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Drodzy Czytelnicy!

roponujemy Wam kolejny zeszyt ,,Formatu” przygo-

towywany w czasach trudnych dla wszystkich, ale

tez szykowany z wiara, Ze kontakt ze sztuka moze

,wzmocni¢” nasza psychiczng odpornosc¢ na ,wirusy” zta,

brzydoty, hejtu i komunikacyjnych manipulacji. Sztuka jest

,hiewinna” (cho¢ moze by¢ uzyta jako grozne narzedzie

propagandy); a wiec z takim przekonaniem pragniemy

przywotac te wspotczesne dokonania artystyczne, ktére — w czasach

postmodernizmu - swobodnie siegajg i do wartosci tradycyjnych dla sztuki

(uwypuklajac jej walory warsztatowe i formalne), ale tez celnie odpowiadaja

zapotrzebowaniu na tresci aktualne; ksztattujgce wspotczesng swiadomosé

odbiorcza i towarzyszaca jej refleksje poznawczg, przy czym wpltywaja rowniez

na rozbudowanie doznan sensualnych (estetycznych) i prospotecznej empatii.

Sztuka jest niewinna, ale nie obojetna wobec tego, co dzieje sie w rzeczywisto-

$ci; daje szanse na poszerzenie predyspozycji tworczych i rozwija zdolnos$ci

percepcyjne odbiorcéw. Szczegdlnie w jej optyce postmodernistycznej, wobec

nowych wyznan i nowych mozliwosci medialnych - jej ranga i oddziatywanie

nie jest obojetne dla kultury i dla jej uposazenia (media publiczne, rynek sztuki,
presja mody i reklamy itp. globalizacyjne wyzwania).

W kazdym razie, wspéiczesno$¢ wyznacza tworczosci artystycznej wiele
nowych zadan i okresla zintensyfikowane sposoby ich realizacji. To stawia
tradycyjne media (malarstwo, rzezbe) w odmiennej perspektywie, w sytuacji
gdy niejako ,wyczerpujg sie” ich konwencjonalne techniki odtwarzania i kre-
owania rzeczywistosci (niektdorzy teoretycy mowili tu wrecz o , koncu sztuki”),
za$ wspomaganie sie nowymi technologiami (nowe media: wideo, fotografia
cyfrowa, instalacje wielomedialne, performance itd.) rozszerzyto w zasadzie
ptaszczyzne narracji (i towarzyszace jej formy) do granic dotad nieprzekra-
czalnych: sztuka utozsamia sie z kulturg, w tym z kultura popularng, a artysci
swobodnie odnosza sie do reklamy, do cytowania dziet poprzednikow, do zdy-
stansowanego ich interpretowania, do ironii, pastiszu itd. Nawigzania w ma-
larstwie do technik i tre$ci obrazow z kregu tzw. ,starych mistrzow" sa tego
najbardziej oczywistym dowodem.
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Tak wiec w dominujaca, w biezacym zeszycie, tematyke sztuki o prowe-
niencjach wtaénie postmodernistycznych wprowadzaja teksty teoretyczne
(por. B. Jasinski, T. Ztotorzycki i G. Sztabinski), natomiast dowodéw praktycz-
nych dostarczaja gtéwnie omoéwienia z cyklu ,Postaw” i ,Wydarzen” (tu teksty
o twoérczosci m.in. Aleksiuna, Urbanowicza, Stanowskiego, Dudka-Diirera i Pu-
kocza) oraz relacje z wystaw i konkurséw malarskich np. z Galerii Miejskiej we
Wroctawiu, Bielskiej Jesieni czy ,Promocji” w Legnicy. Tre$¢ biezacego nu-
meru wzbogacajg takze relacje z Foto-Art Festiwalu w Bielsku-Biatej oraz
Europejskiego Festiwalu Szkta. Zapraszamy do lektury - by¢ moze wyjatkowo
przydatnej w czasach zagrozenia. =

Andrzej Saj

Dear Readers!

his issue of ,Format” has been prepared in difficult times that affect all

of us, but we hope that contact with art will have a supporting and saving

effect. The dominant topic of this issue is postmodernism, both in terms

of theoretical texts, as well as art reviews and relations from exhibitions and
other artistic events. m

Enjoy your reading!

Andrzej Saj
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TEMATY <

BOGUSLAW JASINSKI

... poniewaz mowie, Zze mowie

rudno ustali¢ jednoznaczne rozumienie terminu ,postmodernizm”. Jak

sie wydaje, wszelkie mozliwe definicje mozna by sprowadzi¢ do dwdch

podstawowych znaczen: pierwsze - siegajace raczej niejasnych zrodet
filozoficznych - polegatoby na krytyce catej racjonalistycznej filozofii okreslanej
mianem ,modernistycznej” oraz drugie - odwotujace sie do tradyc;ji li tylko es-
tetycznej - dotyczytoby mozliwos$ci tworzenia sztuki, dla ktérej inspiracja, a na-
wet tematem, bytaby sztuka dotychczasowa. W obu jednak przypadkach istotg
takiej postawy jest po prostu szczegélna samoswiadomo$¢ - bagdz , teoretyczna”
(filozofia na temat innej filozofii), badz tez ,artystyczna” (tworze, bo wiem jak
tworzyli inni). I na tym watku skupmy sie w ponizszej refleks;ji...

A wiec cali jesteSmy w tym stéwku ,post”... Czy rzeczywiscie nikt wcze-
$niej go nie znat? Czy to w ogble jest cos nowego? Jesli dostatecznie wnikliwie
drazymy owo ,post”, to dochodzimy w gruncie rzeczy do niezwykle prostego
zagadnienia, a mianowicie kwestii metajezyka - mowigc nieco filozoficznie.
Innymi stowy chodzi o to, Ze nie tylko ,wiem, ze wiem”, ale i ,méwie, bo mo-
wie” - czyli posiadam $wiadomos¢ mojej wiedzy i jezyka, przy pomocy ktdrego
sie wypowiadam. [ wiasnie tu szukac trzeba prazrédet postmodernistycznego
mys$lenia. Jesli zatem tak doktadnie sformutujemy ,problem” postmodernizmu,
to wowczas okazuje sie, ze nie jest on ani tak bardzo nowy, jakby chcieli go wi-
dzie¢ sami postmodernisci, ani tez specjalnie odkrywczy, bo bynajmniej nie
definiuje wszelkiej awangardy. Sprébujmy w ponizszym tekscie przyjrze¢ mu
sie zaréwno z punktu widzenia samej filozofii, jak i sztuki. Ale jednocze$nie - co
zastrzegam - nie bedziemy rekonstruowac niegdysiejszych sporéw i definicji,
lecz - na odwrdt - spogladac do przodu, czyli bada¢ mozliwos¢ konstruowania
nowej wizji zaréwno filozofii, jak i sztuki, wychodzacych od §wiadomosci owej
,samos$wiadomosci teoretycznej”, a méwiac prosto - odpowiadac na pytanie: co
naprawde wynika z tego, ze nie tylko ,wiem, ze wiem”, ale i ,méwie, bo mowie”.

FILOZOFIA PO FILOZOFII

1. To, Ze samo powstanie filozofii zwigzane jest z osiggnieciem owej samo-
Swiadomosci myslenia przez cztowieka jest raczej sprawa oczywistg. Natomiast
nieoczywiste jest to, dlaczego przede wszystkim ta wtasnie drogg potoczyt sie
caly jej dalszy rozwoj. Mozemy wrecz powiedzie¢, ze owa samoswiadomo$¢
teoretyczna stata sie wrecz paradygmatycznym wzorcem dla tej dyscypliny
naukowej.

0d kilku lat probuje budowac nieco inny paradygmat myslenia, ktéry na-
zwatem ethosofiq - taka wtasnie swoist3 filozofie po filozofii.[') W duzej mierze
powodzenie tego projektu teoretycznego zalezy wtasnie od porzucenia owej
samoswiadomosci filozoficznej, czyli na budowaniu swoistego ,post”... I w tym
sensie musimy tutaj wejs¢ w spor wiasnie z postmodernizmem. Niech to bedzie
okazja do ponownego przyjrzenia sie tej - wydawac by sie mogto - zapomnianej
koncepciji filozoficznej.

1 Bogustaw Jasinski Tezy o ethosofii/Theses on ethosophy, Warszawa 1997 (takze wydanie amerykariskie:
Mlinois 2018) oraz Sztuka? - Tylko wtedy, kiedy jestem. Szkice o tajemnicy istnienia, twdrczosci i kulturze
czynnej, Warszawa 2010, Mitos¢, Warszawa 2015, a takze liczne rozprawy, m.in. w: ,Studia Filozoficzne”
(1987), ,Swidnickie Studia Teologiczne” (2014), , Transformations” (Theses on ethosophy. Art and Asthetics),
2017, ,Sztuka i Dokumentacja” , ,dyskurs”. Por. takze obszerne studium historyczno - filozoficzne: Dwie
fenomenologie - Husserl i Heidegger” (Warszawa 1997), gdzie sama ideg ethosofii wyprowadzatem z ontologii
Heideggera. A wcze$niej studium: Myslenie Heideggerem, Warszawa 1995. O mojej ethosofii pisat m.in.
prof. Bogdan Suchodolski oraz prof. Paul Ricouer (SST 2014, nr 1, tamze ttumaczenie tekstu Ricouera).

0, filozofii po filozofii” méwitem takze w swoich wystapieniach (takze artystycznych) w galeriach: ,Entropia”
we Wroctawiu, ,.XX1” w Warszawie, ,Galeria Sztuki Najnowszej” w Gorzowie. Obszerna bibliografie tekstow

o ethosofii zgromadzit i stale ja uzupetnia Maciej Lercher (patrz: lercherjg24.pl).

... PONIEWAZ MOWIE, ZE MOW.

Swoistg zamknieto$¢ i samowystarczalno$c¢ filozofii potwierdzajg —przy-
ktadowo — analizy H. G. Gadamera, ktéry uwaza, ze przez filozofie nalezy ro-
zumie¢ wtasnie mowienie i rozmowe. Filozofia w takim ujeciu ,pracuje” cat-
kowicie na poziomie natury zreprodukowanej nie wykraczajac poza niego.
Ethosofia tymczasem prébuje porzucac ten poziom i dlatego zrywa z filozofig.
Doswiadczenie, do ktérego odwotuje sie filozofia, jest w przewazajacej mierze
przez nig kreowane, w o wiele zas mniejszym stopniu tylko jest. O ile zatem
filozofia niemal w cato$ci (wytaczajac z niej tylko nurt - nazwijmy to - ontolo-
giczny: od Heraklita po Heideggera) oparta jest o owo ,wiem, Ze wiem” (czyli
samo$wiadomo$c), o tyle ethosofia nie tylko bada ten paradygmat, pytajac o to,
jakie sa jego zrdédta i jak dziata, ale rowniez wychodzi poza niego, wyprowadza-
jac sady konieczne z doswiadczenia samego istnienia.

W tym miejscu nalezy takze uwzgledni¢ — jako typowe dla samos$wiado-
modsci filozoficznej — propozycje teoretyczne J. Lacana, w ktérych to wida¢ 6w
proces zdobywania samoswiadomosci przez filozofie wspétczesna. Przykta-
dowo, uspotecznienie jednostki rozumie on jako jej partycypacje w symbolicz-
nym jezyku kultury. Struktury owego jezyka zaczynaja z czasem ksztattowac
osobowos¢ i psychike jednostki. Na tej podstawie twierdzi on, iz cztowiek jest
catkowicie pisany przez alfabet jezyka kultury. Ow jezyk znieksztatca, rzecz
oczywista, przedmiot swej wypowiedzi (a takze wypowiedz samg). Margines
za$ owego znieksztatcenia powinna bada¢ wiasnie filozofia poprzez odstanianie
sfery pod$wiadomej. Pod$wiadomos$¢ bowiem — wedtug Lacana — utrudnia
bezkonfliktowa komunikacje spoteczna, poniewaz wprowadza element przy-
padku i chaosu z punktu widzenia zracjonalizowanej struktury spotecznej. Pod-
$wiadomos¢ ma jednak — jak dalej dowodzi — podobna strukture jak jezyk.
Dlatego Lacan wprowadza tu pojecie ,przeniesienia” i ,kondensacji". Historia
podmiotu zatem — w ujeciu Lacana — staje sie historia szczegélnego poszuki-
wania siebie - czyli, powracajac do naszej gtbwnej kategorii, historia kolejnych
,samos$wiadomosci”, rozmaicie tylko wyrazanych.

2. Systemy idealizmu transcendentalnego (podobnie zresztg, jak i filozo-
fia w ogodle) sa z punktu widzenia gatunkowego rozwoju cztowieka skrajnym
i najwyzszym wyrazem nie tylko §wiadomosci filozoficznej, ale i... pychy ludz-
kiej. Sq one dla sfery ducha tym samym, czym utworzenie natury zreproduko-
wanej w sferze ontologii. Idealizm transcendentalny jest najbardziej wysubli-
mowanym wyrazem mitu cztowieka-zdobywcy. Tu rozum ludzki przekroczyt
kolejne granice i zawtadnat kolejnymi obszarami. Zauwazmy: wszelkie tezy
o bycie w idealizmie transcendentalnym formutuje sie z punktu widzenia... wie-
dzy o bycie, czy tez raczej z punktu widzenia samoswiadomosci tej wiedzy.
Mozna rzec, iz filozoficzna zdolnos¢ poznawania przekracza tu prog filozofii
tradycyjnej. Systemy te — widziane w perspektywie natury zreprodukowanej
— stajg sie wyrazem ogoblnej ekspansji cywilizacyjnej gatunku ludzkiego. Sg
niejako drugg strong (rewersem) triumfu nowych technologii opanowujacych
nature. W ostatecznym rachunku mamy do czynienia z jednym i tym samym.
Wszedzie cztowiek odnajduje samego siebie, swoje whasne i wszechogarniajace
JA — ono stwarza Swiat i ono mowi o Swiecie. Cztowiek stat sie przedmiotem
dla siebie. Ethosofia ma odstania¢ te mechanizmy i ukazywa¢ monadyczno$¢
istnienia zyciowego, wraz ze wszelkimi konsekwencjami, jakie z niej wyptywaja.

3. Czy historia naszego $wiata jest w takim razie rzeczywiscie tozsama
z osiggnieciem wysokiego stopnia samoswiadomosci przez gatunek ludzki?
Niewatpliwie te kolejne etapy zdobywania coraz wiekszej samoswiadomosci



przez cztowieka sg zarazem kolejnymi etapami rozwoju naszej
cywilizacji. Z tego punktu widzenia dzieje rodzaju ludzkiego
jawig sie jako stopniowe odrywanie sie od owej, tak plastycz-
nie opisanej w Biblii, rajskiej pra-jedni o minimalnym stop-
niu samoswiadomo$ci gatunkowej. Takie wtasnie odczytanie 12 x 8cm
owego podania o Raju w Starym Testamencie patronowato

przeciez mysli Plotyna, Eriugeny, Eckharta, Cusanusa, Boeh-

mego oraz — przede wszystkim (co jest wazne dla dziejow filozofii nowozytnej)
— Hegla. W tekstach wymienionych myslicieli obecny jest jeden niezmienny
paradygmat myslenia. Oto z jednej strony opisuja oni sfere blizej nieokre$lonego
(albowiem nie pozwala na to utomnos¢ naszego jezyka pojeciowego) Abso-
lutu, Prajedni, Bytu Wiecznego i Niezréznicowanego, gdzie ginie podziat na
podmiot i przedmiot, a wiec bytu wiecznego, poza czasem i poza przestrzenia,
z drugiej wszak strony wymienieni wyzej mysliciele opisujg wytanianie sie
z Absolutu bytu nie-absolutnego, przypadkowego, utomnego i ztego w swej
istocie. Ale oto w toku dalszej ewolucji duchowej doczesnego Swiata, ktérej
ukoronowaniem jest samoswiadomy byt cztowieczy, Absolut niejako wraca do
siebie samego. Jest to wizja rozwoju $wiata po spirali. Tkwi w niej perspektywa
nadziei na wieczna szczesliwos¢. Cztowiek, od kiedy zdobyt odpowiednio roz-
winietg samoswiadomos¢, poczut sie nieszczesliwy i zagubiony, poszukujac
drég wyjscia z tego podstawowego dylematu egzystencjalnego, ktory nakazy-
wat wierzy¢, Ze istnienie nie pokrywa sie z jego istotg. Podstawowym rysem
tej samo$wiadomosci byto usankcjonowanie podziatu podmiotowo-przed-
miotowego. Zawarto w nim caly sens myslenia o Swiecie dookolnym, negujac
jednoczesnie mozliwos$¢ istnienia poza owa dychotomia. Dualizm ten stat sie
przestanka wszelkiego myslenia teoretycznego. Od tej tez chwili cztowiekowi
zaczeto ,wydawac sie", ze jego myslenie nie tylko jest rézne od istnienia, ale i to,
Ze jego przedmiotem moze by¢ ono samo. Tak zostaty potozone fundamenty
pod istnienie metasfery istnienia. Zycie cztowieka za$ zamknelo sie w istnieniu
zyciowym. Ethosofia bedzie wobec tego oparta na innym typie samo$wiadomo-
$ci. W przeciwienstwie do wyzej przedstawionego (zdobywczego, niepokornego
i agresywnego) mozna by go nazwac typem samo$wiadomosci nieantagoni-
stycznej (pokornej wobec istnienia). W jego granicach nie mowi sie juz o za-
wiadnieciu Swiatem dookolnym, ani tez o jakiejkolwiek formie dominacji, lecz
przede wszystkim o partycypowaniu w istnieniu. Cztowiek zdobywa tu nie tylko
$wiadomos¢ siebie, ale takze Swiadomos$¢ ethosu istnienia. Jego myslenie staje
sie bezpos$rednim przejawem istnienia petnego, nieprzypadkowego i absolut-
nego. W ethosofii zatem nie unicestwia sie myslenia, ale - na odwrot — czyni
je realnym. Myslenie to, na drodze eliminacji metasfery istnienia, prowadzi do
doswiadczenia oczywistosci istnienia. Obie te strategie zZycia samo$wiadomego
nie naleza wytacznie do sfery wyboréw indywidualnych, lecz sa réwniez efek-
tem okreslonych wizji tadu spotecznego.

Maciej Lercher

1. UkrzyZzowana na starej kanapie,
miedzioryt, 12 x 8 cm

2. Miat kolor jak on, miedzioryt,

4. Samoswiadomos¢ ethosoficzna zatem jest realna. Jest
spotegowaniem istnienia. Nie jest czyms$ zewnetrznym wobec
istnienia, lecz wyplywa z jego immanentnego i organiczne-
go rozwoju. Kazda czynnos¢ zatem moze by¢ przeswietlona
ethosem istnienia i jako taka powinna by¢ afirmacja i wola
istnienia. Nade wszystko istnie¢ — oto ped istnienia, jakze
czesto przestoniety Swiadomo$cia pozorna.

5. Ethosofia nie jest ,teorig" jak filozofia, lecz swoista madro$cig — madro-
$cig ethosu. Nie jest to logos, lecz sofia. U Arystotelesa jak wiadomo spotyka-
my rozréznienie: madro$¢ (phronesis) — od szczeg6tu do ogétu oraz wiedza
(episteme) — od og6tu do szczegdtu. W ramach wiedzy uczeni usitujg zna-
lez¢ w zyciu praktycznym to, co weze$niej wymyslili, madros¢ za$ poprzez
doswiadczenie praktyczne dochodzi do prawd ogélnych. Mozna wiec rzec, ze
ethosofia wychodzi od phronesis. Pamieta¢ jednakowoz musimy, iz samo to roz-
réoznienie zostato wymyslone na gruncie filozofii i jesli nawet opowiadamy sie
tu po jednej stronie tego przeciwstawienia, to nalezy to traktowac li tylko jako
drogowskaz w pejzazu, ktory narysowata sama filozofia. Bo tak naprawde na-
lezatoby bada¢ same Zrédta i tego podziatu, czyli bra¢ go w nawias.

ESTETYKA PO ESTETYCE!?!

Wskazane wyzej problemy zwigzane z pojeciem samo$wiadomosci filozo-
ficznej (resp. teoretycznej) bezposrednio przektadajq sie na kwestie sztuki i es-
tetyki. Mozemy wrecz powiedzie¢, ze i jedna, i druga nie moga wrecz istnie¢ bez
owej samowiedzy. Sg bowiem wrecz jej wyrazem. Jestem zatem w petni artystg
o tyle, o ile Swiadom jestem pojecia sztuki i jej Srodkéw wyrazu.

1. Tymczasem ethosoficzne urzeczywistnienie estetyki i sztuki polega¢ ma
na przekroczeniu estetyki oraz sztuki ku samemu istnieniu. Znika wéwczas
pojecie sztuki i pojecie estetyki. Motorem napedowym tak pojmowanej sfery
estetycznosci jest negacja negacji — ciagte przekraczanie raz zakreslonych gra-
nic. Ma to umozliwi¢ powrét cztowieka do samego siebie.

A. Dzietem sztuki nie jest to, co jest, lecz to, co sie staje. Bada¢ dzieto sztuki,
to przede wszystkim badac, jak ono nam sie zjawia, w jakim jest stosunku do nas
— anie bada¢ wytacznie to, co jest statyczne. Jest to usytuowanie obserwatora
i przedmiotu obserwowanego w tym samym planie istnienia. Pytanie o sztuke
staje sie tu sposobem tworzenia sztuki przez tego, kto pyta. Przekraczanie bytu >

2 Nawiasem méwigc tak wiasnie zatytutowatem swoja ksiazke Estetyka po estetyce. Prolegomena do ontologii
procesu tworczego (Warszawa 2008), w ktérej usitowatem stworzy¢ nowy paradygmat estetyki oparty
nie na przedmiotowym rozumieniu dzieta sztuki, lecz procesualnym, nawiazujac jednocze$nie do tradycji
hermeneutycznej. Wydawato mi si¢ wowczas, ze dzieki temu mozliwe bedzie ,teoretyczne” opisanie i analiza

zjawisk sztuki efemerycznej, m.in. takich, jak performance.
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sztuki ku byciu sztuka jest ethosoficznym programem estetycznym. Analiza
sztuki w sytuacji estetycznej wyptywata dotad z samej sztuki — teraz chodzi
nam o to, aby odnosita sie do samego istnienia.

B. Zatozeniem estetyki ethosoficznej jest nie tylko rezygnacja z analiz me-
tasfery dziatania artystycznego i uczestnictwo w samym procesie tworczym,
ale takze reprezentacja istnienia. Oznacza to ciagta demaskacje form artystycz-
nych wiasnie jako artystycznych i méwienie poza jezykiem artystycznym.

C. Dzieto sztuki wtedy jest dzietem ethosoficznym, kiedy nie ,rzuca
sie w oczy", gdy nie jest tematem ,estetycznego" zainteresowania. Im bardziej
dzieto jest dzietem, im bardziej funkcjonuje jako dzieto, tym bardziej wymyka
sie jego istotny sens i misja, ktérg ma do spetnienia — tj. odkrywanie samego
istnienia. I w tym sensie — paradoksalnie — im bardziej dzieto jest dzietem,
czyli im bardziej jest widoczne jako przejaw sztuki, tym mniej je wida¢ — w jego
funkcji, ktéra winno spetnia¢ w sposéb istotny. Dlatego, przyktadowo, w sztuce
ludowej lub w sztuce ludéw prymitywnych przez to, ze dziet sztuki nie wida¢,
sg one naprawde — bo wynikajg z istnienia. Chodzi teraz o to, aby przywro-
ci¢ — na nowym poziomie — ten naturalny porzadek funkcjonowania sztuki,
a to z kolei zwigzane jest ze stanem catego spoteczenstwa.

2. W ethosofii chodzi o rzeczywiste (a wiec nie-filozoficzne) zakorzenienie

estetyki w istnieniu wraz z calg wtasciwg jej sfera podmiotowo-przedmiotowa:
zakorzenienie jej w pierwotnych, a wiec poza-$wiadomych, poza-teoretycznych,

... PONIEWAZ MOWIE, ZE MOW.

1. Patrizia Comand, Dawid... dzisiaj,
2013, akryl na ptdtnie, 22 x 16 cm

2. Zdenék Janda, Skalny Aniot, 2016,
technika mieszana, 195 x 130 cm
Fot. czytaj str. 15-17

poza-estetycznych wymiarach bytu. Tymczasem estetyka tra-
dycyjna podstawy te niejako pomija, dlatego chodzi jej tylko
o sztuke i to rozumiang jako wytwarzanie przedmiotow. Es-
tetyka tradycyjna byta jedynie teorig poznawania i wyjas$nia-
nia przedmiotéw artystycznych (tego, co wyrdznia sie jako
artystyczne). Tymczasem metoda ethosoficzna wyprowa-
dzajac wartosci z istnienia, sta¢ sie moze préba wyjasniania
tego poznawania. Wziecie w cudzystow sfery estetycznosci
pokazuje, Ze w owej estetyce zorientowanej przedmiotowo
zaktada sie istnienie przedmiotéw artystycznych naprzeciw
teorii. W ostatecznym jednak rachunku zaréwno istnienie tak
pomyslanej estetyKki, jak i przedmiotowo rozumianej sztuki
jest uwarunkowane tym samym: odniesieniem, stopniem
otwarcia na samo istnienie. Estetyka ethosoficzna ma by¢ do-
Swiadczeniem, ktdore przekracza tradycyjng estetyke i sztuke
przedmiotowa. Ma by¢ jednocze$nie samoswiadomoscia tej
estetyKki i tej sztuki, lecz sama nie wystepuje wobec siebie j a k
o estetyka ethosoficzna — tzn. jest pozbawiona wtasnej samo-
$Swiadomosci. Estetyka ta ,teskni” do tej samoswiadomosci
ijej pozada; i cho¢ do niej nieustannie dazy, nigdy jej w petni
nie osiaga. Jest ruchem i zmiana. ,Myslenie" nie poprzedza
tu dziatania, lecz odbywa sie w ramach tego dziatania i po-
przez to dziatanie. Podobnie sztuka ethosoficzna ma dociera¢
do ludzi nie za pomoc3 refleksyjnych mnieman o sztuce, lecz
przez praktyczne odstanianie istnienia.

3. Prawdzie spekulacji estetyka ethosoficzna przeciw-
stawia¢ ma prawde konkretu. Potrzebie tzw. czystego po-
znania — tesknote za zyciem w ethosie. Uniwersalizmowi
filozoficznych prawd — wewnetrzny akt czynienia. Estetyka
ethosoficzna z jednej strony dowartoSciowuje rzeczywistosc,
z drugiej — urzeczywistnia estetyke. Otwiera sie na istnienie.
Tylko wtérna abstrakcja odrézni¢ moze czes¢ ,teoretyczng" tej

estetyki, od jej czesci ,praktycznej". Estetyka ethosoficzna nie jest czym$ danym,
lecz musi by¢ ciggle uobecniana na nowo w procesie tworzenia. Dlatego nie
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mozna tej estetyki uzasadnic ,teoretycznie” — ja trzeba urzeczywistnic. Nie jest
ona ,wiedzg o czyms", lecz raczej pewnym wyzwaniem, pytaniem o istnienie.
Poznawanie nie jest tu odgraniczone od dziatania — jest ono aspektem dziata-
nia. Estetyka ethosoficzna ma by¢ wyrazem tego, co istnieje — uwrazliwieniem
na ethos istnienia. Estetyka i sztuka ethosoficzna majg by¢ pedagogika wraz-
liwosci istnienia.

4. W gescie, stowie i dzwieku ethosofia postuluje restytucje samego istnie-
nia. Poprzez artystyczng eliminacje metasfery istnienia sztuka moze odkrywac
przed cztowiekiem ethos istnienia. Sztuka przedmiotowa byta pewna wyspecja-
lizowana (w okreslonym sensie) umiejetnoscia, zupetnie niezalezng od refleksji
nad istnieniem jako cato$cia.

A. O ile w folklorze mamy do czynienia z poziomem pre-refleksyjnym
uprawiania sztuki, o tyle w przypadku sztuki ethosoficznej nalezatoby moéwic
o0 poziomie post-prerefleksyjnym. Folklor jest bowiem dla nas snem, ktéry juz
nigdy nie stanie sie jawa. Dlatego musimy sobie poméc — poprzez §wiadome
odzyskanie utraconej jednosci miedzy zyciem a kulturg, cztowiekiem a spo-
teczenstwem, bytem a powinnoscia, podmiotem a przedmiotem. Te jedno$¢
odnajdujemy w ethosie istnienia. Przedmioty sztuki moga stac sie faktami po-
przez wyrazenie tego ethosu.



B. Nie §wiadomos¢ bycia artysta, lecz bycie artysta — to jest etho-
soficzne otwarcie ku istnieniu. W ethosofii jednostka, ktéra tworzy nie
doswiadcza rozdarcia, gdyz jej stosunek do okreslonej sytuacji tworze-
nia nie jest zaposredniczony przez refleksje. Sztuka ta bedzie wéwczas
afirmowac istnienie i uczy¢ zycia w samo-tozsamosci.

C. Arty$ci moga sie sta¢ rzemieslnikami. Trzeba tylko nada¢ inne
znaczenie stowu ,rzemieslnik". Dla artysty-rzemieslnika przedmiot
artystyczny nie jest czyms zewnetrznym wobec przestrzeni jego ist-
nienia (tzn. nie jest idealny), lecz jest elementem bytu. Tu mozemy
zanalizowac spos6b wytwarzania przez anonimowych artystéw-rze-
mie$lnikow Sredniowiecza ,pieknych" przedmiotéw. Podobnie jest
— cho¢ w innym uktadzie warto$ci — z genialnymi, lecz nieznanymi
malarzami ikon staroruskich. Mechanizm , produkcji artystycznej" jest
tu doktadnie ten sam i opiera sie na catkowitym nieistnieniu swia-
domosci bycia artysta. To z kolei zwigzane jest ze $wiatem wartoSci
spotecznych.

ANI STARE, ANI NOWE, CZYLI ZA

Z powyzszych uwag - nieco skrétowych, a wiec ogélnych — wyni-
kaja jednak catkiem konkretne wnioski. Niechaj stanowig one rodzaj
podsumowania naszych analiz.

Wida¢ wiec gotym okiem, Ze tak zdefiniowana kwestia postmoder-
nizmu nie jest ani nowa, ani tez nie jest czyms samodzielnym w catej
kulturze. Wprost przeciwnie: jest wyrazem z jednej strony pewnej
samowiedzy cztowieka (resp. filozofii i nauki), z drugiej za$ po pro-
stu nowa nazwa starego problemu. A da sie go zinterpretowac wta-
$nie w jezyku filozofii, czego daliSmy wyzej wyraz. Jesli za$ tak rze-
czywiscie jest, to w takim razie wyprowadzi¢ z niego mozemy nowe
propozycje teoretyczne, w tym wypadku idee ethosofii.

Zupelnie tez konkretnie i catkiem wyraznie widzimy takze kwestie
postmodernizmu w dziejach sztuki i kultury. Czymze innym jak nie
postmodernistyczng manifestacjg byta technika malowania, zwana
pentimento, w ktérej to na jeden obraz naktadano inny (by, z oszczed-
nosci, nie gruntowac po raz kolejny samego ptétna)? Rezultaty za$ byty zgota za-
skakujace: oto po pewnym czasie, tam gdzie rozpos$cierat sie catkiem odstoniety
pejzaz, niespodziewanie wyrastat budynek, a w pustej rece portretowanego
mezczyzny pojawiat sie kapelusz, etc,, etc. Jeden obraz ujawniat inny obraz,
a cato$¢ nabierata nowych znaczen - wiecej: znaczone stawata sie znaczacym.
Cdz za rozkosz dla wnikliwego badacza semiologa!

Podobne motywy widzimy takze w sztukach narracyjnych, przede wszyst-
kim za$ w nowozytnej powiesci. Wynikajg one nie tylko z wmontowania w sama
strukture opowiadania watkéw autotematycznych, ale przede wszystkim z no-
wej samoswiadomosci samego piszgcego. Po prostu tworca zaczyna by¢ swia-
dom jezyka, ktorym sie postuguje. Przyktadem modelowym jest w tym wypadku
oczywi$cie Stendhal - bez watpienia twoérca powiesci nowozytnej, w ktorej
narrator niczego innego nie czyni, jak tylko podciaga kurtyne, za ktéra skryt
sie caly Swiat przedstawiony powiesci. Dokonuje sie tu znamienne przejscie
od telling do showing - doktadnie tak wtasnie rodzi sie nowoczesna powies¢.
Wreszcie Flaubert moze wykrzykna¢: pani Bovary to ja!

Watki autotematyczne w powiesci zwigzane byty nie tylko z ewolucjg po-
jecia narratora, ale takze samej narracji. Przyktadéw mozna by w tym miejscu
az nadto mnozy¢, ale dla polskiego czytelnika wspomnijmy w tym miejscu nie-
co zapomniang twoérczo$¢ Wilhelma Macha i jego Gdry nad Czarnym Morzem,
gdzie wtasnie kwestia autotematyzmu i tej szczeg6lnej samoswiadomosci pi-
sania wyeksponowana byta wrecz sztandarowo.
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Jednym stowem, pentimento, autotematyzm i wreszcie metajezyk artystycz-
ny - oto kolejne stadia krystalizowania sie samej idei postmodernistyczne;.
A im wszystkim patronuje filozofia, ktéra powtarza za Adamem wygnanym
z raju - ,wiem, ze wiem”. Bo to Adam wtasnie byt zapewne pierwszym post-
modernista. Ale o ile ze wstydu skryt sie za krzakiem, bo oto zauwazyt, Ze jest
nagi, o tyle wspotczesni postmodernisci wychodza na proscenium i w pelnym
blasku reflektorow deklaruja, ze s3 awangarda naszego czasu.

Tymczasem przedstawiona wyzej propozycja ethosofii jest probg mowy
poza tym jezykiem. Tam, gdzie jest ZA - bo moze wtedy ustyszymy wotanie sa-
mego bytu. Jeszcze sprzed jezyka. Poza metaforg i symbolem, przedstawieniem
i wyrazem, poza technika i forma - co jest poza tym wszystkim? - Wtasnie ZA,
anie ,post” - milczenie i tajemnica dla $wiata zycia. =

... because I say that | speak

he author reflects on postmodernism from the point of view of philos-

ophy and art. However instead of analyzing old definitions and argu-

ments, he focuses on future possibilities of constructing a new vision.
He introduces a term of ethosophy - a philosophy after philosophy - and views
issues of aesthetics and art through this prism. In the history of art there had
already been techniques like pentimento, self-references and artistic metalan-
guage which eventually led to the postmodernist idea. m
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TADEUSZ ZLOTORZYCKI

Czy mozna zrozumiec
postmodernizm?

ytanie zawarte w tytule jest uszczegoto-

wiong albo rozszerzong wersjg znanej

od starozytnosci kwestii: czy i jak moz-
na rozumiec¢ sztuke, piekno, dzieto i twérczosc
artysty, jak od tego odréznia¢ kicz i ludzkie
upodobania zwigzane ze zmienno$cia stylistyk
oraz mad, oraz co to wszystko moze znaczyc.
Jeden ze znanych mi profesoréw (professus
= wtajemniczony) twierdzi, Zze nie ma sztuki
- gdyz jest to pojecie nazbyt szerokie i bezde-
sygnatowe - natomiast istniejg przedmioty,
ktére moga posiada¢ znamiona dzieta sztuki,
takie jak wzniostos¢, doskonato$¢, nowosc czy
piekno. W dawnym malarstwie realistycznym,
dodane elementy miewaty znaczenie sym-
boliczne lub alegoryczne, ktore znawca mogt
odczytaé. Ale na tamtych obrazach czasem wi-
da¢ mistrzostwo w oddaniu przyktadowo tta,
fatd tkanin i draperii, lub krajobrazu. Tutaj
mamy juz nie zrozumienie, lecz podziw, czyli
odbidr bezposredni. Mniemam, Ze dzieta sztu-
ki, w mniejszej lub wiekszej czes$ci, wymykaja
sie Scistej analizie. Mogac by¢ asemantyczne -
jak muzyka absolutna, sztuka neutralna, op-art
lub abstrakcja - pobudzaja percepcje form, wy-
obraznie i kojarzenie. Latwiej jest za to zrozu-
miec - cho¢ tez nie zawsze - owa towarzyszaca
sztuce mysl, czyli teorie artystek i wypowiedzi
krytyczek (uzywam feministycznych form wzorujac sie na wypowiedzi Rorty-
'ego Postmodernistyczny liberalizm mieszczaniski, celem formalnego zblizenia
mego tekstu do opisywanego tematu).

