawita sie tendencja do przywrdcenia klasycznych zasad
tkactwa. Wysoka range uzyskato woéwczas organizowane w Kyoto biennale o na-
zwie International Textile Competition. W 1987 roku, tuz po ukonczeniu studiow,
Rudzka-Habisiak uzyskata na nim Excellence Award. Irena Huml, zastanawiajac
sie w artykule zamieszczonym w ,Projekcie” (1990, nr 5) nad Zrédtem tego sukcesu,
podkreslata, iz zaré6wno pod wzgledem formy, jak idei nagrodzona praca polskiej
artystki byta wyjatkowa. Tworzywem jej byty drobne pasma barwionej indygiem
skory przetykane przez sznurkowgq siatke w sposéb réznorodny, z wykorzystaniem




miekkich skretéw tej skorzanej materii. Dzieki temu powstata bogata struktura reliefu
zmieniajgca swe wewnetrzne rytmy. Realizacja z jednej strony nawigzywata wiec do
klasycznych zasad techniki tkackiej, z drugiej za$ zblizata sie do haftu, gdyz paski
skoérzane wprowadzane byly w regularng siatke tkaniny. Ta regularna, zgeometry-
zowana struktura, widoczna byta w gérnej i dolnej cze$ci kompozycji. Natomiast
jej Srodkowa cze$¢ wypetniaty elementy przywodzace na mysl rozrastajacg sie ro-
$line pnaca. Siatka oddziatywata statycznie, natomiast wplecione w nig paski skéry
sprawiaty wrazenie ruchu i przenikania sie ksztattéw. Powstawato w ten sposob
silne wrazenie biologicznej witalnosci i dynamizmu kompozycji. Efekt ten dodatko-
wo wzmocniony byt przez dziatanie $wiatta, ktére w rézny sposob zatamywato sie
na skérzanych fragmentach pracy intensyfikujac wrazenie ich zywotnosci.

Realizacja Rudzkiej-Habisiak zatytutowana byta Relief I, cho¢ w poréwnaniu
z prowadzonymi w latach 60. i 70. eksperymentami zmierzajacymi do uprzestrzen-
nienia tkanin artystycznych wydawata sie prawie ptaska. Dalsze prace z tego cyklu,
ktoérych tytuty réznity sie przez podanie kolejnych numeréw, oparte byty na podob-
nej zasadzie. Wieksza lub mniejsza cze$¢ powierzchni zajmowaty biologiczne for-
my uzyskiwane poprzez wplatanie skérzanych paskéw, a oprécz tego wystepowata
struktura geometryczna pochodna wobec efektéw przeplatania nici watku przez
osnowe, albo specjalnie zaznaczona przez uwidocznienie biatych pionowych linii
(Relief 1V).

Réwnolegle z cyklem ,Relieféw” powstata w 1988 roku praca 9 mozliwosci reliefu
i bordiura. W utworzonym na zasadzie szachownicy polu ztozonym z dziewieciu
kwadratéw Rudzka-Habisiak pokazata rézne mozliwos$ci uzyskiwania struktur po-
przez przeplatanie tkaniny traktowanej jako podtoze skérzanymi paskami. Niektére
z uzyskanych w ten sposéb pél maja charakter organiczny, inne sprawiaja wraze-
nie ,mechanicznie” uporzadkowanych. Gdy patrze na te prace przychodza mi na
mys$l uwagi Zygmunta Baumana, ktéry przypominat, ze stowo , kultura” wykazuje

zwiazki z Cyceronskimi metaforami cultura animi i agricultura. W obu tych przy-
padkach celem dziatalnos$ci , kulturowe;j” jest tworzenie tadu narzucanego naturze.
Jednak w pracy Rudzkiej-Habisiak, kojarzacej sie na pierwszy rzut oka z uporzad-
kowanymi grzadkami w ogrodzie, przy ogladaniu pracy z bliska widoczne stajg sie
odstepstwa od regularnosci, przypadkowe skrecenia paskéw;, ich odciecia itp. Zbliza
to znéw porzadek tej pracy do struktur biologicznych, ktére nawet jesli poddane
sa zabiegom polegajacym na narzucaniu fadu, nie daja sie w petni zamkna¢ w sche-
maty geometryczne. Bezposrednio do motywu ogrodu nawigzywata artystka tak-
ze w cyklach ,Ogrody” (2005) i,Moje ogrody” (2005).

W innych pracach Rudzka-Habisiak inspirowata sie bardziej zmiennymi ukta-
dami obserwowanymi w naturze. Przyktadem moze by¢ tkanina Z wiatrem (1990)
nawigzujaca do widoku dtugich traw pochylajacych sie pod wptywem silnych po-
dmuchoéw powietrza. Skérzane paski znakomicie imituja zdzbta trawy i ich rézne
stany podczas gwattownego wiatru. Inne prace tego typu to Bryza I i Bryza Il (1995),
gdzie po mistrzowsku wykorzystany zostat efekt barwienia skory. W pracach tych
chodzito o stworzenie sugestii wiatru w dzien wiejacego od morza w kierunku ladu,

a w nocy odwrotnie. Pierwsza z prac przedstawia sytuacje w nocy, druga w dzien.
Patrzac na utozone ukos$nie paski skory wyczuwamy wyraznie kierunek wiatru i pore
dnia. Rudzka-Habisiak wykazata w tych pracach wrazliwo$¢ na efekty wzrokowe
interesujgce malarzy impresjonistéw. Wrazliwos$¢ ta charakteryzuje réwniez zre-
alizowana przez nig instalacje tkacka zatytutowana Marzenia z dziecinistwa, czyli
obraz zapamietany (1992). Nawiazuje w niej do puszczania latawcéw. Na ich po-
wierzchniach utrwalone zostaty jednak widoki nieba i chmur. Ogladana z bliska
praca ta sprawia wrazenie pointylistycznej, jednak efekt malowania punktami farby
zastapiony zostat przez zawiazanie w wezetki paskéw barwionej odpowiednio skéry.
Podobne zatoZenie wtasciwe jest dla instalacji Cisza (1995). Sktada sie ona z umiesz-
czonych pionowo tréjkatéw imitujacych zagle. Na nich pokazane sa widoki wody, na
ktora padaja promienie storica. Tym razem jednak artystka zamiast skéry postuzyta
sie paskami papieru wycinanymi z map. Mozna to zauwazy¢ jednak dopiero podcho-
dzac bardzo blisko do poszczegdlnych elementéw instalacji. Podobnie jak w obra-
zach impresjonistycznych stosujacych zasade mieszania optycznego barw, ogladane
z daleka elementy acza sie optycznie tworzac znakomity efekt $wietlno-barwny.
Nie tylko struktury biologiczne czy widoki natury inspiruja artystke. Bardzo cie-
kawe s3 jej prace z konica pierwszej dekady XXI wieku, dla ktérych punktem wyjscia
staty sie struktury kulturowe tworzone przez cztowieka. Przyktadem moga by¢ wy-
konane z papieru, ale przy zastosowaniu wypracowanej wcze$niej techniki realizacje
Stronica 1i Stronica 2 (2008). Na powierzchni odpowiadajacej w przyblizeniu kartce
formatu A4 z papieru czerpanego pojawiaja charakterystyczne dla Rudzkiej-Ha-
bisiak przeplecione paski papieru. Charakter tych wypuktych ksztattoéw swietnie
charakteryzuje struktury wtasciwe dla zadrukowanych kart ksigzki. Rozwinieciem
tych realizacji staty sie wykonywane przez artystke od 2010 roku grafiki. Stosowana
jest w nich technika suchego ttoku, za pomoca ktérej uzyskiwane sg charaktery-

styczne dla niej struktury.

Inny rodzaj struktur, do ktérych artystka odnosi sie, to kulturowo wyodrebnio-
ne rodzaje tkanin. Przykladem moze by¢ praca jJersey (2008). Cechy tego rodzaju
tkaniny zostaty zasugerowane za pomoca przeplotéw wykonanych skérg i papieru
kokosowego. Inne podejscie do tego zagadnienia wystepuje w realizacji wykonanej
przy zastosowaniu tych samych materiatéw zatytutowanej Przeploty (2008). Tu ar-
tystka nie odwotuje sie do konkretnych struktur tkanin, a pokazuje ogélnie zasade
ich tworzenia.

Rudzka-Habisiak podkre$la, Ze duze znaczenie ma dla niej zamyst pracy i zwia-
zany z nim szkic kompozycyjny. Jednak rownie istotny jest czynnik manualnej ak-
cji wykonywanej przy ramie tkackiej, opartej na przeplataniu i wigzaniu paskéw
skoéry lub papieru. Gdy opowiada o tym, przypominajg sie fotografie Jacksona Pol-
locka w czasie realizowania obrazéw typu action painting. Zastanawiac¢ sie wtedy
mozna, jaka role w powstawaniu tworzonych przez artystke struktur peti bezpo-
$rednie dziatanie odnoszace sie do materiatu. Czy nie z tego biologicznego, cielesne-
go impulsu przeplatania i wigzania wywodzg sie bogate, zréznicowane struktury
prac Rudzkiej-Habisiak? m

STRUKTURY TKACKIE JOLANTY RUDZKIEJ- HABISIAK
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Wiadystaw Jackiewicz
1. Obraz XX, 2012, olej
na pfétnie, 100x81cm
2. Obraz XX, 2013, olej
na ptétnie, 89x116 cm

LENA WICHERKIEWICZ

Pejzaze ciata

Malarstwo Wiadystawa Jackiewicza w Galerii ,Pionova” w Gdansku

rudno jest pisa¢ o malarstwie Wtadystawa Jackiewicza, dojrzatym, peinym,

skupionym., da¢ wyraz tej sensualnej sztuce, bedacej jednoczes$nie wyrazem

intelektualnego namystu nad pieknem, nad zagadka klarownej i dZwiecznej
formy, jak i dgzeniem do uzyskania melodycznej syntezy. Trudno jest odda¢ urode
tych ptocien, te mglistomatowa, mlecznoszarawa z pozoru, lecz przeswietlong cie-
ptoscia, z pulsujacym sptowiatym btekitem, melancholijna czerwienia i dzwiecznym
oranzem. Przede wszystkim jednak z bogata w tony cielista karnacja, tak trudng do
opisania, lecz skdrnie odczuwalna: ztozona z ptynnych, pétprzejrzystych laserunkow,
o subtelnie schtodzonej temperaturze, opisywana jakby z perspektywy kontempla-
cyjnego, medytacyjnego oddalenia. Podobnie nietatwo jest pisac¢ o linii, tak waznej,
kresélacej, sugerujac zaledwie, topograficzne granice ciata, linii czystej, o tagodnych
krzywiznach.

PEJZAZE CIALA

Malarstwem swoim Wtadystaw Jackiewicz wpisuje sie w wielka tradycje
przedstawienia ludzkiego ciata, malarskiego aktu, co moze sie wydawac¢ niedzi-
siejsze w epoce, ktdrej sztuka nie interesuje sie juz ciatem z humanistycznej per-
spektywy, lecz z chorobliwg namietno$cig wytwarza jego ponadrealne wizerunki.
Profesor jednak pozostaje wierny tej dawnej, pielegnujacej walory cielesne tradycji
i kontynuuje ja niezwykle dyskretnie: droga ulotnych aluzji i petnych emocji sugestii
oraz $rodkami wyrafinowanej, malarskiej geometrii. Przywotuje piekno, uwielbienie
i szacunek dla cielesnej natury cztowieka, dla ciata noszacego w sobie $lad boskiej
doskonatosci, ktora droga malarskiej idealizacji stara sie uchwyci¢. Zapewne naj-
czesciej w obrazach jawi sie ciato kobiece - o tym moéwia miekkie kragtosci i ta-
godne linie cielistych wzgorz. Lecz nie tylko - sg przeciez i silniejsze, wyrazniej
kreslone zarysy. Malarskimi srodkami oddaje nastrdj erotycznej intymnosci, emocji



towarzyszacych spetnieniu, a takze - kontemplacyjne niemal przezy-
wanie urody nagiego ciata. Czasem zatraca granice tak, ze nie wiemy
juz, czy jest ono pojedyncze czy moze dwa w mitosnym akcie ztaczone.

Ciato rozciggniete na ptétnie podobnie jak u Bacona, ale bez znakéw
agresji. Rozpostarte tak, ze niemal dotyka granic obrazu, nie mamy jed-
nak nieprzyjemnego wrazenia $ci$nienia czy braku przestrzeni, bowiem
ta zdecydowana centralnos¢ i petnia formy, podkresla wywazenie i spo-
koj kompozycji. Temu samemu celowi stuzy takze najczesciej wybierany
horyzontalny, ,ziemski” format obrazu, rama pejzazu i lezacego aktu.
Format naturalny, bo podazajacy za fizjologia naszego wzroku. Ciato
lezace, w sennosci. Siedzace w fotelu, w pustym wnetrzu, w pejzazu.
W zasadzie cata tworczo$¢ Whadystawa Jackiewicza dotyczy przedsta-
wienia ciata, cielesnej nagosci. Przemiany formalne jego sztuki sa kon-
sekwencja interpretacji ciata w perspektywie abstrakcji: dazenia do
syntetycznych uje¢, stopniowego oczyszczania z naturalistycznych
szczegotow, zwiekszania badz zacierania ostrosci konturéw. Taki wyglad
ciata, ograniczony w zasadzie od torsu, optyczne scala cielesny ksztatt,
za$ w perspektywie znaczenia jest jego esencja. 0gélnos$¢ ponadczaso-
wego tematu aktu artysta w swej sztuce rozwija: poczawszy od pierw-
szych portretéw, wykonywanych tuz po studiach w sopockiej szkole,
poprzez kompozycje z sylwetowo ujetym, niemal monumentalnym, mo-
tywem ciata z lat siedemdziesiatych, nastepnie ekspresja gestu w obra-
zach z kolejnej dekady czy sugestii biologicznego ruchu w pracach z lat
dziewiecdziesiatych, az po ostatnie obrazy o wyraznie graficznych zary-
sach, bardzo bliskie nieprzedstawieniowosci, cielesno-pejzazowe ujecia.
0d tych aluzyjnych, cielesnych kompozycji byt w zasadzie jeden wyjatek
- taszystowski epizod lat sze$¢dziesiatych z fakturalnymi, ,ciezkimi”
obrazami, ktérych tematem byta ziemia. Ogdlnemu kierunkowi dazenia
do absolutyzacji formy aktu, droga sugestywnej, lirycznej geometrii,
towarzysza okresy wyczuwalnych zmian - zwiekszonej wrazeniowosci,

$ladu indywidualizacji przedstawianych ciat, czy sugerowania ruchu.

W swoim malarstwie Wtadystaw Jackiewicz osigga rownowage miedzy
obserwacja natury ciata a czysta konstrukcjg formalna. Figura w jego
obrazach staje sie ponadczasowym znakiem istnienia, esencja huma-
nistycznej idei i piekna, obiektem estetycznej kontemplacji. Jej czy-
sto$¢ wskazuje rowniez na coraz wyrazniejsza role sugestii i wielo-
znaczno$¢. Z nieoczywistoscia przedstawien, bedacych wpét drogi
miedzy realnym ciatem a ideatem geometrii, wigza sie enigmatyczne,
chtodne tytuty, jakie malarz nadaje swoim kompozycjom: kolejny numer
obrazu w danym roku, badz jedynie ,ciata” czy ,sytuacje”. Ta pows$ciagli-
wo$c¢ odautorskiego komentarza podkresla subtelna gre toczaca sie na
jego ptdétnach - miedzy ponadczasowym tematem a wrazeniowoscia,
miedzy wibracja emocji a wyrafinowanym chtodem cigzacej ku ideatowi
formy, gre toczaca sie w lirycznej atmosferze subtelnych i gltebokich
malarskich gradacji. Wyszukany jezyk malarskiej metafory. Przepych,
spokdj i rozkosz, prawdziwie latyiiska rado$¢ zycia, potudniowa tradycja
piekna pod kapry$nym niebem Pdinocy, malowana rozwazne i z pew-
nym chtodem, jakby we francuskim duchu.

Wydawac¢ sie moze nuzace, ograniczajace lub prowadzace do
chtodnej kalkulacji, malowanie, przeciez juz dziesiatki lat, tego same-
go motywu. Szczeg6lnie teraz - w zmiennym i gonigcym za nowoscia
$wiecie, gdzie wszystko na mgnienie, na raz. Jednak patrzac na obra-
zy Wiadystawa Jackiewicza, przekonujemy sie, ze moze by¢ inaczej.
Swiadomy wybér i koncentracja na przedstawieniu jedynie ludzkiego
ciata, pieknego i erotycznego, pozwala na pogtebione, medytacyjne
studia, na pielegnowanie wspomnien, na powolne rozwijanie sposo-
bu przedstawienia, na synteze i zaskoczenia, ktore niosa pojawiajace
sie podczas pracy nowe rozwiazania. Tak, te ostatnie takze, co tatwo
mozna zaobserwowac, patrzac na obrazy Profesora z rznych okresow
- zmienno$¢ formalna, réznorodne $rodki i gradacje, niuanse, wielo-
znaczno$¢ i - to wszystko zadziwia bogactwem i rozlegltoscig, nie jest
jednak przyttaczajace. >
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Wiadystaw Jackiewicz
1. Obraz XV, 2013, olej na ptétnie, 116x130 cm
2. 0gélny widok wystawy

Wtiadystaw Jackiewicz poszukuje tajem-
niczej i trudno uchwytnej ,linii piekna”, jak
czynili to wielcy przed nim. Reprezentuje wy-
jatkowa kulture malarska, kulture linii i kolo-
ru, w takiej wtasnie kolejnosci, tagodng fuzje
tych dwdch podstawowych i dyskutujacych
ze soba w historii malarstwa tendencji. Cho¢
jest spadkobierca tradycji koloryzmu, uczniem
Artura Nachta-Samborskiego i Piotra Potwo-
rowskiego, opowiada sie wyrazniej za prymatem
malarskiej linii. W jego obrazach przeglada sie
ideat pieknej linii rzezb greckich i waz, wyra-
finowanie syntetycznej linii quatrocenttystow.
To ostatnie potwierdza powracajace w wie-
lu rozmowach, wciaz zywe, wspomnienie por-
tretu weneckiej damy Piera del Pollaiola z me-
diolanskiej kolekgji Poldi Pezzoli, profilowego
ujecia, o linii pewnej i eleganckiej, klarownej
i zwieztej, nie bedacej jednak twardym kontu-
rem. W jego obrazach odnajdziemy powidoki bli-
skich ciat i wspomnienia malarskich uwielbien:
tagodnos¢ i liryzm Giorgionego, miekko$¢ Vela-
| squeza, nabrzmiatg erotyzmem, wyrafinowana
I geometrie Modiglianiego, miesno$¢, cho¢ takze
graficznie ujetg, ciat Bacona, te ostatnia wyzbyta

'
'y

z bolesnej natarczywosci i gorzkiego realizmu.

Wszystkie te malarskie wspomnienia przeswie-

caja, lecz nie dominujg, wskazuja raczej pewien

krag artystycznych odniesien i sg odczuwalnym
o znakiem malarskiej kontynuacji. Chociaz to ma-

larstwo rodzi sie z uwielbienia dla linii, nie ak-
centuje jednak graficzno$ci konturéw, unika zawitej dekoracyjnosci, wybiera
klarowno$¢ stycznych, jasno oddzielajacych jedng forme od drugiej. Lagodne
krzywizny i miekkie ptynne linie kre$lone pewna reka, by uja¢ doskonatosé¢
ciata, sugestywnie zaznaczy¢ jego obecnos¢. To tej linii poszukuje od lat, ja $le-
dzil w latach 8o. i 90. ubiegtego wieku, wprowadzajac rysunkiem do swoich
obrazoéw, rozedrgang w ruchu, przeswitujaca przez wodne laserunki cielistej
farby. Z czasem linia staje sie coraz bardziej zdefiniowana, coraz wazniejsza, wy-
razniejsza, bardziej sucha, ale nie oschta. Wyjatkowo czyste brzmienie, wyjat-
kowe natezenie osiagneta w ostatnich obrazach.

Jeszcze stowo o kolorze, bo on, cho¢ kierowany ling, jest przeciez bardzo
istotny. To barwa w wyrafinowaniu odziedziczonym od mistrza, zatozyciela so-
pockiej szkoty, Artura Nachta-Samborskiego, w wysublimowaniu przetozonym
na wilasng wrazliwo$¢ i w wyrazie bardzo osobistym. Malarstwo Profesora Jac-
kiewicza okre$la szczegdlne wyciszenie kolorystyczne: barwy jakby sptowiate,
lecz $wietliste, gtebokie tony o duzej jasnosci, nadajgce obrazom nieco chtodna,
lecz nasycona ponadczasowos$¢. Dominuje cielisto$¢ karnacji - od typowych ré-
zowo$ci niebanalnie potaczonych z chtodem szarawych btekitow o szerokim
spektrum. Te $ciszone barwy uzyskujg dzwiecznos¢ w otoczeniu partii bardziej
zdecydowanych kolorystycznie - czerwieni, oranzéw, petnych, nabrzmiatych,
ziemistych szarosci i brazéw czy intensywnego lazuru.

Ostatnie prace - bardzo zwiezte, o klarowno$ci syntezy. Ciata - zwarte, wy-
raznie zarysowane, wypetniajace centrum ptétna i z energia rozciagajace sie
ku jego krawedziom, i mimo swej wyrazistosci - jakby pozbawione masy, bar-
dziej tkankowe niz woluminowe. Laserunkowe warstwy podazaja za p6tprze-
Zroczysta materia skoéry. W ostatnich obrazach osiagnat Profesor niezwykta
harmonie i doskonato$¢ kompozycji - zréwnowazenie uktadu, czysto$¢ linii,
spokdj wytrawnych barw. To czysto brzmigce uktady melodyczne znacznie bar-
dziej niz wielkie symfonie réznorodno$ci. Idealizacja zarysu form, graficzna
imocna, doprowadzona do widnokregu abstrakgji, lecz nie odbierajaca przed-
stawieniom sensualnosci i tchnienia zycia. Szczegdlne jest zwlaszcza stopienie
aktu i pejzazu, jakby wyraz bardzo pierwotnej jednosci (i tajemnicy) natury:
cztowieka i otoczenia, a idgc dalej - zagadka mitosnej jedno$ci. Malarski hymn
na cze$¢ natury i zycia, ich liryczna i wyrafinowana przenos$nia. Potgczenie in-
telektualizmu i poezji, geometrii i liryzmu, czysty wysoki ton. m



Maluje siebie
| swoje pro-
blemy (...)
wszystko,
co dzieje sie
W moim zyciu
na biezgco
odbija sie
w obrazach.

Katarzyna Karpowicz

1. Nosorozec w Wenecji,
2014, olej na ptétnie,

73Xx54 cm, transpozycja
obrazu Pietra Longhi

2. Zoo w Budapeszcie, 2014,
olej na ptétnie, 81x60 cm

KamMa WROBEL

Samotny wedrowiec w krainie malarstwa,

czyli podroz Katarzyny Karpowicz

e wroctawskiej Galerii Platon w 2014 r. zaprezen-

towano wystawe miodej, krakowskiej malarki

Katarzyny Karpowicz. Eksponowane w jej ramach
prace okazaty sie interesujacym zbiorem obrazéw poswieco-
nych tematowi drogi, ktéra nie byta jednak rozumiana w spo-
séb bezposredni i jednowymiarowy. Byt to bowiem niezwykle
intymny cykl o pogtebionej wymowie, stanowigcy zapis pry-
watnych wrazen, przemyslen i obserwacji, bedacych rozbu-
dowana refleksja nad rozpoczynajacym sie, zupetnie nowym
etapem w zyciu artystki.

Katarzyna Karpowicz (1985) ukoniczyta krakowska Akade-
mie Sztuk Pieknych, gdzie uczeszczata do uznanych pracow-
ni profesora Grzegorza Bednarskiego oraz profesora Leszka
Misiaka. Dyplom w 2010 roku obronita z ocena celujacg, nie-
malze od razu rozpoczynajac aktywnos$¢ na polu zawodowym.
Pomimo stosunkowo miodego wieku zdotata wyksztatci¢ in-
dywidualny i rozpoznawalny juz styl, ktéry wbrew panujacym
modom, pokrewny jest malarstwu tradycyjnemu, hotdujagcemu
niejako klasycznym i ugruntowanym juz warto$ciom. Réwniez
pod wzgledem stylistycznym jest to twdrczos¢ zakorzeniona
gteboko w sztuce europejskiej - z petng $wiadomoscia siega
bowiem do znanych i niegdy$ powszechnie stosowanych mo-
tywéw, metafor, symboli czy nawet estetyk, czerpiac jedno-
cze$nie ze wspotczesnych, inspirujacych praktyk. Widoczne
sa tu nawigzania do obrazéw wielkich mistrzéw renesansu,
do malarstwa Pietra Longhi i Francisco Goi, a takze wybitnych

SAMOTNY WEDROWIEC W KRAINIE MALARSTWA

tworcéw wspdtczesnych - Balthusa, Hockneya, Kahlo, Zaka,
Picassa we wczesnym okresie - nie wytaczajac takze dwojki
najblizszych sercu artystki malarzy: Stawomira Karpowicza
i Anny Karpowicz-Westner. Nie bez znaczenia jest rowniez to,
Ze artystka z malarstwem zwiazana jest od dziecka. Od wcze-
snych lat bowiem - za sprawa rodzicéw wtasnie - mogta uczest-
niczy¢ w artystycznym zyciu Krakowa. I by¢ moze dlatego tez
osobowos¢ jej przepetniona jest poetycko-romantyczng wi-
zja $wiata, ktorego obraz za kazdym razem odzwierciedlany
jest w prezentowanych przez nia realizacjach. Jest tu co$ jesz-
cze — malarstwo to jest na wskro$ autobiograficzne. Artystka
kazdorazowo odkrywa przed nami siebie, w umiejetny sposéb
przenoszac na ptétno wtasne odczucia i mysli. Chodzi o to - jak
moéwi - Ze ja zyje jakby podwdjnie, tu i w malarstwie. Przezywam
zycie dwa razy i nie da sie tego unikng¢. Maluje siebie i swoje
problemy, historie, emocje - wszystko, co dzieje sie w moim Zyciu
na biezqco odbija sie w obrazach. | rzeczywiscie w tworczo$ci
krakowskiej malarki watek biograficzny widoczny i wyczuwalny
jest w sposéb wyrazny, mimo ze ukrywa sie najczesciej w licz-
nych metaforach, symbolach i prywatnym kodzie ikonograficz-
nym. Dlatego teZ prace Karpowicz sa przede wszystkim szczere,
dzieki czemu tez sg bliskie odbiorcy, ktéry w bezposrednim kon-
takcie jest w stanie w catkowity sposéb zaangazowac sie w opo-
wiadana przez malarke historie. Warto w tym miejscu zazna-
czy¢, ze obrazy jej autorstwa prezentowane byty w ramach

licznych wystaw krajowych, z ktérych jednak zadna nie odbyta >

CZYLI PODROZ KATARZYNY KARPOWICZ
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sie we Wroctawiu. Zorganizowana przez Galerie Platon ekspo-
zycja byta wiec pierwsza w tym miescie, tak duza prezentacja
dorobku artystycznego krakowskiej malarki, ktéra poSwiecona
zostata symbolicznie potraktowanej tematyce podrozy.

Wystawa ta zatytutowana zostata ,W drodze” i pomimo ze
miata wspdlny dla wszystkich obrazéw tytut, w rzeczywistosci
nie byta ztoZona z jednego, autonomicznego cyklu. Zazwyczaj
bowiem przy realizacji projektu Katarzyna Karpowicz nie za-
ktada sobie jednego tematu, a tym, co spaja dang ekspozycje,
s tytutl, atmosfera, motyw wiodacy lub po prostu sposéb ma-
lowania, ktdre stanowia najczesciej wynik czy tez rodzaj pod-
sumowania okres$lonego etapu w zyciu. W tym przypadku byt
to wyjazd z kraju i towarzyszace mu przemyslenia, doswiad-
czenia, rozterki i emocje opowiadajace o opuszczeniu rodzin-
nego miasta i zmianie miejsca zamieszkania, o utracie znanej
przestrzeni i koniecznosci odkrywania nowej, w koncu o odej-
$ciu od najblizszych i poszukiwaniu relacji z nieznajomymi,
a takze co wazne - o ukochanym, niezyjacym juz ojcu Stawo-
mirze Karpowiczu, ktéremu artystka poswiecita jeden z wy-
jatkowych pod wzgledem atmosfery obrazéw pt. Zaémienie.

Zdecydowana wiekszos$¢ prezentowanych we wroctawskiej
galerii prac zwigzana byta z Budapesztem - miastem, w kt4-
rym malarka zamieszkata stosunkowo niedawno. Zderzajac
sie z nowa, nieoswojong jeszcze rzeczywistoscia, postano-
wila przy uzyciu wiasciwego dla siebie jezyka malarskiego
- krok, po kroku - zbadac¢ i pozna¢ obca przestrzen miejska
- eksplorujac ja, analizujac oraz poddajac poetyckiej i egzy-
stencjalnej refleksji. Bo wystawa ,W drodze” byta w pewnym
sensie rejestracja samotnego zaznajamiania sie z obcym mia-
stem nieco po omacku. Byta swoistym dziennikiem, zapisem
doswiadczen i rozmyslan o wtasnym jestestwie, o prywatnym
miejscu na ziemi, jak i o przypadku i przeznaczeniu. Opowiadata takze - jak
moéwi artystka - o darze, jakim jest moment, w ktérym mozna by¢. O kruchosci
zycia, ktore przemija i ostatecznie prawie nic nie znaczy wobec czasu, ktory byt
i czasu, ktéry nadejdzie. Bo dla Karpowicz bycie w drodze jest nieustannym
pokonywaniem poszczegd6lnych etapéw - kazdorazowo przynosza one nowe
doswiadczenia. Droga traktowana jest tu jako metafora zycia, ktére majac swoj
poczatek, musi mie¢ réwniez i koniec. Refleksje te zawarte zostaty w wiek-
szo$ci prezentowanych obrazéw, opowiadajacych o sprawach ostatecznych,
ale tez o mozliwo$ci zmiany i rozwoju, o poznaniu siebie i innych, o prze-
mianie i odkrywaniu nieznanego, w koncu o tutaczce, przewarto$ciowaniach
i spojrzeniu z zupetnie innej perspektywy na rzeczy bliskie i znane. Ogladajac
eksponowane na wystawie obrazy, mozna byto odczu¢ pewna powage z nich
bijaca. W pewnym sensie zagubienie, ale tez poszukiwanie nowego. Puste,
zakomponowane w ostrych skrétach perspektywicznych uliczki zdawaty

SAMOTNY WEDROWIEC W KRAINIE MALARSTWA, CZYLI PODROZ KATARZYNY KARPOWICZ

sie grozi¢ nieznanym, ale tez kusi¢ i prowokowa¢ do wejscia w nie. Wycho-
dzace poza ramy kompozycyjne portrety uwodzity i hipnotyzowaty gtebo-
kim spojrzeniem, cykl ,Zaémien” za$ wptywat na budzace sie melancholijne
i kontemplacyjne odczucia, bedac jednocze$nie rodzajem kadru wspomnienia
z przeszlosci. Moja uwage w sposob szczeg6lny przykut utrzymany w btekitnej
tonacji portret mezczyzny, ktéry lekko przeskalowany, poddany deformacji
i symetrycznie usytuowany w polu obrazowym intrygowat. By¢ moze dlate-
go, ze blekit - przywodzac na mys$l Andrzeja Wréblewskiego - kojarzy sie
ze $miercig, a moze dlatego, ze wzrok portretowanej osoby byt tak chtodny
i beznamietny jak zastosowany do jego namalowania kolor. Byto w nim co$
z metafizyki, co dato sie odczu¢ takze w drugim, wielkoformatowym i réwnie
przeskalowanym portrecie usytuowanym w niejako gtéwnym, zamykajacym
i spajajacym wystawe miejscu. Duzy portret mial w sobie co$ z Nowosielskiego,
jednocze$nie przywodzac na my$l majestat i powage ikon.




Katarzyna Karpowicz

1. Catkowite za¢mienie storica 1999, 2014, olej na ptdtnie, 100x80 cm
2. Karnawaf w Budapeszcie, 2014, olej na ptdtnie, 73x54 cm

3. Samotny spacer, 2013, olej na ptétnie, 81x65 cm

4. Spacer nad morze (dyptyk), 2014, olej na ptdtnie, 116x162 cm

Ekspozycja ta zostata zaplanowana w ciekawy i spdjny sposéb, mimo
ze wroctawska Galeria Platon nie nalezy do przestrzeni najlatwiejszych
pod wzgledem ekspozycyjnym. Przede wszystkim dlatego, ze nie jest
to typowy white cube, przez co trudno jest zaaranzowac jej wnetrze i tym
samym wyeksponowac prace w przystepny i odpowiadajacy charakterowi
danej wystawy sposdb. Katarzynie Karpowicz udato sie jednak przestrzen
te ujarzmic i uzyskac tym samym efekt harmonii, tak by kazdy z prezen-
towanych obrazéw mégt wybrzmie¢ w sposéb indywidualny i z wtasciwag
dla siebie sita.

Na zakonczenie warto doda¢, ze prace te w znaczny sposéb roznity sie
od wczesniejszych obrazéw Karpowicz — odmienna byta tu kolorystyka,
atmosfera, tematyka, a takze sam charakter prac, ktére w przewazajacej
ilo$ci przypominaty ilustracje artystyczna. I oczywiscie nie jest to niczym

ztym, gdyZ wspomniana tu réznorodno$¢ stylistyczna w pewnym sen-
sie wskazuje na otwarto$¢ artystki, ktora nie boi sie eksperymentu i zréz-
nicowania estetycznego, co w moim odczuciu zwigzane jest rowniez z nie-
ustajacym jej rozwojem. A ten - co nalezy zaznaczy¢ - dostrzegalny jest
niemalze w kazdym z nowych cykli, ktére kazdorazowo spaja gteboka, za-
warta w nich refleksja, bedgca punktem wyjscia do wieloaspektowych roz-
wazan o cztowieku i jego naturze, zyciu i egzystencji czy tez o przemijaniu,
podazaniu i w koricu $mierci. Mowa tu zatem o kwestiach powaznych, ktére
pomimo Ze trudne i czasami nietatwe do zobrazowania, przez malarke wi-
zualizowane sa w niezwykle liryczny i przystepny sposob, przeistaczajac
sie w rodzaj malarskiej, poetyckiej i bliskiej kazdemu z nas opowiesci. m

* Wszystkie cytaty zawarte w tekscie pochodzg z niepublikowanego wywiadu z artystka.
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Borcz jest
precyzyjny
i widzi dokiadnie,
jego oko ostrzy
jak lustrzanka,
zoom pozwala
obejrzec detal,
a potem oddala
sie pokazujac
petnie krajobrazu.

Rafat Borcz

1. Sowa, 2011, olej na
ptétnie, 160x110 cm
2. Nocny lot,
2010-12, olej na
ptotnie, 150x200 cm
3. Dwie olchy, 2012,
olej na ptdtnie,
130x170 cm

AGNIESZKA WOLNY-HAMKALO

Niewinni czarodzieje

Miasto to maszyna, wielki beben, w ktory miela sie impulsy - dZzwieki, obrazy.

omunikaty przekrzykuja sie i podbijaja nawzajem. Watki gubig sie i prze-

nikaja. Alarmy tracg na wartosci w $wiecie, gdzie wszystko Zyje na sygna-

e, wszystko chce by¢ na zdjeciach - multiplikowane, jaskrawe. Nic nie jest
duze - wszystko jest totalne, nie glo$ne, tylko mega glo$ne. Mega burgery, podwdjne,
potroéjne expresso, cola z dolewka, kawa z mlekiem, pianka, syropem, cynamonem,
cukrem. [ wszystko natychmiast. Turbo, tempo, dynamika, ruch. Bycie podtaczonym,
podazanie, zalapywanie sie. Miasto jako utopia i ucieczka - nowa iluzja bycia na bie-
zaco, eskapizmu przed mysleniem / smutkiem / znieruchomieniem / $miercia. Oto
firmy, ktére z tego korzystaja. Oto korporacje, ktére chca, by$my stali w kolejkach,
czekajac na debiut nowego smartphone’a. BySmy sie podniecali nowg, jeszcze 1Zej-
sz3, jeszcze mniejsza, gladsza obudowa. Softwere i hardware, hossa i bessa - stowa

NIEWINNI CZARODZIEJE

klucze, ktore sa tak luksusowe, Zze wypowiadamy je naboznie, wypowiadamy jak
mantre. Ale oplata jest powazna, koszty s ogromne. Psychoterapia lacanowska, psy-
choterapia eklektyczna, psychoterapia behawioralna, egzystencjalna, psychoanaliza.
Nowe choroby psychiczne, nowe nerwice, zawaty dwudziestolatkéw, bezsennos¢,
nieuleczalna samotnos¢, uzywki. Jest powdd do paniki? To wszystko jest panika,
miasto jest panika.

Kiedy w kulturze pojawia sie silny nurt - natychmiast pojawia sie kontrnurt,
co$, co réwnowazy tamto, swego rodzaju alternatywa. A jednak mieszkaniec spoza
struktury miasta staje sie outsiderem z kultury i infrastruktury, obywatelem trze-
ciego $wiata, bardziej nieudacznikiem niz wybrancem. Nikt nie wierzy juz w uto-
pie hippiséw i Timothy Lary’ego, w drzemigcego w gérach budde bitnikéw, w las



Thoreau, w Tanger Trumana Capote. Jest tylko miasto i nic? Miejski etnocentryzm
to rodzaj narcyzmu. Miasto jest narcystyczne, dlatego nie umie kochac.

Wrazliwe jednostki, przeciazone i przyttoczone, z nizszym progiem sensorycz-
nym zaczety szuka¢ barier. Na ulicach pojawili sie ludzie z stuchawkami w uszach,
odcieci, idacy wtasnym rytmem, wbrew rytmowi miasta, mali anarchisci. Pojawili
sie poszukiwacze substancji stepiajacych zmysty: palacze marihuany, wielbiciele
u$mierzenia substancja aktywna thc. Pozostata jeszcze garstka tych, ktdrzy uciekli
do kos$ciotéw stuchac ciszy, tego, co odpowiada Bog, kiedy go pytaja. Inni schronili
sie w $wieckich koSciotach - galeriach sztuki, gdzie ich wzrok, zmysty, wreszcie oni
sami - zapadaja sie miekko w mikroswiat zredukowany, wyciszony, medytacyjny.
- Ogladaja obrazy Rafata Borcza we wroctawskiej galerii Socato - z miejsca czuja
lekka dekompresje, czuja sie wiec nieswojo. Uczuciu ulgi towarzyszy poczucie sur-
realizmu, napiecia, moze nawet grozy - tak wyabstrahowany i czysty to krajobraz.

Jezioro i drzewa. Swiatto jak podczas przesilenia: koniec albo poczatek dnia. Mo-
ment tuz przed lub tuz po zdarzeniu. Jest w nim piekno i groza pustej scenografii.

Wyobraznia wchodzi na wyzsze obroty: zaraz ten $wiat - zachowany w czy-
stosci jedynie przez przeoczenie - zostanie skazony, zepsuty. Ogladamy zatem co$
specjalnego: rezerwat piekna, utopie, wyspe. Marzenie. A przeciez nie s3 to obrazy
nierealne. Borcz jest precyzyjny i widzi doktadnie, jego oko ostrzy jak lustrzanka,
zoom pozwala obejrze¢ detal, a potem oddala sie pokazujac petie krajobrazu.
Autor tych prac jest operatorem $wiatta - wycisza, wygtusza tto. Biel jest znaczaca,
kojarzy sie z nieskonczono$cia, niewinnoscia. Z jednej strony lekko$¢, z drugiej
precyzja - jak w haiku, jak w japonskim rysunku. Bo nierzeczywisto$¢ tych obra-
zOw bierze sie z czystosci i piekna. Jest to piekno basniowe, zamrozone, spetryfi-
kowane: widz zostaje dopuszczony do tajemnicy: staje oko w oko z wilkiem, sowa,

tajemnica natury. Dlatego kontemplacyjnos¢ tych obrazéw podszyta jest napieciem >
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Rafal Borcz
1. Jasna noc, 2014, olej na ptdtnie, 150x170 cm
2. Olchowiec (wersja duza), 2013, olej na piétnie, 120x150cm

oczekiwania, atmosfera swieta: taki rodzaj przezywania natury
jest darem. Oto dopuszczono nas do tajemnicy. W jaki sposéb
przyjmuje to miejski podréznik? Jest oszotomiony? Dzwoni
mu w uszach, traci poczucie rzeczywistosci? Wpada w panike?
Jest nie tylko poza opresja impulséw, ale takze poza panstwem,
spoteczenstwem, poza rolami, relacjami. - Uwolniony? W kaz-
dym razie ma szanse przywrdci¢ $wiatu i sobie w $wiecie od-
powiednie proporcje. Swiat na zewnatrz tych obrazéw bazuje
na naszych namietnos$ciach, podsyca je - $wiat Borcza ukazuje
inny rodzaj przyjemnosci: prébe osiagniecia buddyjskiej row-
nowagi, przyjemno$¢ ptynaca z ziemi i tego, co oddaje na ze-
wnatrz, z rytméw dnia i nocy. W nieruchomych dekoracjach
zycie zyskuje na znaczeniu, kumuluje sie i wybija. Przy czym
Borcz zauwaza potege zywiotéw. Zwierzeta, ktére wybiera,
to nie sarny, zajace, wiewiorki, ale drapiezniki - nabuzowane,
zadne krwi, z naprezonymi mie$niami: szlachetne i uroczy-
ste w swoim polowaniu. Symbolizujag id, to, co nieokietznane,
nietkniete przez (pop)kulture. Jest co$ przyjemnego w odda-
waniu sie tym obrazom - to moze nie tyle podréz w giab sie-
bie - co wycieczka w przesztos¢ - do czasu basni, pierwszych
symboli, kiedy wystarczyto, zeby zapadta noc, przykryta mia-
sto siatka - i wszystko stawato sie nierzeczywiste, przesuniete
o centymetr, wytrgcone z normatywnych ram. A byliSmy jak
niewinni czarodzieje w $wiecie, ktéry tak miekko podlegat
naszej rezyserii. Jednoczesnie czuto$¢ i niebezpieczenstwo,
tajemnica i ekscytacja, lek i magnetyzm: to wtasnie czujemy,
patrzac na wilka. Borcz buduje poczucie intymnosci miedzy
odbiorca jego sztuki i nig sama: oto obrazy zdradzaja swoje
tajemnice - tylko nam, tylko tu, w $wieckim koSciele galerii
Socato, na marginesie miasta, w biatoniebieskim kokonie. m
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DOBROMILA BLASZCZYK

Bettina Beres

Za zastongq toczy sie
szczesliwsze zycie

4

wiat doczesny to odbicie wiecznych idei - twierdzit
Platon. Uwazat on, ze przedmioty i rzeczy, ktére ota-
czaja nas s3 jedynie powieleniem, niedoskonatym
odzwierciedleniem, kolejna emanacja niezmiennych idei...
Twdrczos¢ Bettiny Bere$ jest zbiorem rzeczy poukta-
danych na poétkach, parapetach, na strychu lub w piwnicy.
Krzesta, syfony, czajniki, garnki, wanienki, wézki - mozna
by dtugo wymieniaé. Nie stara sie ona jednak ukazac ich
iluzji w obrazie. Brak jest tez wyidealizowania. Nie malu-
je ich ze zdjecia, ani jako martwej natury stojacej przed
nia w momencie pracy. Obrazy Bettiny Bere$ powstaja z pa-
mieci. S3 odbiciem idei danego przedmiotu. Tym, jak dany
przedmiot jawi sie jej w danym momencie. Jej dziatanie jest
niczym utrwalanie na ptotnie procesu krystalizacji owej
platonskiej idei w realnym $wiecie. Przedmioty ukazane
sg zatem bardzo syntetycznie, ptaszczyznowo, podkreslone
czystym i wyraznym kolorem, ktéry wydobywa je z row-
nie ptaskiego neutralnego tta. Bardzo rzadko s3 osadzo-
ne w przestrzeni, najczesciej dziatajq jako znak. Sg sym-
bolem danego przedmiotu zbierajacym jego najwazniejsze
cechy i wiasciwosci, ktére sprawiaja, ze butelka jest butelka,
a nie butla z gazem czy syfonem. Sa jego kwintesencjg. >

BETTINA BERES. ZA ZASEONA TOCZY SIE SZCZESLIWSZE ZYCIE

Bettina Beres$

1. Nie kochaj
obowigzkéw, 2009,
tkanina wyszywana,
54 x 67 cm, dzieki
uprzejmosci artystki
2. Bettina Beres.
Dwie babki, widok

z wystawy, Galeria
Mieszkanie 23,
Krakéw 2010

Fot. 1-2 M. Gardulski
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historia, ktérej
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wies¢ o dniu
codziennym...

Bettina Bere$ pochyla sie nad rzeczami pospolitymi, wydartymi
z rzeczywisto$ci. Cechuje je zwyczajno$¢ i prostota. Naturalno$é. Tak
jak i same obrazy - bez zbednego zadecia, sztucznosci i idealizacji. Ar-
tystka sama nie dopowiada wzniostych teorii. Obraz nie nasladuje foto-
grafii. Jest tym, co widzimy, niczym wiecej. Artystka uwzglednia wszelkie
jego whasciwosci i ograniczenia. Nie probuje ich przetamac czy tez zane-
gowac. Podobne nastawienie jest widoczne w relacji przedmiot-podmiot.

naszych, jakze subiektywnych zmystéw nie jesteSmy w stanie uchwycic¢
jako jednorodne i obiektywne przedstawienie. W jej twdrczo$ci podkre-
$lone s3 te podstawowe wartosci, ktére tworza istote rzeczy. Artystka
akceptuje ich dwuwymiarowos¢ i niemoznos$¢ oddania ich takimi, jakie
s3 w rzeczywistosci. Sa one wyrazem jej subiektywnego ogladu i sto-
sunku emocjonalnego. Taka jest wtasnie cata twdrczo$¢ Bettiny Beres$
- bardzo zmystowa i kobieca. Codzienno$¢ ukazanych przedmiotow na
obrazach dodatkowo podkresla ich zwigzek z zyciem, domem. Ale nie
istota przedmiotu jest jego nieprzystawalno$¢ czy wrecz niemozno$¢  jest to prywatna, intymna tajemnica artystki. Jej sztuka jest uniwersal-
jego uchwycenia. Idea przedmiotu jest bowiem niezalezna od jego bezpo-  na, ciepta, kobieca. Kazdy znajdzie kat dla siebie aby przycupna¢. Kazdy
$redniego ogladu. Jest suma postrzezen, ktéra ze wzgledu na ,utomno$¢”  znajdzie swoja serwetke przy stole...

W kolejnych obrazach w petni widoczne jest zaakceptowanie faktu, ze

NIE MA Z\MY W TYM ReKU




Galeria. Jej przestrzen zaaranzowana jest na typowe mieszczan-
skie mieszkanie. Loze, stot, fotel, stolik, komoda. Wszystko skrzetnie
pouktadane, czyste, poscielone. Obrus przykrywa stét, serwetka lezy
u wezglowia fotela, na t6zku wywiniete przescieradto, a poduchy,
ustawione obok siebie obramowanie falbanka z mottami, maja na-
niesione wizerunki rodziny artystki (bab¢ lub dziadkéw). Artystka
podkresla, Ze od dziecinstwa wydawato jej sie, ze obce pokoje za za-
stonami skrywaty szczesliwsze, tajemne zycie. ,Za zastona toczy sie
szczesliwsze zycie” glosi napis na zastonie. Podobne tajemnicze, ale

XYY NAAAAAANNINASAY YA YN NAANAANAA

 AAAAAAAAAAAAAAANAANA AAAAAAAAAAAAAAAANAAAANAN/

Mimo ze punktem wyjscia do kolejnych wyszywanych serwetek,
obrus6w, makatek czy zaston byly prywatne historie rodzinne, nie
sg one podane w spos6b nachalny czy wygloszone ex cathedra. Ko-
lejne wystawy to nastepujace po sobie warianty rozwiniecia historii
domu rodzinnego (punktem wyjscia jest oczywiscie jej rodzina),
z ktérym kazdy mogtby sie utozsamic, jezeli nawet nie w catosci,
to w wybranych przez siebie punktach.

Prace Bettiny Beres nie stanowia feministyczno-wojujaco-na-
prawczej rozprawy z dziecinstwem, rodzing czy spoteczna rola
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nierzadko z nutka humoru s3g hasta wszyte na
serwetkach. ,Dopoki jestes elastyczna, nie jestes
stara”, ,Nie musisz lubi¢ swoich dzieci”, ,Nie kochaj
obowiazkéw”, ,Janka zjadta szkto”... Obok jawnie
feminizujacego charakteru tych wypowiedzi su-
geruja one jakie$ nie do konca wypowiedziane
historie, niuanse i drobnostki, ktére tak na praw-
de tworza charakter domu rodzinnego. A jezeli
o nim mys$limy, nieodzownie wspominamy réw-
niez przedmioty, ktére towarzyszyty temu zyciu.
[ tak, Bettina Bere$ obok uchwyconych na ptétnie
nieozywionych ,domownikéw”, od jakiego$ czasu
anektuje do swoich prac przedmioty realne, two-
rzac w przestrzeni galerii swoiste environment.
Obiekty zaanektowane na potrzeby ekspozycji
sa rownoprawnym elementem jej dziata. Ich obec-
nosc¢ jest tak samo oczywista jak to, ze w oknie artystki
powinna wisie¢ zastona, a na stole leze¢ obrus.

Bettina Bere$

1. Z6#ty czajnik, 2013,
olej/ptdtno, 60 x 50 cm,

fot. 0. Hanusek

2. Choinka, 2008, olej/ptétno,
90 x 65 cm, fot. M. Gardulski
3. Bordwki, 2012, olej/ptétno,
60 x 50 cm, fot. M. Gardulski
4. Nie ma zimy w tym roku,
2011, olej/ptétno, 60 x 50 cm,
fot. 0. Hanusek

5. Zmieniaj rytuaty raz na rok,
2011, tkanina wyszywana,

57 x 70 cm, fot. M. Gardulski
Fot. 1-5 Dzieki uprzejmosci

(-]

kobiety. Sa wielka wyszywana historia,
ktdrej ni¢ snuje opowies¢ o dniu codzien-
nym, o prywatnym zyciu. Nie ma w niej
hukoéw wielkich performance’6w, krzykéw
sztuki zaangazowanej i krytycznej, brak
ekspresyjno-abstrakcyjnych pociagniec¢
pedzla na ptétnach zakrywajacych swoimi
formatami cate Sciany czy obiektéw przy-
ttaczajacych nas swoimi formatami. Jest
za to rzeczywistos¢, spokdj i wyciszenie.
Przedmioty, ktérych nie raz ze wzgledu na
ich powszednio$¢ nie zauwazamy. Relacje,
nad ktérymi najcze$ciej nie mamy czasu
sie zastanowi¢, gdyz przy zalewie bodZcow,
ktérymi jeste$Smy non stop bombardowa-
ni z kazdej ze stron, wydaja sie nam one
zbyt banalne i prozaiczne. S tam wresz-
cie wzruszenia na ludzka skale. m
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ANITA WINCENCJUSZ-PATYNA

(Nie)znane eksperymenty artystyczne Pukocza

ojciech Pukocz zwiazany jest z Wroctawiem od czaséw studiow (dy-
plom z malarstwa u prof. Stanistawa Kortyki, 1997). Juz bez mata dwie
dekady nieodmiennie zaskakuje publiczno$¢. Pukocz bowiem jest
duchem niespokojnym i ciekawskim - nieustannie eksploruje uniwersum sztuki
(rézne techniki i motywy), otaczajaca nas rzeczywistos¢, krolestwo natury i Swiat
stworzony przez cztowieka. Jest tez artysta bardzo pracowitym, o czym najlepiej
$wiadczy imponujgca rozmiarami i ilo$cig prezentowanych prac jego monogra-
ficzna wystawa w BWA Awangarda ,Obraz to za mato” (kurator: Patrycja Sikora).

WATEK 1: MIEDZY NAMI ZWIERZETAMI DOBRZE JEST?

Aktualnie w twoérczos$ci Pukocza dominujg zwierzeta. R6zne gatunki fauny
pojawiaja sie w matych akwarelach i w sporych obrazach akrylowych na ptétnie,
na wzorzystym tle i na bieli papieru, czasem utrwalone pod warstwa zywicy.
Cze$¢ z nich doktadnoscig przedstawienia przypomina ryciny ze starych atla-
séw zoologicznych, a inne przypominaja postacie z bajek. Wiele z tych prac ma
ilustracyjny charakter, sprawiajg wrazenie miniaturek rodzajowych, niektére
sytuuja sie gdzie$ pomiedzy monidtami a portretami upozowanymi w starych

NIE)ZNANE EKSPERYMENTY ARTYSTYCZNE PUKOCZA

atelier fotograficznych. Ludzkie sylwetki z gtowami zwierzat przywodza na
mys$l ,inny $wiat” stworzony przez Grandville’a. Pukocz, podobnie jak przed
nim surreali$ci, twoérczo korzysta z dorobku ilustracji fantastycznej, siegajac po
powszechnie rozpoznawane typy przedstawien: zdjecia pamigtkowe, portrety
nowozencéw, kadry z filméw, obrazki codziennosci. Umieszczone na neutral-
nym tle przyciagaja wzrok barwnym, od$wietnym kostiumem lub przebraniem
i ,nieoczekiwanym sasiedztwem” - gtowy zwierzecia z ciatem cztowieka - zako-
rzenionym w tradycji bajki jako gatunku literackiego, bedacego tu uproszczonym
nosnikiem cech osobowosci (tchoérzliwe zajace, tagodne owce czy wierne psy).
Te namalowane lekko i z duza sprawnoscig akwarele wydaty sie artyscie zbyt
satysfakcjonujace. Konsekwentnym krokiem stato sie odebranie im tej ,tadnej
poprawno$ci” poprzez akt gniecenia papieru, na jakim zostaty namalowane.
Ta autorska destrukcja pozornie obniza warto$¢ prac, negujac standard este-
tyczny; zaburza tez czytelno$¢ przedstawien, nierzadko zmierzajac w strone
karykatury; rzuca wreszcie wyzwanie naszym przyzwyczajeniom. Zgnieciony
szkic winien trafi¢ do $mieci, a nie w ramy. Prace Pukocza dopiero po zgnieceniu
nalezy uzna¢ za ukonczone - technika wtasna artysty.



Inne w charakterze sa obrazy akrylowe z motywem matpy (w jej réznych ro-
dzajach i gatunkach, a majacej rozbudowang symbolike, znang we wszystkich kul-
turach). Pozy zwierzat odnosza do Zrédet ikonograficznych przyblizajacych zwycza-
je i tryb zycia matp (u Pukocza jakze naturalnie iskajg sie, karmia mtode, szukaja
pozywienia itd.), ale silny kontrast wynika z umieszczenia ich na ptaskim tle gesto
pokrytym barwnym ornamentem czy w towarzystwie konstrukcji technicznych.
Kolazowy charakter tych prac odbiera matpom pogladowos$¢ rodem z atlaséw
i ustawia recepcje odbiorcy na poziomie interpretacji intrygujaco odnoszacej sie
do naszej rzeczywistosci.

WATEK 2: ANATOMIZACJA

Ciekawe pod wzgledem tresci i formy s3 teZ najnowsze prace Pukocza podej-
mujace watek anatomii ludzkiej. Na wzorzystym tle znajdujemy w centrum kompo-
zycji przeskalowany motyw anatomiczny (przekréj gtowy z widocznym moézgiem,
czaszke, serce itd.) zreprodukowany ze starych naukowych opracowan, znéw nie-
co wciagajacy nas w przesztosé. Trudno jednak uciec od futurystycznych skojarzen
z zaawansowanymi badaniami medycznymi na czele, jako Ze tta przypominajace
stereogramy odsytaja nas w rzeczywisto$¢ wirtualna. Te stereometrycznie potrakto-
wane powierzchnie ptétna to swoista kryptografia wizualna. Skomplikowany orna-
ment tet powstat z przeskalowanych wizerunkéw organéw oraz elementéw anatomii >

Wojciech Pukocz

1. | believe in, 2011, akryl, ptyta,
100X100 CM

2. Chmura pierwsza, 2010, akryl,
ptyta, 100x100 cm

3. Chmura druga, 2010, akryl,
ptyta, 100x100 cm

4. Zasada dziatania - czesc pierw-
sza, 2011, akryl, ptyta, 100x100 cm
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(serce, strzemiaczko, krag, piszczel itd.). Nalezy mniemac, Ze to nie tylko zabawa
formalna. To odniesienie do $miertelnos$ci - kiedy przygladamy sie wewnetrznym
narzadom, nawet jesli tylko w postaci ornamentu, nie sposéb nie mysle¢ o prze-
mijaniu. Pukocz proponuje zatem atrakcyjne wizualnie malarstwo kontynuujace
tradycje nurtu vanitas. Esencja natury zostata przeciwstawiona tu ornamentalnej
tapecie, zZ powtarzalno$ciag dawnego malarstwa patronowego czy wspoétczesnego
szablonowego. Dekoracyjno$¢ obrazéw wroctawskiego artysty, graficznos$¢ gru-
bej czarnej linii, intensywna kontrastowa kolorystyka, rytmiczno$¢ elementéw tta
oraz rygor osiowej, a nawet symetrycznej kompozycji przynosza tez skojarzenie
ze sztuka witrazu.

WATEK 3: FRAGMENTY NIEZNANEGO NAUCZANIA

Fragmenty nieznanego nauczania to tytut jednego z filméw (mockument z 2014 .,
z celng kreacja Jerzego Senatora) i kolejny watek obecny w najnowszych pracach
Pukocza. Tajemnicze eksperymenty, szkolenia, laboratoria i aparatura odnosza nas
juz to do pionieréw z epoki Juliusza Verne’a, juz to do futurystycznych krajobrazéw
po apokalipsie.

Niektérzy bohaterowie filmu pojawili sie tez w akwarelach. Technika ta nie
uznaje poprawek, wymaga pewnosci reki, ale zachowuje oryginalng warto$¢ szkicu,
pozwala obserwowac fascynujace zwiazki farby, wody i podtoza. Uczula na materie
i ich wladciwosci. Ma moc swoistego eksperymentu i tylko pozornie nie pasuje do
tresci przedstawien.

NIE)ZNANE EKSPERYMENTY ARTYSTYCZNE PUKOCZA

WATEK 4: WYSTEPNA TAPETA [ 1]
W niektérych pracach gtéwnym, a wtasciwie jedynym motywem jest tapeta.

0 ile dotad stuzyta dekoracyjnosci, teraz podlega destrukcji, tak jakby artysta znéw
przestraszyt sie nadmiaru zrytmizowanego piekna. Tak wiec Pukocz ,niszczy” swoje
tapety (nawet te ,bogate”: srebrne i ztote) i przekresla tym samym ich funkcje upiek-
szania, pozwala farbie $cieka¢, co zaburza i ukrywa dukt powtarzalnego ornamentu,
nieréwnomiernie odciska szablon, czym ozywia monotonng ptaszczyzne.

Otrzymali$my imponujacy wzornik: od niezwykle rozbudowanych formalnie
i kolorystycznie, poprzez umiarkowane dwubarwne, nieskomplikowane kompozy-
cje, do prostych patronéw sprowadzonych do jednobarwnego konturu elementéw
ornamentu; w zakresie motywu - od zreprodukowanych historycznych ,,gotowcow”,
przez szablonowe ¢wiczenia formalne, po autorskie wzory korzystajace z zaskakuja-
co ornamentalnego bogactwa form anatomicznych. Sita ornamentu i znaku jest tez
obecna w realizacjach filmowych artysty, w ktérych niezwykle istotna jest powta-
rzalnos¢, rytmicznos$c¢ i symetryczno$¢ widokow.

Twérczo$¢ Pukocza w kazdym z wyodrebnionych watkéw zwraca uwage odbior-
cy, a potem ja skutecznie przykuwa, bo nie sposéb nie obejrze¢ jego prac bez chocby
chwili zastanowienia sie nad rozlicznymi asocjacjami. Zostajemy w sieci $ciezek
interpretacyjnych, ktére same takze uktadaja sie w intrygujacy wzoér. m

1 Tytut watku nawigzuje do szkicu W. Juszczaka , Wystepny ornament’, czyli o napieciu miedzy sztuka a kulturg,
[w:] tenze, Fragmenty, Warszawa, Zamek Krélewski w Warszawie, 1995.



Pukocz
nieustannie
eksploruje uni-
wersum sztuki
(rézne techniki
i motywy),
otaczajaca nas
rzeczywistos¢,
krélestwo
natury i Swiat
stwo-
rzony przez
czlowieka.

Wojciech Pukocz

1. Czaszka, 2014, akryl,

wydruk, ptyta, 100x100 cm

2. Trofeun, akwarela na papierze
2014, 0k.100x 70 cm

3. Pan Kon, 2013, akwarela na
papierze, 63 x 83 cm (z oprawg)
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GABRIELA DRAGUN

Morfologia starej/nowej
rzeczywistoscilll
- konteksty wystawy
o Galerii Sztuki Najnowszej w MWW

ontekst pierwszy - stara rzeczywistos¢: lata 70., PRL za Gierka, po

odwilzy, odbudowywany po wojnie Wroctaw, preznie dziata ACK Pa-

acyk, a w nim Galeria Sztuki Najnowszej (1975-1980). Kontekst drugi
- nowa rzeczywisto$¢: 2014 rok, Muzeum Wspétczesne Wroctaw, monograficz-
na wystawa dotyczaca fenomenu GSN. Kontekst trzeci - osobisty i emocjonal-
ny: w latach 70. urodzitam sie ja, widz, autorka tego tekstu.

O kontekstach oraz ich znaczeniu w odniesieniu do sztuki i twoérczosci
pierwszy raz pisata artystka Anna Kutera w manifescie z 1979 roku, ktérego
tytut sparafrazowatam w moim tekscie. To konteksty decyduja, Ze istnienie,
Swiadomos¢ i rzeczywistos¢ wspéttrwajq nierozerwalnie (...) [ 2 ], sa ponad
czasem i tam tez sytuujga samego artyste, jako kreatora nowej rzeczywistosci.
Nowa rzeczywisto$¢, wg Kutery, jest wieloptaszczyznowoscia sfer uczué, w kté-
rej jeden z elementéw - stosunek do rzeczywisto$ci — ujawnia kontekst wytworu
Z pierwowzorem.

Podobny charakter chciatabym nada¢ moim refleksjom po obejrzeniu wy-
stawy w MWW, wpisujac wen przede wszystkim kontekst osobisty.

Kiedy wybieratam sie na wystawe ,,Awangarda nie bita braw. Romuald Kute-
ra/ Galeria Sztuki Najnowszej” do MWW, wiedziatam, ze bedzie to interesujace
doswiadczenie. Monograficznej wystawy posSwieconej dziatajacej w latach 1975-
1980 Galerii Sztuki Najnowszej oraz grupie artystéw skupionych wokét niej we
Wroctawiu jeszcze nie byto. Nie byto tez tak interesujacego i bogatego zbioru
materiatéw o tym wroctawskim fenomenie w postaci towarzyszacego wystawie
katalogu. Portret wroctawskiej awangardy lat 70. i czaséw $wietno$ci Akade-
mickiego Centrum Kultury ,Patacyk”, dopetnit sie.

Na wystawie prezentowanej w dniach 10.10.14-8.12.14, co wazne, pokazano
tylko prace oryginalne. Ich ekspozycja w interesujacej i historycznej przestrze-
ni przedwojennego bunkra miata co$ z odkrywania i przywracania pamieci
o czyms, co zostato zapomniane. Na szczescie kuratorzy, a takze instytucje
sztuki coraz czesciej przypominaja sobie o dorobku wroctawskich twércow
konceptualizmu i sztuki kontekstualnej. Pojecia te weszty juz na state do kanonu
sztuki wspdtczesnej i dyskursu o sztuce, ale nie mam przekonania, czy ich prace
zapisaty sie w §wiadomosci odbiorcéw, a takze mtodych performeroéw, arty-
stéw wideo, ktorzy niejednokrotnie sg przekonani, Ze tworza prace oryginalne,
a nieSwiadomie odtwarzajg co$, co juz dawno pokazano. MySle, Ze tegoroczna
prezentacja MWW odmieni te sytuacje.

Rozmieszczone w przemys$lany sposéb prace Antosza&Andzi, czyli Stani-
stawa Antosza i Katarzyny Chieromskiej, Lecha Mrozka, Piotra Olszanskiego,
Romualda i Anny Kuteréw, Janusza Haki, Jana Swidziﬁskiego, Zdzistawa So-
snowskiego (kazdemu artyscie byta poswiecona osobna przestrzen) dopetnione
zostaty kalendarium, jak z podrecznika historii oraz zbiorem czego$ w rodzaju
tekstéw programowych.

Ponadto zaprezentowani zostali: Zbigniew Makarewicz, Zbigniew Dtubak,
Ewa Partum, Andrzej Partum, a Witold Liszkowski przedstawit dokumentacje
fotograficzng z akcji ulicznych przed gmachem Uniwersytetu Wroctawskiego
i Muzeum Narodowym, w ktérych brali udziat cztonkowie GSN (Prezentacja
z 1978 roku) oraz wiasne realizacje tzw. fotografie dokamerowe. Z zatozo-
nym w 1979 roku przez Liszkowskiego Centrum Sztuki Wspétczesnej wspot-
pracowali cztonkowie GSN i wiele innych osobowo$ci artystycznych tamtych lat.

Codzienno$¢ lat 70. z racji mojej biografii nie jest mi obca, a tym bardziej
obojetna. Obrazy utrwalone na fotografii, a takze opowiesci z czaséw mtodosci
moich rodzicéw zapisaly sie w mojej Swiadomosci i ulegly mitologizacji. Mit
1 Parafraza tytutu cyklu prac ,Morfologia nowej rzeczywisto$ci” Anny Kutery i tekstu-manifestu o tym

samym tytule, wygtoszonego przez artystke w Ptocku w 1979 roku.

2 Tamze.

prawdziwego zycia studenckiego, czasu fajféw, pierwszych prywatek, bana-
néwek, dzwondéw i rogowych okularéw odnalaztam poniekad na fotografiach
Kuteréw, Mrozka, Swidziniskiego czy duetu A&A.

Fotografia i film jako medium, jako forma autoekspresji, wspétcze$nie
sg dla nas dostepne jak nigdy wczesniej. Fotografem i filmowcem moze by¢
kazdy, uzywajac coraz bardziej udoskonalanych aparatéw i kamer zainsta-
lowanych w telefonach, tabletach. Jednoczesnie coraz czesciej zapominamy

o mozliwo$ci interpretowania fotografii i wideo w zaleznosci od kontekstu.

0 technicznych wyzwaniach, przed jakimi stawat twérca ponad trzydziesci lat
temu, rowniez niewielu wie lub pamieta.

Konceptualistéw film i zdjecia interesowaty o tyle, o ile je same oraz proces
fotografowania lub filmowania mogli zdekonstruowa¢, podda¢ eksperymentom.
Nikt, tak jak oni, nie rozpracowat technicznych oraz wizualnych mozliwosci,
jakie daje aparat czy kamera. Mozna $miato powiedzie¢, Zze zrewolucjonizowali
ten obszar sztuk wizualnych.

Charakter eksperymentéw formalnych maja przede wszystkim prace Le-
cha Mrozka. Egzemplifikacja takiego podejscia sa Relacje (1980), a takze Méj
punkt widzenia nie jest twoim punktem widzenia (1976). Spo$rod duzego zbioru
prac prezentowanych na wystawie w bunkrze-muzeum uwage zwracaja tez
prace z 1976 roku, nalezace do cyklu ,Size”.

Podobnie rzecz ma sie z filmowym tryptykiem Janusza Haki: Pasek, Szelki,
Zamek (1972), w ktérym zwykte przedmioty staja sie pretekstem do zabawy
z widzem. Przedmioty staja sie tez pretekstem do zadawania pytan o sens sztuki
iistnienie awangardy u innego artysty zwigzanego z GSN - Piotra Liszkowskiego.

Eksperymentem spod znaku Kkonceptualizmu i kontekstualizmu
sa przede wszystkim filmy Jana Swidziiskiego, chociazby pokazywany w ,schro-
nie” Méwimy nieprzerwanie przez 2 minuty (1975). Szczeg6lnego znaczenia video
to nabiera w zestawieniu ze stowami artysty dotyczacymi dyskusji wokét kry-
zysu sztuki, ktéry twierdzit, Ze ,nie ma sie o co ktéci¢, bo tu i teraz dla kogo$ co$
jest sztuka, a gdzie indziej dla innych nie”. Tak jak jego film, na ktérym obserwu-
jemy poruszajace sie usta, z ktérych niby ptyna stowa, ale co one znaczg, zalezy
od sytuacji, interpretacji itp., czyli po prostu - od kontekstu. Pytanie nasuwa sie
samo: czy taki film sztuka jest, czy nie?

MORFOLOGIA STAREJ/NOWEJ RZECZYWISTOSCI ~ KONTEKSTY WYSTAWY O GALERII SZTUKI NAINOWSZEJ W MWW



Ciekawie prezentuje sie twdrczos¢ Anny Kutery - jedynej
samodzielnej artystki GSN, nie muzy czy kogo$ tworzace-
go w duecie. W zdominowanym przez mezczyzn gronie two-
rzyta cykle, ktére zapadaja w pamiec ze wzgledu na czystos¢
formy, ztozonos$¢ przekazu oraz emocje, ktérych w pracach

mezczyzn na prézno by szukac.

Intrygujaca fotografia Najkrdtszy film swiata z 1975 roku, to eksperyment
formalny, ale przede wszystkim gra z widzem, takze rozmowa z sama soba,
dyskusja z pojeciami, jak czas, dziatanie, trwanie. Na fotografii Anna Kutera
trzyma w dtoni malenki kadr, na ktérym widac jej postac sfotografowana od tytu.
Trzyma go i patrzy wen w taki sposéb, ze jako widzowie mamy przekonanie,
iz patrzy sobie w twarz, prowadzi z samg sobga dialog. Filmem jest zatem i ten
kawatek kliszy, ktory sportretowana trzyma w dtoni, i sytuacja uwieczniona
na zdjeciu - zdaje sie trwajaca w nieskoniczono$¢. Najkrdtszy film... to réwniez
pretekst do rozwazan na temat obrazu w obrazie, symbolicznego zjawiska zwie-
lokrotnienia, sobowtéréw i lustrzanych odbi¢, $wiata w Swiecie.

Niezwykle przewrotna sytuacja zostata uwieczniona w filmie Dialog
z 1973 roku. Mioda artystka chodzita po ulicach wroctawskiego Biskupina -
dzielnicy stynacej z ulic poswieconych znanym malarzom - zaczepiata prze-
chodniéw i pytata o ulice Anny Kutery. Sam tytut pracy zastanawia: ,dialog”. Jaki
,dialog”? Z kim: z przypadkowym przechodniem? Z samym pojeciem artystycz-
nej stawy? Po co i o czym prowadzony? MozZe to dialog o wartosci sztuki i pozycji
twércy? Moze dialog na temat $wiadomosci i wiedzy o sztuce zwyktych ludzi?
Sama akcja artystyczna to préba wchodzenia w interakcje z przypadkowymi
osobami, préba nawiagzania rozmowy, ale tez proces budowania, projektowa-
nia wlasnej tozsamosci.

Sadzac po zaprezentowanych w MWW pracach obiecujaco zapowiadat
sie rowniez Piotr Olszanski. Niestety, jego zyciorys to prawdziwa biografia ,mto-
dego gniewnego”. Mtody artysta popetnit samobéjstwo w 1987 r. Byl wtedy na
emigracji, w Australii. W MWW zaprezentowano jego juwenilia z czasow, gdy
zyt jeszcze w Polsce.

Uwage zwraca przede wszystkim Soft Tool (1975), autoportret, na ktérym
artysta ma w ustach szerokokatny obiektyw. Praca jest niczym proroctwo:
zamiast méwié, mozemy wyrazac siebie za posrednictwem obrazu. W na-
szej wzrokocentrycznej i zdominowanej przez obraz kulturze praca Soft Tool
ujawnia swoja dodatkowa warto$¢. Podobne znaczenie maja Social games
(1975) czy Synergia — podnoszenie (1975) ujawniajace jedyne w swoim ro-
dzaju zespolenie artysty z narzedziem tworzenia sztuki, do kresu fizycznych
mozliwosci cztowieka. W przypadku Synergii narzedziem jest kamera uno-
szona w wyprostowanych rekach nad gtowa. Jednoczesnie jest krecony film,
a dynamike organizuje wymierzany przez artyste takt.

Artysci skupieni wokét GSN rekultywowali tradycje awangardy i grup ar-
tystycznych powstajacych w okresie miedzywojnia, odwotujac sie do nieco

1-3. MWW fragment ekspozycji
4. Po lewej: prace Witold Liszkowski

industrialnej nomenklatury: architekci wyobrazni, in-
ji zynierowie dusz. Jak oni organizowali wydarzenia spe-
cjalne, wystawy i konferencje. Nie obce im byty rowniez
gry z widzem, z konwencjami, jak chociazby autoteliczne
i oparte na powtarzalnosci cykle Antosza i Andzi Mur-
derer (1976-1977). Mezczyzna wciaz i wciaz strzela do
kobiety z rewolweru, zmieniaja sie sceneria, kostiumy,
pozycje w jakich uktadane sg ,zwtoki”, ilo$¢ zdje¢ tworza-
ca serie oraz tytuty: Winter Forest Killer, Beach Killer, Forest Murderer.

Autoironia i niemalze gombrowiczowski humor cechuje tez fotograficzng
serie ,,Goalkeeper” Zdzistawa Sosnowskiego. Mieszkajacy obecnie w Paryzu
artysta od lat pokazuje siebie w roli bramkarza - tym samym dekonstruuje
samo pojecie, jak i role kogo$, kto broni bramki. Jego powtarzalny gest osia-
ga wymiar absurdu.

Z tradycja awangardy korespondujg tez prace, w ktérych nie sam obraz,
ale i stowo majg prymarne znaczenie. Na wroctawskiej wystawie uwage przy-
ciaggaja zaréwno poezje wizualne Liciano Ori, jak i dowcipna praca z 1971 1.
autorstwa Ewy Partum - odcisk jej ust opatrzony komentarzem: Mdj dotyk
Jjest dotykiem kobiety.

Wazna praca pokazang w MWW jest Msza autorska, zrealizowana przez
Jerzego Beresia w 1979 roku.

Mtodzienczy entuzjazm znalazt odzwierciedlenie w ciekawych propozy-

cjach w dziedzinie eksperymentalnej fotografii i filmu, sztuki konceptualnej oraz

kontekstualnej. Lata 70. to réwniez czas rozkwitu performancu, sztuki zwigzanej
z dziataniem, ciatem artysty, ktore staje sie podstawa sztuki, z ta forma wyrazu
artysci GSN réwniez eksperymentowali.

Ferment po odwilzy umozliwit tez miedzynarodowa wymiane artystycz-
na. We Wroctawiu mozna byto oglada¢ sztuke behawioralng duetu Reindeer
Werk z Londynu, prace Nielsa Lomholta z Danii, poezje wizualne autorstwa
Luciano Ori. Go$¢émi Galerii byli tez Klaus Groh, Gabor Attalai, Adriano Patola
iinni wybitni wegierscy artys$ci. Na wystawie w MWW pokazany byt film Micha-
ela Snowa One second in Montreal z 1970 roku. Ten wybitny kanadyjski artysta
eksperymentalny goscit w GSN dwukrotnie: w1978 i 1980 roku. Ze swoja grupa
muzyczng CCMC odbyt tournee po Polsce.

Ogladanie w MWW kolekcji prac - przede wszystkim fotografii - artystéw
pokazywanych w Patacyku w latach 70., czyli do$¢ dawno, byto z jednej strony
powrotem do przesztosci, z drugiej niezwykta podréza na drugg strone lustra.
Po tej drugiej stronie rzeczywisto$¢ nabiera innych ksztattow, przestaje by¢
tylko realistycznym odzwierciedleniem, staje sie zaskakujaca, symboliczna, a na-
wet metafizyczna. Wiaczenie tych prac i doswiadczen do indywidualnego do-
$wiadczenia byto dla mnie niemalze automatyczne: to tak, jakbym stuchata opo-
wiesci i ogladata wielki album - peten $wiezo$ci, otwartosci na eksperyment,
niekonwencjonalny. Mdj sentyment do tamtych czaséw bedzie jeszcze wiekszy. m
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ANNA MARKOWSKA

Kutera w najlepszej formie

arzyciel i twoérca Instytutu Racjonalizacji Kultury. Or-

ganizator zbiorowych dziatan tworczych i samowtadny
projektant kultury. 65-letni dzi§ Romuald Kutera zaczy-

nat jako genialne dziecko, a w latach 70. stat sie jednym z najwaz-
niejszych artystéw polskiej neo-awangardy. W 1976 roku w Art
Diary wydawanym przez Giancarlo Politiego pojawit sie wsréd
najwazniejszych polskich artystéw jako jedno z najgoretszych pol-
skich nazwisk. Pozycji nie oddat, a jego retrospektywa w Muzeum
Wspétczesnym Wroctaw (10.10.14-8.12.14), przygotowana przez
Sylwie Serafinowicz, pokazata twérce zaskakujacego i tworczego.
Zachowane juwenilia ujawniaja juz w petni dojrzatego artyste
swobodnie operujacego forma. W liceum plastycznym miat opinie
najzdolniejszego. Nie zawahat sie jednak porzuci¢ malarstwa dla
filmu i fotografii, gdyz nalezy do pokolenia, ktéry rozwinat etos
nowych mediéw - demokratycznych i nowoczesnych. W 1974 roku
zrobit nawet prze§miewcza prace o malarstwie: sfotografowat sie
z puszkami farby $ciennej z ,Polifarbu” i zatytutowat zdjecie iro-
nicznie Potencjat. To dzieki m.in. Kuterze méwito sie o Wroctawiu
jako stolicy polskiego konceptualizmu. Nigdzie bowiem nowocze-
snos$¢ nie wybuchta z takim rozmachem i zapalczywoscia jak wta-
$nie w gtéwnym mie$cie tzw. Ziem Odzyskanych. Modernizacyjny
zapat i poszukiwanie nowej tozsamosci zaowocowato radykalnymi

KUTERA W NAJLEPSZEJ FORMIE
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decyzjami artystycznymi. Dopiero we Wroctawiu okazato sie, ze
ogtoszona nieco wczesniej diagnoza Gombrowicza, ze Polacy
to naréd ktory zdobywa sie jedynie na sztuke ,poczciwg” i ,zacng”,
tu wsrod ,Nowoslazakéw” zdecydowanie sie nie potwierdzita. Ku-
tera potrafit podrobi¢ bilety na wystep Niemena w Hali Ludowe;j,
zwie$¢ swojego profesora przedstawiajac mu idealnie wykonana
kopie, a gdy nieco spowazniat - fotograficznie rejestrowac proces
swojego znikniecia. Probowat zreszta wszystkiego: sztuki kon-
ceptualnej, sztuki niemozliwej, dziatan efemerycznych, land artu,
performans6w dokamerowych, dziatan kolektywnych, audio-artu
(wspotpracowat z Andrzejem Biezanem, kompozytorem muzyki
eksperymentalnej)... nieodmienne ze $wiezo$cia, spontaniczno$cia
i ujmujaca prostota. Cho¢ brzmi to jak truizm, to sztuka ta broni sie
i przetrwata do dzis, bo Kutera po prostu miat talent. Okazato sie,
ze nawet w ramach tak oschtego i teoretycznie anty-estetycznego
kierunku jak postkonceptualizm da sie wyczarowywac piekno,
jako warto$¢ dodana. [ to mimo tego, ze sam Kutera opracowat
zasade wartosSciowania dzieta sztuki ze wzgledu na jego spotecz-
ny wymiar, a nie poprzez kryteria estetyczne.

Gdy Jerzy Ludwinski prowadzit ,Galerie Pod Mong Liza”
(1966-1970), inicjujaca artystyczna rewolucje w miescie, Kutera
chodzil jeszcze do szkoty. Jeszcze w liceum poznat zreszta swoja

...... Panarrarann
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przyszia zone Anne i gdy zdarzato im sie wspdélnie wagarowac, robili

to zawsze w imie sztuki, wybierajac plener zamiast siedzenia w fawkach.
Ferment tamtych lat stat sie zaczynem dla p6zniejszej eksplozji twérczej:
juz jako poczatkujacy student dziatat intensywnie w zatozonej przez Zdzi-
stawa Sosnowskiego Galerii Sztuki Aktualnej. Szybko jednak zatozyt wta-
sna Miedzynarodowa Galerie Sztuki Najnowszej (1973) i juz rok p6zniej
pokazywat dorobek dziatajacego przy niej kolektywu w warszawskim
,Remoncie”.

Romuald Kutera

1. Trdjkat bermudzki, 1995, 100x70 cm
2. Zejscie z cokotu 1,1973

3. Ukrzestowiona, 2010

4. Zejscie z cokotu 2, 1973

5. Zejscie z cokotu 3, 1973

Na studiach dostat sie do pracowni Alfonsa Mazurkiewicza, czyli
,Monka” jak go wszyscy nazywali. Akurat gdy Kutera studiowat, Mazurkie-
wicz w 1972 roku wyjechat do RFN do Josepha Beuysa. Spotkanie z wiel-
kim artysta byto wazne dla wszystkich studentéw PWSSP interesujacych
sie nowa sztuka. Dodawato skrzydet, uczyto przekracza¢ granice i mie¢ >
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Kutera przetozyt
réznorodnosc
Wroclawia, (...) na
wielojezycznos¢
i miedzynaro-
dowa mobilnos¢
swojej sztuki.

Romuald Kutera

1. Lusterko 1,1972

2. Traktat o historii sztuki, 1987,
100X70 €M

3. Traktat o historii sztuki(detal),
1981, 100X70 CM

4. WDECH WYDECH, 1973

5. SKUPIENIE ODRYKI, 20m

KUTERA W NAJLEPSZEJ FORMIE

najwyzsze aspiracje, w tym takze do konfrontacji ze sztuka
Swiatowa. Z poréwnan takich wychodzit obronna reka: sam Jo-
seph Kosuth zachwycat sie jego Publikacjq, a kanadyjski arty-
sta Michael Snow dwukrotnie przyjezdzat na jego zaproszenie
do Polski. Kutera w hotdzie Beuysowi i jego Ausfegen wymyslit
akcje zamiatania ulicy na placu Czerwonym (dzi$: Jana Paw-
ta II). W jej ramach wraz z ekipa zaprzyjaznionych artystow,
po przejsciu regularnego szkolenia, sprzatali przez godzine
plac w pomaranczowych uniformach, nieopodal dwuznacz-
nego transparentu ,Arty$ci sprzataja miasto”. Mniej wie-
cej w tym samym czasie Kutera spotyka Jana Swidzinskiego.
Przyjazn zaowocuje po czasie akcesem do ruchu kontekstual-
nego, wymyslonego przez Swidzinskiego jako oryginalny mie-
dzynarodowy alians artystéw walczacy z peryferiow ze sztuka
z obszaréw dominujacych. W 1976 roku pojada do Lund na
pierwsza wystawe sztuki kontekstualnej i odtad wciagniety
zostanie w wartki nurt wydarzen, do ktérych nalezy tez styn-
na wyjazdowa akcja Dziatania na Kurpiach (1977). Wyjazdy
te odbeda sie w ramach dziatalno$ci Galerii Sztuki Najnowszej
(1975-1980) ktdéra Kutera wspéttworzyt z Lechem Mrozkiem,
Piotrem Olszanskim oraz Antoszem&Andzia (czyli Katarzyna
Chierowska i Stanistawem Antoszem).

Do najciekawszych wczesnych dziatan kolektywnych
nalezy nakrecony w duecie z Mrozkiem film Przekazywanie
kamery (1974) oraz w tercecie z Mrozkiem i Kazimierzem
Helebrandtem - akcja Kontakt (1975). Ta ostatnia, zainicjo-
wana rozmow3 telefoniczng, byta procesem - suma wza-
jemnych spotkan, zakonczong mityngiem we Wroctawskiej
Galerii Fotografii, gdzie do nawigzywania relacji zachecona
zostata publicznos$¢. Liczyty sie wiec jedynie wzajemne re-
lacje, a nie wyprodukowanie dzieta. Unikat fetyszyzacji ,to-
waru” i sprowadzania dzieta do cennego obiektu-klejnotu,
zamknietego w idealnej, wypreparowanej przestrzeni. Do-
brym przyktadem jest tu pochodzaca z tego samego roku, co
Kontakt, réwnie brawurowa Operacja symultaniczna (tu do
Kutery i Mrozka dokooptowat Piotr Olszanski) polegajaca na
jednoczesnym tworzeniu przez trzech artystow zapisu pejzazu
migajacego za oknami pedzacego pociagu i zestawieniu rezul-
tatéw jako dowodu na pluralizm. Wyprowadzit dzieto sztuki
z wielogtosowo$ci tworzacych je uczestnikéw i otworzyt na
procesualno$é. Dynamika i mobilno$¢ byta zreszta nie tyl-
ko tematem prac, ale réwniez ich nowym przeznaczeniem.

o

Lekkie, powielane i wktadane w koperty lub brane pod pache
do teczki umozliwialy artyscie aktywno$¢ poza niewydolnym
systemem instytucji sztuki.

0d poczatku lat 70. Kutera tworzy serie btyskotliwych
zdje¢ przedstawiajacych proste czynnosci - rodzaj manife-
stu mtodego artysty, wyrzekajacego sie patetycznego gtosu
o sprawach ostatecznych i uniwersalnych, by skupi¢ sie na
banalnej codzienno$ci. Manifestacyjny charakter tych foto-
-narracji wynikat w duzej mierze z ich autoportretowego
charakteru - modelem byt on sam i to miato swoja wyrazi-
sta wymowe na przyktad w serii trzech zdje¢ ,Zejscie z co-
kotu”. Do najciekawszych nalezy tez Wdech — wydech: ujety
z boku artysta w pracy po prostu wdycha i wydycha powietrze,
peina piersig, by niewidzialne uczyni¢ widocznym. To manifest
elan vital i przekomarzanie sie z metaforyka mtodopolskich
geniuszy. Pieknem urzeka Spojrzenie - zdjecie mtodej kobiety
(prywatnie pdzniejszej zony Anny) w czterech fazach ruchu
glowy determinujacych tytutowe spojrzenie i analizujacych
zalezno$¢ miedzy okiem ,naturalnym” i okiem kamery. Ge-
neralnie, foto-narracje przemycity do sztuki awangardowej
ludzka figure i byly wtasciwe rodzajem nowej figuracji. Jednak
tak w przypadku Spojrzenia, jak przypadku Wysytania obra-
z6w - kontemplatorium, gdy na kolejnych zdjeciach figura po
prostu znika, opowie$¢ o cztowieku zamienia sie opowiesé
o sposobach widzenia, meta-narracja samoswiadomego obra-
zu. Na te ostatnig foto-narracje sktadaja sie nastepujace sceny:
artysta rozpala ogien, wytwarza mgte — dymy, siada w podsta-
wowej pozycji virasana (siad bohatera), a nastepnie w pozycji
lotosu (padmasana), wtasciwej dla medytacji, i dokonuje cze-
go$, co mozna w przyblizeniu opisac jako kwantowa teleporta-
cja samego siebie. Trudno precyzyjnie opisac rytuat przedsta-
wiony w Wysytaniu obrazéw - kontemplatorium; niewatpliwie
Kutera przybrat role jogina pragnacego dzieki medytacji i pro-
cesowi wibracyjnej dematerializacji czastek statych dokona¢
manifestacji swojego ,teczowego ciata”, postrzeganego jedynie
sercem, a nie oczami. Do dyskursu niewidzialnosci artysta do-
daje sakralne praktyki buddyzmu i hinduizmu, a mozliwo$¢
znikniecia bez $ladu pozostawia w ambiwalentnym zawie-
szeniu. Na ostatniej, czwartej, fotografii Wysytanie obrazéw
- kontemplatorium Kutera jest jednak ciagle widoczny; moz-
liwe wiec, ze skoro jednak go widzimy, dysponujemy specjal-
nymi, ,wyzszymi” umiejetno$ciami. Czy zatem artysta zniknat,
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a widzimy go dzieki uzyskaniu wysokiego poziomu duchowe-
go? Czy moze jednak nie udato mu sie znikna¢, a nasz poziom
duchowy nie jest szczegdlnie zaawansowany? Na to pytanie nie
jestesmy w stanie odpowiedzieé. Widzenie i niewidzenie stato sie
sprawa zalezng od rozwoju duchowego, a nie od fizjologicznych
uwarunkowan oka i tak pogardzanej przez Duchampa percepcji
siatkdwkowej i odbioru czysto wizualnego. Artysta stworzyt nam
intelektualng putapke, problematyzujac sama kwestie widzenia.
Kutera lubi prace zartobliwe, w lekkiej formie przemycajace fun-
damentalne spory o ksztatt sztuki.

Podobna kwestig zajmuje sie film Lustro (1974), w ktérym
zaskakuje poetycki liryzm. Niemozliwy, aporetyczny dialog ka-
mery i lustra, w ktérym lustro ,odpowiada” o$lepiajaca tuna
Swietlng, staje sie niepostrzezenie opowiescia o przechodzeniu
,ha drugg strone lustra.” A migoczace ,zajaczkami” lustro wy-
daje sie nadajnikiem jakie$ nieznanej, kosmicznej inteligencji.
Rytmicznos¢ reflekséw zdaje sie przechodzi¢ w jezyk, gdyz tak
kamera jak i lustro weszly w system zaskakujgco synergetyczny.
Kamera chwyta najpierw wielki, ol§niewajacy blask, by zblizajac
sie powoli do lusterka ukaza¢, Ze blask pochodzi z dialogu dwéch
przyrzaddw optycznych. W tym obcowaniu jest nie tylko trans-
cendencja czego$ ponad-ludzkiego, jest obezwladniajgca sita
zdziwienia, jakby gotowos$¢ na przezycie cudu, w kategoriach
science-fiction.

W 1978 roku Kutera powotat Instytut Racjonalizacji Kultury,
a w jego ramach m.in. powotat zesp6t majacy dokona¢ racjonali-
zacji gry w brydza, gdyz - jak wyjasniat - problem czwartego do
brydza jest dotychczas nierozwiazany. Na poczatku lat 80. tworzy
filmy bez kina, czyli filmy czytane. Polegajg na tym, Ze nie sg tra-
dycyjnie wyswietlane, lecz w postaci tasm filmowych roztozone
ptasko w ciagach obok siebie, jako materialny, konkretny obiekt.

Niedtugo pézniej objawi mu sie Odryka - tajemnicza kobieca
posta¢ zwigzana z Odra. Stworzenie fikcyjnej postaci stanie sie
pretekstem do snucia najrézniejszych opowiesci, mock-doku-
mentéw, a takze performanséw. Jeden z nich - z udziatem tan-
cerki - odbyt sie niedawno w Gorzowie Wielkopolskim (listopad
2014) z okazji zakonczenia prowadzenia tam przez artyste Galerii
Sztuki Najnowszej (2008-2014). W ciggu szesciu lat sprowadzit do
Gorzowa najznamienitszych polskich artystéw, wyprodukowat
filmy (m.in. o Jerzym Beresiu) i m.in. skomplikowane plany para-
-filmowe dla zdje¢ Zbigniewa Libery.

Kutera przetozyt réznorodnos$¢ Wroctawia, miasta migruja-
cych przybyszow, na wielojezyczno$¢ i miedzynarodowa mobil-
no$¢ swojej sztuki. Marzy mi sie, by zamiast tulipanéw z Ikei jego
foto-narracje trafity do zwyktych doméw. Ich bohater przypomi-
na bowiem, Ze ograniczenia polityczne w sztuce stuza duchowi
oporu. A prace te nie utracity nic z sity marzycielstwa w wyrafino-
wany sposéb przettumaczonej na jezyk petnego Zyciowej energii

i poczucia humoru mieszkanca wielkiego miasta. m
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POSTAWY I

Marian Warzecha. Kolaze

Marian Warzecha kolekcjonerem?
A moze archeologiem, etnografem?

o tej pory znajac jego twérczos¢, mozna byto przej$¢ nad tymi stwierdzeniami, machajac na

nie reka jako na kolejny metaforyczny wymyst piszacego. Jednakze na poczatku paZzdziernika

»Historia jest wielo$cia mniej lub otworzyta sie w Galerii Starmach nowa wystawa. Zaprezentowane na niej zostaty prace Mariana

bardziej zagadkowych ruin, kto6- Warzechy. To juz trzeci indywidualny pokaz jego twérczosci w tym miejscu, jednakze pod wzgledem

rych uklad architektoniczny artysta chronologii sa to prace najwcze$niejsze. Pochodza z czaséw tuz po wojnie 1946-1949, kiedy to artysta

musi zrekonstruowac”. uczeszczat do liceum i byt na pierwszych latach studiéw. W literaturze dotyczacej jego twoérczo$ci byt

74 to do tej pory temat jedynie lekko zasygnalizowany w kilku artykutach. Biorac pod uwage fakt, ze wiek-

sz0$¢ cztonkéw Grupy Krakowskiej jest w petni opracowana, ten nieznany szerzej okres dziatalnosci jest

tym bardziej intrygujacy. Marian Warzecha znany byt do tej pory z péZniejszych prac, ktére powstawaty

od lat 60, az do dnia dzisiejszego. Ta krakowska wystawa daje zatem unikatowa mozliwo$¢ odkrycia na

nowo artysty. Pokazuje wczesny okres, w ktorym ksztattowaty

sie jego poglady i precyzowat sie kierunek obranej péZniej drogi
artystyczne;j.

Prezentowane na wystawie prace sa kolazami. Mozna wy-
rézni¢ w nich trzy etapy powstawania. Pierwszy, najwczes$niej-
szy wychodzit od inspiracji kubizmem. Drugi - kiedy to malarz
natknat sie na prace Maxa Ernsta - wykazuje zwiekszenie ilo$ci
elementéw, a takze rozbudowanie warstwy narracyjnej w sur-
realno-futurystyczne wizje. Z czasem jednak Warzecha zaczat
odchodzi¢ od przedstawialnosci i iluzji w ,,obrazie”. Kolaze stawa-
ty sie coraz bardziej abstrakcyjne - nabieraty znanej nam z jego
poOzniejszych prac formy.

Bardzo ciekawe jest samo siegniecie po te technike. Tech-
nike, ktéra narodzita sie za sprawa dadaistéw po I Wojnie
Swiatowej i byta narzedziem buntu wobec 6wczesnej rzeczy-
wisto$ci oraz wyrazem obaw o jej nowy charakter. Kolaz stat
sie najbardziej adekwatnym jezykiem do tego, aby opisa¢ rytm
i ztozono$¢ 20-lecia miedzywojennego. Dwadziescia lat p6z-
niej w powojennej Polsce, w ktorej brakto dostepu do ksiazek,
zagranicznej prasy, gdzie nowinki z zachodu przesaczaty sie na
zasadzie poczty pantoflowej, mtody szesnastoletni cztowiek ni-
czym tamci zbuntowani dadai$ci obrat te technike jako swoja
metode wypowiedzi artystycznej. Powstate w ten sposéb prace
byty réwniez buntem wobec zastanej rzeczywisto$ci, odgérnie
narzucanych zasad tworzenia (powoli socrealizm stawat sie
tendencja obowiazujaca), akademickiego koloryzmu, a takze
uktadéw w Srodowisku krakowskim oraz niepisanego przymusu
nowosci i niepowtarzalnosci.

Kolaze staty sie dla Warzechy takze polem do wtasnych eks-
perymentéw nieskrepowanych okiem profesoréw czy kolegéw.
Byly one do$¢ zaskakujace. Do kolazy nie uzywat jak starsi kole-
dzy aktualnych magazynéw czy zdjec. Jego prace jako poszuki-
wania czysto formalne (rozwazania na temat przestrzeni, relacji,
jednolitej materii) nie anektowaty ,fragmentéw” biezacego $wia-
ta. Warzecha zwrdcit sie ku przedmiotowi nieco zapomnianemu,
ana pewno niedocenianemu - ku papierowi. W antykwariatach,
na targach szukat starych, nikomu niepotrzebnych XIX wiecz-
nych magazynéw i podrecznikéw. Od znajomych i rodziny do-
stawat stare listy i gazety. Nastepnie z precyzyjnie wybranych
i wycietych fragmentéw tworzyt nowe kompozycje. Fragmenty
grafik ukazujacych maszyny tracity swe pierwotne znaczenie
i przynaleznos¢. Poprzez nowe zestawienia nabieraty odmienne-
go charakteru. Tworzyty surrealne krajobrazy, figury i wreszcie




Marian Warzecha

1. Bez tytutu, 1947,
collage/tektura, 50,3x32,2 cm,
dzieki uprzejmosci artysty

i Galerii Starmach

2. Bez tytutu, 1948,
collage/tektura, 14,7x12,5 cm,
dzieki uprzejmosci artysty

i Galerii Starmach

Fot. 1-2 M. Gardulski

nieprzedstawiajace kompozycje. Strony

z rekopisow i listow zostaty przekrzy-
wione, odwrdcone do géry nogami. Ich
struktury i kompozycje oparte sa na li-
niach rotograwiur oraz ptaskich i gtad-
kich ptaszczyznach.

Szesnastolatek po przezyciach woj-
ny zwrocit sie ku przedmiotowi suro-
wemu i zapomnianemu lub tez nikomu
nie potrzebnemu. Warzecha wybrat
i uczynit papier gtéwnym ,bohaterem”
prac, w momencie kiedy wiekszo$¢
artystow traktowata go jako materiat
stricte uzytkowy, podktad pod rysunki,

akwarele, grafiki itd. Zafascynowany
jego wiasciwo$ciami, barwa, struktu-
ra, a takze sposobem, w jaki reagowat
z tuszem, wykorzystywatl te subtel-
ne wartos$ci. Wydobywat owe niuanse,
czasami lekko podkreslajac je delikat-
nym podmalowaniem czy takim a nie
innym usytuowaniem. Anektowat od-
padki przesztosci i nadawat im drugie
zycie. Niczym demiurg podnosit oraz
nadawat range sztuki temu, co zostato
skazane na znikniecie i zniszczenie. Ar-
tysta tym samym pozwalat im raz jesz-
cze przemowic. Dat im Zycie wieczne.

Poprzez uszeregowanie na kartonie ura-
towat rozpadajace sie przy kazdym do-
tknieciu strzepki cudzych mysli i stow.
Tego typu dziatanie kontynuowa-
ne byto tez w dojrzatych pracach z lat
60. i 70. Do ich konstrukcji uzywat bo-
wiem znalezionych na targach staroci
i w rzymskich antykwariatach starodru-
kéw, XVI-wiecznych papieréw, z czasem
zaanektowanych lub wykonanych przez
siebie niewielkich obiektow, Swigtkdw
oraz znalezionych lub osobiscie wyko-
nanych figurek. Wiaczat je do kolejnych
cykli prac, np. do ,Metazbioréw”. I tak, >

MARIAN WARZECHA. KOLAZE
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Marian Warzecha

1. Bez tytutu, 1948,
collage/tektura, 27x19,6 cm,
dzieki uprzejmosci artysty

i Galerii Starmach

2. Bez tytutu, 1949,
collage/tektura, 22,8x30,5 cm,
dzieki uprzejmosci artysty

i Galerii Starmach

Fot. 1-2 M. Gardulski

Niczym etnograf
$ledzi slady
i pozostatosci
dawnej dzialal-
nosci ludzkiej (...)
odkopuje dawno
wyrzucone (...)
przedmioty.

kolejne ptétna tryptykow nalezacych do cyklu
,Metazbidr 1, odnosza sie do tréjdzielnosci
natury ludzkiej. Pierwsze ptdtno zawieraja-
ce pozostatosci z przesztosci, figury, $wiatki,
fragmenty rzezb, bylo zbiorem opisujacym
nietrwato$¢ natury ludzkiej, biologicznej, prze-
mijajacej - chwilowej. Drugie ptétno opieraja-
ce sie o geometryczne formy odnosito sie do
konstruujacych i porzadkujacych zdolnosci
drzemigcych w cztowieku. Trzecie natomiast,
gdzie widniaty ,formuty” oraz wzory, $wiadczy-
1o 0 zdolnosci abstrakcyjnego myslenia, ktére
ma moc kreacyjna, tworcza.

W okresie, w ktérym powstawaty najwcze-
$niejsze - kolazowe prace Marian Warzecha
miat wiele planéw na przyszto$¢. Zastana-
wiat sie nad byciem aktorem, architektem,
inzynierem, artysta (a w niedtugim okresie
studiowat malarstwo, historie sztuki, etnogra-
fie 1 archeologie). Ostatecznie jednak w jego
pracach potaczyly sie wszystkie te dziedziny.
Niczym bowiem etnograf $ledzi $lady i po-
zostato$ci dawnej dziatalnos$ci ludzkiej. Jako
archeolog wydobywa, odkopuje dawno wy-
rzucone/zakopane i zagubione w meandrach
pamieci przedmioty. Niczym architekt pury-
zmu z przedmiotéw ubogich buduje nowe
$wiaty, przestrzenie i obiekty. W teatrze jego
sztuki (kolazy, obrazéw) zagrato wielu akto-
réw - przedmioty znalezione. Kazdy z nich
byt niepowtarzalny i niezastepowalny, jednak
dopiero razem stworzyly wielki teatr, gdzie
przesztos¢, terazniejszos¢ i przysziosé tworza
jedno niepowtarzalne dzieto sztuki. m

MARIAN WARZECHA. KOLAZE




AvLicJA KLIMCZAK-DOBRZANIECKA

Malarskie wzloty Ikara

[ |
'yj szybko, umieraj kiedy chcesz - to wspotczesna wersja

motywu Ikara. Plany, préba realizacji marzen, poswie-

cenie dla wielkich spraw i fiasko. Dawni bohaterowie,
pionierzy swoich czaséw, realizatorzy rewolucyjnych zatozen,
krélowie zycia. Awanturnicy, jak Charles Lindbergh, czy tra-
giczni bohaterowie, jak Amelia Earhart czy Alberto Santos-Du-
mont. Realizacja raptownych pomystéw, przygoda i dramat.
Brzmi jak stary dobry film, na okragto emitowany.

Malarstwo Krystyny Szczepaniak nalezace do cyklu ,Ma-
rzenie” jest gorzka refleksja nad cztowiekiem i jego tragiczna
natura. Artystka w swoim ostatnim, wcigz realizowanym cyklu
prac, przywotuje ikaryjski motyw, dokonujac jego aktualizacji.
Wskrzesza niegdysiejszych bohateréw, ukazujac w klasycz-
nych juz pozach z najbardziej chwalebnych momentéw zycia.
Odwotujac sie do przesztosci, opowiada o teraZzniejszosci,
o przypisanej ludziom nieustajacej potrzebie przekraczania
granic, demiurgicznych dazeniach do tamania kolejnych barier
i tragicznych niepowodzeniach.

Malarka nadaje swoim przemysleniom precyzyjna i prze-
mys$lang oprawe, za ktéra stoja Swiadomos¢ dziejow sztuki
oraz techniczna sprawno$¢ i dyscyplina. Z jednej strony
dzwiecza echa pradziejéw tworczosci cztowieka, widoczne

przede wszystkim w ,,skalnym”, nieregularnym roztozeniu wa-
lorowym w partiach tta. Potem konfrontowane sa one z odwo-
taniem do renesansowych, nowatorskich w swoim czasie, ry-
sunkéw Leonarda. Pomiedzy nimi wplecione zostaty szablony,
fotografie niby z poczatku wieku, echa idealizowanych por-
tretéw czy plakatéw filmowych z okresu miedzywojennego
oraz lat 50. Miedzy tym wszystkim inzynieryjne notatki, ry-
sunki techniczne, zapiski z artystycznego wzornika, elemen-
ty reklamowej typografii oraz studia cztowieka i projekty
maszyn latajacych. Struktura obrazu jest przemyslana, wi-
da¢ w niej matematyczne wrecz przygotowanie, sumienne
,odrobienie zadania”. Nie chodzi tu bynajmniej o akademic-
ko$¢, a przede wszystkim o Swiadome odwotania do konkret-
nych momentéw w historii, przemys$lana kompozycje, kon-
trolowany, tylko pozornie niedbaty, uktad watkéw w obrazie.

Przywotanie okreslonych punktéw na osi czasu oraz kon-
kretnej stylistyki dzieje sie z pelng §wiadomoscia tego, co na-
stapi pozniej, a co nie zostato pokazane. Sugeruje ciag dalszy.
Renesans czy miedzywojnie to okresy postepu, intelektualne-
go fermentu, technicznego kroku naprzoéd. Artystka odtwarza
te charakterystyczna aure, kojarzaca sie z poczatkiem i no-

wymi mozliwo$ciami, jednoczes$nie przewidujac kolejny etap >

Krystyna Szczepaniak

1. Aviator z cyklu
,Dialogi z przesztoscia”,
20171, akryl, ptétno,
100X100 €M,

fot. Czestaw Chwiszczuk

MALARSKIE WZLOTY IKARA
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MALARSKIE WZLOTY IKARA

opowiesci - gorzki, peten zawiedzionych
nadziei, odmiennych od pierwotnie zakta-
danych efektow.

Malarstwo Krystyny Szczepaniak to
nostalgiczna opowie$¢ o cztowieku, jego
aspiracjach i dazeniach, ktére, w per-
spektywie czasu, nie zawsze okazywaty
sie sensowne, potrzebne, efektywne.
,Ci wspaniali mezczyZzni w swoich lataja-
cych maszynach” nie sg juz dtuzej ikonami
swoich czas6éw. To tragiczni bohaterowie,
a raczej to, co z nich pozostato - nostal-
giczne wspomnienie, ludzkie samounice-
stwienie, fatalna potrzeba siegania wyzej,
przekraczania granic niemozliwego, ska-
zana na porazke.

Beznadziejno$¢ ludzkich dziatan nie
jest jednak tym, co pozostaje w pamieci
po obejrzeniu prac Krystyny Szczepaniak.
Artystka jakby na przekdr tradycji przed-
stawiania toposu nie pokazuje momentu
upadku. Zatrzymuje Ikar6w w momencie
poprzedzajacym koniec, a nawet jeszcze
go nie zwiastujacym. To czas pomystow,
nadziei, zdobywania. By¢ moze jest
to swego rodzaju zaklinanie przysztosci,
ktora ma nadej$¢, moze jeszcze uda sie od-
wrdci¢ bieg wydarzen... Przeciez istnieje
jakis sens w probie realizacji marzen, na-
wet jezeli nie majg one prawa sie spetnicé.

Ewolucja tworczosci artystki na
przestrzeni lat wydaje sie by¢ odwrd-
cona wzgledem Kklasycznej historii sztu-
ki. Podczas gdy jej dzieje postepowaty
od realizmu do abstrakcji (oczywiscie
to mocne uproszczenie i uogoélnienie),
u Krystyny Szczepaniak widzimy obranie
odmiennego kierunku, jakby na przekér
historii, ale w zgodzie z wtasnymi odkry-
ciami i wnioskami. Wcze$niejsze obrazy
z lat 90. sg abstrakcjami, w ktérych kolor
jest wartoscia podstawowa. W miare upty-
WU czasu pojawiaja sie elementy przedsta-
wiajace, figury ludzkie, az w konicu uwi-
dacznia sie fascynacja ikong. Wéwczas jej
malarstwo przybiera odpowiadajaca tym
zainteresowaniom forme, przypomina-
jac niekiedy np. tréjdzielne obrazy otta-
rzowe. W péZniejszych latach do glosu
dochodzi sktonno$¢ do symbolicznego
traktowania poszczegdlnych elementéw
kompozycji. Obecne w dziatalnosci Kry-
styny Szczepaniak fotografia i ilustracja
sa chyba najistotniejszymi elementami
determinujacymi postac jej najbardziej
aktualnego malarstwa. Abstrakcje prze-
ksztatcity sie w definiowalne kompozy-
cje, ktore w cyklu ,Marzenie” przybieraja
forme wrecz wycietych momentow rze-
czywistos$ci (jak zdjecie). Dawne przy-
wigzanie do malarstwa nieprzedsta-
wiajacego chyba jednak nie zostato
catkowicie zazegnane; jego echa widoczne
sa w partiach tta, co tworzy silny kontrast



pomiedzy realistycznym, reporterskim wrecz
ujeciem np. samolotu a wtasnie bardzo malar-
skim ttem. Nawet jezeli prace wykonane zosta-
ty otéwkiem i kredkami, to mamy wrazenie ze
przestrzen za konkretnym przedmiotem czy
osoba jest ,,malarskim ornamentem”.

Krystyna Szczepaniak sama przyznaje,
ze réznorodnos$¢ drog, ktérymi zdarzyto sie jej
podaza¢ bywata dla niej samej utrudnieniem,
sprawiata, Ze pojawiata sie niepewnos¢, czy rze-
czywiscie jej twdrczos¢ idzie w odpowiednim
kierunku. Prace z ostatnich lat wydaja sie by¢
dowodem na to, ze owe watpliwosci sa juz
przesztoscia. Widoczne jest w nich potaczenie
(a moze echa) dawniejszych zainteresowan
tworczych oraz réznorodnosci mediow, ktérymi
artystka postuguje sie na co dzien. Malarstwo
nie jest juz odbiciem ciggle nowych poszukiwan,
a stanowi uznanie dokonanych wyboréw oraz
zapowiada dalsza eksploracje wtasnie tego, zde-
finiowanego juz, obszaru. m
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Krystyna Szczepaniak

1. Amelia z cyklu ,Heroes”,
2012, otdwek, kredka, papier,
30x30 cm

2. Idea, 2012, otéwek, papier,
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100x70 cm, fot. Czestaw
Chwiszczuk

3. Charles z cyklu ,,Heroes”,
2012, otdwek, kredka, papier,
30x30 cm

4. Alberto z cyklu ,Heroes”,
2012, otdwek, kredka, papier,
30x30 cm
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LENA WICHERKIEWICZ

O cielesnej naturze rzek
,Ciata rzek” Izabeli Zéfciriskiej

elikatny, lecz monumentalny ,baldachim” z czerwonej, przezroczystej tkanki

meandrycznych linii. Subtelny, cho¢ zwracajacy uwage, emanujacy cieptem

system ,naczyn potaczonych”. Ornamentalny krwiobieg ujawnia po pewnym
czasie swoja prawdziwa tozsamos¢: to ksztatt wody, ,,zamrozony” system rzeczny
norweskiej Glommy, najwiekszej rzeki kraju. Ta wyjatkowa rzezba rzeki jest per-
manentna instalacja wykonang przez Izabele Zétcifiska dla budynku Nord @sterdal
Videregdende skole w Tynset.

Artystka jest znana przede wszystkim jako autorka projektéw materializuja-
cych idee kapilarna: , Zjawisk kapilarnych” w Cysternie przy Zamku Ujazdowskim,
Sciany ciepta kamienicy przy ulicy Hozej w Warszawie, rysunkéw, obrazéw i koszul.
W realizacjach tych cienka, czerwona linia, kreslac, wydobywata zyciodajnie szlaki,
dotykata historii, terapeutycznie oplatata fragmenty nieczynnej architektury, ujaw-
niata pulsujace ciepto ukrytego krwioobiegu. Najnowsze projekty ,rzecznych cial”,
ktérych dotychczasowym podsumowaniem jest instalacja w Tynset, uzna¢ mozna
za przedtuzenie, cho¢ w indywidualnej, osobnej formie, kapilarnej idei. Ktaczyste
macki, poswiata cieptej czerwieni, wspétczulnosé, komunikacja - to tylko niekto-
re wspolne tropy tych obu, bedacych we wzajemnym przeptywie, cykli.

TECHNOLOGIA

Idea ,,opowiesci o rzece” narodzita sie w technologicznym fonie, bowiem w przy-
padku ,Ciat rzek” punktem poczatkowym i istotng podpowiedzia dla artystycz-
nych rozwigzan byto rozwigzanie technologiczne. Water jet, bo o nim mowa,
to proces ciecia strumieniem sprezonej wysokim ci$nieniem wody, dziatanie za-
czerpniete z natury, wykorzystujace pierwotna, erodujaca sile ptynnego zywiotu,
ktdére pozwala na niezwykle precyzyjne wykrawanie nawet bardzo drobnych ele-
mentéw (o $rednicy 0,05 mm). Izabela Zétciniska zaznajomita sie z technologia latem
i jesienia 2011 roku podczas warsztatéw ,Art&Apparatus”, zorganizowanych w ra-
mach wymiany Art Line Project w szwedzkim Ronneby, w Water Jet Lab. Ksztatto-
wanie materii w procesie water jet, nie pozostato bez wptywu na forme i znaczenia
powstajacego cielisto-rzecznego projektu. Byt to zreszta pierwszy raz, kiedy tech-
nologia stata sie dla artystki bezposrednia , przyczyng” realizacji. ,Przyczyng”, ktéra

O CIELESNEJ NATURZE RZEK , CIALA RZEK" IZABELI 70t CINSKIE)

nie zatrzymata jej na etapie warsztatowych eksperymentéw, inspirujac do dalszych
obserwacji, poszukiwan mozliwo$ci artystycznego zastosowania poznanego pro-
cesu, odkrywania zasady dziatania naturalnego mechanizmu. Istotna role spetnito
takze miejsce, gdzie ,Ciata rzek” zostaty zainicjowane — Ronneby - w XIX wieku
stynne szwedzkie uzdrowisko. Wydobywane tu, dzieki zastosowaniu skompliko-
wanych urzadzen, lecznicze wody pijano ze wzgledu na wysoka zawarto$¢ Zelaza.
Trop metalicznego pierwiastka, sktadnika komoérek krwi, skierowat jeszcze raz mysli
artystki ku czerwieni, a wodne konotacje - ku przeptywajacej przez miasto rzece
Ronnebyan. To ona wiasnie stata sie pierwsza bohaterka rzecznego cyklu. Ciato rzeki:
przestrzenny rysunek jej ksztattu w zmniejszonej skali, hydrogeologiczny ornament,
misternie i precyzyjnie wyciety z przeZroczystego, czerwonego pleksiglasu. Jak sie
okazato w trakcie podsumowujacej warsztaty wystawy, we wrze$niu 2012 roku, hi-
storia Ronnebyédn ma takze dostownie czerwony $lad: sptyneta czerwienig krwi
podczas bitwy miedzy wojskami szwedzkimi i duniskimi w 1564 roku. Woda i czer-
wien, ptynno$¢ i emanacja ciepta staty sie osnowa cielesnych hydrografii. W ramach
szwedzkich warsztatéw artystka wykonata kolejne obiekty-mapy, wizerunki rzek
zlewiska Morza Battyckiego: niemieckiej Piany i polskiej Wisty. Realizacje powsta-
ty w formie prototypowej, doswiadczalnej, jako sprawdzenie mozliwosci, jakie stwa-
rza technologia. Trzy pierwsze wodne ciata, majace 2 m dtugosci kazde, pokazane
zostaty na wystawach konczacych projekt , Art&Apparatus” w Galerii EL w Elblagu
i w Kulturcentrum w Ronneby.

PLYNNE SENSY

Kolejny etap rzecznego cyklu, odrebny, stanowi zrealizowana pod koniec
2012 roku mapa Odry. Tematem byt juz nie tylko wizerunek systemu $laskiej rze-
ki, lecz przede wszystkim opowie$¢ o budowaniu relacji z wodnym organizmem,
o blisko$ci loséw i historii, 0 ,,uznawaniu rzeki za wtasng”. Podobna refleksje po-
czynita w opowiadaniu ,Potega Odry” Olga Tokarczuk. Poznanie rzeki jest zwigzane
Z oswojeniem obszaru, przez ktory przeptywa. Przesaczajace sie ptyny wzajem-
nej wymiany wskazuja takze na integrujaca role rzek: poprzez wode odbywaty sie
eksploracje nowych obszaréw, transport, komunikacja, osiedlano sie tez w pierwszej



kolejnosci wtasnie nad rzekami. Historia ludzi jest wiec nierozerwal-
nie zwigzana z historia rzek. Czerwien rzecznego ,preparatu” Odry, na
to naukowe powigzanie wskazywatl sposdb prezentacji - w szklanym
,akwarium” Galerii Sztuki Wspotczesnej w Opolu - wywotywata wy-
raznie uczuciowy rezonans i tagodzita medyczny kontekst, wskazujac
na istnienie pokrewienstw cielesnej natury w tkance rzeki i tkance
ludzkiej. Instalacja , ciata odrzanskiego” jest tez czytelna w perspek-
tywie realizowanej przez artystke koncepcji poszerzonej cielesnosci.

Zjawisko wchodzenia w relacje, poszukiwania obszaréw bliskich
i tozsamych, dotyka procesu zakorzeniania i znajduje swoje naturalne przedtuze-
nie w najnowszym projekcie, we wspomnianej na poczatku Glommie, zrealizowa-
nej w juz Norwegii, w nowym miejscu zycia Izabeli Zétcinskiej. Tym razem jednak
proces taczenia loséw jest trwalszej natury, podobnie instalacja - ta obecna, w szko-
le w Tynset, ma charakter permanentny. Powstat rzezbiarski obiekt, portret rzeki
monumentalnych rozmiaréw, 14 x 10 metréw, zapisany linig potprzezroczystej, czer-
wonej materii, podkreslajacy cielesng nature cieku. Ta trwata forma, jakby wbrew
naturalnym prawom, ujeta, ,zatrzymata” podlegajace nieustanym zmianom ptynne
ciato. Wodny charakter wyraznie jednak rezonuje - w przezroczysto$ci materii
obiektu i w wodnej technologii, w ktérej zostata wykonana.

Nie jest przypadkiem, Ze w polu artystycznego zainteresowania Izabeli Zétcin-
skiej pojawit sie rzeczny temat, bowiem ptynno$¢ byta od zawsze podskérnym nur-
tem jej sztuki. Refleksja na temat ptynnosci, ktéra pojawita sie juz w jednej z pierw-
szych dojrzatych prac artystki - w cyklu ,Plus minus”, przedstawiajacym figury
ludzkie poruszajace sie jakby niewazko, zanurzone w pétprzezroczystym osoczu
codzienno$ci. Rzeke tymczasem, wodny organizm, bohaterke ostatnich reali-
zacji, czyta¢ mozna takze jako gietka metafore istnienia, Zycia w nieustannym
przenikaniu, przeptywaniu, przesaczaniu, bez statego, ,twardo zdefiniowa-
nego” ksztattu, w niekonczacej sie transformacji.

Pod czerwieniejaca tkanka Glommy, nawet wéwczas, gdy juz wiemy, ze
odzwierciedla system rzeki i jej geograficzne potozenie, trudno nie pomy-
Sle¢ o rzece inaczej jak tylko ciele$nie i nie dokona¢ utozsamienia z ciatem
naszym, ludzkim, nie odnie$¢ do naszego wewnetrznego systemu wodnego,
do naszej ukrytej ptynnosci istnienia. Trudno nie ujrze¢ w jej azurowych me-
andrach szlakéw naszych wewnetrznych krwistych ciekdw czy nie pomysleé¢
o centralnej ttoczni ptynéw, o naczyniach, nawet tych bardzo cienko$cien-
nych, o nieustannej, cichej wymianie, ciaglym przesaczaniu i zmiennosci, kto-
rego w kazdej chwili do$wiadcza nasze ciato. Nie jest zatem przypadkiem, Ze
organizm Glommy wyznacza miejsce w przestrzeni szkoly w Tynset, majace
stuzy¢ spotkaniu, wymianie, odpoczynkowi. ToZsamo$¢ naszego ciata i rzeki
podkresla barwa - intensywna, ciepta czerwien. Czerwien preparatu rzeki
pemni takze terapeutyczna funkcje ocieplania (podobnie jak czyni to archi-
tektura budynku, w ktérej dominuje drewno) i oswietlenia, bowiem Tynset
znajduje na obszarze, gdzie zima i zwigzana z nig ciemno$¢ daja sie wyraz-
nie we znaki. Dodatkowo, odnoszac instalacje do topografii miejsca, zauwazy¢
mozna, Ze jej ciepto i delikatna, tkankowa struktura, stanowia swoisty kontra-
punkt do majestatu gory Tronfjell, gérujacej nad pejzazem okolicy, statej, wy-
niostej i chtodnej, przez wieksza czes$¢ roku pokrytej $nieznym ptaszczem.

,Ciata rzek” Izabeli Z6tcinskiej w pewnym sensie przenosza kapilarna idee do in-
nej przestrzeni, do innego pejzazu ptynnosci, do geografii konkretnych ciekéw wod-
nych. Czerwony rysunek rozrastajacej sie sieci naczyn kresli tym razem przestrzenne
topografie ptynnych systemoéw. Rzeki to naturalne naczynia wody, ktéra warunkuje
istnienie na poziomie biologicznym. Czerwien kieruje ku ciele, biologii, organiczno-
$ci, projektuje, lub tez raczej - odnajduje te jakosci w rzecznym istnieniu. Wizualne
podobienstwo oraz blisko$¢ funkcji - transportowych, odzywczych, komunikacyj-
nych - systeméw rzecznych i krwioobiegu ujawnia w symboliczny sposéb czujaca,
zywa nature rzeki. Wydobywajac analogie ,macek” dorzecza do ,ramion” systemu
kapilarnego w naszym ciele, artystka zdaje sie pyta¢ o tego podobienstwa gtebszy
sens. Czy my odzwierciedlamy $wiat, czy tez Swiat odzwierciedla nas? Widzimy
nasze otoczenie przez pryzmat naszych wtasciwosci, czy tez nasza struktura, tak-
Ze ta wewnetrzna, jest odbiciem fundamentalnej zasady $wiata? Rzeka, naczynia
krwionosne, system przeptywu wody w roslinach - fragmenty pramembrany, roz-
przestrzeniajgcego sie prarysunku istnienia.

Relacja miedzy materia ,,0zywiong” a ,nieozywiong” jest motywem wyraznie
obecnym w twérczosci Izabeli Zétcinskiej. Kwestionowanie tej powszechnie wy-
tycznej granicy miedzy obszarami Zycia i martwoty materii jest osnowa jej sztuki.