Sto lat temu w sztukach pieknych, a szczegélnie w architekturze, malar-
stwie i literaturze, zapanowat modernizm stopniowo wypierajac neoroman-
tyzm. Duzo wcze$niej romantyzm przeciwstawiat skrajny emocjonalizm ra-
cjonalistycznie umiarkowanym koncepcjom klasycyzmu. Ale nawet Wieszcz
najpierw wzywajacy aby$my byli rozumni szatem przyznat, opisujac salon,
ze w obliczu rzeczywistosci trzeba mie¢ bystry wzrok naturalisty / aby zoba-
czy¢ wijqce sie w kale glisty. Modernizm jako tendencja porzadkujaca i anty-
romantyczna przejawiat sie na rozmaite sposoby. Wytworzyt mesjanistyczne
ustroje totalitarne obiecujgce metafizyczny socjalizm. Jezyk uporzadkowano
ortograficznie za$ psychoanaliza obnazyta ludzkie pozadania. Geometria zdo-
minowata estetyke, natomiast prostolinijnie funkcjonalna architektura unikata
kontaktu z przesztoscig, cho¢ w budynkach niszczejacych na Praczach Odrzan-
skich Max Berg wyjatkowo umiescit spolia - detale architektoniczne ze starszych
obiektéw. Tylko w modernistycznej literaturze anglojezycznej wida¢ mnogo$c¢
odwotan kulturowych, r6znorodnos¢ cytacji oraz budowanie odmiennych spo-
sobow narracji.

Jak kazdy prad, tak i tez modernizm po ponad pétwieczu stracit na zywot-
nosci, stat sie zbiorem okazéw muzealnych i jako zjawisko tonace w przeszto-
$ci, modernistyczny tad ulegt korozji. Z pewnos$cia mozna uznac rok 1968 jako

CZY MOZNA ZROZUMIEC POSTMODERNIZM?

moment krytyczny, gdyz niepostuszenstwo
obywatelskie, bunty i zamieszki pojawity
sie wéwczas w wielu krajach, cho¢ te zdarze-
nia nie majgc wiekszego znaczenia dla sztuki
pobudzaty publicznos¢. Oczywiscie sprzeci-
wy wobec modernizmu narastaty wczesniej,
jak dziatania Galerii pod Mong Lizq, ksiazka
o architekturze Venturi'ego, rzezby Jerze-
go Beresia, czy pojawienie sie fotorealizmu,
a nastepnie konceptualizmu, ktéry wyjatko-
wo rozkwitl na gruncie wroctawskim. Ale chy-
ba Zadna uczestniczka Sympozjum Wroctaw
70, w marcu tegoz roku nawet nie $nita, ze juz
jest postmodernistka.

Natomiast niedostateczna znajomo$¢ an-
gielskiego spowodowata wiele nieporozumien
na gruncie estetyki polskiej. Tytut wystapienia
Josepha Kosutha z roku 1969 nalezy zgodnie
z kazdym stownikiem ttumaczy¢ jako Sztu-
ka wedle filozofii i znaczenie jest oczywiste.
Konceptualizm okazat sie $lepa uliczka, nie
udato sie stworzy¢ niematerialnego dzieta; re-
cepty Johna Cage'a na utwory muzyczne lub
projekty mozliwych i niemozliwych przedmio-
toéw Jerzego Rosotowicza, staly sie obiektami
muzealnymi w formie zapisanych kartek.

Terminologie tworza krytyczki i teoretycz-
ki sztuki, prébujac ex post opisywac formy
dziatan i efekty, poszufladkowac artystki oraz poprzypisywac istotne znaczenia

1

ich koncepcjom. Rzecz trudna i niepewna, bo przypominajaca zabawe w gtuchy
telefon, krytyczka ma przekazac¢ nieznanemu odbiorcy cdz to artystka musia-
ta mie¢ na mysli i dlaczego wtasnie to, a nie co$ innego. Im termin szerszy,
tym wiecej problemdw interpretacyjnych, a postmodernistki odrzucaja inter-
pretacje oraz dociekania naukowe. Podstawsg filozoficzng postmodernizmu po-
czatkowo byt egzystencjalizm, a nastepnie nieortodoksyjny marksizm Lukacs'a
oraz Szkoty frankfurckiej. Lyotard w swojej Odpowiedzi na pytanie co to jest
postmodernizm napisat: Jest z pewnosciq czescig modernizmu. Cokolwiek odzie-
dziczono (...) nalezy to zakwestionowac. (...) Ze zdumiewajqcym przyspieszeniem
,pokolenia" wpadajq na siebie. Dzieto moze by¢ modernistyczne, o ile wczesniej
byto postmodernistyczne. Tak rozumiany postmodernizm nie jest modernizmem
u swego kresu, lecz w momencie narodzin, ktéry wciqz sie powtarza. (...) Post-
modernistyczne wiec bedzie to, co (...) wyrzeka sie pocieszenia przez poprawne
formy, odrzuca zgode na smak (...) poszukuje nowych przedstawien (...) by odczu¢
istnienie nieprzedstawialnego. (...) Postmodernizm powinien by¢ rozumiany zgod-
nie z paradoksem czasu przysztego dokonanego.

Tu docieramy do swoistej osobliwos$ci; zyjac w epoce postmodernistycznej
utkneliSmy w czasie przyszlym, czyli nigdzie, wiec zadna awangarda nie jest
mozliwa, bo nie potrafimy okresli¢ i zrozumie¢ przysztosci, a tym bardziej ja-
kiej$ przed-przysztosci, do ktorej nalezatoby zmierzac, wiec zostaje tylko bta-
dzenie. Postmodernizm jest przysztoscia modernizmu, ktdry jak feniks wciaz



1. Pavel Zacek, Hotd Umberto Eco,

2016, olej na ptétnie, 195 x 130 cm

2. Siegfried Zademack, Fantazje Mistrza,
2014, olej na ptétnie, 100 x 80 cm

3.Jake Baddeley, Lekcja malarstwa,
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sie odradza. Totalitaryzmy zostaty zakwestionowane
i zamiast drutéw kolczastych wszystko nadzorujg
dyskretne sieci. W miejsce przykrej psychoanalizy we-
szta wazaca emocje analiza transakcyjna, feminizm
i otwarta akceptacja wszelkiego seksualizmu. Dzieto
sztuki stato sie tymczasowosciag i dokumentacja stata
sie wazniejsza od zdarzenia. Geometrie wykleto, po-
dobnie jak szlachetne materiaty w budownictwie czy
ostro$¢ w fotografii. Dominuje miekkos¢, rozmycie
i poruszenie obrazu, niejasnos¢ i niedopowiedzenie
czy sugestia jakiej$ tajemnicy.

0d pewnego czasu mozna zauwazy¢ powroty do
przeszto$ci w formie cytatow - w muzyce Luciano
Berio i Zbigniew Bargielski - a w malarstwie po la-
tach neoekspresjonizmu pojawia sie wskrzesanie
dawnych technik - jak cho¢by stynna wystawa ,Nowi
Dawni Mistrzowie” Donalda Kuspita, ktory glosi ko-
niec sztuki. Mniemam nieco inaczej, ze to wlasnie
postmodernizm zestarzal sie, ulegajac dewaluacji
oraz rozproszeniu, wiec raczej jesteSmy $wiadkami
jego konca. Natomiast artystki szukajg i beda szukac
sposob6w wypowiedzi, mniej interesujgc sie tym co
pisza krytyczki. A co zastgpi postmodernizm, tego
nie wiemy, bo przysztos¢ jest niewiadoma i nieod-
gadniona, a na dodatek nowa terminologia jeszcze
nie zostata ukuta. Obserwujac rozprzestrzenianie sie
pojecia postmodernizmu, widze podobienstwo do wro-
clawskiego epifenomenu jakim byt sensybilizm, ktory
ponoc¢ juz w roku 1956 ogtosit, ze nie neguje istnienia
innych kierunkow w sztuce, sensybilizm je wchtania,
twérczo przeksztatca i uszlachetnia. No c6z, Wroctaw
to nie Nowy York, wiec w efekcie od lat wielu wszyscy
jesteSmy postmodernistkami. m

Can we understand
postmodernism?

he question in the title is another version of the

question know from the antiquity: is it possible

to understand art, beauty, piece of art and art-
ist’s creation, and how to distinguish them from cheap
and temporary trends. The author analyzes various
theories on postmodernism, giving various examples
from the history of architecture, visual arts, literature
and music, until the year 1968. Currently though we
seem to be stuck and lost in the future tense or no-
where, as we are not able to define and understand
the future. m
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GRZEGORZ SZTABINSKI

Zrodtowosé, przyswojenie, intertekstualnosé

agadnienie Zrédtowosci w sztuce moze by¢ rozwazane w dwojakim uje-

ciu. Nie sg one sprzeczne czy przeciwstawne, a oparte na roznicy zakresu

branych pod uwage odniesien. Pierwsze podejscie do niego polega na
zaakcentowaniu, jako punktu odniesienia dla ukazywanej w dziele widzialnej
sceny czy motywu, fragmentu widzialnej rzeczywistosci. Twdrczos¢ artystyczna
staje sie wowczas wcigz ponawianym aktem indagowania Swiata. Krytyczne
pytanie, jakie tu sie¢ pojawia, zaktada rozwazenie, czy przy tych aktach indago-
wania nie poddajemy sie konwencjom lub stereotypom i nie przyjmujemy jako
zrédta czegos, co zostato kulturowo uksztattowane, stajac sie zbiorowo uznane,
a wiec jestesSmy sktonni uznac to za oczywista dana. Drugi rodzaj odniesien
sztuki do Zrédet ma charakter szerszy i polega na podjeciu zagadnienia zasad
naszego uformowania kulturowego. Chodzi o rozwazenie, czy kultura oddala
nas od Zrédel naszej tozsamosci, czy przeciwnie, stanowi niezbedny sktadnik
jej uksztattowania. Kwestionowanie tak pojmowanej roli kultury dla sztuki po-
dejmowane byto gléwnie w dziataniach awangardy pierwszej potowy XX wieku.
Pojawity sie wowczas pytania o pierwotne podstawy dziatan artystycznych,
ktére taczone byly z zagadnieniem wptywu wspoéiczesnej cywilizacji na tozsa-
mos$¢ zaré6wno artystow, jak odbiorcow.

Jednym z najtrwalszych przekonan dotyczacych sztuki, rozumianej zgodnie
ze wspomnianym pierwszym sposobem pojmowania jej Zrédtowego charak-
teru, jest zatozenie, ze wywodzi sie ona ze sposobu zmystowego doswiadcza-
nia rzeczywisto$ci przez artyste. Ernst H. Gombrich zaznaczat, Ze nie zawsze
problem ten byt podejmowany wprost. Na przyktad w ,,dawnym swiecie” ewo-
lucja sztuki ujmowana byta w zwigzku z postepem technicznym, rozwojem
umiejetnosci opracowania materiatu. Jednak zasada mimesis wskazywata, co
jest podstawg i celem dziatan artystycznych. Podobnie byto w okresie rene-
sansu, gdy, jak pisze angielski autor, Giorgio Vasari zaktadat, iz zarysowujac
ewolucje wiarygodnego oddawania natury, opisuje sie droge malarstwa do
doskonatosci. Proces podboju rzeczywistosci przez sztuke - twierdzit Gombrich
uogdlniajac problem - trwat, w réznym tempie, przynajmniej do dziewietna-
stego wieku, a bitwy toczone przez impresjonistow byty walkami zwigzanymi
z tq kwestiq — problemem wizualnych odkry¢ !,

Gombrich pozostawat w opozycji wobec pogladu Johna Ruskina i jego kon-
tynuatoréw, zgodnie z ktdrym malarz powinien wraca¢ do niezafatszowanej
prawdy naturalnego widzenia 21, Podkre$lat iz przedstawienie ,wszystkiego, co
istnieje w naturze” zawsze sie bedzie wiqzato z przedstawieniami, jakie przekazy-
wali mu nauczyciele'31. W zwigzku z tym obok czynnikéw zwigzanych z wizual-
nym zrédtem sztuki pojawia sie zagadnienie ,potrzeby wzoréw”. Wzory te zwy-
kle wigzane byty ze sposobami malarskiego opracowania materiatu wizualnego
przyjmowanymi przez innych artystéw. Obok ,wertykalnego” odniesienia do
zrédta wizualnego wystapito wiec tutaj zagadnienie ,horyzontalnego” wyboru
okreslonej mozliwosci przedstawienia danego motywu. Gombrich, powotujac
sie na badania psychologiczne z zakresu psychologii percepcji wskazuje, ze
kwestie te wystepuja juz podczas elementarnej organizacji danych zmystowych.
Nie ma wiec ,czystego widzenia”, o jakim marzyt Claude Monet méwiac, ze
chciatby urodzic¢ sie $lepy, a nastepnie odzyska¢ wzrok, by méc zacza¢ malo-
wac bez uprzedniej wiedzy o sposobach wizualnego ujmowania przedmiotdw,
bez obcigzen zwigzanych z kultura. Gombrich kwestionowat tez przekonanie,

1 E. H. Gombrich, The Image and the Eye. Further Studies in the Psychology of Pictorial Representation,
Phaidon, Oxford 1982, s. 11.

2 E.H. Gombrich, Sztuka i ztudzenie. O psychologii przedstawiania obrazowego, przet. ]. Zaranski, Panistwowy
Instytut Wydawniczy, Warszawa 1981, s. 24.

3 Ibidem,s. 32.
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iz w sztuce najpierw pojawia sie wrazenie zmystowe, a potem dopiero nastepuje
jego przeobrazenie, znieksztatcenie uogélnienie. Dlatego oddzielanie Zrddto-
wego ujmowania natury od ,idealizacji” czy ,abstrakcji” jest nieuzasadnione.
Artystom - pisze Gombrich - ,potrzebny jest styl odpowiedni do zadan”, po-
trzebny jest ,stownik” pozwalajacy pokazywac rzeczywisto$¢. Malarstwo jest
dziataniem, totez artysta raczej widzi to, co maluje, niz maluje to, co widzi 41 -
a doktadniej to, co zobaczyt uprzednio wobec wtasnej malarskiej akeji. Dlatego
zdaniem angielskiego autora, wszelka sztuka jest ,konceptualna”, gdyz nieza-
leznie od deklarowanych przez artystow pragnien, nie ujawnia tylko swego
zrodta w rzeczywistosci, a zawsze zawiera takze sktadniki przekazane przez
nauczycieli, tradycje, czy w inny sposéb przejete przez tworce. Wszelka sztuka -
zdaniem Gombricha - rodzi sie w ludzkim umysle, wyraza raczej doswiadczanie
Swiata niz sam $wiat widzialny i wtasnie dlatego jest <konceptualna>, Ze przed-
stawia obrazowe zawsze rozpoznaé mozna po stylu51,

Czy ,potrzeba wzoréw”, jak dowodzi Gombrich niezbedna w twdrczosci,
jest rezultatem $wiadomego przejecia $rodkow i metod? Angielski autor re-
prezentuje pod tym wzgledem stanowisko umiarkowane. Z jednej strony
podkresla, Zze nawet malarstwo naturalistyczne stanowi ,manipulacje stow-
nikiem”, z drugiej jednak stwierdza, iz przy istniejacych zapozyczeniach,
tym bardziej podziwiamy owych niezwyktych ludzi, ktérych stac byto na prze-
zwyciezenie tego odruchu i przekroczenie zakletego kregu, by utorowac droge
nastepcom'°1, Wskazuje to na fakt, ze stopiei odniesienia do wzorcéw jest
stopniowalny i Ze pragnienie odwotania sie do zrédet nie jest rezultatem btedu
myslowego, czy wytacznie utopijnego rozumowania. Swiadczy tez, ze problem
ten, zaré6wno w odniesieniu do sztuki dawnej jak nowoczesnej, nie utracit
znaczenia, cho¢ przybiera r6zny ksztatt. W sztuce nowoczesnej na przyktad,
zamiast dazenia do stworzenia obrazu maksymalnie zbliZonego do cech wi-
dzianej rzeczywistosci, pojawito sie dazenie do aktywizowania u odbiorcéw
aktéw pamieci, ktére stawaty sie niezbednym sktadnikiem pozwalajagcym
zrozumie¢ obraz. Miejsce krow, pisat angielski autor, pokazywanych w ob-
razach Paulusa Pottera, zajety krowy malowane przez Jeana Dubuffeta, kt6-
rych widoczne cechy wymagaty konfrontacji z zapamietanymi wizerunkami
tych zwierzat i ustalania wystepujacych podobienstw i réznic. Takie ,przera-
finowane (over-sophisticated) obrazy” wymagaty odwotania sie w szerszym
zakresie, niz w przypadku sztuki siedemnastowiecznej do zZrddta, jakim
jest wyglad rzeczywisto$ci. Nie mozna byto po prostu stwierdzi¢, ze to, co
pokazane na obrazie jest zgodne z naszym potocznym do$wiadczeniem, a na-
lezato konfrontowac oba te obszary wiedzy. Tendencja ta zdaniem Gombricha
ulegata réoznym modyfikacjom w czasie XX wieku prowadzac - w przypadku
malarstwa abstrakcyjnego - do odwrocenia sytuacji odniesienia do Zrédta.
Zamiast ,rozpoznawac rzeczywisto$¢ w malarstwie” nalezato rozpoznawac
,malarstwo w rzeczywistoéci” 7!, Piszac o tym zagadnieniu Gombrich miat
na mysli takie obrazy, ktore nie powstaja na zasadzie mimetycznego odtwo-
rzenia fragmentu widzialnego $wiata, a powstajg jako rezultat niezaleznego
od zasady mimesis opracowania zasadniczo nieprzedstawiajacej kompozycji
malarskiej, ktora jednak w zastanawiajgcy sposob wykazuje cechy wspélne
z pewnymi fragmentami rzeczywistosci ogladanej w skali makro (np. widoki
kosmosu) lub mikro (jako powiekszenia pod mikroskopem). W obu przypad-
kach jednak odniesienie do zrédta zewnetrznego okazuje sie konieczne.

Ibidem, s. 86-87.

Ibidem, s. 90.

Ibidem, s. 32.

E. H. Gombrich, The Image and the Eye, op. cit., s. 32.
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Michat Chudzicki, Jakie miasto taki Bruegel 2, 2018, olej na ptétnie, 121 x 181 cm, fot. czytaj str. 43 (44. Biennale Malarstwa Bielska Jesien 2019), fot. Krzysztof Morcinek

Koncentrujac sie w swych rozwazaniach dotyczacych psychologii przed-
stawiania obrazowego na zagadnieniu percepcji wizualnej, Gombrich pomijat
zakres dokonywanych przez sztuke odkry¢ odnoszacych sie do zrédet niezwia-
zanych z rzeczywistoscig wewnetrzng. Wymieniat wprawdzie w swych roz-
wazaniach ptaki, gigantyczne monstra i delikatne drobiazgi pojawiajace
sie wludzkich marzeniach sennych i nocnych zmorach w réznych kulturach
iréznych obszarach geograficznych, piszac, ze one réwniez moga by¢ rozpa-
trywane w Kategoriach tego, co zrédtowe w sztukach plastycznych, jednak
nie poswiecat im osobnej uwagi. Tymczasem od drugiej potowy XIX wieku to,
co wczesniej wydawato sie zjawiskiem marginesowym, zaczeto uzyskiwac
coraz wieksze znaczenie, aby wreszcie dzieki koncepcjom psychologicznym
Freuda i Junga doprowadzi¢ do zmiany sposobu pojmowania tego, co Zré-
dtowe. Zrédet, takze sztuki, zaczeto poszukiwaé nie w bezposrednim zmy-
stowym do$wiadczeniu, a w ztozonych relacjach miedzy widzeniem i wizjg
lub marzeniem sennym. Jako istotne podstawy dziet sztuki zaczety byc¢
traktowane ukryte procesy psychiczne. Jednoczesnie zaczeto wykazywac
nieufnos¢ wobec tego, co wydaje sie Zrodtem pozornym. Pojawity sie watpli-
wosci, czy pozostajgc w kregu kultury europejskiej jesteSmy jeszcze w stanie
dotrzec do rzeczywistej genezy tego, co stanowi zrédto ludzkiej tozsamosci.

Problematyce dotyczacej réznych sposobéw odwotywania sie do zré-
det w sztuce konca XIX i XX wieku poswiecit ksigzke Prosthetic Gods Hal
Foster. Omawia on w niej tworczos¢ artystéow zafascynowanych ,fikcja zré-
dtowosci”. Uwzglednia wiec poszukiwanie tego, co pierwotne, wyrazajace sie
opuszczaniem cywilizacji europejskiej (Paul Gauguin) i/lub znajdowaniem
inspiracji w sztuce prymitywnej (Picasso, ekspresjonisci, surrealisci). Pisze,
ze oczekiwano, iz kontakt z tym, co Zzrédtowe umozliwi przejscie do <dzikiego>
zycia'®1i pozwoli na ponowne narodziny w wymiarze ludzkim i twérczosci
artystycznej. U Freuda - twierdzi amerykanski autor - podstawowe fantazje
dotyczqce genezy tozsamosci, seksualnosci i seksualnej réznicy mieszajq sie cze-
sto w naszym zyciu psychicznym i wyrazajq sie w podobny sposéb w pierwotnych

8 H. Foster, Prosthetic Gods, The MIT Press, Cambridge Massachusetts, 2006, s.21.

scenach [...] 191, Artysci z konica XIX i poczatku XX wieku zaktadali, ze poprzez
odniesienie do nich, do stosowanych przez plemiennych twércéw form i me-
tod postepowania, mozliwe bedzie odnalezienie Zrédtowej podmiotowosci.
Drugi watek odkrywania Zrédtowosci w XX wieku zwigzany byt, wedtug
Fostera, nie z tym, co prymitywne, a z tym, co przysztosciowe i technolo-
giczne. Naturalno$ci ciata przeciwstawiano ,ciato postnaturalne”, w rézny
sposob reintegrowane poprzez odniesienie do technologicznych podstaw.
W Bauhausie, futuryzmie, konstruktywizmie, wortycyzmie pojawiata sie
»podwojna logika protezy” stanowiaca projekcje gtebokich pragnien czto-
wieka. Na przyktad, dla futurystéw $mier¢ stanowita konieczny etap do
nastepujgcego potem ,odrodzenia jako podmiotu technologicznego: [...] wy-
tonienia sie <o pierwszym swicie> jako nowoczesny <centaur>, pot cztowiek,
pét mechanizm°],

Artysci awangardowi szukali drogi do tego, co Zzrédtowe poprzez nowe ro-
dzaje doswiadczen, dla ktérych nalezato znalez¢ swoiste Srodki wyrazu. Od-
rzucali przyjmowanie istniejacych jezykow sztuki. Zakwestionowanie tych
dazen nastgpito z nadej$ciem postmodernizmu. Miato ono réwniez charakter
praktyczny i polegato na upowszechnieniu sie artystycznego zabiegu ,przy-
wilaszczenia”. Douglas Crimp w artykule z 1982 roku okreslit tak metode dzia-
tania, ktdrej wystepowanie - jak pisat - rozciqga sie na prawie kazdy aspekt
naszej kultury, od najbardziej cynicznie wykalkulowanych produktow mody
i przemystu rozrywkowego do najbardziej zaangaZowanych krytycznie dziatan
artystéw "], Zwracat jednak przy tym uwage, ze stosowanie tego zabiegu moze
podlega¢ warto$ciowaniu. Odrézniat w zwigzku z tym jego odmiane bardziej
zachowawcza (np. budynki Michaela Gravesa, fotografie Roberta Mapplethor-
pa, malarstwo Davida Salle) i progresywna (architektura Franka Gehry, prace
Sherrie Levine). Zakres wystepowania , przywlaszczenia” uznat wiec za tak
szeroKi, ze nie wigzat go z okreslona opcja artystyczna, stylem czy kierunkiem.

9 Ibidem,s.5.

10 Ibidem,s.118.

11 D. Crimp, Appropriating Approprtiation, [w:] idem, On the Museum’s Ruins, The MIT Press, Cambridge
Massachusets 1995, s. 126.
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Michat Chudzicki, Mleko zsiadto sie na progu, 2017, olej na ptétnie, 100 x 130 cm, fot. czytaj str. 43 (44. Biennale Malarstwa Bielska Jesien 2019), fot. Krzysztof Morcinek

Poszukiwanie zZrodtowosci znika¢ miato z pola widzenia, natomiast podstaw
dla odréznienia tego, co warto$ciowe, albo eskapistyczne lub reakcyjne szukac
nalezato poprzez rozréznienie sposobow tego, co i jak jest przywtaszczane.
Rozwazajac podejmowane zagadnienie Crimp nie uwzgledniat szerzej kwe-
stii teoretycznych. Postugiwat sie przyktadami. Samo pojecie ,przywtaszcze-
nia” okreslat jako ,regresywno/progresywne”. Przywlaszczenie regresywne
to zaréwno pastisz jak eklektyzm, czyli takie wybierane przez artystow drogi
postepowania tworczego, w przypadku ktérych ,potrzeba wzoréw” traktowa-
na jest jako sposdb umozliwiajacy realizacje zaktadanego celu. Przejmowane
sg wiec z przesztosci sztuki sktadniki odpowiednie do podejmowanego dzia-
tania. Zabieg taki jest §wiadomy, oparty na posiadanej wiedzy. Jako przyktad
Crimp wskazywat budynki Michaela Gravesa, stanowiace mieszanke przesztych
architektonicznych styléw wyprowadzonych ogélnie z orbity klasycyzmu 2],
Przywtaszczenia sktadnikéw stylow historycznych miaty miejsce wielo-
krotnie od czas6w manieryzmu, gdy dostrzegajac wiele réznych odmian war-
tosci w sztuce wczesniejszej malarze postanowili, jak pisat Luciano Faberio,
skumulowaé doskonatos¢ wielu 31, Cechy stylistyczne przestaly tu by¢ ujmo-
wane jako elementy sktadowe procesu percepcji i przedstawiania, a stawaty
sie sprawg zwigzang z realizacja doskonatego dzieta jako celem nadrzednym,
ze wzgledu na ktéry mozna Korzysta¢ nawet ze Srodkéw nalezacych do innego
artysty. Przywtaszczenie uzasadniane wiec byto ze wzgledu na doniostos¢ celu.
Wskazywano jednak réwniez, zwtlaszcza w XIX wieku, ze jest ono wyrazem
bezradno$ci tworczej, niemoznosci wynalezienia nowych srodkow wyrazu od-
powiednich dla danej epoki. Podejscie Gravesa do architektury - pisze Crimp

12 Ibidem,s. 127.
13 W. Tatarkiewcz, Historia estetyki, tom I1I, Wydawnictwo Naukowe PWN, Warszawa 2009, s. 365.
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- zwiqzane jest z powrotem do premodernistycznego rozumienia sztuki jako
tworczej kombinacji elementéw wywodzqcej sie z historycznie danego stownika
(mozna powiedzied, zZe te elementy wywodzq sie z natury, ale natury rozumianej
tak, jak w dziewietnastym wieku) 141, Odniesienie do natury nastepuje wiec tutaj
nie poprzez bezposrednie do§wiadczenie, a posrednio, na drodze Swiadome-
go uwzglednienia wczesniejszej koncepcji zwigzku z nia. Zachowane zostajg
tez w jego budynkach rézne cechy tradycyjnie rozumianego dzieta sztuki. Ele-
menty anektowane sugeruja z jednej strony, Ze artysta korzysta z ,historycznego
stownika”, jednoczes$nie zas chce da¢ poczucie, ze prezentuje dzieto wspoétcze-
sne. Zdaje sie wierzy¢, ze stosujac przywtaszczenie stworzy indywidualne dzie-
to, podobnie jak dawni twércy. Crimp podkresla, ze nie moze by¢ ztudzenia, iz
elementy stylu sq autorstwa architekta, wystepuje jednak bardzo silne poczucie
catosci celu produktu i jego twdrczego wktadu w nieprzerwanie biegngcq tradycje
architektury. Eklektyzm Gravesa zachowuje w ten sposéb integralno$¢, zamknie-
cie w sobie historii architektonicznego stylu i pseudohistorycznq odpornosé na
problematyczne wtrety realnego rozwoju historii (do ktorych nalezy nowoczesna
architektura, jesli rozwazac jq jako co$ wiecej, niz tylko inny styl) ['5],

Inng odmiane przywiaszczenia Crimp charakteryzuje na przyktadzie twor-
czosci Gehry’ego. Podkresla w tym przypadku odniesienia nie do dawne;j hi-
storii architektury, a do nowoczesnosci i branie pod uwage nie tyle stylu, co
materiatéw. W swej praktyce Gehry [...] - pisze - zachowuje historycznq lekcje
modernizmu, nawet jesli krytykuje wtasciwy dla niego idealistyczny wymiar
z postmodernistycznej perspektywy'®1, W przypadku operacji przywtaszczenia
inspirowanej taka koncepcja mieszanie elementéw stylow nie wchodzito w gre.
14  D.Crimp, op. cit, s. 127.

15 Ibidem,s. 127-128.
16 Ibidem,s.128.



Zakres tego, co anektowane odnosi¢ sie miat natomiast do rodzaju stosowanych
materiatéw i form przy jednoczesnej polemice z charakterem i rolg, jak byta
im przypisywana we wcze$niejszych zastosowaniach. W przypadku budynkow
Gehry’ego wspoéiczesne, szorstkie materiaty, sprawiajace wrazenie niewykon-
czenia, proste, geometryczne Kksztatty, znane z budynkéw modernistycznych
uzyte zostaty nie do stworzenia architektury uniwersalistycznej, odpowiedniej
dla kazdego miejsca i kazdego cztowieka, ktorej role podkreslat np. Le Corbusier,
aw odpowiedzi na potrzeby konkretnego kontekstu. Jednocze$nie uzytkownik
mogt poszukiwac z nimi relacji, zasad trafnego uzytkowania dla swoich potrzeb.
Dom Gehry’ego - pisze Crimp - jest odpowiedziq na specyficzny architektoniczny
program; nie moze on by¢ bezkrytycznie zastosowany powtdérnie w innym kon-
tekscie! 7). 1 wtasnie pod tym wzgledem przywlaszczenie formy rozmija sie
z pierwotng funkcja, wbrew modernistycznej zasadzie ich zgodnosci. Innym,
omawianym przykladem tego rodzaju przywtaszczenia sa prace Sherrie Levi-
ne stanowigce rodzaj skrzyzowania form, materiatéw i znaczen. Na przyktad
odlana z brazu Fontanna taczy cechy ready made Marcela Duchampa ze sposo-
bem obrdébki, optywowoscig ksztattu i wypolerowaniem, wiasciwymi dla rzezb
Constantina Brancusiego. Tego rodzaju krytyczne dekonstrukcje Crimp uwa-
zat za zjawiska eksperymentalne, odkrywajgce powigzania miedzy réznymi
praktykami.

Zabiegi przywtlaszczania i cytowania, wystepujace w réznych okresach roz-
woju sztuki, traktowane byty zwykle jako metody dziatania uwarunkowane
celami estetycznymi badz ogélna sytuacjg historyczng (np. wyczerpaniem
kulturowym). W koncepgji intertekstualnosci przyjete jest szersze zatozenie.
Zaakcentowanie roli odniesien miedzy dzietami sztuki nie jest czyms$ lokalnym
lub uwarunkowanym czasowo, a stanowi zasade dziatania twérczego. Nie tyl-
ko w kazdym dziele sztuki wystepuja odniesienia do innych, a réwniez relacje
miedzy nimi stanowig zaréwno podstawe tworczosci, jak odbioru. Kazdy utwér
sytuuje sie nie w relacji do zrédta (uwazanego za zmitologizowane), a w polu in-
nych realizacji artystycznych. Zjawisko to jest najlepiej opisane w przypadku li-
teratury. Teksty stowne pozostaja nie tyle w stosunku do zrédet pozatekstowych
(na zasadzie mimetycznej lub ekspresyjnej), a w polu innych tekstéw naslado-
wanych, przeksztatcanych, kontynuowanych, odrzucanych, uniewaznianych itp.
Przywlaszczanie i cytowanie nie jest wiec szczegdlnym zabiegiem tworczym,
a istotg tworczosci. Jesli twierdzenie takie pojmiemy radykalnie, doprowadzi
ono do zmiany sposobu pojmowania rél autora i odbiorcy. Pisarz (a takze ma-
larz, filmowiec itp.) stanie sie przede wszystkim czytelnikiem/odbiorcg tego, co
zostato juz stworzone. Jego podstawowym punktem odniesienia bedzie nie to,
co okreslitem tu jako zrédtowo$¢, a kontekst innych utworéw literackich, obra-
z6w itd. ,W wielorakim pisaniu - wedtug Rolanda Barthesa - wszystko mozna s p
L g ta ¢ niczego jednak nie mozna rozszy frow a ¢ struktura moze byc ciggta,
<wielowgtkowa> (jak méwimy o tkaninie, ktdra splata sie z wielu wqtkéw) na wie-
lu poziomach i w kazdym punkcie, nie moze mie¢ jednak gtebi; przestrzen pisania
mozna przemierzy¢ wzdtuz i wszerz, ale nie mozna jej przebi¢ na wylot; pisanie
ustanawia wciqz sens, czyni to jednak po to, by on natychmiast wyparowat®],
Zmianie ulega tez rola odbiorcy. Przestaje on by¢ tym, kto koncentruje sie na
pojedynczym utworze, stanowigcym przedmiot recepcji i stara sie dokonac jego
jak najpelniejszego odczytania (zadajac ewentualnie pytania o geneze, zrodta),
a zaczyna uwzglednia¢ sie¢ odniesien, z ktorych utkany zostat tekst literacki lub
obraz malarski czy filmowy. Takie podejscie zaktada nie biernos¢, receptywnosé¢
aktéw odbioru, a aktywno$¢, poszukiwanie odniesien, state tworzenie tego, co
jest przedmiotem uwagi na nowo, poprzez brane pod uwage relacje réznych
jego sktadnikow. W zwiazku z tym tworczo$¢ przybiera cechy tradycyjnie ko-
jarzone z odbiorem, a odbior z kreatywno$cia.

Barthes zwracat uwage, ze wspomniane cechy wtasciwe sa w szczegdlnym
stopniu dla pewnych rodzajéw utwordéw. Biorac pod uwage teksty literackie
okres$lat je jako scriptible (sktaniajace do aktywnosci odbiorczej, czynigce
z czytelnika, nie konsumenta , a wytwdrce tekstu 1) oraz lisible (stwarzaja-
ce podstawe do biernego odbioru, podczas ktdrego pozostaje w udziale tylko
uboga swoboda przyjecia lub odrzucenia tekstu?°1). Pierwszy model czytania
taczy tworce i odbiorce jako wykonujacych to samo zadanie, drugi wprowadza

17 Ibidem,s. 128.

18 R.Barthes, Smier¢ autora, przet. M. P. Markowski, , Teksty Drugie” 1999, nr %3, s. 250-251.
19 R Barthes, S/Z, Editions du Seuil, Paris 1970, s. 10.

20 Ibidem,s. 10.

bezlitosny podziat miedzy nimi. Pierwszy zaktada koncepcje ,produktywng”,
drugi ,reprezentatywng”. Przy pierwszym pojawia sie ,obraz triumfujacej mno-
gosci” dlatego, Ze nastepuje nie przeskok ku znaczeniu, a koncentracja na ele-
mentach znaczacych (signifiants). To one mogg rodzi¢ nieskonczone sensy, o ile
zaakceptujemy wielo$¢ tego, co znaczone, ale wowczas musimy zrezygnowac
z tego, co prawdziwe, prawdopodobne, czy nawet mozliwe 1?1 - a wiec takze
z pytania o Zrédta.

Zaréwno czytanie/ogladanie jak pisanie/malowanie to rodzaj pracy. Metode
jej Barthes okresla jako topologiczna: nie jestem schowany w tekscie, moim za-
daniem jest poruszac sie, translokowac systemy, ktorych prospekt nie zatrzymuje
sie ani w tekscie, ani we <mnie>: operacyjnie, sensy, ktore znajduje sq sprawdzane
nie przeze <mnie> czy innych, a przez ich pietno systematyczne!?], Celem nie
jest wiec ,zatrzymanie tanicucha systeméw”, ich unieruchomienie, ustanowie-
nie prawdziwej interpretacji, albo stworzenie dzieta, ktdre stanie sie wciele-
niem okreslonego wzorca. Przeciwnie, liczy sie to, co przechodzi, przekracza,
artykutuje.

Konsekwencja przedstawionej sytuacji jest konieczno$¢ rezygnacji z kon-
cepcji ,dzieta”. Dzieto - pisat Barthes - to przedmiot skoriczony, wymierzalny,
ktéry moze wypetniac pewnq przestrzen fizyczng (na przyktad zajmowac miejsce
na pétce biblioteki) (31, Jednak ,wymierzalno$¢” dzieta (takze plastycznego)
nie dotyczy tylko strony fizycznej. Dzieto jest rezultatem czyjej$ koncepcji, za-
miaru, a takze umiejetnosci, jakimi dysponuje autor — zdolnosci do znalezie-
nia odpowiednich $rodkéw dla wyrazenia idei itp. Dlatego, biorac pod uwage
proponowane w ramach teorii intertekstualnej zmiany, wprowadzane jest
pojecie ,tekstu” zamiast pojecia , dzieta”. Tekst kojarzy sie przede wszystkim
z literaturg, jednak stowo to stosowane jest rowniez w odniesieniu do realizacji
plastycznych, filmowych itp. Tekst to nie inny przedmiot, gdyz jak pisze Barthes
jego obecnos¢ jest wyczuwalna tylko w pracy, w produkcji — przez sensopro-
duktywnos¢?4], Tekst nie pokrywa sie wiec doktadnie z jednostkami wyod-
rebnianymi w tradycyjnych badaniach nad réznymi dziedzinami sztuki. Dazac
do wskazania zasadniczej réznicy miedzy dzietem a tekstem Barthes pisze:
krytyka dqzy na ogot do odnalezienia sensu dzieta, sensu mniej czy bardziej ukry-
tego, ktéry w zaleznosci od kierunku krytyki, wiqzany jest z réznymi poziomami
dzieta; analiza tekstualna podwaza idee signifié ostatecznego: dzieto ani nie
zatrzymuje sie, ani nie zamyka; teraz chodzi juz nie tyle o jego wyttumaczenie czy
nawet opisanie, co o wiqczenie sie do gry signifiants: by¢ moze chodzi o ich wy-
liczenie (jesli tekst na to pozwala), ale bez hierarchizowania; analiza tekstualna
Jjest pluralistyczna 1?51,

Jedna z gtéwnych cech dzieta sztuki, podkreslang w dziejach mysli este-
tycznej jest hierarchizacja elementéw. Dzieto stanowi ,jedno$¢ w wielo$ci”,
czy w innym sformutowaniu ,jedno$¢ organiczng”, w ramach ktérej wszyst-
kie sktadniki sg konieczne i poddane hierarchizacji. Uchwycenie tej jednos$ci
przez odbiorce stanowi podstawowy warunek odbioru sztuki. Wszelkie jej
zakldcenie, to zniszczenie zamystu tworcy. Tymczasem koncepcja intertekstu
polega na Sledzeniu wlaczania sie innych tekstow. Barthes pisze, ze inne teksty
sq w nim obecne na réznych jego poziomach, w formach dajqcych sie tatwiej
bqdz trudniej rozpoznac: teksty nalezgce do dawnej lub wspotczesnej mu kultury;
Kazdy tekst jest nowq tkaning ztoZongq ze starych cytatéw [°], Cytaty te jednak
nie sa wytgcznie rezultatem intencjonalnego, celowego przywlaszczenia. One
sg budulcem tekstu umozliwiajgcym jego funkcjonowanie i jego ,rozgwiezdza-
nie sie” w czasie lektury (%71, Przejscie od myslenia o sztuce w kategoriach dziet
do myslenia w kategoriach tekstow stanowi otwarcie sie na inng perspektywe.

Czy rezultatem powszechnosci stosowanego obecnie zabiegu przywtaszcza-
nia bedzie konieczno$¢ przebudowania sposobu my$lenia o sztuce? Zwolennicy
teorii intertekstualnos$ci nie pozostawiaja w tym zakresie miejsca na ztudzenia.
Uwazaja oni, ze z falszywej $wiadomosci koncepcji dzieta jako wyrazu sensow
petnych, Zrédtowo zakorzenionych, nalezy zrezygnowac, bo koncepcja ta byta >

21 Ibidem,s. 12.

22 Ibidem,s.17.

23 R Barthes, Teoria tekstu, przet. A. Milecki, w: Wspdtczesna teoria badari literackich za granicq. Antologia,
red. H. Markiewicz, t. IV, cz. 2, Wydawnictwo Literackie, Krakéw 1996, s. 200.

24 Ibidem,s. 200.

25 Ibidem, s. 205. W innym artykule Barthes pisze, Ze tekst ,daje si¢ odczytac bez inskrypcji Ojca”
(0d dzieta do tekstu, przet. M. P. Markowski, , Teksty drugie”, 1998, nr 6, s. 192).

26 Ibidem,s. 199.

27  Por.R. Barthes, S/Z. op. cit,, s. 20.
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zmitologizowanym ujeciem sztuki. Praca z tym zwigzana nie jest antyhistoryczna
(przynajmniej w zamiarach), lecz zawsze, uparcie antygenetyczna, gdyz Zrédlo to szko-
dliwa figura Natury (Physis) [..] 1?31, Zaréwno artysta, jak odbiorca nie powinni jej
ulegac pytajac o to, skad dzieto wywodzi sie i co ono odstania. Trzeba tez zrezygno-
wac z koncepcji tworzenia, w ktorej przechodzi sie od przypadkowosci zapiskéw do
transcendencji jednolitego, Swietego tworu?1, Pozostaje tylko pisanie/ malowanie/
filmowanie, w ktérym proces lektury tego, co zostato stworzone przeplata sie z wta-
snymi zapisami. Jesli natomiast chcemy dociera¢ do ,dzieta” ulegamy, jak twierdzi
Barthes, wymaganiom merkantylnego spoteczenstwa, gdzie konstruowacg, to zna-
czy wykanczaé towar!3°] m

28 R Barthes, Roland Barthes, przet. T. Swoboda, stowo/obraz terytoria, Gdansk 2011, s. 151.

29 Ibidem,s. 148.
30 Ibidem,s. 148.
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Pawel Basnik,

Erzulie, 2018,

olej na desce, 50 x 35 cm,
fot. czytaj str. 43

(44. Biennale Malarstwa
Bielska Jesien 2019)

Fot. Krzysztof Morcinek

Originality, assimilation,
intertextuality

he author analyzes the three notions, referring

to work of different researchers and philosophers.

He describes ideas of Ernst H. Gombrich, Hal Foster,
Douglas Crimp or Roland Barthes who referred their theories
among others to creation in the domains of painting, sculp-
ture or architecture. The use of originality and assimilation
have been changing over the centuries, until they got a totally
new meaning and function in the view of interextuality, be-
coming a creative method and aim as such. m



DoroTA KoczANOWICZ

Hotd i parodia.

Wokot wystawy ,,Hotd dla dawnych mistrzow"”

istoria sztuki to historia nieustajacego dialogu.
HW zgietku przesztos$ci wyrazy uznania dla po-

przednikéw mieszajg sie z poczuciem kryzysu i po-
stulatami radykalnej zmiany. Najtrudniejszy jest wariant
posredni, kiedy Swiadomo$¢ wyczerpania idzie w parze
z poczuciem obcowania z doskonatoscia, a nie idzie w parze
z wyraznym pomystem na nowe. To przypadek sztuki manierystycznej. Jej
przedstawiciele zyli w cieniu geniusza Leonarda, Michata Aniota, Rafaela
i Tycjana. Czuli potrzebe doréwnania pomystowosci oraz wielkosci swoich
idoli i szukali drogi poprzez spietrzenie znaczen lub wyszukane formy.
Uczucie przyttoczenia i obsesyjne proby doréwnania poprzednikom E.H.
Gombrich ocenia jako sytuacje niezdrowa, ktéra czesto wiodta do prac

1. Andrzej MalinowskKi,
Kobieta witruwiariska, 2015,
olej na plétnie, 130 x 81.cm

2. Lukas Kand],

Luksus, spokdj i rozkosz, 2013,
olej na plétnie, 195 x 130 cm

dziwacznych. Mimo to, konkluduje tak: W pewnym sensie
Jjednak te gorqczkowe wysitki byty najwiekszym hotdem, jaki
mtodzi mogli ztozy¢ starszym twércom.

Wystawa ,Hotd dla dawnych mistrzow”, ktorg mozna
byto oglada¢ latem i wczesng jesienig 2019 roku w Galerii
Miejskiej byta wyrazem kolejnej fali fascynacji cudem re-
nesansu, jaka zmaterializowata sie w postaci obrazéw, w ktérych nie czué¢
jednak napiecia wspomnianego przez Gombricha. W wiekszosci przypad-
kow to trawestacje czy parodie, w ktorych wazng dominantg jest humor.

W 2004 matzenstwo Frangoise i Lukas Kandl zainicjowato dziatanie
fundacji Libellule. Renaissance Contemporaine. Od tamtego czasu grupa,
sktadajgca sie z 30 artystow pochodzacych z 20 krajéow, wystawiata razem >
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1. Carlos Antonio Sablon Pérez, Generat w swym labiryncie, 2015, akryl na ptdtnie, 195 x 130 cm

2. Raffaele De Rosa, Porwanie Prozerpiny, 2015, akryl na ptdtnie, 120 x 80 cm

3. Tomasz Alen Kopera, TR3, 2017, olej na ptdtnie, 195 x 130

4. Patrizia Comand, Ksigze i Ksiezna lombardu, 2015, akryl na ptétnie, 60 x 80 cm

juz ponad 40 razy. Wsp6lnym mianow-
nikiem ich stylu jest realizm magiczny,
ktory pierwotnie byt reakcja na sztuke
nieprzedstawiajgca.

Sita realizmu magicznego jest trudne
do uchwycenia napiecie, czesto o charak-
terze satyrycznym. Powrdcity do sztuki
osoby i rzeczy, ale ich relacje pozostawaty
niejasne. Grupa skupia artystow miedzy
innymi z Francji, Wtoch, Czech, Niemiec,
Polski, ale réowniez z Meksyku, Kuby i Chi-
le, ktorzy dystansuja sie wobec wspotcze-
snych, awangardowych form sztuki, po-
niewaz czujg sie spadkobiercami tradycji
sztuk pieknych. Pragng, jak za dawnych
czasow, doskonali¢ swdj warsztat kopiu-
jac rozwigzania najlepszych.

Prezentacje Libellule. Renaissance
Contemporaine ogniskuja sie czesto wo-
kot wiodacego tematu, ktérym moga by¢
na przyktad znaki zodiaku lub czern i biel.
W 2016 tematem organizujacym wystawe
byt hotd dla dawnych mistrzéw. Ten sam
temat zostat powtérzony we Wroctawiu.
Gtéwnym punktem odniesienia byt dla
tej wystawy renesans, ktory wyrézniony
jest w nazwie grupy, ale Kandlowie pozwo-
lili samodzielnie zdefiniowa¢ figure mi-
strza i dlatego na obrazach znajdowali$my
nawigzania réwniez do wielkich artystow
barokowych, klasycystycznych, roman-
tycznych, secesyjnych czy nawet, blisko
spokrewnionych z magicznym realizmem,
surrealistow.



Parodia, jak pisat Craig Brandist, ustanawia styl jako przedmiot studiéw.
Przygladajac sie uwaznie dzietu, jednoczes$nie podkopuje autorytet tra-
dycji i daje szanse na krytyczne podejScie do historii. Czy parodia moze
by¢ hotdem? Moze, ale wtedy, gdy uznamy, ze prawdziwy hotd to nie bez-
mys$lny i czesto podszyty snobizmem podziw, ale wskazanie, ze wielkie
dzieta przesztosci warto s tego, by wej$¢ z nimi w krytyczny dialog, ktéry
polega na tym, Ze jesteSmy w stanie przyswoic sobie postawe naszego in-
terlokutora i wykorzystac ja do naszych celéw. Jak mowit Michait Bachtin,
parodia jest zawsze cytatem, ktory wtgczamy w obreb nowej, stworzonej
przez nas, cato$ci.

Pawet Muratow w Obrazach Wtoch umieszcza moze zaskakujgcy, ale
zdecydowany sad: Patrzqc na, Ostatniq wieczerze” nie odczuwamy ani ra-
dosci, ani wzruszenia, tylko petnq szacunku obojetnos¢. Jednocze$nie wspo-
mina o ,namietnym zainteresowaniu” artysty swojg pracg oraz to, ze
sam Leonardo uwazat to malowidto za ,najdoskonalsze ze wszystkich
osiggniec artystycznych”. Wyjasnieniem wypalenia emocji jest przepas¢
historii: Byty kiedys serca, ktére wzruszaty sie owq doskonatq harmoniq
utworu artystycznego, i umysty, ktére rozkoszowaty sie odczytywaniem raz
na zawsze utrwalonej tu wiedzy o duszy ludzkiej. Jezeli nawet Muratow
przesadza, to i tak jest pewne, ze petne obcowanie z wielka sztuka
z przesztosci jest dostepne dla waskiej grupy ekspertéw. Parodia zbliza
do intencji autoréow niejako ,na skroéty”, bezceremonialnie wttaczajac
przesztoéé¢ we wspétczesne odniesienia. Smiech stwarza okazje prze-
zwyciezenia obojetnosci i wej$cia w relacje emocjonalng. Virginia Woolf
uwazata, ze Smiech to néz, ktory zarazem przycina i ksztattuje, przydaje
symetrii i szczero$ci naszym dziataniom i stowom.... By¢ moze najlepsza
mozliwo$¢ bezposredniego dostepu do przesztosci daje wtasnie Smiech.
Skorzystali z tego artys$ci prezentowani w Galerii Miejskiej.

Wedrowiec nad morzem mgty rodem z Friedricha na obrazie Kopery
tak dtugo wpatruje sie w przepasé, ze jego buty i nogawki spodni po-
krywa juz zielony mech, a laske i ptaszcz oplataja liScie pngczy (Tomasz
Alen Kopera, TR3, 2017). U Patrizii Comand Angela Merkel, wymienita sie
ze zmarla zong z podwojnego portretu Pierro della Franceski (Patrizia
Comand, KsigZe i Ksiezna lombardu, 2015). Otyte nimfy w wyszukanych
pozach zaludnity ptétno wzorowane na Narodzinach Wenus (Patrizia Co-
mand, Ale skqd ona pochodzi?, 2013). David w wersji Patrizii Comand (Da-
vid... dzisiaj, 2013) jest, podobnie, zwalistym miodziencem z duza nadwa-
ga. Lekcje anatomii doktora Tulpa odnajdujemy w Lekcji malarstwa Jake’a
Baddeleya, dzieki zblizonej kolorystyce i elementom strojow ,studentow”.

Ironiczny ton, ktéry pobrzmiewa w wielu miejscach wystawy, to je-
dyna szansa na przywrécenie do zycia obrostej estyma formy. Hotd, aby
nie zamienit sie w nostalgiczna, rozpaczliwg, zawsze skazang na niepo-
wodzenie, probe powrotu do przesztosci potrzebuje ironii i autoironii.
Jednokierunkowo$¢ nostalgii, dzieki parodii, zmienia sie w wielokierun-
kowo$¢ przekazu, ktéry ttumaczy wspétczesnosc i, ozywia mumie”. m

Tribute and parody.
On the exhibition ,Tribute to old masters”

he exhibition at the Wroclaw City Gallery presents works of artists
T gathered at the Libellule. Renaissance Contemporaine foundation start-
ed by Frangoise and Luka$ Kandl in 2004. The paintings refer to the
famouse materpieces by old masters of Renaissance, Baroque or even Surre-
alism, however almost all of them are full of humour and irony This method

allows a critical dialogue happen which makes the piece of art live again. m
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Dyskurs z przesztoscia

(Bielska Jesien, wyréznienia Pisma Artystycznego ,,Format”)

aureatami nagrody ex aequo Pisma Artystycznego ,Format” na 44. Biel-
Lskiej Jesieni zostali: Michat Chudzicki i Bartosz Czarnecki. Obaj malarze
sg absolwentami krakowskiej Akademii Sztuk Pieknych.

Michat Chudzicki dostat rowniez wyrdznienie od Artinfo.pl, co potwier-
dza wzajemng stusznos¢ obu werdyktéw. Malarz ten po wczes$niej dominujgcej
tematyce, dokonat petnego powrotu do realistycznego mistrzostwa, powotu-
jac sie przy tym otwarcie na Bruegla, co zaznacza w tytutach: Jakie miasto taki
Bruegel. Jego obrazy sa przepetnione po brzegi scenami rodzajowymi, kipia
od zdarzen, ktérych bohaterami sg najczesciej dzieci. Mnogo$¢ zobrazowa-
nych sytuacji i zabaw pozbawia nas praktycznie mozliwo$ci doktadnego opisu,
a oko wciaz btadzi w labiryncie coraz to nowo zauwazanych bodZcow. Trudno
uwierzy¢, ze czesto dyskredytowane przez wielu malarstwo nasladujace zmyto

cala ta niestawna infamie i oto po prostu ulegamy fascynacji
nim, a arty$ci wchodza w dyskurs z dokonaniami dawnych
mistrzow, zreszta takie tendencje byly obecne juz w pierw-
szych latach XXI wieku (por. ,Format”nr 51).

Jak odbieramy prace Chudzickiego? Ciemng game z do-
minacjg brazu, ozywiajg zo6tcienie. Czas cofnat sie, wida¢
to po ubraniach, przedmiotach i zabawkach. Cofnat sie
takze w wymiarze nieznanego dzi$ gwaru rodzajowej kro-
tochwili, w ktdrej kottuja sie zajeci do zywego przezywana
chwila bohaterowie przedstawiani w obrazach. Ale w pozor-
na oczywisto$¢ rozpoznawalnosci wkraczaja takze wysoce
zagadkowe maski i tajemnicze figury, hybrydowe i jakby
martwo-zywe. Czasami w thumie kto$ wrecz ttamsi obez-
wtadniajace go, a dojmujace, uczucie samotnosci. Obok za-
bawy i pracy spostrzegamy bojki, objawy egzystencjalnego
upodlenia lub dziwacznej metamorfozy. Nie brak znanych
nam codziennych widokéw wyprdzniajgcych sie publicznie
i bezceremonialnie psow.

Chudzicki snuje wielka liryczng i metaforyczng opowies¢
o zyciu, ktore odeszto w swej przedmiejskiej, ale nie tylko,
gwarnosci i autentycznosci, to, co dzisiaj z nim dzielimy
to nieprzemijajaca enigmatyczno$¢ podszyta dreszczem
przerazenia. Obserwowana, a bedaca wyrazem wspolnoty,
z jej wszelkimi cechami, gromadnos¢ dzisiaj juz bezpowrot-
nie wyparowata, podobnie jak sama chociazby podstawo-
wa wiez wspdélnotowa. Dzieki autorowi odnajdujemy nostal-
gie za sztuka zyjaca naszymi sprawami, do ktdrej chetnie
powracamy. To w istocie wyraz czasu przesziego wspotcze-
$nie dokonanego.



W uzasadnieniu przyznania nagrody ,Formatu” czytamy, iz zostata ona
przyznana: za obrazy wyraznie nawiqzujqce swq tematykq do malarstwa
starych mistrzow renesansu. Postawy artystow celnie wpisujq sie - w utrzyma-
ne w duchu postmodernistycznym - realizacje i poszukiwania innego, nowego wi-
dzenia malarskiego. >

Michatl Chudzicki

1. Bruno Larek 1901-1936, 2012, kolaz, 21 x 15 cm
2. Bruno Larek 1901-1936, 2012, kolaz, 45 x 30 cm
3. Portret Dr George’a Cayley'a, 2010, olej na
plotnie, 39 x 28 cm
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Bartosz Czarnecki z kolei wydaje sie by¢ zainte-
resowany operacjami skupionymi na przekazujacym
medium, za podstawe tego ikonicznego sposobu
obrat prace Breugla (takze) i Boscha. I to wyr6z-
nienie ma podwdjny charakter, gdyz autor otrzymat
takze za swoje obrazy wyrdznienie regulaminowe.

DYSKURS Z PRZESZ+0SCIA

Sens tych artefaktéw lezy w samej ich powierzchni,
jej rozmazaniu i niewyraznosSci. Méwi ona o ograni-
czeniu percepcji, o oddaleniu czasowym obranych
pierwowzordw;, jak i naszego - kulturowo uzasad-
nianego - stosunku wobec nich. Zbiezne ze sztuka
Michata Chudzickiego jest obecne réwniez u niego

zerwanie w przedstawieniach z chronologia i jej jed-
nowymiarowoscig. Moze ono $wiadczy¢ o efekcie
swoistej niepoznawalnosci i niemozno$ci percep-
cyjnego indywidualnego przyswojenia arcydziet -
iw ogole - przesztosci. Zdaje sie wskazywac¢ niewaz-
no$¢ historii i miejsca jej zobrazowania w diachronii



Czarnecki Bartosz

1. Hieronim Bosch - Ukrzyzowanie, 2018, olej na ptétnie, 70 x 60 cm

2. Reprodukcja Bruegela 2-3 - Upadek Aniotéw, 2018, olej na ptétnie, 160 x 180 cm
Fot. 1-2 Krzysztof Morcinek

sztuki. Zatem jest to moment wspoétczesnej synchronii, przesunietej osi czasu. W ten
sposob oryginat umyka ze swojg trescig i pierwotnym znaczeniem. Stosowana kry-
staliczna (ekranowa) powierzchnia ma jaka$ grubg przezroczysta warstwe z iskrza-
cymi teczowymi pryzmatycznymi bruzdami. Zdaje sie wzbogaca¢ pierwowzor, ale
nieuchronnie od niego oddala. Cata intryga tkwi tutaj w perwersyjnym skupieniu na
zaposredniczeniu (reprodukcja) i posredniczeniu (medium powierzchni). Ontologia
jest jednoczes$nie aksjologia. Ta podwojnosc jest obecna takze w opisie techniki wy-
konania, artysta podaje, iz obraz jest reprodukcja dzieta mistrza i jednocze$nie wy-
konany farbg olejna. Sg to jednak, co frapuje, obrazy olejne. Pozostaje pytanie, co
jest reprodukcyjng kopig, a co oryginalng transpozycja. Zachecatbym w obrazach do
dialogu autora z mistrzami, swobodnej i osobistej kombinacji ich motywoéw i zmiany
znaczen. Datoby to jeszcze ciekawsze konteksty ikonologiczne.

Wracamy do przesztosci, ona jest bowiem naszym wieloaspektowym domem
i gleba, skarbnicg wiedzy, pozywieniem dla ciagle nowych refleksji, zapleczem twor-
czej inspiracji. m

Discourse with the past
(Bielska Jesien, award of the
Artistic Magazine Format)

ichat Chudzicki and Bartosz Czarnecki received
M ex aequo award of the Artistic Magazine Format

durin the 44th Bielska Jesien festival. Chudzicki’s
paintings, openly referring to Bruegel and often nostalgic
in some way;, are full of life depicted in multiple daily situ-
ations and events that take place on the streets. Czarnecki,
on the other hand, focuses mainly on the artistic medi-
um with which he enters into dialogue with old masters
of painting, and questions tradition, history and original
meaning of their art. m
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JAN TRZYNADLOWSKI

KAPLANSKI - MALARSKI REALISTA

a poczatku swojej artystycznej edukacji
N Jerzy Kaptanski bedac nadzwyczajnie
uzdolnionym uczniem Panstwowego
Liceum Sztuk Plastycznych we Wroctawiu, miat
juz w wysokim stopniu opanowany warsztat ma-
larski. Wéwczas duzy wptyw na niego miat malarz
Stanistaw Kukla, uprawiajacy malarstwo w opar-
ciu o zywe jeszcze w sztuce kierunki postimpre-
sjonistyczne. Moment Swiadczacy o osiggnieciu
przez Kaptanskiego zaawansowanego wtajem-
niczenia malarskiego nastgpit w 1965 r. - wte-
dy w wieku szesnastu lat namalowat olejny
Portret ojca. Przedstawiat on posta¢ mezczyzny
0 zmeczonej twarzy, siedzgcego w fotelu, jakby
zaraz po zakonczeniu ciezkiej pracy fizycznej. Ob-
raz zdradza nie tylko dojrzato$¢ oraz niepospolite
umiejetnosci plastyczne mtodego ucznia w za-
kresie tworzenia kompozycji i przestrzeni, ale
zdolno$¢ uchwycenia charakteru modela. Na-
stepny przyktad to obraz Dzieci pijaka z 1966 r.
o przygaszonych czernia barwach lokalnych, od-
dajacych w pétmroku nastrdj nedzy i beznadziei.
Woéweczas w catej pelni ujawnit sie malarski in-
stynkt Kaptanskiego, dla ktérego juz nie istniaty
ograniczenia w tworzeniu wiarygodnych wize-
runkow olejnych. Nastepnym etapem w rozwoju
artystycznym malarza byta Panstwowa Wyzsza
Szkota Sztuk Plastycznych we Wroctawiu. Tu-
taj mistrzem dla niego byt profesor Zbigniew
Karpinski. W 1974 r. powstat obraz Ciche kona-
nie — rodzice, dzieto w swej wymowie wstrza-
sajace i dla Kaptanskiego zupelnie nietypowe
malarsko, w monochromatycznej tonacji bra-
zZowo-ugrowej z czerwonawymi akcentami,
gdzie przedstawione postacie ledwie sg czytel-
ne wskutek przedstawienia ich w technice szkicowej potegujacej nastroj tragi-
zmu odchodzenia. Takze wyrdzniajacym sie przyktadem jest Portret profesora
Karpinskiego, ktorego Kaptanski uwiecznit w pozycji siedzaco-kontemplacyjne;j
na duzym portrecie. Obraz odznacza sie intensywno$cia ekspresji spotegowanej
mnogoscig migotliwych plam, $miato naniesionych w partii mocno osadzonej
postaci starszego mezczyzny, ze splecionymi przed sobg dtorimi i w jasnym
z6ttawo-ugrowym tle. W przeciwienstwie do wczesniejszych kompozycji, ko-
lor sprowadzony gtéwnie do dwdch wiodgcych barw w znacznym stopniu jest
zywszy, jasniejszy i czystszy, z préba nawigzania do p6zniejszego okresu ma-
larstwa van Gogha.

Wydawac¢ by sie mogto w tym oKkresie, ze malarz powinien konsekwent-
nie po6j$¢ dalej w rozwoju swojego stylu, lecz po chwilowym przebtysku wy-
stepuje w tej tworczosci zauwazalne zjawisko regresu spowodowanego nie-
pewnoscia i ogladaniem sie wstecz na dokonania tzw. ,dawnych mistrzow”.
Wtedy nastgpita zmiana powodujaca, Ze ekspresyjna i szorstka faktura impa-
stowa wielu obrazéw stawata sie gtadsza, az do efektu swoistego ,wylizania”.
Mocny realizm oparty o konkret zawarty w pozowaniu, przejawia sie w ujeciu
portretowym Ksiqze pszeniczny (1977) przedstawiajacy cata postac siedzgcego
starszego mezczyzny - w ciemnym kozuchu i kapeluszu. Obraz namalowany

KAP+ANSKI — MALARSKI REALISTA

z wyczuwalnym respektem jest stylowo zacho-

wawczy, zawierajacy analize postaci doprowa-

dzona az do skrajnosci, gdzie zredukowana

kolorystyka miata podkresla¢ glebie psycho-

logiczng modela. W nastepnej dekadzie w por-

tretach ukazujacych ludzi w zaawansowa-

nym wieku, dato o sobie zna¢ postrzeganie

,rembrandtowskie” utrzymane w ciemnej

tonacji, refleksyjne, gdzie w pétmroku pobty-

skuje punktowo o$wietlona twarz i ztaczone

ze sobg dionie. Przyktadem takiego potrakto-

wania jest m.in. portret Matka artysty (1988).

Kaptanski maluje przewaznie w du-

zych formatach dostosowanych do natural-

nej wielko$ci przedstawionej postaci. Grupa

kobiet i meZczyzn wypoczywajacych na tonie

natury w cieniu drzew na obrazie z 1985 r.

ogdlnie w wymiarze ideowym kojarzy sie

ze stynnym dzietem Eduarda Maneta Sniada-

nie na trawie. Nie ma on jednak bezposred-

nich odniesien. U Kaptanskiego wida¢ wiecej

postaci umieszczonych w idyllicznej scenerii,

a cato$¢ namalowana jest impresyjnie i $wie-

70, Z zastosowaniem jasnych barw. W latach

1984-1985 powstato kilka spokojnych i jed-

noczes$nie zmystowych w swoim charakte-

rze kreacji nagiej kobiety w pozycji lezacej,

pokrewnych dawnym typom przedstawie-

niowym wystepujacym w malarstwie nowo-

zytnym. Inng grupe stanowia studia aktow

zawierajace spory tadunek dynamiki ruchu,

namalowane w pozycjach ,latajacych” lub

,spadajacych”. Wyrézniajacym sie przykta-

1  demjest malowidto o wymowie symbolicznej

Btedne koto (1986), w ktéorym ruch wyrazony

jest przez unoszace sie i opadajace jak zjawy postacie kobiet i mezczyzn, wokét

tytutowego kota. W warstwie kolorystycznej jest tutaj wyrazne odejscie od mo-

nochromatyzmu na rzecz subtelnej wielobarwnosci, nie tylko w modelunku ciat,

ale i w tle potegujacym zawirowanie. Obraz zdaje sie nawigzywac do atmosfery
dziet Malczewskiego.

Waznym nurtem przedstawieniowym w dokonaniach malarskich Ka-
ptanskiego sa tresci religijne, pojawiajace sie m.in. w latach 1993, 1998 i 2003.
Wsréd najbardziej okazatych dziet sakralnych Kaptanskiego, przeznaczonych
do wnetrz ko$cielnych, na pierwszy plan wysuwa sie Zdjecie z krzyza (1993),
obraz monumentalny i pod wzgledem rozmiaréw (5 x 3 m) chyba najwiek-
szy w jego dorobku. Tutaj malarz inspirowat sie dzielem Rubensa z kate-
dry w Antwerpii. Jednak w przeciwienstwie do dynamicznej w swym dra-
matyzmie sceny ukazanej przez flamandzkiego malarza epoki baroku, jest
on zupetnie inny w swym wyrazie, bo peten teatralnego patosu i nadmiaru
szczegotow.

Temat portretu zdominowal malarstwo Kaptanskiego, ktére w tym punk-
cie charakteryzuje sie wyraznym zréznicowaniem pod wzgledem opracowania
stylowego. Dwa przeciwstawne czynniki miaty na to wptyw, do ktérych z jed-
nej strony nalezy zaliczy¢ wolno$¢ wyboru przy portretach malowanych dla



Jerzy Kaptanski
1. Pajeczyna, 1988, olej na plotnie
2. Z cyklu spadanie, 2003/2004, olej na ptétnie

siebie, z drugiej - ograniczenie wynikajace z oczekiwan i wymagan

zleceniodawcy. Przyktadem podejécia z wyboru jest Ogrodniczka

71993 1. portret ukazujacy mtodg dziewczyne w pozycji siedzacej na

tle rozkwitajgcego otoczenia wiosennego. Bogactwo koloru, form,

modelunku i faktury wskazuje na akt twérczy pozbawiony jakiegokolwiek na-
cisku zewnetrznego. Podobnie jest w wielobarwnym portrecie Wiesniak (1995)
namalowanym bardzo ekspresyjnie, z zastosowaniem kontrastéw i refleksow
kolorystycznych oddanych dynamicznymi kreskami. W przypadku portretow
powstatych na zamoéwienie malarz wydaje sie by¢ skrepowany, tworzy wte-
dy konwencjonalnie, poddajac si¢ samokontroli znamiennej dla ustugodawcy.
Kolor jest wtedy mocno zredukowany i pozbawiony sity, utrzymany ,bezpiecz-
nie” w bragzowo-ugrowej lub oliwkowo-szarej gamie, zwtaszcza w wizerunkach
meskich. Detale ryséw twarzy i stroju sg dopracowane niemal do przesady,
ana przetartym tle odbija sie tylko cient modela. Cechy idealizacji przedstawio-
nych postaci sprawiajg, ze konterfekty te nosza znamiona oficjalnosci. Portret
Franciszka Oborskiego (1993) to przyktad wyjatkowy. Trafnie tu zostata odda-
na fizyczna i psychologiczna charakterystyka postaci ukazanej w smokingu,

3. Akt kobiety spadajqcej, 1985, olej na ptétnie
4. Jerzy Kaptanski, fot. Krzysztof Saj

z jednocze$nie narzuconym na ramiona siermieznym kozuchu

baranim, przetamujac tym swoistym kontrastem stroju dystans.

W 2000 r. powstata seria portretéw osobistosci wroctawskich.
4w portrecie profesora Jana Miodka Kaptanski zawart koncepcje
postaci uczonego w pozie skupienia i powagi. Z tej sztywnej konwencji portretu
oficjalnego wytamuje sie zdecydowanie wizerunek grafika Eugeniusza Geta-
-Stankiewicza, ukazanego tutaj w pozie prowokacyjnej, gdzie wyjatkowa role
odgrywa jego cze$ciowo nagi tors. Trafnie oddaje charakter postaci Portret
Zbigniewa Horbowego, rektora ASP ukazanego w nasyconej czerwieni stroju
ceremonialnego.