Izabela Zéfcinska

1-2. Ciafa rzek / Glomma,
2014, Nord Osterdal Videre-
gaende skole,

Tynset, Norwegia,

fot. U. Tarasiewicz

Znaczac czerwony $lad jarzacego sie zycia czy tez kreslac linie
czerwonym atramentem lub farba, przypomina o wszechobec-
nosci istnienia, o rozrastajacej sie ptynnie domenie bios. Szcze-
g6lng atencjq darzy artystka architektoniczng materie, wierzac,
ze budujemy, by chroni¢ Zycie, by je poszerza¢, pomieszczaé. Ar-
chitektura bowiem w szczeg6lny sposéb przedtuza nasze ciata,
a takze wymienia z nami energie, odzwierciedlajac zycie. Tego
zagadnienia dotyczyta najbardziej znana instalacja artystki Scia-
na ciepta, podjeta je rowniez w realizowanym w tym roku w Nor-
wegii projekcie Aedificium maximum norvegica (2014), serii rysunkéw biologicznych
korzeni budynku oraz postulacie jego wpisu do Czerwonej Ksiegi Gingcych Gatun-
koéw. ,Ciata rzeczne” znaczg inny obszar relacji, ujawniajg inne aspekty organicznosci.
W przypadku Glommy doszto do szczegdlnej fuzji ptynnosci i architektury, systemu
kapilarnego i rzecznego, czerwieni krwi i btekitu wody, wnetrza i zewnetrza.
Artystyczne dziatania Izabeli Zétcinskiej sa tylez terapeutyczne, co symboliczne
i tych dwoch dazen i funkcji nie sposéb od siebie oddzieli¢. Wspétistniejq ze soba
tworzac sedno jej realizacji. Obszar terapeutyczny dotyczy przede wszystkim
przekazywania badzZ ujawnienia energii zycia, ogrzewania nieczynnych fragmen-
toéw rzeczywistosci (,redterapia”), wzbudzania szacunku dla Zycia, pielegnowania
empatii, krzewienia zasady wspotistnienia i wspétodczuwania. W sferze symbolicz-
nej dziatania artystki poruszajg warstwy réznorodnych znaczen i odniesien, wydo-
bywaja wieloznaczne sensy, ktére ujawniaja sie podczas pracy. Czasami potwier-
dzenia pewnych intuicji przychodza niespodziewanie, z zaskoczenia, jak ta o rzece

Ronneyban, ktéra sptyneta czerwieniag krwi. Realizacje dotykaja takze senséw mi-

tologicznych, rytualnych, jest tak réwniez w przypadku czerwonych rzek. ,Przejs¢
czerwona rzeke” w wielu pierwotnych kulturach oznaczato ,ponownie sie narodzic”.
Czerwona rzeka jest znakiem przemiany wewnetrznej i, z uwagi na kolor — krwi
i seksualno$ci — ma szczegélne znaczenie w procesie kobiecej transformacji. W per-
spektywie osobistej, ,czerwone rzeki” oznacza¢ moga istotny przetom, zmiane, roz-
poczecie kolejnego etapu, pewna granice, ktéra nalezy przekroczy¢, by przej$¢ na
kolejny etap wewnetrznego rozwoju.

Panbiologiczne, biofilijne spojrzenie charakteryzuje catg twoérczo$¢ Izabeli
Zékcinskiej. To patrzenie czutym i wrazliwym okiem, dziatanie artystyczne pota-
czone z etycznym, wyrazajace postawe wspotczulnos$ci wobec swiata, miekkiego
don przylgniecia. To szacunek wobec istnienia, takze wobec tych jego form, ktére
Z przyzwyczajenia uznajemy za ,hnieozywione”. Nawiazujac do wschodnich koncepcji,
mozna powiedzie¢, Ze w jej sztuce odczuwalna jest empatia wobec réznorodnej
materii, wobec réznych form inteligencji, ktoére przejawiaja sie w kazdym aspek-
cie rzeczywistosci.

Pod czerwonym baldachimem Glommy, w cieniu tej ptynnej konstelacji, w giet-
kich ramionach rzeki czujemy sie cze$cig wiekszej catosci, nalezymy tu, do tego
miejsca, do Swiata. m
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AGNIESZKA GNIOTEK

Naukowo i emocjonalnie

ak co roku, poréwnanie miedzy t.odzia i Krakowem jest nieuniknione. Miesiac Fo-

tografii i Fotofestiwal, czy chce czy nie, rywalizujg ze sobg o wzgledy mito$nikéw

fotografii. Ich formuta jest obecnie jednak tak ré6zna, iz cho¢ warto poréwnywac,
choc¢by zamykajac relacje z obu imprez w jednym tekscie, to jednak ogladac je nalezy
z nieco innym podej$ciem. W Krakowie mozemy oczekiwac gtebszej refleksji nauko-
wej, kuratorskich projektéw problemowych i namystu nad przewodnim tematem.
W Lodzi raczej delektujemy oczy $wietna fotografia i obcujemy z wybitnymi nazwi-
skami. Miedzy tymi dwoma opcjami na szczescie nie trzeba wybierac.

Relacje zacznijmy chronologicznie, czyli od Miesiaca Fotografii w Krakowie.
Hasto przewodnie edycji brzmiato ,Re: Search” i okazato sie bardzo pojemne. Za-
proponowat je, zaproszony do wspotpracy, kurator Aaron Schuman. Jego Re: Search
miatl koncentrowac sie na relacji fotografii i nauki, na poszukiwaniu wiedzy poprzez
fotografie. Inspiracja tej tezy byty poczatki powstania fotograficznego medium, a wta-
Sciwie jej pierwsi wynalazcy. Talbot i Marey, Daguerre i Carroll nie byli
tylko entuzjastami fotografii, a przede wszystkim naukowcami, wy-
nalazcami, ludZmi sztuki. Fotografia jest niezwykle bogata oraz ob-
darzona ogromnym potencjatem twoérczym i analitycznym, nie tylko
pod wzgledem estetycznym i artystycznym, ale takze w kategoriach
naukowej wiedzy i badan. Tak twierdza praktycy i badacze fotografii.
Nie jest ona juz tylko medium stuzebnym, a twérczym - takze na
naukowym polu.

Tej tezy dobrze bronita wystawa otwierajaca festiwal w Galerii
Starmach. ,Ostatnie obrazy” Trevora Paglena, to wtasciwie doku-
mentacja ztozonego projektu naukowo-artystycznego. Gtéwna role

NAUKOWO | EMOCJONALNIE

1. Dominik Lejman,

Nothing to Add, 2011, Akryl
na ptotnie, projekcja wideo,
Dzieki uprzejmosci SOR
Rusche Sammlung, Galeria
Sztuki Wspoétczesnej Bunkier
Sztuki, Krakéw

2. Darkroom, Art Inkubator,
tédz, fot. Adam Kruczek

gra w nim pewien satelita komunikacyjny oraz maty krzemowy dysk w poztacanej
obudowie, przymocowany do niego od strony z Ziemi niewidocznej. Satelity komu-
nikacyjne umieszczane s3 na orbicie, z ktérej nigdy nie schodza. Kiedy zakoncza
swoja misje, tkwig tam dalej. Po wsze czasy. Sa ich tysiace, a bedzie jeszcze wiecej.
Krzemowy dysk przetrwa miliardy lat. By¢ moze dysk i satelita przetrwaja zagtade
Ziemi. Na dysku Trevora Paglena znajduja sie zdjecia. Tylko one. Nie s3 to wesote
obrazki, napawajace duma dokonania kultury i techniki ziemskiej, nie ma na nim
tez nagran z ziemska muzyka i pozdrowien w wielu jezykach. Takie wiadomo$ci
juz w kosmos wystaliSmy. Na dysku znajdziemy prawde o wspoétczesnym $wie-
cie: wojny, fastfoody, strony ze stownikéw, rodzinne zdjecia z plaz i zaptakane dzie-
ci - mieszanka, jaka w ciggu doby mozna wyeksplorowac z facebookowych galerii.
Nie jest to raczej przekaz przeznaczony dla domniemanych mieszkancéw kosmosu.
To raczej nasze wtasne ,opisanie $wiata”, o ktérym wiemy, Ze przetrwa, i wiemy tez,
Ze nie bedzie miat dla kogo trwac.

Fotografia od momentu swojego wynalezienia opisywata
Swiat. Whasciwie po to zostata stworzona. Zajeto nam sporo cza-
su, aby zrozumie¢, Ze nie ukazuje prawdy. Dalej jednak uzywamy
jej do prezentowania rzeczywisto$ci. Prezentacji najczesciej do-
konuja media. Stad wystawa przygotowana przez Davida Cam-
pany’ego ,Walker Evans. Fotografia prasowa” pokazujaca zdjecia
i cate strony z czasopism, autorstwa wielkiego fotografa, ktérego
od tej edytorskiej strony mniej znamy, w przeciwienstwie do
jego wspotczesnych. Gazetowe rozktadéwki moga by¢ réznie
zakomponowane, tak aby nie$¢ odmienne tresci. Czesto z tych



samych fotografii da sie utozy¢ historie nawet ze soba
sprzeczne. W fotografii reporterskiej i dokumentalnej
niemal przez caty czas jej trwania, az do dzi$, fotograf
miatl niewielki wptyw na uktad swoich zdje¢ w publika-
cji. Dla wielu twércow byt to prawdziwy problem, takze
moralny. Wielu sie buntowato, czego owocem choéby
powstanie Agencji Magnum. Evans jednak, bardziej
cenit sobie prace dla prasy niz wystawy w galeriach.
Preferowat kontakt z odbiorca, wyzyskiwat moc ma-
gazynoéw ilustrowanych, cenit aranzacje ich stron od-
powiednio dobranymi zdjeciami. Dzi$ te rozktadowki
powiekszone i wyklejone na $cianach galerii dziataja
nadal bardzo silnie. Jak mniemam, nie poprzez swo-
ja zogromniatg forme. W czasach, kiedy publikowane
byty zdjecia Evansa, $wiat byt o wiele mniej zattoczony
obrazami. Naszym zmeczonym oczom nalezy czasem
co$ powiekszy¢, aby odbior byt zblizony do czystej fa-
scynacji obrazem, jakiej doswiadczali nasi dziadkowie.

Enigmatyczna wystawa Claire Strand , Lektury do-
datkowe” w Kamienicy Szotayskich pozostawiata od-
biorcéw z pewnym draznigcym niedopowiedzeniem
i niedookresleniem. Znajdowaty sie w niej tropy i pod-
powiedzi, oczywistej tezy jednak nie byto. Dzieki temu
okazata sie ona jedna z najbardziej zapamietywalnych
ekspozycji festiwalu. Strand interesuje fotografia wer-
nakularna, kolekcjonuje ja. Cho¢ uwaza, Ze jej pasja
nalezy raczej do sfery prywatnej, a nie wystawienni-
czej, to jednak pokazuje wybrane przez siebie zdjecia,
by wskaza¢ nimi mozliwie interpretacje, stawia¢ py-
tania i zwyczajnie zaciekawiaé. Pomiedzy zdjeciami,
ukazujacymi zazwyczaj nieoczywiste sytuacje, umiesz-
cza wiasne obiekty: manekiny z biologicznie zywa
odziezg, stosy ksiazek, ceramiczne bryty geometryczne
i protezy elektroniczne, ktérych dziatanie wcale nie jest
pewne. Strand wydobywa z wernakularnej fotografii
ich surrealistyczny potencjat i dopetia je réwnie
nadrealnymi obiektami, eksponujac cato$¢ w postaci
labiryntu-opowiesci. Jej wystawa nie byta na Miesiacu
lektura dodatkowa, a obowigzkowa, nawet jesli opusz-
czali$my ja z poczuciem lekkiego
zagubienia.

Sekcja eksperymentalna te-
gorocznego festiwalu miescita
sie Bunkrze Sztuki. Tworzyta ja
przygotowana przez kuratora Ja-
kuba Woynarowskiego wystawa
,0ddzwieki”, ktéra miata odpo-
wiedzie¢ na pytanie, czy w obra-
zie fotograficznym tkwi potencjat
oddziatywania na zmysty inne niz
tylko wzrok. Po zapoznaniu sie
z materiatem mozna bez mrugnie-
cia okiem odpowiedzie¢ twierdza-
co. I to w zasadzie tyle. Ekspozycja
byta do bélu topatologiczna. Pre-
zentowata do$¢ atrakcyjnie wybra-
ne obiekty i przyktady z pola nauki
(przede wszystkim optyka, medy-
cyna, kinetyka) i sztuki (obiekty,
zimne media), wpisane w diagra-
my, objasnienia i plansze. Nie chce

powiedzie¢, Ze to byta zta wystawa. Po prostu magiczny
temat zostatl w niej ,wyprany” z jakichkolwiek watpli-
wosci. Ta wystawa byta bardzo naukowa. I cho¢ nie
budzita emocji (zwtaszcza u odbiorcéw ze $redniego
i starszego pokolenia, dla ktérego fotografia analogo-
wa nie jest ani obca, ani tajemnicza), to spetnita swoja
edukacyjna role. Na pewno pokazata, jak fotografia
funkcjonuje w obszarze naukowym, gdzie w zaden
sposoéb nie jest sztuka.

Pomijajac sekcje ShowOff, ktéra w tym roku wy-
padta w Krakowie na prawde mato ciekawie (na tyle,
Ze rezygnuje z jej opisywania), Miesigc oferowat zna-
czacy liczbe ekspozycji. Zauwazy¢ tu wszystkie jest
niesposob. Dlatego krétko chciatam zwroci¢ uwage
na jeszcze dwie wystawy, a na koniec trzecia opisa¢
nieco szerzej, bo pozostawila przyjemne wspomnienia.
Pierwsze dwie ekspozycje to przygotowana w Muzeum
Etnograficznym ,Folk. Etnografia osobista” Aarona
Schumana i Taryn Simon , Kolekcja obrazéw”, prezen-
towana w MOCAK-u. Dlaczego je tacze? Obie zyskuja
zdecydowanie po lekturze katalogu i zapoznaniu sie
z uzupeltniajacymi tekstami. Obie tez, w jakims$ stopniu,
s historyczne i dotycza archiwéw, cho¢ ukazuja je z in-
nych perspektyw. Schuman zaprasza nas do swojej hi-
storii prywatnej. Opowiada o emocjach i zaskoczeniach,
towarzyszacych poznaniu rodzinnych, polskich korze-
ni. Z jednej strony stara sie to robi¢ obiektywnie, po-
stugujac sie eksponatami z Muzeum Etnograficznego,
z drugiej traci ten obiektywizm, pozwalajac sie uwies¢
przedmiotom, starym zdjeciom, a przede wszystkim
ludziom - obecnie pracujacym w Muzeum, oraz tym,
ktorzy kiedys jezdzili zbiera¢ obiekty w terenie, a o kto-
rych opowie$¢ wéréd muzealnikéw przetrwata. Taryn
Simon pracuje w oparciu o zdjecia i materiaty ikono-
graficzne zgromadzone w kolekcji obrazéw Nowojor-
skiej Biblioteki Publicznej. Materiat ikonograficzny
dobiera czesto przypadkowo, na zasadzie surreali-
stycznych skojarzen. Oferuje widzom i obrazom swo-
isty przeskok pomiedzy fotografig analogowa i cyfrowa.

Czesto pracuje tez z oryginalnymi archiwalnymi tecz-
kami, pozostawiajac im nazwy. Jej dziatanie nie jest
naukowe i nie jest porzadkujace. Mogtoby sie wyda-
wac chaotycznym niepowigzaniem, artystyczna eks-
trawagancja autorki, ktéra dorwata sie do magazynu
obrazkéw. Dowiadujemy sie jednak, Ze kolekcja zdjec
Biblioteki powstata na poczatku XIX w., w wyniku
zapotrzebowania na obrazy, sktadanego przez osoby
prywatne, prase, agendy rzadowe, artystow i zostata
stworzona jako rozrastajacy sie w niewiarygodnym
tempie zbiér uzytecznych wzordw ikonograficznych,
porzadkowany wedtug klucza wizualnego, bez wnika-
nia z tre$¢, autorstwo i range wizerunkéw. Na tym tle
dziatanie Simon staje sie jasne. Jej prace oddaja ducha
kolekgji, pokazuja czas zaklety w archiwalnych prze-
strzeniach, ktéry przechodzi do historii w dobie inter-
netowych wyszukiwarek.

Ostatnie kilka stéw o Krakowie przypadnie na wy-
stawe ,Promieniowanie”, przygotowana przez Woj-
ciecha Nowickiego w Centrum Manggha. Ekspozycja
jest wypowiedza bardzo osobistg. Kurator opart ja na
prostym pomysle zestawienia réznego rodzaju niepo-
wigzanych ze sobg zdje¢, wywodzacych sie z dwoch
pozornie sprzecznych kategorii - naukowej i arty-
stycznej. Ekspozycja jest buntem w stosunku do tych
podziatéw, najczesciej tworzonych sztucznie, w celu
utatwienia budowania tez krytycznych i zestawien
porzadkujacych. Takie podziaty Nowicki uwaza za nie-
konieczne. W swoich minikolekcjach podkresla nieja-
sno$¢ granic, wskazuje momenty, kiedy dochodzi do
ich przekroczenia, miesza celowo gatunki. Efekt jest
nieco nostalgiczny, ale przede wszystkim uktadajacy
sie w prawdziwa opowie$¢ o mocy obrazu fotograficz-
nego - bez wzgledu na intencje wykonawcy. Nowicki
oddaje gtos odbiorcom fotografii.

W Lodzi po kilkuletniej przerwie Fotofestiwal powré-
cit do starych fabrycznych wnetrz przy ul. Tymienieckie-
go. Starych, a jednak nowych, po kapitalnym remoncie

i przystosowaniu na potrzeby przemystu kreatywnego, >
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tworzacego Art Inkubator. Architektoniczna strona
przedsiewziecia warta jest odrebnego tekstu, tu tylko
napisze, ze dla samych wnetrz warto do f.odzi pojechac.

Najwazniejszym punktem Fotofestiwalowego pro-
gramu jest jak zawsze wystawa finalistow konkursu
Grad Prix. W tym roku z ponad 600 zgtoszonych pro-
jektow wytoniono 10, autorstwa Michela Le Belhom-
me, Antoine Bruy, Eleny Chernyshovej, Davida Favro-
da, Kirilla Galovchenko, Marie Hudelot, Adama Lacha,
Agnieszki Rayss, Marlousa Van der Slota i Renhui Zhao.
Moim faworytem w tym zestawieniu byt Marlous Van
der Sloot z Holandii, ktérego zdjecia konfrontowa-
ty widza, w czesto nawet dosadny sposob, z ciatem
i zmystowoscia. Jury zdecydowato inaczej, nagradzajac
Grand Prix Davida Favroda, japonsko-szwajcarskiego
fotografa, ktory swoje skomplikowane pochodzenie
etniczne postanowitl ,rozwikta¢” przy pomocy zdjec.
W krajobrazach Szwajcarii odtwarza wspomnienia
z dziecinstwa w Japonii, tworzac dysonansowe zesta-
wiania w bardzo ciekawy sposdb pokazujace uczucia
osoby wykorzenionej z kultury lub tez - w zaleznosci
od tego, jak na to spojrzymy - bogatszej o doswiadcze-
nia dwoch, jakze odmiennych kultur.

Festiwal w todzi to zawsze uczta, pozwalaja-
ca na spotkanie z klasykami fotografii $wiatowe;j.
W tym roku byli to Roger Ballen, Brian Griffin i Volker
Hinz. Przede wszystkim wystawy dwéch pierwszych
autoréw czynity ogromne wrazenie. Kazdej z nich
nalezatoby poswieci¢ odrebny esej. Fotografie Hinza,
moze z racji na przesycenie celebryckim $wiatem,
nawet jesli jest on juz miniony i stanowi zapis histo-
ryczny, wywolywaty, przynajmniej u mnie, najmniej
emocjonalng reakcje, cho¢ nie mozna im odmoéwic
portretowej wielkoSci.

Ekspozycja Ballena zostata wyeksponowana w Atla-
sie Sztuki z niezwyklg staranno$cia. Sterylnos¢ wnetrz
jeszcze podkre$lono, tak aby czarno-biate kompozy-
cje artysty, az geste od znaczen, zyskaly autonomiczng
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przestrzen. Swiat tego fotografa jest tylez niezwykty, co
niepokojacy, ma jednak moc absolutnie uwodzicielska.
Brian Griffin w pofabrycznym Monopoli zaprezentowat
punkowo zaaranzowanga podréz kreacyjng po Swiecie
muzyki, a raczej muzykow. Jego zdjecia, jak zadne
inne, obalaja teze o podziale fotografii na komercyjna
i artystyczna. Teze na $wiecie juz nieaktualng, a ciagle
jeszcze przywolywang w Polsce. Twoérczo$¢ Griffina
to fascynujacy popis budowania obrazu $wiatlem.
Te wirtuozerie niejeden fotograf podglada z zapartym
tchem, starajac sie odkry¢ techniczne ,triki”. Widzowie
,hiefotografujacy” napawaja sie po prostu ich ekscen-
tryczng aura.

Istotng czescig Fotofestiwalu byt blok wystaw
przygotowany przez Katedre Fotografii Szkoty Fil-
mowej w Lodzi. Znalazty sie w nim trzy ekspozycje
indywidualne - Kuby Karwowskiego (znana z Bienna-
le Fotografii w Poznaniu), Igora Omuleckiego i duetu
Justyna Chrobot i Pawet Giza. Obok nich duzy kurator-
ski przeglad problemowy zatytutowany , Darkroom” -
prezentacja tylez dobra, co efektowna. Punktem wyj-
$cia ekspozycji byta idea ciemni i powstajacego w niej
,obrazu utajonego”. Koncepcja wystawy zaktadata, ze
najwazniejsze nie jest to, co zostato uwiecznione na
fotografii, a to, co zostanie dzieki niej wywotane w wi-
dzu - odbiorcy. W catkowicie ciemnych przestrzeniach
sal wystawowych spotykaliSmy sie z instalacjami foto
i wideo autorstwa studentéw i absolwentow Filmoéwki.
Ich prace przede wszystkim byty nasycone emocjami
i te emocje przekazywaty nam. Bardzo zmystowy po-
kaz, ukazujacy ludzkie relacje w stosunku do innych,
natury i samego siebie, nalezy uznac za zdecydowanie
udang prezentacje, daleko wykraczajaca poza kon-
strukcje przegladowych wystaw szkolnych.

W Lodzi zawsze obok programu gtéwnego znaj-
dziemy wiele wystaw towarzyszacych. W tym roku
byto ich mniej, za to wysokiej jako$ci. Nalezaty do
nich ekspozycje indywidualne Magdaleny Hueckel,

Powyzej: Dominika Gesicka,
Bez tytutu 1z cyklu ,El pilén”, 2012,
Galeria Opcja, Krakéw

Anity Andrzejewskiej i historyczna Bolestawa Augu-
stisa. Najwazniejsza z nich byta chyba jednak, przygo-
towana w hotelu andel’s, prezentacja ,Hybris Figures”
Doroty Buczkowskiej i Przemka Dzienisa. To bardzo
znany cykl zdje¢, nieco nawet mityczny, bo po pre-
zentacji na Paris Photo w Paryzu w 2010 r. i licznych
publikacjach internetowych (praca z tego cyklu pro-
mowata caty przeglad tworczosci fotograficznej z Eu-
ropy Centralnej, pokazywany na targach) w zasadzie
nie zostal zaprezentowany w Polsce, cho¢ trafit licznie
do prywatnych kolekcji fotografii. Dlatego uwazam, ze
jego pokaz, jako kompletnej wystawy, a nie obiektéw
targowych (pojedyncze zdjecia byly w ofercie Lookout
Gallery na Salonie Zimowym 2013 w Warszawie) jest
na prawde istotny.

Skoro o kolekcjonowaniu mowa, to warto zwréci¢
uwage na wazne wydarzenie z tej dziedziny. Po wielu
latach przerwy, do programu Fotofestiwalu, wrdcita au-
kcja fotografii. Tym razem przygotowana jako 12. edycja
projektu Fotografia Kolekcjonerska przez FotografiaKo-
lekcjonerska.pl i Artinfo.pl. Miata no$ne hasto przewod-
nie, Odkrycia. Motyw ciata w polskiej fotografii”. Oferta
tworzyta zar6wno ciekawa wystawe, prezentowang nie
tylko w Lodzi, ale tez w Leica Gallery w Warszawie, ale
przede wszystkim byta interesujaca dla kupujacych, co
przetozyto sie na dobre wyniki sprzedazy.

Fotofestiwal w Lodzi to zawsze impreza o bo-
gatym programie. Organizatorzy przyktadaja wiel-
ka wage do oferty edukacyjnej. Dlatego znajdziemy
tu panele dyskusyjne, warsztaty, fotospacery, przeglad
portfolio, rozstrzygniecie konkursu na Fotograficzna
Publikacje Roku, Otwarte Pracownie, koncerty, pokazy
slajdow i wiele innych dziatan, ktérych range podnosi
ilo$¢ zagranicznych gosci, dzielacych sie swojg wiedza
i spostrzezeniami. Ich obecno$¢ buduje w Lodzi nie-
powtarzalng atmosfere otwartosci i gorgcej wymiany
mysli. m



PAWELJAGIELLO

Fotofestiwal 2014

W dniach 5-15 czerwca mogli$my uczestniczy¢ w kolejnej, trzynastej juz, odstonie
Miedzynarodowego Festiwalu Fotografii w Lodzi.

»

zadnym wypadku liczby ,13

nie nalezy tu traktowac jako pe-

chowej, bo wszystkie tryby tej
dobrze naoliwionej machiny, jaka jest Foto-
festiwal - przynajmniej patrzac z zewnatrz
- pracowatly bez zarzutu. Powiedziatbym
nawet, ze byto lepiej niz poprzednio, z kil-
ku réznych powodoéw.

Przede wszystkim, po trzech latach od
przymusowej przeprowadzki centrum festi-
walowe wrdcito na ul. Tymienieckiego 3, do
siedziby £.6dz Art Center, czyli do miejsca, do
ktoérego zdaje sie naturalnie pasowac i ktére
stwarza najlepsze mozliwosci ekspozycyjne.
Z uwagi na rozpoczeta w 2011 . rewitalizacje
tego XIX-wiecznego kompleksu pofabrycz-
nego, wystawy gtéwne i biuro festiwalowe
lokowane byty ostatnimi czasy m.in. w po-
bliskiej willi Ludwika Grohmana (2011-2012)
oraz w kompleksie OFF Piotrkowska (2013).

Druga przyczyna entuzjazmu moze by¢
poziom eksponowanych prac, ktére tym ra-
zem byty bardziej przekonujace estetycznie
niz np. w ubiegltym roku. Moze to kwestia
poprzedniego tematu gtéwnego (przypo-
mnijmy, brzmiat on: ,I ARTIST. Kazdy jest
artysta”), ktoéry, cho¢ podejmowat wazne
pytania dotyczace statusu ontologicznego
fotografii we wspoétczesnym, przesyconym informacja obrazowa $wiecie, grzazt
odrobine w chaosie wizualnego pluralizmu, co byto moze adekwatne do naszych
czasow, ale niekoniecznie niosto ze sobg odpowiedniag doze satysfakcji. W tego-
rocznej edycji zrezygnowano z motywu przewodniego, co byto lekkim od$wiezZe-
niem formuty i przeniosto ciezar reprezentacyjny Fotofestiwalu na bardzo dobre
i jednoczes$nie réznorodne tematycznie tzw. wystawy specjalne oraz na , Film-
school Imaginarium” - cykl wystaw Katedry Fotografii Szkoty Filmowej w Lodzi,
o ktérych ponize;j.

Ze wspomnianych wystaw specjalnych, najwieksze wrazenie robita chyba zorga-
nizowana przez Atlas Sztuki retrospektywa Rogera Ballena, zatytutlowana ,Shadow
Land. Fotografie Rogera Ballena z lat 1982-2013". Objeta ona wszystkie wazniejsze
cykle z twérczosci artysty. Byty wiec kadry z serii ,Dorps”, dokumentujacej zycie
ludzi z matych, prowincjonalnych miasteczek, a takze kolejne: ,Platteland”, ,Outland”
i,Shadow Chamber”, w ktérych dokumentalistyka spoteczna stopniowo ustepowata
miejsca stylizacji artystycznej, az po ostatni , Asylum of Birds”, gdzie rzeczywisto$¢
miesza sie z fikcja, za$ zaaranzowane sytuacje stuza nie tylko oddzia-
tywaniu na widza, ale w duzej mierze eksplorowaniu psychiki samego
artysty. W pracach tych obok ludzi i zwierzat, na réwnych prawach,
historie opowiadaja réznej masci znalezione przedmioty: zabawki,
maski, rysunki.

Powyzej: Darkroom, Art Inkuba-
tor, £édz, fot. Adam Kruczek

Gratka dla fanéw szeroko pojetej mu-
zyki rock/pop byta z pewnosciag wystawa
prac Briana Griffina w dawnych zaktadach
Polmosu, ktére przechrzczone na ,Mono-
polis”, mogty przy okazji Festiwalu ponow-
nie zaistnie¢ w $wiadomosci mieszkancéw
Lodzi, tym razem prezentujac swoje nowe
oblicze, jako miejsce wydarzen artystycz-
nych. Juz w pierwszych dniach czerwca
prezes firmy Virako, ktéra przejeta ten
trzeci co do wielkos$ci kompleks fabrycz-
ny w todzi, zdradzil, ze bedzie to prze-
strzen przynajmniej w czesci otwarta dla
inicjatyw kulturalnych - organizowane
beda tam zar6wno wernisaze, jak i poka-
zy mody, projekcje filmowe czy koncerty.
Bez watpienia ten spowity industrialnym
klimatem obiekt bedzie kolejnym waznym
punktem na kulturalnej mapie Lodzi. W ra-
mach wystawy ,DisCover Photography”
pokazano tam 63 zdjecia Griffina zwigza-
ne z promocja przemystu muzycznego —
prawdziwy kalejdoskop najwazniejszych
zjawisk, ktore skupiaty na sobie uwage
od konca lat 70. po poczatek lat 90. Byty
to prasowe portrety muzykow i zespotéw,
takich jak The Clash, Iggy Pop, Talk Talk,
Queen, Peter Hammil, Kate Bush, Ultra-
vox czy wreszcie Depeche Mode oraz fotografie zdobiace oktadki ich ptyt - wszyst-
ko wzbogacone odrecznie wykonanymi notatkami samego autora, ktory osobiscie
otworzyt wystawe.

Strzatem w dziesiatke byty réwniez zdjecia Volkera Hinza zwigzanego od prawie
czterech dekad z niemieckim tygodnikiem Stern, dla ktérego fotografowat gwiazdy
kina i estrady, politykéw, sportowcow czy projektantéw mody. O Hinzu méwito sie
zawsze, Ze koncentrowat sie na cztowieku, ktérego sylwetka wystarczyta, by zbu-
dowac calg historie opowiedziang jednym zdjeciem. Rzeczywiscie, ogladajac bardzo
duzy wybér jego portretéw w jednej z hal na Tymienieckiego mozna byto sobie
przypomniec¢ trafno$¢ tego stwierdzenia. W wiekszosci byty to proste kadry niosace
ze soba maksimum tresci, o tyle dodatkowo pobudzajace widza, Ze fotografowane
postacie sa skadinad znane i niosa ze soba pewien bagaz skojarzen i emocji.

W centrum festiwalowym pokazano réwniez wystawe zwyciezcéw zeszto-
rocznej edycji konkursu Leica Oskar Barnak Award, w ramach ktérego zgtaszane
sa prace dotykajace problemu relacji cztowieka ze srodowiskiem, w ktérym zyje.
Bardzo dobre wrazenie robily zdjecia Evgenii Arbugaevej
z cyklu , Tiksi”, bedace historia o zyciu w tytutowym mia-
steczku na Syberii, do ktérego autorka wraca po latach
edukacji i pracy zagranica. Mata syberyjska osada, widzia-
na przez pryzmat wyobrazni matej dziewczynki, nabiera >
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tu zupetnie innego kolorytu. Mimo surowej aury fotografowanych miejsc, Arbuga-
eva zdotata nada¢ catosci bardzo cieply i wrecz ,magiczny” wydzwiek. Dobry, ale
nieco mniej wyrazisty, byt cykl Cirila Jazbeca , Waiting to Move” prezentujacy sceny
z zycia mieszkancéw matej wyspy na pétnocno-zachodnim wybrzezu Alaski, ktérzy
stopniowo opuszczajg swoja ziemie, ulegajaca erozji, podtapiang przez wody roz-
marzajacej wiecznej zmarzliny. Mimo dostrzegalnych waloréw technicznych tych
zdje¢, mam wrazenie, Ze zabrakto w nich jakiej$ dozy dramaturgii, ktéra widz mégt-
by odczytac bez positkowania sie tekstem. Mato widoczny byt tez konflikt pokolen
miedzy nowoczesng, opuszczajacg wyspe miodzieza, a Zyjacymi zgodnie z trady-
cja rodzicami.

Sporym i jednocze$nie pozytywnym zaskoczeniem okazaty sie wystawy Katedry
Fotografii Szkoty Filmowej w Lodzi odbywajace sie pod szyldem Filmschool Ima-
ginarium, ze szczegélnym wskazaniem na wystawe gtéwna, zorganizowana w cen-
trum festiwalowym, zatytutowang , Darkroom”, ktéra odbywata sie w zaciemnione;j
hali, gdzie percepcja zwiedzajacych wystawiana byta co chwile na prébe. Niektére
fotografie eksponowano w niemal catkowitej ciemnoSci i przyjrze¢ sie im mozna
byto wiaczajac na chwile zwisajace z sufitu latarki. Wytaniajace sie woéwczas z mroku
prace czestokro¢ budzity niepokoj, jak chociazby , Trixter” - peten szalonych clow-
néw cykl Ireny Kalickiej czy , Kolekcjoner tozsamos$ci” Martyny Strzelczyk. Duza doza
podskérnej grozy cechowata sie instalacja Agaty Opaliniskiej Czarne historie. Sktadata
sie ona z o$wietlonego niebieskim $wiattem stolika, na ktérym lezat stosik slajdéw
oraz niepopularne juz dzi$ urzadzenie do ich ogladania - stary retrospektyw, dzieki
ktéremu widz odkrywat dziwng, nie do konca jasng znaczeniowo zawarto$¢ kolej-
nych zdje¢. W panujacym mroku wspaniale prezentowaty sie pod$wietlone instalacje

FOTOFESTIWAL 2014

1-2. Finalisci Grand Prix
Fotofestiwal 2014,

Art Inkubator, £odz,

fot. Adam Kruczek

3. Marie Hudelot,
Dziedzictwo/The Legacy
fot. Krzysztof Saj

Exclusion Franciszka Ammera, Looking for Space Barttomieja Talagi, Swiatta pétnocy
Roberta Danieluka czy Mgnienia Dominiki Truszczynskiej - rozpisana na kolejne se-
kwencje w ciggu lightboxéw préba uchwycenia obrazu uptywajacego czasu. W duzej
mierze zebrane tam prace przekraczaty konwencjonalne granice fotograficznego
medium, byly zabawg, ale i namystem nad jego mozliwo$ciami. Bardzo wyrazista
pod tym wzgledem byta interaktywna instalacja video Moniki Maston pt. Hustawka:
Dalecy-Bliscy, w ktérej materialna hustawka, ustawiona przed ekranem nie tylko
zachecata do zabawy, ale prowokowata pytania o relacje miedzy odbiorca a obrazem.
Whbrew warunkom panujacym w pomieszczeniu, mozna powiedzie¢, ze byt to jeden
z jad$niejszych punktéw na mapie wystaw gtéwnych Fotofestiwalu.

Tegoroczna Grand Prix powedrowata do Szwajcara japonskiego pochodzenia
Davida Favroda za projekt ,Gaijin”, ktérego autor snuje fikcyjna (cho¢ zrodzong
z prawdziwych przezy¢ i doznan) opowies¢ o poszukiwaniu wtasnej tozsamosci
- prébie rekonstruowania jej ze swoich wyobrazen, obrazéw podsuwanych przez
kulture popularna i tradycyjna, jak i ze wspomnien cztonkéw rodziny. Cykl zdje¢
powstal w reakcji na poczucie odrzucenia, jakiego doznat autor, gdy odméwiono mu
przyznania podwojnego obywatelstwa, o ktére zwrdcit sie w ambasadzie japonskiej
jako syn Japonki i Szwajcara urodzony w Kobe. Powstata ciepta, bardzo osobista
historia, opowiedziana pieknymi kadrami, nie pozbawiona réwniez odrobiny dy-
stansu i humoru. Wybér jednak musiat by¢ trudny z uwagi na mocna konkurencje,
np. w postaci ,Days of Night - Nights of Day” - projektu Eleny Chernyshovej, ktéra
udokumentowata losy mieszkancéw Norylska - najdalej wysunietego na pétnoc
miasta na $wiecie, bedacego zarazem jednym z najwiekszych miast gérniczych, gdzie
potega natury w postaci ekstremalnych temperatur spotyka sie z destruktywna sita




przemystu. Petne uroku byty tez ,Stigma” Adama Lacha - reportaz

o0 zyciu 60-osobowej rodziny koczujacych we Wroctawiu rumun-
skich Romoéw oraz ,Scrublands” Antoine Bury’ego - o ludziach,
ktorzy postanowili porzuci¢ ztotg klatke cywilizowanego $wia-
ta w poszukiwaniu zupelnie innego, blizszego naturze sposobu
zycia, innych relacji ze swiatem. Wymienia¢ mozna by diugo,
z uwagi na wysoki poziom nadestanych projektéw, wielo$¢ poetyk
obrazowania i zr6znicowana problematyke.

Jak zwykle napiety i obfity byt program wystaw towarzysza-
cych, prezentowanych w wielu t6dzkich galeriach, przestrzeniach
oficjalnych i alternatywnych, ktére czesto niezaleznie od ich pro-
filu ,przelaczaja sie¢” na fotografie i wspoétpracuja z Fotofestiwa-
lem. Bardzo dobre wystawy mozna byto obejrze¢ w sasiadujacych
ze sobg galeriach LDK-u. Na cykl ,Niespiesznie” Anity Andrze-
jewskiej, pokazywany w Galerii FF, ztozyty sie zdjecia wykonane
gtéwnie w Birmie i sagsiednim Laosie, miejscach niespokojnych,
ale jednoczes$nie barwnych, wynagradzajacych fotografowi ewen-
tualne niedogodnosci. Powstaty kadry skupione na codziennym
zyciu tamtejszej ludnosci i otoczeniu - bardzo klasyczne, zréw-
nowazone, wytuskujace odmienno$¢ rzeczywistosci, egzotyke
odlegtej kultury, a przy tym niezmiennie przekazujace widzom
pewna doze uniwersalnej prawdy dotyczacej zycia ludzkiego, jego
natury. Ze wspomniang wystawa doskonale korespondowaty po-
kazywane w tym samym budynku, w Galerii Imaginarium, prace
Magdy Hueckel zebrane pod szyldem ,Anima. Obrazy z Afryki”.
Stanowig one owoc podrdzy, ktére w ciggu o$miu ostatnich lat
odbyta artystka wraz z mezem. Hueckel udokumentowata mi-
styczna strone Czarnego Kontynentu, jego bezwzglednag nature,
przenikanie sie zycia i $mierci, ktére dla tamtejszych ludzi jest
czym$ oczywistym - elementem wprzegnietym w ich duchowos¢,
podczas gdy my, wydelikaceni ludzie Zachodu postrzegamy zar-
toczno$¢ przyrody jako tragedie.

Sposréd wystaw towarzyszacych wiele zastugiwato na uwage,
ale przeciez Fotofestiwal ma swoje sprawdzone menu, w ramach
ktérego, oprocz najbardziej oczywistej rzeczy — wystaw — odby-
waja sie wyktady, warsztaty i szkolenia, zaréwno dla profesjo-
nalistow, jak i amatoréw, ponadto panele dyskusyjne, spotkania
autorskie, przeglady portfolio i spacery fotograficzne po postin-
dustrialnych przestrzeniach specjalnie na te okazje otwartych.
Jest wiec co$ dla laikéw i dla ,,starych wyjadaczy”. R6znorodnos¢

atrakgji, ktore decyduja o wyjatkowosci tej imprezy ma dodatkowa
zalete - umozliwia integracje mito$nikéw medium fotograficznego
na réznych poziomach. Ostatecznie kazdego roku zjezdza do Lodzi
ponad 20 000 0sdb, ktére moga wymieni¢ doswiadczenia, nauczy¢
sie czego$ i nawigzac wspotprace. W tym roku duzym zaintereso-
waniem cieszyly sie warsztaty prowadzone przez Alexa Webba
i Rebecce Norris Webb z legendarnej agencji Magnum Photos oraz
dwudniowe seminarium sktadajace sie z przegladu portfolio oraz
spotkan z ekspertami, ktérzy opowiedzieli o wspdtczesnym rynku
fotografii Swiatowej oraz o Swiadomym kierowaniu rozwojem za-
wodowym. Nie zabrakto tez, zawsze popularnych, spaceréw foto-
graficznych, pokazéw slajdéw czy paneli dyskusyjnych i wyktadéw.

Szczegdlnie cieszy coraz wiekszy udziat w Fotofestiwalu prze-
strzeni alternatywnych stworzonych w pofabrycznych budynkach.
W tym roku wystawy festiwalowe opanowaty po raz pierwszy
kompleks na ul. Pitsudskiego 135 - tzw. Wi-Me (Widzewska Ma-
nufakture), czyli Zaktady Przemystu Bawelnianego, ktére z po-
wodzeniem przywraca do Zycia prezes Stanistaw Zareba, umozli-
wiajgc mtodym ludziom tworzenie tam réznorodnych projektéw
zwigzanych ze sztuka. W pomieszczeniach znalazto sie miejsce na
studio nagraniowe, sale prob i sale koncertows, a takze pracownie
plastyczne i konserwatorskie, zwigzane z filmem. Do listy doda¢
nalezy wspomniane juz Monopolis, czyli dawne zaktady Polmosu
przy ul. Wydawniczej, ktory oprécz wystawy prac Briana Griffina
okazat sie $wietnym miejscem na zorganizowanie spaceru foto-
graficznego. Nie wypada tez zapomnie¢ o kompleksie OFF Piotr-
kowska, ktdry wydaje sie juz nieco bardziej oczywisty, chociazby
z tego wzgledu, Ze w zesztym roku byt centrum festiwalowym.
Teren naleZacy niegdy$ do przedsiebiorcy Franza Ramischa,
z uwagi na duza popularnos¢ i coraz bardziej komercyjny wy-
miar moze wkrdtce straci¢ alternatywny charakter, wciaz jednak
przyciaga ludzi swoja atmosfera, ktoéra bezbtednie wykorzysta-
li organizatorzy poprzednio, natomiast w tym roku w znacznie
mniejszym zakresie, co oczywiscie nie zmienia faktu, ze OFF Piotr-
kowska wspoélgra z klimatem, jaki wytworzyt sie wokét Fotofesti-
walu. Ostatecznie, jest to wydarzenie, ktére promuje £.6dz, wyko-
rzystujac jej szorstki urok, blizszy temu, jaki reprezentuja modele
na zdjeciach Ballena, niz photoshopowym widokéwkom, jakby na
przekdr rozpowszechnionej tendencji do wygtadzania i upieksza-
nia rzeczywisto$ci. m
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ajstarszy w Europie Srodkowowschodniej, bo organizowany od 1990 roku

festiwal w Bratystawie, od poczatku istnienia z jednym i tym samym

dyrektorem Vaclavem Macekiem, ma od kilku lat nowych rywali. Or-
ganizowane sg wielkie imprezy w Wiedniu, Berlinie czy mniejsze w Rydze,
Cluj, Budapeszcie, Ptowdiw, Ljubljanie. Od 2004 roku odbywa sie takze Kaunas
Photo na Litwie, cho¢ na razie pozycja polskich festiwali w Krakowie i Lodzi
jest niezagrozona. Warto doda¢, Ze na catym
Swiecie organizowanych jest ponad dwiescie
duzych festiwali, nie wspominajac juz o tych
mniejszych. Czym wyrdznia sie festiwal w Bra-
tystawie, ktéremu towarzyszy skromny katalog
z opisem dwudziestu o$miu wystaw? Dobrym
programem historycznym i wspétczesnymi po-
kazami, programem off i ciekawymi odkryciami
na Portfolio Review.

FOTOGRAFIA & TEATR

Tym razem zamiast jednego generalnego problemu ideowo-historycznego
byly trzy. Pierwszym byt Fotografia & Teatr z bardzo dobrg historyczng ekspozy-
cja Rudolfa Koppitza z polskim aspektem w tle. Koppitz zaczynat pod wptywem
czeskiego symbolisty — malarza Karela Novaka i secesji wiedenskiej [1]. Ekspo-

zycja pokazywata caly jego rozwoj (ponad 60 prac), w tym wielkoformatowe

(...) najciekaw-
szym odkryciem
festiwalu byta
ekspozycja
Stowacka nowa
fala lat 8o.
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1. Jifi Hanke, z cyklu
Widoki z okna mojego
mieszkania, 20.03.1982
2. Vasil Stanko,
Autoportret, 1985,

z wystawy Stowacka
nowa fala lat 80

3. Noro Knap, 3 daty,
wideo, fot. K.Jurecki

gumy najwyzszej klasy artystycznej. Fotografowat tancerzy, co by¢
moze przejat od niego Benedykt Jerzy Dorys w Polsce w latach 30.,
poniewaz austriacki fotograf w 1930 roku stat sie postacia formatu
Swiatowego w formule ,fotografii artystycznej”. Oczywiscie Kop-
pitz byt pod silnym wptywem piktorializmu. Po obejrzeniu stynnej
ekspozycji FiFo w Wiedniu zmienit swdj styl, ulegajac ,nowej wizji”
(Neue Sehen) w kierunku dokumentalnie zorientowanej fotogra-
fii, a koniczac swoja przygode na postulacie niemieckiej ,fotogra-
fii ojczystej” (,Heimatkunst”). Jego najbardziej znang praca jest
Studium ruchu (1925). Bardzo interesujacy jest tu kontekst teatru,
a takze mody w stylu art deco, bedacy niezwykle zmystowym aktem
na tle ,teatru kobiet” ze $wietnie skomponowanym i rozegranym
kolorystycznie parateatralnym planem! Milota Havarankova, jak
napisano w katalogu, jest Otto Steinertem stowackiej fotogra-
fii z jej ré6znorodna wizja subiektywnego spojrzenia, ktore dzi$
moze wydawac sie anachroniczne. Jej najciekawsze prace pochodza,
co istotne, z wczesnego okresu z lat 60. (Babcia, 1964).

Chyba najciekawszym odkryciem festiwalu i nowym spojrze-
niem na znane Srodowisko byta ekspozycja ,Stowacka nowa fala
lat 80, kiedy urodzeni w latach 60. mtodzi Stowacy studiowali
na praskiej FAMU i nastapita woéwczas eksplozja kilku talentow.
Wystawa bardzo ciekawie zaaranzowana i podzielona na grupy
tematyczne (np. problem melancholii, symptomy bélu) pokazuje
znanych i mniej znanych artystéw, starajac sie na nowo okresli¢
pole badawcze (Rudo Prekop, Vasil Stanko, Tono Stano, Martin
Strba, Miro Svolik, Kamil Varga, Peter Zupnik, Jano Pavlik). Swo-
boda w podejéciu do tworzywa, erotyzm, ciato i jego réznorodna
inscenizacja, w tym manipulowanie przestrzenia, dato w efekcie
eklektyzm polegajacy na bardzo réznej stylistyce mtodych wéow-
czas tworcow. Zwraca uwage ich jezyk metafory i Swietne pano-
wanie nad kazda analizowana w zdjeciach forma oraz perfekcyjny
efekt finalny. W obszernym, dwujezycznym katalogu do wystawy
The Slovak New Wave / Slovenskd novd vina kuratorzy Lucia L. Fi-
Serova i Tomas Pospéch faczg ich fotografie z postmodernizmem.
Specjalnie zaakcentowano prace nigdy wcze$niej niepokazywane.

Ciekawa byta takze wystawa Wegra Roberta Laszlé Bacsi Ujez-

dzalnia (Manege) na temat ,prawdziwego” zycia budapesztenskiego
cyrku z jego ludZmi, ich pracg oraz poréwnaniem ich do zwierzat.
Fotograf w kolorowych zdjeciach ukazat zal za znikajacym z prze-
strzeni kulturowo-rozrywkowej §wiatem i jednocze$nie zawodem.

PROPAGANDA & SILA

Kolejna cze$¢ festiwalu Propaganda & Sita pokazywata fotogra-
ficzne opowiadanie ,prawdy” lub ,ktamstwa” na duzej ekspozycji
,Fotografia w stuzbie propagandy” z ciekawym aneksem wideo
stworzonym przez Noro Knapa. Problemy te dotycza zaréwno ko-
munizmu, narodowego socjalizmu w Niemczech, jak i wydarzen
z Majdanu w Kijowie z 21014 (wystawa Istvana Bielika).

Ciekawie, cho¢ nie z powodoéw artystycznych, ale wypowie-
dzi w formie kultury wizualnej, lokuje sie wystawa ,Kolor dla
Republiki”. Byt to pokaz kolorowej fotografii reportazowej, w tym
propagandowej i reklamowej z NRD Martina Schmidta i Kurta
Scharzera. To bardzo ciekawy przyktad fotografii zafatszowujacej
zycie w socjalizmie, pokazujacej idealizowany raj, jednak w domysle
z wieloma aspektami zachodniego myslenia o szczesliwosci i mto-
dosci, w czym tkwita ukryta i chyba niezamierzona sprzecznos$¢
ideowa.

W konteks$cie rozrachunku z socjalistycznymi demonami bar-
dzo ciekawie wypadta ekspozycja Nikoli Mihowa (Butgaria) ,Zapo-
mnie¢ o przesztosci”, ktora okazata sie bardzo wnikliwym studium
fotograficzno-historycznym z symbolicznym odczytaniem architek-
tury i rzezb z czaséw komunistycznych, ktére czesto s juz zdegra-
dowane. Autor nie tylko udokumentowat stan obecny, ale przekazat
takze swoja krytyczng interpretacje.

Inny formalnie, bardziej metaforyczny i wszechstronny w for-
mule fotografii ulicznej (Czechy, Polska, Ukraina, Jugostawia), byt
projekt Czecha Josefa Mouchy ,Sorela. Chcecie mie¢ socjalistycz-
ny realizm”. Mozna go uznac za osobiste, krytyczne definiowa-
nie czaséw komunistycznych. ,Sorela” to-neologizm oznaczajacy
socjalistyczny realizm. Fotografujac ulice, fragmenty zwyktej, >
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Powyzej: Rudolf Koppitz,
Studium ruchu, 1925

XXV MIESIAC FOTOGRAFII

codziennej rzeczywistosci, takze w Warszawie czy w Gdansku (!)

potrafit pokaza¢ schizofreniczng rzeczywistos¢ krajéw demokra-
cji ludowej. Zawart w nich takze bardzo specyficzna poetyke for-
my, ktéra bardziej pasowata do tradycji Roberta Franka (album
Amerykanie), niz do fotografii czeskiej tego czasu. Pokazat blizej
nieokres$lony niepokoj, zagrozenie, militaryzm (Praga, 1976), ktére
sa zaskakujaco aktualne poprzez efekt zwielokrotnionej metafory.

SEOWACJA + CENTRALNA I WSCHODNIA EUROPA

Z tej czesSci zapamietatem bardzo udang wystawe , Tiksi” Ro-
sjanki Evgenii Arbugaevej, ktéra otrzymata nagrode w konkur-
sie Leicka Barnak 2013. To rzadki przyktad niezwykle subtelnej
i basniowo potraktowanej historii osobistej z péinocnej Syberii.
Jednak realnos$¢ zycia zamieniona zostata w irrealng prywatna
mitologie przy $wietnym opracowaniu kolorystycznym poszcze-
gblnych zdjec.

Bardzo duze zainteresowanie wzbudzita takze wystawa Jifiego
Hanke ,Widoki z okna mojego mieszkania (1981-2003)", nalezatoby
go w przysztosci pokazac z jego polskim odpowiednikiem, jakim
sg ironiczne zdjecia Mariusza Hermanowicza ,Widok z mojego
okna”, ktéry w subtelny i ironiczny spos6b dokumentowat swoje

zycie i polska - socjalistyczng, jak u Mo-
uchy, rzeczywistos¢. Jednak prace Hankego,
jednego z czotowych obecnie fotografow
czeskich, sa bardziej surrealne i ztowiesz-
Cze W swym wyrazie.

Wystawa , Kotysze sie” Krzysztofa Mille-
ra - ,polskiego Roberta Capy” prezentowata
zbyt duzo fotografii w zakresie fotoreporta-
Zu prasowego. W rezultacie pokaz cieka-
wych prac zagubit sie w nattoku réznych
zdarzen z historii, w tym niepotrzebnych
motywoéw o pijanym rolniku. W formie
dokumentacji wideo pokazano takze ,su-
rowki” (okreslenie autora), czyli materiat
przed wyretuszowaniem, co jest ciekawym
zabiegiem.

SWIAT

Zdjecia Szweda Magnusa Cederlunda,
zwyciezcy Portfolio Review w 2013, poza
ukazaniem bezdomnych ludzi, prostytutek
i alkoholikéw rozczarowaty brakiem kon-
cepcji czy poszukiwaniem jakiego$ rozwia-
zania ideowego.

Zawiodla takze Swietna technicznie,
sktadajaca sie wytacznie z prac w kolo-
rze i w wielkim formacie wystawa Zapiski
z ,przestrzeni mierniczej” Gabrielle Basili-
co (1944-2013), ktéry zajmowat sie fotogra-
fig architektoniczng, nie do konca okreslong
i skodyfikowana. Niektore zdjecia, jak te z re-
klamami z Moskwy czy panoramy wykona-
ne z ,ptasiej perspektywy” jednak mogty sie
podobac.

Dodatkowo odbyt sie duzy 5. Festiwal Off
(dyrektor Dusan Kochol) w Pisztory Palace,
czyli w dawnym Muzeum Lenina, organizo-
wany od kilku lat w kontrze do gtéwnego
festiwalu, z duza ilo$cig wystaw poprawnych czy nawet dobrych,
kontestujacych medium fotografii, jak i jej uwiktania w kulturze;
ale nie zobaczytem nic nadzwyczajnego.

PORTFOLIO REVIEW

Wygrata Stowaczka Zuzanna Pustaiova, na drugim miejscu
Wtioszka Lara Ciarabellini i Wim de Schamphelaere z nietypo-
wym portretowaniem Afryki, ktéry byt moim faworytem. Trzecie
miejsce otrzymat Klaus Pichler - jeden z czotowych fotografow
austriackich, z drastycznymi zdjeciami przedstawiajacymi tzw.
knajpiane zycie. Jest to fotografia obyczajowa, bedaca zapisem
znikajacych miejsc i ludzi okolic Wiednia. Bardzo podobaty mi sie
zdjecia Niemca Thomasa Kellnera, takze wspomniane juz Nikoli
Michova, Rosjanki z pochodzenia Tiny Remiz, Amerykanki Loli
Kantor na temat polskich i ukrainiskich Zydéw, intymny dziennik
Carlosa Lopeza oraz Wegra Tamasa Schilda pt. ,By¢ pieknym Cy-
ganem”. m

1 [ba], Rudolf Koppitz, 24 Miesac fotografie Bratislava/24-th Month of Photography
Bratislava, Fotofo, 2014, s. 4.
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1. Nicolas Grospierre Blok Aksonometryczny (Manhattan) i K-Pool,
2008, fotografia Lambda dibond plexi, 100x130 cm
2. Liliana Piskorska, Suki. Autoportret z kochanka, 2013, instalacja

KAROLINA GOLINOWSKA

Biennale
Mediations:

When Nowhere Stays Nowhere

zwarta edycja Biennale Mediations w Poznaniu stanowita

powrét do pierwotnej koncepcji wydarzenia. Po wielosci ku-

ratorskich podejs¢, ktore prezentowata jego druga odstona
oraz czteroosobowego zespotu kuratoréw pracujgcego nad wystawa
gléwna podczas trzeciej edycji, tegoroczne biennale postawito na
minimalizm. Pod enigmatycznym tytulem When Nowhere Becomes
Here [Kiedy Nigdzie staje sie Tutaj] kryta sie struktura zblizona do
tej z 2008 roku, a mianowicie trzy wystawy gltéwne oraz szereg wy-
darzen towarzyszacych. Ich jedyna cecha wspdlna, zgodnie z zamie-
rzeniem dyrektora artystycznego Tomasza Wendlanda, stawata sie
poznarniska lokalizacja. To nad wyraz ryzykowne posuniecie miato
za zadanie ukaza¢ dynamike postglobalnego §wiata, emanujacego
idea decentracji i wszechobecng mwobilnoscia. Po tak zarysowa-
nej koncepcji, dziwi¢ moze zatem zwrot w kierunku konkretnej >
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1. Thomas Florschuetz, bez tytutu Patac 24, 2006-07,
c print diasec 180x147 cm

2. Jakub Jasiukiewicz, Nibiru X

3. Tomasz Kulka, z cyklu ,,Sceny Rodzajowe"” Ustawka,

instalacja (ceramika) 2011-12

geograficznej i spotecznej przestrzeni miejskiej. Wystawa ,Berlin Heist:
Czyli dlaczego miasta naznaczone murami tak nas fascynujg” stanowita
bowiem artystyczny portret legendarnego miasta i jego twércéw, swo-
iste zwierciadto wyrastajace z polskiego kontekstu. Jej kuratorzy, Sha-
heen Merali oraz Kerimcan Guleryuz, pragneli zrekonstruowac obraz
Berlina jako miasta przeptywoéw, miejsca mtodych kosmopolitycznych
tworcow, przestrzeni symboli i do§wiadczen; metropolii, ktérej kultu-
ralny i artystyczny kapitat pozadliwie konsumowaty procesy gentryfi-
kacji. Wreszcie, miasta niegdysiejszych podziatéw, odwilzy, politycznej
transformacji. Zaprezentowane prace artystow w istocie odzwiercie-
dlaty owa réznorodnosc¢ skojarzen. The place of the air Carli Guagliardi,
instalacja przestrzenna zbudowana z metalowych pretéw, odnosita sie

BIENNALE MEDIATIONS: WHEN NOWHERE STAYS NOWHERE

do idei kruchej réwnowagi spotecznej. Repair Analysis Kadera Attii, czyli

lustro ztaczone metalowym szwem odbijato twarze z Sali Portretow
Trumiennych poznanskiego Muzeum Narodowego. Zapis performance
Lifting a secret, wykonany na otwarcie biennale przez Nazaket Ekci,
odnosit sie do proceséw uprzedmiatowiania jednostki. Watek queer
stanowit sedno wideoinstalacji Ming Wonga zatytutowanej Biji Diva.
Dwa filmy Juliana Rosefeldta eksplorowaty pamie¢ historyczna miasta
i jego mieszkancow. Deep Gold ukazywat atmosfere przedwojennego
Berlina, ujawniajac groteskowos¢ i zarazem fasadowo$¢ 6wczesnej rze-
czywistosci. Z kolei My home is a dark and cloud-hung land stanowit
autoironiczne spojrzenie na fundamenty niemieckiej tozsamosci spro-
wadzone do wizji romantycznych laséw z obrazéw Caspara Davida



Friedricha, rozbrzmiewajacych $piewami wydoby-
wajacymi sie z germanskich gardet. Ostatecznie wiec,
zebrane prace stworzyty niespdjng odpowiedz na pyta-
nie pojawiajace sie w tytule wystawy. Trudno zarazem
oceni¢, czy swobodnie snute watki bardziej sprzyjaty
ukazywaniu wymiaréw postglobalnej rzeczywistosci
niz korzystaty z legendy ,miasta kreatywnych”.
Kolejna ekspozycja biennale zatytutowana ,,Shi-
fting Africa” poswiecona zostata diametralnie odmien-
nej problematyce. Sam projekt wystawy, powstatej
przy wspoétpracy z Fundacja Sztuki Kunsthalle Hanno-
wer, stanowit efekt zmagan dwéch kuratoréw - Harro
Schmidta oraz Martina Baascha. Gtéwna idea owej cze-
$ci biennale byto przetozenie konsekwencji przemian
spoteczno-politycznych we wspétczesnej Afryce na
jezyk praktyki artystycznej. Problematyka poruszana
przez artystow oscylowata wiec wokét kwestii wyklu-
czenia, przemocy symbolicznej i narastajacego kon-
sumpcjonizmu, czyli probleméw, z ktérymi zmaga sie
takze dyskurs postkolonialny. Wymownym punktem
dla owej czesci biennale staty sie trzy fotografie z serii

,Oikonomos” autorstwa Edsona Chargasa, prezentujace

postaci ubrane w biate koszule z gtowa zakrytg torba
zakupowa, synonimem globalnej konsumpcji. Podob-
nie, projekt Village Hornsleth Christiana Hornsletha
przemianowujacy nazwiska mieszkancéw ugandyj-
skiej wioski na Hornsleth, wskazywat na globalne ten-
dencje redukowania podmiotowosci jednostki do roli
masowego konsumenta. Praca wideo Urban Hunters,
ktérej autorem byt Jim Chuchu, analizowata spotecz-
ne napiecia rodzace sie w wyniku petnionych rél
i zachowan stereotypowo przypisywanych ptciom,
ironizujac na temat wrodzonej meskiej agresywnosci.
W tej zarysowanej pobiezne analizie probleméw po-
ruszanych w pracach artystéw, zastanawiajacy staje
sie jeden fakt. Jesli traktowac owa cze$¢ biennale jako
przejaw dyskursu postkolonialnego, dlaczego Afryke
- nawet ograniczong do wersji subsaharyjskiej - trak-
tuje ona jako cze$¢ Swiata méwiaca jednym gtosem?
W analizach wielu badaczy postkolonialnych pojecie
LJafrykanskos$ci” jawito sie jako opresyjne i redukujace
zréznicowanie kontynentu do roli kulturowych Kklisz.
W tym tez wypadku, kolejna klisze zdawata sie two-
rzy¢ wystawa ,Shifting Africa”.

Ostatnia z wystaw gtéwnych, zatytutowana , Grani-
ce Globalizacji’, zostata zrealizowana w ramach projek-
tu ,Polish Art Tomorrow”. Wystawa ta, w zamierzeniu
kuratoréw Stawomira Sobczaka i Katarzyny Kuchar-
skiej, miata za zadanie odstoni¢ przyszte oblicze pol-
skiej sztuki. Trudno jednak orzec, na ile uprawnione

jest postugiwanie sie sformutowaniem ,granice globa-
lizacji”, ktore, jak stwierdzajg zgodnie kuratorzy, miato
obrazowac swoisty paradoks. W istocie, trudno jest wy-
tyczac przestrzenie zawtadniete przez globalizacje, kto-
rej konsekwencje przyjmuja niejednorodny charakter,
co wykazaty liczne analizy z ramienia nauk humani-
stycznych i spotecznych. Ciekawym jednak pomystem
stata sie préba zbadania owych wptywdéw, wychodza-
ca z konkretnego - gdyz polskiego - kontekstu arty-
stycznego. Cata Polska w cieniu Slgska Marcina Mier-
zickiego, Srocznia Szlaga Michata Szlagi czy Ustawka
Tomasza Kulki to prace siegajace i analizujgce polskie
spoteczenstwo na tle przemian politycznych i obycza-
jowych ostatnich lat. Paradoksalnie to wtasénie ,Gra-
nice globalizacji” staty sie tozsame z Tutaj, przeczac
idei postglobalnosci i decentracji. Wystawa ukazywa-
ta, bowiem, jak istotna dla artystycznych i naukowych
poszukiwan jest Swiadomos¢ zajmowanej przestrzeni.