Wieksza swoboda widzenia i potraktowania tematu przejawia sie w licznych
autoportretach malarza, tworzacych jakby osobna galerie, powstatych w réz-
nych okresach. Dwa z nich z 1986 r. wydaja sie zupelnie inne od pozostatych,
formalnie konwencjonalnych. Pierwszy, ujety w poziomie, zdaje sie odwotywac
do znanego autoportretu Wyspianskiego. Wyréznia go potraktowanie szkico-
we szerokim pedzlem. Drugi za§ w kompozycji po przekatnej ukazuje mto-
dego wowczas malarza w charakterystycznym przebraniu klowna i zawiera
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Jerzy Kaptanski
1. Reszta zycia-Studium gtowy 5, 2014, olej na ptétnie
2. Reszta zycia-Studium gtowy 1, 2014, olej na ptotnie

spory fadunek dynamiki. Autoportret w turbanie (1991) sprawnie
namalowany szybkimi pociggnieciami pedzla, to w miare udany
przyktad i tylko w sensie umownym moze by¢ on zbiezny z por-
tretem Jana van Eycka.

W 2014 r. w malarstwie Kaptanskiego nastapit zdecydowany
przetom w zakresie tematyki i opracowania stylowego. Inspi-
racjg stata sie sztuka Francisco Goyi. W ramach cyklu duzych
kompozycji figuralnych , Okrucieristwa wojny”, nastgpita meta-
foryczna préba uaktualnienia tre$ci m.in. w przypadku tytutu
Getto, w ktorym malarz prowokacyjnie postuzyt sie dzietem Goyi
Pielgrzymka do Zrédta swietego Izydora. Namalowany w manie-
rze szkicowej obraz w uktadzie poziomym w mocno przyciem-
nionych barwach przedstawia orszak ludzi.. Mimo podpowiedzi
przy pomocy tytutu odwotujacego sie do Holocaustu, takie ujecie
nie wytrzymuje jednak poréwnania z sugestywna wizja zawar-
ta w mrocznych dzietach malarza hiszpanskiego. Pochodzace
z tego samego roku portrety namalowane zywiotowo szerokim
Sladem pedzla, z impastowa faktura, w przeciwienstwie do
poprzednich dokonan odznaczaja sie intensywna kolorystyka
nasyconych barw w swej niemal czystej postaci, w zestawach
z udziatem jasnej czerwieni cynobrowej, zieleni, zotci, ugrow
i btekitu turkusowego. W opracowaniu twarzy malarz porzucit
tradycyjny modelunek $wiattocieniowy na rzecz kolorystyczne-
go, bardziej wyrazistego.

Jak kazdy tworca Kaptanski miat okresy, kiedy malowat
niezbyt ambitne artystycznie kompozycje martwych natur,

KAP+ANSKI — MALARSKI REALISTA

bukietéw kwiatowych i pejzazy przeznaczone do wystroju wnetrz.
W martwych naturach z lat 2004-2012, przedstawionych najcze-
Sciej w wersji konwencjonalnej, wystepuja czastkowe analogie
Z wczesnymi pracami van Gogha i dlatego w takim ujeciu sg one
malarsko wtérne. Tutaj gama barw jest ograniczona do Kkolo-
row lokalnych. Kompozycje kwiatowe ograniczaja sie do bukie-
téw w wazonach, wsrdéd nich wystepuja stoneczniki w tonacji
ugrow i brazow.

Analizujac dorobek malarski Kaptanskiego, ma sie odczucie nie-
dosytu, zwtaszcza, ze poczatki byty bardzo obiecujace, a niektore
jego prace z wczesnego okresu twoérczosci zastuguja nawet na wy-
sokie uznanie. Jednak majac tak duzy potencjat warsztatowy, nie
zawsze wychodzil poza utarte juz szlaki malarstwa tradycyjnego,
do ktérego odczuwa wielki sentyment. Jego przywiazanie do reali-
zmu opartego na wnikliwej obserwacji empirycznej byto i jest na
tyle silne, Ze sie¢ mu w pewnym sensie bez reszty oddat. Stosowat
jego rozne interpretacje z odlegtych juz okreséw stylowych do tego
stopnia, ze we wtasnych wizjach §wiata zatracit pierwiastek auten-
tycznego nowatorstwa. =

Kaptanski - realist painter

erzy Kaptanski revealed his painting talent already as a teenager

and later delevoped it during studies at the Academy of Fine Arts

in Wroclaw. His most important topics include self-portraits where
his artistic freedom is most visible, both in style and approach; por-
traits - although sometimes conventional to meet expectations of the
client; as well as sacral art. His style was based mainly on tradition-
al realism, with only few experiemental episodes. m
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Eklektyczna rewitalizacja albo pamie¢ przodkow

Mariusz StanowskKi

ercepcja malarstwa Mariusza Stanowskiego uswia-

damia nam jego wielowarstwowo$¢. Z jednej stro-

ny wydaje sie ono komunikowa¢ nam $wiat obliczony
na zaakceptowane wartosci przewrotnej modernistycznej
estetyki, z drugiej natomiast ulegamy uwiktaniu w ztozo-
nosci warstwy morfologicznej i przekazu ikonograficznego.
Stajemy sie uczestnikami z ducha postmodernistycznej gry, ktéra ce-
chuje dadaistyczny, natretny, irracjonalny nerw negacji i ironii.

Stanowski jest tez teoretykiem malarstwa i oznajmia: To, co ro-
bie w malarstwie najtrafniej mogthym okresli¢ jako budowanie, kon-
struowanie. Budujqc staram sie, aby to byto jak najbardziej widoczne.
I jednoczesnie dodaje: Im bardziej nieporéwnywalne, odlegte elementy
zestawimy, tym lepiej ).

Wszystko wskazuje, ze malarz konstruuje zaskakujaca zesta-
wieniem odleglych zdarzen 2] forme otwartg. Pojecie to, obok gry
i niepokornego dadaizmu, otwiera schemat Hassana zestawiajacy
1 Mariusz Stanowski, Co robie w malarstwie, Magazyn Artystyczny, kwieciefi/maj 1989

2 Owa legendarna teza Lautremonta, a zanim surrealistéw o spotkanie parasola z maszyna

do szycia na stole operacyjnym.

Optakiwanie, 1987,
akryl, tusz na ptétnie,
100 x 80 cm

dychotomiczny wobec modernizmu charakter postmo-
dernizmu. Otwarto$¢ to takze pewna réwnorzednos¢
jakosci wizualnych i tym samym réwnowartos$¢ uzy-
tych elementéw obrazowych, czy to materiatowych, czy
tez ikonologicznych, parafrazujacych motywy z dziet
innych wybitnych malarzy. Wrazliwos¢ na materiat
i jego mozliwosci kombinatorycznych zastosowan ma futurystyczny ro-
dowdd. Stanowski wiacza w obrazy rysunek oraz elementy kartonowe
i fotograficzne.

Akrylowy obraz Siedzqce kobiety z 1987 roku ma wklejona gazete z wi-
docznym duzym polskim tytutem Podkop pod wieZg Babel, gazeta ta sta-
nowi jednoczesnie pot postaci jednej z dwdch przysadzistych kobiet za-
topionych w interaktywnej psychicznie relacji. Cata intryga polega jednak
na tym, ze oglagdamy wprost obraz z typowa dla Picassa stylistyka lat 20.
XX wieku, okre$lang jako okres archaiczny (lub klasyczny) z charaktery-
stycznymi ciezkimi kobiecymi aparycjami. Wysmakowane gamy szaro$ci
i btekitu o melancholijnym wydzwieku i jakby teatralna monumentalno$¢
person, sprawiajg wrazenie sity trwania, co niepokojaco podwazaja par-
tie niedokonczone czy wypetnione krzykliwg, rozgadana materia gazety. >
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Niejednoznaczna kompilacja i ontologia samego obrazu z jego dyskusyjng wielo-
autentycznoscia stajg sie alegorig heteronomicznej egzystencji ludzkiej, wspélnej
jej tak wspaniatosci, jak przypadkowej chwilowosci.

Trudno méwi¢, ze mamy jeszcze do czynienia z pelnym szacunku cytatem
z innego malarza, raczej mozemy stwierdzi¢, iz jest to ironiczny pastisz niwe-
czgcy prawa autorskie, wykonany zapewne w imie wspdlnego nam uniwersum
kultury, w ktérym liczy sie indywidualizujgce przyswojenie osiggnie¢ i dokonan
innych. Jak kiedys w XVII wieku studenci akademii sztuki kopiowali rysunki
mistrza. Negatywna wersja takiego zachowania przejawita sie w odruchu Rau-
schenberga wymazujacego rysunek De Kooninga i podpisaniu go nastepujaco:
Wytarty rysunek de Kooninga. Robert Rauschenberg 195331,

W takiej zawilej perspektywie wypetnionej dowolnoscia interpretacji i prze-
twarzania rozpoznawalnych ikonicznych znakéw dawnych mistrzow pojawili sie
jako jedna z mozliwych postaw metakreacyjnych wtoscy cytacjonisci. Stanowski
przywotuje dwuznaczng praktyke Mike’a Bidlo, ktéry kopiuje mistrzéw moder-
nizmu takze rekonstruujac ich zachowania i dziatalno$¢, traktujac to jako wia-
sne autorskie dokonania. Budzi tym wykluczajgce sie opinie, od odrzucenia po
doszukiwanie sie w jego aktywnosci ryzykownej redefinicji geniuszu i wyjatko-
wosci. Na pewno jednak przekracza granice stosownego zapozyczenia, na jego
usprawiedliwienie w epoce wspoétczesnej dziata szalona nadprodukcja obrazéw
i w o wiele jeszcze wiekszym stopniu ich reprodukcja, co sitg sprzezenia mie-
dzy nimi i powszechng dostepnoscia reprodukcji (i reprintéw) zaciera réznice
miedzy nimi.

Mariusz Stanowski czesto przywotuje typy picassowskich kobiet. Sa one pet-
ne smutku i zadumy, a przysadzisto$¢ krepej budowy moze stanowi¢ wyraz nie-
pokojacego obcigzenia problemami egzystencjalnymi. Dokonuje arbitralnej in-
terwencji w stynne ptdtno z 1924 roku Biegngce kobiety (2002), zastepujac twarz
oryginatu zdjeciem glowy eleganckiej kobiety, znalezionym w popularnym kobie-
cym magazynie. W tym obrazie chyba po raz jedyny Picasso przetamuje statyke

3 Maria Poprzecka, W szczelinie miedzy sztukq a zyciem, http://www.atlassztuki.pl/pdf/Rauschenberg3.pdf
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Mariusz Stanowski

1. Biegngce kobiety, 2002, akryl, fotografia,
116 x 89 cm

2. Cztery definicje (Cezanne’a, Mondriana,
Kosutha i Stanowskiego), 1994, akryl,
karton na ptétnie, 180 x 140 cm

3. Siedzace kobiety, 1987, akryl, gazeta

na ptétnie, 90 x 80 cm

na rzecz porywajgcego oszatamiajgcego tanca.
Podobnie znany wizerunek ptaczacej kobiecej
twarzy Picassa z dezynwolturg taczy w pracy
Optakiwanie z 1987 roku, wykorzystujacej postac
lezacego Chrystusa z Optakiwania Giotta.

Przedmiotem artystycznych operacji roz-
bijajacych estetyczno-formalng spdjnosc i iko-
nologiczne przestanie pierwowzoru sa takze
dzieta Canovy, Leonarda, Giorgione, Arcimboldo
i Maneta.

Szczegdlnie wyrafinowane warto$ci wizualne
osigga malarz w trawestacji Trzech gracji (2002)

Canovy. Na ptétnie spotyka sie akryl, wegiel i fo-

tografia, podobnie jak odlegte od Zrédtowych gra-

cji obejmujace sie trzy kobiety. W jednym ironicz-

ny i zabawny wariant Stanowskiego jest prawie

identyczny z przywotywana rzezba, jest to uktad

postaci. Tylko jedna z nich zachowuje ksztatt gto-

wy i rysy twarzy zgodne z rzezba. O ile gracje Ca-

novy sg nagie z przestaniajagcym miejsca intymne

cienkim szalem, to u Stanowskiego cechy piciowe

sg albo przestoniete trykotem albo zatuszowane odrealniajacym zamgleniem
przedstawienia. Jedynie kobieta czarnoskora, ale tez nie catkiem, zachowuje
najbardziej feministyczne cechy, jest jednak odwrécona do nas plecami...i nie ma
jednolitej karnacji. Erotyzm postmodernistycznej niezobowiazujacej wariacji
jest jednak bardziej pruderyjny i komiczno-groteskowy. Jakby tak powszechnie
gloszona wolno$¢ obyczajowa byta jedynie bladym, acz jaskrawo kolorowym
odblaskiem na wspak dawnego nudyzmu. Ponadto widoczne sg pewne cechy
hybrydycznosci, jak w przypadku meskiej umies$nionej reki jednej z gracji.
Wysmakowane zestawienia kolorystyczne i do$¢ przyjemna, mimo zamierzo-
nych wywazonych dysonanséw, estetyka, zdaja sie podporzadkowane pustce
ptynnych tozsamosci, w istocie niepokojacych kulturowym chaosem postno-
woczesnego Swiata. Na innym planie gracje sg poniekad uosobieniem réwnosci
i globalnego braterstwa czy moze... siostrzenstwa.

W Drodze do malarstwa Mariusz Stanowski wspomina o uwadze na temat
jego sztuki wypowiedzianej przez Ande Rottenberg, ktora ,uznata, Ze to, co robi
jest, kwestionowaniem malarstwa a to juz byto” 4], Pewnie artysta ten istotnie
tak czyni, jednak jednocze$nie tworzy obrazy o dyskursie historycznych ma-
larskich mozliwo$ci, a ze wszystko juz byto, bo nawet i Smier¢ sztuki i malar-
stwa, to tez duch wyczerpania wydaje sie przenikac takie i podobne dziatania
artystyczne. Wyptywaja one jednak z determinacji i przekonania o trwaniu
uniwersum sztuki i warto$ci tego typu zdystansowanej i do$¢ dekadenckiej
narracji. Mimo wszystko, co jest najcenniejsze, dokonywanej w opozycji do
mysli jednoznacznie pesymistycznej. Stad uznanie dla form réwnorzednych
(parataksa), a nawet hybrydowych.

Skupie sie jeszcze na jednym przyktadzie, jest nim obraz zawierajacy najbar-
dziej rozszerzona forme dyskusji, jakq prowadzi Stanowski ze swymi ideowymi
i duchowymi antenatami. Chodzi o Cztery definicje (Cezanne'a, Mondriana, Kosu-
tha i Stanowskiego) z 1994 roku. Tym razem jest to akrylowy obraz, ktéry taczy

4 Mariusz Stanowski, Droga do malarstwa, 2018

3

tytutowych artystéw; Mondriana z Cezanne’m poprzez natozenie ryséw twarzy
tego drugiego na obraz pierwszego, Stanowski odpowiada tutaj za koncept i wy-
konanie dodajgc zwigzane z Cezanne’'m wykresy figur geometrycznych, z kolei
domyslam sie, ze stowo Ball odnosi sie poza mistrzem z Aix do tautologii i definicji
czy moze bardziej konstatacji Kosutha. Zbiezne, cho¢ w pelni zartobliwe, myslenie
dotyczace cigzenia nad nami osiggnie¢ mistrzow nowoczesnosci i awangardy
znajdziemy takze w prostych, gtéwnie literowych obrazach Pawta Susida.

Dobrym zamknieciem mojego szkicu sg przywotane przez Stanowskiego,
jako bliskie mu, stowa Jan Verwoerta z 2013 roku o potrzebie konceptualizacji
malarstwa w gtgb samego malarstwa, jego jezyka, struktury formalnej i histo-
rii w odréznieniu od obecnej konceptualizacji, ktora jedynie pozycjonuje malar-
stwo jako jedno z dostepnych mediéw!s).

Sztuka jest niesSmiertelna w swych nieskonczonych mozliwo$ciach nawet re-
witalizujacych hity i standardy przesziosci... a czy ma sie lepiej niz kiedykol-
wiek w przesztosci?

A pozatym: oby wszelkie rewolty pozostawaty tylko i wytacznie w ramach
sztuki. m

Eclectic revitalisation
or memory of ancestors

he author writes about painting style of Mariusz Stanowski, comparing it

to a postmodernist play characterized by dadaistic, obtrusive and irrational

nerve of negation and irony. Apart from use of paints, the artist constructs
his images with elements of sketches, cardboard and photographs. His works often
feature figures of Picasso-type women, as well as quotations or references to other
great painters, creating a creative and challenging dialogue. m

5 Mariusz Stanowski, Droga do malarstwa, 2018
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MONIKA BRAUN

Swiaty alternatywne Jana Jaromira Aleksiuna

- Dlaczego zrezygnowates$ z form ptaskich na rzecz obiektéw przestrzen-
nych? - pytam Jana Jaromira Aleksiuna.

- Bo mage je obrécic i obejrzec ze wszystkich stron. Bo inne sq potqczenia reki
i wyobrazni z formq tréjwymiarowq niz te, ktore tworzq sie, gdy mam przed sobq
kartke albo ptétno.

- To troche wbrew i na przekoér tradycji prostokatnych form - obrazéw, pla-
katéw - dla i do ktdrych cie ksztattowano, ktore uprawiate$ cate zycie - prawda?

- Lubie to robic...

Nozyczki, $Srubokret, pita, kleje, farby, pedzelki, itp. Wymyslanie, projektowa-
nie, dopasowywanie, taczenie, wykanczanie. Obserwowanie, jak koncept prze-
istacza sie w materialny $wiat - przestrzeni, istot i przedmiotéw, ktdore go zapet-
niaja. Proces podszyty pewna doza niepewnosci i zaciekawienia samego tworcy,
bo nigdy do konca nie wiadomo, co wytoni sie w finale tej dtubaniny. A jed-
nak warto. Aleksiun wie, ze rzeczy bywajg wehikutami pozwalajqcymi wyruszy¢

SWIATY ALTERNATYWNE JANA JAROMIRA ALEKSIUNA

na odkrywanie przesztosci niosqcej ze sobq takze mozliwg przyszto$¢é'*l.

Jeden z najznamienitszych polskich grafikéw drugiej potowy XX wieku
(wtasnie obchodzimy jego 80-lecie i 50 rocznice pracy na Akademii Sztuk Piek-
nych we Wroctawiu, na temat ktérych to jubileuszowych zdarzen, artysta - czto-
wiek cichy i nieSmiaty - zapewne najchetniej zrobitby kolejny obiekt niz w nich
uczestniczyt), wspottworca Polskiej Szkoty Plakatu, po latach pracy twoérczej
zaniechat tworzenia Swiatow z tempery, cyzelowanych w dtugotrwatym i wy-
nalezionym przez siebie procesie, zblizajacych sie do fotografii, oscylujacych
ku fotorealizmowi, sprawiajgcych wrazenie, Ze stojqc przed [graficznymi] pra-
cami Aleksiuna, doswiadczamy sugestywnego zaburzenia przestrzeni - jej roz-
proszenia oraz pogtebienia barwnych plam, powierzchni i struktur!?). Zajat sie
natomiast przedmiotami zwyktymi, z pozoru banalnymi, szpargatami zalega-
jacymi rzadko sprzatana szafe, rzeczami ze sklepu z artykutami po 5 ztotych

1 R.Bodei, 0 zyciu rzeczy, thum. A. Bielak, £.6dz 2016, s. 81.
2 D. Mitkowska, Jan Jaromir Aleksiun, Wroctaw 2008, s. 29.



1-4. Wystawa z okazji 80 urodzin prof. Jana Jaromira Aleksiuna i 50 rocznicy jego pracy na ASP we Wroctawiu, Galeria Neon, fot. Sylwia Bukowicka

- nagle zauwazonymi w innym $wietle, potagczonymi przezen w nioczekiwane
konstelacje, utozonymi w galaktyki nowych znaczen i przeksztatconymi w fik-
cje Swiatéw alternatywnych, zapobiegajqcych twardnieniu projektow w klatki
i kostnieniu struktur w skamieniate szkielety 31,

Juz nie jesteSmy wiec wsysani w rzeczywisto$ci obrazow i plakatow Alek-
siuna, pomiedzy postaci i przedmioty - ,jak zywe”, cho¢ przeciez w naturze
niemozliwe, w jego krajobrazy pulsujgce biologig obcych planet, w panoptikum
istnien, cho¢ niewiarygodnych, to jednak prawdziwszych od realu. Teraz Jan
Jaromir zadaje nam zagadki i kaze rozszyfrowywac¢ kalambury wykonane ze sty-
ropianu, kapy i plastikowych figurek, za ich pomoca chce z nami badac i obja-
$niac rzeczywisto$¢, zamieniac ja w intrygujacg gre. Frapujaca najwyrazniej dla
niego samego, dla jego studentdw, ktérych prébuje w nig wciagnac, w koncu
- dla wszystkich odbiorcow tych dziet, troche nieoczekiwanych, niepoddajgcych
sie jasnej klasyfikacji ani jako obiekty sztuki, ani jako pomoce dydaktyczne.

Dzieto, przeniesione w forme i poetyke zabawki, urzadzenia, konstrukeji,
pozwala na wiecej, jest nie serio, wziete w cudzystow zartu, dalekie od dostojen-
stwa muzeéw i galerii, a zarazem serio jeszcze bardziej, sprawiajace wrazenie,

3 Z.Bauman, Prawda nauki, prawda sztuki [w:] tegoz, Ponowoczesnos$¢ jako Zrédto cierpieni, Warszawa 2000, s. 211.

ze jest jednak tym, czym jest, co wida¢, co mozna z tym czyms zrobi¢ - dotyka-
jac, wktadajac w nie palce, zmieniajac perspektywe obserwacji, a nie tylko pa-
trzac na wizerunki rzeczywistosci ,przedstawione” na ptaszczyznie, w pewnym
sensie niedostepne, robigce wytacznie aluzje do czasoprzestrzennej egzystencji
ich modeli. W $wiat 3D mozna ,wej$¢”, nawet jezeli ograniczeniem jest skala,
a mozliwe rozwigzania tego przedostawania si¢ do wnetrza Aleksiunowych
obiektéw trzeba czerpa¢ miedzy innymi z wedréwki Guliwera do krainy Lilipu-
téw, co zresztg ustuznie w jednym z obiektow podpowiada sam autor.

Te dziwne ,podréze do wielu odlegtych swiatow” [+], z ktérych kazdy moz-
na wsadzi¢ w pudetko, pudeteczko, skrzyneczke (takze zaprojektowane i wyko-
nane przez autora na miare kazdego obiektu/tajemnicy), pomyslane pierwotnie
jako lekcje projektowania graficznego, zaprzeczaja edukacyjnej tradycji, w ktorej
informacje i umiejetnosci, stabilne i wyraznie zdefiniowane, przypisane sg wy-
raznie wyodrebnionym dziatom nauczania, nie ukazujac przy tym jednosci,
a zarazem zmiennosci zjawisk, i - co istotne - nie budzac zaciekawienia. A tu?
Prosze, mozesz zerkna¢ do niewielkiego opakowania, a w nim - uniwersum,

4 W ksigzce Podréze do wielu odlegtych swiatow, czyli lekcje projektowania graficznego wedtug Jana Jaromira

Aleksiuna opisatam znacznie szerzej tworczo$¢ i koncepcje projektowania graficznego artysty; Wroctaw 2019.

FORMAT 84/2020



POSTAWY <

30

Wystawa z okazji 80 urodzin prof. Jana Jaromira Aleksiuna i 50 rocznicy jego pracy na ASP we Wroctawiu, Galeria Neon, fot. Sylwia Bukowicka

cala struktura, matrix rzeczywisto$ci, dramat, fragment dziejow. Spotykasz
tu Syzyfa i Ryszarda Lwie Serce, chodzisz po Nowym Jorku i przedwojenne;j
Warszawie, natrafiasz na byty mozliwe i niemozliwe, balansujesz na grani-
cy iluzji i realnosci. Jesli chcesz, mozesz wyjac ten $wiat z pudetka i zagrac
z nim w gre o nazwie ,,Co to takiego?”, a potem zapakowac z powrotem.

Projektowanie graficzne wedtug Aleksiuna, to cos$ na styku stowa i obrazu,
gra pomiedzy tym, co symboliczne, abstrakcyjne, a tym, co wizualne, dajace sie
bezposrednio obja¢ zmystami. To continuum zjawisk miedzy ptaczem a Smie-
chem, powazne i catkiem niepowazne peregrynacje po dziwnosci $wiata, za-
mknietego w intelektualnych i materialnych uktadach znaczen, kompozycjach,
z ktorych kazda jest zgaduj-zgadula. To ekwilibrystyka twércza polegajaca na
»pozyczaniu” znakéw i tworzyw; iterujaca je

Juz wiele lat temu John Cage zauwazytl, Ze zdarzenia nie sktadajq sie osobno
Z faktow i osobno z obserwatoréw; raczej jedno i drugie tqczy sie w obserwacji's),
a ta jest tworcza uwaga skierowang na postrzegany obiekt, specyficznym ro-
dzajem nieustannego przeptywu pomiedzy percepcja a kreacja, pomiedzy
mys$la a jej upostaciowieniem. Szczegdélnym rodzajem dziatania. W przypad-
ku obiektow Aleksiuna - zaréwno dla twdrcy, jak i dla odbiorcéw. Poprzez
niezliczone pytania, ktory pojawiaja sie, gdy staramy sie przypisa¢ im sens,
zaréwno jako koncepcjom, ucielesnionym pogladom i sposobom postrzega-
nia rzeczywistosci, jak i jako technicznym rozwigzaniom. W znacznym stopniu
takze dzieki niemoznosci dokonania ich jednoznacznej interpretacji. Twérca
postmodernistycznych dziatan obrazowych - powiada Anna Jamroziak - to ra-
czej animator lub performer niz kreator... Autorstwo polega przede wszystkim
na wprawianiu w ruch procesu, ktéry nie zmierza do jakiegos zobiektywizowa-
nia w urzeczowionej formie, lecz przebiega w sposéb swobodny, nieprzewidy-
walny, wielowgtkowo, pozostajqc niekompletny i otwarty°1.

Wiec Aleksiun ,,wprawia w ruch proces”. Podziela zapewne przekonanie
antropolozki, Kirsten Hastrup, ze wiekszos¢ wiedzy kulturowej magazynu-
Jje sie raczej w dziataniach niz w stowach i opiera sie dyskursywnej analizie.
Trzeba zatem porzuci¢ ,chtodne spojrzenie” i probowac zrozumie¢ ,ucielesnio-
ne wzory do$wiadczenia”!7). Rzec by wiec mozna, ze w praktyce zamierzenie
artysty miato charakter performatywny, jesli przyjmiemy za Marvinem Carlso-
nem, ze ,performans kojarzy sie nie tylko z robieniem, ale réwniez z prze-robie-
niem” (%], Jest gra z cytatem, a cytowac to takze - jak wyjasnia Samuel Bogumit

J. Cage, cyt. za., M. Carlson, Performans, Warszawa 2007, s. 156.
A.Jamroziak, Obraz i metanarracja: szkice o postmodernistycznym obrazowaniu, Warszawa 1990, s. 50.

M. Carlson, Performujaca antropologia [w:] tegoz, Performans, ttum. E. Kubikowska, Warszawa 2007, s. 57-58.

® N o v

Tamze, Przedmowa, s. 20.

SWIATY ALTERNATYWNE JANA JAROMIRA ALEKSIUNA

Linde - ,pozwac, zapozwac” 1%}, czyli nie tylko replikowad, ale dyskursywnie
analizowac to, co przywotane. Wyzwac na pojedynek znaczenia.

Obiekty Aleksiuna - ich przestrzenie, sytuacje, bohaterowie - sg czym$
znacznie wiecej niz tylko fizycznymi przedmiotami o okreslonych parame-
trach. Nie li tylko dzietami sztuki, eksponatami pomocnymi w nauczaniu, ale
dynamicznymi istnieniami, owymi ,ucieleSnionymi wzorami do$wiadczenia”,
o ktérych méwi Hastrup. S lekcjami projektowania graficznego w wersji , zrob
i wymysl to sam”, kulturoznawstwem i historig sztuki w formie interaktywnej
zabawy, ujetym w przestrzennej konstrukcji §wiatem skojarzeniowym z pogra-
nicza kultury wysokiej i kultury pop, wreszcie - kpiarskim historiozoficznym
i geopolitycznym komentarzem. W nowoczesnym ujeciu zabawa, rzeczywistos¢
i kultura nalezq do zmiennego uktadu wzajemnie sie warunkujqcych pojec i prak-
tyk°l. Przeciez wszyscy ludzie bardziej lubiag méc z przedmiotem co$ zrobié¢
niz tylko go ogladac¢, zarowno zabawa dziecieca, jak i dorosta zawierajq elemen-
ty badania, uczenia sie i ryzyka z wyptatq przyjemnego uczucia przeptywu lub
catkowitego, bezinteresownego pogrqzenia sie w dziataniu™), Dziatanie, szcze-
golnie to majace rys angazujacej zabawy, jest uczeniem per se, nie zaposredni-
czonym, cudownym. Bo sensem ponowoczesnej sztuki, powiedzie¢ mozemy, jest
pobudzenie procesu sensotworstwa i zapobieganie groZbie jego zahamowania;
uwrazliwienie na przyrodzongq polifonie i demaskowanie zawitosci wszelkich,
prostych na pozér wyktadni. [...] Zamiast utwierdzania rzeczywistosci w jej po-
nurej funkcji cmentarzyska niespetnionych szans, sztuka nowoczesna wydobywa
na powierzchnie fakt wiecznego niedokonania znaczern, a wiec ukazuje takze
zasadniczq niewyczerpalnos¢ otchtani tego, co mozliwe ! 1.m

Alternative worlds
of Jan Jaromir Aleksiun

ne of the most remarkable Polish graphics and co-creator of Polish

School of Poster celebrates his 8oth birthday and 50th anniversary

of work at the Academy of Fine Arts in Wroclaw. He turns now his
interest from paintings and posters towards three-dimensional objects of art
that resemble toys or strange constructions, and invites audience to interact
and co-create an artistic performance and experience. m

9 S.B.Linde, Stownik Jezyka Polskiego t.1, Warszawa 1807, s. 339.

10 M. Carlson, Wywrotowa zabawa [w:] Performans, dz. cyt,, s. 53.

11 R. Schechner, Zabawa [w:] tegoz, Performatyka: Wstep, thum. T. Kubikowski, Wroctaw 2006, s. 112.
12 Z.Bauman, O znaczeniu sztuki i sztuce znaczenia mysli pare [w:] tegoz, dz. cyt.,s. 171.
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Bytem - jestem - bede.
50-lecie tworczosci Andrzeja Dudka-Diirera

Andrzej Dudek-Diirer

roku 2019 wroctawski artysta Andrzej Dudek-

-Diirer obchodzi 50-lecie swojej dziatalnosci

artystycznej. To wiasnie w 1969 roku twdrca
zaczyna kreowac swoja droge artystyczng, ktora bedzie
niezmienna az do czasdw obecnych. Realizuje swdj life per-
formans, czyli stynng Zywa Rzezbe sktadajaca sie ze Sztuki 70 x 50 cm
Butéw, Spodni, Wtoséw oraz ciata i duszy artysty.

Blizszy namyst nad twdrczoscia i zyciem Andrze-

ja Dudka-Diirera pozwala zauwazy¢ inspiracje pochodzace z etyki i filozofii
Wschodu. Artysta nie zamyka sie w jednym przedziale moralnym, w swoim
zyciu czerpie z buddyzmu, szintoizmu, a nawet filozofii chinskiej. Zafascyno-
wany ksigzkami Sri Ramana Maharishiego, zaczat coraz bardziej interesowaé
sie religijnoscia tego obszaru. W swoich poszukiwaniach nowej drogi spotykat
sie z publikacjami wielu mistrzéw. Jak méwi sam twdrca: W latach 6o0. i 70.
bardzo popularny byt w Polsce buddyzm zen Philipa Kapleau. Ciggle ocieratem
sie o ludzi z tego kregu, ale nigdy nie identyfikowatem sie z takim wejsciem i sfor-
malizowaniem mojej obecnosci!']. Fascynacja artysty tg kulturg rozpoczeta sie
od poznania wschodniej muzyki, i dziet takich twércow jak George Harrison.
Pézniej dopiero pojawita sie filozofia i ksigzki o tej tematyce, ktére w latach
60. i 70. byty trudno dostepne w formie nawet marnych kserokopii. Jednymi
z zasad, jakimi zaczat sie kierowa¢, s z pewnoscig moralnos¢, medytacja, we-
getarianizm czy joga. Jednak jednym z kluczowych watkéw twdérczosci Andrzeja
Dudka-Diirera jest zjawisko reinkarnacji. Narodziny nie sq poczqtkiem; Smier¢
nie jest koricem - cytat chinskiego mysliciela i pisarza Zhuangaziego moze by¢
tajemniczym wprowadzeniem do wielowcieleniowej i wielowatkowej sztuki
Andrzeja Dudka-Diirera.

REINKARNACJA

Jest to jeden z najwazniejszych elementow, ktéry spaja i krystalizuje cata
tworczos¢ artysty. Wszakze tak wtasnie narodzito sie jego nowe postrzeganie
samego siebie: jako reinkarnacja i odkrycie w sobie Swiadomosci Albrechta
Diirera. Inaczej jest nazywana wedréwka duszy, ktorej zasady zgtebiali juz

1 J.L. Kaczmarek, Duchowa podréz, ,Jest juz jutro” 1993, nr 6/19,7/20, s. 74.

1. Nosorozec... ja... Smieré.. s, 1984,
technika mieszana, serigrafia, rysunek,
gniecenie, 50 x 60 cm

2. Apokaliptyczna Trans Sita 11,2004,
technika mieszana, inkografia, rysunek,

pitagorejczycy, a nawet sam Platon. Najpetniej rozwineta
sie jednak w wedyzmie, skad przetransponowana zostata
do buddyzmu czy dzinizmu. Doswiadczenie reinkarnacji
zmienito mojg $Swiadomos¢ przesztosci. Odniesienie do prze-
sztosci przez pryzmat reinkarnacji ma zwiqzek duchowy z Al-
brechtem Diirerem, z innymi swiadomosciami, ktére pojawity
sie pomiedzy Diirerem a Dudkiem... Moja twdrczos¢ ujawnia
sie przez wielowgtkowos¢ i wieloptaszczyznowosé, przez syn-
kretyzm duchowy, artystyczny i medialny. Patrzqc na mnie i na mojq twérczos¢
przez pryzmat reinkarnacji, mozna zauwazyc okreslone odniesienia, z ktorymi
moja swiadomos¢ obcowata w przesztosci...'?!. Jak sam artysta podkre$la, nie jest
on odwzorowaniem osoby Albrechta Diirera. Nie tworzy sztuki takiej samej jak
on, nie posiada osobowo$ci i tozsamo$ci jak renesansowy artysta. Jest niczym
innym jak jego $wiadomoscia. Jak pisze amerykanski psychiatra Douglas Burns:
Odrodzenie sie jest raczej kontynuacjq procesu niz przeniesieniem substancji'3!
czy Sangharakszita, byly angielski mnich buddyjski: Buddyzm, jak wszedzie
zresztq, kroczy Sciezkq srodkowq nauczajqc, ze «istota» z jednego zZywota nie
Jjest doktadnie ani taka sama, ani tez zupetnie odmienna od «istoty» z Zywota
kolejnego 4. Nie inaczej sytuacja przedstawia sie w przypadku Andrzeja Dudka
i Albrechta Diirera. Warto podkresli¢, ze artysta posiada $wiadomosci sied-
miu indywidualnych oséb. Nie wszystkie jeszcze zostaty przez niego odkryte,
gdyz wymaga to ogromnego wysitku i mocno rozwinietej samo$wiadomo$ci.
Odnalezienie w sobie siedmiu wcielen jest tez znaczace, jesli chodzi o kierunek
sztuki, jaki wybrat artysta. Nie interesuje sie tylko jednym medium, ale wieloma,
jak fotografia, muzyka, malarstwo, performans czy wideo. Reinkarnacja dla ar-
tysty byta tez pewnym rodzajem kompromisu, kompromisu mtodego cztowieka
stojacego u progu zatamania, prébujacego popetni¢ samobdjstwo. Reinkarnacja
byta ztotym $rodkiem, pozwalajacym nie tylko uporac sie z duchami przesztosci,
ale i otworzy¢ nowe mozliwosci tworczej ekspresji. >

2 Adam Fuss (w rozmowie z Andrzejem Dudkiem-Diirerem), 30.04.2008, Gdansk, s. 3, [dostepny w wersji
elektronicznej: https://ziladoc.com/download/pobierz-pdf-756_pdf, dostep: 15.12.2019]

3 Koto zycia i Smierci, pod red. P. Kapleau, Warszawa 1986, s. 53.

4 Ibidem, s. 56.

BYLEM — JESTEM — BEDE. ...
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Andrzej Dudek-Diirer
1. Mozesz Dokonac Wyboru II,1990, technika mieszana, fotografia, laserografia, 30 x 40 cm

2. Apokalipsa... Pekniecie... 1V, 1980, technika mieszana, serigrafia, rysunek, gniecenie, 52 x 36,5 cm

3. Meta... Podréz V ver. 3,1987, technika mieszana, inkografia, rysunek; zapis linii podrézy do Niemiec, Anglii, 70 x 50 cm

BUTY, SPODNIE, WLOSY I SITAR - OBIEKTY REINKARNAC]I

Buty s3 jednym z charakterystycznych elementéw sztuki Andrzeja Dudka-
-Diirera. Oczywiscie jak kazda materialna rzecz ulegajg degradacji i zniszczeniu,
przez co podlegaja czestym modyfikacjom i naprawom. Sg niejako symbolem re-
inkarnacji, gdyz reperujac je, dajemy im nowe Zzycie. Jak mowi sam artysta: Buty
sq z regutly tym czyms, co sie zuzywa i po zuzyciu przeznaczone jest do wyrzucenia.
Ja postanowitem swoje buty reperowaé, naprawiac. Sq dla mnie manifestacjq
nawiqzujqcq do reinkarnacji's). Zabiegi konserwatorskie butéw rozpoczety
sie w 1970 roku, miaty one charakter dorazny. Gruntowng naprawe artysta prze-
prowadzit w roku 1989, kiedy wymienit podeszwy, a podczas catego zabiegu
odnowy nie wychodzit z domu.

Analogicznie do butéw, takze i spodnie definiuja transformacje materii,
symboliczny proces odrodzenia, s dokumentacja pewnych wydarzen oraz
sg przedstawiane na fotografiach, wideo oraz performansach w galeriach, ale
tez i na zwyktej ulicy wraz z artysta.

Podobnie jest z jego materia. Czesto artysta uzywa swych wtosow, ktore wy-
padty podczas ich mycia czy czesania, jako elementu instalacji. Mimo Ze przesta-
1y by¢ czescia tworcy, dalej istniejq jako dzieto sztuki ukazujac tez symbolicznie
gléwne przekonanie artysty, ktéry odrodzi sie w nowej, jeszcze niewiadome;j
postaci.,Organika” przestaje mie¢ status materii, ktéra kiedy$ przeminie, a staje
sie nieSmiertelna. W konicu réwniez i wtos odrodzi sie na nowo i ,odro$nie”.

5 A.Oledzka, Przekraczanie potocznosci, czyli o co chodzi Andrzejowi Dudkowi-Diirerowi, "Wegetarianski Swiat”
1999 nr 6, s. 27.

BYLEM — JESTEM — BEDE. ...

Oprdcz Albrechta Diirera jedna ze swiadomosci, jaka artysta ,,wchtonal”
jest sSwiadomos¢ hinduskiego lutnika i muzyka. W roku 1974, myslac o swoim
tragicznie zmartym bracie, stworzyt wtasny instrument sitar, nastroit go, a po-
tem bez problemu zaczat na nim gra¢. Warto podkresli¢, ze nigdy wczesniej
tego nie robit. Konstruowanie instrumentu trwato miesiac, a pomocne przy
tworzeniu okazaly sie by¢ nieliczne nagrania Shankara oraz pare przyktado-
wych zdjec sitar. Podobnego objawienia doznat w roku 1985 po odwiedzinach
swojej kolezanki i jej meza. Malzenstwo przywiozto z Berlina koto, ktére zostato
u artysty przez jakis$ czas. Gdy orientalny, japonski instrument sie rozregulowat,
Andrzej Dudek-Diirer, mimo ze nie miat doswiadczenia, nastroit go, a takze
umiat na nim zagrac.

ALBRECHT DURER = ANDRZE] DUDEK-DURER?

Wiele z performansow i dziatan artysty nawigzuje do reinkarnacji - swoiste-
go procesu transformacji. Tak jak $wieca, ktéra pali sie posrodku, jest niczym in-
nym jak symbolem przejscia. Tak jak feniks bedacy pod koniec swojej wedrowki,
staje w ptomieniach, by na nowo sie odrodzi¢. Pojawia sie rowniez destrukcja,
niszczenie: artysta pali napis ze swoim podpisem, targa foliowe i papierowe
,zastony”. Ruchy performera i rytm przemieszczania sie wokét kregu medyta-
cyjnego to symbol wedrowki, podrézy zycia, fizycznej i metafizycznej zarazem.

Transformacja, a jednoczes$nie reinkarnacja, sg procesami przemiany, pro-
cesami kreacji. W odkryciu w sobie §wiadomosci Albrechta Diirera nie chodzi
o catkowite ,odwzorowanie” jego postaci, ale o swoista Swiadomos$¢ jego jazni
bytujacej w ,materii” artysty.



Twoérca w swoich dziataniach, oprécz przyjecia nazwiska niemieckiego rene-
sansowego grafika, czesto czerpie inspiracje z jego tworczosci. Sztuka wizualna,
czy sam nawet wyglad obu twdrcow, nawigzuje do ich dziatalno$ci artystyczne;.
Jednym z motywdow wystepujgcych w tworczosci obu postaci jest autoportret.
0d lat 60. Dudek-Diirer zaczat interesowac sie portretem samym w sobie. Za-
praszat osoby, ktére miaty mu pozowac, jednak nie zawsze zjawiaty sie na czas.
Wtedy tez uznat, ze zacznie skupiac sie na swoim wizerunku. Podczas tworzenia
autoportretu, jest sie jednocze$nie podmiotem i przedmiotem. Identyczna sytu-
acja ma miejsce w performansie Andrzeja Dudka-Diirera. Jest psychologicznym
podejéciem do portretowanego, przedstawia wiecej niz tylko twarz i fizycznosc.
Wydobywa na zewnatrz osobowo$¢ i emocje.

Jednym z charakterystycznych elementéw zwigzanych z Albrechtem Diire-
rem jest podpis Copyright by AD, ktérym Dudek-Diirer sygnuje swoje dzieta. Na-
pis ten, oprocz funkeji identyfikacyjnej, czesto pojawia sie w jego performansach
lub instalacjach, tworzgc osobne dzieto sztuki. Warto podkresli¢, ze sygnatura
AD, przypomina koreanski zapis stowa ,koniec”. Obaj twdrcy posiadajg takie
same inicjaly, a monogram Diirera zostat przejety przez wroctawskiego per-
formera, jako kolejny zapis jego $wiadomosci.

Innym nawiazaniem do twdrczosci renesansowego artysty moga by¢ jego
grafiki, w wigkszym lub mniejszym stopniu modyfikowane. Moga przy tym two-
rzy¢ pojedyncza prace, ktora skompilowana jest z réznych dziet artysty. Z drugiej
strony wiele grafik o podobnej tematyce moze przybrac obraz jednego, catoscio-
wego i spéjnego cyklu. A.D-D za pomoca takiego zabiegu dodaje do §wiadomosci
Diirera, sSwiadomo$¢ Dudka. Takiej przemianie zostaty poddane grafiki Czterej
JezdZzcy Apokalipsy Diirera z roku 1497-1498 czy Nosorozec z 1515.

Andrzej Dudek-Diirer jest performerem wielowatkowym. Stworzyt nowa
jako$¢ dla zagadnienia performatywnosci oraz przenidst do polskiej sztuki
nowe wschodnie wartos$ci. Reinkarnacja, odrodzenie, Swiadomosciowy zwigzek
z innym artystg - w tym wypadku niemieckim Diirerem, daje nam prawie peiny
obraz artysty Dudka-Diirera. Mineto 50 lat. Kto wie, co sie stanie za kolejne? m

I have been - I am - I will be.
50th anniversary of Andrzej Dudek-Diirer’s artistic work

ndrzej Dudek-Diirer started his artistic path in 1969, along with  filosophy and ethics, especially the idea of rebirth and reincarna-
his life-performance , Art of Shoes — Art of Trousers - Art of An-  tion which he used many times in his performances and artistic actions
drzej Dudek-Diirer” (Living Sculpture), dedicating his entire  (like including the name of Albrecht Diirer in his surname). m

life to art. He drew his spiritual and artistic inspirations from Eastern
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PATRYCJA SIKORA

Wiecej niz 1000 stow -

pare uwag o najnowszej wystawie Wojciecha Pukocza

w Muzeum Wspoétczesnym Wroctaw

aki jest status obrazu dzisiaj? Jakie klisze rzadza nasza wyobraznia? W jaki

sposob uruchamia sie ciag skojarzen ozywiajacy, pod naporem spojrzenia,

dzieto sztuki? Z udziatem jakich fantazji? Wreszcie, jaka jest rola instytucji
kultury w wyborze i syntezie tresci oraz ich przeksztatceniu w spoteczne
komunikaty?

Wszystkie te pytania, cho¢ brzmia juz bardzo klasycznie i wydaja sie
dotyczy¢ tematéw przedyskutowanych w chyba kazda mozliwg strone, zo-
staly ponownie postawione na jednej z wystaw prezentowanych w Muzeum
Wspoéiczesnym Wroctaw na przetomie roku 2019 i 2020. [ dodajmy od razu
- w sposob ciekawy. Dlaczego? Poniewaz ,Wiecej niz 1000 stéw” to jedna
z niewielu w historii MWW wystaw, a wéréd prezentacji indywidualnych chy-
ba jedyna, wyraZnie wpisujgca sie w nurt krytyki instytucjonalnej!*!. Pokaz
Wojciecha Pukocza, wroctawskiego malarza, autora multimedialnych wy-
stapien na zywo, dydaktyka i dziekana Wydziatu Malarstwa i Rzezby wro-
ctawskiej ASP, kuratorowany przez Joanne Kobytt trudno byto w zasadzie
nazwac wystawa w klasycznym ujeciu. Moze dlatego, ze juz od samego wej-
$cia widz zostat skonfrontowany nie z tradycyjna w formie ekspozycja, ale sy-
tuacjg stworzong dzieki sporych rozmiaréw environmentowi, symulujgcemu

1 W krétkiej, siegajacej roku 2011 historii MWW do wydarzen wpisujacych sie w krytyke instytucjonalng
mozna zaliczy¢ wystawe pt. ,Najlepsze wystawy, ktore nie miaty miejsca” (2012), projekt spoteczny
oparty o uprzedni audyt i raport pn.,,Muzeum wspoétczesne. Maureen Connor, Noah Fischer, Oleksiy
Radynski, Zofia Waslicka i Artur Zmijewski” (2016) czy wystawe ,Praktyka okupacji dzieta” w ramach
TIFF Festiwal 2018 // Wspétpraca (2018).

WIECEJ NIZ 1000 SLOW ...

instytucjonalne zaplecze. Jego widok wzbudzit w wernisazowej publicznosci
konsternacje, gdzieniegdzie dato sie stysze¢ parskniecia ttumionego $miechu,
zwlaszcza, ze przez otwarciem drzwi na wystawe artysta z dumg oznajmit,
iz udato mu sie - jak miat nadzieje - w spos6b optymalny zaprezentowac
ponad dwiescie obrazéow. Jednak po otwarciu drzwi prowadzacych zaled-
wie do trzech niewielkich sal wystawowych pierwsze, co mozna byto zoba-
czy¢, to pograzone w mroku sterty poustawianych pod $cianami obrazéw
i obiektow oraz czesciowo pootwieranych skrzyn transportowych i opako-
wan. A takze projekcje przedstawiajaca panig z obstugi siedzaca na krzesle,
pilnujaca spadajacego co jakis czas ze $ciany obrazu. Zreszta byta to jedyna
osoba z obstugi ,obecna” na tej swoistej antywystawie. Cato$¢ przypomina-
ta jaki$ magazyn, sytuacje remanentu, przygotowania do transportu albo
moment, w ktérym prace czekaja na selekcje w instytucjonalnym czysécu
- celem wyboru do ostatecznej, porzadnej, dobrze o$wietlonej, opisanej i pil-
nowanej ekspozycji. | moze dlatego publiczno$¢ - upewniwszy sie, ze nikt
nie pilnuje naprawde - nie omieszkata dyskretnie pomyszkowac w opartych
o Sciane pracach, komentujac po cichu kolejne znaleziska.

Na pytanie o status dzieta sztuki Pukocz odpowiedzial, spogladajac nie
tylko na wtasny, liczacy ponad dwie dekady dorobek krytycznym okiem,
ale takze na mechanizmy stojace za budowg pokazdéw wspdtczesnej sztuki
i kryteria ich oceny w takich placéwkach jak muzeum sztuki. Tandem artysta-
-kuratorka skorzystat przy tym ze strategii krytyki instytucjonalnej o dtugiej



juz tradycji, wszak namyst nad statusem dzieta i nadprodukcjg sztuki sa dosko-
nale znane z dziet takich klasykow tego nurtu, jak cho¢by Michael Asher, kto-
ry w1974 roku w Clair Copley Gallery w Los Angeles postanowit wyburzy¢ Scia-
ne miedzy salg ekspozycyjng a zapleczem, ukazujac widzom wiasnie przestrzen
magazynowa, z podobnymi stertami popakowanych, oczekujgcych na swoj
moment obrazéw 2], O wiele wcze$niej jeszcze w nowojorskiej Whitelaw Reid
Mansion Marcel Duchamp stworzyt stynne Sixteen Miles of String (1942), dzie-
ki rozpostartemu sznurkowi uniemozliwiajgc swobodne poruszanie sie mie-
dzy wyeksponowanymi obrazami. Potem Yves Klein wystawit jako dzieto sztuki
pusta przestrzen paryskiej Iris Clert Gallery (Le Vide / The Void, 1958) a chwi-
le p6zniej Arman doprowadzit sytuacje do absurdu, tworzgc w tym samym

2 Institutional Critique. An Anthology of Artists’ Writings, red. Alexander Alberro, Blake Stimson, MIT Press,
Cambridge, MA 2009, s. 150-155. Patrycja Sikora, Krytyka instytucjonalna w Polsce w latach 2000-2010, BWA
Wroctaw, Wroctaw 2015, s. 28-29.

2

miejscu wystawe z zagraconej do granic mozliwo$ci przestrzeni, uniemozli-
wiajacej w ogdle wejscie do $rodka galerii (Le plein / The Full,1960). Wspélnym
mianownikiem wszystkich tych dziatan - w tym opisywanej wystawy Pukocza
- byto odwrécenie uwagi od samej kontemplacji pracy artystycznej rozumianej
jako obiekt przeznaczony do konsumpcji zgodnie z kapitalistyczna logika prze-
mystu kulturalnego i przeniesienie jej na aspekt kontekstu, w ktérym dzieto
jest prezentowane. I znaczen, ktére 6w kontekst buduje. Na wystawie Pukocza
uwaga skierowana zostata na szwy instytucji. Nie tylko na samo muzeum, be-
dace przede wszystkim miejscem magazynowania, umuzealniania, a nawet, jak
niektdrzy twierdzg, uSmiercenia dziet, ale takze takich kwestii spotecznych jak
klasowo$¢. Oko kamery skupione zostato na zwykle niewidzialnych pracowni-
kach obstugi, ktorzy - dzieki pani na krzesle - stali sie nagle widoczni, pierw-
szoplanowi. Przypomnijmy, Ze podobny zabieg zastosowat w swych dziataniach

jakis czas temu Tino Sehgal, angazujac personel strzegacy wystawy w Pawilonie >
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Niemieckim na Biennale w Wenecji w 2005 do akcji
performerskich. Zreszta liczne akcje Sehgala $miato
mozna taczy¢ nie tylko z krytyka instytucjonalna, ale
i z gtoéno dyskutowang na zachodzie estetyka rela-
cyjng, opisang jeszcze w latach 9o. przez Nicolasa
Bourriauda 31, I w takim tez kontekscie po$rednio
dato sie odczyta¢ wystawe w MWW,

Dalej zwiedzanie wystawy Pukocza odbywato
sie wedlug klucza zwigzanego z figura ducha, ale
nie pozbawionego ambiwalencji. Wspomniatam,
ze w pierwszej sali mozna byto zobaczy¢ w ,kla-
sycznym sensie” niewiele, ale to nie znaczy, ze zu-
petnie nic. Jedynym w tej przestrzeni, powiedzmy,
ze tradycyjnie wyeksponowanym obrazem, bo
powieszonym na $cianie z oddechem i pod$wie-
tlonym, byt skromnych rozmiaréw akryl przedsta-
wiajgcy postac nakrytg tkaning - niby-ducha, ale
tez moze jednoczesnie kobiety w burce? Trudno
byto jednoznacznie rozstrzygna¢. Czytato sie ja
niejako jednocze$nie w obu porzadkach. I ta po-
sta¢ w trzech wariantach kolorystycznych (czarnym,
biatym i niebieskim) - niczym wirus - pojawiata
sie wszedzie. Obecna byta we wspomnianych juz
obrazach tajemniczo odpadajacych od $ciany, ktore
jakby pod naporem niewidzialnej, nadprzyrodzo-
nej sity (moze wtasnie spojrzenia widza? a moze
za sprawg ducha nawiedzajacego muzeum?), z to-
skotem co jakis czas ladowatly na posadzce, i ktore
cierpliwie wymieniane byty na nowe przez wirtu-
alng paniag z muzealnej obstugi.

W rzeczywistosci odpadajace obrazy byty ka-
drami z filmu pokazywanego w sali obok, gdzie na
duzym ekranie poza figura niby-ducha pojawiaty sie
takze inne postaci na tle zmieniajacych sie pejzazy
- rajskich brzegéw Zanzibaru, plaz Morza Martwego
i Morza Srédziemnego, brzegéw Okinawy... miejsc

3 Nicolas Bourriaud, Estetyka relacyjna, przet. Lukasz Biatkowski,

Muzeum Sztuki Wspétczesnej w Krakowie, Krakéw 2012.

WIECEJ NIZ 1000 SLOW ...

przypominajacych katalog pozadanych wakacyj-
nych destynacji dla przedstawicieli klasy $redniej
z zachodniego $wiata. Jednym z bohateréw filmu
byt mtody, piekny Masaj, ubogi i dumny, prawdziwy
egzotyczny obcy, Inny obserwowany oczyma biate-
go turysty stojacego za obiektywem. W kolorowym
stroju, na tle lazurowej wody, cierpliwie pozujacy
za pieniezny ekwiwalent. Watki kolonialne tym moc-
niej wybrzmiaty, Ze w kolejnych ujeciach pojawita
sie kobieta stojaca do widza tytem na zimnej bat-
tyckiej plazy. Podobnie jak Masaj wpatrzona w dal
trwata bez ruchu. Oboje na co$ czekali i obojgu co
jaki$ czas towarzyszyta figura przykryta tkaning,
ktdra pozostata niewidocznym, niemym $wiadkiem,
surrealna, zapozyczona z innego porzadku obecno-

$cia.

tem,
ktéry
mogt
do -

strzec tylko go$¢ muzeum. Jednocze$nie dato
sie wyraznie odczu¢ w powietrzu obecno$¢ innego
jeszcze ducha, z gruntu romantycznego - a to dzieki
specyficznemu kadrowaniu postaci - samotnej jed-
nostki ujetej na tle naturalnego pejzazu, ukazanej
zwyKkle tytem do patrzacego. Dzieki temu zabiegowi
formalnemu Pukocz zacytowat klasyka malarstwa
niemieckiego romantyzmu Caspara Davida Friedri-
cha, do tworczosci ktorego juz zreszta wczesniej sie
odwotywat (4],

4 Odwotanie to pojawia sie w pracy wideo pt. Do gér... (2018)
prezentowanej na wystawie zbiorowej , Widmo Brockenu” w 2018
roku w galerii Awangarda BWA Wroctaw. Widmo Brockenu / Brocken
Spectre, kat. wyst, red. Alicja Klimczak-Dobrzaniecka, Patrycja Sikora,
BWA Wroctaw, Wroctaw 2018, s. 30.



1-3. Wojciech Pukocz, Wiecej niz 1000 stow, fot. Matgorzata Kujda, © Muzeum Wspoétczesne Wroctaw, 2019

W ostatniej sali fotograficzny tryptyk z natu-
ralnych rozmiaréw figura niby-ducha podziatat,
dzieki oprawie za szktem, niczym lustro i to w taki
sposéb, ze w kazdej zakrytej postaci mozna byto zo-
baczy¢ nie tylko otoczenie, ale moze przede wszyst-
kim wtasne odbicie. Naprzeciw tryptyku Wojciech
Pukocz pokazat jeszcze kilka niewielkich formatem
prac - spotworniatych ludzkich hybryd namalowa-
nych delikatng akwarela na pomietym papierze.
W strukturze zgniecionego papieru zamrozona
zostata przemoc tworcy wobec wtasnych dziet, ale
tez gwattownos$¢ ludzkiej natury - watek, ktory
silnie ujawnit sie juz wczesniej w licznych pracach,
prezentowanych na najwiekszej dotad indywidual-
nej wystawie tego artysty w galerii Awangarda BWA
Wroctaw na przelomie 2014 i 2015 roku 51, Ztowrogi

5 Wojciech Pukocz. Obraz to za mato, red. Patrycja Sikora, kat. wyst.,
ASP Wroctaw, BWA Wroctaw, 2014. Prace Wojciecha Pukocza
w tym duchu prezentowane byly tez na wystawie zbiorowej
,Nieuzasadniona przemoc i inne przypadto$ci wspétczesnego $wiata”
w MWW w 2019 roku.

akcent, odniesienie do ukrytych ludzkich na-
mietno$ci i emocji domykat tym samym wysta-
we w MWW. Jej ostateczng klamra byta znéw
figura niby-ducha, ktérego projekcja wymykata
sie dyskretnie wtasnym, namalowanym na $cia-
nie konturom, zdawata sie ciggle ucieka¢ swemu
ksztattowi i definicji.

Przyznam, Ze wybierajac sie na wernisaz do
MWW spodziewatam sie szacownego, przekro-
jowego i klasycznego pod kazdym wzgledem po-
kazu, tymczasem czekalo mnie zaskoczenie. Woj-
ciech Pukocz, przygotowujac pierwsza w swej
karierze indywidualng wystawe w muzeum,
zdecydowat sie na wypowiedz krytyczna i odsy-
tajaca widza w bardzo rézne rejony - od krytyki
instytucji, po watki kolonialne i romantyczne
klisze. Otrzymali$my wieloznaczny, opierajacy
sie o ciagi skojarzen, nawigzujacy do onirycznej
sfery duchowosci, ale tez figury ducha-prze-
sladowcy, pokaz. Artysta przenidést widza do
strefy intuicji, niepewnej, nieostrej, zwigzanej

z oczekiwaniem i wewnetrznym czuciem. Do
sfery, w ktorej wyobraznia rzadzi obraz, ma-
jacy wieksza site oddziatywania i pole razenia
od jakichkolwiek stow. m

More than 1000 words -
a few notes on the recent exhibition
of Wojciech Pukocz in the Wroctaw
Contemporary Museum

ore than 1000 words” was the first indi-

M vidual exhibition of Wojciech Pukocz -

” a painter, multimedia artist and academic

teacher. Together with the curator Joanna Kobytt, in

three museum rooms he confronted audience with

questions on different topics such as criticism of mu-

seum as institution or colonial and romantic cliches,

challenging expectations of spectators and engaging
their intuition and imagination in a new way. m
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ANDRZE] SAJ

Partytury pamieci

ielowgtkowa twdrczos¢ artystyczna Bogustawa Lustyka nie daje

sie wprost sprowadzi¢ do jednoznacznej idei, a taka pokusa za-

wsze towarzyszy interpretacjom krytyki. Zamiar ujecia w jed-
nym, sp6éjnym ,obrazie” catej tworczosci danego artysty, przy wyraznym
uwypukleniu jej charakterystycznych cech czy wyjatkowej postawy —
stanowi zadanie atrakcyjne i dla podmiotu tej oceny, i dla oceniajacych
oraz wartos$ciujacych zbiér prac poddany temu ogladowi i interpretacji. Co
nie znaczy, ze z pokusy takiej nalezy rezygnowac, wrecz odwrotnie - trzeba
probowac (co jest sensem kazdej krytyki) wytyczac tropy prowadzace ku
trafnemu odczytaniu danej twoérczosci.

Lustyk wypowiada sie z pomocg réznych mediéw: rysuje, maluje, rzez-
bi, buduje instalacje... Jest wiec artysta wszechstronnym warsztatowo,
a przy tym otwartym na rézne, czasami wydawatoby sie rozbiezne te-
maty. No bo co w istocie zajmuje uwage i tworczy zamyst autora licznych
prac wizualnych - od estetycznych grafik, plakatéw itp. malarskich przed-
stawien po formy przestrzenne, rzezbiarsko ksztaltowane zestawy prac
o wybitnie ekspresyjnej (wrecz publicystycznej) tresci? Sa one niewatpli-
wie (cho¢ brzmi to nader oczywiscie) zar6wno wyrazem poczucia upty-
wajgcego czasu, jak tez konsekwencji tegoz w naszym zyciu; konsekwencji
przefiltrowanych przez indywidualng pamiec artysty. A wiec to ,materia
pamieci” faktycznie stanowi owo tworzywo, w ktorym i za pomoca ktore-
go Lustyk reinterpretuje swoj stosunek do rzeczywistosci i do jej zmian.
Te rzeczywisto$¢ (czas dany w przesztosci i biezacy aktualnie) przywo-
tuje pamie¢; to beda te ,zapisane” w pamieci (a bywa, ze skryte w nie-
pamieci) zdarzenia i przezycia, ktére dzieki mimowolnym impulsom
(czym nota bene zywi sie twdrczo$¢) odtwarzaja sie w pracach artysty.

PARTYTURY PAMIECI

On je ujawnia, w swoi$cie zamierzonych wizualnych zapisach (jesli czyni
to artysta wypowiadajacy sie w takim medium) bagdZ w innych formach
tworczej ekspresji (w literaturze, muzyce, tancu itd.). Beda to wiec niejako
,partytury pamieci” - wskazéwki dla jej odtworzenia, dla ,,odegrania” tego,
co zdarzyto sie kiedys, a co w spieciu tworczych intencji nie zawsze uswia-
domionych impulséw (natchnienia ?) daje sie wyrazi¢, zapisa¢ w formie
dzieta. Te ,partytury” moga odsytac¢ do wspomnien i przezy¢ najgtebszych
(dziecinstwa), ale beda tez wsp6tbrzmiec z tym, co czas przynosi tu i teraz.
Tworczos¢ zawsze Korzysta i z tego, co byto (przesztos¢) i siega w przy-
sztos¢; to jej przywilej. Czas zawsze jest sprzezony z pamiecia, bez tego
nie bytoby swiadomosci jego uptywu, zmian jakie wnosi, wtasnie zaréwno
tych traumatycznych, jak i tych, ktére oddaja rados¢ przezy¢ i wartosci
nowych doswiadczen.

W pracach Lustyka, w jego , partyturach” (a to okreslenie ma szczegol-
ne uzasadnienie w odniesieniu do czesci jego wytwordw), znalez¢ moz-
na swoiste instrukcje do odtwarzania ruchu (funkcja czasu), wyrazenia
bolu (wobec traumy przezy¢ z przesztosci) czy wtasnie prob przetoze-
nia (zapisu) muzyki i tanica na formy wizualne. Tu artysta nawigzuje do
obecnej w twdrczosci, juz od czaséw romantyzmu, idei korespondencji
sztuk, idei ktéra w postmodernistycznym krajobrazie wspétczesnej ar-
tystycznej aktywno$ci nabrata nowego znaczenia i rangi. Dawne pojecie
gesamtkunstwerk (wywiedzione z oper wagnerowskich i sztuk tzw. uzyt-
kowych) jest dzisiaj interpretowane pod postaciami dziet intermedialnych
czy wielomedialnych (m.in. w formie instalacji i przedstawien). Zwiazki
i przektady dzieta np. literackiego na obraz malarski lub zapis werbal-
ny dzieta wizualnego (ekfraza), itd. omawiane sa szeroko w literaturze



Bogustaw Lustyk

tropigcej synestezyjne poréwnania i korespondencje mie-
dzy réznymi mediami. Czy prace Bogustawa Lustyka mozna
sytuowac w tej kategorii realizacji taczacych w sobie rézne
inspiracje warsztatowo-medialne? Moze nie wszystkie, jed-
nak ta idea, przenikania sie i dopetniania w obrazie (jednym
medium) réznych odniesien, sugerowanych przez inne me-
dia, moze by¢ traktowana catkiem sensownie.

Tworczo$¢ Lustyka biegnie zasadniczo dwoma réznymi tropami: szlakiem
zapisow pasji i fascynacji pieknem ruchu i dZzwiekéw oraz tropem traumatycz-
nych przezy¢ z dziecinstwa utrwalonych w jego pamieci indywidualnej, ale
tez wzmocnionych przez pamiec¢ zbiorowa; doswiadczen czaséw Powstania
Warszawskiego, cierpienia i ucieczki ludnosci w efekcie dziatain wojennych
itp. doznan, ktdére znalazty swoiste ujscie (ekspiacje) w formie rzezbiarskich
instalacji, budowanych okoliczno$ciowo w obecnym czasie. Ramy tego pierw-
szego tropu ksztattowata w wypadku tego artysty jego nieustajgca afirmacja
dla piekna natury (w przedstawieniach konia, ruchu, sportowej rywalizacji), ale
tez tego, co jest efektem kultury (wizualizacja piekna tanca, biegu lub wprost
muzyki i teatru oraz abstrakcyjnych form). Drugiego - jak wspomniano - efektu
presji pamieci, nie pozwalajacej na wymazanie z niej traumatycznych prze-
zy¢ z dziecinstwa. W tak widzianym ,rozpieciu” mozna by stresci¢ niemal catg
tworczos¢ Lustyka, i dlatego gdy pokazat on na swej ostatniej retrospektyw-
nej wystawie wybor prac z niemal catego okresu artystycznej aktywnosci -
to zatytutowat ja ,Rytmy zycia”, co oddaje sens jego dokonan w funkcji czasu
i pamieci. (Miejska Galeria Sztuki w Czestochowie - 2019 r.).

Czas aktywnosSci artystycznej B. Lustyka charakteryzuja w zasadzie trzy
fazy: pierwsza - po ukonczeniu w 1965 r. malarstwa w warszawskiej akademii
- w kraju; druga - od wyjazdu w 1994 1. do Stanéw Zjednoczonych do powro-
tu w 2012 . i trzecia - obecna, po powrocie do kraju urodzenia i szczeg6lnego
¢wiczenia pamieci... Na aktualnym etapie przywracania pamieci wydarzen

1. Duktor Korczak - Ostatnia droga, 2018,
instalacja, technika crushart, 2 x 15 x 3m
2. Piruet, 2002, pastel,150 x 80 cm

3., Zniewolenie”, 2003, pastel, 150 x 80 cm

odnoszacych sie do czasu przezy¢ z dalekiej przesztosci,
a stad swoistym przepracowywaniu traumy z dziecinstwa
i bolu wspotuczestnikow tamtego tragicznego okresu - ar-
tysta zareagowat ,wynalazkiem” odrebnej techniki wypo-
wiedzi, nazywanej przez niego Crush-Art, techniki uzycia,
adekwatnie do przezy¢, stosownego materiatu (tektura,
blacha, przedmioty gotowe), ktéry artysta ksztattuje w sposdb ekspresyj-
ny - zapisujac tak znaki, gesty bdlu i przerazenia ludzi poddanych ekstermi-
nacji, w panice ucieczki (exodusie ludnosci). Te ,zgniatane” intencjg artysty
formy cztekoidalne, o gwattownych gestach, sg emblematyczne dla wszelkich
gestow rozpaczy i bezradnosci wobec przemocy. One krzycza bezgtosnie. Lustyk
znalazt tu adekwatny materiat i sposob (giecie, tamanie, jego destrukcja w nowe
formy) by oddac tragedie ludzi idacych na $mier¢, ujrzanych w tragicznej sytu-
acji, jednak ujetych przez artyste w formalnym ,skrdcie”; te anonimowe (jed-
nokolorowe) sylwety s z jednej strony nader symboliczne (niektére odsytaja
do obrazéw Wréblewskiego - ,Rozstrzelan”), z drugiej wyrazaja cierpienia
i w swych statycznie uksztattowanych pozach oddaja jednak ogromny tadu-
nek ekspresji i dynamizmu. Sg artystycznym wyzwaniem dla naszej empatii.
Ta ,zgniatana” (przez czas?) pamie¢ w jego odnalezionych formach, dotyka,
drazni i ostrzega przed powtdérzeniem; zgrzyt niszczenia materii przekazuje
dzisiaj bl tamtych os6b (tragicznych modeli) i porusza nas obecnych swiadkow
tego faktu. Instalacje Lustyka apeluja o niezapomnienie; forma ekspresyjna od-
nosi sie do indywidualnych odczu¢, drazni wrazliwo$¢ i nie pozostawia obojet-
nym. Ten ,odtozony” (jak w fotografii) przez czas obraz cierpien, zostaje tu nie-
jako ,wgnieciony” w nasza pamie¢, bedzie w niej zapisany sladami obrazéw
trwatych i nie pozwalajacych na ich zapomnienie. Jako signum tamtego czasu.

Kwestia czasu, jego ,natura’, a wiec nieuchronny uptyw i tego, co w nim (w
jego sekwencjach) dzieje sie, wydaje sie by¢ centralnym motywem twoérczosci
Lustyka. Nie inaczej nalezy odbierac jego bogate tematycznie zestawy obrazow
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przedstawiajacych; od rysunku, poprzez grafike, do malarstwa wiacznie. Za-
pisy ruchu (to tez sg pewnego rodzaju partytury ruchu) galopujacego konia,
ewolucja tancerzy czy pozy sportowca wyrazone zaledwie kilkoma znakowymi
$ladami z uzyciem barwnej plamy, zarysu linii itp. - to sa mistrzowskie wrecz
skroéty, ujetych w dynamice sylwetek zwierzecych lub ludzkich cial. Artysta
potrafil zaobserwowac i umiejetnie przetozy¢ efekt tej obserwacji na ptaski
obraz, rejestrujgc te fazy ruchu, ktére poddane twdrczej syntezie i zapisane
niemal w abstrakcyjnej formie, oddajg jego sens i dynamike. To sg
niemal migawkowe (jak w chronofotografii Muybridge’a) zapisy wy-
branych faz ruchu, ktére w intencji artysty daja wrazenie pedu, po-
stepu w funkcji czasu; to rejestry pewnych sekwencji czasowych
galopujacego konia lub tancerza w trakcie jego ewolucji. Statyczne
zapisy (partytury?) stuzace dynamicznemu odczytaniu pedu - za-
tracenia sie w wys$cigu, w tancu... To jest jakby malarski ,strobosko-
powy” wglad w istote ruchu.