Ostatecznie, rozmaite wymiary lokalnej poznan-
skiej przestrzeni przewijaty sie takze w wydarzeniach
towarzyszacych. Zorganizowana z ramienia biennale
niefortunna debata kandydatéw na stanowisko prezy-
denta Poznania, majaca miejsce w galerii handlowej,
jednoznacznie wskazywata na blisko$¢ wyboréw sa-
morzadowych. Eksterytorialny i postglobalny wymiar
biennale zatamat sie. Tytutowe Nowhere stato sie
za$ wyznacznikiem peryferyjnosci, obrzezy postglo-
balnej rzeczywistosci z zazdro$cig spogladajacych na
kosmopolityczne centrum. =
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LENA WICHERKIEWICZ

»~corpus”w Zachecie Narodowej Galerii Sztuki

..pozostal nam jedynie corpus anatomii, biologii oraz mechaniki

orpus” w Zachecie Narodowej Galerii Sztuki, przygotowany przez

C Marie Brewinska, to miedzynarodowy projekt, prezentujacy wybra-

)) ne aspekty cielesno$ci. Perspektywa teoretyczna, ideowa projek-
tu jest filozofia Jeana-Luca Nancy’ego, a przede wszystkim za$ jego poglady
zaprezentowane w ksigzkach Corpus (1992) i Corpus II. Writings on Sexuality
(2013). Zwiazek zaprezentowanych prac z cielesng filozofiag Nancy’ego jest
swobodny, otwarty, ekspozycja nie préba ,zilustrowania” jej. Stanowi wia-
sny, wewnetrzny $wiat, w ktérego centrum ogniskuje ciato - oczywistosé, ktéra
cierpi, doznaje przyjemnosci, drzy, by postuzy¢ sie stowami patrona wystawy,

ktére moglyby stanowic¢ jej motto.

Maria Brewinska zbudowata wystawe z uniwersalnej perspektywy,
przedstawiajac cielesne istnienie w najbardziej rudymentarnych kon-
tekstach: $mierci, choroby, niepetnosprawnosci, bélu, seksu, akcentujac
stany ,kranicowe”, graniczne ciata, odwotujac sie poprzez nie do poczu-
cia wspélnoty, do ludzkich, egzystencjalnych dowiadczen. Swiadomie
pominiete zostaty ujecia zabarwione spotecznie i politycznie: sztuka
ciata czy spojrzenie genderowe. Ekspozycja prezentuje realizacje wy-
branych znaczacych wspétczesnych artystéw, od lat 70. do dzis, zaréwno
przedstawicieli miedzynarodowej sceny, jak i polskich. Ujawnia ich twor-
czo$¢ w kontekstach nie tak oczywistych, wydobywajac aspekty nie zawsze
»typowe”. Na wystawie mogliémy oglada¢ prace prezentowane niedawno
przy okazji innych projektéw, jednak to nie nowos¢ zdaje sie by¢ tej wy-
stawy wyrdznikiem. Niektére prace wtasnie w cielesnej perspektywie

,CORPUS” W ZACHECIE NARODOWEJ GALERII SZTUKI

ukazuja nieczytelne w innych uktadach sensy. ,Corpus” odstania wiele
znaczen - przede wszystkim - kieruje ku cielesnej materii, doswiadcze-
niu ciata, ktére za Nancym, pojmuje jako nieroztgczng jednos¢ ciata i du-
szy. Corpus oznacza takze, co nie jest juz tak oczywiste, spis, wyliczenie,
zestawienie, inwentarzowy charakter. Takie ujecie cielesno$ci rezonuje
tez w konstrukcji wystawy - traktuje o ciele, przedstawia ciata, ale jest
takze ciat inwentarzem. To drugie wyraznie ujawnia sie w geografii wy-
stawy - trudno powiedzie¢, ze jest precyzyjnym uktadem z wyraznymi wi-
zualno-kontekstualnymi relacjami i dominantami, jest raczej swobodna,
otwarta, o nielinearnej strukturze.

Jean-Luc Nancy, urodzony w 1940 roku, emerytowany profesor Uniwer-
sytetu Marca Blocha w Strasburgu, zaliczany jest do nurtu dekonstrukeji. Jest
autorem licznych ksigzek i artykutéw filozoficznych, ktére z grubsza podzieli¢
mozna na dwa rodzaje: $cisle filozoficzne - rozprawy, komentarze do dziet
filozoficznych oraz publikacje o bardziej literackiej formie, do ktérych zalicza
sie wtasnie Corpus i Corpus II. Filozofie Nancy’ego czesto okredla sie jako ,filo-
zofie relacji” badz , filozofie zdarzenia”. Ten trop otwiera réwniez interesujaca
perspektywe dla wystawy, ktéra mozna by nazwac ,polem cielesnych relacji
i zdarzen”. W 1997 roku Nancy odwiedzit Polske z okazji przyznania mu tytutu
doktora honoris causa Uniwersytetu Slaskiego. Filozofia ciata Nancy’ego jest
dotykaniem cielesnego horyzontu, proba opisania cielesnej ,rzeczy samej”, tak
dtugo pomijanej w filozofii Zachodu. Jego pisanie o ciele jest metaforyczne, su-
gestywne, wielozmystowe, autor prébuje bowiem takze oddac cielesne jakosci



1. Magdalena Moskwa, Bez tytutu,
nr79, 2014, relief w zaprawie
kredowej, olej, deska, dzieki
uprzejmosci artystki

2. Sarah Lucas, Panoramadrama,
2071, instalacja, dzieki uprzejmo-
$ci Sadie Colse HQ, Londyn

3. Alina Szapocznikow, Popiersie
bez gtowy, 1968, poliester, poli-
uretan, 46 x 64 x 73 cm, kolekcja
Zachety, narodowej Galerii
Sztuki; w tle — Betty Tompkins,
Sex Paintings, 2013, akryl na
ptétnie, dzieki uprzejmosci Galerie
Rodolphe Janssen, Bruksela

Fot. 1-3 Marek Krzyzanek,

dzieki uprzejmosci Zachety
Narodowej Galerii Sztuki

poprzez nature jezyka. Literacki kunszt Corpusu spowodowat nawet okreslenie go
,hajwiekszym poematem XX wieku”. To jednak nie poezja, nie uroda i sugestywnos¢
jezyka s celem cielesnego dyskursu, jest nim bowiem precyzyjna mysl bedaca préba
zblizenia sie do fenomenu ciata: egzystencji, otwartosci, ekspozycji, innosci, dozna-
wania, seksualnos$ci. Rdwniez sztuka jest waznym obszarem refleksji Jeana-Luca
Nancy’ego, ktoéry uwaza, ze Zyjemy w czasie dominacji rzeczy, za§ domeng sztuki
sa ,rzeczy”, zmystowo percypowane obiekty. Dostrzega, Ze dzieta sztuki wspét-
czesnej sztuki pozostaja ze sobg w nieustannym dialogu, istniejg w rzeczywisto-
$ci relacyjnej. Filozof sam takze podejmuje sie dziatan tworczych, jak realizowane
od 2006 roku, w sieci, wspdlnie z Pierem Giorgiem de Pinto ,,58 indekséw na ciele”.
Namiastka obecno$ci Nancy’ego na wystawie byty jego aforyzmy, wybrane fragmen-
ty tekstow przemykajace na wyswietlaczu umieszczonym nad wej$ciem na wystawe.

Z materii ,,Corpusu” - ekspozycji wytuska¢ mozna kilka cielesnych motywdéw,
tropéw, wzajemnie przenikajacych sie w geografii wystawy, s to przede wszystkim
$mier¢, rana, dotyk, takze ten o seksualnym zabarwieniu.

Nieruchomo$é, stezenie, ostateczna martwota: $miertelno$¢ ciata to jeden z waz-
niejszych tematéw wystawy, ktérego dotykamy juz u progu wystawy. Wideo-malar-
ska instalacja Dominika Lejmana, akrylowy obraz z projekcja wideo, Status (Godzina
z timecodem) z 2005 roku, odwotuje sie do Martwego Chrystusa Andrei Mantegni:

zarejestrowane, nieruchome ciato zmartego mezczyzny utozone, jak w renesanso-
wym obrazie, projektowane jest na ptaszczyzne piétna. Zderzenie nieruchomego
ciata i timecode’u umieszczonego u dotu obrazu, beznamietnie liczacego uptywajaca
godzine, stawia nas wobec nieuchronnego. W Statusie Zycie znieruchomiate jest po-
dwodjnie: jako cielesna ,martwa natura” i pozorny ruch video. Odwotanie do obrazu
Mantegni stwarza jeszcze jeden, posredni, kontekst — zmarty Chrystus nawiazuje do
Nietzscheanskiej $mierci Boga, ktéry to fakt Nancy interpretuje w,Corpusie” w kon-
tekscie cielesnosci: (...) okreslenie, Ze ,,Bég umart” oznacza tyle, Ze nie ma juz ciata.
Swiat przestat by¢ uprzestrzennieniem Boga, a stat sie Swiatem ciat. Niewykluczone,
Ze wraz z ciatem Boga zamknety sie wszystkie wejscia wszystkich ciat, wszystkie idee,
obrazy, prawdy, interpretacje ciat - tak Ze pozostat nam jedynie corpus anatomii,
biologii oraz mechaniki. Trudno nie odnalez¢ $ladu tej refleksji w sztuce najnowszej.
Dopeieniem pracy Dominika Lejmana jest fotografia Hannah Wilke Tak mi dopo-
mdz, Hannah (1987). Formalnie zblizona, bedaca jakby lustrzanym odbiciem Statusu:
przedstawia lezaca, rozebrana, zywa kobiete, widziang od glowy w kierunku stop.
Umieszczenie ciata w ciasnym, zamknietym pomieszczeniu wzmaga napiecie, dra-
matyzuje niepokojaca sytuacje. Inne realizacje interpretuja $mier¢ w perspektywie
znanej z historii sztuki symbolicznej figury tanca $mierci. Z tym typem ikonogra-
ficznym podejmuje dialog Marina Abramovi¢ w wideo Akt ze szkieletem (2005), wia-
czajac w dyskurs $mierci dotyk mitosci.
Nagie ciato artystki w objeciu szkiele-
tu przywotuje mitosny splot Erosa
i Thanatosa. W realizacji, w jej formie,
zwraca uwage pewien rys klasyczny -
piekno aktu dojrzatego ciata kobiecego,
spokojny, wywazony, czysty kadr. Bar-
dziej dostowna i jednoznaczng inter-
pretacje danse macabre, odwotujaca sie
do $redniowiecznych i popularnych lu-
dowych przedstawien, prezentuja foto-
grafie Brigit Jiirgenssen, niewielki wy-
bér prac z wiekszej serii ,Bez tytutu”
(z serii , Taniec $mierci z dziewczyng”),
z lat 1979-1980, zapis maskarady w ko-
stiumie $mierci.

Motyw ciata poddanego zewnetrz-
nym ingerencjom, cielesnym ,zapi-
som” - ranieniom, nacieciom jest silnie
obecny w Zachecie. ,Corpus”, to wy-
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granicznych”. Porno-grafia: obnazone ciato naznaczone stygmatami, zranieniami,
skaleczeniami, owrzodzeniami powstatymi w czasie pracy lub odpoczynku, przez
gtupote, ponizenie, zte odzywianie, razy, strach bez opatrunkéw, bez blizn, rana
nigdy nie zagojona - pisze przejmujaco Jean-Luc Nancy w Corpusie. Cielesnego
pisania dotyczy fotografia Valie Export Body Sign Action z 1970 roku, przedstawiajaca
artystke z tatuazem podwiazki, jaki wykonata na swoim udzie. Tatuaz stanowi row-
niez osnowe realizacji Santiago Serry, akcji artysty 250 metrowa linia wytatuowana
na szesciu optaconych osobach, wykonanej w 1990 roku. Innego rodzaju cielesnej
ingerencji dotyczy tryptyk fotograficzny ,dezertera konceptualizmu”, narciarza
Marka Koniecznego Sepia - Apres ski z 1992 roku. Nagie, posiniaczone ciato auto-
ra w swoim uktadzie ciata przywotuje rzezbe antycznego Dyskobola. Praca wielo-
znaczna, zapis przeciwienstw: fizycznego bélu i obrazen ciata, dokumentacja urazu,
jak i fotograficzna inscenizacja. Bolesnego ztobienia ciata dokonuje Sigalit Landau,
krecac w talii hula-hop zrobionym z drutu kolcza-
stego na izraelskiej plazy (Kolczaste hula-hop, 2000).
Ranienie ciala, zadawanie bélu, autoagresyjne zwro-
cenie sie przeciw sobie jest tu politycznym gestem,
protestem wobec konfliktu izraelsko-palestyniskiego.
Wyjatkowe poranienia przedstawiaja najnowsze ob-
razy Magdaleny Moskwy. Ich skérna powtoka, oddana
niezwykle werystycznie, z siatka zyt, cienkich naczyn
krwionos$nych, z idealng cielesng karnacjg, jest zra-
niona lub otwarta, ciggtos$¢ delikatnej membrany -
przerwana. Otwory w obrazach sa niczym oczy, ktére
odmykaja malarska strukture, patrza ,,chwytajacym”
spojrzeniem, by ,wciaggna¢” w glab siebie, pochtona¢.
Mozna tez powiedzie(, Ze sa metaforami cielesnego
istnienia, wskazuja bowiem, iz ciata majg miejsca, ze
ich byt sytuuje sie na granicy. Taka jest ontologicz-
na wlasciwo$¢ naszych ciat -, graniczna”, nieciggta.

,Skorny kontekst” prowadzi nas ku kolejnemu
tropowi wystawy - dotykowi, a takze ku zwigzanej
z nim seksualno$ci. Sensualne i haptyczne jest pisanie
Jeana-Luca Nancy’ego: stowa niemal pieszcza mysli,
dotykaja sensu i odwotuja sie do zmystowej natury
ciata. Taktylny charakter mysli filozofa znajduje od-
zwierciedlenie na wystawie - figura dotyku jest jej
przewodnikiem. Wiekszo$¢ prac ma haptyczna na-
ture lub w sposo6b bardzo bezposredni odwotuje sie
do zmystu dotyku, wskazuje jego mozliwe rejestry.
Ekspozycje przenikaja wieloznaczne metafory dotyku: od dotkli-
wego malarstwa Magdaleny Moskwy, poprzez rzezby Aliny Sza-
pocznikow, po gest bardzo umowny, jak chociazby w rentgenow-
skich zdjeciach dtoni Barbary Hammer. Haptyczne malarstwo
Magdaleny Moskwy, o iluzyjnie oddanej skérnej powierzchni,
przestrzenne i reliefowe, dotyczy dotkliwosci niemal fizycznie
odczuwalnej. Trudno powsciagna¢ che¢ dotkniecia ich gtadkiej
powtoki. Z kolei rzezby Aliny Szapocznikow (0Popiersie bez gto-
wy i Zwarta, obie z 1968 r.) sa dotykalne niejako podwdjnie: z jed-
nej strony przestawiajg najbardziej haptyczne czesci kobiecego ciata - brzuch i pier-
si, z drugiej za$ bedac obiektami rzezZbiarskimi bezposrednio zwigzane s3 z praca
dotyku. Wiecej nawet — nosza namacalny $lad ciata artystki, sa jego odbiciem i,
mimo wykonania z syntetycznego, chtodnego materiatu, zdaja sie zachowywac aure
ciata i cieptego gestu. Na wystawie mamy tez bolesny dotyk Any Mendiety kresla-
cy krwisty $lad ciata, zapis dziatania artystki (Slady ciata (Znak krwi nr 2), 1974).
Dotkniecie dioni pojawia sie w, Obrzedach intymnych Zbigniewa Libery, zaréwno
jako nie do konca $wiadomy dotyk odchodzacego ciata, jak i dotyk pielegnujace-
go je autora. Jest tez dotkniecie podszyte ironia i humorem, dziatanie z pograni-
cza performace - w pracy Adama Rzepeckiego dedykowanej Markowi Janiakowi,
,poddajacej w dyskusje” fotomedialne strategie wizualne. To fotograficzne tableau
stanowi rejestr mozliwych dziatan wobec ciata, mozliwych dotykan o erotycznej
konotacji: usci$nie¢, zmiazdzen, pieszczot, spetan, niepozbawione humoru studium
aspektow ,meskiej sztuki” mitosci. Ciato i skéra znajduje odzwierciedlenie w malar-
stwie Betty Tompkins, przedstawiajacym powiekszenia fragmentéw seksualnych
organéw ptciowych, mitosnych zbliZzen, intymnych dotykéw, zwiekszonych tak, by

CORPUS” W ZACHECIE NARODOWEJ GALERII SZTUKI

Powyzej: Sarah Lucas,
Loungers #2, 2011, instalacja,
dzieki uprzejmosci artystki

i Sadie Coles HQ, Londyn

Fot. Marek Krzyzanek,

dzieki uprzejmosci Zachety
Narodowej Galerii Sztuki

temat nadal pozostat czytelny, by nie stat sie abstrakcja. Artystka postugiwata sie
przy malowaniu obrazéw fotografia, co latach 60. byto nie tak oczywiste. ,Sztuka
cial” Betty Tompkins to sztuka seksualno$ci ciat. Seks (...) to, sie-dotykanie - skdry,
by postuzy¢ sie cytatem z Nancy’ego. Seksualno$ci, cho¢ ujetej chtodno- konceptu-
alnie, dotycza rowniez fotografie Duane’a Michalsa, przestawiajace Najpiekniejszq
czes¢ ciata kobiety i jej pare — Najpiekniejszq czes¢ ciata mezczyzny, czyli idealne
kobiece i meskie torsy. Dla Fredrikie Petzold piersi to jezykowy system, zbiér moz-
liwych cielesnych, do$¢ gwattownych operacji (Bustwerk, 1973). Dla Sarah Lucas
natomiast dotykanie ciata to naznaczony ironig proces dekompozycji (Panorama-
drama, 2011). W przestrzeni skory, dotyku i seksualnosci sytuuje sie takze wideofresk
Vanessy Beecroft, VB 55 (2005), ktédrego barwnym lejtmotiwem jest skérna tonacja.
Praca jest zapisem jednej z akcji artystki, szczegdélnego rodzaju performance’u zreali-
zowanego przez nia z grupa stu kobiet w Neue Nationalgalerie w Berlinie. To rejestr
ciat, mozliwych cielistych karnacji, o réznych od-
cieniach, cho¢ ciata nie sg zupetnie nagie - ubrane
sa w cieliste, przezroczyste, ,postepujace” za skd-
ra rajstopy. To nie malarstwo, ale monumentalnos¢,
spokojne kompozycje kadréw i plastycznos¢ ujecia
z zdradzaja malarskie pokrewienstwo. To ekspo-
zycja cial wydanych na nasze spojrzenia, lecz jed-
noczes$nie - pozostajacych we wtasnej intymnosci
i indywidualno$ci, skierowanych ku sobie.

,Corpus” jest niewatpliwe wystawg inspiruja-
c3, wyzwaniem intelektualnym i wizualnym: wiele
kontekstow, relacji, odniesien. Jest to takze eks-
pozycja, ktora pozostawia niedosyt. Brakowato
mi w niej spojrzenia na ciato jako , 0sobisty wehi-
kut’, taczacy harmonijnie fizyczno$¢ z duchowo-
$cia, emocjami i percepcja. Dotkliwie nieobecne
sa tez bardziej pozytywne aspekty cielesnego
istnienia: przyjemnos$¢, dobrostan, empatia, sub-
telno$¢ odczuc i reakc;ji ciata.

Mimo odwaznego, i waznego, odwotania do
filozofii Jeana - Luca Nancy’ego i dazenia do neu-
tralno$ci w podjeciu tematu, mozna odnie$¢ wra-
Zenie, ze ,Corpus” podaza za dominujacym od lat
90. w prezentacji cielesnosci spojrzeniu eksplo-
atujacym brutalno$¢, cierpienie, przesadny na-
turalizm. Wydaje sie, ze nad wystawa ktadzie sie
cien Antyciat Roberta Rumasa czy ,Drzacych ciat”

Artura Zmijewskiego. Przyzna¢ jednak nalezy, ze ,Corpus”, cho¢
nie$miato, podejmuje prébe przekroczenia tego paradygmatu,
przede wszystkim poprzez perspektywe filozoficzna, ujecie hi-
storyczne i silnie akcentowany miedzynarodowy kontekst. Jest
klasyka cielesnej sztuki - Alina Szapocznikow, Marina Abramowic,
Valie Export, Ana Mendieta, przedstawiciele konceptualizmu -
Duane Michals czy Federike Pezold oraz wspétczesne gwiazdy,
jak Sarah Lucas. Kilka propozycji jest rzeczywiscie Swiezych
- przede wszystkim malarstwo Magdaleny Moskwy, czy tych
ujawniajacych nowe sensy, jak fotografie Marka Koniecznego. Sa tez zaskakujace
fikcje, jak film Jacka Malinowskiego HalfWoman, dyskutujacy z nasza ekscytacja
cierpieniem i choroba. Taka szeroka perspektywa niesie jednak pewne ogranicze-
nia: cze$¢ z zaprezentowanych prac pamietamy z niedawnych wystaw.

Dotkliwy jest réwniez brak katalogu wystawy lub cho¢by obszerniejszego ku-
ratorskiego tekstu czy komentarza precyzyjniej przyblizajacego idee projektu oraz
sylwetki twércédw i kontekst prac. Pewna pociecha byt program edukacyjny, obej-
mujacy miedzy innymi spotkania ze wspoétczesnymi filozofami, pozwalajace poznac
mys$l Jeana-Luca Nancy’ego i z tej perspektyw do$wiadcza¢ wystawy.

,Corpus” to wystawa, ktéra trzeba byto zobaczy¢, a nawet wiecej - nalezato
jej doswiadczy¢ ciele$nie, parafrazujac stowa francuskiego filozofa - pisa¢ o niej
i ogladac ja z otwartymi ustami, opus — corpus. m

,Corpus”
Kuratorka: Maria Brewinska

Zacheta Narodowa Galeria Sztuki, 2 wrzeénia - 19 paZzdziernika 2014 .
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KRZYSZTOF JURECKI

Pracownia w Wozowni

(Lucjan Demidowski, Marcin Sudzinski)

kspozycja zorganizowana w Galerii Wozownia nosita dtu-

gi tytut Pracownia. Lucjan Demidowski i Marcin Sudzin-

ski. Tworczos$¢ fotograficzna z kregu iluzjonizmu (8.08.-

31.08.2014), poniewaz chciatem w ten sposé6b zaakcentowac¢ wspélne

idee powstajace podczas spotkan i rozmoéw, jakie odbywaja ze soba

od lat ww. artysci korzystajacy ze wspdlnej ciemni w O$rodku Bra-

ma Grodzka w Lublinie [1]. Jest to miejsce nie tylko historyczne, ale

przede wszystkim posiadajace swoja aure, ktéra - o czym jestem
przekonany - wywiera wpltyw takze na fotografie.

Tego typu postawy, jakie reprezentuje Demidowski (ur. 1946)

i mlodszy od niego Sudzinski (1978), nie godza sie, a nawet nie

przejmuja, zalewem fotografii cyfrowej, jej nowa estetyka lub tez jej

brakiem, albo przeciwnie - nadmiarem. Nie przejmuja sie kolejnym

,koncem fotografii” [2] jako sztuki, poniewaz ten rodzaj aktywno$ci
ma sie dobrze, przynajmniej w Polsce, ale mysle, Ze nie tylko. Wystar-
czy wymieni¢ klasyka neoawangardy Andrzeja Rézyckiego, ktérego
meczy, podobnie jak mnie, zwykty chtam zalewajacy internetowe pi-
sma o fotografii, a zwtaszcza festiwale, niemajacy nic wspélnego ani
ze sztuka ani z fotoamatorstwem, gdyz ekspozycje ogladamy w gale-
riach i na festiwalach. Koncepcje fotografii artystycznej reprezentuje
m.in. tradycja ,fotografii elementarnej” i szkoty jeleniogérskiej, np.
postawy Bogdana Konopki czy Andrzeja Lecha. Mozna dodac¢ innych
twoércow, jak: Janusz Ledniak, Zbigniew Treppa, Tadeusz Zaczek, Le-
szek Zurek, Tomasz Sobieraj, a takze kilku przedstawicieli fotografii
otworkowej - Tomasz Mielech i Piotr Zastr6zny. Zarysowuje sie tak-
ze $lad podazajacy za dokonaniami Zofii Rydet (Piotr Kosinski). Ale
powré6cimy do Lublina.

1. DWIE DROGI, DWIE TRADYCJE

a) Konceptualna iluzja lustra

Twérczos¢ Lucjana Demidowskiego wyrasta z do§wiadczen
konceptualizmu lat 70. zaréwno polskiego, jak i amerykanskie-
go. Specyfika jego tworczosdci wynika z niebywatej konsekwen-
cji i dyscypliny estetycznej, polegajacej na nieustannym wyty-
czaniu i modyfikowaniu swojego pola widzenia i jednoczesnego
odczuwania przestrzeni optyczno-duchowej. Kwestia iluzji foto-
graficznej istniata zaréwno w pracach wroctawskiego koncep-
tualizmu, aby wymieni¢ prace Jerzego Rostowicza, Zdzistawa
Jurkiewicza, Zbigniewa Dtubaka [3] i Andrzeja Lachowicza, jak
i wt6dzkim Warsztacie Formy Filmowej. W $rodowisku szkoty
filmowej najbardziej iluzyjne realizacje, wychodzace poza ba-
danie struktury medium ku ontologicznym pytaniom o sens
egzystencjalny i mityczny w fotografii, wykonat Andrzej Rézyc-
ki. Inni wierzyli w jej analityczno-strukturalistyczne dystynkcje
(Jozef Robakowski, Ryszard Wasko, Antoni Mikotajczyk).

Z perspektywy czasowej najblizsze postawie Demidowskie-
go wydaja sie prace Zygmunta Rytki, realizowane nad rzeka
Biatka w Tatrach od 1982 roku do poczatku XXI wieku. Poczat-
kowo dziatania Rytki byty natury konceptualnej w wersji fo-
tomedialnej, realizowane w formule land-artu i performance
do kamery fotograficznej i filmowej. Ale z biegiem lat w cyklu
,Lezac” nastapito jedyne w swoim rodzaju utozsamienie z pej-
zazem, pogodzenie sie z nim z pozycji doSwiadczonego przez
los cztowieka.

Nie potrafie odpowiedzie¢ na wazne pytanie o zasadniczy
kierunek rozwoju w fotografii Demidowskiego. Dodatkowo
nie wiem, czym byt on spowodowany, jakie impulsy oddzia-
tywatly? Z pewnoscia byty to kontakty z fotografami neoawan-
gardowymi, ktorych spotykal na swojej drodze. Co jest celem
jego niezwykle wizualnych fotografii? Z pewno$cig moderni-
styczne ciggte przekraczanie swych $wiatéw estetycznych tak,
aby praca mogta zaskoczy¢ samego twdérce, pomimo a priori
okreslonej stabilnej formy. Nie ma w niej jednego stanu fotogra-
fii, tylko ciggte poszukiwanie nowych granic wizualnych, ktére
podobnie jak w konceptualizmie, podwazaja nasze zaufanie
do tego, co widzimy. W pewien sposéb jego sztuka kontynuuje
poszukiwania Mikotaja Smoczynskiego, ktére ok. 1980 r. po-
wstaty w podobnych okoliczno$ciach, ale przeszta potem w faze >
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zdecydowanie bardziej instalacji czy na pozycje malarstwa. Smoczynski zawsze

i do konca poszukiwat ,prawdziwego” i ,ostatecznego” obrazu, przyblizajac sie
do konsekwencji my$lenia w kategoriach obrazu parareligijnego, jak czynit to np.
Kazimierz Malewicz w suprematyzmie.

b) ,Auratywna alchemia”

Koncepcja fotografii Marcina Sudzinskiego powstata z zupetnie innej tradycji.
Byt nig , spotegowany realizm” i ,fotografia auratywna” wynikajaca z kontaktow
z Bogdanem Konopka, ale takze poszukiwanie w tradycji fotografii intymnej, na-
zywanej czasem przesadnie alchemiczna. Sudzinski w kazdej materii stara sie
uzyska¢ naturalny efekt niesamowitosci. Dotyczy to zaréwno niezwykle prostych
portretéw, ktére emanuja wyjatkowym $wiattem, jak i niektérych portretow wrze-
sinskich Andrzeja Lecha, oraz neoromantycznych czy piktorialnych w obrazie, nie
za$ w koncepcji, pejzazy. Autor poszukuje miejsc i form energetyzujacych poprzez
swa historie, tradycje, w tym ludzi i reliktéw przesztosci, jak modny od kilku lat
klasztor prawostawny w Jabtecznej. Dzieki czarno-biatym zdjeciom, w tym por-
tretom, fotografiom rzeki oraz detali i fragmentéw religijnych ikon forma zdje¢
nabrata niezwyktego znaczenia - alchemicznego.

PRACOWNIA W WOZOWNI

1. Lucjan Demidowski,

z serii Obrazy iluzoryczne, 2002
2. Marcin Sudzinski,
Autoportret, 2013, negatyw
szklany, kolodion

IDEA TKWI W....

Ideg wystawy w Toruniu byto pokazanie dwéch
koncepcji, ktére w okre$§lonym miejscu potaczyty
sie lub przynajmniej zblizyty sie do siebie. Dotyczy-
to to pejzazu, ktéry w przypadku Demidowskiego
ma jednak bardziej zracjonalizowane oblicze.
Po wystawie prac Tomasza Sobieraja i Leszka Zurka,
ktdéra odbyta sie w tym samym miejscu rok wcze-
$niej i miata ideowo podobny charakter, narracyjnej
konfrontacji poddatem problem iluzji lustra i r6z-
nego rodzaju stare techniki, w tym mokry kolodion
przeznaczony przede wszystkim do statycznego
portretu [4]. Chciatem pokaza¢ dwoch istotnych
z mojej perspektywy badawczej, fotograféw, co
ciekawe, w zasadzie istniejgcych na marginesie
Srodowiska lubelskiego, a wedtug mnie wyznacza-
jacych jego centrum w zakresie fotografii. Posiadaja
oni, co rézni ich od wielu przedstawicieli ,nowe-
go dokumentu”, bardzo duza wiedze teoretyczna
oraz wiare takze w duchowy wymiar fotografii,
cho¢ w kazdym wypadku jest on rézny - zaré6wno o tradycji modernistycznej z lat
70., jak i dokonan ,fotografii elementarnej” z lat 80. i jej wcigz trwatej tradycji. m

1 Niektorzy studiujacy fotografie studenci nigdy nie byli w ciemni. Jestem przekonany, ze bez odbycia
odpowiedniego ,stazu” niemozliwa jest, lub bardzo utrudniona, kazda twoérczo$¢ okreslana mianem
fotograficznej, cho¢ powstajaca gtéwnie na etapie postprodukcji, oczywiscie jesli ma ona co$ ,oznaczac” i

$wiadomie ,wyrazac¢”. Najnowszej fotografii zagraza, takze na poziome akademickim, nowy analfabetyzm.

2 ,Koniec fotografii” taczony jest z hastem Josepha Beuysa , kazdy jest artystg”, przywotywanym np. na
Fotofestiwalu w Lodzi w 2013 r. ,Koniec fotografii” to przede wszystkim koniec fotografii jako sztuki,

interpretowanej jako dziatalno$¢ religijna lub blisko niej sytuowana.

3 Sam Demidowski przyznaje si¢ do fascynacji , Tautologiami” Zbigniewa Dtubaka, w ktérych nie ma
uzytych luster, ale bliska jest mu idea iluzji i odbicia. Dla niego punktem zerowym, punktem wyjscia do
nowej koncepcji okazata sie praca Skala 1:1 z 1973 roku. Dla samej praxis istotniejsze byto poznanie
tworczo$ci Roberta Smithsona i jego odbijania natury z luster i szyb, takze w kolorze, wytyczajac
podstawowe $ciezki dla tego typu eksploracji. Trzeba zaznaczy¢ podstawa réznice, ktéra polegata na tym,
ze prace Smithsona byly dzietem w przestrzeni czy instalacja oraz jej dokumentacja. Realizacje
Demidowskiego szybko przeszty ze stadium konceptualnego w fotograficzny w znaczeniu fotografii, jako

autonomicznej dziedziny sztuki modernistycznej. I w takim stanie rozwijaja sie do dzis.

4 W tym rodzaju obrazowania Sudziniski obok Pawta Sokotowskiego, Rafata Biernickiego (ambrotypy)

nalezy do najwazniejszych tworcow.
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Najlepsze Dyplomy w zakresie Sztuk Pieknych 2014

radycja ogélnopolskich prezentacji najlepszych dyploméw w dziedzinie

sztuk plastycznych siega 1977 roku, kiedy to jesieniag warszawska Galeria

,Zacheta” zapoczatkowata coroczne wystawy najlepszych prac dyplomo-
wych wszystkich kierunkéw éwczesnych ASP i PWSSP: z Gdanska, Krakowa, Lodzi,
Poznania, Warszawy i Wroctawia. W jednym miejscu skupiono to, co dla obrazu
uczelni uwazano za najwazniejsze i najlepsze. Z pierwszej wystawy zapamietatem
przede wszystkim najwybitniejszego polskiego hiperrealiste Macieja Bernharda (dy-
plom pod kierunkiem prof. Jerzego Nowosielskiego w krakowskiej ASP) oraz Anne
Trochim (dyplom pod kierunkiem prof. Stefana Gierowskiego w warszawskiej ASP)
dzisiaj jedna z najwazniejszych reprezentantek geometrii w malarstwie polskim.
W tamtych czasach prezentacja taka generalnie byta debiutem na ogélnopolskiej
scenie artystycznej. [lo$¢ prezentowanych dyploméw oscylowata wokoét stu. Wybér
najlepszych z najlepszych prezentowany bywat zagranica. W styczniu 1983 roku wy-
stawa ,Dyplom’82” opuscita mury ,Zachety”, trafiajac w przestrzen wystawiennicza
Miedzynarodowych Targéw Poznanskich, péZniej organizatorami stawaty sie kolejne
uczelnie artystyczne. W latach 80. wprowadzono nagrody dla najlepszych absol-
wentow. W 1986 roku, na wystawie t6dzkiej dotaczono tez do tych wystaw Wydziat
Sztuk Pieknych UMK w Toruniu. Byty to wystawy interesujace, cho¢ na stopniowe
obniZenie rangi wydarzenia miaty swo6j wptyw trudne przeksztatcenia kraju.

Staraniem gdanskiej ASP, latem 2009 roku, doprowadzono do kolejnego przegla-
du i konfrontacji najlepszych polskich dyploméw w zakresie sztuk pieknych, pre-
zentujac po trzy najlepsze dyplomy z siedmiu wéwczas polskich Akademii Sztuk
Pieknych, przyznajac nagrody i wyréznienia w niebagatelnej wysoko$ci, z najwyzsza
Nagroda Rektoréw na czele.
Procedura wytaniania najlepszych prac na gdanska wystawe nie jest spojna.

Na mocy regulaminu (w dwoch ostatnich edycjach) kazda uczelnia wytania do
pieciu najlepszych dyploméw w dyscyplinie artystycznej: sztuki piekne. Rozwa-
za¢ mozna réozne sytuacje, takze te, ze w wystawie ,najlepszych dyploméw” biora
udziat rzeczywiscie najlepsze pojedyncze dyplomy czy moze najlepszy z poszcze-
gblnych kierunkéw ksztatcenia. Najlepszy jest zwykle jeden!
Wystawienie trzech instalacji czy trzech zestaw6w obrazéw
malarskich z jednej uczelni moze nie mija sie z celem wysta-
wy, ale widz naprawde nie wie, co uczelnia uwaza za najlepszy ASP Wroctaw
swoj produkt.

Powyzej: Mysliwiec Adriana,

Tegoroczna laureatkg Wyréznienia Honorowego zostata Matgorzata Kalinowska
za cykl prac ,Przeklenstwa cielesnosci”; dyplom z malarstwa zrealizowany poza
Pracownia Malarstwa, pod kierunkiem prof. Anny Krélikiewicz w gdanskiej ASP.
O cielesno$ci gtosem moze bardziej indywidualnym moéwi Anna Farna w dyplomie
Ciato w odstonach zrealizowanym pod kierunkiem prof. Katarzyny Koczynskiej-Kie-
lan. Ta oparta o gline i szklo siedmioelementowa instalacja, ktérej baza jest toczona
na kole garncarskim forma naczynia - przeksztatcana i deformowana - zdaje sie
moéwic o feminizmie niestandardowo, znacznie ciszej, spokojniej i glebiej. Siedem
odston na siedem dni tygodnia - préba uchwycenia rytmu Zycia, jego falowania.

Nagrode Prezydenta Miasta Gdanska uzyskat Mateusz Zabek (ASP Katowice)
za dyplom z zakresu grafiki Systemy dualne - instalacje przestrzenna i symulacje
komputerowe, zrealizowane pod kierunkiem prof. Dariusza Gajewskiego, prezento-
wang jako jedyna praca w Galerii Miejskiej, co zapewnito jej juz na wstepie warto$¢
dodatkowa w postaci czystosci ekspozycyjnej i skupienia.

Nagrode Marszatka Wojewd6dztwa Pomorskiego przyznano Beacie Szczepaniak,
autorce pracy Porzgdek - tj. rzezby (i kilkuminutowy performance) zrealizowanej
pod kierunkiem prof. Rafata Kotwisa w Poznaniu.

Nagroda Stowarzyszenia Autoréw Zaiks przypadta Matejowi Frankowi (ASP
Wroctaw) za dyplom z zakresu rzezby W przestrzeni - zrealizowany pod kierunkiem
prof. Christosa Mandziosa; oddajacy relacje formy sylwety cztowieka do jego ruchu,
przypominajgcy malarskie futurystyczne studia ruchu. Rzezbie z drewnianych desek,
oddzielajacej i podkreslajacej kolejne fazy ruchu, towarzyszyty dwa duzych forma-
tow, spojne z tematem rzezby, niezwykle interesujace rysunki zrealizowane jako
aneks pod kierunkiem prof. Przemystawa Pintala. Nalezaty do najjasniejszych, naj-
mocniejszych czedci tegorocznej wystawy i to one stanowity najwieksza site Franka.

Druga co do wazno$ci, Nagroda Ministra Kultury i Dziedzictwa Narodowego
oraz Nagroda Publiczno$ci przyznana zostata Filipowi Ignatowiczowi z gdanskiej
ASP za prace Produkcja, komercjalizacja i hype czyli o konsumowaniu sztuki, zreali-
zowang na malarstwie pod kierunkiem prof., prof. Henryka Cze$nika, Witostawa
Czerwonki i Roberta Florczaka. Praca Ignatowicza, najwieksza,
najbardziej rozbudowana praca dyplomowa na wystawie jest envi-
ronmentem, konstrukcja supermarketu sztuki - w rozumieniu mto-
dego artysty. Nie byto to jednak malarstwo, a raczej rodzaj dysputy
na ten temat. Bowiem: malarstwem ery reklamy i spoteczenstwa >

131 TYSIECY SYGNALOW

MLODE MALARSTWO <

99



MtODE MALARSTWO <

100

131 TYSIECY SYGNALOW

konsumpcyjnego — wg Ignatowicza - jest BILLBOart — destrukt billboardéw, ra-
cjonalne malarstwo wspoétczesnosci, a naturalnym habitatem cztowieka - alejki
sklepowe. Nie sposéb byto pomina¢ ten dyplom w rozdzielaniu nagréd; narzucat
sie on swoja zdecydowang forma. Mtody artysta wypromowat sie znakomicie, spo-
$réd wszystkich autoréw jego wizerunek zostanie na pewno zapamietany.

Najwyzsza Nagrode Rektoréw uzyskata Marta Mielcarek za prace Inwersja
zrealizowang pod kierunkiem prof. Prota Jarnuszkiewicza w Pracowni Narracji
Fotograficznej Wydziatu Sztuki Mediéw ASP w Warszawie. To dwie okoto cztero-
minutowe rézniace sie choreografia projekcje wideo, réwnolegle prezentowane
naprzeciw siebie. W filmie mtoda kobieta wykonuje szereg gestow. W rozwazaniach
o zalezno$ciach miedzy jednostka a zbiorowoscig wykorzystana zostata multipli-
kacja decydujaca o tym, ze zbiorowos$¢ zbudowana zostata z jednostki. Pytaniem
otwartym pozostaje, czy tworzg one dialog? Dostrzegli go zapewne rektorzy. Inspi-
racja dla pracy byly chér grecki i chér unisono, tak dobrze znany z hitlerowskich
Niemiec. Szczegdlne jest tez miejsce akcji: stadion o wyjatkowej architekturze
sceny, jeden z najstarszych w tej czesci Europy, budowany m.in. przez rosyjskich
jencéw wojennych w latach 1914-27 w Stubicach, do 1945 roku znany Stadion
Wschodniomarchijski (wystepowat na nim Hitler), dzisiaj jest stadionem miej-
scowego SOSiR. W przestrzeni pomiedzy ekranami ,rodzi sie” co$ ztowieszcze-
go, unosi sie jakby, dalekie od gloryfikacji, widmo faszyzmu. Mielcarek wstrzasa
i ostrzega. Ale czy jest to praca na wystawie najlepsza? Miatbym inne typy, np.
prace skromne, wzruszajace i poruszajace sita nienachalnej refleksji, jak List Joanny
Pucitowskiej zrealizowany pod kierunkiem prof.Anny Goebel w Poznaniu czy pra-
ca trwanie/oczekiwanie Adriany Mysliwiec zrealizowana na kierunku: fotografia
i multimedia w Pracowni prof. Andrzeja P. Batora we wroctawskiej ASP.

Centralnym miejscem ekspozycji jest Wielka Zbrojownia ASP w Gdansku i inne
przestrzenie wystawiennicze, w tym roku Gdanska Galeria Miejska, bedaca kon-
sekwentnym partnerem od drugiej edycji przedsiewziecia. Tradycyjnym termi-
nem wystaw jest przetom lipca i sierpnia, a wiec czas, w ktérym nie we wszystkich
uczelniach zdazono przeprowadzi¢ obrony wszystkich zaplanowanych dyploméw,
co powoduje, ze Swietne prace dyplomowe nie zawsze mogly mie¢ szanse na za-
istnienie w tym konkursie. Czy nie powinno sie w zwigzku z tym co$ zmieni¢:
termin wystawy czy moZe raczej terminy obron prac magisterskich?

Gdanska wystawa jest niezwykle cenna i potrzebna, nawet gdy bywa, Ze
zawodzi nasze oczekiwania; zawiedli mtodzi malarze i rzezbiarze, doskwierat
brak rasowego malarstwa i rasowej rzezby. Od dyplomu nie oczekuje sie rewolucji,



dyplomy rewolucyjne zdarzaja sie niezwykle rzadko. Aka-
demia nie jest miejscem rewolucji w sztuce. Lata spedzo-
ne w akademii to... studiowanie. Powazni pedagodzy recept
na natychmiastowy sukces nie daja.

Sztuka dzisiaj nie tyle potrzebuje prokuratoréw i ad-
wokatéw, co $wiadkéw, ktérzy w przypadku tej wystawy
silnie zaakcentowali swoja obecno$¢ - 131 tysiecy zwie-
dzajacych! (frekwencja policzona na podstawie sygna-
tu z kamer umieszczonych na wystawie). I jeszcze raz
nalezy powtérzy¢: publiczno$¢ mylita etykietka wysta-
wy: ,najlepszy”, bowiem ilo$¢ nominacji - jako najlepszy

1. Frank Matej,

ASP Wroctaw

2. Pucitowska Joanna,

UA Poznan

3. Kalinowska Maigorzata,
ASP Gdansk

4. Zabek Mateusz,

ASP Katowice

- wprowadzata w zaktopotanie. Tak byto z malarstwem -
przypisywanym réznym specjalnosciom. Moze powréci¢ do
pojecia: ,DYPLOM” - uzywanego w podobnym konkursie
przed laty.

W pamieci mam wypowiedz Wiktora Jedrzejca: Rektorzy
nagradzajqc, dajq mtodziezy wyrazny i jasny komunikat o tym,
co uwazajq za najlepsze. POki co, mozna odnie$¢ wrazenie, ze
brak jasnego komunikatu: co w poszczegélnych dyscyplinach
uczelnie uwazaja za najlepsze, wprowadza odbiorce w btad.
Tylko jeden dyplom z jednej dyscypliny kazdej uczelni mégt-
by pretendowac¢ do okreslenia ,najlepszy”. m
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JusTYNA TEODORCZYK

Czy malarstwo odchodzi od zmystow?

24. 0go6lnopolski Przeglad Malarstwa Mtodych PROMOCJE

polskiego Przegladu Malarstwa Mtodych PROMOCJE, ktdre legnicka

P od koniec zesztego roku w Legnicy odbyta sie kolejna edycja Ogélno-
Galeria Sztuki organizuje nieprzerwanie od niemal ¢wieréwiecza.

Konkurs i wystawa o tyle warte sa zauwazenia, ze rokrocznie notujg spora
frekwencje uczestnikow, ktéra w ostatnich latach oscyluje w granicach 8o
zgloszen artystéw z kilkunastu uczelni artystycznych, co w efekcie daje
sporo ponad 200 prac w kazdej edycji. To sprawia, ze Legnica - cho¢ znaj-
dujaca sie z dala od o$rodkéw akademickich - systematycznie prezentu-
je realny i przynajmniej w pewnym wymiarze przekrojowy wizerunek ro-
dzimego malarstwa. Malarstwa najmtodszego i najswiezszego, bo zgodnie

Legnica -
systematycz-
nie prezentuje

realny
| W pewnym
wymiarze
przekrojowy
wizerunek
rodzimego
malarstwa.

C7Y MALARSTWO ODCHODZI OD ZMYStOW?

z regulaminem, wylacznie autorstwa niedawnych absolwentéw, ktérzy
opuscili uczelniane pracownie w ciggu ostatnich dwoch lat akademickich.
Wystawa pokonkursowa poprzedzona jest dwuetapowymi obradami jury,
ktére pozbawia szansy na wygrana co najmniej dwoch trzecich malarzy,
ktérzy postanowili sprébowa¢ swych sit w Legnicy. Prezentuje wiec tylko
skromng cze$¢ nadestanych prac, ale za to wyrdznia ja wysoki poziom - co
cieszy organizatoréw i juroréw, ktérych grono tworza kazdorazowo inni
artysci, pedagodzy, kuratorzy i krytycy. W tym roku byt on na tyle satys-
fakcjonujacy, ze pozwolit nie tylko na niemal sprawne i jednogto$ne wy-
tonienie czotéwki mtodych twércow, ale réwniez na wysnucie pewnych




1. Daniel Cybulski,

Ciato obrazu, 2014, lakier syntetyczny,
farba ftalowa, ptétno, 160x130 cm

2. Daniel Cybulski, Kolor, 2014,

lakier syntetyczny, ptétno, 70x50 cm
3. Karolina Balcer, Podglad 1, 2014,
akryl, ptétno, 165x95, 65x60 cm

twierdzen i przypuszczen szerzej odnoszacych
sie do aktualnego stanu twdrczoéci dojrzewa-
jacej generacji. Sposrdd licznych spostrzezen
zwerbalizowanych w Legnicy podczas podsu-
mowania obrad komisji, zawartych w jurorskich
komentarzach w katalogu wystawy czy wygto-
szonych w dniu uroczystej gali rozstrzygniecia
PROMOC]J], da sie odczyta¢ bardzo wyrazne tropy
sugerujace, ze z polskim malarstwem jest duzo
lepiej niz jeszcze kilka lat temu. To bardzo wazna
prognoza, szczegodlnie w $wietle wyraznych w nie-
dalekiej przesztosci - odczuwalnych takze na le-
gnickim przegladzie - sygnatéw i powszechnych
artefaktow w skali krajowej (np. zwyciestwo
pracy wideo w malarskim Konkursie im. Gep-
perta), mogacych sugerowac, ze malarstwo szta-
lugowe trawi kryzys, a dodatkowo ostabia z géry
przesadzony wyscig z precedensami twdrczymi
konstytuowanymi w powiazaniu z zapleczem
technologicznym.

Teoretycy i praktycy komentujacy tegorocz-
na legnicka panorame mtodej sztuki podkre-
$lali perfekcyjne opanowanie warsztatu przez
adeptow malarstwa, a zarazem imponujacg jak
na wiek i staz dojrzato$¢ w rozumieniu medium.
Dostrzegali bogactwo wyrazistych stylistyk in-
dywidualnych, a takze duza samo$wiadomos$é
i stopien intelektualizacji w podejsciu do ob-
razu i twoérczosci. By¢ moze wyrazem i wyni-
kiem tych tendencji jest mocno reprezentowa-
na w tym roku w Legnicy abstrakcja, ktéra raczej
zdominowata narracje przedstawiajaca. Niekiedy
byta to abstrakcja pozorna, jak w obrazach ukazu-
jacych ,bramy ciala” (Lukasz Gierlak), czarnawych
ttach, ktére z bliska stawaty sie upstrzone owa-
dzimi skrzydtami (Cyryl Polaczek, wyréznienie
firmy JPJ), studiach tréjwymiarowosci Katarzyny
Feiglewicz (nagroda zielonogorskiej BWA), jak
gdyby dazacych do wydobycia cech ptétna spod
obrazu czy cho¢by w pracach Karoliny Balcer,
absolwentki wroctawskiej ASP, zdobywczyni
II Nagrody oraz Nagrody Pisma Artystycznego
FORMAT, ktora jezykiem abstrakcji rekonstruuje
struktury architektoniczne. Autorka podkresla,
Ze dla niej w procesie tworzenia najwazniejszy
jest projekt — bedacy wynikiem koncepcji, skru-
pulatnie pogtebiany i podlegajacy modyfika-
cjom. Intencja i wrazliwo$¢ artystki wyczerpuja
sie w zabiegach formalnych, analitycznych, czy-
nigc jej tworczos¢ wyrazem poszukiwan koncep-

tualnych aspektéw doswiadczania rzeczywistosci >
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1. Kamil Kukla, 74 zwi, 2014, olej, ptyta, 9ox130 cm

2. Kamil Kukla, 13 mil, 2013, olej, akryl, ptyta, 9ox120 cm

3. Karolina Balcer, Pasteloza, 2014, akryl, ptétno, 95x145 cm
4-6. tukasz Gierlak, Szepty, 2014, olej na ptétnie, 100x70 cm

zewnetrznej, a takze odnoszacych sie do nie tylko symbolicznie ro-
zumianych ram obrazu. W kategoriach blizszych chtodnej teorety-
zacji niz emocjonalnym pobudkom okreslali (cho¢ nie wprost) swe
malarstwo réwniez postali bohaterowie legnickich zmagan. Kamil
Kukla, magistrant krakowskiej akademii, ktéry zdobyt Il Nagrode,
odwotywat sie do samodyscypliny i cho¢ napomniat tez o intuicji,
podkreslit stanowczo, Ze tworzenie obrazéw to Zmudna praca.
Niewatpliwie nie tylko jej, ale i bardzo dojrzatej postawy twér-
czej wymagato stworzenie dwoch obecnych na wystawie niefigu-
ratywnych dziet, z ktorych kazde, cho¢ wierne tej samej konwencji,
ucieles$nia inny zamyst autora. Oba koncentruja sie na sugestyw-
nym i autoreferencyjnym eksploatowaniu materii malarskiej, przy
czym pierwsze skupiajace sie na ptaskiej powierzchni dyskutuje
z nig organiczno$cia faktury i konsystencji farb, drugie natomiast
otwiera sie, przywotujac wrazenie niezwyktej glebi, a jednocze$nie
nierealnosci tréjwymiarowego ,$wiata przedstawionego”. Daniel
Cybulski, doktorant uczelni w Gdansku, ktéry w tym roku otrzymat
Grand Prix, nieco kokieteryjnie stwierdzit, Ze natomiast malarstwo
dedykowane jest patrzeniu i odczuwaniu, a nie intelektualnym do-
ciekaniom. Szeroki i przewrotny usmiech autora zdradzat jednak
petna swiadomos¢ iluzyjnosci i umownosci nie tylko stworzonych
ptocien, ale i samej dziedziny, ktéra obrat, a nade wszystko - wypo-
wiedzianych w dniu wernisazu stéw. Jego trzy zwycieskie obrazy,
eksperymentalne zaréwno w formie (stworzone przy uzyciu tak
,hieartystycznych i niemalarskich” srodkéw jak lakier syntetyczny
i farba ftalowa), jak i tresci (pozbawione jakichkolwiek znaczen
pozaplastycznych), zdecydowanie sg wyrazem postawy krytycznej,
zabiegow raczej intelektualnych niz estetyzujacych. m
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ANNA KANIA

Patrzqc z gory

- 0 malarstwie Juliusza Kosina

Juliusz Kosin

1. Aglomeracja XXIX, 2014,
olej na ptétnie, 80x120 cm
2. Interferencja |, 2014,
olej na ptétnie, 100x150 cm

PATRZAC Z GORY = O MALARSTWIE JULIUSZA KOSINA

Juliusz Kosin - absolwent krakowskiej Akademii
z 2012 roku, zostat - zgodnie z regulaminem tego konkur-
su dla mtodych malarzy - gtéwnym laureatem Legnickich
Promocji w 2013 roku, otrzymujac Nagrode Grand Prix Mi-
nistra Kultury i Dziedzictwa Narodowego, co z kolei w ko-
lejnym roku gwarantowato mu zaszczyt zorganizowania
indywidualnej wystawy wraz z katalogiem. A przy tym
Kosin zostat nagrodzony przez Pismo Artystyczne Format
osobng prezentacja. Tytul jego indywidualnej wystawy
- ,Biosfera” - charakteryzuje zatem temat, ktory artysta
podejmuje w cyklu swoich prac. Sa to prezentacje swo-
istego miejskiego pejzazu ujetego jakby z ponadziemskiej
perspektywy. W tych przedstawieniach nie ma postaci
ludzkich cho¢ obecnos¢ cztowieka jest zaznaczona w spo-
sob niebezposredni, poprzez uktad form, linii, kontu-
réw i znakéw ilustrujacych cywilizacyjny jego dorobek
i wkiad w ksztaltowanie ogromnej przestrzeni tkanki
miejskiej. Obrazy te sa planowane przez artyste niemal

jak zdjecia robione z lotu ptaka, czesto w ujeciu nocnym,
poniewaz wtedy mozna uwyrazni¢ ciekawe $wietlne ukta-
dy linearne, ktére raz sg zgeometryzowane, innym razem
tworzg jakby organicznie nieregularne, zawsze atrakcyj-
ne wizualnie, ciagi przestrzenne - niczym mapy intryguja-
ce swym przewodnim motywem. Niektdre obrazy - w tym
ujecia dzienne - przedstawiaja teren ujety jakby znad
powierzchni ziemskiej atmosfery, co umozliwia autorowi
operowanie interesujacymi zestawieniami kolorystyczny-
mi. Te realizacje sa z pewno$ciag wyrazem subiektywnych
fascynacji autora kartografia. Zdecydowana wiekszos¢
obrazow Juliusza Kosina to pejzaze, ale, jak sam to ujat,
to co$ wiecej niz pejzaz. Méwi: Zmierzam do tego, aby byty
czyms$ wiecej niz przedstawieniem zastanej rzeczywistosci.
Krzyzuje sie w nich podziw ksztattow, swiatta, form wyge-
nerowanych przez cywilizacje (réwniez form powstatych
podczas samego malowania) z obawq o kierunek ich roz-
woju, o to, co te wyglqdy reprezentujq. To spojrzenie na



pejzaz z perspektywy podrézujacego
samolotem albo moze - wehikutem wta-
snej wyobrazni. W miare wznoszenia sie
coraz wyzej (tak tez jest w wyobrazni!)
ogarniamy wzrokiem coraz wieksza po-
wierzchnie Ziemi. To stad najczestszy
motyw, wykorzystywany i przetwarzany
przez artyste w cyklu obrazoéw pt.,, Naro$l
po horyzont ludzka”. Jest to do§wiadczenie
odwrotne wobec tego, ktére przezywamy
na co dzien w skupiskach wielkich aglo-
meracji. | dopiero ogladajac $wiat z dy-
stansu, nabieramy $wiadomosci ,, mikro-
skopijno$ci” nas w tym otoczeniu. Skoro
zmienia sie punkt widzenia, to zmienia-
ja sie réwniez mozliwosci interpreta-
cji wybranego motywu. Artysta proponu-
je tu odmienne ,wizje”, raz beda to formy

-l

—

—

—

Czasem moje
malarstwo
przybiera cha-
rakter wizyjny,
zjawia sie
woOwczas ha
ptétnie kon-
strukcja, ktéra
zaczyna sie
rzadzi¢ swoimi
prawami.

geometryczne, a innym razem beda one
podporzadkowane organicznosci, takiej,
ktoéra mozna obserwowac u organizméw
pod mikroskopem. W istocie w obrazach
przewazaja uktady abstrakcyjne w swojej
formie, bowiem pejzaz jest tu wyraznie
przetworzony w wyobrazni artysty, stad
pytanie o to, czego te obrazy sa przed-
stawieniem: rzeczywistosci czy fikcji?
Artysta w komentarzu do sposobu ma-
lowania i podej$cia do podejmowane-
go tematu powiedzial, Ze: Czasem moje
malarstwo przybiera charakter wizyjny,
zjawia sie wowczas na ptétnie konstruk-
¢ja, ktora zaczyna sie rzqdzi¢ swoimi pra-
wami. Niekoniecznie jest dla mnie bardzo
precyzyjne, werbalne okreslenie celu, sensu
malowania danego obrazu. >
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W interpretacji malarstwa Juliusza Kosina, nie
spos6b bowiem poming¢ tego niewatpliwie waz-
nego spostrzezenia, ze zyjemy dzisiaj w tzw. ,glo-
balnej wiosce”, ktora jest wspoétczesne miasto.
Ogladajac je z perspektywy niedostepnej na co
dzien, bywamy prowokowani do refleksji - o na-
szym w niej miejscu i roli, jaka petnimy w tym wiel-
kim organizmie, stad zawsze cenne artystycznie
beda poszukiwania miedzy natura (z jej organicz-
noscia) a zindustrializowana wspétczesna cywili-
zacja. Czego ,syntetyczne” ujecia prezentujg obra-
zy Juliusza Kosina.

Konczac, warto doda¢, ze studiowat on w Aka-
demii Sztuk Pieknych w Krakowie, w pracowni
malarstwa prof. S. Rodzinskiego, a p6Zniej w pra-
cowni prof. L. Misiaka i pracowni rysunku prof.
T. Kotkowskiej-Rzepeckiej. Dyplom zrealizowat
w pracowni prof. L. Misiaka, co niewatpliwie
miato wptyw na kierunek inspiracji tematycz-
nych wybranych dla realizacji wtasnych zamierzen
artystycznych przez Kosina. Syntentyzm uje¢ na-
tury wiejskiej u Misiaka (i minimalizm) w jakim$
stopniu ,wspétgra” z oszczednymi malarskimi
ujeciami prac jego ucznia. ®

Juliusz Kosin

1. Aglomeracja XXVIIl, 2014,
olej na ptétnie, 80x120 cm
2. Biosfera ll, 2015,

akryl na ptétnie, 100x160 cm




KamMa WROBEL

Czy miloda znaczy swieza?

(0 edycji Przegladu Mlodej Sztuki Swieza Krew 2014 1)

a nami kolejna juz, czwarta odstona, cyklicznego Przegladu Mtodej Sztu-

ki ,Swieza Krew,” inicjatywy z powodzeniem od 2011 roku organizowanej

przez wroctawska Galerie Socato. Rokrocznie towarzyszy jej podsumowu-
jaca projekt wystawa, w ramach ktorej eksponowane sg wyselekcjonowane przez
jury, zakwalifikowane do prezentacji, obiekty malarskie. Pokazano jak zwykle wiele
obrazéw i poczatkowo mozna byto odnie$¢ wrazenie, ze kondycja wspotczesne-
go mtodego malarstwa ulegta znacznej poprawie - co, jak sie jednak okazato, byto
tylko pewnym wrazeniem. Na wystawie tej zgromadzono bowiem sporo niczym
niewyrdzniajacych sie i - co wazne - w jakim$ zakresie wtérnych pod wzgledem
stylistycznym prac, w ktérych dominowaty: zachowawczo$¢, tendencyjno$c, wtasnie
brak $wiezo$ci, odwagi i eksperymentu formalnego. Czy wobec tego wyeksponowa-
ne podczas ,Swiezej Krwi” prace mozna okresli¢ mianem najlepszych? Czy obrazy
te rzeczywiscie wskazuja kierunek rozwoju mtodej sztuki w Polsce?

Konkurs, z zatozenia miatby prezentowa¢ innowacyjne myslenie i odwazne,
nietypowe poszukiwania artystow, ktorzy byliby odporni na pojawiajgce sie trendy
i krotko trwajace mody. Problem w tym, ze mtodzi twércy dopiero ksztattujg swoja
postawe i czesto pozostaja pod wptywem swych nauczycieli, jeszcze nie zdotali wy-
pracowac wiasnego rozpoznawalnego stylu autorskiego. Dlatego tez nie powinno
dziwi¢, ze wiekszos¢ z obecnych we Wroctawiu obrazéw byta przyktadem dobrego,
ale nie wyrdzniajacego sie szczego6lnie malarstwa, ktéremu mozna nadto zarzucic¢
pewng wtornos¢.