Lustyk te zasade skrétu wizualnego (mniej Sladéw dla podkre-
Slenia wiecej ekspresji) stosuje rowniez w pewnej mierze w obra-
zach odniesionych wprost do muzyki; w swym zamiarze synestezji
pragnie wizualnie zapisa¢ melodie; wyraza to w formie niemal abs-
trakcyjnej partytury, ktéra przeciez zawiera zapis wykonania (cza-
sowego) kolejnych dzwiekéw. Ale jego partytury niemal dostow-
nie wyrazaja kolorystycznie i wizualnie melodie, sa tak sugestywne,
ze proébowano je odtworzy¢ z uzyciem instrumentéw muzycznych.
Mozna sie domysla¢, ze byly to do$¢ swobodne interpretacje, ale
jednak inspirujace zawodowych muzykow - to wtasnie przyktad
mozliwosci kreowania ptaszczyzny dla korespondencji sztuki. Takie
zabiegi znane sa z historii sztuki, jak pisze M. Rzepinska (w Histo-
rii koloru) : Paralele przeprowadzone miedzy sztukq dZzwiekéw a sztukq koloru
pojawiajq sie we wszystkich niemal teoriach malarzy X1X i XX wieku (Whistler,
Redon, Signac, Gauguin, Matisse, Kandinsky, Klee). Dodajmy: graficzno-nutowe
zapisy eksperymentalnych utworéw muzycznych bywajg obecnie przedmio-
tem wystaw sztuki*! (np. partytury Pendereckiego).

Zamiary korespondencji i synestezji r6znych mediéw sg ciggle atrakcyjne dla
tworcéw wspotczesnych; idac tym tropem réwniez Lustyk oferuje intrygujace
abstrakcyjne obrazy, tylez odzwierciadlajace odczucia i intencje ich autora, co
sktaniajace odbiorce do ich ,stuchania oczami”. Szukanie we wspomnieniach
inspiracji dla twoérczej aktywno$ci jest czym$ (w sztuce, literaturze) tak ,na-
turalnym” (jako Ze jest to aktywno$¢ wpisana w ludzki genotyp), ze nie wy-
pada wrecz faktu tego podkresla¢. Sztuka zawsze zerowata na indywidualnej,

1 Wystawy partytur ,graficznych”, m.in. B. Schaeffera (Warszawska Jesien) badz wizualnych partytur
kompozycji Johna Cage'a, W. Lutostawskiego , K. Pendereckiego czy K. Stockhausena miaty swoje prezentacje
w kilku ostatnich latach (m.in. w Krakowie i Wroctawiu). Réwniez podejmowano préby muzycznego

odczytywania zapiséw rysunkow Wactawa Szpakowskiego, a takze wiadnie ,partytur” B. Lustyka.

PARTYTURY PAMIECI

Bogustaw Lustyk

1. Patnting music - Etiuda, 2009,
technika wtasna, 90 x 120 cm

2. Painting music - Nokturn 2, 2013,
technika wtasna 9o x 120 cm

ale i zbiorowej (kulturowej) pamieci; by¢ moze
jest przede wszystkim funkcja pamieci (stano-
wigcej o sumie przezy¢, doswiadczen, wiedzy,
i indywidualnych umiejetnosci oraz predyspo-
zycji), ale jest tez pochodng wyobrazni i $wia-
domosciowych aspiracji, dazen i pragnie-
nia obecno$ci w $wiecie, ktéry interpretuje
i dopelnia swymi wytworami (artefaktami).
Te oczywista konkluzje warto przypomnie¢
dzisiaj, gdy indywidualna ambitna twdrczos¢
artystyczna bywa zagtuszana zgietkiem pop-
-kulturowej aktywnosci, tylez banalnej, co
poddanej presji rynku komercyjnego i efektem
powszechnej dostepnosci do nowych mediow.
I cho¢ kultura postmodernistyczna akceptuje
to wszystko, to nie wszystko warte jest w niej
1 zapamietania. Wtasnie dlatego tworczos$¢ Bo-
gustawa Lustyka mozna widzie¢ jako pewna prébe ¢wiczenia sie w indywidual-
nym procesie oSwiecenia i swoistego ,zbawienia” w tej mierze. Przytoczmy na
koniec mysl ze wstepu do Wyboru poezji T.S. Eliota. Jej komentatorzy (K. Bocz-
kowski i W. Rulewicz) pisali: Pamie¢ i cheé¢ widzenia rzeczy przesztych, ich po-
wtdrne doswiadczanie, stajq sie rodzajem katharsis, dzieki ktorej oczyszczamy sie
z préznych nadziei i akceptujemy rzeczywistosc, cho¢ oznaczac¢ moze ona smier’.
Poprzez ruch w czasie mozemy jednak réwniez uchwycic fragmenty wiecznosci.

2
Tworczo$¢ Lustyka jest tegoz przyktadem; prezentuje czas, a pamie¢ o nim

uwidacznia w serii prac oddajgcych zmiennos¢ (przemijanie), ale tez trwatos¢
jego dowodow... Ars longa, vita brevis. m

Scores of memory

ogustaw Lustyk is an artist who uses various means of creative expres-

sion such as sketching, painting, scultpure or installation to speak about

various topics recalled from his memory, but also to resonate with the
contemporaneity. Fascination with music and movement presented in his works
in the form of perfect visual graphics is interwined with the war trauma experi-
enced by the author. Time and its nature seem to be the key motive of Lustyk’s
creative work. m



PIOTR JAKUB FERENSKI

Toysy NatalyaO

opeye, znany tez jako marynarz Kubus, to gtéwna po-
Pstac’ serii krotkometrazowych filméw animowanych

produkowanych w Stanach Zjednoczonych od konca lat
20. ubiegtego stulecia. Od roku 2009 stat sie on w Europie tzw.
public domain, co oznacza, iz jego ,wizerunek” moze by¢ wy-
korzystywany twoérczo w sposob nieograniczony przez prawa
autorskie. Popeye kojarzony jest przede wszystkim z charak-
terystyczna biata czapka, fajka, tatuazami na mocno rozbudo-
wanych przedramionach oraz z niezwykla sitg, ktérej nabywa
po potknieciu zawartosci puszki ze szpinakiem. Marynarz sta-
le rywalizuje z niejakim Blutem o dziewczyne Olive Oyl czyli
Oliwke Olejek. Kubus$ ma jeszcze jedng wyrézniajaca go ceche.
0t6z moéwi z ,potudniowoamerykanskim” akcentem, nieco
betkotliwie, czesto przekrecajac przy tym wyrazy (jego gtos
przypomina ten wydobywajacy sie z dzioba Disneyowskiego
Kaczora Donalda). Wtasénie Popeye i Olive sg bohaterami od-
znaczajacego sie nie tylko doskonatg kompozycjq i kolorysty-
ka, ale tez intrygujacym (do$¢ przewrotnym) komentarzem
stownym, obrazu The box autorstwa Natalii Okon-Rudnickiej,
- podpisujacej swoje prace jako NatalyaO. Praca nalezy do
bardzo interesujgcego cyklu malarskiego “Toys’Voice”, poka-
zanego w styczniu 2020 roku w Mia Art Gallery we Wroctawiu.
Wzorowane na postaciach z komikséw i kreskowek zabawki
- ktére podlegajg wstepnej obrébce komputerowej, po to by
finalnie, za sprawa niezwyktej malarskiej precyzji, znalez¢ sie
na wielkoformatowych ptétnach - na przemian méwia i milcza
za/w imieniu artystki.

Natalia Okon-Rudnicka definiuje samg siebie jako zbie-
raczke rozmaitych artefaktéw: poczynajgc od réznego typu
obiektéw wizualnych, przez wyzbyte ze swej pierwotnej funkcji
przedmioty, starocie i metalowe zabawki, na wycinkach z gazet
oraz cytatach z literatury pieknej koniczgc. Obecnie, szczeg6lnie

Natalia Okon-Rudnicka
1. Mickey, TOYS'VOICE

2. UWAGA TO PROJEKT,
TOYS'VOICE

zajmuje jg zbieranie i przetwarzanie elementéw rzeczy-
wistosci cyfrowej. Jak podkresla, czynno$¢ ta posiada co$
z prowadzenia dziennika czy bloga. Autorka nie porzuca
jednak catkowicie analogowego uniwersum. Stale wraca
do starych fotografii, do kadréw czy dialogéw filmowych.
Wychowata sie na ,Przekroju”, Monty Pythonie, Pulp fiction,
stad tez zapewne zamitowanie do ironii, absurdu, grote-
ski, r6znego rodzaju aberracji. Bliski wydaje sie jej surre-
alistyczny, przeSmiewczy duch Salvadora Dali. W pracach
Okon-Rudnickiej jest miejsce zaréwno dla pierwiastkow
nie-$wiadomosci, jak i racjonalno-krytycznego spojrzenia
ma zjawiska kultury wspoéiczesnej, na zachodzgce dzis
procesy spoteczne oraz biezaca sytuacje polityczna. Moz-
na zatem powiedzie¢, ze cyfrowe kolaze, ktére zmieniajg
sie w obrazy malarskie, sg z jednej strony manifestacjq sta-
néw jazni autorki (swoistym ,portretem wewnetrznym”),
z drugiej za$ znajdujaca satyryczny wyraz refleksjg nad ota-
czajacym nas $wiatem. Wielkoformatowy The box to biata
- sprawiajgca wrazenie nieograniczonej - przestrzen, dwie
postaci, kartonowe pudetko i komiksowy dymek. Teksty
sg nieodtgczng sktadowa przedstawien tworzonych przez
Natalie, stanowig jednos$¢ z warstwa wizualna.

Na zorganizowanej dekade temu we wroctawskim Ra-
tuszu wystawie Okon-Rudnickiej pokazywane byty jej wie-
lobarwne prace z okresu studiéw, a takze autoportrety.
Nastepnie powstata seria z corka - osobisty, intymny macie-
rzynski cykl, ,Przypadki Karolinki R, utrzymany w nastroju
,2romantycznym”. Po nim przyszedt czas na ,oczyszczanie”
obrazéw, polegajace na odchodzeniu od nasyconych ko-
lorem oraz wzorami przedstawien i zwroceniu sie ku bar-
dziej graficznym rozwigzaniom. Chodzito o prymat form, >

TOYSY NATALYAO
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Natalia Okon-Rudnicka

1. The Duck element animalny,
FREAK SHOW

2. Its Complicated, FREAK SHOW

o zwiekszenie wyrazisto$ci obrazowania za sprawa zmniejszenia ilosci elemen-
téw. Kluczowa stata sie przy tym kompozycja. Jednocze$nie wieksze niz dotych-
czas znaczenie w procesie tworczym zyskaty media cyfrowe. Photoshop pozostat
jednak wylacznie narzedziem. Prace zaprezentowane w ramach , Toys’Voice” nie
maja nic wspdlnego z metoda , kopiuj-wklej” i wydrukami.

Juz w ramach , Freak Show”, czyli ekspozycji, ktdra pokazana zostata w Mia w roku
2016 pojawily sie dzieta bazujgce na zasobach sieci komputerowej, przede wszyst-
kim na tresciach zamieszczanych na portalach spotecznosciowych - od Pinerest
po Polone. Dla NatalyaO stato sie oczywiste, Ze korzystajac tworczo ze zdjec
pochodzacych z XIX i XX wieku mozna dobitnie wyrazi¢ stan wiasnego ducha
i skomentowac to, co dzieje sie we wspodtczesnym $wiecie. Ostatnio uwage ar-
tystki zwrdcity metalowe, nakrecane zabawki (produkowane zaréwno w Stanach
Zjednoczonych, jak i na terenie bytego ZSRR). Wzorowane na komiksowych oraz
filmowych postaciach wtadajgcych - jak np. Superman - masowa wyobraznig za-
bawki, niewatpliwie posiadajg wielka site wyrazu. Zarazem $wietnie nadaja sie do
komentowania wiezi miedzyludzkich czy spotecznych oraz stosunkéow wtadzy. Jako
szczegolnie istotne rysuja sie tu relacje damsko-meskie. Napisy pojawiajace sie na
obrazach Okon-Rudnicka tworzy sama. Jest w nich zaréwno cos$ z prozy poetyckiej,
jak i ze strategii narracyjnych obecnych w komiksach. Te dialogi powstaja w trakcie
budowania kompozycji. Miedzy bohaterami przedstawien wywigzuje sie swoisty
dialog - komunikujg sie oni ze soba. W owych dialogach wyraznie dostrzegalny
jest komponent humorystyczny. Nie o Smiech jednak idzie artystce. Jej zabawki
tracg niewinnos¢. Tresci pojawiajace sie w ,,chmurkach” wprawdzie wywotuja po-
czatkowo u odbiorcéw usmiech, po chwili jednak zaczynaja budzi¢ konsternacje,
zmuszajac do powaznej refleksji. Wprowadzana w ramy obrazéw proza literacka
nie jest oczywista, stanowi rodzaj semantycznej gry. To wizualno-literacka kry-
tyka rzeczywistosci, ktory prowadzi nas do namystu nad wiasnymi postawami.

Biate tlo, wyraziste kontury, mocne Kolory, praca ma co$ z pop-artu i hiperre-
alizmu. Olive Oyl wychodzi na przeciw wracajacemu skads Popey’owi. ,Metalowy”
marynarz w zebach $ciska fajke, w prawej rece trzyma za$ klatke z papuga. Na
powitalne stowa dziewczyny-zabawki: ,HELLO DARLING! what a beautiful d...”
(zapis oryginalny), Kubus odpowiada: ,GO BACK TO THE BOX BITCH!”. Na pudetku
od zabawki widnieje wizerunek Oliwki i napis: ,MECHANICAL OLIVEOYL WITH
UP AND DOWN HEAD ACTION”. Brzmi jak ,,Go Home, Bitch!”. ,Mesko$¢” twarde-
g0 marynarza czy moze seksizm lub mizoginizm? Stuzgce zabawie, Smiechowi
nakrecane figurki czy dorosto$¢, ktéra w rzeczywistosci weale nie jest zabawna?
Nieswiadome uprzedmiotawianie kobiety czy tez powszechny wzorzec kulturo-
wy? - pyta odbiorcéw sztuki obrazem The box NatalyaO. =

TOYSY NATALYAO

Toys by NatalyaO

atalia Okon-Rudnicka or NatalyaO. is an author of the painting ex-

hibition Toys’ Voice presented at the Mia Art Gallery in Wroctaw.

Her works feature cartoon and animated movies based characters,
and combine her own artistic visions with critical and rational comment
on culture, society and politics. In this visual and literary game, seemingly
funny toys enter into dialogues that reveal another - much more serious
- level of meanings, making audience revise their own points of view. m



P10TR GLOWACKI

Nawigzania do tradycji

Widok ogdlny ekspozycji, fot. Krzysztof Morcinek

owa 0 44. Biennale Malarstwa Bielska Jesien 2019. Jej organizacja zaj-
M muje sie Galeria Bielska BWA pod kierownictwem Agaty Smalcerz.

Z ponad szeSciuset tegorocznych zgtoszen jurorzy zdecydowali sie
pokaza¢ na wystawie piecdziesieciu czterech artystéw i sto pietnascie obra-
z6w. Wystawe laureatow otwarto przy ttumnie zgromadzonej publicznosci 8
listopada 2019 roku, wypetniajacej szczelnie sporej wielkosci salon wystawien-
niczy. Podobnie byto nazajutrz w trakcie kuratorskiego oprowadzenia i panelu
dyskusyjnego; liczebnos¢ publicznosci nie zmalata, jezeli sie nie zwiekszyta.

Komisje jurorska pod przewodnictwem Piotra Rypsona tworzyli historycy
i krytycy sztuki, malarze i kuratorzy. W czasach trudnych, taczonych z po-mo-
dernistycznym kryzysem malarstwa, komisja podkreslita warto$¢ powrotu do
poszukiwan w obszarze sprawdzonych, niejako obiektywnych, waloréw tradycji
mimetycznej, a nawet klasycyzujacej, co mozna odczytac jako probe swoistego
powstrzymania nowatorskiego, li tylko formalnie, pedu. W wypowiedzi z ka-
talogu jurorka Beata Ewa Biatecka omawiajgc obecno$¢ abstrakcji organicznej
o surrealnej ironizujacej aurze, podkreslita: obrazy, nawiasem méwiqc swietne,
ale w idiomie nadmiernie obecnym wsréd nadestanych propozycji. Mozna stad
odnie$¢ wrazenie, ze wspomniany nadmiar tej reprezentacji przyttacza pewna
otwartoscig konstrukeji ikonicznej w tym zakresie.

W ekspozycji widoczny jest tez nurt obrazowania o charakterze mini-
malistycznym, ta skrajna oszczednos$¢ w opowiadaniu wizualnym, jezeli
spotykamy ja w znacznej dawce, zastanawia, czy nie jest to ucieczka od po-
dejmowania trudniejszych tematéw, od bardziej komunikatywnych fraz iko-
nograficznych i wyrafinowania estetycznego? Nadal wiec obecna nieche¢ do
,wielkich narracji” zdaje sie tu dominowac, co wrecz skutkuje wyraznym
dystansem do gry estetycznej. Piotr Rypson zaznacza: stylistyki sie powta-
rzajq, symboliczne kody tracq swq wyjqtkowos¢, indywidualnosé rozmywa
sie w nieuchronnych repetycjach.

Tym bardziej cenne sg pelne narracji wizualizacje, jakie mozemy ogla-
dac¢ wsrod prac nagrodzonych i wyrdznionych. W trakcie dyskusji po werni-
sazu ferowano opinie o podjeciu przez artystow problemu polskiej prowincjo-
nalno$ci i powigzanym z ta tematyka konserwatyzmem $wiatopogladowym
i spotecznym, a w domysle opresyjnym.

Pawet Basnik (IIl nagroda) i Daria Bidzinska (wyréznienie) podejmujg tema-
tyke uroszczen narodowych. Trzy portrety Bidzinskiej o wymownych tytutach
sktadajg sie na hasto ,B6g Honor Ojczyzna”; jednak poza sprawnie oddany-
mi wizerunkami mtodych mezczyzn trudno z nich odczytac - jak portretowani
formutuja swoje przekonania? Krytyczna wypowiedz w notce biograficznej au-
torki w katalogu sugeruje ich przynalezno$¢ do grup wykluczonych, w ktérych
dominuje wrogo$¢ nie tylko wobec innych. Kultura dresu i stadionu jest tutaj
czytelna, jednak warto$c¢ tych wizerunkéw mozna odnalez¢ w petnych reali-
zmu twarzach, wyrazajacych mtodziencza dume, cho¢ oddanych z pewna dozg
nie$miatos$ci i niepewnosci. Tu rodza sie watpliwos$ci co do mozliwo$ci iko-
nograficznych przedstawien, ktére nie zawsze mogg wyrazi¢ petnie intencji
autorskich. W obrazach tych podziwiamy po prostu $wietnie ujete charaktery
0s6b, ktérych wyraz twarzy jest wzmocniony Kontrastowo zarysowanym ttem
syntetycznie wyrazonych sylwet. Podobnie trafne, cho¢ mniej wzbogacone psy-
chologicznie, sg portrety Agnieszki Lapki. Te dwie postawy sytuuja sie w bez-
piecznej przestrzeni malarstwa, dgzacego i do petni prostoty, i do satysfakcji
estetyczno-wizualne;j.

W przypadku obrazéw Pawta Basnika rodzi sie takze pytanie o mozli-
wos¢ trafnego przekazu wiasciwych dla nich konkretnych kontekstow hi-
storycznych i kulturowych. Basnik to $wietny malarz umiejetnie grajacy
z realizmem przedstawien, Swiadomie wiktajacy wybrane artefakty w rodzaj
jakiej$ enigmatycznej meta-historycznosci, tak by strona wizualna sugerowa-

ta pewne odlegte czasowo i zagadkowe inspiracje dla tego medium. Ambitne >
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1. Karol Palczak, Ogiern, 2019,

olej na aluminium, 40 x 25 cm

2. Karol Palczak, Stangt w ogniu nasz wielki dom,
dom dla psychicznie i nerwowo chorych, 2019,
olej na ptétnie, 150 x 110 cm

3. Karol Palczak, Dym, 2019,

olej na aluminium, 60 x 45 cm

4. Tomasz Kulka, Idolatria, 2017, tempera
na sklejce, szlagmetal, 55 x 104 x 7 cm

5. Tomasz KulKa, Idolatria, 2017, tempera

na sklejce, szlagmetal, 70 x 110 x 7,5 cm

6. Tomasz Kulka, Idolatria, 2017, tempera
na sklejce, szlagmetal, 51 x 63 x 7 cm

Fot. 1-6 Krzysztof Morcinek

NAWIAZANIA DO TRADYCJI

zadanie rewizji represyjnosci etnicznej obrazuje
on wizerunkiem grobu Bema i poprzez niezwy-
kty portret Generata Jabtonowskiego. Jego zastuga
jest to, ze w atrakcyjny sposéb przypomina o tych
polskich bohaterach, ktérym odmawiano jednak
pei uczestnictwa we wspoélnocie narodowej. Do-
konujgca sie w ten sposéb rehabilitacja tych wy-
bitnych wojskowych postaci nie moze, mimo to,
przekazac¢ obrazem catej tresci, jaka zajmowata
malarza podczas ich wykonywania. Niemniej
efekty tych uje¢ portretowych moga zastanawiac
sitag swej duchowej mocy i precyzji przedstawie-
nia. Pomaga w tym, w kreacji portretowej, bogata
gama nostalgicznych zatobnych szarosci i odwo-
tania sie do estetyki zniszczenia.

Watki krytyczne podejmuje réwniez laureat
Il nagrody Tomasz Kulka. Jego Idolatrie, wykona-
ne w temperowej technologii na sklejce i wykorzy-
stujgce szlagmetal, nawiazujg do odlegtych wiekow
mediewistycznych, lecz ironizujgco - poprzez za-
stosowang stylistyke estetyczng i wybrang tema-
tyka. Tajemnicze obrzedy funeralne mieszajq sie
z rytuatami inicjacyjnymi i seksualnymi. Osoby du-
chowne w sakralnych wnetrzach umieszczone obok
nagich postaci kazg zastanawiac sie nad relacjami
miedzy porzadkiem sacrum i profanum, jakby sta-
nowiac przy tym diabolicznie sarkastyczna antyteze
Sadu Ostatecznego. A wszystko zdaje sie by¢ atrak-
cyjna wypowiedzig malarska podjeta w ramach fali

krytyki wynaturzen w Ko$ciele. To kolejna ciekawa
propozycja Bielskiej Jesieni.

Gtowna nagroda konkursu przypadta Karolo-
wi Palczakowi. Jego obrazy poswiecone dymigcym
ogniskom (nomen omen), wyraznie odwotuja sie
do niegdysiejszego, historycznego malarstwa,
»posadzanego” o proste nasladownictwo wobec
$wiata. Odnajduje w nich sporo sentymentu wo-
bec wielowymiarowego, nie tylko fizycznego, piek-
na sztuki i osobistego zwigzku z przesztoscig ma-
larstwa polskiego (gldwnie Chetmonski: Jesien.
Dym) i czuje podobna rados¢ jak ta, ktéra maja
bohaterowie owych wizji, taiiczacy wokoét ognisk,
otoczeni srebro-pertowym i odurzajacym zapa-
chem dymu. Pierwotna rado$¢ ognia i malarstwa
spotkaty sie tu w totalnym zespoleniu. Trudno
tutaj powotywaé sie na oczywista Kkulturowa
symbolike i realne znaczenie ognia. Dramatur-
gia przedstawien jest tak zywa i zmienna, ze nie
spos6b odmoéwic racji interpretacjom odnajdujg-
cym w tym odkryciu odwiecznych malarskich war-
tosci, takze tropow Katastroficznych. Ta propozycja
moze by¢ wyrazem aktualnego zwrotu ekologicz-
nego czy neopoganskiego, powrotem do instynk-
tow i pierwotnych religii naturalnych. Warto
zauwazy¢, ze Palczak stosuje w swych pracach
aluminiowe podtoze.

Sa tez, co niejako zrozumiate przez ich natar-
czywa obecno$¢ w debacie, obrazy inspirowane



gender i preferencjami seksualnymi. Najlepszym do nich
komentarzem bedzie stwierdzenie, ze skoro realizm
nigdy nie miat tatwego zadania wizualnej artykulacji
najrézniejszych zagadnien, to tym bardziej jest to utrud-
nione w prébach stawiajgcych na specyficzna tematyke
$Swiatopogladowa. Uwazam, ze sztuka nigdy nie udzwi-
gnie w pelni prob zaangazowania w urealnianie dok-
tryn, obojetnie jakich (dowé6d: malarstwo socrealizmu).
Zawsze msci sie tu brak refleksji, bo doktryny nie szanujg
siebie nawzajem, ba wrecz daza do eliminacji wszystkich
innych. Czy sztuka nie ma innego postannictwa?

Relacja z tegorocznej Bielskiej Jesieni sytuuje sie wiec
miedzy podkresleniem indywidualnych, ciekawych i uda-
nych préb znalezienia wyjscia z impasu malarstwa, po-
przez siegniecie do jego klasycznych zrédet a stwierdze-
niem (jednego z juroréw), Ze na tej wystawie nie ma ztych
obrazéw. To obszar rozpiety miedzy komunikatywnoscig
i dbatoscig o jej forme a dwuznaczng dowolnoscia.

Juz tradycyjnie na Bielskiej Jesieni osobne wyréz-
nienia autorom prac przyznawane sg przez patronackie
pisma artystyczne. ,Format” swg nagrode w postaci in-
dywidualnej publikacji na tamach czasopisma przyznat
tym razem Michatowi Chudzickiemu i Bartoszowi Czar-
neckiemu, o czym informujemy czytelnikéw w odrebnym
artykule. m

Reference to tradition

uring the 44th Painting Biennale Bielsko Autumn
D 2019 organised by the BWA Bielska Gallery, 115

paintings of 54 artists were presented. Most
of these works referred to minimalism and mimetic paint-
ing rooted in classicism rather than abstraction. The jury
awarded several artists who in their paintings combined
high esthetical level with important social, cultural and
historical topics. m
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JuSTYNA TEODORCZYK

Plastikowa
apoteoza?

Krotka refleksja po 29 Ogodlnopolskim
Przegladzie Malarstwa Mtodych PROMOCJE

etoryczne pytanie, ktore postuzyto za nagtéwek tego tekstu to ty-
Rtu} jednego z obrazdw;, ktére trafity (przeszly pozytywna selek-
cje) na pokonkursowa wystawe zesztorocznego Ogoélnopolskiego

Przegladu Malarstwa Mtodych Promocje. W listopadzie 2019 r. odbyt sie

on w legnickiej Galerii Sztuki juz po raz dwudziesty dziewiaty. Druga

i bardziej interesujgca czes$¢ dyptyku to ogromne ptétno, na ktérym su-

gestywny kobaltowy btekit przeziera zza nieréwnomiernie ktadzionego
mleczno-silikonowego, zesztywniatego laserunku. Autorka Zuzanna Gro-
chowska, absolwentka ASP w Warszawie, otrzymata za niego Srebrna
ostroge - nagrode Galerii Sztuki w Legnicy, przyznawana za twdrczq
odwage i bezkompromisowos¢, nowatorstwo lub dowcip wypowiedzi
twdrczej. O charakterze dzieta odpowiadajacym przytoczonemu opisowi
zadecydowata nie tylko odwazna i unikatowa technika wtasna, nowator-
ski efekt koncowy, ale rowniez intrygujgca i wywotujaca ambiwalentne
konotacje nazwa pracy: Plastikowy ser. Plastikowe czasy? Silikonowy
zart? Sztuczny efekt? Przewrotna wariacja na temat natury (prawie)
martwej? O psychicznych, spotecznych i socjokulturowych konsekwen-
cjach zycia w betonowych dzunglach, azbestowych klatkach, cyberswia-
tach, w syntetycznej odziezy i na syntetycznych nutridrinkach, grzmia nie
tylko ekolodzy, ale i badacze kultury. Nam pozostaje dywagowac chyba

nad brakiem natury w §wiadomosci twdrczej, w zauroczeniach i na ptot-

nach nowych pokolen artystéw. Ow antytrend nie umknat uwadze i (nie-

wesotej) refleksji juroréw, ktérzy skomentowali go réwniez w swoich

tekstach zamieszczonych w katalogu wystawy.

29. Ogodlnopolski Przeglad Malarstwa Mtodych Promocje, jak zwykle

i zgodnie ze swoim drugoplanowym zatozeniem (po gtéwnym - promo-

¢ji i inicjacji sztuki najnowszej), stat sie pretekstem do refleksji, dyskusji,

hipotez i opinii na temat mtodej sztuki, sztuki w ogble, statusu artysty
i krytyki artystycznej, a takze rodzimego rynku sztuki. Przy okazji, war-

to tu anegdotycznie i na marginesie dodac, Ze jedna z jurorek byta Ka-

rolina Staszak, redaktor naczelna Arteonu, magazynu o sztuce, ktory
z poczatkiem roku przeszed? do historii po niemal dwudziestoletniej

obecnosci na rynku wydawniczym. Obecnos¢ w komisji nie tylko kryty-

kow, teoretykéw, organizatoréw (Andrzej Saj, Karolina Staszak, Justyna
Teodorczyk), ale i artystéw (Beata Ewa Biatecka, Telemach Pilitsidis)

jak zawsze sprzyjata polaryzacji stanowisk i pogladéw, wzbogacajac ju-

rorska refleksje o perspektywe twdrcow, a same obrady o wiekszg am-

plitude emocjonalna. Jednak decyzja o nieprzyznaniu Grand Prix, a za-

miast tego dwoch réwnorzednych nagréd pierwszych (Przemystawowi

Garczynskiemu - ASP w Gdansku i Julii Switaj - ASP w Katowicach),

byta jednogto$na. Potwierdzita styszalng co roku puente o braku rewo-

lucji, zaskoczen i odkry¢ w malarstwie. Odnosi sie to zaréwno do $wiata

przedstawionego, jak i tworczych postaw. Jednym stowem, artysci w no-

wej pokoleniowej odstonie coraz czesciej porzucaja role charyzmatycz-

nych demonstrantow, ktérzy tworzac ,krzycza” i robig to po co$ i dla

kogos. Pedzle i farby to juz nie race, z ktérymi biegnie sie na barykady.

PLASTIKOWA APOTEQZA?

Blejtramy, bardziej niz do podnoszgcych obywatelski alarm billboardow,
poréwnac¢ mozna do ekranéw smartfondw, tabletéw, w ktérych sam na
sam ze sobg przeglada sie, kreuje i tonie wyalienowana z prawdziwego
i zbiorowego zycia jednostka. Tak, jakby mtodzi ludzie, czujgc instynk-
townie generacyjng pokuse obalenia systemu poprzednikow, spéznili sie
na rewolte, zagapiajac nad cyber-zabawkami. Rodzi sie pytanie, czy ich
osobista, artystyczna rewolucja odbedzie sie z op6Znieniem (tak, jak od-
bywa sie dzi$ start w dorosto$¢), czy jest juz po prostu o wiele za pdzno.
Czy przebudzi sie w nich artysta-demonstrant, czy moze na zawsze beda
tworzy¢ do szuflady i wytacznie dla siebie, ktore to zreszta okreslenie
zdaje sie nabiera¢ nowego wymiaru znaczeniowego w dzisiejszych cza-
sach, gdzie cztowiek dzieli sie ze spotecznoscia medialng nawet zdjeciem
samotnie konsumowanego $niadania.



Abstrahujac od generalizacji, wystawa pokonkursowa pre-
zentowana w Galerii Sztuki w Legnicy zgromadzita, jak co roku,
zestaw ponad piecdziesieciu prac malarskich dwudziestu pieciu
artystow, ktore - obiektywnie i statystycznie rzecz biorgc - sta-
nowig wycinek sztuki najmtodszej oraz reprezentacje dziewie-
ciu rodzimych uczelni artystycznych. Na ekspozycji przewazaty
swobodne i abstrakcyjne wypowiedzi tworcze ze zdecydowang
przewaga malarstwa niefiguratywnego, ale i bardzo ciekawymi,
zresztg w obu przypadkach dostrzezonymi i docenionymi wyjat-
kami (Barbara Wojcik - ASP w Katowicach, Nagroda Prezydenta
Miasta Legnicy; Dominika Streciwilk - UMCS w Lublinie, nagroda
Formatu). Panteon laureatow uzupetniaja wyrdznienia honorowe:
ekspresyjne potaczenie barw i formy cyklicznej w tryptyku Zuzan-
ny Malinowskiej (ASP w Lodzi - wyrdznienie dyrektorki Galerii
Sztuki w Legnicy) oraz dyskusyjne z punktu widzenia struktury
obrazu ptétna Niki Grzymskiej (UMK w Toruniu) - wyréznienie
jury. Nieregularna forme wizualng Urszuli Madery z wroctawskiej
ASP wyrdznit z kolei Magazyn Arteon.