Tego rodzaju zastrzezenia budzity chociazby obrazy Moniki Marchewki, ktorej
prace pod wzgledem stylistycznym - i po czesci rowniez technicznym - w pewien
spos6b nawigzywaty do tworczos$ci Natalii Bazowskiej — artystki, ktéra w 2011 roku
zdobyta I Nagrode w organizowanym przez Galerie Socato przegladzie. I cho¢ eks-
ponowane przez malarke obrazy prezentowaty odmienny niz jej dotychczasowy,styl
i pomimo, ze widoczny byt w nich postep oraz dojrzalsze podejscie do poruszanego
tematu i warsztatu, to raczej trudno te obrazy nazwac oryginalnymi. Mimo to, cie-
kawi kierunek, w jakim rozwinie sie twdrczo$¢ tej mtodej malarki - bowiem mozna
uznat, ze pokazany tu cykl byt tylko epizodem prowadzacym w strone interesujaco
zapowiadajacych sie rozwigzan.

Eksperymentalne podejscie do malarstwa zaprezentowat natomiast absolwent
gdanskiej ASP Cyryl Polaczek, ktorego obrazy - szczegélnie te nieobecne na wysta-
wie — wskazuja na intrygujaca i rzadka w chwili obecnej droge rozwoju artystycz-
nego. W twoérczosci tej odnajdziemy szereg inspiracji i nawiazan do tradycyjnego,
dziewietnastowiecznego malarstwa holenderskiego i hiszpanskiego (do Ribery
czy Velazqueza), a takze przetworzone na wtasny jezyk wplywy Luciana Freuda
czy w pewnym sensie Lukasza Stoktosy. Warto zaznaczy¢, ze Cyryl Polaczek w im-
ponujacy sposob postuguje sie plama barwna, ktéra zazwyczaj naktada fakturowo,
uzyskujac w ten sposob ekspresyjne i wrazeniowo zaawansowane obiekty malar-
skie. Artysta ten nie ma jednak jednoznacznego programu artystycznego, prezen-

tujac przy tym réznorodnos$¢ formalno-stylistyczng, ktora jednak w jego przypadku >

Z lewej:

Walczak Paulina,
Miejscotwdrstwo-
Miejscoodtwdrstwo 01,
2013, akryliolej

na ptdtnie
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nie jest wada. Okazuje sie bowiem, Ze mtody artysta proponuje
malarstwo wybitnie §wiadome i dojrzate, ktére w chwili obecnej
przez wielu specjalistow uznawane jest za jedno z ciekawszych
zjawisk w mtodym malarstwie polskim.

Gorzej natomiast wypadt Daniel Cybulski, ktéry podobnie
jak Polaczek ukonczyt ASP w Gdansku. Ogladane na zywo obra-
zy jego autorstwa raczej zawiodly, co byto sporym zaskoczeniem,
gdyz twoérczos¢ Cybulskiego od dtuzszego juz czasu uznawana
jest za wazna i wartg obserwacji, szczeg6lnie w kontekscie cyklu
dyplomowego czy interesujacych realizacji studenckich, takich
jak na przyktad Manifest. Pokazane we Wroctawiu obrazy rozcza-
rowaty, na co by¢ moze wpltyw miata aranzacja wystawy, ktéra
poprzez swoj przegladowy charakter (i $cisk ekspozycyjny), nie
data mozliwo$ci niektérym obrazom wybrzmie¢ w pehni. A szkoda,
bo rzeczywiscie twérczos¢ tego artysty ma w sobie wiele cieka-
wych aspektéw, ktore doskonale byto widac z trakcie gdanskiej
odstony jego dyplomu.

1. Justyna Smolen, Bez tytutu, 2014,

olej na ptétnie, 115x150 cm

2. Katarzyna Feiglewicz, Przeswiadczenie IV, 2014,
olej na ptétnie, 80x45 cm

3. Malgorzata Myslinska, Kurz, 2014,

olej na ptétnie, 190x150 cm

4. Monika Marchewka, Rozstanie2, 2014, 100x100
cm,olej na ptétnie,

C7Y MEODA ZNACZY SWIEZA?

Natomiast interesujacym przyktadem malarstwa sztalugowe-
go byty obrazy Pauliny Walczak, ktéra zaintrygowata zastosowana
przez siebie technika. Artystka ta postanowita bowiem postuzy¢
sie stosunkowo zmudnym, neoimpresjonistycznym pointylizmem,
uzyskujac przy jego uzyciu wyrézniajace sie na tle pozostatych prac
delikatne i wrazeniowe realizacje malarskie. Zastanawiajaca i za-
gadkowa jednoczesnie okazata sie by¢ tworczo$¢ Kamila Klamczyn-
skiego, ktory na konkurs zgtosit obrazy z cyklu ,, Album rodzinny”.
Byty to ptétna, ktére - w odrdznieniu od wczesniej uprawiane;j
abstrakcji - w catosci prezentowaly malarstwo figuratywne.. Za-
réwno w kolorystyce, jak i formie postaci, prace te, o tradycyjnym
modelunku, zdradzaty bezposredni wptyw obrazéw Andrzeja
Wroéblewskiego. W postawie Klamczynskiego zwraca uwage brak
konsekwencji rozwojowych, a przy tym zastanawiajaca nieréw-
nos$¢ warsztatowa. Rdwniez Kamila Gruszecka, bedaca absolwent-
ka krakowskiej uczelni, prezentuje typ malarstwa stricte figuratyw-
nego, ktore nie odnalazto jeszcze wtasnej, wtasciwej tylko sobie




stylistyki. Jest to pogodne, mite w odbiorze malarstwo, ktére
mozna wpisa¢ w popularna kilka lat temu graficzno-ilustracyjna
stylistyke, prezentowana do dzisiaj m.in. przez Ule Pagowska,
Alicje Stankiewicz czy Ewe Zochowska. W malarstwie Gruszec-
kiej warto jednak podkresli¢ doskonate przygotowanie warsz-
tatowe, ktére wspolne jest dla wszystkich - a przynajmniej
dla wiekszo$ci - absolwentéw krakowskiej Akademii.

Zauwazy¢ w tym kontek$cie nalezy takze Karoline Bra-
ctawiec, ktérej obrazy w wyrazny sposéb zdominowaty i zdy-
namizowaty przestrzen ekspozycyjna wroctawskiej Galerii.
Wielkoformatowe ptétna wyrédzniaty sie krzykliwa, plakato-
wa i skapa jednoczesnie kolorystyka, nawigzaniami do agre-
sywnej sztuki szablonu oraz dynamiczna kompozycja. I mimo
tego, ze obrazy te nie byty przyktadem szalenie odkrywczego
malarstwa, to warto zaznaczy¢, ze charakteryzowata je spora
Swiadomo$¢ i odwaga tworcza, konsekwencja stylistyczna, do-
pracowanie koncepcyjne i swoista dojrzatos¢, na ktéra wptyw
miata i w dalszym ciggu ma imponujaca aktywno$¢ artystki.

Interesujacym, chociaz nie do konca przekonujacym pro-
jektem byta takze nietypowa realizacja autorstwa Karoliny
Balcer - absolwentki wroctawskiej Akademii Sztuk Pieknych,
ktéra w Galerii Socato zaprezentowata fragment rozbudowa-
nej wystawy dyplomowej pt. ,Blok techniczny”. Mozna byto
jednak odnie$¢ wrazenie, ze prace te - o ile celnie uzupeia-
ty wystawe dyplomowa w Galerii MD_S - to w przestrzeni
Socato byty jakby elementem obcym. Oczywiscie nie mozna
odmoéwié tym realizacjom oryginalnosci, cho¢ eksponowanie
ich w oderwaniu od reszty uzupeiniajacych sie nawzajem
obiektéw, nie przystuzyto sie im.

Decyzja jury nagrodzono trzy artystki, ktére reprezen-
tuja typ malarstwa stonowanego, statycznego i w pewnym
sensie refleksyjnego. Wyréznienie Honorowe trafito do Mat-
gorzaty Myslinskiej oraz Katarzyny Feiglewicz. Tworczos¢
Feiglewicz jest przykladem nastrojowego, syntetycznego,
nieco metafizycznego i nawiazujacego do abstrakcyjnego

jezyka malarstwa wpisujacego sie wyraznie w preferowang
przez Galerie Socato stylistyke. Natomiast prawdziwie mitym
zaskoczeniem okazaty sie obrazy Justyny Smolen, ktéra w te-
gorocznej edycji przegladu otrzymata Nagrode Grand Prix.
Zaprezentowane na wystawie prace jej autorstwa cechowata
przede wszystkich wyrafinowana dojrzatos¢, a takze specyficz-
ne, minimalistyczne piekno. Statyczne, wymagajace bezposred-
niego kontaktu malarstwo o miesistej strukturze hipnotyzowa-
to swoja prostotg, urzekajac jednoczesnie kompozycja, a takze
aksamitna, zmieniajaca sie pod wyptywem roz$wietlajacych
ja blikéw, smolista czernia. Z pewnos$cia wyjatkowa serie pt.
,Black” bedzie mozna podziwiac jeszcze nieraz.

Co wobec tego mozna powiedzie¢ o mtodym polskim ma-
larstwie? Chyba tylko tyle, Ze ciggle nie ma na siebie pomystu
i w pewnym sensie cofa sie do rozwigzan dawno oswojonych
i juz przebrzmiatych. Ze brak w nim wyraznych zmian poko-
leniowych, odwaznego dziata-
nia i swoistego wywrotowego
eksperymentu. Artysci skupia-
ja sie bowiem najczesciej na
sobie: na wiasnym wnetrzu,
na tozsamosci, na prywatnych
problemach i na najblizszym
otoczeniu. Ich sztuka nie chce
by¢ zaangazowana. Nie komen-
tuje, nie wskazuje, nie walczy
i nie uczy. Jest w pewnym sen-
sie wyjatowiona, wobec po-
trzeby kompromisu z rynkiem
sztuki staje sie coraz bardziej
ugodowa, dekoracyjna, wizual-
nie bezpieczna, zas pod wzgle-
dem interpretacyjnym uboga.
Poczekajmy wiec na zmiany;
oby niezbyt dtugo. m
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MARCEL DUCHAMP — KUBISTA

RENATA GLOWACKA

Marcel Duchamp - kubista

uteaux, nieduzej miejscowosci nieopodal Paryza, w 1911 . zaczeli

spotykac sie kubisci, pozostajacy w opozycji do klasykéw gatunku —

Picassa i Braque’a, mieszkajacych na paryskim Montmartre. Do miesz-

kania nalezacego do Jacquesa Villona przyjezdzali m.in.: Fran¢isek Kupka, Fernand

Léger, Louis Marcoussis, Francis Picabia, Robert Delaunay, Albert Gleizes. Grupe

zdominowali trzej bracia - Jacques Villon, Raymond Duchamp-Villon i Marcel Du-

champ. Marcel, zafascynowany malarstwem impresjonistéw, zaczerpnat od braci

zainteresowanie analizg koloréw i form w przestrzeni. Wrazenie robito na nim

malarstwo Maneta, ale nie opart sie wptywom fowizmu. Slad na jego wczesnej
tworczosci odcisnat Henri Matisse.

Trzy lata wczeéniej Picasso i Braque przystapili do eksperymentéw nad nowa
koncepcja przestrzeni w obrazie. Braque zredukowat malarskie przedstawia-
nie rzeczywisto$ci do schematéw geometrycznych - cube. Obiekt miat by¢ widziany
ze wszystKich stron. Picasso podkreslal, ze demonstracja tréjwymiarowych bryt
jest tylko cze$ciowa, kiedy konturowy brzeg odcina radykalnie forme od tta. Miedzy
modelem a jego charakterystycznymi cechami, traktowanymi $ci$le geometrycznie,
powstawata relacja rzutu ptaskiego. Byli zgodni co do tego, Ze pojecie przestrzeni
nie jest ustalone raz na zawsze - zalezy od tego, jakie wtasciwosci form maja by¢
uchwycone.

W atelier Puteaux podejmowano dyskusje o przedmiotach, ogladanych w ru-
chu w kontekscie pojawiajacych sie kontrastéw barwnych. Marcel Duchamp za-
czat malowac¢ ,mechanistyczne studia ruchu”, zafascynowany teoria kinetyzmu,
popularyzowana w tym kregu przez Jeana Metzingera. Nastepnym etapem jego
zainteresowan byta dekompozycja ruchu w chronofotografii, ktéra spopularyzo-
wali E.J. Marey i E. Muybridge.

Staty bywalec pracowni, poeta i krytyk sztuki Guillaume Apollinaire, ktéry
znacznie przyczynit sie do popularyzacji kubizmu, zauwazyt ré6znorodnos¢ po-
dejmowanych przez swoich kolegéw
zagadnien malarskich, ktérych nie mégt
objac jeden program. Z kubizmu wytonit
sie orfizm - dla jednych wazniejszy stat sie
kolor i wzajemne przenikanie sie akordéw
barwnych (Delaunay), dla innych podkre-
$lanie kontrastéw i rytmoéw z nich wyni-
kajacych (Léger), Duchampa interesowat
dynamizm formy i wymiar alegoryczny
kubizmu.

Marcel Duchamp postanowit zwrécié
uwage na ,strone psychiczng” ruchu i sys-
tematyzacje przestrzeni z ruchu wynika-
jaca. Tematem obrazu miata by¢ sytuacja.

Sonata z 1911 . przedstawia Madame
Duchamp - matke artysty, przedstawiong
ze swoimi cédrkami. Obraz odbija wyraz-
nie wptywy kubizmu - rozktadanie for-
my na cze$ci sktadowe i rozdrabnianie
planéw do poziomu czysto wzrokowego.
Portret albo Dulcynea - to piec¢ sylwetek
kobiecych, ustawionych jedna nad druga.
Dwie s3 ubrane, dwie nagie, wszystkie

nosza ten sam kapelusz.W rzeczywistosci ptétno zdaje sie przedstawiac¢ jedna
kobiete, widziang wiele razy, stad kilkakrotne naktadanie sie formy.

Duchamp chciat odej$¢ od teorii kubizmu, da¢ mu bardziej swobodna inter-
pretacje. Koncept kubistycznej dekompozycji, roztozenia przedstawienia na cze-
$ci pierwsze, oddala sie w jego malarstwie od ograniczonego wyrazna krawedzig
ksztattu przedstawienia. W obrazie Yvonne i Magdeleine poszarpane artysta wy-
raznie oddala sie od geometrii.

Wiekszo$¢ kubistycznych obrazéw Duchampa powstato w 1911 r. Wtedy okreslit
sie jego indywidualny styl. Ale byto to tylko przewidywanie péZniejszych do$wiad-
czen kierunku.

W Portrecie szachistéw wprowadzit zéttawa ochre w réznych odcieniach. To byt
sposob, zeby otrzymac pochytos¢ tonéw, wyeksponowac szaros$ci. Stowo ,portret”
skierowato uwage artysty do upodobnienia figur przeciwstawnych w jednym
schemacie.

W 1911 r. kubizm jako odrebny ruch artystyczny pojawit sie na Salonie Jesien-
nym w Paryzu. Oddana im sala zostata okreslona jako ,powr6t do dziko$ci, prymi-
tywnego barbarzynstwa”. Krytycy komentowali z ubolewaniem: Kubizm to spiew
tabedzi bezsilnosci i zadowolenia z ignorancji.

Tego samego roku Marcel Duchamp namalowat obraz, zatytutowany ,Akt
schodzacy po schodach”. Zamiescit na nim precyzyjne studium ruchu. Pt6tno
przedstawia zblizanie sie do siebie abstrakcyjnych ksztattéw, wywotujac wra-
zenie ruchu. Ptytki, z ktdrych zbudowana jest forma, potracaja sie albo zachodza
na siebie. Rytmy rozktadaja sie wedtug kolejnosci planéw, uktadajacych sie war-
stwami, ztamanymi ptaszczyznami, odpowiadajac cieciem terenu pochytego. Du-
champ: Ruch jest abstrakcjq, wyartykutowanq wewngtrz obrazu, nie wiedzqc, czy
figura realnie schodzi po schodach, czy nie. Ruch powstaje w oczach widza, ktéry

go wiqcza w obrazie.




Marcel Duchamp

1. Krél i krélowa otoczeni przez szybkie akty,

1912, olej na ptdtnie, 146x89 cm, © ADAGP, Paris 2014
2. Dulcynea, 1911, olej na ptdtnie, 146,40x114 cm,

© ADAGP Paris 2014

Druga wersja Aktu powstata w Neuilly w styczniu 1912, miesigc po
pierwszej. Ten sam temat Duchamp podejmie pie¢ lat pdzniej w Nowym
Jorku - jako kopia fotograficzna, kolorowana akwarelg, piérem i pastela.

Akt schodzqcy po schodach dopuszcza bardzo $§miatg harmonie brg-
z6w i z6kci. Nie da sie unikna¢ analizy psychoanalitycznej i interpretacji
snow - chodzenie po schodach to symbol aktu mifosnego - napisze p6zniej
surrealista Marcel Jean. Akt pozbawiony jest jednak cech ptciowych -
tematem jest mechanizm ruchu, a nie ciato.

Kiedy Marcel Duchamp przyniést Akt schodzqcy po schodach na
Salon Niezaleznych w marcu 1912, malarz-kubista Albert Gleizes, jeden
z posrednikéw, zbulwersowany tym obrazem zwrdcit sie do braci Vil-
lon w sprawie interwencji u ich brata, aby go zdjat - poruszajace sie
nagie ciato, przedstawione w manierze kubistycznej wywotato skandal.
Artysta zgodzit sie na zabranie obrazu, zostawiajac na wystawie tylko
swoje rysunki. Komisja zarzucita twércy odejécie w strone futuryzmu.
Element ruchu nie miescit sie w regutach kubizmu. Dopiero w 1813 skan-
daliczny obraz zostat doceniony na Armory Show, pierwszej wystawie
sztuki nowoczesnej w Nowym Jorku. e

Weze$niej, w grudniu 1911 Duchamp namalowat ptétno, zatytutowane
Smutny mtody cztowiek w pociggu. Tutaj pojawily sie ruchy paralelne - porusza sie
pociag, mtody cztowiek przemieszcza sie w korytarzu. Harmonia koloréw na tych
dwach ptétnach jest praktycznie podobna. Apollinaire zakwalifikowat obraz jako
stan duszy futurysty, doszukujac sie wptywdéw malarzy tego pradu - Carlo Carra
i Umberto Boccioniego, komentujac jednak, Ze jest to kubistyczna interpretacja for-
muty futurystycznej.

Smutny mtody cztowiek w pociggu i Akt schodzqcy po schodach sa wzajemnymi
odniesieniami na planie formalnym - najwazniejsza jest ekspresja ruchu, ktéra zaj-
mowata wielu artystow epoki, ale nie jest ich jedynym tacznikiem. Duchamp docho-
dzi do problemu pojmowanie czasu w sztuce.

W podobnym klimacie utrzymany jest obraz Krél i krélowa otoczeni przez szybkie
akty 71912 1., obraz majacy jakoby przyblizy¢ postacie matki i ojca. Tu tez spotyka sie
seksualno$¢ i mechanika. Artysta pozostawia $lad ludzkiego istnienia, catkowicie od-
chodzac od pierwotnej formy. Inspiracja podlega uabstrakcyjnieniu, wymaga nowej
percepcji. Zostaje zarejestrowana ,szybkos¢” - dzielagca dwie figury. Forma zbudowa-
na z naktadajacych sie na siebie ,blaszek” przypomina wyrazenie ruchu w obrazie
Akt schodzgcy po schodach. Duchamp pozostaje przy palecie z6tci i ochry, podobnie
jak w obrazie Przejscie od dziewicy do mezatki (poprzedzonym szkicami Dziewica).
Tu jednak ruch wydaje sie zatrzymany, a w centrum pozostaje posta¢ kobieca - fi-
gura, podzielona na przecinajace jg ptaszczyzny. Matka?

Motyw ruchu i czasu pojawit sie wyraznie w obrazie namalowanym na kartonie -
Mtynek do kawy. To pierwsza ,maszyna” Duchampa. Mtynek peka, proszek rozsypuje
sie na boki, ziarna pozostajg na gorze, a raczka widziana jest jednoczes$nie w wielu
miejscach - ruch okrezny jest wyznaczony przez strzatki i punkty.

Idea potencjalnego ruchu przetrwata w p6zniejszej tworczosci artysty. Po wy-
cofaniu sie z kubizmu, pod wptywem tamtych do$§wiadczen, artysta podjat prace
nad najwazniejszym dzietem - Wielka Szyba, czyli Panna mtoda rozebrana przez
swych zalotnikéw, jednak.

Kubizm, powstaty we Francji pod koniec 1. dziesieciolecia XX w. spetnit decy-
dujaca role w przeobrazeniach kultury wizualnej. Twoércy, zaangazowani w ten
nurt, wskazali nowe ujecie przestrzeni poprzez rozbicie tradycyjnego obrazu i daz-
no$¢ do budowania nowej konstrukcji, uzyskanej z fragmentéw form.

Duchamp deklarowat: Kubizm interesowat mnie tylko przez kilka miesiecy. Pod
koniec 1912 1. juz mys$lat o czym innym. Byta to wiec raczej forma doswiadczenia
niz przekonanie.

Okoto stu prac malarskich Marcela Duchampa po raz pierwszy zostato zgroma-
dzonych i zaprezentowanych miedzy 24 wrze$nia 2014 a 5 stycznia 2015 w Centrum
Pompidou. W wiekszosci prace te nieznane sg w Europie - ich kolekcja znajduje
sie w Philadelphia Museum of Arts. Pokazane zostaty ptétna nawigzujace do impre-
sjonizmu, fowizmu, symbolizmu, futuryzmu i kubizmu, w otoczeniu dziet artystow,
ktorzy go inspirowali - m.in.: Odilona Redona, Henriego Matisse’a, Wassilego Kandin-
sky’ego, André Deraina. W sali z malarstwem kubistycznym Duchampa zawieszono
obraz Francisa Picabii, z ktérym taczyta go przyjazn i wzajemna inspiracja. Umiesz-
czono kilka litografii, ktorymi ztozyt hotd swoim mistrzom: Ingresowi, Courbetowi,
Rodinowi. Ideg wystawy jest pokazanie jego malarstwa w kontekscie kulturowym,
zwrdcenie uwagi na zrdodta tej tworczosci. Jednoczeénie jest to zapis intelektualne-
go rozwoju dzieta Duchampa.

W 1918 . powstata praca, ktéra tez wywotata sporo kontrowersji - reprodukcja
obrazu Leonarda da Vinci Mona Lisa, ktérej Duchamp domalowat wasy i brédke. Za-
tytutowat obraz L.H.0.0.Q, co fonetycznie odczytujac, znaczy: ,Ona ma goracy tytek”.

Na marginesie wystawy (bo nie nalezace przeciez do malarstwa) znalazty sie
obiekty - ready mades, ktore przyblizyty Duchampa do ruchu dada - Koto rowerowe,
Suszarka do butelek i Fontanna - ceramiczny pisuar (w Centrum Pompidou umiesz-
czono jej fotografie, wykonang przez Alfreda Stieglitza).

Poszczegolne sale wystawy porzadkuja tematycznie twérczo$¢ Marcela Ducham-
pa. Na poczatku znalazty sie rysunki i karykatury, na konicu dzieto niemalarskie
- Wielka Szyba (Panna mtoda rozebrana przez swych zalotnikow, jednak). To jego
najbardziej kontrowersyjne dzieto. Precyzyjne notatki i rysunki zwigzane z tym
tematem pojawily sie juz w 1915 . W 1923 . Duchamp zaprzestat pracy, ale dzieto
uwazane jest za niedokonczone.

Szklana instalacja taczy dwa elementy - malarsko pojmowang ptaszczyzne
i przestrzen, wypelniong metalowa konstrukcjg. Jest to abstrakcyjna forma, umiesz-
czona pod szktem, podzielona poziomym zawiasem na dwie réowne czesci. Cata kom-
pozycja zbudowana jest z mechanizméw;, nie znajduje zadnej analogii poza obrazem
a jednak ma wymiar literacki, o czym $wiadczy tytul. Dolna cze$¢ to jakby porusza-
nie sie w iluzji. Przez ostatnie po6ttora roku tworzenia, Duchamp wystawit swoje
dzieto na dziatanie nowojorskiego kurzu, ktérego kteby przytwierdzit do obrazu
fiksatywami. Uptyw czasu zostat zarejestrowany. Obiekt wystawiony zostat w 1923
na wystawie w Brooklinie. Przy transporcie stukla sie cze$¢ szyby. Duchamp zaak-
ceptowat te ,modyfikacje”. m
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RYSZARD RATAJCZAK

Cztery odstony malarskie

Macieja Bernhardta

salach cesarskich Zamku Ksigz, 06.09.2014 r. uro-
czystym wernisazem z udziatem artysty otwarta

il
o

Zatytutowatem niniejszy tekst: cztery odstony malarskie,
poniewaz prace artysty prezentowane sg w czterech komna-

zostata wystawa malarstwa Macieja Bernhard- Maciej Bernhardt tach zamkowych, niezwykle efektownych architektonicznie,

ta. W latach 1972-1977 studiowat w Akademii Sztuk Piek- 1. Czerwony model, i kazda z odston tworzy zamknietg catos$¢ stylistyczna i ideowa,
nych w Krakowie na Wydziale Malarstwa w pracowni prof. 1981, olej na ptétnie, co skad inad jest nieco zaskakujace, cho¢ atrakcyjne w ogla-
Jerzego Nowosielskiego. Po uzyskaniu dyplomu zajmowat sie 120x155 cm daniu. Nadto, wszystkie wymienione tu ,,odstony” przyblizaja
tworczoscig artystyczna przede wszystkim w zakresie malar- 2. Czerwieri, 1999, sztuke na bardzo wysokim poziomie warsztatowym. Najbar-
stwa sztalugowego. Wykonat takze wiele realizacji o charak- akryl/olej na drewnie, dziej efektowna ekspozycje tworza obrazy stanowiace cykl
terze malarstwa monumentalnego. Aktualnie mieszka i two- 150X200 CM »Sanktuaria”. Eksponowane w wyjatkowej, ortogonalnej sali
rzy w Berlinie. Jest laureatem wielu prestizowych nagréd. 3. Kombinezony z officiel Il, zdaja sie by¢ jakby przygotowane do ozdoby tejze wiadnie
Luis Aragon deklarowat, Ze do prawdy w sztuce realistycz- 1981, olej na ptétnie, komnaty. Duzego formatu kompozycje przedstawiaja antyczne

nej - konkretnie miat na mysli przede wszystkim literature 120x155 €M stele, moze obeliski, moze nagrobki, moze kamienne ottarze

- dochodzi sie z pomoca fikcji. Cata wielka literatura francu-

ska i angielska II pot. XIX wieku jest realistyczna - a nawet

naturalistyczna. Poszukujac prawdy o zyciu i $wiecie, opiera

sie ona na zmys$leniu, cho¢ zarazem na realiach rzeczywistych. Sadze, ze w ja-
kiej$ mierze zasade dochodzenia do prawdy za pomoca Srodkéw realistycznych
mozna zastosowac takze wobec malarstwa, tym bardziej Zze Bernhardt zawsze
podkreslal, iz jest realista uprawiajacym rézne odmiany tego nurtu, co zresztg
potwierdza omawiana wystawa.

CZTERY ODSEONY MALARSKIE MACIEJA BERNHARDTA

ofiarne. Obleczone zetlaltymi tkaninami, ze zwietrzata, poro-
watg powierzchnig kamienia emanuja nastrojem przemijania,
stuza kontemplacji, natomiast w Zadnym razie groza, ktéra
dostrzega dr Roland Held w katalogu do wystawy. Symbolizm owej ekspo-
zycji sktadajacej sie z 7 obrazéw wzmacniaja umieszczone na kompozycjach
bogate w znaczenia ezoteryczne przedmioty, jak: kula - symbol nieskonczo-
nosci (sphairos), o ktérej wspominat Platon w Uczcie i Arystoteles; samotna
kolumna oznaczajaca ,0$ $wiata” - szczegélnie gdy przyjmuje postac fallusa.



Moze on by¢ takze palem ofiarnym lub po prostu meska zasada aktywnej
mocy. Tréjkat pomieszczony na szczycie jednej z kompozycji (tréjnia) ma
tak wiele interpretacji, iz ogranicze sie do troéjjedni: symbolizujacej trzy
Swiaty - ziemski, niebieski i piekielny. Mam wrazenie, Ze artysta w tych
obrazach postrzega $wiat poprzez symbole, a dominuja te, ktére odnosza
sie do fenomenu czasu i jego natury oraz kwestii przemijania.

Sogjal Rinpocze indagowany przez ucznidw, jaki jest sens zycia, odpo-
wiadat zniecierpliwiony: Synu, kontempluj nietrwatos¢!!!. Ta konstatacja mo-
glaby stanowi¢ motto tej ,odstony” malarskiej. Naturalnie, kwestie przemi-
jania w malarstwie polskim maja dtuga tradycje. Przypominam tu tworczo$¢
Henryka Wanka, Zdzistawa Beksinskiego czy Zbigniewa Makowskiego. Cho¢by
tryptyk Wanki, ktory na trzech tablicach ukazywat przekonujaco rozktad, roz-
sypywanie sie, zdawatoby sie, tak trwatych, cywilizacyjnych osiagnie¢ jak ka-
mienne budowle.

Tytut ,Sanktuaria” sugeruje klimat religijny i mistyczny. Zapewne au-
tor zna teze Mircei Eliadego, Ze doswiadczenie religijne zakamuflowane
Jjest w przezyciu estetycznym i w sztuce XX wieku... Wystawa w petni poglad
ten potwierdza.

Zupelnie innego rodzaju realizm pokazuje eks-
pozycja obrazéw fotorealistycznych, nazywanych
czasem hiperrealistycznymi. Sprawno$¢ warsztato-
wa zaprezentowana przez Bernhardta jest doprawdy
zadziwiajaca. W pracach tych doskonale zrealizowa-
na zostata teza, ze obrazy te to naturalne i obiek-
tywne przedstawienie faktu wizualnego, wolne od ko-
mentarzy i pozbawione wszelkiej osobistej implikacji
- Gerard Durezoi. Wbrew pozorom i powtarzanym
pogladom, namalowanie obrazu odtwarzajacego
z precyzja fotograficzng okreslonych sytuacji, modeli
czy ulic miejskich, wcale nie jest rzecza prosta. Wy-
maga specjalnych zdolno$ci i umiejetnosci. Wszelkie
te duze kompozycje przedstawiajace modelki i mo-
deli poubieranych w wybtyszczone ponad wszelka
miare stroje sa tylez efektowne, co banalne i efek-
ciarskie. Zasada ich powstawania jest na pozor pro-
sta: wystarczy ,droga projekcji” rzutowac zdjecia na
biate, zagruntowane ptétno malarskie... rzecz w tym,
Ze wypelnienie go za pomoca farby wymaga nie-
matych zdolno$ci. Artysta czyni to perfekcyjnie.
Najwieksze wrazenie uczynit na mnie obraz nie-
co odbiegajacy od pozostalych — mianowicie Red
model, namalowany w 1981 roku. Ukazuje posta¢

siedzacg, owinieta niczym w oponcze w czer-
wong, udrapowana tkanine i obwiazana sznur-
kiem. Odstoniete s3 tylko nagie stopy. Zamiast
inscenizacji, widze skazanego na S$ciecia
jenca. To zaskakujace, jak czasem pod wpty-
wem wydarzen politycznych, kulturowych
zmienia sie optyka postrzegania dziet sztuki
iich interpretacja.

Odstone trzecia ujawniaja obrazy abs-
trakcyjne. Duzego formatu: 220 x 250 cm,
ujete w dyptyki emanujg jakim$ osobliwym
mistycyzmem. Szczeg6lne wrazenie wywart
na mnie - a takze na innych widzach, o czym

® przekonatem sie z komentarzy zwiedzajacych
- Double Picture 1V Black, wykonany w techni-
ce akrylowej. Czern nieprzenikniona tego obrazu jako$ osobliwie ,wciaga”
i zaprasza do wnetrza kompozycji. Wrazenie to zintensyfikowane jest przez
ogrom i gabaryty samego obrazu. Inne - np. Double Picture I Wal, wielko$ci
250 X 300 cm, ilustruja wykoncypowane przez Michela Houellebeca mapy
i terytoria... Przypominaja takze kompozycje Yva Kleina z jego duchowym
przestaniem o wolnosci, energii czy ,, mistycyzmem realistycznym”. Klein
konsekwentnie postugiwat sie btekitem - jakze bogata jest symbolika tego
koloru, zwigzana takze ze sferg sacrum - natomiast Bernhardt chetnie siega
po kolor czerwony, czarny lub odcienie szaro$ci.

Wreszcie ostatnia odstona niebywale zréznicowanej twérczosci artysty
to kompozycje - a wtasciwie ich fragmenty - na drewnie. Sprawiajg wraze-
nie, jakby autor wybrane okruchy rzeczywisto$ci umieszczat w barwnych
kadrach - ttach. W jakiej$ mierze obrazy te - zatytutowane kolorem tta, tacza
do$wiadczenia z wcze$niej wymienionych cykli.

Konczac, chciatbym zacytowac samego artyste: Moim najwiekszym zycze-
niem bytoby potqczy¢ wszystkie te rozgatezienia w jedng duzq catosé.

Nic dodac¢ do tego zyczenia, nic ujgé. m
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Julian Stanczak

LiLA DMOCHOWSKA

- czysta forma i ,,burzliwe” wspomnienia

21 pazdziernika 2014 roku na Aukcji Sztuki Wspolczesnej zorganizowanej przez DESA Unicum
sprzedano obraz autorstwa Juliana Stanczaka za sume 180 000 zt.

o do$¢ zawrotna cena, jak na polskie realia,
jednak prace tego amerykanskiego artysty (ro-
dem z Borowicy koto Przemysla) pojawiaja sie
od czasu do czasu na polskich aukcjach sztuki wspét-
czesnej i zawsze znajduja nabywce. W tym roku malarz
znalazt sie na 6 pozycji listy ,15 najgoretszych $wiato-
wych nazwisk na rynku sztuki” ogloszonej przez Blo-
omberg News and Artnet.com
Julian Stanczak (rocznik 1928) jest dzi$ postrzegany
jako jeden z prekursoréw i czotowych reprezentantéw
kierunku w sztuce zwanym op-artem albo wizuali-
zmem. Tworcy, ktérzy wyznaja ten gatunek, staraja
sie wciggna¢ widza w gre iluzji optycznych za pomoca
abstrakcyjnych kombinacji linii imitujacych geome-
tryczne ztudzenia wizualne. Zadaniem takiej sztuki jest
oszukanie, zdezorientowanie i zaskoczenie ludzkiego
oka, a takze odarcie obrazu z tresci, sprowadzenia
przedstawionej kompozycji li tylko do interesujacych
doznan wzrokowych. Do tego samego nurtu nalezg tez
dwaj inni amerykanscy malarze o polskich korzeniach:
Ed Mieczkowski i Richard Anuszkiewicz.

Charakterystyczne dla tworczo$ci Stanczaka obra-
zy to zazwyczaj geometryczne Konfiguracje okraszone
kolorem, rozedrgane i pulsujace, ktére atakuja oko ryt-
micznymi strukturami, mogacymi przyprawi¢ o mdto-
$ci widzéw majacych problem z btednikiem. Sam arty-
sta z dystansem odnosi sie do zaszufladkowania jego
twdrczosci w ramy ,optical paintings”. Malarz przeko-
nuje, ze jego sztuka ma swoje Zrédto w kontemplacji
natury i obserwacji rzeczywistosci, a on jest wcigz
eksperymentujacym kolorysta. Stanczak podkresla
tez, ze dla niego malarstwo jest ucieczka od trauma-
tycznych miodzienczych przezy¢ z lat wojennych,
z ktérymi zmaga sie od ponad p6t wieku. Paradoksalnie
jednak, to wtasnie te wspomnienia i niepetnospraw-
no$¢ prawej reki nabyta w okresie wojny sprawity,
Ze $wiat zyskat znakomitego malarza - mtody Julian
marzyt bowiem aby zosta¢ wirtuozem instrumentu
muzycznego...

Kiedy wybuchta II wojna $wiatowa, rodzina Stan-
czakéw (rodzice i tréjka matoletnich dzieci) miesz-
kata w Przemys$lu. W lutym 1940 roku cata familia

JULIAN STANCZAK - CZYSTA FORMA | ,BURZLIWE” WSPOMNIENIA

zostata wywieziona przez armie radziecka na Syberie
do obozu pracy przymusowej w miejscowosci Perm - Ju-
lian miat wtedy 13 lat. Kilka archiwalnych zdje¢ przedsta-
wiajacych to ponure miejsce, zobaczonych w Internecie,
pozwala tatwiej zrozumie¢, dlaczego artysta nie chce sie
zagtebia¢ w szczegbty na temat syberyjskiego fragmentu
swojego zyciorysu. Przebywanie w gutagu i wyniszczaja-
ca praca ponad sity mtodego chtopca sprawity, ze czesto
chorowat - przeszedt zapalenie ptuc i mézgu, a takze
ciezkie zatamanie nerwowe. Pobyt w nieludzkich wa-
runkach przyczynit sie do niedowtadu prawej reki, kto-
rej (w pdzniejszym czasie) nie udato sie wyleczy¢ ani
brytyjskim, ani amerykanskim lekarzom. Te fizyczna
utomno$¢ Stanczak, dzieki hartowi ducha i determinacji,
przeksztatci z czasem w swoj atut. Niepetnosprawnosé¢
prawej reki zrekompensuje manualng wirtuozeria lewej,
co w przysztosci rozstrzygnie o wyborze artystycznej
profesji. Po latach powie: Nie wybratem mojej formy wi-
zualnej; ta forma wybrata mnie, poniewaz uwolnita mnie
od burzliwych aspektéw mojego zZycia osobistego [ 1].

1 Marta Smolinska, Julian Stariczak, Warszawa 2014, s. 11.



W 1942 roku, (po ogloszeniu przez wiadze sowieckie czeSciowej
amnestii dla uwiezionych Polakéw), rodzina Stanczakow podaza do
tworzonej w Rosji armii generata Andersa. Tu familia sie rozdziela,
matka i rodzenstwo udaja sie na Bliski Wschdd, ojciec zaciaga sie
do wojska, Julian - dodajac sobie w metryce lat - zostaje przygarniety
przez polska armie. Bezwtadu prawej reki nie udaje sie wyleczy¢ woj-
skowym lekarzom i Staniczak - niezdolny do walki - podaza do Tehe-
ranu. Tam szcze$liwie odnajduje matke, siostre i mtodszego brata i ra-
zem podroézuja przez Indie do polskiego obozu uchodzcéw w Masidini,
potozonego na obrzezu ugandyjskiej dzungli. W obozie zarzadzanym
przez Brytyjczykow Julian zaczat uczyc¢ sie rysunku pod okiem blizej
nieznanego artysty, Henryka Frudista. Tymczasowy pobyt w Afryce
przedtuzyt sie do siedmiu lat. Przez ten czas Julian uczyt sie w szkole
i z determinacja ¢wiczyt lewa reke. Na zachowanych z owych czaséw
pracach wida¢, ze mtody adept sztuki wprawit sie w otéwkowych por-
tretach i pejzazach, a takze wyspecjalizowat w akwareli. Te ostatnie
zatracity z czasem realizm i ,rozplynety” sie w wyabstrahowanych
barwnych plamach, imitujacych jednak ztudzenie pejzazu afrykanskiej
dzungli, stepéw i sawann.

Trzy lata po zakonczeniu Il wojny Swiatowej, Stariczakowie od-
najduja poprzez Czerwony Krzyz ojca rodziny, ktoéry walczyt w bry-
tyjskiej armii. Familia taczy sie w Londynie i tam przezywa rozterke,
gdzie rozpocza¢ nowe zycie. W rezultacie wybieraja Wielka Brytanie,
gdyZ obawiajg sie szykan w powojennej Polsce Ludowej. Julian roz-
poczyna studia w Borough Polytechnic Institute. W Londynie chtonie
sztuke zgromadzona w muzeach i galeriach, poznaje kolejne etapy roz-
woju sztuki §wiatowej - od antyku, po czasy wspotczesne. Sztuka no-
woczesna swojg estetyka przywodzi mu na mysl skojarzenia z pracami
tworcow z Czarnej Afryki i szczegélnie zapada w pamiecd.

Zderzenie mtodego cztowieka (wychowanego dostownie w buszu)
z londyniska metropolia jest dla niego duzym szokiem socjalnym i kul-
turowym. Julian z determinacja prébuje nadrobic¢ zalegtosci w eduka-
cji. Nie jest to jednak tatwe, gdyz rownolegle pracuje jako ilustrator
ksiazek, aby pomdc w utrzymaniu rodziny. W koncu Stanczakowie

Julian Stanczak

1. Constant Return |,
1965, 39x39 cm,

2. Crystalloid Blue,
1973, 48x48 cm
Fot. 1-2 dzieki
uprzejmosci artysty

podejmuja decyzje o emigracji do Stanéw Zjednoczonych. Rodzina
decyduje sie na osiedlenie w Cleveland w stanie Ohio. Wydaje sie, ze
dopiero od tego czasu Julian Stanczak rozpoczyna nowe zycie, gdyz
dzi$ z przekonaniem mowi, iz urodzit sie w wieku dwudziestu jeden
lat w Cleveland w Ohio...

Pierwszy obraz na kontynencie amerykanskim maluje Stan-
czak w 1950 roku. Kompozycja pt. Dachy przedstawia zréznicowa-
ne w formie kominy, ktérych uproszczona forma i wyrafinowana paleta
barw, zdradzajg p6zniejsze zamitowanie artysty do kolorystycznych
geometrycznych abstrakcji. Wydaje sie, ze duzy wplyw na jego arty-
styczne wybory miat Joseph Albers, jeden z klasykéw abstrakcji geo-
metrycznej XX wieku. Stanczak studiowat bowiem na Uniwersytecie
Yale, gdzie Albers byt jednym z wyktadowcdow. Osoby, ktore sa zainte-
resowane szczeg6towa analiza tworczosci Juliana Stanczaka, odsytam
do znakomitej monografii przygotowanej przez Marte Smolinska pt.
Julian Stariczak. Op art i dynamika percepcji, Warszawa 2014.

Na tle innych malarzy uprawiajacych ten gatunek w sztuce, Stan-
czak wyréznia sie jako wybitny kolorysta. Artysta z zestawu pieciu pig-
mentéw zimnych i pieciu cieptych, stworzyt palete dwustu piecdziesie-
ciu odcieni, ktore wyselekcjonowat w swojej pracowni-laboratorium.
U Zadnego innego malarza nie widziatam tak imponujacej kolekcji
barw zamknietej w setkach stoiczkow. Jego obrazy nie zdradzaja uzycia
pedzla, chociaz w swoim atelier ma ich setki. Artysta opracowat wtasna
technike (mieszang) budowania struktury swoich obrazéw, rowniez
za pomocg réznorodnych tasm, ktére w koncowej fazie odkleja. Prace
s gtadkie, precyzyjnie wykreslone i eleganckie. W swoim bezposred-
nim odbiorze przypominaja wydruki komputerowe i - jak pisze Marta
Smolinska - aspiruja do utopii ,globalnego uszczesliwienia ludzkosci
poprzez czystq forme.

Stanczak programowo odcina sie od swojej traumatycznych prze-
zy¢ przed przybyciem do Stanéw zjednoczonych. Wydaje sie jednak,
ze ciggta walka z ,demonami przesztosci” jest gtéwna pozywka dla
jego tworczosci. Po raz kolejny okazuje sie, ze sztuka moze stanowi¢
dla artysty znakomita terapie, z ktorej korzy$¢ czerpiemy wszyscy. =

FORMAT 70/2014/15
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MAREK ZYDOWICZ

Malarstwo Boba Dylana

..musze tylko otwiera¢ oczy i malowa¢ po prostu to, co robi na mnie wrazenie - Vincent van Gogh

ierwsza mysl, jaka przyszta mi do gtowy, gdy zobaczytem malarstwo Boba

Dylana, to wspomnienie mojego pierwszego z nim ,spotkania”. Niemal jak

Proustowska magdalenka zanurzona w herbacie zadziataty na mnie jego ob-
razy, ktére dwa lata temu pokazat mi Aaron Young w londynskiej Halcyon Gallery.
Wprawdzie wcze$niej widziatem w oryginale namalowany przez Dylana Self Portrait
(znany powszechnie z oktadki ptyty o tym samym tytule, wydanej w 1970 r.) wiszacy
na $cianie jego biura w Nowym Jorku, miatem tez w pamieci reprodukcje szkicéw
Boba Dylana publikowane na oktadkach innych jego ptyt, ale kolekcja londynska
zrobita na mnie piorunujace wrazenie. Obrazy porwaty mnie w przesztos¢, przy-
wotaty dawno zapomniane zdarzenia, uczucia, smaki i zapachy. Poczutem sie jak
historyk sztuki, ktéry porzucit swe krélestwo, poptynat w $wiat ruchomego obrazu
i dotart niespodziewanie do brzegu malowniczej, intrygujacej wyspy. Poczutem, Ze
szkla mi sie oczy.

Gdy miatem dziesie¢ lat, poznatem w szkole dziewczynke, ktérej réwiesnicy
unikali, bo réznita sie od innych, byta o glowe wyzsza i cata zdecydowanie wieksza.
To byt czas, kiedy zyliSmy pod czerwonym niebem, kiedy chwile wczes$niej cztowiek
postawit pierwszy raz stope na Ksiezycu i ciggle ¢wiczyliSmy zaktadanie masek prze-
ciwgazowych w obawie przed Amerykanami. ZaprzyjazZnitem sie z ta dziewczynka.
Ona zapraszata mnie do domu, w ktérym mieszkata tylko z matka, notorycznie wy-
legujaca sie w oknie lub na tapczanie w pozycjach, ktére odnajdziecie na rysunkach
i obrazach Boba Dylana. Bywato tez, Ze znikata na kilka dni i widywano ja wte-
dy w oknach jedynego w miasteczku hotelu. Kiedy byta w domu, nie interesowata
sie nami, wygladata na nieobecna, pograzona w myslach. Tylko jeden jedyny raz
odezwata sie do mnie - gdy wiaczytem, wyszperany sposrod jej ptyt, singiel Posi-
tively 4th Street.

Statem jak zaczarowany, ustyszawszy dzwieki i gtos, ktére napetniaty mnie
jaka$ nieznang sila, uwodzity daleko w inng rzeczywisto$¢. Kobieta gwattownie
odwrdcita sie od okna, w ktérym wystawiata twarz do resztek jesiennego storica,

MALARSTWO BOBA DYLANA

iz wsciektodcig wycedzita przez zeby: ,Natychmiast to wytacz!”. Nie mogtem sie ru-
szy¢. Kieliszek z czerwonym winem, ktérym sie raczyta, przelecial nad moja gtowa
i wyladowat na wiszacej nad gramofonem reprodukcji obrazu przedstawiajacego
samotnego mezczyzne, siedzacego przy stole z gtowa oparta na rece i pykajacego
fajke. Patrzytem, jak obraz spada na ziemie, niemal w zwolnionym tempie, a rozbite
szkto przebija pier$ mezczyzny. P6Zniej dowiedziatem sig, Ze byta to reprodukcja
obrazu Cézanne’a.

Ale wtedy o wiele bardziej interesowata mnie tajemnica zakazanej ptyty. Ojciec
dziewczynki przywiozt ja podobno z Ameryki i dat jej mamie, gdy odchodzit na
zawsze. Na miescie plotkowano, ze zostal marynarzem... Ocknatem sie na koryta-
rzu, wypchniety za drzwi z ptyta w reku. Bytem szczesliwy.

Portier szpitala dla umystowo chorych, z ktérego styneto nasze mate miasteczko,
miat szklane oko, drewniang reke i stuchat zakazanego Radia Luksemburg. Méwiono,
ze w mtodoSci porazit go prad. Znat troche jezyk angielski. To, czego nie rozumiat,
tlumaczyt mu jeden z pacjentéw, jakis$ profesor uniwersytetu, umieszczony w szpita-
lu dla umystowo chorych za wygtaszanie niepoprawnych polityczne teorii na temat
socjalizmu. Tak czy siak, skorzystatem z pomocy obu, a oni wyjasnili mi, Ze Positively
4th Street opowiada o rozczarowanym facecie, ktory ulokowat uczucia i swq ufnosc
powyzej teczy, a gdy sie potapat, co sie dzieje, postanowit odejs¢ z gorzkq ironiq na
ustach. Jedyna niewiadoma dla obu ttumaczy byto to, czy sprawa dotyczyta kolegéw
7 partii, czy kobiety.

Wiem, ze matka mej przyjaciotki szkolnej posklejata faceta z fajka i powiesita
na tym samym miejscu. Zagladatem tam czasem, gdy jej nie byto. Wpatrywatem
sie w obrazek Cézanne’a i zastanawiatem, jaki ma zwigzek z Bobem Dylanem. Ot,
profetyczna sita sztuki. Wyobrazatem sobie scene rozstania matki i ojca mej przyja-
ciotki i to, co nastapito pdzniej. Widziatem jego, siedzacego gdzie$ w jakiej$ tawernie,
palacego papierosa i patrzacego przed siebie niewidzacymi oczami i jg, wpatrujaca
sie w przestrzen za oknem, za ktérym zmieniaja sie kolory por dnia i roku.



I tak oto w Halcyon Gallery zapragnatem sprowadzi¢ obrazy
Boba Dylana do Polski, do galerii Festiwalu CAMERIMAGE. Pokaza-
tem na Festiwalu w 1999 roku film Renaldo and Clara - zrealizowany

Bob Dylan
1. Two sisters, 2008
2. BDY2013 Medium
Format - Sidewalk Cafe

przez Boba Dylana, niezwykle ekspresyjny kolaz surrealistycznych
obrazéw, zdecydowanie wyprzedzaja-
cy pomysty innych filmowcéw, a dzis
bardzo aktualny w swej formie. Poka-
zatem tez w nastepnych latach filmy
o Bobie Dylanie - Don’t Look Back, No
Direction Home, Masked and Anonymous,
I'm not there i wiele filméw z jego mu-
zyka. W koncu przyszedt réwniez czas
na zaprezentowanie rysunku i malar-
stwa jako osobnej formy jego artystycz-
nej tworczosci.

Wré¢my jednak jeszcze na moment
do skojarzenia Boba Dylana i Paula
Cézanne’a. Wielu krytykdw sztuki wska-
zuje, iz Bob Dylan w swej twdrczosci
malarskiej nawigzuje do stylistyki obra-
z6w wielkiego samotnika z Aix-en-Pro-
vence. Z tego co mi wiadomo, Bob Dylan
- tak jak Cézanne - nie zabiega o poklask
krytyki, nie bywa na wernisazach wta-
snych prac, sporadycznie odwiedza swo-
je wystawy. Jednak w przeciwienstwie
do Cézanne’a jest w nieustannym ruchu,
ciegle za czym$ goni, odkrywa nowe
miejsca realne i duchowe.

Cézanne byt dla artystow mu wspot-
czesnych jak wielka gora, do ktérej przy-
chodzili, podziwiali i radzili sie najwieksi
impresjonisci, ekspresjonisci, a pdzniej
spogladali w jego kierunku fowisci-ko-
lorysci, kubisci i wielu innych. Korzy-
stali z jego przemyslen i odkry¢ catymi
gar$ciami, tak ze dzi$ kazde dobre ma-
larstwo oparte o syntetyczng kompozycje kolorystyczng, zastosowana w pejzazu,
scenach rodzajowych, martwej naturze czy portrecie sita rzeczy musi by¢ rozpa-
trywane w konteks$cie rozwigzan formalnych przez niego wypracowanych. Matisse
nazwat go Ojcem wszystkich malarzy.

Dobre malarstwo powstaje jednak dopiero wtedy, kiedy inspiracja ptynaca
z jakiego$ Zrddta zostanie zindywidualizowana poprzez pryzmat osobistej obser-
wacji, doSwiadczenia i wrazliwo$ci artysty. Paul Cézanne powiedziat kiedys: Trze-
ba dobrze widzie¢ swoj model i bardzo trafnie odczué, trzeba wreszcie wypowiadaé
sie wyraznie i z mocg; kiedy indziej za$: ,Starajmy sie wyrazac¢ zgodnie z naszym
osobistym temperamentem! Czas i zastanowienie zmieniaja zresztg z wolna na-
sza wizje i wreszcie przychodzi zrozumienie”. Tak powstawaty dzieta Henri Matisse’a
czy Ernsta Ludwiga Kirchnera, do ktérych najczesciej wiasnie bywa poréwnywana
tworczos$¢ Boba Dylana.

Mozna by wskazywa¢ wielu innych artystéw, poszczegélne obrazy lub ich detale,
budzace podobne skojarzenia - Paul Gauguin, Gustav Caillebott, Eduard Manet czy
nawet Andrzej Wréblewski.

Jedno nazwisko wydaje sie by¢ tu szczeg6lnie znaczace: Raoul Dufy. Wyczu-
wam w niektérych pracach Boba Dylana typowe dla Dufy’ego ujmujacy spokoj i ra-
do$¢ spontanicznego, niczym nieskrepowanego, skrétowego utrwalania w zywych
barwach pejzazu, wnetrza czy osoby. Jakby przez pedzel przeptywat strumien emocji,
podswiadomosci. U Dylana jest on nieco bardziej stonowany, bardziej walorowy
i dookres$lony, mocniej zwigzany grawitacja ziemska. Pospiesznie interpretowanie
natury moze da¢ tylko pewien moment z jej istnienia, jak twierdzit Henri Mattise.

Z punktu widzenia analizy formalnej charakterystycznymi cechami malarstwa
Boba Dylana jest operowanie $miatg kolorystyka, niespokojnym konturem, wypet-
nionym plamami barw ktadzionymi ptasko i zdynamizowanymi lekkim modelunkiem.
Tam, gdzie modelunek pojawia sie w pelniejszym opracowaniu (Still Life witch Peaches,
Bragg Apartment), przywodzi na my$l syntetyczno-kubizujace kompozycje Cézanne’a.

Rysunek Dylana sprawia wrazenie szkicu, formy niedokonczone;j,
tak jak chcial Mattise. Rysunek musi miec site ekspresywng, ozywiajqcq
Jjego otoczenie. U Dylana rysunek staje sie zazwyczaj kanwa tworze-
nia réznych zestawien kolorystycznych, troche jak w kolorowankach
dla dzieci lub $redniowiecznych
podrysowaniach obrazéw tabli-
cowych. Kompozycje sa statyczne,
zamkniete, zrownowazone, czasem
z motywem dominujacym. Motywy
diagonalne s3 réwnowazone tak,
by nie rozsadzity wyraznie wyczu-
walnej ramy przedstawienia (Bi-
cycle, Still Life with Peaches). Bob
Dylan siega tez po rozwigzania,
ktdre nie sa juz tak oczywiste. ,Uci-
na” rama réwnolegty do niej przed-
miot, tak Ze jego cze$¢ znajduje sie
poza kadrem (Statua of Liberty, Bi-
cycle). Przypomina to stynng, kon-
trowersyjna kompozycje Cézanne’a
Flowers and Fruit.

Obrazy Boba Dylana to jakby
zatrzymane Kklatki filmu. To malar-
stwo afirmujace Zycie, pokazujace
Swiat kolorowy, ale nie dramatycz-
ny. Oddziatuje emocjonalnie na wi-
dza gtéwnie swa zywa kolorystyka.
Plamy barwne s3 zawsze rozdziela-
ne konturem wyraznie okreslajacym
przedmioty, postaci czy elementy
krajobrazu. Dylan raz stosuje bar-
wy czyste, zestawiane niemal im-
presjonistycznie, innym razem
podchodzi do koloru emocjonalnie
jak ekspresjonisci i wtedy miesza
barwy lub réznicuje tonacje tego
samego pigmentu, tworzac obrazy
monochromatyczne. Mattise méwit: Samo zestawienie barw, ich pokrewieristwo czy
kontrast, moze juz da¢ czarujqce efekty. Mozna siegna¢ po Koto Koloréw Eugene Che-
vreula, z ktérego korzystali z wielkim zapatem impresjonisci i zagtebic¢ sie w obrazy
Dylana, odkrywajac jego indywidualne preferencje kolorystyczne. Ciekawe, ile prac
i w jakich zestawieniach barwnych Dylan sam odrzuca? Matisse notorycznie przera-
biat i odmieniat swe obrazy az do osiagniecia zadowalajacego efektu.

Bob Dylan - malarz, nie daje sie tatwo zaszufladkowa¢, bo pomimo skojarzen
z innymi artystami, jakie budza jego obrazy, ma wtasny styl, wyrosty z kolorystycz-
nych eksperymentéw wielkich formacji artystycznych przetomu XIX i XX wieku.
Ale w btedzie byliby$my myslac, ze Dylan, penetrujac obszary sztuk wizualnych,
zamknie sie w rysunku i malarstwie, nasyci sie i wréci do domu. Juz siegnat po inne
formy plastycznego wyrazu, kolaz gazetowo-obrazowy i kolaz metalowy. Kompo-
zycje spawanych przez niego, nikomu niepotrzebnych metalowych przedmiotéw,
elementéw dawnych urzadzen rolniczych, fancuchéw, két zebatych, narzedzi, ostrzy
kos, obcinakéw, szczypcow, wiertet, a nawet maszynek do mielenia miesa, wrotek
etc., s3 porywajace i estetycznie, i semantycznie. Tu juz nie da sie uciec od znaczen
zaréwno na poziomie jednostkowej historii pojedynczego elementu, jak i wzajem-
nego naktadania sie znaczen sasiadujacych ze soba przedmiotéw, ktére przez swa
anonimowos$¢, ale jednoczes$nie osobiste doswiadczenia i wiedze widza, nabiera-
ja uniwersalnych znaczen. Tworzac azurowe bramy czy kraty, Bob Dylan prowo-
kuje nas do zadumy nad czasem. Kolaze metalowe Boba Dylana s3g intymne. Nie
ma w nich wielkiej ideologii. S3 nam bliskie, bo ozywiaja wspomnienia, pomagaja
odnajdywac w sobie to, co najpiekniejsze, dzieciecg rado$¢ poznawania $wiata, uj-
rze¢ na powro6t spadajacy lis¢ lub pidérko i pobiec za nim. m

Wystawa rysunku, malarstwa i bramy-kolazu Boba Dylana miata miejsce w Galerii Tumult w Toruniu w dniach
od 17 listopada do 14 grudnia 2014. Ekspozycja towarzyszyta Miedzynarodowemu Festiwalowi Sztuki Autorow

Zdje¢ Filmowych CAMERIMAGE.
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MIECZYSLAW SZEWCZUK

Hilarego Gilewskiego surowy styl

iewiele obrazoéw z lat 50., 60. i 70. Hilary Gilewski przywi6zt

do Polski. I jesteSmy zdziwieni: tak obcy wydaje sie nam

ich ,surowy” realizm. Nic w Polsce takiego realizmu nie
zapowiadato.

Muzeum Sztuki Wspoétczesnej w Radomiu, organizujac w grudniu
2013 . wystawe Gilewskiego, przypomniato radomianom, Ze od 20 lat
mieszka w tym mie$cie malarz-repatriant z Kazachstanu. Porusza
biografia artysty, zwraca uwage malarstwo. ,Surowy styl” - jak méwi
autor. Malarstwo Gilewskiego wywodzi sie z tradycji realizmu, w Pol-
sce w XX wieku nie tak waznej jak w Rosji — ale przede wszystkim
z intensywnego widzenia i przezywania rzeczywistosci.

BIOGRAFIA ZESEANCA, KTORY ZOSTAL ARTYSTA

Urodzit sie w 1932 r., w polskiej rodzinie, w miejscowosci Bur-
tyn koto Kamierica Podolskiego; w 1936 r., gdy miat 4 lata, rodzina
zostata deportowana na Syberie; tam - jeszcze dziecko - w latach
1939-1945 pracowatl w sowchozie. 0d 1946 r. mieszkat w Karagandzie,
gdzie od 1941 ojciec pracowat w kopalni wegla. Juz w wieku szkolnym
poznat wybitnych artystéw - uczyli go rysunku i malarstwa. Jego

Hilary Gilewski

1. Hatdy, 1970, olej, ptétno,
37,5x127 cm, kolekcja Muzeum
Sztuki Wspoétczesnej w Rado-
miu, fot. Marek Gardulski

2. Mdj ojciec, 1964, olej,
ptétno, 98x68 cm, kolekcja
Muzeum Sztuki Wspétczesnej
w Radomiu, dar Autora,

fot. Marek Gardulski

3. Apa. Matka stepu, 1979,
olej, ptétno, 95,5x55,5 cm,
kolekcja Muzeum Sztuki
Wspétczesnej w Radomiu, dar
Autora, fot. Sebastian Fituch
4. Nad Radomka, 2001, olej,
ptétno, 53,5x67 cm, kolekcja
Muzeum Sztuki Wspétczesnej
w Radomiu, depozyt Autora,
fot. Sebastian Fituch

Umieszczony na zaproszeniu na wystawe portret ojca
(zestanca i gérnika), pt. Mdj ojciec, z 1964 1., byt manifestem
malarza realisty. Obrazy z lat 60. zwracaja uwage prostota, su-
rowoscia. Przyktadem portrety Kazachéw: Dombrysta Kakie-
-Zan (1966) i nieco pézniejsza Apa. Matka stepu. Portretowat,
gdy wspotczut, np. potomkom zestancéw, ktérzy nie mogli
sie odnalez¢ w trudnej rzeczywistosci i wchodzili w konflikt
z prawem (Portret Szabanina, 1970, Mtodzieniec z podmiejskiej
ulicy, 1973). Realizm wynikat z wewnetrznej potrzeby doku-
mentowania. Obrazy przenosza w obszar polskiej kultury
daleki i odlegly w czasie $wiat.

Gilewski, ceniony nie tylko w Karagandzie, uczest-
niczyl w wystawach w Moskwie, byt cztonkiem delega-
cji radzieckich malarzy do Meksyku w 1984 r. Jego malar-
stwo stato sie zapisem rzeczywistosci - dla nas egzotycznej.
Malowat w plenerze. Poznat wielkie tereny Azji Srodkowej;
znat kilka jezykéw: kazachski, tatarski, turkmenski, uzbecki,
troche czeczenski. Malowat starg Karagande, miejsce zestania
ludzi réznych - naliczono 89 (!) narodowosci.

nauczycielami w Karagandzie byli: Leonid Hamburger (wcze$niej

scenograf Teatru Bolszoj w Moskwie) i Wtadimir Eifert (malarz

i historyk sztuki, przed zestaniem dyrektor Muzeum Puszkina w Moskwie). Obaj
zestani z powodu niemieckiego pochodzenia. Spotkanie z Eifertem, prowadzacym
zajecia w domu kultury, zawazyto na calym Zyciu przysziego artysty.

Gilewski w Karagandzie uczeszczat tez do Centrum Lotniczego, a gdy dostat
powotanie do wojska, uczyt sie w Wyzszej Szkole Lotniczej. Stuzbe w wojskach
lotniczych (byt pilotem odrzutowcéw, latat nad Wyspami Kurylskimi) prze-
rwatl w 1956 r. wypadek. Podczas lotu na moment utracit swiadomos¢, co grozito
katastrofa. Wrécit do malarstwa, studiowat w Wyzszej Szkole Plastycznej im. Apo-
linarego Sawickiego w mie$cie Pienza w Rosji, 1957-62, w latach 1965-67 w moskiew-
skim Instytucie Sztuk Pieknych im. Surikowa, u profesoréw Siemiona Czujkowa
(1902-1980) i Aleksieja Gricaja (1914-1998). W krajowych wystawach uczestniczyt
od 1963 1. Przez 30 lat pracowat w pracowniach plastycznych Karagandy. Malowat
obrazy, wykonywat monumentalne malarstwo $cienne (m.in. mozaiki) - w fabrykach,
sowchozach i domach kultury:.

REALISTA RADYKALNY

Jego sztuke uksztattowaty inne niz polskich artystéw tradycje. Przyjezdzajac
na state do Polski na poczatku lat 90., przywiézt niewiele obrazéw (wiekszos$¢ zo-
stata w Kazachstanie). Sa dzietami sztuki, ale tez dokumentem miejsc i czasu, losu
zestancoéw, Polakéw, Rosjan, Niemcdw..., sytuacji Kazachéw, ilustracja historii tysiecy
zestanych do Kazachstanu. Realizm stuzyt prawdzie, to nie jest socrealizm stuzacy
propagandzie.

HILAREGO GILEWSKIEGO SUROWY STYL

W 1982 r,, z okazji jubileuszu 50. urodzin i 20-lecia twér-

czo$ci, w Muzeum Sztuki w Karagandzie zorganizowano

jego retrospektywna wystawe malarstwa i grafiki, wydano katalog. Obrazy przed-

stawiajgce zmieniajaca sie Karagande - s3 teraz cenne dla wielkiego miasta (Inni
nie chcieli z wlasnej woli malowaé miasta ziemianek, kopalni i hatd).

PRZYJAZD DO RADOMIA

Kiedy w 1992 r. przyjechata do Karagandy wystawa zorganizowana przez dwa
muzea radomskie, Muzeum Wsi i Okregowe, dyrektor Muzeum Okregowego, Janusz
Pulnar, zaproponowat zorganizowanie w Radomiu wystawy artystéw Karagandy.
Hilary Gilewski po raz pierwszy przyjechat do Radomia w 1992 r;; w 1993 po raz
drugi, wtedy pokazat obrazy w Muzeum Sztuki Wspoéiczesnej na wystawie ,Z Ka-
zachstanu do Polski. Malarstwo Karagandy”. Zwigzat sie z Radomiem, przebywa tu od
1994 1. Mieszkat i pracowat w muzeum. Mimo wsparcia ministerstwa i wtadz radom-
skich obywatelstwo otrzymat po dtugich staraniach w 2002 r. Kiedy$ sporo uwagi
poswiecaty mu media. Zyt i zyje nadal poza $rodowiskiem plastycznym.

PEJZAZE POLSKI

W Polsce maluje pejzaze, martwe natury, portrety. W reprezentacyjnym Portrecie
senatora Ryszarda Stawiriskiego iluzyjnie przedstawit tkaniny i futra; glebiej wnik-
nat w psychike modela w Portrecie Borysa WoZnickiego, wieloletniego dyrektora
Lwowskiej Galerii Obrazéw. Inne malowane sg bardziej swobodnie. Na wystawie
byly tez szeregi dekoracyjnych martwych natur z bukietami kwiatéw. Zastanawiaja-
ce, ze w Zwiazku Radzieckim malowat bardziej odwaznie niz teraz w Polsce (w czasie
studiéw poszukiwat, narazat sie).



A jednak odczuwamy zapisane w tych trady-
cyjnych pejzazach emocje. Patrzy na te ziemie
kto$, kto przybyt z daleka, gdzie widziat inne kra-
jobrazy, wielkie przestrzenie - i polskie pejzaze,
jak podkresla, zawsze ze $ci$nieta, ograniczona,
przestrzenia, sa dla niego symbolami polskosci.

Biografia, wyksztatcenie (w uczelniach ra-
dzieckich uczono realizmu i dobrego rzemiosta),
talent, osobowos¢ - sprawity, paradoksalnie, ze
pojawit sie w polskiej kulturze artysta, ktérego
nieznane wcze$niej prace sprzed piecdziesie-
ciu lat, malowane ,w stylu surowego realizmu”
- wzbudzily zainteresowanie.

PS. To nie jedyny przypadek, kiedy w obsza-
rze polskiej sztuki pojawia sie artysta, ktérego
sztuke uksztattowata w innym kraju inna trady-
cja. W ostatnich dziesiecioleciach XX w. pojawity
sie w Polsce, w kolekcjach i na wystawach, ob-
razy artystéw z Polski, zaliczanych do Ecole de
Paris - tworzacych w Paryzu i Francji w pierwszej
potowie XX w. Ich nazwiska znalazty sie w ency-
klopedii polskiego malarstwa. m
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MIROSEAW RAJKOWSKI

Transmediale 2014 AFTERGLOW

otto tegorocznej edycji berlinskiego festiwalu: AFTERGLOW mozna by

przettumaczy¢ jako: widmo, blask, pobrzask, odblask i odnosit sie do sy-

tuacji zawiedzionych nadziei zwigzanych z digitalnym boomem sprzed
kilkunastu lat. Technologiczny smietnik ma duzo do powiedzenia o tym, co dzieje
sie wokdt nas - zapewnial w czasie mowy otwierajacej festiwal kurator Kristoffer
Gansing. I tego tematu dotyczyta mocno rozbudowana cze$¢ konferencyjna, kto-
ra koncentrowata sie na zwiazku sztuki i radykalnej refleksji politycznej rozwija-
nej w poswiacie aktualnych skandali wywotanych przez Snowdena i afere podstu-
chowa amerykanskiej NSA, ktdére ujawnity, jak drastycznie jest zagrozona wolnos¢,
prywatnosc¢ i autonomiczno$¢ jednostki we wspétczesnym panstwie kontroli. Wybér
motta festiwalowego moze by¢ zrozumiany réwniez jako wyraz nastroju skacowa-
nia w sztuce sieciowej i medialnej - jeszcze niedawne oszotomienie jej mozliwoscia-
mi, zastepuje poczucie frustracji. W holu centrum wydarzen festiwalowych, w Haus
der Kulturen der Welt, rozstawiono kamery monitorujace. Zbierane informacje o co-
dziennych zachowaniach publiczno$ci prezentowane byty na ekranach jako zwizu-
alizowane, graficzne przeptywy danych komputerowych, ktére na pierwszy rzut
oka naukowe i neutralnie dziatajace, stawiaty widza szybko przed pytaniem o ich
celowo$¢ i wiarygodno$¢, i komu wihasciwie stuzy to ciagte mierzenie i badanie tego
fragmentu $wiata?

Technologiczny
smietnik ma duzo
do powiedzenia
o tym, co dzieje
sie wokot nas.
Kristoffer Gansing

1. Wizualizator Instrumentdw
Twarzy, peformance Daito
Manabe, fot. Rubra

2. Huan Yi & KUKA, performans
robotyczny, fot. Voggender

3. The memory of Le Sacre

du Printemps, koncert Deep
Space, fot. Voggender

TRANSMEDIALE 2014 AFTERGLOW.

Polityczny aspekt festiwalowi nadata nie tylko tradycja tego gatunku sztu-
ki w Berlinie od czaséw dadaizmu. Autor instalacji z resztek twardych dyskéw otrzy-
manych od Googla, Johannes Osterhoff widzi to jako konsekwencje: Kiedy zajmuje sie
samodzielnie technikq i programowaniem, to pytania natury politycznej pojawiajq sie
same. Telefon komdrkowy to praktycznie urzgdzenie do szpiegowania.

Para hackeréw Danja Vasiliev i Julian Oliver ustawili w przestrzeni HKW sys-
tem pozwalajacy niezauwazalnie dla publicznosci ingerowac w ich telefony mobilne
i sczytujac z nich wszystkie informacje. Prywatno$¢ okazuje sie by¢ iluzja.

Duze zainteresowanie zyskaty w tym roku panele dyskusyjne, a w szczegélnosci
te zorganizowane przez Tatiane Bazzichelli, ktéra przeprowadzita cztery rundy roz-
mow z hackerami, artystami i aktywistami drazac tematy polityki informacyjnej
i ochrony prywatnosci. Wzieta w nich udziatl m.in. Laura Poitras - dziennikarka, ktora
jako pierwsza przeprowadzita wywiad ze Snowdenem oraz ekspert zabezpieczen
komputerowych Jacob Appelbaum.

Idea recycklingu - wytawianiem klejnotéw ze $mieci - byta zainspirowa-
na wystawa ART HACK DAY. 48 godzin przed rozpoczeciem festiwalu do gmachu
HKW wtargneta 80 osobowa grupa artystow i hackeréw. Korzystajac wytacznie
ze zgromadzonych tam odpadéw komputerowych i podzespotéw elektronicznych
z niezwyktym zaparciem tworzyta tam przez 2 dni i 2 noce. Projekt AHD ze swej




istoty kolaboracyjny byl przedsiewzieciem dedykowanym w strone
publicznego otwarcia procesu tworzenia dzieta sztuki ze specjalnym
uwzglednieniem informatycznej technologii tzw. otwartego Zrédta (open
source). Bernard Granicnic stworzyt przeSmiewcza aplikacje, ktéra po-
zwalata wysta¢ przez Twitter informacje do wybranej osoby, zlokalizo-
wac ja i uczyni¢ obiektem ataku... $nieznych kulek. Kombinezon dla $mie-
ciarza Field Sweeper zrobiony przez Sabine Basten i Andreya Samsona
pozwala uzytkownikowi przeszukujacemu $mieci znajdowac najmniejsze
czastki elektroniki w stertach odpadéw. Tamoya Watanabe, zastanawia-
jac sie, dlaczego w czynno$ci tak niewinnej jak rzucanie kamieniami bez
celu nie byto mozliwe wrzucenie kamieni do Internetu, stworzyt stano-
wisko do digitalizacji kamieni przynoszonych przez publicznos¢, gdzie
kazdy zdigitalizowany kamien otrzymywat swoj wiasny IP. Geraldine
Juarez, korzystajac ze zdezaktualizowanych wykreséw funkgji gietdo-
wych, stworzyta partytury taneczne dla uczestnikoéw imprez. Abstrak-
cyjna logika i ruchy na gietdzie w sposéb cielesny mogty by¢ odtanczone
przez uzytkownikéw. Serwis do rozpraszania smogu danych rozwinat
sie z zainteresowania $mieciami digitalnymi i odzyskiwaniem danych.
BIT by BIT wys$wietla na publicznym ekranie ostatnie zrzuty pastebin*
i w tym samym czasie wysyta emaile przerwania i zaniechania. Kazdy
zrzucany plik jest widziany po raz ostatni przed kompletnym unice-
stwieniem i projektowany na $wiattoczuta powierzchnie, pozostawia,
po skasowaniu jeszcze przez krotka chwile swoja POSWIATE. Projekt

Qunna Kennedyego - Laid to Rest, wytawiat z internetu nieaktywne linki

i adresy, anihilowat je i zapisywat na papierowej banderoli.

Instalacja interaktywna Ceremonial Chamber duetu MSHR kontynuje
analogowe koncepcje tworzenia kompozycji muzycznych na znalezio-
nych przedmiotach. Obwody sprzezone, taSmy ledowe, generatory, mi-
kroprocesory spiete w jedno srodowisko tworzace medialna poswiate
dla cybernetycznej estetyki bruityzmu. Podobny zabieg zastosowata Ka-
terina Undo w swojej instalacji Creatures Ensemble, ktéra jest nieskon-
czong kombinacja zywych elementéw stworzonych z miniatuowych ro-
botéw zasilanych bateriami solarnymi generujacymi rézne mikrotony
i proste ruchy. Dzieto zostato stworzone z dwéch obwodéw oscylatorow
analogowych, ktorych budowa byta zainspirowana systemem nerwowym
organizméw zywych. Kazdy modut jest unikalny i niemozliwy do zdu-
plikowania. Prawem wzajemnej interakcji miedzy nimi rozwijane sa kla-
stery ktdre organicznie oddziatuja na siebie. RzeZbiarska i akustyczna
natura syntezy - promieniowanie chaosu - odnosi sie do funkcjonowania
systemu nerwowego, jak réwniez do systemoéw spotecznego wspétdzia-
tania i zwiazkéw.

Zaprezentowane w tym roku performance miaty zdecydowanie
muzyczny charakter. Atmosfere bliskowschodniej $wiatyni wykre-
owal w swoim wokalnym performances Lucky Dragons. Audiowizual-
no-taneczny spektakl duetu Nitsche -Hammel swoja semantyke budowat

na impulsywnych ruchach tanecznej pary plasajacej rachitycznie wéréd >
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1. Victor Delev,
performans taneczny,
fot. Sonnleitner

2. LSDP, animacja,
fot. Obermeier

TRANSMEDIALE 2014 AFTERGLOW.

porozcinanych ekranéw. Tresci wyswietlanych filmoéw, ich cienie,
fragmenty ciat byty dodatkowym instrumentem w ich muzyce. Kil-
kunastominutowa kontemplacja $piewu potaczonego z pulsujacym,
elektronicznym rytmem zaciekawiata przede wszystkim swoja
innos$cia od powszednich propozycji sceny elektronicznej. Fuijui
Wang rozegrat w pétmroku zaréwno watek dzwiekowy, jak i wizu-
alny swojego koncertu. Abstrakcyjne projekcje niby-wykreséw prze-
biegéw napieciowych korelowaty w specyficzny sposéb z tworzona
impromptu elektroakustyczna muzyka na laptopie. Element fizycz-
nego bélu wprowadzit w swéj performance Dani Ploeger. Uzywajac
zeztomowanych cewek z kineskopu, wszyt sobie w skére brzucha
kilka jej zwojéw. Po podiaczeniu do baterii wokdt cewki wytwo-
rzyto sie stabe pole magnetyczne, wyczuwane jedynie przez spe-
cjalny miernik. Ploeger odnosi sie w ten sposdb przewrotnie do
idei cztowieka-cyborga. W jego przypadku elementem dodanym do
ciata cztowieka nie byt doskonaty implant, ale elektroniczny $mie¢.
Najbardziej bezpos$rednio do motta festiwalu odwotywat sie perfor-
mance Nigerijczyka Jajeli Atiku, ktéry podczas swojego dziatania
AFAMAKO, po naklejeniu na siebie resztek czesci komputerowych
zostat ofoliowany w pozycji wertykalnej od stop do gtowy niczym
egipska mumia. Zrobienie sytuacji zagrazajacej zyciu performera
przez uduszenie zostato wkrétce przetransformowane w akt sa-
mowyzwalajacego rozdzierania folii, budujac plastyczng metafore
powrotu do normalnego zycia. Celem dziatania byto ustanowienie
norm spoteczno-ekonomicznych w Nigerii. m



1. Boris Petrovsky, Das Vergerat

2. Ignacio Cuevas Puyol, Digital Logic Noise Generator
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Ars Electronica 2014

egoroczna edycja istniejacego juz

ponad trzydziesci lat (od 1979 roku)

festiwalu Ars Electronica przebiega-
ta pod hastem The C... what it takes to chan-
ge. W intencje organizatoréw wprowadzat
plakat zawierajacy zbior stow wywotanych
litera C: creativity, catalysts, community,
collaboration, communication, content,
competition, crisis, chaos, commons, culture,
confidence, craving... Wydarzenia festiwalo-
we odbywaty sie w Ars Electronica Center
oraz w wielu innych, czesto nietypowych
punktach miasta, takich jak centrum handlo-
we, katedra, gimnazjum, parking podziemny
czy patac biskupi.

W kategorii Sztuki Interaktywnej na-
groda Golden Nica przypadta Paolo Cirio
(Wtochy) za projekt Loophole for All. Twor-
ca przeprowadzit atak hakerski na serwery
urzedu rejestracyjnego, dzieki czemu zdo-
byt, a nastepnie ujawnit i wystawit na sprze-
daz prawdziwe tozsamos$ci ponad 200.000
anonimowych firm zarejestrowanych na Kaj-
manach. Narazajac sie na procesy sadowe,

artysta sprowokowat szeroka dyskusje na
temat legalnos$ci prowadzonych na szeroka
skale praktyk fiskalnych.

W interaktywnym projekcie Das Verge-
rdt Borisa Petrovsky’ego (Niemcy) nastepo-
wat swoisty dialog cztowieka z maszynami,
a konkretnie z elektrycznymi urzadzeniami
AGD. Wypowiadajac do mikrofonu dowolny
tekst, mozna byto ustysze¢ odpowiedz wielu
przedmiotéw zgromadzonych na ogromnym
stole. Charakter ustyszanej odpowiedzi uza-
lezniony byt od réznych parametréow wcze-
$niejszej wypowiedzi (dtugosci, gtosnosci,
dynamiki, struktury spektralnej itp.).

Na festiwalu prezentowane byty réwniez
bardziej typowe realizacje interaktywne,
majace charakter spektakli audio-wizual-
nych, dziatan performatywnych czy tez gier.
Wiele takich prezentacji odbywato sie sie-
dzibie Ars Electronica w przestrzeni Deep
Space, dysponujacej systemem o$miu pro-
jektoréow wysokiej rozdzielczosci, synchro-
nicznie prezentujacych obrazy na $cianach
i podtodze. >
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Interesujacym przyktadem byt spektakl Anatta, autorstwa Victora
Deleva (Austria) i Joanny Gruberskiej (Polska), podczas ktérego szcze-
gblny rodzaj tanica generowat interaktywne ruchome obrazy graficz-
ne, wypetniajace calg przestrzen dziatania.

Ciekawa realizacje pokazat tez Davide Quayola, wtoski artysta
mieszkajacy Londynie. Udokumentowat on prace robotéw przemysto-
wych wykonujacych rzezby, nawigzujace do niedokonczonego cyklu Mi-
chata Aniota Prigioni (1513-1534). RzeZby, przygotowane wstepnie w po-
staci plikéw cyfrowych, wydobywane byty z materiatu przez maszyny.
Praca ta, zatytutowana Captives zachecata do refleksji dotyczacej gra-
nic i relacji zachodzacych miedzy opozycyjnymi pojeciami: prawdziwy
i sztuczny, figuratywny i abstrakcyjny, stary i nowy.

W ramach Ars Electronica Animation Festiwal mozna byt obej-
rzec 140 realizacji wytonionych w konkursie 2014 Prix Ars Electronica,

o

prezentujacych przekrdj wspotczesnych trendéw i technik animacyj-
nych. Podczas gdy programy Comedy i Narration prezentowaty trady-
cyjng formute filmowa, program Motion skupiat sie na samej istocie
animacji - na ruchu. Otwierat go nagrodzony Golden Nica film Walking
City autorstwa Matta Pyke’a (Wielka Brytania), stanowiacy wizualng
i filozoficzng podréz, oparta na archetypicznej dla animacji petli chodu.
W ramach programu Expanded Animation obraz ruchomy przenosit sie
z sal kinowych do innych przestrzeni - galerii sztuki, kosciotéw, fasad
budynkéw i miejskich krajobrazéw. Mozna byto zobaczy¢ m.in. projekcje
mappingu z wroctawskiej Hali Stulecia O (Omicron) Romaina Tardy’ego.
Pozostate programy: Experimental, Mental States, Inner Worlds, Visual
Music, Japan Media Arts czy Young Animation realizowaty podstawowa
idee festiwalu - rozszerzanie pojecia animacji o nowe obszary z zakresu
filmowych efektow specjalnych, nauki oraz przemystu.

1. Deep Space Live,
Game Changer

2. Victor Delev,
Joanna Gruberska,
Anatta

3. Daniel Boschung,
Face Cartography
4. Daniel Boschung,
Face Cartography




Osobnym wydarzeniem festiwalu byt projekt Buddha on the be-
ach - wystawa tajwanskich artystéw, zawierajaca instalacje interak-
tywne, wydarzenia o charakterze performatywnym oraz prace wideo.
InstalacDigital Buddha autorstwa He-Lin Luo sktadata sie z pieciu
abstrakcyjnych form przestrzennych wprawionych w ruch obrotowy.
Za pomoca rejestrujacych ,,na zywo” kamer oraz specjalnego oprogra-
mowania na ekranach ukazywata sie ich ,prawdziwa natura”. W pracy
tej odnaleZ¢ mozna wiele analogii do znanego dzieta Zbigniewa Ryb-
czynskiego pt. Czwarty Wymiar 21988 r.

Wiele uwagi poswiecono réwniez branzy rozrywkowej. W ra-
mach wystawy ,The House of Pong” zaprezentowano zbiér kompu-
teréw, konsol i gier, ktére okazaty sie przetomowe dla elektronicz-
nej rozrywki i dzisiaj urosty juz do rangi historycznych eksponatéw.

Natomiast w audiowizualnej sali Deep Space w ramach programu
Games of the Future odbyt sie pokaz interaktywnych gier przysztosci,
ktére wymagac beda od graczy nie tylko dobrej kondycji fizycznej,
ale réwniez sprytu i wspotpracy druzynowe;j.

Gléwnym wydarzeniem muzycznym tegorocznej edycji festiwalu
byt kilkugodzinny maraton koncertowy Big Concert Night. Rozpoczat
go wystep perkusisty Josefa Klammera (Austria) w Lentos Kunstmu-
seum. Jego projekt Trommeln ist ein Dehnbarer Begriff byt improwi-
zacja na przetwarzanym elektronicznie, rozbudowanym instrumen-
tarium perkusyjnym. Intrygujaca byta réwniez Sonotopia autorstwa
Anatola Bogendorfera i Petera Androscha, ktérej zatozeniem byto
akustyczne ozywienie przestrzeni architektonicznej. Ignacio Cuevas
Puyol zaprezentowat projekt Digital Logic Noise Generator, mieszczacy
sie w nurcie live electronics. Zrédto dZwieku stanowity instrumenty
elektroniczne wtasnego pomystu, zaprojektowane z pomocg inzynie-
réw z Ars Electronica Center.

Kolejne edycje festiwalu Ars Electronica dowodza, Zze wbrew apo-
kaliptycznym przestrogom futurologéw XX w., w dziataniach wspétcze-
snych artystdw ujawnia sie coraz powszechniejsza akceptacja wspot-
istnienia cztowieka z maszyna oraz z rzeczywisto$cia cyfrowa,
ktéra czesto przyjmuje postac tzw. rzeczywistosci rozszerzonej (au-
gmented reality). The C: cybernetics, cyberart, change, connection,
coexistence...

Relacja zbiorowa: Czestaw Chwiszczuk, Wiestaw Gotuch, Marek
Grzyb, Agnieszka Jarzab, Jakub Jernajczyk, Pawet Lisek, Barnaba Mi-
kutowski, Ireneusz Olszewski, Marcin Rupocinski, Stanistaw Sasak

larger than life

CzEstAw CHWISZCZUK

PS. Odwzorowane twarze

,Face Cartography”, trwajacy od 2012 r. projekt szwajcarskie-
go fotografa Daniela Boschunga, to galeria hiperrealistycznych
portretéw, a wiasciwie map twarzy. Kazdy portret ztoZony jest
z serii okoto 600 pojedynczych zdjeé, wykonanych w czasie 20-
30 minut. Powstaty obraz ma rozdzielczo$¢ 900 milionéw pik-
seli. Aby otrzymac¢ taka jako$¢ obrazu, nalezy ustali¢ siatke na-
chodzacych na siebie kadrow, ktére sukcesywnie fotografowane
beda w skali makro. Dla kazdego ujecia trzeba wykona¢ 3-6 zdjec¢
o réznej ostrosci, aby uzyskac jej wieksza glebie. Tak ztozonemu
i precyzyjnemu zadaniu podota¢ mégt tylko robot przemystowy -
,RoboPhot” sterowany autorskim oprogramowaniem Boschunga.
Powstate w ten sposéb portrety sa niepokojaco bezdusz-
ne, wyprane z emocji i przerazliwie nadrealistyczne; wrecz nie-
ludzkie. Portrety te, cho¢ hiperrealistyczne, przedstawiaja sztucz-
na rzeczywisto$¢. Powstaja bowiem w czasie ok. 30 min., w ktérym
to model z oczywistych wzgledéw nie moze pozostaé w catko-
witym bezruchu. Niedoskonatosci technologii ujawniaja sie na
kompozycjach roboczych, wykonanych automatycznie przez pro-
gram. Dopiero reczna obrébka w odrebnym programie graficz-
nym pozwala zlikwidowa¢ techniczne wady powstatych obrazéw.
Portrety prezentowane w przestrzeni Deep Space na ekranie 16 x 9 m,
zachwycaty swym super realistycznym szczegétem. Zmarszczki, fatdy
skoéry, pory czy wlosy wygladaty raczej jak elementy krajobrazu, niz
fragmenty ludzkiej twarzy. W trakcie trwania festiwalu projekt ,Face
Cartography” realizowany byt na Zywo przy udziale publicznosci.
Przez cztery dni, na specjalnie przygotowanym stanowisku, zmapo-
wano okoto 40 twarzy. m
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1. Duane Hansons,
Skulptur Football
Vignette, 1969

2. George Segal,
Restaurant window I,1967
3. James Rosenquist,
Forest Ranger, 1967

4. Edward Kienholz,

The Portable War
Memorial, 1968

MAGDALENA CHROMIK

Sweet (?) dreams baby, czyli pop art w Kolonii

- Sweet dreams baby! - tak beztrosko $piewatl w 1962 roku w swoim hicie artysta
popowy Roy Orbison. Czy rzeczywiscie tak stodko spali Amerykanie w latach 60.
i70.? 0 tym mozemy przekonac sie dzieki wystawie ,Ludwig Goes Pop” zorganizowa-
nej przez Museum Ludwig w Kolonii, a ktérej towarzyszyto to samo hasto. Instytucja
zdecydowanie moze pochwali¢ sie wydarzeniem roku, ekspozycja bowiem gromadzi
blisko 150 dziet zebranych z niemieckich i §wiatowych kolekcji sztuki pop-art, stano-
wigc kompilacje najwazniejszych dokonan artystycznych takich nazwisk jak Andy
Warhol, Roy Lichtenstein, Claes Oldenburg czy Jasper Johns oraz przeglad rozwoju
tego pradu w Stanach Zjednoczonych i Wielkiej Brytanii na przestrzeni lat 1950-70.

Wydarzenie jest pewnego rodzaju hotdem w strone fundatora Petera Ludwiga,
ktéry instytucje ufundowat w 1976 roku, a zarazem odwotaniem do pierwszej powaz-
nej prezentacji kolekeji sztuki pop Ludwiga w 1969 roku w Kolonii. Potentat przemy-
stowy, wtasciciel fabryki czekolady, Peter Ludwig, poczatkowo rozmitowany w sztu-
ce wiekow $rednich, nie skrywat oburzenia nowymi zakupami MOMA w Nowym
Jorku. Szybko jednak dostrzegt zysk w zdobywajacej coraz wieksza popularnosé¢

SWEET (?) DREAMS BABY, CZYLI POP ART W KOLONII

awangardzie i stat sie, wraz z Zong Irene, prominentnym kolekcjonerem pop-artu,
marszandem i patronem wielu artystéw. W zbiorach Ludwigdéw, znajdujacych sie
obecnie w muzeach w Akwizgranie, Bazylei, Pekinie czy Koblencji, znajdowaty sie
dzieta Jamesa Rosenquista, Roberta Rauschenberga i Jaspera Johnsa. Wielka wy-
stawa Ludwiga z 1969 r. przyciagneta ponad 200 000 gosci i pokazano na niej tak
ikoniczne dzi$ dzieta jak zmultiplikowanych Marylin czy Elvisa.

Whbrew pozorom, sztuka pop nie narodzita sie wcale w USA, lecz w Wielkiej Bry-
tanii. Tam po raz pierwszy, w 1952 roku, krytyk sztuki Lawrance Alloway uzyt terminu
»pop-art” na okreslenie nowych zjawisk w sztuce. Zrodzily sie one w pierwszej kolej-
nosci jako manifest przeciwko - zdaniem inicjatoréw - zmurszatemu i oderwanemu
od rzeczywisto$ci nurtowi ekspresjonizmu abstrakcyjnego. Okres po I wojnie $wia-
towej to w Stanach czas niezwyktego dobrobytu, ekonomicznej i politycznej hossy,
a takze boomu medialnego, co przyniosto rewolucje stylu Zycia, odtad opartego na
konformizmie i konsumpcjonizmie. Lata 1950-70 to takze emancypacja kobiet, walki
o prawa Afroamerykanéw;, a takze wojny — w Korei i w Wietnamie - dtugo ciagnacej



sie i katastroficznej w skutkach. Codzienno$¢ znajdowata wyraz w tworczosci
artystow kierunku pop - zafascynowani popkultura, a wiec mass mediami, re-
klama, komiksem, a takze erotyka, nauka i technika, gar§ciami czerpali z niej
inspiracje. Inicjowali nowe techniki (naktadanie farb prosto z tuby), mieszali
je (malarstwo, sitodruk, fotografia), uzywali jaskrawych koloréw, adaptowali
do prac ready-mades. Puszczali oko do odbiorcy, podwazajac niepodwazalne
- dotychczasowy dorobek sztuki, twérczg role artysty, oryginat i autorstwo
oraz utozsamianie sztuki z powaga. Artysci ci tworzyli pewien portret spote-
czenstwa, okraszony momentami ironig i parodia, a chwilami tragizmem. Pop
art odbierano krytycznie - jako afront i drwine z ,prawdziwe;j” sztuki, mimo
to, owo zgorszenie wzbierato na réwni z popularnoscia.

Ekspozycja pogrupowana zostata na jedenascie kategorii tematycznych,
ktérych $ciezka podazamy, rozpoczynajac od prac o do$¢ lekkim wydzwieku
- sala Buy, Buy Buy... wita nas kultowymi puszkami zupy Campbella i opa-
kowaniami po proszku do prania Warholla. Claes Oldenburg bada rzeczywi-
sto$¢ dnia codziennego - przeskalowane obiekty unaoczniaja niepokojace
zjawisko fetyszyzacji przedmiotéw uzytkowych, z kolei Tom Wesselmann
upodabnia swoje prace do reklamy, promujacej wowczas ,pozadany” tryb zy-
cia, gdzie wazniejszym byto mie¢ niz by¢. Hasto
kuratorskie: Smell, Feel, Listen, Look przypomina
o bazujacych na zmystach strategiach marke-
tingowych. W kolejnych salach (Art about Art
about Art oraz The beginnings of Pop Art) roz-
mieszczono prace bedace w pierwszej kolejnosci
przyktadem polemik, czy pastiszy sztuki dawnej,
a w drugiej manifestujace sprzeciw wobec eli-
tarnego ekspresjonizmu abstrakcyjnego (Robert
Rauschenberg i Jasper Johns). Ostatnie pomiesz-
czenia ekspozycyjne (7-11) s3 tu smutna refleksja
nad dalekosieznymi socjologicznymi skutkami
przemian spotecznych konca lat 60. i 70. Warhol,
Hamilton i Kanowitz rozprawili sie z mitem nie-
skazitelnych ikon - medialnych idolj, z kolei watki
zwigzane z poszukiwaniem tozsamo$ci i konflik-
tem jednostki wobec masy kontynuuja prace Mela
Ramosa i Roberta Indiany. George Segal (Restau-
rant window I, 1967) demaskuje pozorna utopie
nowoczesnego, wielkomiejskiego Zycia, a Lichten-
stein i Wesselmann karykaturuja spreparowany
przez przemyst reklamowy, pin-upowy ideat
kobiety. Meta pop-artowej drogi jest instalacja

Edwarda Kienholza The Portable War Memorial (1968), dobitnie wyrazajaca ro-
snace w latach 60. niepokoje spoteczne i protesty wobec wojny w Wietnamie
(pomnik walczacych Zotierzy w sasiedztwie niepozornej budki z hot dogami).

Wystawa ,Ludwig Goes Pop” sama w sobie przypomina dzieto pop-arto-
we - w pierwszym zetknieciu urzeka prostolinijno$cia i jaskrawymi barwami,
lecz z czasem dociera do nas jego drugie dno, czego dobitnym przyktadem
jest mocna w wymowie instalacja Kienholtza, atakujaca wszechobecng gtu-
pote i materializm. Slogan Sweet dreams baby zapowiada zatem dwuznacz-
no$¢ wymowy ekspozycji. Widz pozostaje zmieszany, zawieszony - w napieciu
pomiedzy fascynacjg $wiatem konsumpcji a krytycznym na niego spojrzeniem.
Mozna zastanowic sie, czy to nie tracace banatem, tanie efekciarstwo. Co wiecej,
przekaz niektérych manifestow sprzed piecdziesieciu lat wydaje sie juz nieco
przebrzmialy, a na wystawie zabrakto spojrzenia kobiet-artystek. Trzeba jed-
nak zrozumie¢, ze ekspozycja jest doktadnym odtworzeniem ducha tamtych
czasow, w ktérych panowata dominacja artystyczna mezczyzn, a Ludwig nie
byt koneserem sztuki - kupowat to, co byto powszechnie znane. Drazni¢ moze
pretensjonalno$¢ zabiegu ekspozycyjnego. Ale czy sztuka pop nie miata w za-
mysle by¢ whasnie nieco pretensjonalna? =
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PAWEL JAGIELLO

Nie tylko dla ortow

wa eleganckie, w miare przestronne pomieszczenia wystawienni-

cze w to6dzkiej kamienicy przy Al. KoSciuszki, na $cianach szes$¢ duzych

kwadratowych ptécien o wymiarach ok. 150 x 150 cm, do tego trzy skromne
szkice oprawione w ramki i krétki film prezentujacy proces twérczy. Na wszystkich
ptétnach ten sam motyw w réznych konfiguracjach kolorystycznych - orzet. Biorac
pod uwage entourage i zawarto$¢ tematyczng obrazéw, mogtaby wyjs¢ z tego sym-
patyczna, cho¢ nieco monotonna wystawa o profilu patriotycznym, najlepiej z do-
datkiem recytacji krotkich form literackich. Tak jednak nie jest. Juz pierwszy rzut
oka na $ciany galerii rozwiewa te sielankowa wizje. Eksponowane orty sa nie tyle
,hamalowane”, co ,wychtostane” na podobraziu za pomoca skérzanego rzemienia,
ktoéry to proces - z calg jego bezwzglednoscig - mozemy obserwowac na ekranie,
bombardowani dodatkowo gto$nymi dZzwiekami wydawanymi przez rezonujace
pod wplywem cioséw ptétno.

Trwajaca od 4 grudnia 2014 r. wystawa w galerii Olimpus nie jest pierwsza, na
ktoérej pokazywane sa ,Orty”. R6zne ich wersje pojawialy sie juz wczesniej w Szcze-
cinie (Miejska Galeria Sztuki 13 Muz), CSW w Toruniu czy Czestochowie (Konduk-
torownia i Centrum Promocji Mtodych). Po raz pierwszy jednak prezentowane
sa w takiej ilosci (6 sztuk + 3 szkice) i tak spojnej formie, z pominieciem innych
tematow i aspektow twoérczosci artysty. Mozna powiedzie¢, Ze autorska technika
biczowania, znalazta w ortach swéj pelny wyraz i dopetnienie konceptualne. Wcze-
$niejsze ,biczowana” nie tworzyty konkretnego wizerunku, lecz egzekwowane byty
na malowanych z petng swoboda ekspresji sylwetkach (cztowiek przy pregierzu)
czy pejzazach. Juz wéwczas zwracaty uwage sita oddziatywania, jednak z perspek-
tywy czasu mozna powiedzie¢, ze naturalng konsekwencja zastosowanej metody

tworczej byto dojscie do odpowiedniego tematu i dopiero ,Orty” staty sie wat-
kiem w petni konstytuowanym przez wymierzane podtozu malarskiemu razy.
Podejscie Tomasza Musiata do samego procesu kreacji wykazuje wyraZzne po-
winowactwa z szeroko pojetym malarstwem akcji - duza sita ekspresji, pewien
stopien kontrolowanego przypadku, horyzontalne potozenie ptétna w czasie
pracy czy performatywno$¢ aktu tworczego, uwypuklona przez dokumentacje
filmowa. Zapewne dlatego tak waznym aspektem cyklu, o czym wspomina sam
autor, jest przekazanie odbiorcom pewnej dawki energii, towarzyszacej powstaniu
tych prac. Nie jest to bowiem dziatanie finezyjne (w sensie manualnym), lecz sito-
we - przypominajace, Ze sztuka przefiltrowuje réznego rodzaju emocje, nie tylko
te pozytywne i Ze postuguje sie rowniez przemoca. Z tego tez powodu integralnym
sktadnikiem cyklu, ewidentnie podbijajacym site przekazu, sa filmy ujawniajace
proces powstawania prac. Na jednym widac¢ artyste bezlito$nie smagajacego ptot-
na maczanym w farbie skdrzanym rzemieniem, na innym ptétno filmowane jest
z gory i widac¢ tylko $migniecia pasa, niekiedy nastepujace po sobie w przyspie-
szonym tempie. Po kazdym ciosie obraz zyskuje kolejna blizne, az do uformowania
sie znajomego ksztattu. Drugi z tych filmoéw, gdy sa ku temu bardziej sprzyjaja-
ce warunki, artysta woli pokazywa¢ w sposéb jak najbardziej zblizony do warun-
kéw, w jakich dzieto powstaje: rzutujac go z goéry na ekran w postaci lezacego na
podtodze ptoétna. Daje to widzowi namiastke uczestnictwa w tym burzliwy akcie.
Szkoda, Ze tym razem nie byto to mozliwe. Niebagatelne znaczenie ma tez $ciezka
dzwiekowa w postaci odgtoséw ,tortur”, jakie autor zadaje dzietu. W przestrzeni
galeryjnej co chwila rozbrzmiewa gto$ny huk spadajacego na podobrazie ciosu.

Stycha¢ pogtos charakterystyczny dla duzej, pustej przestrzeni. DZwieki poteguja
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agresywna wymowe obrazow - jest w tym co$ z batozenia, brakuje tylko jekéw
ofiary. Przy okazji mozna uzmystowi¢ sobie, jakiej krzepy wymaga caty proces.
Artysta wspomniat przy ktérej$ okazji, ze przed ,biczowaniem” musi zrobi¢ so-
bie rozgrzewke, inaczej narazi sie na kontuzje barku. Jako§ mimowolnie przypo-
mniatem sobie tez zdyszanych oprawcéw Chrystusa z Pasji Gibsona.

Skoro juz otarli$my sie o warstwe symboliczna tych prac, zauwazmy, ze roz-
patrujac ja, trudno unikna¢ narzucajacych sie wrecz konotacji pasyjno-martyro-
logicznych. Tomasz Musiat, biczujac orty, bez watpienia kieruje nasze mysli ku
naznaczonej dobrowolnym poswieceniem historii narodu polskiego i bolesnej
karty, jaka ten kraj ma w relacjach z r6znymi sasiadami. Z drugiej strony, tworzac
tak prosty i no$ny symbol, nie pozwala zamkna¢ sie w jednoznacznej interpretacji.
Trudno oprzec sie wrazeniu, Ze artysta z pewna doza ironii podchodzi do modelu
polskosci, ktéry realizuje sie w masochistycznym rozdrapywaniu ran, czy wrecz

/]

,syndromie ofiary”, w ramach ktérego poczucie patriotyzmu fun-
duje sie na kultywowaniu pamieci o wzniostych wydarzeniach,
jednakowoz bedacych kleskami. To dwojakie odczytanie cyklu
,0rtow” zyskuje jeszcze bardziej na aktualnos$ci teraz, kiedy po
2010 roku weszli$my w tzw. okres smolenski.

W tej grze z odbiorca, ktora autor rozpoczat wyborem takie-
g0, a nie innego umownego znaku, biorg udziat réwniez wartos$ci
malarskie. Majac juz motyw przewodni, artysta testuje widza
- bada jego reakcje - tworzac rézne wersje ,Ortow”. Biaty orzet
na czerwonym tle, zwtaszcza ten z z6ttymi sladami nad gto-
w3, imitujacymi korone, moze bez watpienia budzi¢ odczucia
patriotyczne (cho¢ niekoniecznie), czerwony orzet na biatym

Tomasz Musiat

1-4. Biczowanie, Orzet
Biaty IV, DVD, 2011, 3°47""
5-6. Orzet czerwony,
DVD, 2011,1°30""

7-8. Orzet Biaty 2, DVD,
2011,1°35"

Fot. 1-8 screeny

bardziej jednoznacznie kojarzy sie z tortura biczowania i cierpieniem - jest jed-
ng wielka krwawa rana. Z kolei orzet czarny na tle czerwonym okazuje sie mie¢
dla niektérych wydzwiek imperialistyczny, by nie powiedzie¢ totalitarny. Waz-
ny jest tez rozmiar, ktéry wptywa na odbiér. Ma sie wrazenie, ze gdyby te ptaki
byty wieksze, moglyby zupeinie przyttoczy¢ widza. Badanie skojarzen okazuje
sie jednocze$nie badaniem mocy symbolu, jego opresyjnej sity oddziatywania,
sposobu, w jaki organizuje myslenie jednostki i mas ludzkich. Przemoc wtozo-
na w stworzenie wizerunku miataby wéwczas swoje odniesienie do przemocy
ideologicznej, jaka natadowane sg symbole.

Wystawa prac Tomasz Musiata ,Orzet Biaty / Orzet Czerwony”, prezentowa-
na w galerii Olimpus, ma potencjat wystarczajacy przynajmniej do wywotania
dyskusji i podzielenia widzoéw, z tego wzgledu, ze porusza sie w obrebie tematu
delikatnego i dla wielu drazliwego, jakim sa kwestie symboliki narodowej. Zasu-

gerowatbym nawet stwierdzenie, Ze momentami autor stapa

po kruchym lodzie. Niejeden artysta przekonat sie juz, ze
branie na warsztat podobnych rzeczy grozi dtugofalowymi
problemami, chociazby prawnymi. W innych przypadkach
byty to jednak symbole religijne, a ich uzycie niekiedy do$¢
jednoznaczne. Strategia Tomasza Musiata jest z kolei subtel-
na i by¢ moze z tego powodu bardziej subwersywna. Marzy
mi sie, by zobaczy¢ ten cykl w wersji rozszerzonej, w prze-
strzeni otwartej i przy okazji jakiego$ waznego wydarze-
nia, np. $wieta. Jakie bytyby reakcje publicznosci - z cata
pewnoscia szerszej i bardziej zr6znicowanej niz stali by-

walcy wystaw? m

NIE TYLKO DLA OREOW
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DOMINIKA PURCHALA

Wystawa
»~Szepty i Hatasy”

27 pazdziernika- 24 listopada 2014 r., Galeria Sztuki Platon Wroctaw

zepty i Halasy” to tytut wyjatkowej wystawy w Galerii Sztuki Platon we Wroctawiu,

S do ktérej profesor J6zef Hatas zaprosit czternastu artystow, z ktorymi spotkat sie
na réznych etapach swojej drogi tworczej. Wszyscy byli przez jakis czas, a niekto-

rzy nadal s3, zwigzani z wroctawska Akademia Sztuk Pieknych im. Eugeniusza Gepperta.
Przygotowana ekspozycja w Galerii Platon to spotkanie i artystyczny dialog przed-
stawicieli réznych pokolen, réznych temperamentéw i doswiadczen, réznych stylistyk
i podejmowanych zagadnien malarskich. Taka konfrontacja jeszcze nigdy nie miata miej-
sca. Uczestnikow zdarzenia oraz publiczno$¢ czekato intrygujace i petne niespodzianek

doswiadczenie.

WYSTAWA SZEPTY | HALASY

Ekspozycja
w Galerii Platon
to spotkanie
| artystyczny
dialog przed-
stawicieli r6z-
nych pokolen
i doswiadczen
malarskich.

1. Andrzej Ziomek,

Gennesaret, 2013,

olej na ptdtnie, 100x70 cm

2. Kasia Banas,

Daleko stad na potudniu VI, 2014,
olej na ptétnie, 120x150 cm

3. Kasia Kmita, Zbidr biaty, 2013,
reklamoéwki, 55x55 cm

4. Janusz Merkel, Podziaty prawie
zlote - 20140 319 - 0149, 2014,
akryl na ptétnie, 40x50 cm
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,Co$ wota”..., moze gtoéniej, moze ciszej, ale przeciez zahacza
nasza uwage w prostym komunikacie ,popatrz na mnie” wyraza-
nym dyskretnie, nienachalnie, cierpliwie albo zaczepnie, prowo-
kacyjnie, wyraziscie. Takie s prace zgromadzone na wystawie
»Szepty i Hatasy”. Ten lekko sparafrazowany tytul, wywodzacy sie
od stynnego filmu Ingmara Bergmana, wyznacza zakres tempe-

ratury emocji zawartych w ponad trzydziestu dzietach artystow

zaproszonych do tej prezentacji przez Profesora J6zefa Hatasa.
Pietnastu twércéw - przedstawicieli réznych pokolen, zwiaza-
nych w mniejszym lub wigkszym stopniu z réznymi nurtami,
pracujacych w réznych technikach, operujacych odmiennymi styli-
stykami, uprawiajacych i sztuke przedstawiajaca, i abstrakeje, ob-
serwujacych $wiat po swojemu, a przede wszystkim po swojemu
ten $wiat interpretujgcych. Tytutowa skala pomie$cita wszystkie
sposoby wypowiedzi, z ktérych najwiecej sytuuje sie gdzie$ po-
miedzy skrajnymi postaciami dzwieku, wychodzac od ciszy (An-
drzej Ziomek), a na manifescie konczac (Elzbieta Terlikowska). m

Artysci bioracy udziat w wystawie:

J6zef Hatas, Kasia Bana$, Michalina Ciesikowska-Kulmatycka, Aleksander
Dymitrowicz, Waldemar Kuczma, Katarzyna Kmita, Janusz Merkel, Martyna Merkel,
Marian Wotczuk, Jolanta Nitka, Zdzistaw Nitka, Paulina Ziemba, Elzbieta Terlikowska,
Piotr Tyszkowski, Andrzej Ziomek.

Kurator wystawy: Anita Wincencjusz-Patyna
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ANNA KANIA

,aeometria + natura

= sztuka Leszka Wyczotkowskiego”

rezentacja twoérczosci Leszka Wyczétkowskiego w Muzeum Miejskim Wrocta-

wia stworzyta okazje do obcowania z tradycyjnym warsztatem artysty grafika.

Wystawe pt. ,Geometria + natura = sztuka Leszka Wyczétkowskiego” mozna
byto oglada¢ w Sali Patacu Krélewskiego od 21 listopada 2014 do 25 stycznia 2015 roku.
Na wystawie zaprezentowanych zostato ponad 60 prac wykonanych w technikach
akwaforty i akwatinty. Byty to w tredci, najog6lniej méwiac, przemyslenia artysty na
temat $wiata natury i ,$wiata” geometrii. Artysta czerpie bowiem motywy z obu tych
Swiatéw, zestawiajac je w bardzo intrygujace, charakterystyczne dla siebie kompozycje.
Tworzy on za kazdym razem inne zestawienia ksztattéw i koloréw, ktére sa nie tylko
ciekawymi, atrakcyjnymi wizualnie uktadami ptaszczyzn i linii, ale przede wszystkim
stanowig autorska refleksje na temat otaczajacej rzeczywistosci, spraw zwiazanych z co-
dziennoscig, ale réwniez odnosza sie do gtebszych poktadéw doswiadczen i ukrytych
mysli autora. Udaje mu sie osiagna¢ za pomoca tych przedstawien pewna réwnowage
pomiedzy $wiatem intelektu i porzadku (co oparte jest na fundamencie solidnego rze-
miosta artysty oraz technik graficznych wymagajacych sprawnego warsztatu i ogrom-
nej precyzji) a drugim swiatem, jakim jest $wiat organiczny, powigzany z uczuciami,
emocjami i instynktem. Ksztaltty obrazujace $wiat natury, faczy on w swoich pracach
z tymi ze $wiata geometrii, co sam podkres$la: Formy odkryte w naturze czesto majq
zaskakujgce relacje z czystq geometrig, tj. kotem i kwadratami i dodaje: Potgczenie tych

 GEOMETRIA + NATURA = SZTUKA LESZKA WYCZOtKOWSKIEGO”

Leszek Wyczétkowski

1. Result, akwatinta & akryl, 2002
2. Finalist, akwatinta & akryl, 2002
Fot. 1-2 Leszek Wyczétkowski

dwdch swiatéw stanowi fundament mojej sztuki, ktorej efekt koricowy jest punk-
tem uruchamiajqcym wyobraznie odbiorcy. Leszek Wyczotkowski zaprasza wiec
niejako do odczytywania i analizowania swojej sztuki, jednak tylko uchylajac
drzwi do jej zrozumienia. Nie podpowiada, jak nalezy ja odczytywac, a raczej
zmusza widza do kontemplacji, co poprzez odnalezienie wtasnej interpretacji
tych dziet oraz zrozumienia ich ponadczasowego przekazu moze pomdéc w ro-
zumieniu wtasnych oczekiwan, w interpretacji otaczajacego nas $wiata.

Leszek Wyczotkowski (ur. 1950 w Zielonce) - polski artysta malarz i gra-
fik, zyjacy obecnie w Kanadzie. 0d wczesnych lat wykazywat zainteresowania
sztukami plastycznymi, z ktérymi stykat sie w domu rodzinnym (jego ojciec
to Witold Wyczétkowski — artysta plastyk i ilustrator, Leon Wyczo6tkowski
za$ to wybitny malarz i grafik okresu Mtodej Polski - stryjeczny pradziadek
Leszka). Sytuacja ta pomogta mtodemu Wyczétkowskiemu w ukierunkowa-
niu jego zainteresowan plastyka. W latach 1975-1977 studiowat na Wydziale
Grafiki w Akademii Sztuk Pieknych w Warszawie. W 1978 roku po licznych
podrézach, przyjechat do Kanady, gdzie kontynuowat studia artystyczne na
Wydziale Sztuk Pieknych w Ontario College of Art (ukonczone w 1982 roku
z wyréznieniem). Od tego okresu sztuka Wyczétkowskiego zaczeta by¢ obec-
na w galeriach i muzeach. Uprawia malarstwo sztalugowe i grafike artystyczna.
Pokazywat swoja sztuke na ponad 160 wystawach zaréwno indywidualnych,
jak i grupowych w Austrii, Belgii, Francji, Grecji, Holandii, Japonii, Kanadzie,
Malezji, Polsce, Stanach Zjednoczonych, Szwecji, Wielkiej Brytanii i we Wto-
szech. Jego prace znajduja sie w zbiorach muzealnych, galeriach publicznych,
korporacjach i prywatnych wielu panstw. Jest cztonkiem Zwigzku Polskich
Artystow Plastykow. Obecnie mieszka w Toronto. m



ZBIGNIEW MAKAREWICZ

erzy Wtadystaw Puciata

Powyzej:
Jerzy W. Puciata na tle
swoich prac

1933-2014

———y

yt sierpien 1980 roku. Zostatem wezwany do War-

szawy na nadzwyczajne plenarne zebranie Zarzadu

Gléwnego Zwigzku Polskich Artystéw Plastykow.
Prezes Jerzy Puciata zaprosit na nasze spotkania posta na
Sejm Romualda Bukowskiego, artyste plastyka z Gdanska.
OtrzymaliSmy petna informacje o aktualnych wydarzeniach
i sytuacji w kraju. Obrady miata zakonczy¢ uchwata okre-
$lajaca nasze stanowisko (w skladzie Zarzadu Gtéwnego
znajdowali sie wszyscy Prezesi 22 Okregéw ZPAP). Pod-
stawa byly przeméwienia Prezesa i posta Bukowskiego.
»Stanowisko ZPAP wobec sytuacji w kraju” zostato przyjete
jednomyslnie. Po przerwie zjawita sie delegacja partyjno-
-rzadowa. Prezes odczytat tekst uchwaty jednoznacznie
popierajacej postulaty strajkujacych robotnikéw. Wypowie-
dzi przedstawicieli wladz byly tez jednoznaczne i negujace
nasze stanowisko, wrecz agresywne. ,Bawicie sie w poli-
tyke, a polityka to jest taka gra, w ktérej mozna dostac¢ po
kos$ciach” - tak nas przyjaznie ostrzegano. Byt 29 sierpnia
- moment kryzysu w negocjacjach w Gdansku. ,Macie swdj
niezalezny i samorzadny Zwiazek - czego chcecie?, zapy-
tat w pewnym momencie minister kultury. ,Mamy swéj nie-
zalezny zwiazek i uwazamy, ze robotnicy nie sg jaka$ gorsza
klasa od nas i tez majg prawo do swojego zwigzku” - odpo-
wiedziat Puciata. ,Ilu was jest?”, zapytat wystannik KC. , Tak
mamy petny sktad ZG...". ,Ja pytam, ilu cztonkéw liczy wasz
Zwiazek”. ,Dziesiec tysiecy” - odpowiedzial Puciata. , Towa-
rzysze, to zmienia sytuacje, to jest jedna stocznia wiecej”
- skonkludowat minister.

Usitowano wynegocjowac z Jerzym najrézniejsze rze-
czy, jakiekolwiek ustepstwo w sprawie tej uchwaty. Pozo-
stat nieugiety. W stanie wojennym ZPAP zostat zawieszony,
aw czerwcu 1983 roku rozwiazany. Wtadze zwiazku i czton-
kowie nie przyjeli tego do wiadomo$ci. Klauzula statutowa
przewidywata, Ze w czasie, gdy nie ma mozliwosci zwotania
Zarzadu Gtéwnego, Prezes ma prawo podejmowac decyzje
jednoosobowo. Tak wiec ZPAP dziatat nadal w ,struktu-
rach réwnolegtych” przygotowanych przez Jurka Pucia-
te po kryzysie bydgoskim (marzec 1981), na taki wtasnie

przypadek. Puciata nie miat ztudzen co do celéw i posta-
wy wiadz PRL. ZPAP, posiadajac wiasne fundusze z dziatal-
nosci gospodarczej, wspomagat Komitet Porozumiewawczy
Stowarzyszen Twoérczych i Naukowych, a dziatacze nasze-
go Zwigzku w paru regionach przyczynili sie do zorgani-
zowania NSZZ ,Solidarno$¢”. Na | zjezdzie delegatow ,So-
lidarno$ci” w Gdansku-Oliwie Jerzy Puciata i Jerzy Buzek
(przewodniczacy obrad) podpisali umowe o wspétpracy
naszych organizacji. ZPAP wspétorganizowat Kongres Kultu-
Iy, przerwany przez wprowadzenie stanu wojennego. Jerzy
Puciata reprezentowat nas w Komitecie Obywatelskim przy
Przewodniczacym NSZZ ,Solidarno$c¢”, brat udziat w obra-
dach tzw. Okragtego Stotu. Najwazniejsze byto wszakze to,
ze odwiedzat w tym ,,czasie marnym” poszczegdlne oSrodki
i Srodowiska krajowe. Przygotowat Zwiazek do restytucji
z zachowaniem ciagto$ci dziatania, co miato pézniej, po
1989 r. niebagatelne znaczenie dla odzyskania skonfisko-
wanego majatku stowarzyszenia.

Jerzy Wtadystaw Puciata urodzit sie w Wilnie w 1933
roku. Studia na Wydziale Sztuk Pieknych Uniwersytetu
Mikotaja Kopernika w Toruniu ukonczyt w 1958 roku. Pre-
zesem ZG ZPAP zostal wybrany na walnym zjeZdzie delega-
tow we Wroctawiu w maju 1980 roku. Byt malarzem z ta-
lentu i stylu bycia, z owym artystowskim nieco dystansem
do rzeczywisto$ci. W latach 1981-1989 wystawiat swoje
prace w niezaleznych ,przykos$cielnych” galeriach (takze we
Wroctawiu w koSciele pw. §w. Marcina). Intensywnie praco-
wal. Jego malarstwo uzyskato po tych kilku latach subtelny
kontemplacyjny wymiar. ,Malarstwo $wiatta i wizualnej
ciszy” - tak mozna nazwac ostatni okres jego twoérczosci.
Malarzem byt oryginalnym, a spotecznikiem z wychowania
i poczucia obowigzku. Swoje obowiazki zas wypekniat su-
miennie i odwaznie, pomimo ograniczen opresyjnego sys-
temu wrogiego wobec wolnosci, przeciwnego warto$ciom
chrzescijanskim, polskiej tradycji i tworczosci artystyczne;j.

Byt z ducha obywatelem Wielkiego Xiestwa Litewskiego,
potomkiem starego litewskiego bojarskiego rodu i wielkim
polskim patriota. Takim Go zapamietatem. m

JERZY WEADYStAW PUCIATA 1933 - 2014
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ALICJA JODKO

Photographie

Wywolywanie ducha obrazu fotogenicznego
dzialanie Bogdana Konopki w Galerii Entropia

a czas dziatania Bogdana Konopki przestrzen Galerii Entropia stata sie ciem-
nig fotograficzng z przynaleznymi jej atrybutami (czerwona zaréwka, stét,
kuwety z odczynnikami i woda), z wyjatkiem powiekszalnika. Proces wy-
wotywania ducha obrazu fotogenicznego przebiegatl nastepujaco:
wyjmowanie kolejnych kartek papieru fotograficznego (AEROFOTOBUMAGA” 18 x
18 cm, data wazno$ci: 1992) w bezpiecznym o$wietleniu czerwonej zaréwki;
malowanie kolejnej litery pedzlem zanurzanym w przepracowanym wywotywaczu
na kartce papieru fotograficznego w zwyktym oswietleniu;
przekazanie kolejnej pomalowanej/wywotanej i naswietlonej kartki asystentowi
(Mateusz Palka) do ptukania i utrwalenia;
zawieszenie kolejnej mokrej jeszcze kartki na $cianie.

Gest dtoni trzymajacej pedzel (wiec gest malarski?), gest pisania pedzlem liter,
znakow (wiec gest kaligraficzny?), gest pisania $wiattoczutego stowa i jednocze-
$nie obrazu (zatem pisanie obrazu-ikony?). Gest zapisany w $wiattoczutej technice
za pomoca pedzla i odczynnikéw uzywanych w fotografii, a wiec gest, ktéry prze-
szedl w obraz fotogeniczny uktadajacy sie w stowo: PHOTO GRAP HIE (zatem
seria gestow, ktdre sg dziataniem tautologicznym?).

Bogdan Konopka, wykonujac proste czynnosci, doskonale znane fotografom
uprawiajacym szlachetng foto-technologie, a dla 0séb pstrykajacych fotki komérkami
stanowigce czarng magie, ukazal widzom $wiattoczute medium: medium fotogra-
ficzne bez obiektywu czy soczewki, nawet bez nieuzbrojonego w soczewke otworka.
Postugujac sie narzedziem, ktére dla malarza i kaligrafa jest podstawowym narze-
dziem kreacji, a dla fotografa zaledwie/co najwyzej pomocniczym (np. oczyszczenie

PHOTOGRAPHIE

Powyzej: Bogdan Konopka:

powierzchni soczewki, szybki, kliszy) odstonit ~ Photographie, performance,

przed widzem pomijang oczywisto$§¢ natury 2014, fot. Mariusz Jodko,
fotografii: to, Ze pokazuje ona powierzchnie, ze ~ Dzieki uprzejmosci Galerii
jest obrazem. W uswiadomieniu (zapewne wie- Entropia

lokrotnie ponawianym i ponownie zacieranym)

i przezyciu tego faktu nie przeszkadzat bowiem

ksztalt rzeczywisto$ci, natretna referencja, ktéra odcigga od prostych wnioskéw
i uniemozliwia kontemplacje: zaréwno samej rzeczywistosci, jak obrazu rzeczywi-
stosci, jak rzeczywisto$ci obrazu.

Zatem kontemplacja PHOTOGRAPHIE jako serii kartek papieru pokrytych swia-
ttoczuta emulsja, jako serii fotogenicznych obrazkéw.

Fotogeniczno$¢ w potocznym rozumieniu oznacza korzystny, piekny wyglad na
fotografii. Fotogeniczno$¢ w odniesieniu do obrazéw w tym seansie wywotanych/
powotanych przez Konopke do istnienia nie ogranicza sie do piekna wizerunku.
Roéwnie istotna jest tu obecnos¢ srebrnego ,genu” fotografii - owej fotografii ,pierw-
szej” zawierajacej ten szlachetny pierwiastek. Pionier czarno-biatej fotografii i wy-
nalazca procesu negatywowego - William Henry Fox Talbot swoje eksperymenty
z substancjami $wiattoczutymi (azotan srebra) na papierze nazwat ,fotogenicz-
nym rysowaniem”(1835).