Za puente niech postuzy poetycki cytat zamieszczonego w ka-
talogu fragmentu komentarza jurorskiego malarza i poety Telema-
cha Pilitsidisa na temat przekrojowej oceny prac konkursowych:
Nie wida¢ $witu nowej sztuki z blaskiem boskiej Irys, istniejq tylko
zmierzchy z przebtyskami utraconej przesztosci''l. A takze nadzie-
je, ze jutro bedzie lepiej. m

1 Katalog wystawy 29. OPMM Promocje, wyd. Galeria Sztuki w Legnicy, 2019, s. 6.

Plastic apotheosis? A short reflection
after the 29th All-Poland Youth Painting
Review PROMOCJE

he Art Gallery in Legnica organised an exhibition of paintings
Tselected in the Review. As usual, this artistic event was a pre-
text for reflections, discussions and opinions on (young) art,
status of an artist and art, as well as on Polish art market. Two 1st
prizes were granted but no Grand Prix as in the opinion of the jury
there were no revolutionary means or solutions used by the artists,

nor did their works carry such message. m

1. Julia Switaj, Kopie

2. Zuzanna Malinowska, Bez tytutu

3. Przemystaw Garczynski, Wojna czyli Piekto
4. Zuzanna Grochowska, Plastikowy ser

Fot. 1-4 D. Kawczynski
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PAULINA SZTABINSKA-KALOWSKA

Rzeczy, znaki i cytowanie

ystawa ,Kiedy rzecz staje znakiem, kiedy znak staje sie rzecza”, na
Wkt(’)rej pokazane zostaty w Galerii Sztuki BWA w Olsztynie wybra-
ne realizacje pracownikéw todzkiej ASP, z zatozenia miata charakter
problemowy. Jej celem nie byta jednak prezentacja prac grupy oséb wspotdzia-
tajgcych wczesniej w celu wypracowania wspolnych zatozen. Kurator pokazu,
prof. Tomasz Chojnacki zaprosit do niej kilku profesoréw i adiunktéw, kieru-
jac sie przede wszystkim poziomem wykonywanych przez nich prac, nie za$
analogiami tematycznymi czy podobienstwem techniczno-formalnym. Trudne
zadanie napisania eseju do katalogu, ktéry miatby stanowic¢ prébe odpowiedzi
na postawiony problem powierzyt prof. Grzegorzowi Sztabinskiemu. Autor tek-
stu za ceche tgczaca uczestnikdw wystawy uznat oscylowanie miedzy dzietem
sztuki traktowanym jako rzecz, a nadaniem mu charakteru znaku. W ramach
tej problematyki nie wziat jednak pod uwage waznego obecnie zagadnienia
operowania cytatami. Tymczasem w przypadku wspotczesnej tworczosci pla-
stycznej zabieg ten nie tylko wystepuje bardzo czesto, a co chyba jeszcze waz-
niejsze, przenika sie z r6znymi zagadnieniami artystycznymi. W odréznieniu
od przetomu lat siedemdziesiatych i osiemdziesigtych XX wieku, gdy na fali
postmodernizmu kwestie pastiszu i eklektyzmu staly sie przedmiotem gora-
cych dyskusji, w czasie ktorych wielokrotnie uzasadniane byto, ze cytowanie
jest najbardziej rozsadng strategig wspodtczesnego artysty, dzi§ nie probuje
sie wykazywac wyzszosci tej strategii tworczej nad innymi, a po prostu wia-
cza witasciwe dla niej zabiegi do podejmowanych dziatan. Dlatego, ogladajac
olsztynska wystawe, zastanawiatam sie przede wszystkim, jak i w jakim celu
pojawia sie w ramach wskazywanej w jej tytule problematyki, lub nie pojawia,
zabieg cytatu.
We wstepnym eseju Sztabinski wyszedt od koncepcji Herberta Reada, ktory
powstanie sztuki i Swiadomo$ci estetycznej taczyt z przejsciem od $wiadomosci
praktycznej roli przedmiotéw do wziecia pod uwage ich formy. Dlaczego - pytat

RZECZY, ZNAKI | CYTOWANIE

- z uktadu patykéw i kamieni znajdujacych sie pod reka, wytonito sie poczu-
cie roli ich uktadu, ktdre stopniowo stato sie wazniejsze od uzytkowego celu?
Pytanie takie (cho¢ zwykle nie zwerbalizowane) zadawali sobie w réznych cza-
sach artysci organizujgcy materiat w swych dzietach i dostrzegajacy w sposobie
jego zorganizowania sens swej pracy. Jakie cechy ulegaja woéwczas przeksztat-
ceniu? Jednym z waznych zagadnien stawato sie wowczas odkrycie lub nada-
nie sensu wykorzystywanym materiatom, uczynienie ich no$nikami znaczen.
Na wystawie, o ktdrej pisze, problematyka ta najbardziej klarownie pojawiata
sie w pracach Witolda Kalinskiego i Andrzeja Grendy. Pierwszy z nich skoncen-
trowat sie na procesie przejscia od wizerunku przedmiotu w obrazie czy grafice
do uzyskania przez niego bogatszych funkcji znaczeniowych, co czasami taczy
sie z cze$ciowg utrata bezposredniej, mimetycznej rozpoznawalnosci. Prezen-
towane prace Kalinskiego to druki cyfrowe nawigzujgce do jego wcze$niejszych
prac malarskich i linorytow. W przypadku nowej techniki nie wystepuje juz
potrzeba pracochtonnego ksztattowania materiatu i dlatego przejscie od rze-
czy przedstawianej do formy przybiera tu nowy aspekt. Rowniez w obrazach
Grendy istota procesu tworczego rozgrywa sie miedzy Sladem pedzla na ptétnie,
a ksztattowaniem sie potencjatu semantycznego powstajacego znaku. Tytuty
prac (np. Znak czy abstract) sugeruja che¢ wyjécia poza rzeczowy charakter
malarstwa ku temu, co pojeciowe. U obu wymienionych wyzej artystéw nie po-
jawia sie problematyka cytowania. Odnosimy wrazenie, Ze znaki to nie elementy
powtarzane, a ksztattowane czy wytaniane kazdorazowo od nowa.

Zblizona, ale zarazem inna sytuacja wystepuje w ztozonych pod wzgledem
technicznym realizacjach Andrzeja Fydrycha stanowigcych cykl ,Audioformy”.
Tytut ten sugeruje zwigzek miedzy tym, co widzialne, plastyczne i strong aku-
styczna. Artysta wyjasnia, ze ,audioformy”, czyli obrazy styszalne, to rezultat
stopienia w catos¢ efektow malarskich (ksztattow i barw), ktére ulegajg zmia-
nom w czasie ogladania i muzyki skomponowanej przez artyste. Ksztattowanie



formy ma wiec w tym przypadku dwojaki charakter
i dotyczy dwdch rodzajow materii. Wiasnie w miej-
scu ich spotkania, czy przeciecia, ksztaltowac sie majg
niematerialne przestrzenie wrazeniowe. Nie maja
one swego zrodta w §wiecie zewnetrznym, a sta¢ sie
majg, jak mowi artysta, emanacja relacji i sytuacji for-
malnych, ktére wirujq w wyobrazni.
Trzej wymienieni wcze$niej artysci starajg sie
dziata¢ poza sferg cytowania. Problematyka ich prac
ksztattuje sie na styku rzeczy i znaku, obserwacji
tego, jak kazdorazowo z tego zetkniecia rodzi sie
sens. Przeciwna sytuacja pojawia sie w realizacjach
Marka Wagnera. W ich przypadku konieczne staje
sie wziecie pod uwage kontekstu kulturowo-arty-
stycznego, ktory stanowi jeden ze sktadnikow dzie-
ta. Jego zacytowanie i w konsekwencji dostrzezenie
go przez widza uruchamia proces emanacji znaczen.
Wagner to artysta o bogatym dorobku, ktdry ostat-
nio wykonuje niewielkie prace przypominajace za-
bawki dla dzieci. Kojarza sie one z wézkami, gdyz
kazdy z obiektow zaopatrzony jest w kota umozliwia-
jace przesuwanie go. Jednak tym, co nadaje im sens,
sg roznego rodzaju odniesienia do motywoéw znanych
z twdrczoscig artystdow modernistycznych uprawiaja-
cych sztuke geometryczng, np. Malewicza, Mondriana
itd. Uzyte cytaty plastyczne zmieniajq charakter pro-
stych asamblazy uruchamiajac gre skojarzen. Jednak
to uzycie cytatéw w ramach relacji zachodzacej miedzy rze-
cz3 a znakiem nie sprowadza sie do prostych przytoczen czy
konstatacji. Artysta przypisuje istotng role grze zachodzacej
miedzy sktadnikami jego prac, powodujacej sytuacje niejed-
noznaczno$ci i wprawiajgcej widzéw w stan niepewnosci.
Niepewno$¢ osiggana dzieki wprowadzeniu cytatu, wy-
daje sie tez by¢ efektem waznym dla dwdch kolejnych auto-
row wystawy. Jakub t.gczny jako efekt finalny swej pracy trak-
tuje malarstwo, jednak droga do powstania obrazu prowadzi
poprzez zdjecia pojedynczych postaci ludzkich lub widok
ttumu. W czasie tych dziatan fotograficznych zabiegi cyfro-
we naktadane sg na materiat analogowy, stosowane sg po-
wiekszenia prowadzace do wydobycia ziarna, kolory ulegaja
modyfikacji itp. Cytowane w obrazach widoki zostaja wiec
przetworzone tak, ze zanika ich oczywisty sens, a pojawiaja
sie znaczenia bedgce wypadkows interakcji obu stosowanych
srodkéw. W inny sposéb efekt niepewnosci osigga Tomasz
Matczak. Jego grafiki nie polegaja na przywtaszczaniu obra-
z6w cytowanych, a na dochodzeniu do nich dzieki sto-
sowanym zabiegom technicznym. Stosujac nowe pro-
cedery zwigzane z tworzeniem druku ptaskiego (np.
plyty poliestrowe, blachy Zelazne w technice ferro-
grafii), uzyskuje obrazy graficzne przypominajace do
ztudzenia widoki natury malowane przez artystow
z kregu impresjonizmu. Nie s3 one intencjonalnie
planowane, jednak uwzglednienie skojarzen z nimi,
zacytowanie ich w pamieci przez widza pozwala
nadac znaczgcy wymiar skutkom eksperymentéw
techniczno-materiatowych. Artysta wzmacnia ten
efekt nadajac swym pracom tytuty takie jak Dnienie,
Koniec lata itd.
W swoisty, ztozony intelektualnie sposéb wpro-
wadza role cytatéw do swych prac Tomasz Matu-
szak. Jednym ze stosowanych przez niego zabiegéw
jest symulacja. Na Scianie olsztynskiej galerii ogla-
damy wiec duzy kawat tektury, sprawiajacy wraze-
nie roztozonego opakowania. Praca ta, zatytutowana
Trash ($mieci) jest jednak rezultatem precyzyjnego

odtworzenia w drewnie tego, co sktonni jesteSmy traktowac
jako odpadek. Gdy rzezby dotkniemy lub popukamy w nig
ze zdumieniem stwierdzamy, jak wiernie ,zacytowana” zo-
stata rzeczywistos¢. Inny przyktad to praca Wszystkie moje
marzenia. Stanowi ona wykonane ze skéry zwierzecej imitu-
jacej ludzka popiersie, na ktérym wykonane zostaty tatuaze
ujawniajace sfere meskich marzen. W tym przypadku rowniez
cytowana rzeczywista sytuacja przeksztatca rzecz w znak.
0d wielu lat intrygujaca gre odwotujacg sie do cytatow
prowadzi Tomasz Chojnacki. Jej punktem wyjscia byta re-
alizacja fotograficzna Epitafium ukazujgca duzg ilo$¢ zdjec
modelki lezacych na stole w przypadkowym porzadku. Ten
$lad sesji fotograficznej stat sie motywem do wykonania cykli
graficznych i malarskich interpretujacych zaistniaty przypad-
kowy uktad w réznych technikach (druk cyfrowy na ptétnie,
druk wypukty, rysunek otéwkiem kredka, otéwkiem itp.). Po-
wstawaty w ten sposéb cytaty z wezesniejszej realizacji ujaw-

niajgce zawarte w niej potencje formalne (np. uktad all over) >

1. Andrzej Fydrych,

Audioforma, 2016

2. Andrzej Grenda, obrazy;
Marek Wagner,

Zabawki modernistyczne, 2019

3. Grzegorz Sztabinski,

Kwadrat zycia i Smierci, instalacja,
1993-2019

Fot. 1-3 Jakub Laczny
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i znaczeniowe. Na wystawie w Olsztynie Chojnacki skoncentrowat
sie na malarskich interpretacjach swych cytatow. Pokazat duze
obrazy wykorzystujgce bogactwo dodanych malarskich efektéw
kolorystycznych (wyj$ciowe fotografie byty czarno-biate), a takze
efektéw fakturowych. Prezentowane sg obrazy o silnym dziataniu
estetycznym, a jednoczes$nie intrygujgcej, zmiennej ekspresji. Jed-
noczesnie za$ widz ma $wiadomos¢, ze pochodza one z cytowania,
sg eksploracja zawartych w nim mozliwosci.

Grzegorz Sztabinski od przetomu lat osiemdziesiatych i dzie-
wiecdziesiatych zajmuje sie problematyka ,autocytatéw”. Okreslit
tak wowczas realizacje bedace powtérzeniami motywow stoso-
wanych we wczesniej wykonanych obrazach i rysunkach, ktére
uzyskiwa¢ mialy odmienne znaczenia przy zachowaniu wcze-
$niejszej formy. W ostatnim okresie skoncentrowat sie jednak
na cytowaniu bardziej dostownym. Montuje nowe instalacje
lub cate wystawy wykorzystujac w inny spo-
sOb wczes$niej stworzone prace i dotaczajgc do
nich nowe sktadniki. Istotng role petni tu cha-
rakter wnetrza, w jakim pokaz ma miejsce.

Moze on catkowicie zmieni¢ sens prezento-
wanych dziet, ujawniajac ich nowe mozliwosci
formalno-znaczeniowe.

Piszac o wystawie ,Kiedy rzecz staje sie zna-
kiem, kiedy znak staje sie rzecza” wzietam pod
uwage (mozna powiedzie¢, ze ,zacytowatam”)
przedstawione w katalogu propozycje interpre-
tacyjne. Uzupetnitam je jednak o odniesienie do
zagadnienia cytatu, pojawiajace sie w mniejszym
lub wiekszym stopniu w omawianych pracach
plastycznych. Uwazam, Ze w rezultacie nastapito
pewne przesuniecie znaczeniowe sensu wysta-
wy. Poza tym ujawnit sie fakt, Ze cytowanie nie
jest operacja bierng czy neutralng, a zawiera
ztozone mozliwos$ci zaréwno dla artysty, jak
krytyka sztuki. =
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1. Tomasz Chojnacki, /, 2019
2. Jakub Laczny, Ttum, 2009
Fot. 1-2 Jakub Laczny

Objects, signs and quotations

he exhibition When an object becomes a sign, and a sign becomes an object
in the BWA Art Gallery in Olsztyn presents selected works of artists from
the Lodz Academy of Fine Arts (i.a. W. Kalinski, A. Grenda, A. Fydrych, M.
Wagner, T. Matuszak) . The title emphasizes different approaches to art - from an
object to a sign - but it lacks the idea of quoting which has been very important
to modern art and which is necessary in order to enter into dialogue with some
of the works presented in the exhibition due to their cultural and artistic context. m



LENA WICHERKIEWICZ

Frakcja z warkoczami

0 wystawie ,Plexus” grupy artystek Frakcja z przyjaciotmi w galerii Imaginarium w Lodzi

rakcja, grupa artystek i teoretyczek sztuki, istnieje od 2016 roku. Zosta-
F}a zatozona w Lodzi i jej czlonkinie, reprezentujgce rézne pokolenia,

zwigzane s3 z tym miastem. Zawsze podkreslajg, ze nie tworzg grupy
artystycznej. Intencja ich dziatania jest realizowanie postawy kobiecej soli-
darnos$ci w przestrzeni sztuki: wspieranie wtasnych poszukiwan tworczych,
a takze - wspdlne wystgpienia w postaci wystaw, dziatan, performance’ 6w,
akgji, aktywnosci naukowych i dokumentacyjnych. Grupa funkcjonuje na zasa-
dach w petni demokratycznych, decyzje podejmowane sg przy poparciu wszyst-
Kkich, Zzadna z cztonkin nie petni funkcji liderki i nie ma zdania decydujacego.
Artystki odwotuja sie do ideatéw feministycznych, wspieraja dziatania innych
kobiet w przestrzeni sztuki i angazuja sie w dokumentowanie sztuki kobiet.
Sa miedzy innymi inicjatorkami stworzenia, wspdlnie z Muzeum Sztuki w Lo-
dzi, Archiwum Sztuki Kobiet. Sktad grupy nie jest staty, grupa jest otwarta na
przyjecie nowych cztonkin, o ile postawa i etyczne cele sg zbiezne, a takze - na
odejscie dotychczasowych, jesli zajdzie taka koniecznos¢.

Idea zatozenia grupy narodzita sie podczas miedzynarodowego spotkania
artystek Koffer auspacken/Rozpakowac walizki, zorganizowanego przez gru-
pe niemieckich artystek Endomorane we Frankfurcie nad Odra w 2015 roku.
W spotkaniu uczestniczyty ,matki-zatozycielki” Frakcji - Jolanta Wagner i Au-
relia Mandziuk-Zajgczkowska. Pierwszym wspdlnym wystapieniem Frakcji
byta wystawa ,Kobiety, ktére siedza w Lodzi. Manifest Obecnosci”, prezen-
towana w t6dzkiej galerii Manhattan Transfer w marcu i kwietniu 2017 roku.
Wspoélne wystawy sa wazne, ale przygladajac sie sposobowi funkcjonowania
grupy, mozna zauwazy¢, ze istotng cze$¢ praktyki Frakcjonistek stanowi arty-
styczny akcjonizm. W 2018 roku w todzi braty udziat w akcji 8 marca/Tylko
Jjeden dzienn w Domu Mody Limanka, we wrze$niu tego samego roku w dziata-
niach site-specific na Dworcu £.6dz Fabryczna Lacz(e/e). Nalezy doda¢, ze dla
artystek wazny jest kontekst miejsca, miasta, z ktérego pochodzg. Artystyczna
i spoteczna historia L.odzi, a przede wszystkim dziedzictwo artystycznej awan-
gardy. To punkt odniesienia i cel do przekroczenia.

Grupa ,Plexus”, widok ekspozycji, Galeria Imaginarium w Lodzi

Wystawa w galerii Imaginarium L6dzkiego Domu Kultury jest piatym tédz-
kim wystgpieniem Frakcjonistek i ich czwarta wspélng wystawa. Wspdlng, lecz
poszerzong, poniewaz do udziatu w niej zaprosity takze inne artystki i innych ar-
tystow. Koncepcja prezentacji, ktorej nadaty tytut ,Plexus” (od tacinskiego splot,
splecenie, warkocz) jest szukanie powigzan. Ideg wystawy jest otwarcie na nowe,
podkreslenie wartosci, jaka niesie wpieranie, tacznie, niezamykanie sie we wtasnych
pomystach, we wtasnej sztuce. Kazda z Frakcjonistek zaprosita artystke lub artyste
tworzac przestrzen, w ktorej jest miejsce na wspdlnos¢, ale w ktorej takze pozostaje
sie indywidualnoscig. Wybory nie ograniczone kryterium ptci pozwolity artystkom
Frakeji nie zamykac sie dziedzinie sztuki kobiet, a raczej jeszcze wyrazniej wydobyty
istotng dla Frakcjonistek idee kobiecego, otwartego na wspoélnotowos¢, dziatania.
Pojawienie sie nowych artystek i nowych artystow w orbicie frakcyjnych dziatan,
stworzyto nowe napiecia, nowe konteksty, réznorodnos¢, wielogtos, dodajac jesz-
cze wiecej réznorodnosci i tak juz niejednorodnym praktykom t6dzkiej formacji.
Praktyki wspélnego dziatania maja rézny charakter. Niektére z Frakcjonistek pra-
cowaty w duecie - Iza Maciejewska z Piotrem Michnikowskim. Beata Marcinkowska
i Maciej Bogdanowicz - wybrali droge komentarza, wzajemnego artystycznego dia-
logu. Niektore duety miaty bardzo osobisty charakter - Ewy Bloom Kwiatkowskiej
i Luli Kosmynki czy Oli Koziot i Suavasa Levy’ego. Inne - byly dopetnieniem arty-
stycznych poszukiwan - Marty Ostajewskiej i Aleksandry Chciuk. Moniki Czarskiej
i Dariusza Fodczuka czy Roksany Kularskiej-Krol i Justyny Stopnickie;j.

Wystawa zaprezentowana zostata na przetomie pazdziernika i listopada
2019 roku w galerii Imaginarium L.6dzkiego Domu Kultury. Wziety w niej udziat
Ewa Bloom Kwiatkowska, Monika Czarska, Ola Koziot, Alicja Kujawska, Roksana
Kularska-Krol, Anka Le$niak, Izabela Maciejewska, Aurelia Mandziuk, Beata Mar-
cinkowska, Marta Ostajewska. Wszystkie Frakcjonistki wystapity w niej zaréwno
jako uczestniczki, jak i kuratorki.

Wystawa nie miata sp6jnego tematu, nie byta prezentacjg realizacji roz-
wijajacych pewna idee. Miata raczej forme przegladu, wspdlnego poka-

zu, realizujacego potrzebe rozwijania artystycznych wiezi. Trudno jest>
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ja rozpatrywa¢ w kategorii tematycznej catosci.
Znaczenie ciekawiej byto przypatrywac sie ,por-
tretom podwdjnym”, relacjom, ktére nawiagzaty
sie podczas pracy nad wystawa lub patrzec jak na
zréznicowany artystyczny pejzaz, sume indywidu-
lanych opowiesci, forum, ktére scala czas i miejsce
prezentacji.

Wystawe otwierata realizacja Sklep btawatny
Aurelii Mandziuk-Zajaczkowskiej, a wtasciwe sym-
boliczne - miejsce odwotujace sie do jej wezesniej-
szego dziatania, do wykonanej przez nig rekonstruk-
cji zabawki-kroélika, uszytej dla przysztej artystki,
Moniki Krygier, przez Katarzyne Kobro. Swego ro-
dzaju wspomnieniem tej realizacji zostaty kupony
materiatu z nadrukowana sylwetka zabawki. Na wy-
stawie artystka umiescita takze informacje o moz-
liwosci zgloszenia sie do niej po kawatek takiego
nadrukowanego ptétna. Nawigzanie do tytutowe-
go plexusu ujawnito sie w postaci podtrzymywania
artystycznej ciagtosci, pielegnowania przekazu. Za-
bawka przekazana przez artystke przysztej artystce,
odratowana przez kolejng artystke, upowszechnia-
jaca symbolicznie jej wizerunek i dziedziczke nie
tylko idei artystycznej, ale tez strazniczke pamieci
i kobiecej solidarnosci, jest namacalnym i jedocze-
$nie symbolicznym odwotaniem do kobiecej wiezi,
splotu, przekazywania idei. Artystyczny gest Au-
relii Mandziuk-Zajaczkowskiej wydaje sie bardzo
dobrym przekazem na poczatek wystawy. Artystka
zaprosita do udziatu w projekcie Mariusza Sottysika.
Geograficznie ich drogi sie rozeszly - oboje przez
lata zwiazani z 16dzka akademia, teraz - pracuja na
przeciwlegtych krancach Polski, ona - w Szczeci-
nie, on - w Krakowie. Mariusz Sottysik zaprezento-
wat realizacje Mutanty komunikacyjne antropocenu,
odwotujaca sie do splotu stonecznego. Instalacja
sktada sie z dwoch obiektéw o organicznych for-
mach, wspartych urzadzeniami elektronicznymi.
Zdaniem artysty, dla wspoétczesnosci charaktery-
styczne jest przenikanie sie biologii i technologii.
Realizacja podejmuje refleksje nad zmianami $rodo-
wiskowymi dokonanymi przez cztowieka i krytycz-
nie wypowiada sie o braku wspétpracy i zrozumie-
nia dla przyrody, wykorzystywaniu i marnowaniu
jej zasobow.
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Do udziatu w wystawie Frakcjonistki wspol-
nie zaprosity Jolante Wagner, jedna ze wspoétza-
tozycielek grupy. Cho¢ nie jest juz jej cztonkinia,
pozostaje wazng dla wszystkich Frakcjonistek.
Na wystawie udzielono jej szczegdlnej prze-
strzeni - w centrum, blisko poczatku wystawy.
Jolanta Wagner zaprezentowata na wystawie
jeden ze swoich ostatnich rysunkéw-obiektow
Koniec Epoki Rozumu, z realizowanych przez nia
od lat inwentaryzacji. W cyklu tych prac podej-
muje syzyfowy, benedyktynski, niemal medy-
tacyjny, wysitek uporzadkowania rzeczywisto-
$ci, znalezienia wtasciwych miejsc sktadajacym
sie na nig kolekcjom rzeczy. Tym razem na starej
desce kreslarskiej pokrytej pszczelim woskiem
pieczotowicie narysowata formy architektoniczne
i wykaligrafowata zaprzeczenia znanych filozoficz-
nych pojec - no optimism, no empirism, no natura-

lism, w symboliczny sposéb ukazujac takze darem-
no$¢ intelektualnych préb uporzadkowania swiata.

Roksana Kularska-Krél wystgpita w duecie
z Justyng Stopnicka (June), twoérczynig muzyki
elektronicznej. Podczas wernisazu wspoélnie wy-
konaty performance Nienawis¢. Do muzyki Justy-
ny Stopnickiej, przy wideo z obrazem jarzacego sie
stonica, Roksana Kularska-Krdl wykonata dziatanie
polegajace na ,gotowaniu” przepeinionych niena-
wiscia tekstow zwigzanych z sytuacja polityczna.
Ten artystyczny gest byt formg ,zaklinania rze-
czywistosSci”, symbolicznym dziataniem w celu jej
przemienienia. Po dziataniu, na wystawowym stole
pozostatly resztki zmieszanej masy, uzyte narzedzia
oraz towarzyszaca im w tle projekcja czerwono-po-
maranczowej tarczy stoneczne;.

Ewa Bloom Kwiatkowska wystgpita na wysta-
wie wspdlnie z corka, Lulg Kosmynka. Obu artystkom



udato sie z jednej strony pozosta¢ indywidualno-
$ciami, z drugiej - pracowac wspdlnie i opowiedzie¢
o faczacej je rodzinnej i uczuciowej wiezi oraz poszu-
kiwaniach artystycznych. Ewa Bloom Kwiatkowska
pokazata obiekt bizuteryjny, ,kaganiec z rézanca”
(wykonanie Michalina Owczarek z Katedry Bizuterii
Akademii Sztuk Pieknych w Lodzi) oraz cykl fotogra-
fii z tym obiektem, do ktérych w charakterze model-
ki wystapita Lula. Ona z kolei poddata refleksji swo-
ja relacje z matka. Wykonata dwie prace - obiekt, do
stworzenia ktérego uzyta §lubnej marynarki swojej
mamy, ktérg zadrukowata w idoli muzyki punkowej
lat 80. oraz instalacje fotograficzng Lustro, czy to ty,
czy to ja... troche my, troche Ty, troche Ja. Do wyko-
nania tej drugiej realizacji wykorzystata fotografie
portretowa matki oraz wykonata tez swoj por-
tret, w ktorym starata sie podkresli¢ swoje do niej
podobienstwo. Podsumowaniem wspdlnej pracy
byto przygotowanie artystycznej gazety, ktora takze
zostata zaprezentowana na wystawie. Ewa Bloom
Kwiatkowska i Lula Kosmynka to jedna z bardziej
intrygujacych par na wystawie. Ich realizacje ujawni-
ty wyjatkowa wiez na poziomie emocjonalnym i ar-
tystycznym, a jednoczes$nie podkreslily ich silne in-
dywidualnosci. Widac taczacy je obszar poszukiwan
scenograficznych, eksplorowanie podobnych styli-
styk - punk, a jednocze$nie - wyraznie ukazuja sie
jako $wiadome, autonomiczne. Poruszajaca jest dla
mnie szczegdlnie Lula, ktéra w wyrazisty, a jedno-
czenie subtelny i czuty sposéb analizuje swoja rela-
cje z matka-artystka. By o niej opowiedzie¢, wybiera
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bliskie jej przedmioty - §lubng marynarke, ulubiong
fotografie, odwotuje sie do wypracowanego przez
nig jezyka artystycznego. Pozostaje w tym soba:
krytyczna, samodzielna, empatyczna. Wie, Ze jej
pierwszym zadaniem na poczatku drogi artystycz-
nej jest tagodne oddzielenie sie od matki - artystki
i opiekunki, i utozenie nowej relacji - wiezi dwdch
dorostych kobiet.

Na wystawie jest tez druga plexusowa, rodzinna
para - Frakcjonistka Ola Koziot i jej Zyciowy partner
- Suavas Lewy. A wlasciwe sa we troje - z malenka
corka. W trakcie przygotowan do wystawy parze
urodzita sie cérka, wiec Ola Koziot postanowita wy-
kona¢ prace na temat tego najwazniejszego zyciowe-
go i artystycznego potaczenia. Na filmie, ktéry zreali-
zowata razem ze Suavasem widac ich jako artystéw
i rodzicow, albo raczej - jako rodzicéw i artystow:
nosza corke, Spiewaja jej, graja, pokazujg jej swoje
zycie. Pozostajq artystami bedac rodzicami, wiacza-
ja w przestrzen sztuki swoje zycie osobiste. Wszyst-
ko toczy sie naturalnie, ze spokojem, Efektywne
zagospodarowanie czynnosci pielegnacyjnych wi-
deo z 2019 roku, wskazuje na potrzebe odpowied-
niego wykorzystywania i gospodarowania wlasna
energia w obliczu nowych wyzwan rodzinnych. Ten
family performance tematycznie przywotuje dziata-
nia duetu KwieKulik z Dobromierzem, ale u Oli i Su-
avasa czujemy rodzinne emocje, blisko$¢, widzimy,
ze podstawg jest wiez rodzinna, nie cel artystyczny.

Wspdlna realizacje, lecz o zupetnie innym cha-
rakterze, przygotowali na wystawe 1za Maciejewska

i Piotr Michnikowski. Instalacja, w formie makie-
ty, jest komentarzem do destrukcyjnych, lecz wciqz
aktualnych, patriarchalnych (narodowo-militar-
nych) wzorcéw kulturowych. Cykl scen o tematyce
militarnej, ,zabawa w wojne”, ktorej bohaterami
sg zamiast figurek dorostych Zotnierzy sg posta-
ci nienarodzonych, krytycznie i przeSmiewczo
odwotuje sie do nadal dominujacych w polskim
spoteczenstwie pogladéow na temat tradycyjnego
podziatu rél zyciowych kobiet i mezczyzn oraz przy-
gotowywania do ich petnienia poprzez wychowanie.
Marte Ostajewska i Aleksandre Chciuk pota-
czyt jako temat twoérczosSci obszar pracy z ciatem
i przestrzenig oraz medium wideo. By podkresli¢
plexusowe potaczenie, na wystawie ich realizacje
zaprezentowane zostaly naprzeciw siebie. Praca
Marty, Kolumny, to cze$¢ wideoperformance MI/
GRA/CJA z 2017 roku zrealizowanego w opuszczonej
fabryce na Ksiezym Mtynie w Lodzi. Trescig wideo
jest rejestracja wiasnego dziatania wobec przestrze-
ni i nawigzanie do natury - cialo oplata fabryczne
kolumny niczym huba, organiczna narosl i w ten
sposoéb jednoczy sie z przestrzenia. Poetyckie wideo
Aleksandry Chciuk Chamber of Nature dotyczy re-
lacji dzwiekdw, wspomnien i obrazéw. Nawiazuje
do wspomnien z czaséw nauki w Akademii Muzycz-
nej w Lodzi i przechodzenia przez brame szkoty,
momentu, w ktérym dzwieki miasta zanikaly,
przechodzac w przestrzen muzyki. Artystka pro-
buje odtworzy¢ do wizualno-audialne doswiadcze-
nie w réznych przestrzeniach, w patacach Karola >
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Poznanskiego w Lodzi, Palazzo Giustinian Lolin w Wenecji i w patacu w Radzie-
jowicach. Cho¢ srodki wyrazu s inne, to poetyckos¢ obrazu Aleksandry Chciuk
przywotuje filmy Mai Deren.

Frakcjonistka Anka Le$niak zaprosita do udziatu w wystawie mieszka-
jaca na state w Wiedniu Ewe Kaje. Ich znajomo$¢ rozpoczeta sie w 2016 roku,
kiedy Anka Le$niak w ramach artystycznej rezydencji w stolicy Austrii zre-
alizowata projekt Viennese Art Scene, dotyczacy mieszkajacych tam artystéw
imigrantéw. Ewa Kaja byta stata sie bohaterka czesci powstatego wowczas
materiatu filmowego filmu, a takze przewodniczka Anki po artystycznej
scenie miasta. Na wystawie Anka Lesniak pokazata powstaty wéwczas ma-
teriat w postaci czteroekranowej instalacji wideo, podzielonej na grupy te-
matyczne: Zycie w Wiedniu, sztuka i §wiat sztuki, kobiety i kobiety artystki
oraz tozsamo$¢. Ewa Kaja natomiast pokazata na wystawie dwie realizacje,
ktére w sposéb krytyczny odnoszg sie do statusu zwierzat. Cykl fotografii
Swinie, to zestaw realistycznych portretéw zwierzat, natomiast towarzysza-
caim realizacja wideo w sposéb symboliczny opowiada o instrumentalnym,
przedmiotowym traktowaniu tych zwierzat.

Monike Czarska i Dariusza Fodczuka potaczyta biel. Frakcjonistka zapre-
zentowata dwa biate, tekstowe obrazy z 2019 roku Plexus i Now oraz doku-
mentacje performance’u Inequality, zrealizowanego w ramach wystawy , Mar-
triachART” w Galerii Kobro w 2018 roku w todzi. Zaproszony przez Monike
Dariusz Fordczuk podjat dialog z jej realizacjami. Instalacjg N.LC. odni6st sie
do perfomance’u Moniki, podczas ktérego probowata zamalowac¢ wys$wietlany
na $cianie napis inequality. Podsumowujac wspdlng prace w ramach wystawy
napisat: Plexus - robimy rézne rzeczy, ktore chwilami wydajq sie by¢ podobne.
Szukamy wspaolnych wqtkéw, cech, analogii... Czasem wszystko samo sie splata.
Wspoétpraca Moniki Czarskiej i Dariusza Fodczuka to jeden z ciekawszych ar-
tystycznych dialogéw na wystawie.

Realizacje Beaty Marcinkowskiej i Macieja Bohdanowicza cechuje zmysto-
wos¢, ludycznosé, dopetniajacy sie ,dialog na poziomie formy i tresci”. Jak sami
zadeklarowali - postanowili zbudowac swojg pare na przedstawieniu kobie-
cosci i meskosci na zasadzie kontrastu form. Maciej Bogdanowicz zaprezento-
wat cykl kolazy Ogrody rozkoszy, zas Beata Marcinkowska - cykl poswiecony
sylwetce Wenus z Willendorfu, ktérej sylwetke przeniosta do wspétczesno-
$ci. Marcinkowska i Bohdanowicz to najbardziej lekki, wdzieczny, sensualny
plexus. Ujawnit przede wszystkim powinowactwo w sferze podobnej reakcji
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narzeczywisto$¢ i odkrywania jej zmystowych stron, czerpania przyjemno-
$ci z natury i sztuki, ksztattéw, koloréw, smakow.

Na drugim biegunie sytuuje sie artystyczna postawa Alicji Kujawskiej i Kima
Albrechta. Ich propozycje odwotujg sie do proceséw intelektualnych, do po-
trzeby porzadkowania wiedzy. Kim Albrecht w instalacji Distinction Machine
poddaje analizie relacje ludzi i technologii cyfrowej, bada granice wiedzy wizu-
alnej w erze post cyfrowej. Jego cyfrowe diagramy sa préba ilustracji ,procesu
myslenia” komputera w przestrzeni wirtualnej. Natomiast obiekt Alicji Kujaw-
skiej The Bood of Heroes stanowi komentarz do historii i archiwum sztuki kobiet.