Wrtasnie ze wzgledu na obecno$¢ srebra Konopka postuzyt sie mocno przeter-
minowanym papierem fotograficznym, ktéry w przeciwienstwie do wspétczesnych
materialéw jeszcze ten pierwiastek zawiera. Zaréwno stary papier, jak przepra-
cowany wywotywacz w tym dziataniu petnity istotna dla przebiegu procesu role



iz pewno$cia nie byly uzyte w charakterze gadzetéw dla gawiedzi
ani rekwizytéw w stylu vintage. Swoja drogg fakt, Ze materiaty
sprzed lat dwudziestu czy trzydziestu nadaja sie jeszcze do uzycia,
podobnie jak sprzet fotograficzny chocby z poprzedniego wieku, po-
budza do refleksji nad rozwojem medidw.

To, co tego wieczoru w Entropii zademonstrowat Bogdan Ko-
nopka, nie da sie jednoznacznie przypisa¢ jednemu z dwdch uzytych
mediéw - malarstwu czy fotografii. Fotograficzna chemia zostata
uzyta na sposéb malarski, rysowato nie §wiatto, a reka artysty, ale
powstajacy obraz bez dziatania $wiatta pozostatby niewidoczny,
utajony. Jesli probowac¢ znaleZ¢ trafne okreslenie tego dziatania na
granicy mediéw, moze najodpowiedniejszym bytaby ,non-camerowa
fotografia”, a moze ,malarstwo fotogeniczne”. Ten pojeciowy ktopot
doskonale oddaje wielowiekowe powigzanie obu mediéw, ich wza-
jemne przechowywanie sie w elementach procesu twérczego, w na-
rzedziach, ambicjach i celach. Przywotuje tez czesta w historii sztuki
sytuacje przenoszenia terminologii ze starszego do nowo usamo-
dzielnionego medium.

Réwnolegle do zastosowania camera obscura i jej dalszych muta-
cji, fotografia tkwita wewnatrz malarstwa jako tajemnica jego warsz-
tatu, a jako naturalistyczna ambicja tkwita w nim by¢ moze od za-
wsze. Zaistniata jako nowe medium w momencie, gdy odkryto sposéb
utrwalania obrazu powstajgcego dzieki camera obscura bez farb
i pedzla, bez udzialu malarza. Jej powstanie zdawato sie podwazac
sens istnienia malarstwa, a nawet utoZsamianej z nim sztuki w ogole.
Tymczasem fotografia odbierajac malarstwu naturalistyczne kom-
petencje uwolnita je z okowdéw referencji. W tych okowach znalazta
sie sama, ex definitione, co jednocze$nie podwazato jej status jako
sztuki. Czy dlatego, Ze zdawata sie przedstawiac rzeczywisto$¢ ,nie-
sztucznie” za pomoca samej technologii? Przeciez Talbot prezentujac
$Swiatu opracowana przez siebie technike utrwalania obrazu (1839)
nazwatlja sztuka fotogenicznego rysowania (Art of Photogenic
Drawing). Bardzo prawdopodobne jednak, Ze okres$lenie Talbota
odnosito sie do $wiadomosci estetycznej starozytnych, dla ktorych
sztuka (techne, ars) znaczyta tyle, co wszelkie wytwarzanie polega-
jace na znajomosci regut.

W dtugim procesie ewolucji sztuki, jej pojec¢ i sposobu pojmo-
wania, czym jest ona sama, kategorie starozytnych wypenity sie
nowymi, czesto przeciwstawnymi dawnym tre$ciami: techne stato
sie technologia i rozeszto sie z ars, w ktorej z kolei rozgoscity sie kre-
acja i natchnienie, poiesis zajeta sie wytacznie wytwarzaniem wier-
szy nie watpiac o tym, Ze jest sztuka, musikos niekoniecznie oznacza
cztowieka wyksztatconego i kulturalnego, przybyto Muz i staty sie
one opiekunkami wszelkich form sztuki, a wiele ars vulgaris awan-
sowato do ars liberales... Liczaca sobie 175 lat fotografia awansowata
takze, stajac sie szacowna sztuka wystawiang w muzeach, galeriach
i na aukcjach. Réwnolegle jednak ewoluowata od ekskluzywnego
medium wymagajacego znajomosci regut do powszechnego nato-
gu cykania nie wymagajacego jakiejkolwiek wiedzy, a nawet kiero-
wania sie jakimikolwiek zasadami. Doszta do tego, Ze zmusza rze-
czywisto$¢ do martwienia o swe referencje w stosunku do obrazu
fotograficznego.

Sposréd wielu watkéw, ktére mozna byto odkry¢ w fotogenicz-
nym seansie Konopki, jeden wydaje sie szczegélny: to, ze spotkanie
z medium miato miejsce w najwtasciwszej mu scenerii - w ciemni
fotograficznej. Fakt, ze uznany artysta fotografik, autor wielu wystaw
ilaureat prestizowych nagréd, swéj przekaz na temat fotografii zbu-
dowat wtasnie w taki sposéb, jest znaczacy. Bowiem wtasnie w ciem-
ni (i moze tylko tutaj?) daje sie poznac techne fotografii - jej chemia,
alchemia, fizyka i metafizyka. m

Bogdan Konopka

PHOTOGRAPHIE

Wywotywanie ducha obrazu fotogenicznego za pomoca gestu i odczynnikéw fotograficz-
nych, dziatanie

13.10.2014 Galeria Entropia, Wroctaw

B. K.

32. plener,
~geometrystow

Hasto ,Imperatyw tworzenia” nosit XXXII Mie-
dzynarodowy Plener dla Artystéw Postugujacych sie
Jezykiem Geometrii, zorganizowany przez Bozene
Kowalska w Domu Pracy Twérczej w Radziejowicach.
Zgromadzit on 36 twdércow, w tym 25 z Polski i 11 z zagra-
nicy: Austrii, Hiszpanii, Kanady, Niemiec, Rosji i Szwecji.
Kolekcja sztuki nurtu geometrycznego tworzona w ra-
mach zbioréw Mazowieckiego Centrum Sztuki Wspét-
czesnej w Radomiu wzbogacona zostata dzieki darom
uczestnikéw pleneru o 35 dziet osiagajac w 2014 r. 284
prace. Trzy spomiedzy 38 obrazéw wiaczyli do swoich
prywatnych zbioréw sponsorzy pleneru: dr Werner Jer-
ke, lekarz okulista z Recklinghausen, ktéry finansowat
spotkanie artystow po raz siodmy i wybrat dwa ptétna:
Jerzego Katuckiego i najmtodszej uczestniczki plene-
ru Olgi Zabron, oraz mecenas Jerzy Pierég z Warsza-
wy, wspierajacy plener po raz pierwszy. Wybrat on do
swej kolekcji obraz Michata Misiaka.

Plener jak zwykle byt intensywnie wypetiony wy-
ktadami i autoprezentacjami artystéw i towarzysza-
cymi wystapieniom dyskusjami. Obok wyktadu prof.
Grzegorza Sztabinskiego na tytutowy temat pleneru,
pozycje szczegdlnie interesujaca dzieki jej aktualnosci
stanowita prelekcja Jiirgena Weichardta o kolekcjono-
waniu sztuki i problemie spuscizny artystow. Wyjatko-
wa atrakcje spotkania stanowity dwa koncerty fortepia-
nowe uczestnika pleneru - malarza i pianisty z Niemiec
Nikoli Dimitrova, oraz pokaz filméw z lat dwudziestych
XX w. awangardowych twércéw jak Hans Richter, Viking
Eggeling, Francis Picabia, Rene Clair, Man Ray i Fernand
Leger. Plener zakonczyta wystawa dziet jego uczestni-
kéw otwarta 5 wrze$nia w Galerii XX1 w Warszawie. m

Ponizej: fragment ekspozycji w Galerii XXI w Warszawie, fot. M. Misiak

Sprostowanie
W nr. 68 artystka przywolana w artykule ,,Przypadek i porzadek
- O syntezie sztuk, pamieci Lutoslawskiego” jest Michalina Bigaj.
Za pomylke w imieniu przepraszamy.
Redakcja
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Wywyzszenie lekcewazonego

ietniu i maju 2014 roku w Instytucie Polskim i w Galerii
Trafacka w Pradze otwarta byta wystawa , TO, CO ZOSTA-
+£0”. Byt to nawiazujacy do opowiadania Bohumila Hrabala
polsko-czeski pokaz 30 mtodych artystéw-dydaktykow praskiej i wro-
ctawskiej akademii sztuki. Ekspozycje przygotowato trio kuratorskie:
Magda Grzybowska, Karolina Szymanowska i Petr Vaious. Ideg wystawy
byto pokazanie przez zaproszonych artystow ich ,$cinek”, ,,pozostatosci”
czy ,odpadow” z proceséw twérczych. Pomyst takiej ,,odrzuceniowej”
ekspozycji przedziwnie zblizyt oba $rodowiska. Zmierzajac z dwdch
odmiennych kierunkéw (Czesi od konkretow, a Polacy od refleksyjno-
$ci), razem pokazali w swych préobach, pozostato$ciach, czy pomijanych
fragmentach szeroki wachlarz genres. A skoro zastosowane zostaty one
bardzo swobodnie i ,bez zaci$nietych zeb6w” to wraz z elementami hu-
moru (w duchu Hrabala!) ideom przej$§ciowo$ci czy fragmen-
taryczno$ci nadano niejednokrotnie jakas$ enigmatyczno$¢, a nawet
hipnotyczno$¢. A bylyby tu obecne trzy typy postepowania artystow:
1) wcigz nowe oglady starszych fragmentdéw, 2) odkrywanie pozostatosci,
3) zadziwienia wzniostoscia tego, co banalne czy lekcewazone.

Nowe spojrzenie na fragmenty wcze$niejszych kompozycji dostrze-
gliSmy w patchworkowych obrazach Marleny Promnej. Pulsowaty one
tez animacyjnie w performatywnej projekcji Wojtka Pukocza i Michata Sikorskiego.
,Powtorkowe” zapisy zyskaly konceptualny wymiar w filmie Jifiego Skali, w kto-
rym wspomnienia komunisty czytat artysta zwigzany z opozycja. Prawdziwa Scinka
z transformacji. W pracy Artura Skowronskiego dziwny robal miat posklejane z iro-
nig aspekty okropnosci i jadowito$ci minionego systemu.

Zadziwienie banatem codziennosci w pracy Marcina Mierzickiego wiazato sie
z ,zepsuciem dobrego humoru”. Dokumentami staly sie tu rysunkowe notowania
drobnych czynnosci zestawione z przypalonym garnkiem. Ceramiczne tuby Tomasza
Niedzi6tki i Bozeny Sacharczuk odstaniaty ,zdeformowany odbidr rzeczywistoSci”.
W swych ,hrabalowych” fotografiach Pavel Humhal pokazat ludzi dziatajacych ruty-
nowo, ale i z pasja. U Dagmary Bieleckiej szacowne medium szkta utrwalito bardzo
zwykte desenie poniczoch. Jiti Kovanda podczas wernisazu byt w piwiarni,
ana wystawie pokazat notke z adresem tego lokalu oraz zdjecie jego fasady.

Odkrywczo$¢ zawarta w pozostatoSciach modelowo pokazato na
tej wystawie kilkunastu artystow. Karina Marusinska zreprodukowata ce-
ramicznie oderwane rogi kart notatnika. Sarka Trékova nadata fusom farb
zycie wyobrazen w plastikowych wanienkach. U Rostislava Jacko, obecno$¢
zgeometryzowanych obiektéw byta programowym ,odpryskiem”. Milan Pe-
ri¢ pokazatl apokaliptyczne obrazy tak
smutne, ze az groteskowe. Katastro-
ficzna byta tez instalacja Magdy Grzy-
bowskiej z obiektami, ktére jak wid-
ma przypominaly miniony bal. Blask
i szlachetno$¢ zyskaty wyobrazenia
u Romana Fanty poprzez domalowa-
ne im perty. Rzezba Mariusza Kosiby
przedstawiajaca dziewczynke z gestem
takim, jakby co$ trzymata, demonstro-
wata rodzaj straty, gdyz jej dtonie byty
puste. [roniczne stato sie u Michala Ci-
mali sprowadzenie wizerunku Hrabala
do wydruku na torbie z marketu. Igor
Korpaczewski zestawit ,nadrealnie”
swe zgeometryzowane malowidto
z zebrami gotyckimi sali wystawowe;j.
Vojtéch Mica spietrzyt dwa typy obiek-
toéw, ktore wyszly z uzycia, wciskajac

WYWYZSZENIE LEKCEWAZONEGO

1. Karolina Szymanowska,
Idac do przodu jednoczesnie
powracam, wosk, tkanina

2. Artur Skowronski,

Star Worms, drzeworyt

postindustrialny bunkier w forme budki telefonicznej. W obrazie kwiatu powoju,
Dalibor Smutny potaczyt rejestracje z nostalgia. Instalacja multimedialna Jakuba
Jernajczyka demonstrowata wizualnie jedna z matematycznych ,niezerowych reszt”.
Chodzito o ¢ (stosunek boku pieciokata do przekatnej). W figurze okaleczonego
torsu, Karolina Szymanowska skupita bezradno$¢ i wybrakowanie.

W obrebie rozwijania gry miedzy ,niskim” i ,wysokim” charakterystyczne byty
prace artystow z Wroctawia - wypatroszonego miasta z nawarstwionymi paradoksa-
mi. W obrazach Lukasza Huculaka pieknie namalowane paprochy nabraty sakralne-
go niemal charakteru. Odkrywajac wérdd $mieci starg ptaskorzezbe, Maja Wolinska
uruchomita w swym filmie refleksje o tragizmie historii i pochtaniajacej jej $lady
naturze. Jeszcze bardziej dramatyczna byta praca Danieli Tagowskiej, ktéra w poklat-
kowej animacji zaprezentowata los stad zwierzat go-
spodarskich pedzonych w 1945 roku z Dolnego Slaska
do ZSRR. Catkowicie wspoétczesnie i zwyczajnie (ale nie
bez magii), Jana Kapelova w swej wideo-instalacji po-
patrzyta na ludzi, ktérzy koncza prace. Postugujac sie
dokumentacja fotograficzng, Karolina Freino odniosta
sie do dyskusji o zasadnosci wyburzenia budynku ho-

telu Praha w Pradze. A Anna Kotodziejczyk, poprzez
zdjecie i obraz ztamanego drzewa metaforycznie
pokazata wynik destrukgji.

W wiekszosci wspomnianych dziet ,hrabalo-
we” przemyslenia dostarczyty twércom herme-
neutycznych impulséw. A stato sie to mozliwe z co
najmniej dwoch powodéw. Po pierwsze ze wzgledu
na swobodne i pozbawione kagancéw podejscie
do starych i nowych mediéw, co dato niebanalnie
zorganizowane dwie przestrzenie wystawy. Po dru-
gie po prostu dlatego, Ze rozwinat sie tu wspdlny
z Hrabalem $rodkowo-europejski wzor wrazliwosci
sankcjonujacy odpady. Wzér, ktéry w dobie glocal
(splotu lokalno$ci z globalizacja) staje sie bardzo
aktualny. Ujawniajac jednoczes$nie: dystans do sa-
mych siebie, drobne sarkazmy, duzo ironii i szczypte
czaru, otwarli sie arty$ci na tej wystawie ku cieka-
wym obszarom. =



MARIUSZ PrOCKI

»GorzKi to chleb jest polskosc¢”

- na ile te stowa, zaczerpniete z mysli spoteczno-politycznej Cypriana Kamila Norwida, sg aktualne dzisiaj?

ok 2014, bogaty w obchody rocznic waznych

i przetomowych dla Polski wydarzen, pozwa-

a przyjrzec sie tej kwestii z uwaga. Sprzyja
temu wielka dyskusja medialna o sukcesach i stratach
25 lat transformacji. Pytania o stosunek do wolnej Pol-
ski, zadawane wielu znaczacym osobom, przynosza roz-
maite refleksje. Polsk jest tyle, ilu Polakow, i niech tak
zostanie. Kazdy z nas moze opowiadac o swojej wtasnej,
a nie o cudzej, narzuconej - moéwi Andrzej Stasiuk.
Chwalimy wolno$¢ wtasnie, a dostrzegamy toksyczne
odrzucanie ideatéw réwnosciowych, kryzys edukacyj-
ny, rownanie w dot, intelektualng bierno$¢. Te proce-
sy wywotuja postepujacy upadek inteligencji. Niepokoja
préby ograniczania wolno$ci artystycznej i swobody wy-

powiedzi. Sztuka tez miewa gorzki smak.

1. Karolina Metnicka,
Polska burka, 2013,

video, 1,15"

2. Wiadystaw Hasior,
Chleb polski, 1985

3. Hubert Czerepok,
Nigdy nie bedziesz
Polakiem, 2008, neon,

45x170 cm

W nasze Zycie nieustannie wdziera sie polityka. Jeste-
$my sktoceni i podzieleni. Tesknimy do panstwa, ktére
nie bedzie budzi¢ tak wielkich emocji, do normalnosci.
Doskwiera nam norma spoteczna, w ktéra wpisana jest
nieufno$¢, szczegdlne utrapienie zycia spotecznego i pu-
blicznego, niezyczliwo$¢, stygmatyzacja. Przez obcokra-
jowcow jesteSmy postrzegani jako ludzie, ktérzy sie nie
u$miechaja. Zdanie profesora Philipa Zimbardo - Polacy
sq cudowni, ale nie dla obcych, czy jego sugestie: Powinni-
Scie sie bardziej cieszy¢ terazniejszosciq i uczyc, jak wyty-
czaé $ciezke, by osiqgnq¢ dany cel, a mniej rozpamietywac
nieustannie to, co byto, oraz apel, aby$my polubili samych
siebie, brzmia jak fragment wieloletniego programu tera-
peutyczno-edukacyjnego dla catego spoteczenstwa.

Niniejsza wystawa jest proba pokazania obrazéw
polskosci we wspotczesnej sztuce wizualnej. Przy pomocy dziet sztuki
chcemy porozmawia¢ o aspektach naszego patriotyzmu, o tozsamosci
narodowej we wspotczesnych nam czasach, o naszych problemach z no-
woczesnoscia. Zastanowic sieg, jak sztuka potrafi je identyfikowa¢, wskazac
to, co boli, uwiera, zagraza i stawia¢ pytania, czy ma ona wystarczajacy
potencjat perswazyjny.

ArtySci zaproszeni do wystawy przedstawiaja nam prace o wymowie
analitycznej i krytycznej, dotyczace istotnych obszaréw polskiej rzeczy-
wistosci. Pokazuja je we wtasciwych dla siebie mediach (malarstwo, filmy,
neony, instalacje, rysunki). Prace te odwotuja sie wprost do rzeczywistosci
spotecznej, czesto operuja cytatami z konkretnych zdarzen lub sa ich ar-
tystycznymi ekwiwalentami, rzadziej stanowia wytacznie wytwory twor-
czej wyobrazni. Niektére mocno ironiczne, inne zabarwione humorem.
We wszystkie wpisane sa emocje i troska. Daja przestrzen do debaty na
temat naszej wtasnej wolnosci i potencjatu znaczen stowa , patriotyzm”.
Sa przyktadami zaangazowanej postawy obywatelskiej. m

L, GORZKI TO CHLEB JEST POLSKOSC”

RELACIE <

139



Maestro Alessandro Mendini. - Uroczystos¢ wreczenia tytutu Doctor Honoris Causa
Fot. Krzysztof Saj - Alessandro Mendiniemu, 1.12.2014.,
Aula Leopoldina Uniwersytet Wroctawski.
Fot. Alek Figura

Wernisaz wystawy prac A. Mendiniego
w Muzeum Architektury we Wroctawiu;

od lewej: dyr. Muzeum Jerzy Ilkosz, rektor ASP prof. Piotr Kielan

i Prezydent Wroctawia Rafat Dutkiewicz.
Fot. Krzysztof Saj

Z wystawy A. Mendiniego (2.1.14 -15.03.15)

w Galerii Neon, ASP Wroctaw.
Fot. Krzysztof Saj

Z uroczystosci. 0d lewej: A. Mendini,
dziekan Wydziatu AWiW, Promotor dr hab. Urszula Smaza-Gralak,
rektor Akademii prof. Piotr Kielan.
Fot. Krzysztof Saj

0d lewej: Kurator wystaw Dorota Koziara,
Maestro A. Mendini.
Fot. Krzysztof Saj

Fragment ekspozycji w Muzeum Architektury.
Fot. Krzysztof Saj




3
R‘-%-'«B : -'il | L
- R

Z okazji wystawy: Polska Grafika Warsztatowa (9.11.14.) w nowo otwartym Centrum Nauki i Sztuki
Stara Kopalnia w Watbrzychu (kurator: Ch. Nowicki).
W wernisazu m.in.byli obecni: wicepremier Tomasz Siemoniak, Minister Kultury i Dziedzictwa Narodowego
Matgorzata Omilanowska, Prezydent Walbrzycha Roman Szetemej oraz Barbara i Bogdan Zdrojewscy.
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Wystawa ASP Wroctaw pt. Kolekcja, w ,,oo iuki" Katowice, Iut 2015.

Kuratorzy: prof. M. Dajewska i prof. P. Lasak. Fot. Czestaw Chwiszczuk

ol = S Z zakorniczenia dziatalnoSci Galerii Sztuki
Laureaci Ogdlnopolskiego Przeglgdu Malarstwa Mtodych Najnowszej w Gorzowie Wikp. listopad 2014.
~PROMOCJE” 2014. Fot. Krzysztof Saj Dyr. MOS - Danuta Btaszczak,

kurator GSN - Roman Kutera.
Fot. Krzysztof Saj
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WALDEMAR OKON

Zborowski i inni

iografistyka stanowi od wiekéw jedna z podstawowych form

piSmiennictwa o sztuce. Biografie artystéw to istotny element

naszej wiedzy nie tylko o samych twércach i ich dzietach, ale tez
o epoce, w ktorej sg pisane, by nie wspomnie¢ o sylwetkach autoréw tej
jakze specyficznej dziedziny literatury. Pisze ,literatury”, poniewaz od cza-
sow Pliniusza Starszego, by nie wspomnie¢ o Vasarim, von Sandrartcie, Fro-
mentinie i innych, ktérych imie legion, element fikcji przeplatat sie w nich
z prawda, utrwalajac czesto bardziej legendarne niz rzeczywiste wizerunki
artystéw. Co ciekawe, moda na biografie i autobiografie opanowata réw-
niez wspotczesny rynek wydawniczy i wydaje sie, Ze jedynie one sg obec-
nie w stanie zainteresowac szersza publiczno$¢ - vide opublikowane u nas
ostatnio ksigzki poswiecone Czestawowi Mitoszowi i Ryszardowi Kapu-
$cinskiemu, szeroko komentowana w me-
diach autobiografia Danuty Watesowej
i dziesigtki innych, przede wszystkim ak-
toréw i aktorek, ale tez gwiazd sportu, tele-
wizji i nowych mediéw. Oczywiscie Leopold
ZborowskKi i jego losy nie s3 tak $cisle zwia-
zane z historig lat ostatnich, jednak préba
przyblizenia jego zyciorysu przez Lile Dmo-
chowska wydaje sie by¢ o tyle potrzebna, co
ze wszech miar interesujaca, nie tylko dla
0s6b zajmujacych sie na co dzien historia
sztuki. Autorce udato sie bowiem w niej
uchwyci¢ wizerunek czaséw i ludzi, ktorzy
juz odeszli i ktérzy zaznaczyli sie dobitnie na
jakze urozmaiconej i rozlegtej mapie sztuki
XX wieku. Wizerunek ten jest wynikiem iScie
benedyktynskiej pracy Badaczki, pozwa-
lajacej ze strzepéw informacji i czesciowo
zachowanych Zrédet odtworzy¢ postaci wy-
wodzacych sie z terendw dawnej Rzeczpo-
spolitej uczestnikow i $wiadkéw rozlegtego
i wieloksztaltnego ruchu artystycznego, kt6-
ry do historii sztuki przeszedt jako Ecole de
Paris. Badania nad tg ,szkota” trwaja od lat,
jednak z jakiego$ powodu omijaty one po-
sta¢ Zborowskiego, sytuujac jego dziatal-
no$¢ we Francji zawsze na marginesach biografii takich malarzy jak Mo-
digliani czy Soutine, podczas gdy z ksigzki Dmochowskiej jasno wynika,
ze gdyby nie pomoc i opieka stynnego wéweczas na salonach paryskich
,Zboro”, artysci ci mogliby nigdy nie zaistnie¢ szerzej w $wiadomosci
krytykéw i znawcéw sztuki. Wydaje sie to wrecz nieprawdopodobne, ale
ze skrupulatnie przedstawionych przez Dmochowska faktéw z ich biografii
fatwo jest doj$¢ do tego wniosku, podobnie jak fatwo jest przekonac¢ sie, ze
nie wszystkie zastugi na tym nie najlepszym ze $wiatéw sa nagradzane i ze
pamie¢ ludzka bywa niezwykle zawodna. Autorka omawianej ksigzki jawi
sie tu nam jako Strazniczka owej Pamieci, a pisze te stowa z duzej litery,
poniewaz czytajac tekst zauwazamy, ze momentami, pomimo pozoréw
,scjentystycznego” dokumentalizmu, Dmochowska przechodzi na , druga
strone” snutej przez siebie opowiesci i staje sie osoba niemal wspotczesna
samemu Zborowskiemu, jego Zonie — Annie Sierzpowskiej pozujacej do
najlepszych, jakie sie zachowaty, aktéw pedzla Modiglianiego, do kregu
przyjaciot, ktérzy tworzyli paryska boheme epoki Montparnassu, do ich
artystycznych uniesien i finansowych wzlotéw i upadkéw. Zborowski byt
marszandem szczeg6lnym, bardziej powiernikiem i w najlepszym tego

/BOROWSKI | INNI

! % E Lila Dmochowska

stowa mecenasem dla wybranych przez siebie malarzy, niz tylko nastawio-
nym na zysk wiascicielem galerii, przez co zapewne zbankrutowat, a pa-
mie¢ o nim prawie zagineta, podobnie jak o pieknej Luni Czechowskiej czy
o Kazimierzu Czechowskim, przyjacielu Zboro i modelu dla stynnej rzez-
by X. Dunikowskiego znanej jako Bolszewik. Lila Dmochowska przyjeta
bowiem w pisanej przez siebie biografii taktyke swoistego , 0krazania”
i dopetniania loséw Zborowskiego poprzez mini-biografie oséb, z kté-
rymi dane byto mu sie zetkna¢, przeradzajace sie momentami w niemal
samodzielne opracowania. Wokét Zborowskiego krazyta bowiem cata kon-
stelacja ciekawych i nieszablonowych postaci ukazanych przez Autorke
z historiograficznym znawstwem potaczonym z emocjonalna, dedykowanag
Muzie Pamieci - Mnemosyne czuto$cia. A Muza ta jest, jak wiadomo, dla
niektérych taskawa, innych jednak skazuje
na nieistnienie. Szczesliwie w omawianej
ksiagzce fragmenty po$wiecone tym, o kto-
rych pamie¢ zostata zachowana - rozdzia-
ty Zborowski i Kisling, Zborowski i Utrillo,
Zborowski i Soutine, Zborowski i Modiglia-
ni, 1acza sie harmonijnie z fragmentami
dedykowanymi sprawom i ludziom, o kt6-
rych juz najcze$ciej nie pamietamy. Sam
Zborowski to bowiem nie tylko marszand
i przyjaciel artystéw, ale tez niestrudzony
opiekun bezdomnych emigrantéw, ubogich
artystéow i bezdomnych pséw oraz ,troche
poeta, ale przede wszystkim marzyciel”.
Byt przeciez zdolnym, piszacym réwniez
po francusku poetg, autorem miedzy inny-
mi bardzo interesujacego, przytaczanego
przez Badaczke poematu o Modiglianim,
byt tez, o czym przekonuje nas Dmochow-
ska, po prostu dobrym, wrazliwym czto-
wiekiem, z gatunku tych, ktérzy w rzadza-
cym sie wilczymi prawami i merkantylnym
»art worldzie” niezbyt czesto sie zdarzaja.
Po lekturze monografii tatwo jest réwniez
doj$¢ do wniosku, Ze tamta epoka byta nie-
co inna niz czasy nam wspdtczesne i bohe-
ma artystyczna byta prawdziwa bohema, a nie konkurentami w wyscigu
po stypendia i granty. Recenzowana ksigzka ujawnia nam to w catej petni,
mieszczac w sobie, obok quantum wiedzy, emocjonalne rysy jakze potrzeb-
ne kazdej biografii - lekkiej nostalgii i prawdziwego sentymentu. I zupetnie
na koniec: czytajac recenzowang ksiazke, tatwo jest dojs¢ do wniosku, ze
oto mamy przed sobg gotowy scenariusz sensacyjno-historycznego serialu.
Polecam ja w zwigzku z tym naszym rezyserom, ktérzy uwikltani w my-
dlane, telewizyjne opery i bzdurne opowiesci o pracownikach korporacji
mogliby czasem zaja¢ sie czym$ sensowniejszym, majacym szanse na co
najmniej europejskie powodzenie. By¢ moze Zadam, jak niegdy$ Adam
Asnyk, za wiele, by¢ moze jednak kto$ ustyszy mdj glos i zajmie sie niezwy-
kle interesujaca, opisana przez Autorke monografii Leona Zborowskiego
historia, ktérej tematem sa sztuka i ludzkie oraz nigdy nie wygasajace,
zwigzane z nig namietnosci. m

Lila Dmochowska, Leopold Zborowski. Gtéwny bohater historii o Modiglianim i artystach paryskiej

cyganerii, Towarzystwo Autoréw i Wydawcéw Prac Naukowych UNIVERSITAS, Krakow 2014.



ALICJA KLIMCZAK-DOBRZANIECKA

uxus

$rod historykdw sztuki panuje zartobli-
we przekonanie, Ze pisanie ksiazki o zy-
jacym artyscie jest czynno$cia nietatwa,

HALLo

gléwnie ze wzgledu na brak dystansu oraz emocjo-
nalny stosunek twércy do wtasnej sztuki, podczas THIS \S
Tory

gdy badacz musi umie¢ spojrze¢ na nig z pewnej
odlegtosci i mie¢ mozliwo$¢ odpowiednio jg sko-
mentowac. Ciezsza sytuacja jest chyba tylko préba
opowiedzenia o dziatalnosci grupy ztozonej z kilku
artystow, wcigz aktywnych tworczo. Po dwbch la-
tach wytezonej pracy dwojki kuratoréw i krytykow
sztuki, Anny Mitus$ i Piotra Stasiowskiego, powstata
500-stronicowa ksigzka pt. Agresywna niewinnos¢.
Historia grupy Luxus, wydana naktadem BWA Wro-
ctaw. To pierwsze petne opracowanie dziejow grupy
pojawito sie do$¢ pdzno, bowiem od czasu powsta-
nia Luxusu, od wczesnych lat 80., nie ukazata sie ani
jedna publikacja, opisujaca jego aktywno$¢ w sposéb
kompletny.

Luxus wywodzi sie z wroctawskiego srodowiska
kontrkulturowego. Jego dziatalno$¢ zostata zainau-
gurowana przez grupe mtodych artystéw orbitu-
jacych wokot stynnej ,pracowni 314” wroctawskiej
PWSSP. Przez lata jej sktad zmieniat sie, nowi ludzie
(niekoniecznie zwiazani z uczelnia) przychodzili,
niektérzy odchodzili, lecz najbardziej aktywnymi
cztonkami pozostawali Pawetl Jarodzki, Bozena
Grzyb-Jarodzka, Ewa Ciepielewska, Jerzy Kosataka,
Matgorzata Plata, Stanistaw Sielicki, Jacek ,Ponton”
Jankowski. Wsp6lne wydawanie czasopisma, hap-
peningi, robienie ,sztuki”, spotkania towarzyskie,
krotko méwiac, przerabianie rzeczywisto$ci szarej
na kolorowa byto gtéwnym zajeciem artystow. Jako
date koncowa istnienia grupy w niektoérych Zrédtach
podaje sie 1995 rok. Okreslenie dat ramowych nie
jest jednak proste - niejednokrotnie po tym czasie,
szczegOlnie w ostatnich latach, gdy wzrosto zainte-
resowanie sztuka lat 80., Luxus znéw sie zbierat i dziatat razem, robiac nowe rzeczy,
aniekiedy powtarzajac stare. Ciezko zatem jest przeprowadzic jasna i prosta linie od-
dzielajaca przesztos$¢ od terazniejszosci, nie méwigc juz o autorstwie poszczegoélnych
prac. Po prostu wszystko byto wytworem grupy i nie jest powiedziane, Ze za pie¢ czy
dziesie¢ lat nie bedzie ona zndw istnie¢ czasowo lub na state. Jednocze$nie kazdy
Z jej cztonkdéw jest rozpoznawalng osobowoscig artystyczng, z wtasnym dorobkiem.

Pawet Jarodzki pisze tak: Luxus jest o marzeniach, jest o tym samym, o czym sq fil-
my z Polq Negri, ktéra catuje Rudolfa Valentino - a tak naprawde oglgdasz to w brud-
nym, zimnym, nieogrzewanym kinie, jestes pomywaczkq, ktéra ma dwoje nieslubnych
dzieci z dziedzicem. Patrzysz na ten lepszy Swiat, ktérego nigdy nie bedziesz miec (_..).
Luxus byt o tym, co chciato sie mie¢, a czego nie byto. Byty natomiast szaros¢, oficjal-
ny nurt sztuki, twdrczo$¢ opozycyjna i spadek po awangardzie lat 70. Grupa sama
siebie oglosita legenda, stworzyta i animowata $wiat, ktéry zaspokajat potrzebe
zabawy, tworzenia sztuki, wspo6lnego spedzania czasu, wystawiania, koncertowania.
Robienia , czegos”.

Barwna, wielowatkowa i ciezka do spisania historia grupy zostata w pewien
spos6b ujarzmiona przez autoréw ksiazki. Czytelnik - obojetnie czy to mito$nik
sztuki, historyk, czy kolega-artysta — wreszcie ma okazje w do$¢ uporzadkowany
spos6b wizualizowaé sobie ewolucje Luxusu i uswiadomi¢, jak bujny $wiat zo-
stat na jego potrzeby stworzony. Podkreslam tu istotno$¢ proby wprowadzenia

przez redaktoréw ksigzki pewnego tadu
i linearnosci w opowiadaniu, jako ze sami
cztonkowie Luxusu miewali niekiedy kto-

TNERy &"‘ poty z odtworzeniem wtasciwej chronologii
g . . .
THE Wy xug" zdarzen czy wrecz ich rzeczywistego wygladu.

Struktura ksiazki - artykuty autorstwa Mitus
i Stasiowskiego przeplatane wywiadami prze-
prowadzonymi przez Piotra Rypsona - zna-
komicie oddaje te trudnos¢, ale jednoczes$nie
jest zgrabnym wybrnieciem z sytuacji. Arty-
$ci dostali gtos: opowiadaja o wydarzeniach,
zaznaczajac, ze ich pamie¢ bywa zawodna,
biora wiec odpowiedzialno$¢ za ewentualne
przeinaczenia. Autorzy tekstow za$ serwuja
porzadne eseje, poprzedzone licznymi ba-
daniami, kwerendami i rzetelnymi docho-
dzeniami. Nastepuje tu zabawna sytuacja,
swego rodzaju ucieczka rozradowanych
artystow przed gonigcymi ich naukowcami,
prébujacymi usystematyzowac to, czego Lu-
xus dokonat. Mamy zatem polifoniczna ksigz-
ke, bedaca moze i efektem pracy historykow
sztuki, a wiec pozycja istotng dla badaczy te-
matu, ale takze skierowang do zwyktych mito-
$nikéw sztuki, oczekujacych ciekawej ksigzki
o legendarnej grupie artystyczne;j.

Budowa Agresywnej niewinnosci odzwier-
ciedla takze zawite dzieje Luxusu. Sg bowiem
i rozdzialty méwiace o poczatkach grupy,
o kontekscie jej powstania, o relacjach z in-
nymi obszarami kultury oraz wydarzeniami
spoteczno-politycznymi tego okresu, s i opi-
sy wystaw oraz happeningoéw, jest wreszcie
kalendarium. Rozdzialy poprzetykano wywia-
dami, w ktorych sami arty$ci maja gtos, nie-
kiedy prébuja dojs¢ do tego ,jak rzeczywiscie
byto”, buduja obraz przesztosci, konfrontuja
swoja 6wczesng optyke z obecna. Nie ma to jednak w sobie nic z kombatanctwa,
ani razu nie pada stwierdzenie w typie ,kiedys to byly czasy”. Ksigzka jest bowiem
opowiadaniem o okresie kluczowym dla ksztattowania sie wspotczesnej Polski, ale
opisanym inaczej niz zwykle, a wrecz bedacym w opozycji do powszechnej Sciezki
historycznej narracji. Wspomniane wywiady doskonale roztadowuja prébe nauko-
wego okietznania tematu, sprawiaja Ze ksigzke czyta sie po prostu przyjemnie, co
nie jest zawsze oczywiste w przypadku wydawnictw dotyczacych sztuki.

Osobnym watkiem jest projekt ksigzki autorstwa Macka Lizaka. Ogrom materiatu
tekstowego i wizualnego oraz konieczno$¢ zawarcia w jednym tomie wszystkie-
go, co trzeba wymusily ,opasty” gabaryt wydawnictwa. Agresywna niewinnos¢ jest
(i chyba bedzie przez kilka kolejnych lat) biblig wsréd ksigzek o Luxusie. Nie ma
jednak klasycznie dostojnego charakteru, wtasciwego powaznym wydawnictwom
- grubej oprawy czy potyskliwych stron. Przypomina raczej przero$niety fanzin,
a przy pierwszym szybkim kartkowaniu jest jak jubileuszowe wydanie ulubionego
komiksu. To wiasciwa forma dla Luxusu.

Ksiazka zdecydowanie jest jedna z najbardziej wyczekiwanych artystycznych po-
zycji wydawniczych 2014 roku. Obecne od kilku lat silne zainteresowanie kuratoréw
i publiczno$ci sztuka lat 80. oraz gto$na wystawa Luxusu w Muzeum Wspoétczesnym
Wroctawia uwidocznity jak wazne jest, by Wroctaw miat swoja alternatywna kronike
tego okresu. m

LUXUS
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MAREK SNIECINSKI

»Patyczki Pana Boga”

- Janusz Jaroszewski

Przez wiele wiekéw polityka tylko okazjonalnie laczona byla ze sztuka.

przedmiotach znalezionych jest niekiedy cudowna (magiczna) bezintere-

sownos¢. Nie mozna wyruszy¢ na ich poszukiwanie, bo nie my je wybieramy

iznajdujemy, lecz to one znajduja nas. W ten sposéb objawia sie ich magia. Taki
wlasnie magiczny poczatek ma seria prac Janusza Jaroszewskiego ,,Historia naturalna,
czyli patyczki Pana Boga”, takie zrédlo ma wydana ostatnio jego ksigzka pod tym samym
tytulem, w ktdrej znalezé mozna obszerny wybor prac z owej serii oraz zbiodr literackich
tekstéw pod wieloma wzgledami bliskich prezentowanym pracom plastycznym.

Zeby odpowiedzie¢ na wezwa-
nie takiego przedmiotu, ktéry nas
,odnalazt”, zeby wyczud, ze doma-
ga sie on od nas jakiej$ reakcji czy
dzialania, trzeba by¢ dzieckiem lub
- przynajmniej - trzeba ochronié¢
i przechowaé w sobie poklady dzie-
ciecej intuicji i wrazliwosci. Tylko
dziecko (chocby dziecko mieszka-
jace w doroslym mezczyznie) za-
chowuje gotowos¢ zachwycenia sie
niepozornym zjawiskiem czy bezu-
zytecznym dla innych przedmiotem.
J. Jaroszewski pozwolit, by rozrzuco-

ne wzdtuz plazy patyczki zachwycily
jego oczy (wzrok), uwiodly dlonie
(dotyk); siegnal po te przedmioty,
ktérych forma wyrzezbiona zostala przez muzyke (czyli rytm) morza (shuch), po przed-
mioty, z ktérymi mozna sie poznad, trzymajac je w dloniach, wachajac i czujac na jezyku
ich stony smak. Nie ma w tym niczego z kolekcjonerstwa - artysta dostrzega w wyrzu-
canych przez fale na brzeg patyczkach cos w rodzaju szczatkéw (chaotycznych frag-
mentéw) jakiego$ ,tekstu”, pisma Boga czy natury. Od antyku greckiego poczynajac
(pitagorejczycy) nieustannie - metodami sztuki lub nauki - prébujemy zrekonstruowac
ten zapis, odkry¢ reguly jezyka, w ktérym ,,napisana” zostala rzeczywistosc, a zatem
imy sami.

J. Jaroszewski ze znalezionych na plazy kawatkéw drewna buduje obrazy-obiek-
ty, w ktérych mozna widziec subtelne malarskie struktury, ale mozna i trzeba tez spo-
gladad na nie jak na rzezby, ktére tworzone sa metoda addytywna, blizsza zatem rzez-
bieniu np. w glinie niz wycinaniu formy z drewna lub odkuwaniu jej z bryly marmuru.
A przy tym, co wazne, tworzywo owych obrazéw-obiektéw nie traci swej pierwotnej
tozsamosci. Mamy tu wiec do czynienia z problemem pogranicza, ktéry w ksiazce Jaro-
szewskiego ujawnia swoja wieloplaszezyznowosé (albo raczej wielo-swiatowosé), gdyz
dostrzegamy tu nie tylko pogranicze miedzy dziedzinami sztuki, ale réwniez miedzy
forma plastyczna i stowem, zas w obrebie samych tekstéw pogranicze pomiedzy ga-
tunkami literackimi (opowiadanie, esej, proza poetycka). Artysta tworzy tu specyficzng
(rozpieta miedzy prawda a fikeja) autobiografie, wykreowuje pewien wariant autopor-
tretu, w ktérym nie jest istotny chwilowy, aktualny wyglad, lecz wazny jest proces.
Jest to opowiesc o tozsamosci, a tozsamosc ma zawsze procesualny charakter - nie jest
czyms, co zdobywamy i posiadamy, tylko czyms, co nieustannie ,,dzieje sie”, co stale
nam sie wymyka. Ta autobiografia lub autoportret powstaje dwutorowo: opowiesc roz-
wija sie w kolejnych strukturach plastycznych i w odstonach prozatorskich. Oba watki
narracyjne przygladaja sie sobie nawzajem, splataja sie ze soba i wspoétuczestnicza w bu-
dowaniu znaczen. To opowiesc o zyciu i o sztuce, ktérych nie da sie od siebie oddzieli¢,
opowies¢ o przemijaniu, ktére jest dojrzewaniem, opowiesé o dzieciecej radosci tkwig-
cej w kreacji, dzieki ktérej udaje nam sie niekiedy by¢ poza czasem i spojrzec na siebie
ina $wiat z ,,boskim” dystansem i ucieszy¢ sie alternatywna rzeczywistoscia ,,piatej
pory roku”. [Pascal Quignard, Albucjusz, przelozyl Tadeusz Komendant, Warszawa
2002, s. 60-69] Juz teraz ciesze sie na nastepne odslony owej opowiesci. m

LiLA DMOCHOWSKA

Artysci Galerii Koscielak

Maria Michatowska

MICHALOW

od koniec roku 2014, ukazata sie pierwsza monografia prof.

Marii Michatowskiej, wroctawskiej malarki, rysowniczki,

autorki obiektéw przestrzennych i fotografii artystycznych,
ktdrej tworczos¢ miesci sie w nurcie polskiej powojennej neoawan-
gardy. Sztuka abstrakcyjna, minimal art i konceptualizm, to gtéwne
dziedziny, ktore ja inspirowaty. Prace Michatowskiej sa dzi§ w kolek-
cji Dolnoslaskiego Towarzystwa Sztuk Pieknych, w Muzeum Narodo-
wym w Warszawie i Wroctawiu, w zbiorach Muzeum Sztuki Wspoét-
czesnej w Lodzi, a takze w wielu innych galeriach, muzeach i zbiorach
prywatnych w catej Europie.

Prace prof. Michatowskiej sa tez w ofercie Galerii Koscielak, kt6-
rej wiascicielka, Elzbieta Koscielak, z pasja i determinacja promuje
artystow bliskich jej sercu. To wtasnie dzieki jej pracy i zabiegom,
ukazat sie szlachetnie opracowany i dopieszczony w kazdym szczegdle
album, ktory uzupeknit dotkliwa luke w dokumentowaniu twérczosci
Michatowskiej, jako waznej przedstawicielki wroctawskiej powojen-
nej awangardy. Wtascicielka Galerii Ko$cielak jest pomystodawczy-
nig ogdlnej koncepcji tego albumu i autorka tekstu. Jej galeria od lat
promuje i wspiera wysitek twérczy Michatowskiej, a takze organizu-
je wystawy jej prac.

Maria Michatowska i Elzbieta KosScielak s3a ze soba zaprzyjaznio-
ne, z czego posrednio korzysta kazdy, kto weZmie do reki omawiang
monografie. Autorka z wyczuciem oddata bowiem klimat aury tej
artystki - elegancje, skromnos¢, spokdj i niemal szeptang narracje,
ktéra Michatowska kultywuje zaréwno w swojej sztuce, jak i w zyciu.
Bohaterka monografii otworzyta przed autorka prywatne szuflady
z pamigtkami rodzinnymi i zdecydowata sie ocali¢ od zapomnienia
tragiczng wojenna historie swojej rodziny. I chociaz obie panie zdaja
sie deklarowag, Ze ,monografia artystyczna nie powinna by¢ zyciory-
sem tworcy”, to jednak tych dwéch dziedzin nie mozna przeciez roz-
dzieli¢ gruba linia...

W monografii prof. Michatowskiej chronologia jest nieco zabu-
rzona, ale to $wiadomy zamyst autorki. Przygode z artystka i jej sztu-
ka rozpoczynamy bowiem od jej ,ztotego okresu”, a potem cofamy
sie do poczatkéw tworczosci, by na koniec poznac historie jej familii.

W omawianym opracowaniu znalazto sie tez miejsce dla dwdch
charyzmatycznych mezczyzn jej zycia; meza Borysa Michatowskiego
i p6zniejszego zyciowego partnera, Zdzistawa Jurkiewicza. W tym
miejscu monografii poczutam jednak lekki niedosyt. Nie chciatam
bowiem czyta¢ kolejnych skréconych biografii, tych jakze zastuzo-
nych dla wroctawskiej sztuki twércéw. Maria Michatowska mogta
przeciez podzieli¢ sie z czytelnikami wiadomo$ciami, ktore ubarwitby
ich legende. Widac jednak, ze nie lubi przyprawia¢ swoich wspomnien
,pieprzem i wanilig”...

W tym albumie zgromadzonych jest sporo ciekawych fotogra-
fii, rejestrujacych artystyczne dziatania i spotkania ludzi ze Srodowi-
ska, wyznajacych podobne idee w sztuce. Poznamy prace, ktérych by¢
moze nigdy nie widzieliémy i wystawy, ktére nas ominety. To cenna
i pouczajaca pozycja. m
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punktu widzenia przemian sztuki abstrakcyjnej,
jednym z waznych punktéw odniesienia jest pojecie
nico $ci. Zaréwno z punktu widzenia tzw. pionie-
roéw abstrakeji jak i z dzisiejszej perspektywy rozkrzyczanego
Swiata wyobrazen; pauza, luka, pr6znia bezkres,
p ustkawazne s3 w zderzeniu z rzeczywistos$cig chaotyczna
i entropijna, ktéra niejednokrotnie zaskakuje nas swymi kom-
plikacjami. Wobec nattoku obrazéw, sceptycyzm odwracania
sie od nich ukierunkowuje nas albo ku medytacjom niewy-
obrazalnej nieskoniczono$ci uniwersum, albo tez w strone
tego, co wyraza sie w strategiach krytyki czy ne-
gacji przedstawiania. Jesli bezksztattna pustka
jestjaka$ nieprzekraczalng granicg, to niedaleko
niej (nieco wiecej niz nic), sa rézne przyktady
sztuki strukturalnej. Nawet bardziej materiali-
stycznie zorientowani artysci (tacy jak niegdys$
Naum Gabo), nie mogli mimo wszystko nie za-
uwazyc¢ tego, ze ksztattowane przez nich struk-
tury sa z jednej strony wciaz tajemnicze, a z dru-
giej sa jakim$ jakby rusztowaniem, na ktérym
jest wielo$¢ oczu otwartych na bezkresna nicos¢.
Swietnie ukazywali to w latach 60. i 70., w dzie-
tach lustrzanych czy soczewkowych: Adolf Luther
i Jerzy Rosotowicz.
Samuel Beckett -, mistrz pominiec¢”, pisat, ze
,w ekonomii sztuki zyski i straty maja jednako-

komu rasa komu komurams komu rama komu kosurama

wa warto$é: przemilczenie naswietla
tu wypowiedz a obecno$¢ -nieobecnos¢”
W nieprzedstawiajacych obrazach braci Geera
i Brama van Velde, wielki dramaturg widziat
odstanianie bez konica, zastona po zastonie, pla-
nu za planem o niedoskonatej przejrzystosci, od-
stanianie az po nieodstanialne, po N i c. Znaczy
to u Becketta tyle, Ze pustka jest niejako wpisa-
na w to, co istnieje, a jedynie niektérzy artysci
moga w spos6b wizualny ja zasugerowac.
Doskonale rozumieli ten problem artysci chinscy i japonscy, ale tez i mistycy
Zachodu. Umistyczniony w swej postawie Ad Reinhardt malowat w latach 60-tych
,ostatnie obrazy” - czarne kwadraty o identycznych ksztattach i wymiarach. Byty one
finalnym etapem poszukiwan przez tego artyste zgeometryzowanych form zamyka-
jacych droge do resztek iluzji. Harold Rosenberg mawiat: Newman zamkngt drzwi,
Rothko, opuscit rolety, Reinhardt wytqczyt swiatta. Jako kraticowy redukcjonista, ale
tez i tworca o wielkiej sile medytacji, nie pragnat Reinhardt dyskursywnie objasnia¢
tajemnicy swych czarnych obrazéw. Owa czarna blokada, czyli niewidzialno$¢, nie
moze by¢ zinterpretowana, a wiec jest catkowicie ,beztresciowa”. W kontekscie du-
zego pradu myslowego okreslanego jako strukturalizm, a owocujacego w teoriach
lingwistycznych, antropologicznych czy w semantyce (od Ferdinanda de Saussure
po Jacquesa Derride), w samej sztuce tez pojawiaja sie od lat 40. propozycje tworze-
nia i badania struktur. Amerykanski malarz abstrakcyjny i teoretyk Charles Bieder-
man wprowadzit w latach czterdziestych m.in. termin structurist (strukturystyczny)
do opisania niektérych obrazéw. Jednoczesnie uwazat za istotny kontakt z przyroda
i badanie jej praw strukturalnych. A dziatajacy pod jego wptywem tacy holenderscy
artysci jak Jan Schoonhoven, Pieter Struycken czy Adrian Dekkers zaczeli programo-
wo fascynowac sie pracag na granicy pustki i materii. Dekkers pisal o réwnowadze
i kontr-réwnowadze formy i wskazywatl na swe monochromatyczne (czesto biate)

kozu rams kosu komurams komu rema komu kosmurssa
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dzieta. Zaznaczat, Zze zmierzaku tabula rasa, punk-
towi zero, pustce.

To dochodzenie do strefy zerowej i penetrowanie jej,
byto w duzej mierze opisywane wcze$niej przez myslicieli
z kregu estetyki strukturalistycznej. Jeden z czotowych teo-
retykdw kultury, Roland Barthes juz w 1953 roku podkreslat
nastanie ,punktu zero” w literaturze po Il wojnie $wiatowe;j.
,Teraz mamy przyktad takiego sposobu pisania, ktérego funk-
cja nie jest juz komunikacja lub ekspresja, ale jest nig wpro-
wadzanie czego$ poza jezykiem, tego, co jest i historia i na-

szym w niej miejscem”. Przektadajac ten niemal
manifest ,,antypowiesci” na formy wizualne, mo-
zemy w dzietach szeregu artystow potwierdzi¢
prace w takiej przestrzeni granicznej: od pustki
ku formom ksztattowanym jako twory natury,
a nie iluzjonistyczne ich odwzorowywanie.
Bardzo wyrazi$cie wida¢ to w sztuce Wro-
ctawia, miasta, ktére po 1945 roku znalazto
sie w sytuacji ,zerowej”. Wérdd nich Jerzy Roso-
towicz, konsekwentnie eksplorujacy progresje
i regresje fakturowych obrazéw, a jednocze$nie
piszacy teksty o $wiecie neutralnym i $ciszonym,
stworzyt wizualne i pojeciowe systemy ztozone
z elementéw jednorodnych. Jego koncepcja neu-
tralnosci i z wydzwiekiem kontemplatywnym,
charakterystycznie odcina sie od O6wczesnej

PUBINUOY DWOY BWEI NTOY WYUINDON NHOX BURT nuoy

krzykliwej propagandy. Tak jak czynit to w po-
dobnym czasie Adolph Luther, od 1967 roku Ro-
sotowicz w swoich aglomeracjach soczewek czy
pryzmatéw uaktywnit tzw. drugg strone obra-
z6w, ale tez multiplikowat proste oraz odwréco-
ne odbicia tego, co byto wokét nich. Ludwinski
przypisat te dzieta ,sztuce rozsypywania” bedacej
odwrotnoscia ,sztuki kolekcji”. Celem tej ostatniej
bytoby zmaterializowanie czy przyszpilanie réz-
nych przejawow swiata, zatrzymywanie ich. Na-
tomiast soczewki ,neutralizowaty” tak wiele r6znych widokéw w réznych miejscach,
ze w rezultacie metaforycznie jakby otwieraty siena nico$¢.

Rozsadzajac swe obrazy optycznie od wewnatrz, Rosotowicz pozbawit je obra-
mowan. Finatem stata sie juz tylko konceptualna propozycja Komurama - otwarty
i nieograniczony system postepowania (wizualno-pojeciowy model wyboru postepo-
wania miedzy systemem zamknietym a otwartym) (1971). W pracy tej, petniacy role
krawedzi, powtarzalny tekst , komu rama komu komurama”, obramowat tautologicz-
nie pusty kwadrat. W pelni realizowatl wiec artysta postulat tego, aby forma jako re-
zultat dziatania neutralnego, w swym istnieniu ,materialnym, jak réwniez w sferze
mentalnej” mogta zblizy¢ sie do zera lub nicosci. I w owej Komuramie nawigzat
jakby do réwnie pustego kwadratu z 1875 roku, ktérym Henry Holliday zilustro-
wat poemat Lewisa Carrolla Polowanie na Snarka. Tyle, ze w wiktorianskim dziele
jest pustka jako mapa do wypetnienia imaginacja czytelnika, a napisy obiegajace
ja oznaczaja kierunki i rzedne geograficzne. Zaréwno u wiktorianskiego Hollidaya,
jak u neo-awangardowego Rosotowicza mamy probe widomego ukazania nicosci.
A przyblizanie sie do takiego celu zdaje sie biec przez gre poje¢, medytacje czy udu-
chowienie. I w wielu przypadkach jest to droga postepowania duktem granicznym
miedzy wybujalym hatasem form otaczajacym nas w zattoczonym $wiecie, a tym, co
jest neutralno$cia, $ciszeniem, pytaniem o tajemnice pustki czy nicosci. m

(z cyklu KALKO-MANIA)



p. 4

ISSN 0867-2555

fcrm«.

Pismo Artystyczne

Bogustaw Jasinski

Strukturalni

Structural

We too easily deceived by appearances. We too easily
enslave ourselves to the tyranny of words. This fact worries
me, therefore | write in defense of ourselves. The problem
is connected with structuralism. The idea of structuralism
is well defined by philosophers and linguists, but many art
reviewers so often use the term that it becomes mean-
ingless. Structuralism is an idea developed by Claude
Lévi-Strauss, a French anthropologist and ethnologist,
based on earlier ideas by Ferinand de Saussure, Bertil
Malmberg, Noam Chomsky. The principles and methods
employed by structuralism were later adapted by intel-
lectuals in diverse fields. Such scholars took influence
from Saussure’s ideas in their own areas of study (literary
studies/philosophy, psychoanalysis, anthropology). Ac-
cording to Saussure, language is no longer regarded as
peripheral to our grasp of the world we live in, but as central
to it. Words are not mere vocal labels or communicational
adjuncts superimposed upon an already given order of
things. They are collective products of social interaction,
essential instruments through which human beings con-
stitute and articulate their world. This view of language
has profoundly influenced developments throughout the
whole range of human sciences. It is particularly marked
in linguistics, philosophy, psychology, sociology and an-
thropology. Saussure posited that linguistic form is arbi-

translated by Ryszard Sawicki

trary, and therefore that all languages function in a similar
fashion. A language is arbitrary because it is systematic,
in that the whole is greater than the sum of its parts. Also,
all languages have their own concepts and sound images.
Therefore, Saussure argues, languages have a relational
conception of their elements: words and their meanings
are defined by comparing and contrasting their meanings
to one another. Languages are also arbitrary because of
the nature of their linguistic elements: they are defined in
terms of their function rather than in terms of their inherent
qualities. Finally, he posits, language has a social nature
in that it provides a larger context for analysis, determi-
nation and realization of its structure. Chomsky further
contributed to the development of modern linguistics. The
basis to Chomsky’s linguistic theory is that the principles
underlying the structure of language are biologically
determined in the human mind and hence genetically
transmitted. He therefore argues that all humans share the
same underlying linguistic structure, irrespective of socio-
cultural difference. The human language is unlike modes
of communication used by any other animal species.
Chomskyan linguistics challenges structural linguistics and
introduces transformational grammar. This approach takes
utterances to have a syntax characterized by a formal
grammar; in particular, a context-free grammar extended
with transformational rules. Scientists from many fields
wrote on different aspects of structuralism. Philosophical
structuralism, however, has very little in common with
artistic structuralism. The word is much too often used
by art theoreticians and that fact should be the subject of
further discussion.

Grzegorz Sztabinski

Malarstwo strukturalne

Structural Painting

It is difficult to find a precise definition of ‘structural
painting’. The term is not connected with artistic trend.
There is not group of artists who consider themselves as
‘structural painters’. The means of art are technical skills
applied to media and referable to cognitive systems in
which esthetic and artistic perception, as defined, pre-
dominate. Artistic means are selective, synthesizing, and
qualitative. The ends of art are essentially the organization
of elements of media into objective forms which represent
a subjective intention of the artist. The stress on intention
in this formulation is not meant to imply the precedence
of “meaning” over “form” in the creative process. The
form may not be fully significant to the artist until he has
objectified it successfully. It may be modified drastically by
limitations of technique and media, or by new perceptions
occurring all along the line of production. In the 1950’s and
the 1960’s, theoreticians and historians of art often used
the term ‘structural painting’. They usually considered it
in connection with ‘matter-painting’, tashism and other
non-geometric abstract art. Though the intention of the
artist is to some extent “built into” his product, insofar as
certain elements of style and form may identify it intrinsi-
cally as a product of human workmanship, these elements
do not insure that it will be perceived as intended. The
artists perceive their object as artistic form, just as any
sensitive or knowledgeable beholder in his society may
perceive it. But the general response to the product may
have little or no connection with the artist’s intention or with
the artistic process. The conditions of its social presenta-
tion may be such as to minimize these factors in favor of
non-esthetic or non-artistic affinities brought to bear on
the object - perhaps to the point of its losing all identity
as an artistic object. In his text entitled ‘Matter-painting

in Poland as the form of modernity’, Piotr Majewski wrote
that the idea of structuralism is first of all connected with
scientific methods but it might be surprising when used
in connection with art. Piotra Krakowski believed that
sublime naturalism is basically connected with matter and
not form. Bozena Kowalska broadened the term by using
it interchangeably with the term ‘matter-painting’ and she
considered it as ‘new naturalism’. Such artists as Dubuf-
fet, for example, concentrated on texture and materiality.
His paintings might be read as an insistence on the real.
In the aftermath of the war, it represented an appeal to
acknowledge humanity’s failings and begin again from
the ground - literally the soil - up. He believed the style
evoked the manner in which objects appear in the mind
and that there is a distinct contrast between physical and
mental representation. Jerzy Rosotowicz produced organic
shapes and he wanted his pictures to look as if they were
natural forms. Also, he was interested in geometric art
and he considered geometry as a hidden structure of the
reality. Alfons Mazurkiewicz searched for the rhythms in
nature and the balance between feelings and ‘the will of the
mind’. Jozef Hatas noticed that in the environment, colors
and directions contradict each other and he used the idea
of contradictions in his paintings.
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Andrzej Saj

O materii malarskiej — i jej strukturze

On painterly matter and its structure

Painters should ‘think in painterly manner’. They
should be able to ‘feel the matter’ of their paintings.
Their emotions should enrich their craftsmanship. They
use delicate ‘matter’ of colors - the tints and texture
- therefore they should be able to concentrate on con-
crete aspects of their work. While using their intuition,
they should also use their intellectual talents. Art is the
product of both intellectual and sensual processes.
Malewicz, Kandinsky and Mondrian and other abstract
artists greatly contributed to forming new artistic lan-
guage and they used modern ‘kind’ of painterly matter.
When we now think about a piece of art, we consider its
physical qualities, but also, we consider its immaterial
qualities. A piece of art is saturated with spiritual es-
sence which was revealed by the artist in form of ‘first
matter’. Painters, sculptors and poets use their own
artistic ‘matter’ which includes spiritual emanations of
the artists. Malewicz used to say that ‘painterly matter’
(color) comes from earthly matter, nevertheless, it is
combined with ideas, psychological intentions and
consciousness. A piece of art, therefore, includes both
material and immaterial elements. Paintings include
the structure of ‘painterly thinking’ which is connected
with ‘painterly feeling’. The more the artists use abstract
forms, the more freely they use different elements of
matter. They concentrate on artistic structure. Some art
theoreticians consider their art-pieces as ‘structural art’.
Other theoreticians believe that they simply are ‘new
naturalists’. Grzegorz Sztabinski believes that painterly
structures are based on the order formed in artist's mind;
they are the results of ‘the process of matter-forming by
artists’ regardless of what ‘artistic matter’ is used in the
process. We may speak of structural art in the context
of his idea which is similar to Roland Barthes’s theory
described in his text entitled ‘The Structuralist Activity’.

Barthes begins by asking: ‘What is structural-
ism?’. He contends that it is ‘not a school, nor even a
movement’ because most of those accused of being
Structuralists are ‘unaware of being united by any soli-
darity of doctrine or commitment’. Moreover, it is not a
‘vocabulary’ in that ‘structure’ is already an ‘old word (of
anatomical and grammatical provenance) used widely
in the social sciences. Terms like ‘functions, forms,
signs, and significations’ are not peculiar to Structural-
ism for they are nowadays commonly used words ‘from
which one asks (and obtains) whatever one wants,
notably the camouflage of the old determinist schema
of cause and product’. In other words, they are terms
used by a variety of schools of thought and not just
Structuralism. Jan Mukafovsky’, a Czech member of
Prague Linguistic Circle, defined the aesthetic structure
as a ‘complex of aesthetically actualized components,
grouped in a complex hierarchy, which in turn is unified
by the dominance of one component over others’. He
formulated complex interrelationship of function, norm
and value. Most important for s conception of structure
is the fact that he links it with two other terms: the sign
and the function. The conception of structure as a
meaningful sign distinguishes his aesthetics from all
other structural sciences. Therefore, sign has become
the fundament of structural aesthetics, function the
fundament of structural theory. Of course, ‘mechanical’
transferring of the ideas of structuralism from linguistics
to painting is a sort of abuse and misuse of the term.
It could only be considered as ‘secondary meaning’ in
theoretic conversation.
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Gruzy, platany, ideogramy

Ruins, plane-trees and ideograms: some
remarks on structural art in Wroctaw in 2014

In 1945, Wroctaw was in ruins. Only here and there,
we could see plane trees with their unist ornaments
resembling paintings by Wiadystaw Strzeminski, who
formulated the theory of unism in the 1920’s. Plane-
trees contribute to Wroctaw urban character. The most
characteristic trend in Wroctaw’s art is structuralism. It
can be considered in the context of urban architecture
of Wroctaw because structural artists often collaborate
with architects and the discipline of structural art is based
upon engineering rather than architectural design. For
many years after WWII, Wroctaw was being rebuilt and
re-designed. Even today, architects and developers
modify the city’s urban structure. In Wroctaw, structural
art developed as if in its natural environment. After
1956, when Poland enjoyed relative liberal (if compared
with the previous decade) tendencies in politics, artists

established different experimental groups. There were
such groups as ‘Group X' (from 1956), ‘In Search of
Form and Color’ (from 1957), which in 1961 together
formed ‘Wroctaw School’, later re-named as ‘Wroctaw
Group’. In 1968, Jerzy Ludwinski wrote that ‘Wroctaw
became one of the most important centers of structural
artin Poland’. In 1970, the term ‘structuralism’ was used
by many artists and art reviewers. With his theory of
unism, Strzeminski was a precursor of the new style.
Wroctaw structuralism was dominated by such ideas
as the ideas of ‘flow’, ‘color refinement’, ‘organic de-
sign’, ‘lyricism’ and ‘spiritualism’. Many artists (Hatas,
Grabowska, Mazurkiewicz, Pozniak and others) used
the landscape of Lower Silesia as the basis of their
painterly analyses. They concentrated on the patters of
fields, meadows, gardens and orchards. Other artists
(for example Gatkowska, Chwatczyk, Zdanowicz and
Ka¢ma) preferred concrete forms, while yet another
group of artists (Michatowska, Rosotowicz, Paluszak,
Konieczko-Popowska, Jarodzki) produced metaphoric
compositions. Artists, who considered themselves as
‘permanent photographers’ and conceptual artists, also
were connected with structural art.

Marta Czyz

Powroty Hatasa

Hatas Returns

‘In fact, | keep painting just one picture’, said Jozef
Hatas in 1969. This statement still best explains his at-
titudes. The artist kept returning to his old inspirations and
artistic experiences. His basic motifs are connected with
the series entitled ‘Figures’, ‘Verticals and Skews’, ‘New
Structures’. In the late 1950’s and the early 1960’s, Hatas
discovered figures. He often traveled to the mountains and
used to admire small side-road shrines with the figures
of Christ and saints which were sculpted by local village
artists. His most important trip was the trip to Bulgaria.
He visited the 13th century tserkov near Sophia with

monumental wall frescoes showing the crowd of saints
and martyrs. He was greatly impressed by that discovery.
He started painting colorful figures using gouache paints.
Thirty years later he returned to the subject of figures
and in 2006 he painted a series entitled ‘Big Figures'.
He used big, 2x2 meters pieces of paper. The series
was first shown in 2007 in the Gallery 2 and a few other
galleries. In 2011, Ewa Kaszewska organized a project
entitled ‘From Willmann to Hatas’. Big paintings were
exhibited in the Church of the Assumption of the Virgin
Mary in Lubigz. In the same church before WWII, there
were pictures by Michael Willmann. In 2012, the Big
Figures were exhibited in Nowy Sacz and a year later in
Wroctaw. In 2014, ‘Verticals and Skews’, ‘Big and Small
Icons’, ‘New Structures’ were shown in 2014 during the
last exhibition which included art-pieces by Hatas, the
Nestor of Polish art.

Andrzej Jarosz

Struktury i wyobraznia

Structures and Imagination

Piotr Btazejewski is interested in structural art,
geometry and colorism. He follows some ideas of neo-
avant-guard artists who belonged to the Wroctaw Group
(Chwatczyk, Gotkowska and others). He uses image-
modules in order to show ‘higher order’ in paintings.
Also, he uses biomorphic forms and simplified ideo-
grams which often form multi-element open structures.

He is an artist and an academician connected
with Wroctaw art community. He paints long series of
paintings and he often combines different canvasses
in order to form multi-element images. He likes strong

colors and delicate light effects. He produces phan-
toms of geometric forms and he lets them pulsate as
phosphorus vectors. He looks for looks for order and
harmony because he believes in infinity and continuity
of what is behind us. He tries to keep his paintings as
simple and synthetic as possible in order to reveal their
innermost strength.

In connection with that, he connects and eliminates
certain elements while concentrating on planes of
color, light and form. He likes perfection. As building
material, he uses simplest elements: planes and lines.
In the 1970’s, he painted a series entitled ‘Architecture
of color and light'. In the 1980’s, he painted a series
entitled ‘Interferences’. From 2000 to 2004, he worked
on ‘Reflections. In 2013, he painted ‘Traveling Images’
and ‘Spatial Images’. His recent exhibition was entitled
‘En Rout with Me’.

Dorota Mitkowska

Wojciech Lupa, In statu nascendi

Wojciech Lupa in statu nascendi

‘| believe | keep painting just one picture’, said
Woijciech Lupa, an artist from Wroctaw. He paints in oils.
He uses 130x180 canvasses. He takes great care to form
under-painting. He paints slowly and he uses his fingers,
not brushes. He then removes some layers of paint and
again starts painting adding new layers. The process
often lasts several months. Pictures ‘develop’ during
the process, the artist does not produce any preliminary
sketches, he likes to ‘discover’ the progressive stages of
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creation. He considers the surface of canvasses as his
laboratory. He is both spontaneous and very precise in his
work. His goal is to produce ‘the mystic ideal picture’. His
paintings resemble the paintings by Jozef Hatas. Andrzej
Jarosz considers painting technique by Lupa in terms of
‘emotionally engaged and concentrated’ technique. The
pictures look as if they were the results of ‘cosmologic
process’. The artist explains that he re-creates pictures
he saw as a child. He also believes that all the details in
pictures deserve being visualized.

Pawet Lewandowski-Palle

Obrazy ujawniajq sie same

Images make themselves visible

In Holland, Italy and Germany, structural art developed
at the end of the 1950’s and at the beginning of the 1960’s.
In Wroctaw, the trend started just before the first ‘Arsenal’.
It came from a few sources. Andrzej Saj considers two
artistic paths in Wroctaw: colorist/metaphoric art and
structural/geometric art. Andrzej Kostotowski consid-
ers several options. Andrzej Jarosz believes that in the
1990’s started stagnation in Wroctaw art. We still do not
know who first used the term ‘Wroctaw structuralism’.
The trend is one of the most important trends in Polish
art. Structural artists developed a system which was the
basic ‘module’ of pictures. They were looking for order
in artistic forms. They were not dividing abstract from
figurative art, but geometric art was a dominant style. The
group of Wroctaw artists who were interested in structural
art included such artists as Bfazejewski, Dymitrowicz,
Jaroszewski, Lewandowski-Palle, Liszkowski and Lupa.
Konrad Jarodzki is one of the best known structural art-
ists. In the 1960’s and the 1970’s, he painted a series
entitled ‘Heads’. His other series of paintings were en-
titled ‘Space’ and ‘Penetrations’. The artist believes that
structuralism is connected with the idea of repetition. In
Wroctaw, structural artists combined that idea with picto-
rial elements and the architecture of images. Also, they
combined the architecture of images with the architecture
of color. He considers his artwork in terms of abstract
surrealism whose most important elements are space,
movement and light.

Andrzej Saj

W materii malarskiej: blizej storica...

On painterly master; closer to the Sun...

After Pawet Lewandowski-Palle’s exhibition in Bydgo-
szcz, the Museum of Copper organized his exhibition in
Legnica. The artist graduated from the Academy of Fine
Arts in Wroctaw in 1979. Currently, he is a professor at
the Academy. He is a conscious explorer of the ‘painterly
matter’. He is influenced by the Wroctaw Structural School
(Leszek Kaéma, Wanda Gotkowska) and experimental
artists (Andrzej Lachowicz, Mieczystaw Zdanowicz). He
concentrates on expressive and abstract (geometric)
art. He is interested in structural communication model,
poetry, music, harmonious forms and tonal values. He is
a disciplined and self-conscious artist. He says that he
is in constant search and he likes to return to some older
motifs. He produces series of pictures and their production
lasts even more than twenty years.

Zbigniew Makarewicz

Rzezba ustrukturowana

Structured sculpture

Spatial pieces of art include three-dimensional
geometric nets. This simple exercise can be solved in
many different ways. Structural sculptors and painters
from the Wroctaw art circle had their own recipe. Us-
ing microscopes, they analyzed the structure of, for
example, tree-trunks. Also, they used photographs of
industrial structures, scrap-heaps and other objects.
As they media, they used ceramics and glass. In 1957,
the BWA Gallery in Wroctaw organized an exhibition
entitled ‘In search of form and color’. They showed art-
pieces by Jerzy Boron (a sculptor), Wanda Gotkowska
(a painter), Jan Chwatczyk (a graphic artist), and
Mieczystaw Zdanowicz (a painter). They concentrated
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Pawet Lewandowski-Palle

Strukturalny Neo-Pop AK-D

Structural Neo-Pop AK-D

Andrzej Klimczak-Dobrzaniecki started his artistic
career in Wroctaw. He studied from 1965 to 1971, when
colorist/metaphoric and structural/geometric art was
dominant in Wroctaw. He concentrated on colorism and
the architecture of images. He combined color and forms.
He used such media as drawing, small painterly forms
(tempera), acrylic, gouache and oil. He likes color, light
and spatial effects. At the beginning, he concentrated on
abstract motifs and minimal art. Later, he painted such

objects as tables, chairs, armchairs, the elements of
architecture. He used white, black and blue colors. He
believes that his paintings were ‘clear, simple and concise.
He wanted to paint quickly producing a lot of images. In
2010, he returned to his constructions from the 1970’s.
His latest exhibition was entitled ‘Collected — everything...
and in one place’. He showed his pictures from the series
entitled ‘Tables’, ‘The True Landscape of the Kiodzko
Fortress’, ‘The Czech Poems’, ‘In Checkered Pattern’.
He distanced himself from abstraction and modernism.
He multiplies images in order to reveal beyond-formal
elements in paintings. He likes poetic beauty of simple
objects. Also, he likes symmetry and pictorial rhythms.
His use of the blue color is connected with symbolism
and metaphysics.

Grzegorz Sztabinski

Struktury tkackie Jolanty Rudzkiej-Habisiak

Weaving structures by Jolanta Rudzka-Habisiak

Fabrics are basic structures used by people.
There are many metaphors connected with weaving
methods. Jolanta Rudzka-Habisiak’s weaving is con-
nected with the changes in weaving industry in the 20
century, and in particular — in the 1980’s. In 1987, she
received an Excellence Award from the International
Textile Competition in Kyoto. She showed a kind of
geometric relief based on weaving and embroidery.
In the center of her composition, she showed the

elements resembling a plant. It was entitled ‘Relief I'.
After the competition, she produced a series of relief
pieces and ‘Nine possibilities of relief and bordure’. In
1990, she produced a piece of fabric entitled ‘With the
Wind’ and in 1995 she produced ‘Breeze I’ and ‘Breeze
II'.In 1992, she built an installation entitled ‘Childhood
Dreams’. In 1995, she built an installation entitled
‘Silence’. The artist likes natural and biological motifs.
In 2005, she produced two series of art-pieces entitled
‘Gardens’ and ‘My Gardens’. In 2008, she used paper
for her weaving projects entitled ‘Page 1’ and ‘Page 2.
In 2010, she produced a series of graphic art pieces
based on dry press method. Her artwork resembles
Jackson Pollock’s photographs from the period when
he worked on ‘action paintings’.

Kama Wrébel

Samotny wedrowiec w krainie malarstwa

Lonely wanderer in the kingdom of painting:
Katarzyna Karpowicz and her artistic voyage

The Platon Gallery in Wroctaw organized an exhibi-
tion of paintings by Katarzyna Karpowicz. The young
artist has her own style which is connected with traditional
styles. She often uses motifs and metaphors present

in European painting tradition while concentrating of
modern inspirations. She paints families of circus artists
backstage and in the arena, lonely swimmers in the
pools, people sleeping on bare ground, dancing couples.
She tells stories about distant people who look as if sus-
pended in their worlds. The beauty of her little scenes
is essential, but regardless of the motif, she produces
reflective atmosphere of each painting. The moods in her
paintings include sadness, nostalgia, longing for eternal
youth and timelessness. Every single person in her paint-
ings reveals his/her own psychological characteristics.

Bozena Kowalska

Kontemplacyjna i radosna

Contemplative and joyful

Andrzej Gieraga concentrates on geometry, relief,
structure and — most of all — on light effects. He follows
the tradition of Strzeminski’s circle (which is still very
much alive in £6dz) and avant-guard, structural art of
the 1960’. He likes contrasts and dynamic forms. His
relief resemble dense, dark eruptions of volcanic lava.
He paints the waves of dark lava on white, soft surfaces
which pierce through the dark waves. Already when he
was in his black-and-white phase, he started introducing
quiet geometric elements. The next phase was mono-
chromatic with distorted texture. Geometric compositions
were cut with grooves of white edges. From the 1970’s to
the 1990’s, Gieraga did not use chromatic colors. He only
painted with black, white and grey tones. At the end of the
1980’s, however, he started painting on wooden panels
with strange-looking surfaces. He used cool tones of the
blue, green and violet. His poetic and nostalgic pictures
from the 1990’s were entitled ‘Tondos’ and ‘Sapphire
Tondo’. Around 2000, he produced a ‘sunny’ series. He
used yellow and orange paints. His pictures from that
period can be considered as filled with joy, order and
spontaneity. In fourteen years of the twenty first century,
the artist worked on two different sets of pictures. He still
produced almost-monochromatic, asymmetric pictures
usually filled with squares, but different shades of the
grays were lightly tinted with different colors. Also, he
modified his multi-color pictures of the 1980’s. In 2007,
he started a series entitled ‘Progressions’. The pictures
from that series are filled with subtle colors and light. In
2014, he painted pink fog saturated with light. Gieraga
is interested in both painting and graphic art. His small
graphic pictures often proceed bigger paintings.

The artist successfully combines her experience and
intuition with the lessons from old masters. She tests
herself against the themes they used. Her picture entitled
‘The Eclipse’ is dedicated to her deceased, beloved
father, Stawomir Karpowicz.

Agnieszka Wolny-Hamkato

Niewinni czarodzieje

Innocent wizards

Cities are machines and they make noises, they
produce images. In urban agglomerations, everything
is big: there are mega-burgers, double espressos, coca
cola with refills and so on. Cities are modern utopias

on abstract, concrete art. Boroh showed multi-element
and ‘seemingly biological’ sculpture. Zdanowicz showed
the elements of trees and rocks. In 1961, the team
again concentrated on ‘the functions of color and form’.
Boron showed ‘architectural proposals’ while Zdanowicz
showed ‘spatial forms’ (the pieces of metal plates, rocks
and technical objects. Tumkiewicz used wood for his
‘biomorphic forms’. Marian Kowalski used iron in order
to produce ‘quasi-leaves’ and ‘quasi-flowers’. Krystyna
Ptawska — Jackiewicz considered her almost-abstract
pieces of sculpture as ‘birds’ and mythical deities such
as Nike. Roman Pawelski’s ‘Plain-airs’ sculpted granite
globes. In the 1960’s and the 1970’s, a group of artists
concentrated on environment art and assemblages
(Koztowska, Makarewicz, Niemczyk, Rembielinski,
Zamorski). Monika Kaminska used white ropes for her
‘Arrangements’ (1978). Ludwika Ogorzelec used pieces
of wood and plastic for her sculpture and installations
(1985, 2006).

made by business corporations. They are filled with
megalomaniac atmosphere. They are narcissistic. They
suffer of personality disorder, just like people who are
excessively preoccupied with personal adequacy, power,
prestige and vanity, mentally unable to see the destructive
damage they are causing to themselves and to others in
the process. Cities do not offer healthy environment. They
offer fear and even panic. Sensitive people try to build
barriers against destructive power of cities. Some people
wear earphone and listen to their own music while walk-
ing about cities. They do not want to hear urban noises.
Other people go to churches, museums and galleries in
order to escape sick urban environment. Rafat Borcz is
an artist who shows the way to natural environment. He
shows lakes and forests, sunsets and dawns. His images

include the forgotten beauty, fable-like cleanliness. Heis a
contemplative artist and invites on-looker to contemplate
nature. He feels the power of the elements and lets us
have the same feelings. He shows us how be innocent
wizards even in the reality deprived of innocence.

fermat

Pismo Artystyczne

Lena Wicherkiewicz

Pejzaze ciata

The landscapes of the body. Paintings by
Wiadystaw Jackiewicz in ‘Pionowa’ Gallery,
Gdansk

Jackiewicz is interested in sensual art. While con-
centrating on the beauty of the human body, he tries to
find melodic synthesis of forms and colors. He shows
the human body and its natural environment. He paints
bodies as if they were landscapes. He likes mat, milky-
grey and diluted blue tonal values, melancholic red and

sound orange accents. He keeps meditative distance
towards his images. He likes subtle allusion and refined
geometry. He rather shows the essence of images and
he prefers blurred over sharp contour. He believes that
nudity is the eternal subject for artists. In his paintings,
he combines mystery with carnality. He is looking for a
hidden ‘line of beauty’, as did his great predecessors who
painted on Greek vases and who belonged to the era of
Quatrocento. He was a student of Nacht-Samborski and
Piotr Potworowski. He is the follower of the colorist tradi-
tion. His most recent paintings show the most synthetic
forms. He shows the bodies as if they were weightless. He
uses glazing technique in order to show semi-translucent
surfaces. His figurative art borders abstraction.
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Dobromita Btaszczyk

Bettina Beres

Anita Wincencjusz-Patyna

(Nie)znane eksperymenty artystyczne Pukocza

Happy life behind a curtain. On Bettina Beres art.

Bettina Bere$ likes to put things on shelves, window-
sills, in attic and in basement. Chairs, teapots, carts and
many other objects find their place in different parts of
her apartment. In her pictures, however, she paint the
objects neither from nature nor from photographs, but
from memory. The images she paints are, in fact, the
reflections of objects and look like synthetic visions of
things. They are the symbols of things.

The artist likes simplicity. She does not like artificial-
ity and theories. She is not a photo-realist painter. She
feels well in homey atmosphere and orderly interiors. In
her pictures, she builds nice, friendly environment. She
believes that ‘happy life is possible behind a curtain’. She
does not organize noisy performances. Her paintings don’t
resemble expressive, abstract, big format pictures. Bere$
prefers peaceful reality.

Anna Markowska

Kutera w najlepszej formie

Unknown artistic experiments by Pukocz

Wojciech Pukocz uses different techniques and motifs.
He likes the environment and man-made reality. He works
very hard. The BWA Gallery Avant-guard organized his
exhibition entitled ‘Picture is not enough’. Currently, he
concentrates on animals whom he paints in watercolors,
acrylic and oil media. Some of his pictures resemble

antique illustrations from zoology book and some other
pictures resemble illustrations for fables. Also, he paints
portraits of people with animal heads. He likes science
fiction motifs. He often scrunches the pieces of paper so
the images look damaged and hard-to-see. By destroying
the pictures, the artist tries to hide ornamental designs
as if he were frightened of their richness and beauty.
In yet another series of paintings, he concentrated on
anatomic details. For that series, he used illustrations
from old anatomy books. He used some motifs from a
movie entitled ‘The Parts of Unknown Teachings’ which
resembled illustrations for Jules Vern’s novels.

Gabriela Dragun

Morfologia starej/nowej rzeczywistosci

The morphology of old/new reality: the contexts
of exhibitions at the Recent Art Gallery, the
Museum of Modern Art in Wroctaw

In 2014, the Recent Art Gallery organized an exhibi-
tion entitled ‘The Avant-Garde did not applaud: Romuald
Kutera’. Sylwia Serafinowicz and Piotr Stasiowski were
the curators of the show. In edition to the show, Anna Mar-
kowska edited a catalogue. The monographic exhibition

was devoted to the history of the Recent Art Gallery and its
artists. The founders of the gallery included the following
artists: Katarzyna Chierowska, Stanistaw Antosz, Anna
and Romuald Kutera, Lech Mrozek and Piotr Olszanski.
The artists practice different art but together they man-
aged to form one of the most interesting art centers in
Poland which presented the newest accomplishments in
experimental photography and film as well as conceptual
and contextual art. The exhibition consists of two parts
displayed on two floors of the Museum of Modern Art. The
first one is a retrospective dedicated to Romuald Kutera
and the second one features documentation and art-works
connected with the Recent Art Gallery.

Kutera in the best form

The Museum of Modern Art in Wroctaw organized
an exhibition of Romuald Kutera’s artwork. Kutera is 65
and he started his career as child. He is one of the most
important Polish neo-avant guard artists. In 1976, the
Art Diary considered him as one of the most important
artists in Poland. He is interested in film, photography,
conceptual art, ‘impossible art’, land art, performances,

collective art and audio-art. From the beginning of the
1970’s, Kutera has been producing a series of photo-
graphs which. He concentrates on simple daily events.
His film entitled ‘Mirror’ (1974) reveals poetic, lyrical
atmosphere. In 1978, Kutera established an Institute
of Rational Culture. At the beginning of the 1980’s, he
produced a ‘readable film’ which included film exhibited
as to-be-read object.

Alicja Klimczak-Dobrzaniecka

Malarskie wzloty lkara

Icarus’s Painterly Ascents

Krystna Szcepaniak’s paintings from the series en-
titled ‘Dream’is a bitter reflection on people and their tragic
character. The artist adds modern context to the ancient
myth. She uses some motifs from Leonardo’s drawings
and combines them with rock-like background. As parts

of her projects she uses photographs, technical drawings,
film posters and even commercial adds. The produces
very elaborate structure in her pictures. Through her
paintings, she tells a nostalgic story of the human beings.
She doesn’t show, however, the fall of Icarus. There is an
element of positive thinking in her philosophy. In her more
recent pictures, she reveals her interest in altar paintings
and icons. Even when she only uses pencils and crayons,
we believe that what we see behind a person and/or an
object is a ‘painterly ornament’. She follows different paths
and is ready to discover new horizons.

Agnieszka Gniotek

Naukowo i emocjonalnie

Science and emotion

Each year, the Month of Photography and the Photo
Festival compete with each other. Their formulas are dif-
ferent. In Krakéw, they reveal more scientific approach
and deeper reflection, while in £6dz they show interesting
photographic images.

In Krakoéw, they used the word ‘Search’ as the key
word of the festival. They were inspired by Talbot, Marey,
Daguerre and Carroll who were not only the enthusiasts
of photography, but also they were the scientists and
scientific pioneers. Photography has a great potential as
aesthetic and scientific medium. The Starmach Gallery
organized a show of Trevor Paglen’s photographs. He
documented wars, fast-foods, pages from dictionaries and
even the images of crying children — and he registered
his images on a computer disc to be placed on the Earth
orbit in order for it to survive millions of years. David
Campany showed Walker Evans’s press photographs.
Claire Strand’s exhibition was entitled ‘Additional Read-
ing’. Jakub Woynarowski organized an experimental show
at the Art Bunker. The Ethnographic Museum organized
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Aaron Schuman exhibition entitled ‘Folk: Personal Eth-
nography’ and MOCAK org and Taryn Simon’s exhibition
entitled ‘The Collection of Pictures’.

Into6dz, they returned to the old factory interior which
are again being used after general remodeling. They
showed ten out of six hundred projects which were sent
to the show. | believe that Marlous van der Sloot showed
the most interesting projects. They concentrated on the
human body and human sensuality. The jurors, however,
gave the Grand Prix to David Favrod who tried to solve
complicated problem of his national, Swiss-and-Japanese
identity. Other exhibitions included Ballen’s show, ‘Dark-
room’, ‘Hybris Figures’ by Dorota Buczkowska and Prze-
mek Dzienis, and one-man-shows by Kuba Karwowski,
Igor Omulecki, Justyna Chrobot and Pawet Giza.

fermat

Pismo Artystyczne

Dobromita Btaszczyk

Marian Warzecha. Kolaze

Collage

Is Marian Warzecha a collector, an archeologist or,
rather, an ethnographer? The Starmach Gallery in Krakéw
organized an exhibition of Warzecha’s artwork from 1946
to 1949, when he attended high school and a college. The
period was only briefly analyzed in literature and it was
an interesting period in Warzecha'’s career. The gallery
showed collages by Warzecha inspired by cubist artists,
Max Ernst and abstract artists. In post-war Poland, there
was lack of books, foreign press and news from the West
had to be smuggled to the country. Artists often rebelled
against communist regime and one of their method was
the production of collages. Warzecha followed their ex-
ample in order to feel free. He did neither use magazines
nor photographs, as did his older colleagues. He used
different kinds of paper, old letters, books and textbooks.
He delicately painted on the surface of his collages. In
the 1960’s and the 1970’s, he continued his ideas and
methods. He used found objects. In his paintings, he often
used geometric figures. Warzecha studied art, art history,
ethnography and archeology.

Lena Wicherkiewicz

O cielesnej naturze rzek

On the carnal nature of rivers: ‘The Bodies of
Rivers’ by lzabela Zéfciriska

With meandered and translucent lines, Zétcinska builds
delicate and monumental canopies. She showed water
system of the Glommy river frozen in ornamental designs.
Her permanent installation was commissioned by Nord Os-
terdal Videregaende Skole in Tynset (Norway). The artist is
interested in corporal aspects of the reality and intermingled
status of humans and non-humans. She combines differ-
ent phenomena she observes in living organisms with new
technologies based on scientific research. She is in search
of visual manifestations of interactions between place,
objects and media. She finds visual solutions which have
sensual and mental impact. She uses the water-jet technol-
ogy which she studied at the ‘Art and Apparatus’ workshop
organized as part of Art Line Project in Ronneby (Sweden).
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Fotofestiwal 2014

Photo-festival 2014

The first Photo-festival was organized in £6dz in 2001.
It was one of the first such events in Poland. Since then,
both photography and the ways of organizing cultural
events have changed. Photo-festival has always been up
to date with these changes. It is intended as a space for
various forms of photography and a forum for discussion
on art. Also, it can be considered as a search for alterna-
tive methods of talking about photography and present-
ing it. The festival usually attracts over twenty thousand
visitors from all around the world. The main exhibitions
are prepared especially for the festival and they present
diverse curatorial visions. Curators establish the basis of

the festival program and provide main festival themes.
The exhibitions are always accompanied by different
events where participants are able to talk about their
experience. Visitors, artists, curators and teachers meet
during workshops, a portfolio review, lectures, discussions
and evening slide shows. All the events take place in old
factories, tenement buildings and villas in £édz which is
the post-industrial city and that characteristic background
contributes to a truly unique atmosphere. The organizers
established the Photo Festival Union — an association
which brings together European photography festivals.
The festival is a member of the Festival of Light —a similar
association operating globally. The mostimpressive show
organized during the festival was entitled ‘Shadow-land:
photographs by Roger Balllen from 1982 to 2013’. Brian
Griffin showed sixty three photographs connected with
the promotion of music industry. His show was entitled
‘DisCover Photograchy’.

Karolina Golinowska

Biennia Meditations: Where Nowhere Stays
Nowhere

The Fourth Biennial Meditations in Poznan returned
toits first idea. ‘When Nowhere Becomes Here’ was an
enigmatic title of the biennial. Tomas Wendland was the
curator of the biennial. He showed the dynamics of the
global village. The exhibition entitled ‘Berlin Heist’ was
a portrait of the legendary city and its artists. Berlin was
considered as the changing, cosmopolitan metropolis
which revealed different cultural symbols and experi-
ences. ‘The Place of the Air’ by Carla Guagliardi was
an installation built of metal rods and it was connected
with the idea of fragile social balance. ‘Repair Analysis’
by Kader Atti included a mirror which reflected the faces
in the Room of Coffin Portraits. Nazaket Ekci organized
a performance entitled ‘Lifting a Secret'. Ming Wong
showed a video-installation entitled ‘Biji Diva’. Julian

Rosenfeldt showed two films entitled ‘Deep Gold’ and
‘My home is a dark and cloud-hung land’. The show
entitled ‘Shifting Africa’ concentrated on social and po-
litical changes in contemporary Africa. Edson Chargas
showed a series of photographs entitled ‘Oikonomos’.
Christian Hornsleth’s project was entitled ‘Village Horn-
sleth’. Jim Chuchu tried to analyze social tensions in
his video entitled ‘Urban Hunters’. The project entitled
‘Polish Art Tomorrow’ included an exhibition entitled
‘The Limits of Globalization’. Stawomir Sobczak and
Katarzyna Kucharska, the curators of the exhibition,
tried to reveal the shape and structure of Polish art in
the future. Marcin Mierzicki, Michat Szlaga and Tomasz
Kulka analyzed political and social changes in recent
years. In addition, the organizers included to the bien-
nial a political debate between the candidates for the
position of Poznan’s mayor thus contributed to the fact
that the idea of exterritorial event fell apart and the
word ‘Nowhere’ became the synonym of peripheral,
post-global reality.

Lena Wicherkiewicz

,Corpus” w Zachecie Narodowej Galerii Sztuki

‘Corpus’ at the Zacheta National Art Gallery

Maria Brewinska based her project on theories by
Jean-Luc Nancy which he published in his books entitled
‘Corpus’ (1992) and ‘Corpus II: Writings. In his books,
the philosopher takes up such themes as community,
embodiment, being-with, literature, politics, sense, and
meaning. He considers them in the context of the fact that
people are richly, joyfully, and thoroughly sexual beings.
In one of his essays, Nancy makes a radical argument
for the central place of the sexual relation as our original
mode of being with one another. In another essay, he
revisits the philosophical territory of the relation between
mind or spirit and body but reminds us that bodies are at
once familiar to us and also irredeemably strange. Also,
he considers specifically the generative possibilities of

sex and the fact that we all came to be as the product
of sexual relations.

One of the most important pieces of art at the exhibi-
tion is Dominik Lejman’s picture entitled ‘Status’ showing
anonymous dead body. Hannah Wilke’s photograph
entitled ‘So help me’, the body is shown in a similar way,
however, it is the living body of a woman with her head
shown in the foreground. Marina Abramovic showed ‘A
Video with a Skeleton’. Valie Export’s ‘Body Sign Action’
shows a tattoo of a garter which refers to Santiago Si-
erra’s action entitled ‘250 meter line tattooed on six paid
people’. Marek Konieczny showed his own bruised body
in his photographic triptych entitled ‘Sepia — Apres Ski'.
Zbigniew Libera’s movie entitled ‘Intimate Rites’ is a philo-
sophical treatise on the body. Adam Rzepecki revealed
an ironic sense of humor in the context of photo-medial
strategies. Art by classical ‘body artists’ - including Alina
Szapocznikow, Marina Abramowicz, Valie Export, Ana
Mendieta — is confronted with the projects by conceptual
artists such as Duane Michals and Federike Pezold.

Krzysztof Jurecki

Pracownia w Wozowni

orkshop in a Coach Mouse

The Coach House Gallery organized an exhibition
entitled ‘Workshop. Lucjan Demidowski and Marcin
Sudzinski: Photography from the lllusionist Circle’.
The two artists use the same darkroom at the Brama
Grodzka Center in Lublin which is considered as a
historic site with its own atmosphere. Demidowski was
born in 1946 and Sudzinski was born in 1978. They both
do not believe in ‘the end of photography’. Instead, they

believe that photography in Poland enjoys good condi-
tion. Demidowski’s ideas are connected with the idea of
conceptual art of the 1970’s. He constantly modifies his
field of vision and his ‘optical feeling’. His photographs
resemble Zygmunt Rytka’s photographs who worked in
the Tatra Mountains and was interested in photo-media
art, land-art and performance. Sudzinski is connected with
different tradition. He is interested in ‘magnified realism’,
‘intimate photography’ and ‘authoritative photography’. He
is looking for neo-romantic atmosphere in relics of history.
He concentrates on black-and-white photography and
portraiture. The two artists reveal their vast knowledge
of the media and they show the spiritual dimensions of
the medium of photography.

Krzysztof Jurecki

XXIV Miesiqc Fotografii

The 24th Month of Photography

In Bratislava, they have organized photo-festivals
from 1999. It is the oldest festival of photography
in East-and-Central Europe. However, it has new
competitors. They organize similar festivals in
Vienna, Berlin, Riga, Cluj, Budapest, Plovdiv, Lju-
bljana, Kaunas, Krakéw and £6dz. There are over two
hundred photo-festivals in the world. The festival in
Bratislava is different because it includes good historic
programs, contemporary shows, off-programs and in-
teresting discoveries in Portfolio Review. In 2014, they
organized three historic programs. The first program
was entitled ‘Photography and Theatre’. Probably the
most interesting program was entitled ‘The Slovak
New Wave of the 1980’s’. Political history illustrated
in the shows entitled ‘Propaganda and Power’, ‘The
Colors for a Republic’, ‘Forgetting the Past’ and “You
want social realism’. Photographs showing Slovakia
and East-Central Europe were entitled “Tsiki’, ‘The
View from my apartment window’, ‘I am wiggling’.
Gabrielle Basilico showed big format, color series
of photographs entitled ‘The notes from surveying
space’. The 5" Off-Festival was organized in Pisztory
Palace. Portfolio Review published photographs from
Africa and the vicinity of Vienna.

Pawet Lewandowski-Palle

131 tysiecy sygnatow

131,000 signals: the best diplomas from the
academies of fine arts in 2014

The first exhibition of the art-pieces by the gradu-
ates from art academies was organized in 1977. The
participants included graduates from Gdansk, Krakéw,
toédz, Poznan, Warszawa and Wroctaw. The show
was organized by the Zacheta Gallery in Warsaw.
In the 1980, the organizers started giving awards to
the participants. In 2009, the Academy of Fine Arts in
Gdansk reorganized the show and gave awards and
merit certificates. In 2014, there were 39 participants.
The exhibition was organized at the Big Armory, the
City Gallery and other galleries in Gdansk. There were
131,000 visitors to the show.

Justyna Teodorczyk

Czy malarstwo odchodzi od zmystow?

Is painting moving away from the senses?
‘Promotions’: the 24" National Festival of Young
Painters

In 2014, they organized the 24th National Festival
of Young Painters entitled ‘Promotions’. The art re-
viewers who wrote about the festival in Legnica agreed
that d that young artists revealed great skills and
maturity. Young artists prove the fact that the situation
of Polish painting is better now than a few years ago.

The Grand Prix was given to Daniel Cybulski.
He will have a solo exhibition accompanied with
the catalog. Second Award and an award from the
Format Magazine were given to Carolina Balcer.
The third Award was given to Kamil Kukla and the
Fourth Award (for was for bravery, uncompromising
attitude, innovation and sense of humor) given to
Aga Piotrowska. A Merrit Award was given to Justyna
Jedrzejowska. The Exit Magazine awarded Anita
Mikas and Honorary Award from JPJ Company was
given to Cyryl Polaczek.
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Anna Kania

Patrzqc z géry - o malarstwie Juliusza Kosina

Kama Wroébel

Czy mtoda znaczy Swieza?

Looking from above: on paintings by Juliusz Kosin

Juliusz Kosin graduated from the Academy of Fine
Arts in Krakow in 2012. He is the winner of the Grand Prix
from the Legnica Promotions (2013). Also, he received an
award from the Format Art Magazine. His solo exhibition
was entitled ‘Biosphere’. He concentrates on showing
urban landscape from bird’s eye view. There are no human
figures in his pictures, but human presence is shown in
an indirect way - through the arrangement of forms, lines
and contours illustrating human role in the development
of the vast space of the urban fabric. The pictures look
as if they were photographs taken from bird’s eye view,
often at night. They show geometric light patterns, irregular
organic forms, visually attractive, spatial sequences which
resemble intriguing maps. The projects are certainly an
expression of the author’s fascination with cartography.
Different shapes and lights might be considered as land-
scapes seen from a plane but also, they might be consid-
ered as seen from the vehicle of artist's own imagination.
As he flies higher and higher up, he embraces the earth’s
surface. He experiments with clusters of large agglomera-
tions in order to reveal the fact that people are only the
microscopic elements in the environment. He wants us to
change our point of view and to change our interpretation
of the reality. The artist shows there different ‘visions’ that
can be observed in urban agglomerations and in organ-
isms placed under the microscope.

Does young mean fresh? On his year’s ‘Young
Art Festival’ entitled ‘Fresh Blood’

The Socato Gallery in Wroctaw organized the fourth
festival of young artists’ art entitled ‘Fresh Blood'. The fol-
lowing artists participated in the festival: Karolina Balcer,
Karolina Braclawiec, Daniel Cybulski, Emilia Dragosz,
Katarzyna Feiglewicz, Iwona Gabrys, Kamila Gruszecka,
Kamil Klamczynski, Monika Marchewka, Matgorzata Mys-
linska, Piotr Pasiewicz, Adam Pawtowski, Cyryl Polaczek,
Marek Ruszkiewicz, Magdalena Sawicka, Agnieszka
Sierzputowska, Justyna Smolen, Paulina Walczak. The

festival concentrated on innovative thinking and brave
artistic attitudes. This year’s exhibition revealed not brave
but rather secondary talents. Cyryl Polaczek showed the
results of his experiments connected with the 19th cen-
tury Dutch and Spanish art combined with Lucian Freud
and Lukasz Stoktosa’s styles. Daniel Cybulski’s pictures
were rather disappointing, but Paulina Walczak used
intriguing technique connected with neo-impressionistic
pointillism. Kamil Klaczynski showed a picture entitled
‘Family Album’. Kamila Gruszecka is interested in figura-
tive art connected with graphic-illustrative style. Karolina
Bractawiec dominated the gallery interior. She showed
dynamic, big-format canvases. Matgorzata Myslinska and
Katarzyna Feiglewicz received honorary awards. Justyna
Smolen received the Grand Prix for her minimalist series
entitled ‘Black’.

Renata Glowacka

Marcel Duchamp — kubista

Marcel Duchamp - the cubist

Francisek Kupka, Fernand Leger, Louis Marcoussis,
Francis Picabia, Robert Delaunay and Albert Gleizes
formed a group which was in opposition to classical
cubists — Picasso and Braque. They used to meet at
Villon’s apartment in Puteaux near Paris. In Puteaux,
they discussed different problems connected with
moving objects. Marcel Duchamp started painting
‘mechanist movement studies’ based on the idea of

kinetism. Kinetic art as a moniker developed from a
number of sources. It has its origins in the late 1800s
impressionist artists who experimented with accentuat-
ing the movement of human figures on canvas. They
sought to create art that was more lifelike than their
contemporaries. Degas’ dancer and racehorse portraits
are examples of what he believed to be ‘photographic
realism’ In the late 1800s, some artists felt the need
to challenge the movement toward photography with
vivid, cadenced landscapes and portraits. Duchamp
was interested in psychological aspects of movements.
He concentrated on ‘situations’. In 1911, he painted his
mother and sisters. Most of his cubist paintings were
painted that year.

Ryszard Ratajczak

Cztery odstony malarskie Macieja Bernhardta

Maciej Bernhardt in four stages

Maciej Bernhardt’s exhibition at the Ksigz Castle was
organized in place in 2011. The artist graduated from the
Jerzy Nowosielski workshop at the Fine Arts Academy
in Krakéw in 1977. He studied easel painting. He lives
and works in Berlin. His exhibition was organized in four
parts. The most interesting part of the show was entitled
‘Sanctuaries’. He painted antique-looking objects which
resemble altars or tombstones. They are covered with
old fabrics and are associated with esoteric symbols
such as columns and globes. The series includes seven
pictures. The title of the series emanate religious and
mystic atmosphere. His photorealistic pictures from yet
another series reveal the artist's masterly craftsmanship.
He showed models in shiny dresses. His ‘Red Model
(1981), however, shows a person wrapped in red fabric
and trussed with a rope. The third part of the exhibition
includes big pictures (220x250 cm) which resemble Yve
Klein’s pictures. The fourth part of the exhibition includes
pictures on wood.

Mieczystaw Szewczuk

Hilarego Gilewskiego surowy styl

Lila Dmochowska

Julian Stariczak — czysta forma i ,,burzliwe”
wspomnienia

Julian Stariczak: pure form and stormy
memories

In October 2014, the DESA sold Julian Stanczak’s pic-
ture for 180,000 PLN. It is considered as a very high price
for a painting sold in Poland. Stanczak is on the world list
of fifteen most popular artists (Bloomberg News). He was
born in 1928. He was one of the precursors of the op-art

(visualism) movement. Himself, he considered his work
as ‘optical painting’. Ed Mieczkowski and Richard Anusz-
kiewicz (Polish artists who worked and lived in America)
belong to the same art movement. Stafczak painted
geometric pictures. Stanczak used repeating forms to
create compositions that are manifestations of his visual
experiences. Stafnczak’s work is an art of experience, and
is based upon structures of color. In the 1980s and 1990s
Stanczak retained his geometric structures and created
compositions with bright or muted colors. More recently,
the artist produced large-scale series, consisting of square
panels on which he examines variations of hue, chro-
matic and illusionist color modulations.

Marek Zydowicz

Malarstwo Boba Dylana

Bob Dylan’s Paintings

Bob Dylan is a renown musician. His drawings,
paintings and installations, however, are known to only
a handful of the most faithful fans.

As painter and graphic artist, Dylan uses different
techniques and materials. The series of drawings entitled
‘Drawn Blank’ were usually produced in charcoal or
pencil, and later reworked. Also, he produced a color-
ful version of the series. In 2010 the artist painted a
series of fifty pictures entitled ‘' The Brazil Series’. One

year later he finished yet another series entitled ‘The
Asia Series’. He painted people and things he saw dur-
ing his travels to China, Japan, Vietnam and Korea. In
2013, Dylan exhibited twenty three canvases dedicated
to New Orleans. The same year he showed in London
thirteen pastel portraits of his friends and fictional figures.
His latest project includes seven iron gates built with metal
‘found objects’ welded together.

The pictures shown at the exhibition in Torun (Tumult
Gallery, 2014) were based on motifs sketched mostly in
pencil and charcoal when the artist visited the United
States, Mexico, Europe, and Asia. The show also included
one of his iron gates. The exhibition accompanied the
International Film Festival of the Art of Cinematography
entitled ‘Camerimage’.

Hilary Gilewski’s raw style

Gilewski did not bring too many Picture to Poland,
nevertheless, in pictures he brought, we can see raw
realism. In 2013, the Museum of Contemporary Art in
Radom organized his exhibition and people realized
that in their city lives a painter who returned from
Kazachstan. The exhibition was entitled ‘Raw Style’.
Gilewski was born in 1932 in Burtyn, near Kamieniec
Podoslki. When he was 4 years of age, his family was
sent to Siberia. Gilewski grew up in Karaganda where
his father worked as a miner. From 1963, he partici-
pated in exhibitions in Poland. He can be considered
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as ‘radical realist’. He documented the lives of exiles.
In 1964, he showed a portrait of his father. He painted
portraits of people whom he sympathized with. He
spoke several local languages including Kazakh,
Turkmen, Uzbek and Chechen languages, so he was
able to talk to people he painted and understand their
stories. He painted people of eighty three different
nationalities. In 1992, he came to Radom and in 1993
the Museum of Modern Art organized an exhibition of
his paintings. In Poland, the artist painted landscapes,
still life studies and portraits.

fermat

Pismo Artystyczne
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G.J. Jermolis

Ars Electronica 2014

The Ars Electronica Festival has been organized for
30 years. In 2014, it used the motto ‘C ... what it takes to
change’, an inquiry into the prerequisites and framework
conditions necessary to enable social innovation and
renewal to emerge and make an impact. The organizers
concentrated on art as catalyst. It was filled with the in-
depth elaborations, lively discussions and bold provoca-
tions featured by artists, scholars and scientists from all
over the world. Renowned intellectuals were confronted

by young contrarians, top experts encountered interested
laypersons, the pioneers of the digital revolution met face
to face with the shooting stars of today’s media art scene.
Ars Electronica once again was a setting for reciprocal
exchange and networking, a one-of-a-kind forum in
which perspectives and opinions were negotiated and
presented in the form of speeches, artistic installations,
performances and interventions. The festival attracted
about 85.000 visitors. 579 artists, scientists, technolo-
gists, musicians, sound artists, entrepreneurs, inventors
from 59 countries were actively involved in 2014 Ars
Electronica. They all have shaped and conducted 427
individual events — including 114 tours.

Magdalena Chromik

Sweet (?) dreams baby, czyli pop art w Kolonii

Sweet (?) dreams baby: pop-art in Cologne

In 1962, Roy Orbison used to sing a song entitled
‘Sweet dreams, baby’. In 2014, the Museum Ludwig in
Cologne organized a show entitled ‘Ludwig Goes Pop’.
The exhibition offered an opportunity to explore this
phenomenon of the trend and to comprehend pop-art
as an expression of a modern attitude toward life. In the
1960s the ‘everyday’ had arrived - it had made its way
into art: in all manner of play, from humorously ironic to

biting and critical, artists explored the atmosphere of the
decade in their art. They used integrated fragments and
quotes from the world of consumerism and advertising,
comics, science, technology, erotic, and mass media.
The show included popular, mass produced, expend-
able, cheap, witty, sexy, playful, conspicuous, seductive
art-pieces by the artists of the era. What the British artist
formulated in 1957 as a new standard was considered
scandalous at the time. A rejection of the prevailing art
and its sublime values originality, authenticity and ‘depth’.
Pop-art was a liberation for some, and a trivial affront for
others. The artists produced a portrait of the society which
included not only the elements the elements of parody,
but also tragedy.

fermat
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Pawet Jagietto

Nie tylko dla ortéw

Not for eagles only

The Olympus Gallery in todz organized a show en-
titled ‘Red eagle, white eagle’. Earlier, the show traveled
to Torun and Czestochowa. Eagels on canvases were not
really painted but rather they were whipped onto the back-
ground. Tomasz Musiat registered his action on film which
he shows together with canvases. He considers himself
an action artist. Also, he believes that artists should be
able to show not only positive but negative emotions.

Asndrzej Kostotowski

Wywyzszenie lekcewazonego

Uplifting of the Ignored

The Trafacka Gallery and the Polish Institute in Prague
organized an exhibition entitled ‘What Remains’. The title
was connected with the Bohumil Hrabal’s short story. The
participating artists were invited to show their neglected
pieces of art. Marlena Promna showed her patchwork
pictures. Wojciech Pukocz and Michat Sikorski showed
their animation projects. Jiri Skala showed a film. Marcin
Mierzicki's project was connected with his ‘being surprised
of the banal’. Tomasz Niedziétka and Bozena Sacharczuk
showed their ceramic art-pieces. Pavel Humhal showed
photographs and Dagmara Bielecka showed glass
sculpture. Karina Marusiniska copied parts of a notebook
and Sarka Trckova showed small plastic bathtubs filled
with paints. Rostislav Jacko showed geometric objects
and Milan Peric showed ‘apocalyptic’ pictures. Magda
Grzybowska showed catastrophic-looking installation.

Anna Kania

,Geometria + natura = sztuka Leszka
Wyczotkowskiego”

Geometry and Nature: Artwork by Leszek
Wyczétkowski

From Novermber 2014 to January 2015, the Mu-
nicipal Museum in Wroctaw organized an exhibition
of Leszek Wyczétkowski's graphic art. The show was
entitled ‘Geometry and Nature: Artwork by Leszek
Wyczdtkowski'. It included over 60 pieces of etchings
based on natural and geometric motifs. The artist was
born in 1950 in Poland and he now lives and works
in Canada. He is a son of Witold Wyczdtkowski, an
illustrator, and a great-uncle of Leon Wyczétkowski, a
prominent painter and printmaker. Leszek Wyczotkowski
is a graphic artist. He combines intriguing color shades
and shapes which he finds in the surrounding reality
and everyday life. He managed to achieve a balance
between the world of the intellect and the world of emo-
tions. Wyczdtkowski believes that natural forms often
reveal surprising relations with pure geometry. He invites
us to analyze that relationship.

From 1975 to 1977, Leszek Wyczotkowski studied
at the Faculty of Graphic Arts at the Academy of Fine
Arts in Warsaw. In 1978, he settled in Canada, where
he continued his studies at the Faculty of Fine Arts, the
Ontario College of Art. He graduated with honors in 1982.

Mirostaw Rajkowski

Transmediale 2014: Afterglow.

‘Afterglow’ can be considered as ‘spectrum, glitter,
glow, reflection’. This is the motto of the 2014 Transmon-
diale festival in Berlin. Also, it can be considered in the
context of frustration connected with global invigilation
processes. Even cell-phones can be used as spying de-
vices. Privacy is becoming an illusion. Discussion panels
at the festival were organized by Tatiana Bazzichelli who
talked with hackers, artists and political activists from
different groups. An exhibition entitled ‘Art Hack Day’
included the results of the project with eighty participants
who worked two days and two nights assembling differ-
ent objects based on computer junk. Bernard Granicnic
produced a mocking computer application. Sabina Basten
and Andrey Samson built ‘Field Sweeper’ which could be
used to search for even the smallest electronic elements
in piles of garbage. Tamoya Watanabe showed how to
throw stones to the internet. Geraldine Juarez produced
dance scores based on old documents from stock ex-
change. Qunn Kennedy worked on ‘Laid to Rest' program
for retrieving and destroying internet links and addresses.
MSHR artists produced an interactive installation entitled
‘Ceremonial Chamber’ Katerina Undo showed an instal-
lation entitled ‘Creatures Ensemble’. Lucky Dragons
produced a vocal performance with the atmosphere of the
Near East. Fuiji Wang played vocal-and-visual concert.
Jajeli Atiku glued onto himself different computer elements
and wrapped himself in plastic foil.

Dominika Purchata

Wystawa Szepty i Hatasy

Whispers and Noises

Jozef Hatas used tradition in smart ways. He com-
bined structuralism and colorism and considered both
trends with great respect in order to form — on their basis
— his own ideas. At the beginning of his career, he also
followed the tradition of impressionism, Paul Klee and Ta-
deusz Makowski. In 2014, the Platon Gallery in Wroctaw
organized an exhibition entitled ‘Whispers and Noises’
which included art pieces by fifteen artists connected with
Jozef Hatas, their professor. Anita Wincencjusz Patyna,
the curator of the exhibition, showed thirty art pieces
which revealed both sound and more peaceful expres-
sions. Professor’s students found their own ways in their
artistic careers, but they all are indebted to their teacher.

He participated in over 160 exhibitions in Austria, Bel-
gium, France, Greece, the Netherlands, Japan, Canada,
Malaysia, Poland, the United States, Sweden, the UK
and Italy. He also had one-man shows. His pictures are
included in different collections in museums, galleries,
public and private corporations in many countries. He is
a member of the Association of Polish Artists.

Mariusz Kosiba showed a piece of sculpture. Michat
Cimala copied Hrabal’s portrait on a market bag. Igor
Korpaczewski combined surreal geometric painting with
gothic architectural elements. Mojtech Mica showed a
postindustrial bunker and Dalibor Smutny tried to combine
registration with nostalgia. Jakub Jedrzejczak showed a
multimedial installation and Karolina Szymanowska con-
centrated on defects and helplessness. tukasz Huculak
painted rubbish and Maja Wolinska discovered a piece
of an old sculpture in a rubbish dump. Daniela Tagowska
registered in form of cartoon domestic animals which
were forced to walk from Poland to the Soviet Union after
WWII. Jana Kapelova showed a video-installation and
Karolina Freino showed a series of photographs. Anna
Kotodziejczyk showed a photograph of a broken tree.

Zbigniew Makarewicz

Jerzy Wtadystaw Puciata 1933-2014

In 1980, Jerzy Puciata, Romuald Bukowski and Zbig-
niew Makarewicz wrote a resolution on political situation in
Poland. They were the delegates at the general meeting of
the directors of the Polish Artists Union and they supported
independent workers’ union. They were hard-pressed by
the communist party members to change their opinion,
but Puciata, the president of the Polish Artists Union,
bravely supported their own version of the resolution.
Puciata was born in Wilno in 1933. From 1980, he was
the president-elect of the Polish Artists Union. As artist,
he was considered ‘the painter of light and visual silence’.
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Alicja Jodko

Photographie

Mariusz Ptocki

,Gorzki to chleb jest polskos¢”

Photography: Invoking the Spirit of Photogenic
Images. Bogdan Konopka in the Entropia Gallery

Bogdan Konpka organized a darkroom in the interior
of the Gallery Entropia. He wanted to show how he ‘in-
vokes the spirit of photogenic images’. In his ‘darkroom’
with the red light, he pulled out photographic paper from
an envelope. Then he used a brush and developer and
painted on paper a letter. He then gave to his assistant
a piece of paper and asked him to finish the process by
washing and fixing the paper. On-lookers could finally see
the word ‘photography’ written on a piece of photographic
paper. At the beginning of the era of digital photography,
that artist showed the traditional method of developing
photographic images. In 1835, William Henry Fox Talbot
considered his experiments with light-sensitive materi-
als as ‘photogenic drawing technique’. In 1839, Talbot
presented to the public his ‘art of photographic drawing’.
Konokpa’s method could also be considered as ‘non-
camera photography’. Chemistry, alchemy, physics and
metaphysic of photography can only be revealed in a
darkroom environment.

Alicja Klimczak-Dobrzaniecka

Luxus

The history of the LUXUS Group

Anna Mitu$ and Piotr Stasiowski published a book
entitled ‘Aggressive Innocence: the History of the LUXUS
Group'. They wrote about still living and active artists. The
group was connected with the counter-cultural environ-
ment of Wroctaw. They were active in ‘314 Workshop’
established at the Academy of Fine Arts in Wroctaw. The
most active members of the group included the following
artists: Pawet Jarodzki, Bozena Grzyb-Jarodzka, Ewa
Ciepielewska, Jerzy Kosatka, Matgorzata Plata, Stanistaw
Sielicki, Jacek Jankowski. They published a magazine
and organized happenings in the 1980’s and to the year
of 1995. ‘Aggressive Innocence’ is considered as the
‘Bible’ of the movement.

Lila Dmochowska

Artysci Galerii Koscielak .Maria Michatowska

The artists of the Koscielak Galery

Elzbieta KoScielak wrote a book on Maria Michatowska,
the influential Polish conceptual artist This publication
presents Prof. Maria Michatowska’s artistic development
from geometrical abstraction to conceptualism of the 60’s
and the 70’s. The book includes Michatowska’s own texts
and an extensive documentation of her artwork. The book
can be considered as a vivid portrait of the artist. Koscielak
wrote about the artist in the broader cultural context of
the pre-war and post-war history of Wroclaw and Poland.
Michatowska is interested in drawing, painting, photog-
raphy and object art. Her works analyzes the reality in
the context of the phenomena of time and space. She
often shows multiple outlines of her own face or hands.

fermat
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Polishness or dyslexia

In Jelenia Gora, the BWA Gallery organized an
exhibition entitled ‘Polishness is a bitter bread’. The
title is the quotation from the text by Norwid. Janina
Hobgarska, the curator of the show, invited artists to
discuss the Polishness and patriotism. Jerzy Kosatka
showed ‘Polish Bile’ (2010), ‘A Kit of True Pole’ (2010).
Grzegorz Klaman showed ‘The Flag for the 3 Republic’

(2001). Hubert Czerepok showed a neon installation
entitled ‘You won't ever be a Pole’ (2008). Pawet Ja-
rodzki reminded us of such names as Wanda Dynowska,
Tadeusz Boy-Zelenski and Edward Abramowski. He
believes that they were completely displaced from social
memory. Antek Wajda'’s ‘A Man with a Tulip’ (2012), ‘Pol-
ish Father’ (2012) and ‘OO’ (2013) are both funny and
scary. Karolina Metnicka concentrated on multicultural
problems in her film entitled ‘Polish Burka’ (2013). Dorota
Podlaska showed a series of pictures entitled ‘That Last
Sunday’ (2011) which were connected with the same
problem. Aleka Polis showed a video entitled ‘Milk and
Honey’ (2014).

Waldemar Okon

Zborowski i inni

Zborowski and others

Lila Dmochowska published a book on Leopold
Zborowski. It is a comprehensive biography of Leopold
Zborowski, Polish marchand and poet who greatly
contributed to the success of Modigliani, Soutine and
other artists of the Parisian boheme. Today, Zborowski
is somewhat forgotten a star in the firmament of world
history of art, but in the 20s of the twentieth century his

name famous in Paris as a magnet attracted modern art
lovers from around the world. Zborowski’s life turned out
to be just as colorful and intriguing as the biography of
the painter from Livorno. Polish vibrant figures of Modi-
gliani’s circle included, for example, Anna Zborowska.
Dmochowska also wrote about Soutine, Kisling, Utrillo,
Eibisch, Iwaszkiewicz and Tuwim. She guides her read-
ers to Montparnasse as it was before the First World
War —filled with numerous studios in attics. Readers can
trace the history of Parisian bohemians and see their
‘noble’ poverty in the period of the great depression,
which ruined Zborowski and ended a long period of the
reign of Paris as the world art capital.

Andrzej Kostotowski

Struktura i nic (1)

Structure and nothing (1) - from the series
entitled ‘Decal’

From the point of view of abstract art, one of the
important points of reference is the idea of nothing. The
pioneers of abstraction considered pause, gap, emptiness
and void as important elements of chaotic reality. There is
a crowd of images in our environment. When we ignore
them, we open for ourselves the infinite universe. Even

the artists who like matter could not ignore the fact that
the structures they produce resemble a kind of scaffold
which leads towards endless void. Adolf Luther and
Jerzy Rosofowicz illustrated that fact in their mirror-like
and lens projects. In the 1960’s, Ad Reinhardt painted
mystical ‘last pictures’ — the black squares of identical
dimensions. He was an ‘extreme reductionist’. He never
intended to ‘explain’ his pictures. Other artists and art
theoreticians believed that they travel towards ‘point
zero'. In 1945, Wroctaw was in ‘point zero’. The artists
who lived and worked here often referred to that fact.
From 1967, Rosotowicz produced ‘agglomerations of
lenses’ in which he activated ‘the other side of pictures’.

Andrzej Klimczak-Dobrza-
niecki, Twenty-Ffive Glasses
of Beer, 2013,

acrylic, canvas, 202x185 cm,
photo. Stanistaw Sielicki
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Interdyscyplinary Printmaking - studia w j.angielskim / studia bezpfatne
Postprodukcja Fotograficzna, Filmowa i Telewizyjna / studia bezptatne
Dyscypliny Plastyczne w Architekturze / Specjalizacja kierunkowa dla absol-
wentéw Podyplomowego Studium lub absolwentdw uczelni artystycznych
Podyplomowe Studia Mediacja Sztuki Wspétczesnej

STUDIA DOKTORANCKIE

Studia stacjonarne

- W dyscyplinie sztuk pieknych:

Malarstwo, Rzezba, Grafika i Sztuka Mediow
- W dyscyplinie sztuk projektowych:

Ceramika i Szkto, Architektura Wnetrz, Wzornictwo

KONSULTACJE PRAC

Konsultacje odbywaja sie w marcu i kwietniu, w soboty

0d 10.00-14.00, w holu budynku ASP na | pietrze na PI. Polskim 3/4
KURSY PRZYGOTOWAWCZE

Kursy odbywajg sie od pazdziernika do czerwca,

w soboty w budynku ASP na PI. Polskim 3/4

Petny opis kurséw znajduje sie na stronie: www.asp.wroc.pl

Projekt wspdfinansowany przez Unie Europejska ze srodkéw Funduszu Spéjnosci w ramach Programu Infrastruktura i Srodowisko
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MARODOWA STRATEGLA SPOINCSCE

Nowy budynek Akademii Sztuk Pieknych im. E. Gepperta we Wroctawiu, Centrum Sztuk Uzytkowych. Centrum Innowacyjnosci, ul. Traugutta 21, Wroctaw, Fot.© Hochtief Polska
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