Frakcja to wyjatkowa na polskiej scenie artystycznej formacja. Nie jest ugru-
powaniem artystycznym z wyraznie sformutowanym programem. Nie jest takze
nieformalnym kregiem towarzyskim. Frakcja proponuje kolektywnego dziatania
na rzecz celu wykraczajacego poza wtasne artystyczne ambicje i cele. Te ostat-
nie, zdaniem artystek mozna realizowac¢ indywidualnie. Poczucie wiezi i grupo-
wej przynaleznosci pozwala realizowac to, co ponadindywidualne- wspiera¢ na
polu relacji z instytucjami sztuki, inspirowac intelektualnie, a takze - co w przy-
padku kobiecej grupy jest niezwykle istotne - dziata¢ na rzecz porzadkowa-
nia i popularyzacji wiedzy o sztuce kobiet. Frakcja proponuje kobiecy model
dziatania i egzystencji - oparty o wspélnotowos¢, demokratyczny, akceptujacy,
pozbawiony rywalizacji i dominacji. Goraco kibicuje Frakcjonistkom! =

Frakcja ,,Plexus”, Galeria Imaginarium Lédzkiego Domu Kultury 25 pazdziernika - 9 listopada 2019 roku.
Uczestniczki i uczestnicy: Ewa Bloom Kwiatkowska - Lula Kosmynka, Monika Czarska - Dariusz Fodczuk, Ola
Koziot - Suavas Lewy, Alicja Kujawska - Kim Albrecht, Roksana Kularska-Krél - Justyna Stopnicka, Anka Le$niak
- Ewa Kaja, Izabela Maciejewska - Piotr Michnikowski, Aurelia Mandziuk - Mariusz Sottysik, Beata Marcinkowska

- Maciej Bohdanowicz, Marta Ostajewska - Aleksandra Chciuk

Frakcja with plaits

On exhibition Plexus by a group of female artists Frakcja and their friends at £6dZ Imaginarium

he democratic group of female artists and art critics was started in 2016

in £.6dzZ in order to support such artistic activities of women as exhi-

bitions, actions, performances, as well as scientific and documentary
acivities. Plexus (Lat. plexus, plait) is their fourth common exhibition to which
they invited also other female artists, emphasizing both individual styles of each
of them and common solidarity. m



GRZEGORZ SZTABINSKI

Kolekcja i dialogowos¢ tworczosci

Wystawa M - jak Mistrzowie, Muzeum Narodowe w Poznaniu, fragment ekspozycji

inspiracji pracami Michaita Bachtina powstat nurt badan intertekstual-
Znych, w ktoérym przyjmuje sie, ze dzieta sztuki istnieja w sferze powia-

zan i odniesien miedzytekstowych. Problematyka ta w ostatnich latach
odnoszona jest takze do zagadnien historii sztuki prowadzac do interesujacych
analiz, w ktérych znaki-obrazy rozwazane sa na zasadzie przypominania innych,
znajdujacych sie w innych dzietach sztuki. Nie chodzi tu jednak o tradycyjne
zagadnienia genezy, wptywoéw lub filiacji. Tak pojeta czytelnos¢ znaku - pisze
Stanistaw Czekalski w ksiqgzce Intertekstualno$¢ i malastwo. Problemy badan nad
zwigzkami miedzyobrazowymi (Wydawnictwo Naukowe UAM, Poznan 2006, s. 9)
- realizuje sie w dialogu pomiedzy jego zapisem a rozpoznajgcym go w swietle
podobnych zapisow czytelnikiem, ktory to dialog przebiega poza kontrolg autora,
niezaleznie od procesu generowania zapisu przez jego zamyst. Powodem podkre-
$lenia przez autora tego opracowania faktu, ze procesy relacji intertekstualnych
zachodza poza ,kontrolg autora” sa zatozenia mysli poststrukturalistycznej,
a takze fakt, ze koncentrowat sie on na materiale historycznym (np. twérczo-
$ci Matejki). Mozna jednak zada¢ pytanie, czy w przypadku wspétczesnych
artystow - czytelnikow prac Rolanda Barthesa, Jacquesa Derridy, Julii Kristevy
- sytuacja ta jest podobna? Czy nie mamy dzi$ do czynienia ze zmianami, na
jakie zwracat uwage Leslie A. Fiedler w odniesieniu do koncepcji Carla Gustava
Junga? Amerykanski badacz proponowat rozréznienie ,dziet archetypicznych”
i,dziet o archetypach”. Do drugiej kategorii zaliczat np. Ulissesa Joyce’a czy Dok-
tora Faustusa Tomasza Manna, gdzie widoczna jest wiedza pisarzy o koncepcji
archetypéw i Swiadome odnoszenie sie do nich. Mozna wiec mowic o intertek-
stualno$ci zamierzonej.

Powyzsza uwaga nasuneta mi sie w zwigzku z wystawg ,M - jak Mistrzo-
wie”. Prezentowana jest na niej kolekcja dziet sztuki zgromadzona przez Irene
Hochman i Tadeusza Mystowskiego. W Muzeum Narodowym w Poznaniu po-
kazany zostat zbiér prac gromadzonych przez polsko-amerykanskiego artyste,
ktory pdzniej zostat wydatnie wzbogacony o dzieta zdobyte przez jego Zone,
prowadzacg od wielu lat galerie w Nowym Jorku. Z kolekcja ta skonfrontowane

zostaty pochodzace z réznych lat wtasne dokonania artystyczne Mystowskie-
go. Dlaczego koncepcje tej wystawy, przygotowanej przez Agnieszke Salamon-
-Radecka z Muzeum Narodowego w Poznaniu i Anne Hatate z Muzeum Lu-
belskiego w Lublinie uwazam za tak interesujaca? Sadze, ze poznanski pokaz
moze byc¢ rozwazony jako przyktad dziatalnosci wspoétczesnego twoércy, ktéry
Swiadomie dziata w polu intertekstualnym. Zabieg zapozyczania jest stosowa-
ny przez wielu wspoétczesnych artystéw. Jednak dialog z pracami innych twér-
cOw najczesciej polega na stosowaniu chwytéw stylizacyjnych wtasciwych np.
dla parodii lub pastiszu. W przypadku Mystowskiego nie ma préb stworzenia
tego rodzaju relacji. Nie nawigzuje on do jakiego$ dajacego sie rozpoznac spo-
sobu stylizacji artystycznej w celu jej wykpienia, ani nie nasladuje ostentacyjnie
charakteru czyjejs wypowiedzi plastycznej poprzez przeniesienie jej w inny
kontekst znaczeniowy. Dialog polsko-amerykanskiego artysty z wybranymi
twoércami dwudziestowiecznymi zawiera w sobie whasciwy dla kolekcjonera
szacunek i zainteresowanie tym, co inny artysta proponuje. Jednak nie prowadzi
to do rezygnacji z ujawnienia swojego stanowiska. W zwigzku z tym dochodzi do
potaczenia dwdch gtoséw. ,,Cudza mowa”, jak to okreslat Bachtin, wspoétistnieje
z tym, co chce sie powiedzie¢ samemu.

Dobitnym, wczesnym przyktadem takiej postawy Mystowskiego, ro-
dzajem manifestu, jest jego dziatanie z roku 1975 odnoszace sie do litogra-
fii Jaspera Johnsa Target z 1970 roku. Prace z motywem tarczy strzelniczej
amerykanski artysta realizowat od potowy lat pie¢dziesiatych XX wieku.
W przypadku wspomnianej litografii tarcza taka wykonana zostata w gor-
nej czesci ptaszczyzny papieru, natomiast ponizej umieszczone zostaty trzy
akwarelowe farbki (czerwona, zétta i niebieska), a pod nimi pedzelek. Sa-
lamon-Radecka pisze w katalogu wystawy, ze Mystowski podjqt wyzwanie
iw roku 1975 czarnq akwarelq (czyli [barwa] spoza zestawu) naniést na prace
Johnsa regularng kratownice z zamalowanym ksztattem czarnego greckiego
krzyza w prawym dolnym rogu, definiujqc w ten sposéb wtasny cel - abstrakcje
geometryczng. >
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Uwazam, ze dzialanie to mozna poréwnac z Wytartym rysunkiem De
Kooninga Roberta Rauschenberga z 1953 roku. O ile jednak Rauschenberg
unicestwil prace przedstawiciela action painting, uczynit ja niewidoczna,
nierozpoznawalna, Mystowski podjat dialog z Johnsem. Z jego wypowiedzia
zestawil wtasng, ujawnit swéj punkt widzenia, przedstawit wtasne preferen-
cje artystyczne. Regularna kratownica wykonana zostata za pomoca stempla,
a wiec techniki nawiazujacej do zasad grafiki, ktorg studiowat w krakowskiej
ASP, natomiast grecki krzyz uzyskany zostat poprzez wyciecie szablonu i wpro-
wadzenie farby wtasnym kciukiem tak, ze z bliska widoczne sa slady linii papi-
larnych. ,Konceptualizmowi” Rauschenberga przeciwstawit wiec to, co z jednej
strony geometryczne, a z drugiej najbardziej osobiste i manualne.

Uwazam, ze takie podejscie do dziet innych artystéw cechuje cata droge
tworcza Mystowskiego. Prowadzony z nimi dialog angazuje w szerokim zakre-
sie sfere jego doswiadczen. Dlatego nie dokonuje on przywtaszczen kierujac
sie zasadg gry artystycznej, nie parodiuje, nie dokonuje pastiszu. Podchodzi
do przywotywanych artystéw z respektem (o czym $wiadczy takze tytut po-
znanskiej wystawy: ,M - jak Mistrzowie”), ale jednoczes$nie prezentujac wia-
sne doswiadczenia. Dlatego dialogiczny charakter prac Mystowskiego moze
czasami pozostawac nie zauwazany. Zamiast bezposrednio cytowac fragmenty
dziet innych twércéw, ogranicza sie on czesto do aluzyjnego przywotania ich
,wypowiedzi”. Dlatego niektérzy odbiorcy mogg nie dostrzega¢ wystepujace-
go w jego pracach dialogu i odczytywac jego prace monologicznie. Dziatalno$¢
kolekcjonerska, ktora stanowi istotng czes¢ takiego dialogicznego podejscia,
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traktowana jest wowczas wytgcznie jako oso-
biste hobby.

Wystawa w Muzeum Narodowym w Po-
znaniu bardzo dobrze ujawnia zasade dia-
logicznosci. Anna Hatata zanotowata wazna
uwage Mystowskiego: Mdj zbiér to swoisty
pamietnik, estetyczna rozmowa z samym
sobq. Osobisty, prywatny dokument arty-
stycznej egzystencji i wartosciowania sze-
rokich mozliwosci impulséw twdrczych. Na
poznanskiej wystawie $ledzimy wiec ,pro-
jekcje miedzyobrazowe”, a z kompetentnym
komentarzem do nich mozemy zapoznac sie
czytajgc $wietnie opracowany katalog. Nie
bede powtarzat tutaj rozwazan kuratorek
pokazu, a zatrzymam sie tylko przy kilku
przyktadach, ktére pozwolg doktadniej scha-
rakteryzowac zasade dialogicznosci wtasci-
wa dla dziet Mystowskiego.

Zaczne od wczesnej pracy z konca lat sie-
demdziesigtych Avenue of the Americas. Tytut
to nazwa ulicy na Manhattanie. Mystowski zo-
baczyt najpierw Nowy Jork z samolotu i zwr6-
cit uwage na siatke krzyzujacych sie linii.
Pdzniej to wezesne, zrodlowe doswiadczenie
uzupetniat o dostepne dalsze informacje, takie
jak mapy, fotografie wykonywane z lotu pta-
ka itp. Projekcja artystyczna, jaka w zwigzku
z tym pojawiala sie, byly amerykanskie obrazy
Pieta Mondriana z 1944 roku, takie jak Broad-
way Boogie Woogie, czy Victory Boogie Woogie.
Mystowski nie poszedt jednak droga uwzgled-
nienia w swych pracach wystepujacych w nich
efektow barwno-rytmicznych, lecz biorac pod
uwage 0g6lng postawe artystyczna holender-
skiego mistrza (a takze innych przedstawicieli
abstrakcji geometrycznej, np. Kazimierza Ma-
lewicza), wprowadzit do swej realizacji ogélne
pytanie o role i charakter geometrii w sztuce.
W nawiagzaniu do wspomnianych prac z lat
siedemdziesiatych powstat obszerny cykl fo-
tografii wydrukowanych na papierze offseto-
wym Towards Organic Geometry (1972-1994). Rozpoczyna go Malewiczowski
czarny kwadrat, a nastepnie, poprzez formy zblizone poczatkowo do obrazéw
Mondriana, nastepuje przejscie do ksztaltdw organicznych oraz czarnego kota
na biatym tle i biatego na czarnym. Cykl ten przypomina wizualny ,wyktad”
Malewicza zrealizowany w postaci litograficznego cyklu ,Suprematyzm.
34 rysunki” (1920). Znacznie obszerniejszy cykl Mystowskiego nie jest jednak
linearnym rozwijanym wyktadem, a zawiera wiele miedzyobrazowych od-
niesien. Opublikowany zostat on jako album przez Irena Hochman Fine Art
Ltd. w 1994 roku.

Innym przyktadem dialogu z artystami, ktérych dzieta znajduja sie w ko-
lekcji Hochman i Mystowskiego, sa dwie duze prace graficzne zatytutowane
On i Ona. Odnowa (2009). Czynnik biologiczny przybiera tu postac przedstawien
kobiety i mezczyzny, ktérych wewnetrzne zarysy, a takze otaczajace fragmenty
tta s3 wypetnione fragmentami uktadéw ksztattéw wywodzgcych sie ze wspo-
mnianego cyklu poswieconego geometrii organicznej. Pokazana w nim droga
przeksztatcen form przybrata tym razem posta¢ wspdtistnienia i przenikania
sie. Mozemy dostrzec jednoczesnie ich odniesienia do reprezentantéw naszej
grafiki wchodzacych w skiad kolekcji Hochman i Mystowskiego - Mieczysta-
wa Wejmana, Stanistawa Woéjtowicza, Mariana Maliny, Jerzego Panka, J6zefa
Gielniaka. Wielu z nich to nauczyciele lub mistrzowie Mystowskiego z okresu
studiow w krakowskiej ASP, a p6zniej przyjaciele. W rézny sposéb przecho-
dzili oni w swej tworczosci droge od sztuki przedstawiajacej ku abstrakcji.
Mystowski pokazuje inng mozliwo$¢ - obrazuje w swych wielkoformatowych



grafikach przenikanie sie geometrii organicznej z elementami
stosowanymi przez polskich grafikow. Wazne jest tez, ze prace
swoje wykonatl w technice drzeworytu, bardzo lubianej przez
przywotywanych mistrzéw grafiki.

Wsréd odniesien artystycznych w kolekcji Hochman
i Mystowskiego pojawiaja sie dzieta przedstawiajace, np.
Modiglianiego, Chagalla, Matisse’a, Picassa, Warhola, jednak
gtéwnymi ,rozméwcami” jego prac pozostajg prace Kan-
dinsky’ego, Malewicza, Mondriana, Strzeminskiego, Kobro,
Stazewskiego, Szpakowskiego. Im wta$nie zadedykowane
zostaty KrzestoTrony. Salamon-Radecka pisze: Dla Mystow-
skiego krzesto jest symbolem artysty, a forma mebla metaforq
Jjego dziet. L.gczy w sobie idee tronu, symbolu wtadzy i prestizu,
ze sztukq uzytkowq. Poszukujgc genezy sadzi ona, ze w pracach
tych mozna dostrzec dalekie reminiscencje Malewiczowskich
architektonow. Mam watpliwos$ci odnosnie tej genealogii. Sadze,
ze KrzestoTrony to raczej takie wypowiedzi plastyczne, w kt6-
rych stapia sie w nierozdzielng cato$c to, co cytowane za mi-
strzem z wypowiedzia wtasng Mystowskiego. Mozna probowac
doszukiwac sie w tych tréjwymiarowych, drewnianych formach
$ladéw ,wypowiedzi mistrza” (np. w prototypie Krzestotronu
dla Mondriana, czy prototypie poswieconym Rietveldovi), jed-
nak uwazam, ze takie wydzielanie sktadnikow jest obce naczel-
nej w tym przypadku koncepcji miedzyobrazowego ztaczenia.

Wystawa w Muzeum Narodowym w Poznaniu stanowi pod-
sumowanie oryginalnej drogi twérczej Tadeusza Mystowakie-
go, ajednoczesnie jest bardzo ciekawa propozycja dla interpre-
tator6w. Mamy na niej tez do czynienia, co nalezy podkreslic,
z przyktadem takiej inwencji kuratorek, ktéra nie wpisuje
prezentowanych dziet w arbitralnie wybrane ramy, a stano-
wi przyktad inspirujacego, twdrczego uwzglednienia réznych
sktadnikéw dziatalnosci artysty. m

1. Tadeusz MystowskKi,

On i Ona. Odnowa, 2009

2.Jasper Johns, Tadeusz Mystowski,
Tarcza, 1970-1975

3. Tadeusz MystowskKi,

Ku geometrii organicznej, 1972-1994
Fot. 1-3 Dzieki uprzejmosci wtascicieli
kolekgji Ireny Hochman i Tadeusza
Mystowskiego

Collection and dialogism
of creation

n exhibition M - for Masters in the Na-

tional Museum in Poznan presents both

art pieces collected by Irena Hochman
and Tadeusz Mystowski, as well as paintings by
Mystowski himself. This interesting idea pro-
vokes an interetextual dialogue, not in a stylis-
tic aspect though as a parody, but rather in the
form of respectful and authentic response. Mys-
towski often enters into this kind of creative dia-
logue with works of Kandinsky, Malewicz, Mon-
drian or Kobro. m
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MONIKA BRAUN

Trzeba rozpetac bestie
i zobaczyc, co ona zrobi..."

Czyli Piekny i jego Bestia na Europejskim Festiwalu Szkla

iekny i jego bestia to nie tylko ironiczna zabawa ze znang basnig, ani gendero-
wa narracja z wymuszong przez political correctness zamianag rdl, nie tylko stara
jak $wiat gra w przebieranki, praktykowana w karnawale, teatrze, dzieciecych
pokojach i zakazanych barach, bez ktérej nie bytoby Szekspira, Karla Lagerfelda ani
Amandy Lear, ale otwierajagcy nowa perspektywe klucz do tegorocznej edycji Europej-
skiego Festiwalu Szkta. Motywy basniowe odnoszq sie w réwnej mierze do obu pfci'3), tak
samo czesto mezczyzna zaklety w zwierze wybawiony bywa dzieki mitosci kobiety, jak
i odwrotnie. W cenionej przez Bruno Bettelheima basni Pigkna i Bestia mito$¢ ksiezniczki
przemienia brzydote w piekno. Jej historia, wywiedziona z francuskich ludowych podan
i przetworzona literacko w XVIII wieku przez Madame Leprince de Beaumont méwi nam,
ze pod budzaca lek, obcg nam powtoka, przenikliwe oko, dane tylko silnemu uczuciu,
moze wypatrze¢ ol$niewajaca tresc.
I co$ z tego wydaje sie by¢ obecne w relacji tworca - tworzywo, w ktorej on, znawca
norm swojej sztuki, nagle dostrzega mozliwos¢ w chaotycznym $wiecie piasku, weglanéw,

1 S.1. Witkiewicz, Nowe formy w malarstwie [w:] Nowe formy w malarstwie i inne pisma estetyczne, Warszawa 1959, s. 238.

2 Autorami projektu Play with Glass — European Glass Festival sg Anita Bialic i prof. Kazimierz Pawlak. Festiwal
organizowany jest przez Fundacje Fly with Art i Galeri¢ BB, we wspotpracy z Akademia Sztuk Pigknych im. E. Gepperta
we Wroctawiu, Gming Wroctaw, Zwiazkiem Polskich Artystow Plastykéw - Okreg Wroctawski oraz Polskimi Kolejami
Panstwowymi S.A.

3 B.Bettelheim, Cudowne i pozyteczne. O znaczeniach i wartosciach basni, t. 2, ttum. D. Danek, Warszawa 1985, s. 210.
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tlenkéw, pigmentéw, i wydobywa z niego ksztatt w burzliwym proce-
sie, kiedy to amalgamat podobny pierwotnej, kosmicznej materii staje
sie szktem, a potem rzezba lub naczyniem, zyskuje kolor, poddany
zostaje wyrafinowanej obrébce, przenoszacej substancje z natury do
kultury. Basniowa analogia uwydatnia idee wprowadzania porzad-
ku w chaos, wydobywania istoty rzeczy ukrytej w dziwnej, a nawet
odstreczajacej postaci dzieki transformujgcej mocy uczucia, ktére
przenika poprzez cechy powierzchowne a mylace do esencji istnienia.

0d dawna obecna jest w kulturze koncepcja, ze w akcie kreacji
cztowiek - artysta, konstruktor, magik - nasladuje boski akt stworze-
nia $wiata, ktory, jak méwi nam Ksiega Rodzaju byt procesem wydo-
bywania formy z nieuporzadkowanych odmetéw, nadawania ksztattu
przedwiecznej mieszaninie, bedacej tylko potencja bytow. Wizja arty-
sty, przez ktorego przejawiajq sie nieodgadnione moce réwne boskim,
ksztattujgcego ze swojej natchnionej wiedzy swéj nieskazitelny mikro-
kosmos!#J, pielegnowana szczeg6lnie przez romantyzm, wyznacza-
jaca kierunki w sztuce XX wieku, wiodaca twércéow ku odkryciom

4 S.Morawski, Sztuka jako forma samoswiadomosci [w:] Na zakrecie; od sztuki
do po-sztuki, Krakow 1985, s. 231.



1. Marzena Krzeminska-Baluch, Emocje, 2019
2. Nataliya Vladychko, Might I, 2018
3. Tamas Abel, Millennial - Demonstrator, 2019

i ekscesom, sprowadzona do prostych metafor przypo-
mina basn wiasnie, sytuacje ksiecia i zaby, z ktorej jego
pocatunek czyni krélewne. Wedle tej samej zasady Or-
feusz swym $piewem dzikie bestie ugtaskat, Pigmalion
z kamienia wyciosat zywa kochanke, a Piekna uwolnita
mtodzienca z Bestii.

Bo istotnym, a rzadko analizowanym elementem
basni, jest réznica miedzy mitoScia a przyjaznia. Piekna
dziewczyna oferuje bestii te pierwszg, mowiac réw-
noczesnie: Nie moge by¢ z tobq w przyjazni. Zwiazek
pomiedzy pierwotnym zywiotem, a kietznajacym
ja porzadkiem, jest zawsze peten napie¢, sity w nim
grajace czynig go raczej domeng szalonego roman-
su niz bardziej racjonalnej przyjazni. Twérczosci nie
da sie uprawia¢ grzecznie. Nic, bestia, nie pojmuje!
A gdziez twoja ambicja stworzenia sonaty Belzebu-
ba, ktéra pobitaby swiatowy rekord potwornosci? 5}
Mowi Beleastadar do Istvana, rozgladajac sie po pie-
kle, w dramacie Witkacego. Wie, ze scenografia aktu
tworzenia, szczegdlnie dziet poruszajacych do gtebi,
jest raczej ono niz salon (co akurat w przypadku ar-
tystow szkta - wytwarzanego w infernalnych, niemal
dostownie, warunkach, i poddawanego dramatycznym

5 S.1. Witkiewicz, Sonata Belzebuba [w:] Dramaty, t. 2, oprac. K. Puzyna,
Warszawa 1972, s. 478,

interwencjom w procesie ksztattowania - jest opisem
stanu faktycznego, a nie poréwnaniem).

Dokadkolwiek jednak nie prowadzi nas basniowa
figura, jasnym sie zdaje wzajemne uwiktanie jej boha-
teréw. I moze wecale nie chodzi o ujarzmianie, jej przez
niego, ile o rozpetywanie, jak tego chce przywotany na
poczatku tego tekstu Witkiewicz (a zwazmy, Ze jego
bestia wtasnie zenskiego jest rodzaju), a wiec, cisle
eksplikujac, uwalnianie z pet, ale takze wyswobadza-
nie nieobtaskawionych mocy, przedtem bedacych na
uwiezi. Wzajemne, jak sadze, a nie jednostronne roz-
petywanie. Jej, bestii — z wiezacych jq strasznych, acz
banalnych powtok potwora, z anarchii ksztattéw, for-
malnego rozgardiaszu. [ jego, pieknego - z nadmiaru
apriorycznych przekonan o tym, co jest ksztattem wta-
$ciwym, pochopnej wiary, Ze tylko raz ustalony porza-
dek rzeczy prowadzi do szczesliwego finatu. A w obu
przypadkach chodzi o uwalnianie ku twérczej omni-
potencji, temu oszatamiajagcemu mitosnemu stano-
wi, w ktérym wszystko jest mozliwe.

...A wtedy masz w zasiegu reki pejzaz, ktéry na
podobienstwo wybuchu supernowej ksztattuje Tamas
Abel, wznoszony ku gérze przez Millennial - Demon-
stratora, w wyraziscie r6zowej dresiarskiej bluzie (ge-
stem triumfu, a moze absolutnej rezygnacji?); otwor

bluzy wypetnia nie twarz, a onyksowo-kobaltowy wir. >
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Mozesz niemal dotkna¢, finezyjniejszego od brabanckich koronek Estetyczne-
go napiecia, bonsai, ktére Simone Crestani zawiesita w ramce na jedwabnym,
ztocistym sznureczku, podobnym do wijacych sie ku sufitowi kolumnom Sali
Secesyjnej na Dworcu Gtéwnym we Wroctawiu. Swiatto padajace przez neogo-
tyckie, ogromnie okna sali pozwala $ledzi¢ rozprzestrzeniajacy sie jak fraktale
interakcyjny zamet Joanny Manousis: trzy karafki z odlewanego szkta - osob-
ne a nierozerwalne - The Thread, wsp6lny watek mowi artystka. W Knotted
Thread widoczny jest jedynie wowczas, gdy karafki ustawione sg w jedne;j
linii, co sprawia, ze oddziatujg one niczym wspélny pejzaz odbitych w nich
szczegotow o),

6 ]. Manousis [w:] Beauty and his Bist (kat. wyst.), Wroctaw 2019.
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Znajdziesz tu tez pendant do sztuki Zycia domowego i rozstan, przyjazni
i samotno$ci, ujete w tafle o barwie cyjanu i grynszpanu, obsydianu i agatu,
aniekiedy wody w gorskim strumieniu, tworzone przez Merle Kannus. Jej reali-
styczne obrazy ze szkta ,bierze w cudzystow” woal mgiet, rozmazanych sylwetek,
cieni - niedopowiedzen zmiekczajacych kontury tego pejzazu zycia. | mozesz
penetrowac powierzchnie, o ktérych myslisz, ze oddychaja, falujg, ze wieje przez
nie wiatr, ktére wyszty z rgk Marzeny Krzeminskiej-Baluch; jej opalizujgce ma-
terie to szklany oksymoron: martwe, a jednak zZywe. S3 tu tez, ukryte w starej
szafce stroje, w ktorych $lady ciat zatrzymata Alison Lowry, powotujaca sie na
Ewangelie wg Sw. Marka: Nie ma bowiem nic ukrytego, co by nie miato by¢ ujaw-
nione i nic nie pozostato utajone, co by nie wyszto na jaw. Badawcze oko i uwaz-
ne rece Alison uczestnicza w procesie ujawniania rzeczy ukrytych.



Azurowe etiudy Natalyi Vladychko opo-

wiadajg tu sage o naturze i kulturze, jej spla-
tajacych sie w materii ozywionej i nieozywio-
nej watkach. Wzory na tkaninach i arabeski ciat
ludzkich, a wiasciwie ciatek - przeziernych, $le-
pych laleczek, girlandy ciemnych ptakéw, ich
dziobéw, skrzydet, ogondw - sg jak magiczna
zawarto$¢ gabinetu czarnoksieznika, z ktérego
za chwile wytoni sie nowa postac bytu. Migth
I, Might Ill - moc, mozliwo$¢, moze omnipoten-
cja sztuki i zawlaszczonej przez nig materii?
Z kolei Lars Widenfalk rozszyfrowuje tu szktem
tajemnice ludzkich i zwierzecych sylwetek; jego
zamyslone twarze, uformowane z bryt atramen-
towej substancji, dostojne jak posagi z Wyspy
Wielkanocnej, przymknietymi powiekami raczej
ujawniaja wnetrze, zamiast je ukrywac.

W tym $wiecie wlasciwe jest tez zadawanie
pytan o cywilizacje i relacje kobieta - mezczy-
zna, zapisanych w odcieniach fuksji przez Iwone
Demko; W afekcie, czyli co nami wtada - pyta ar-
tystka: impulsy, emocje, kultura? Blask dni i wie-
czoréw na rézne sposoby ujawnia tez Drapiez-
céw Dabréwki Idy Huk. Sa jak embriony maszkar
zamkniete w podtugowatych macicach: postaci
przerysowane, charakterystyczne, jakby wyjete
z teatralnych kulis. Wkraczamy tu tez w koszma-
ry senne Antoniny Joszczuk, zrobione ze szkta i innych przeziernych materiatow,
przez ktére mozna by¢ wcigganym jeszcze dalej, w niepokojace fantazje artystki.
Infectin I - fragmenty kompozycji to wylegarnia miazmatéw boélu i przerazenia,
tego balastu istot zywych, zamknietych przez artystke w garbach dzwiganych
przez malutkie niedzwiedzie i czarne $winki.

Czeka turéwniez wyprawa w inne, mozliwe i niemozliwe rzeczywistosci,
na wskros bajkowych obiektéw Aleny Matéjki, zamykajgcej zwierzeta i pta-
ki w kulach, przypominajacych te cuda, w ktérych w dziecinstwie wypatry-
wali$my mikro$wiatoéw: doméw, okretdw, zamieci $nieznych. Sg tu réwniez
zanurzone w kobaltowej, grafitowej i ztocistej powadze misy i wazy, ktore
stwarza Artis Nimanis, i jego ciemne naczynie przypominajace t6dz, z poty-
skiem w §rodku. We, My - méwi artysta w tytule pracy. Czyli: tworzywo i ja,

1. Yoshiko Okada,
Transition, 2019

2. Iwona DemkKo,

Upijajq sie. Ona przyznaje
sie, ze kiedys go zdradzita,
bo czuta sie bardzo
samotna, 2019

3. Lars Widenfalk,

The Beauty and his Beast,
2019

jaiten, kto na to patrzy, moze my, ktorzy mo-
zemy pozeglowac szklana pirogg ku nowym
sposobom patrzenia na sztuke?

I jeszcze lekcja o tym, czym moze by¢ na-
czynie, wérdd cieni, arabesek i plié tanczo-
nych przez zjadliwie z6tte formy Richarda
Meitnera. I transparentne, obte formy Tanji
Pak, przywodzace na mysl zime - dzieciece
kule $niezne, skutg lodem rzeke, jaja pre-
historycznych gadoéw, cierpliwie czekajace
na wlasciwy czas. A na razie: Silence - zdaje
sie mowic¢ artystka... | w koficu petne anty-
nomii szklane bloki Yoshiko Okada, pomie-
dzy ciezarem materii a ulotnoscig tresci, jak
zastygty, barwny eliksir; jej nawigzujaca
do Ofelii jasna posta¢, u gory jeszcze niby
jednorodna, solidna, a potem rozbiegajaca
sie w niebyt coraz drobniejszymi czastkami
szkta, przypominajgcymi skarabeusze, py-
tajaca po hamletowsku: By¢, czy nie byc. Ar-
tystka odpowiada: Transitin - wszystko ulega
przeistoczeniu, dazy z jednego stanu w inny,
jest na granicy bytow.

Tak, tu mozesz zobaczy¢, co robi rozpeta-
na przez artystow, szklana bestia. m

We must unleash the slumbering beast and see
what it can do...

Or “Beauty” and “His Beast” on the European Glass Festival

he reference to the famous French fairy tale was used by the organisers

of the project Play with Glass during the Wroclaw glass festival in order

to show the relation between a creator and material, as well as the trans-
formation of the chaotic world of nature into a sophisticated form and shape
of a piece of art. However, it is a mutual relation as also the material unleashes
artist’s creative potential. The festival’s main exhibition included a great variety
of works by international artists. m
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MONIKA NOWAKOWSKA

Granice i dialogi

na 16. Miedzynarodowym Triennale Tkaniny w todzi

rganizowane przez Centralne Muzeum Wtékiennictwa w Lodzi Trien-
nale doczekato sie 16. edycji, ktérej efekty mozna byto oglada¢ od 5
pazdziernika 2019 do 15 marca 2020 roku w siedzibie muzeum - XIX-
-wiecznej Biatej Fabryce Ludwika Geyera. Specyficzny klimat (a nawet zapach)
tego zabytkowego miejsca, tak znaczgcego dla rozwoju przemystu wtékien-

niczego na ziemiach polskich (produkcja trwata tu od lat
30. XIX do poczatku XXI wieku) to idealne lokum do pro-
mowania tkaniny unikatowej. Odbywajace sie od 1972 roku
t6dzkie Triennale, od drugiej edycji miedzynarodowe, miato
zatem ambicje by¢ wydarzeniem znaczacym i opiniotwor-
czym, rodzajem przegladu wspotczesnej sztuki wtékna po-
kazujacym réznorodnos$¢ kultur i tradycji tkackich w kon-
tekscie osiggnie¢ warsztatowych artystéw z catego $wiata.
To bowiem poziom warsztatowy recznie wykonanych prac
- zaréwno tych tradycyjnych, dwuwymiarowych, jak i prze-
strzennych obiektow czy tzw. miekkich rzezb - decydowat
o randze Triennale, a ich autoréw typowali miedzynarodowi
konsultanci wspétpracujacy z muzeum. Formuta przegladu
zaktadata poczatkowo ,medium wtdékna i przeplotu”, roz-
szerzong na ,medium wtékna lub przeplotu” przez dyrek-
tora CMW Norberta Zawisze oraz dowolnos¢ tematu (poza
3. edycja z 1978 roku z hastem przewodnim: Tkanina - idea
- cztowiek), za$ od obecnej edycji prace powinny ,,odnosic¢
sie do tkaniny w warstwie znaczeniowej lub formalnej” - jak

GRANICE | DIALOGI NA 16. MIEDZYNARODOWYM TRIENNALE TKANINY W +0DZI

zapowiada we wstepie do katalogu dyrektor Aneta Dalbiak. Tym, co réznito 16.
MTT od poprzednich odston byta takze otwarta formuta naboru - artysci mogli
zglaszac prace sami, co dato szanse debiutantom i twércom spoza Srodowisk
akademickich czy instytucjonalnych - oraz powrét do idei przewodniego tema-
tu, jakim byto przekraczanie granic. Na to hasto odpowiedziato ponad szesciu-

set artystow, z ich propozycji jurorzy wybrali 55
dziet zaaranzowanych na trzech kondygnacjach
skrzydta D Biatej Fabryki. Aranzacja, autorstwa
Kosmos Project, byta jedng z najmocniejszych
stron tej edycji Triennale - prace nie byty stto-
czone, a obiekty, zwlaszcza te podwieszone,
mozna bylto oglada¢ z kilku stron, nie wszyst-
kie zostaty natomiast odpowiednio o$wietlone.
Mniej trafionym pomystem okazato sie natomiast
pogrupowanie prac wedtug haset-tematéw, od-
noszacych sie do takich probleméw wspoétcze-
snosci jak migracje ludnosci, tozsamos¢ ptciowa,
konsumpcjonizm cztowieka czy degradacja na-
tury. Jak bowiem ma sie do nich czy do wioda-
cego przekraczania granic nagrodzona Ztotym
Medalem tkanina Dobrostawy Kowalewskiej
metaforycznie zatytutowana List do Heleny -
bardzo osobisty i nastrojowy haft o subtelnej
kolorystyce? Dodajmy, Ze autorka po raz drugi



1-2. Caroline Achaintre, Birdsssss, 2013, recznie tuftowana wetna, 500 x 390 cm, wtasno$c¢ Arcade, London | Brussels and Art: Concept, Paris, fot. Marta Kowalewska

3. Alex Younger, Solidarity, 2017, reczne tkanie, monoprint - wywab dwutlenkiem tiomocznika, recznie barwiona przedza bambusowa 254 x 300 x 18 cm, fot. Alex Younger,

wlasnos¢ artystki

zdobyta ten laur (pierwszy raz w 1988 roku na 6. MTT), potwierdzajac swoja
pozycje nestorki polskiej tkaniny artystyczne;j. Jednak nagroda finansowa, ufun-
dowana przez t6dzka firme odziezowa MONNAR], artystka musiata podzieli¢
sie ze zdobywczynia drugiego Ztotego Medalu - Amerykanka Alex Younger. Jej
interaktywny monoprint Solidarity powstat na bazie jednej osnowy, ktorej nici
zwisaja luzno w czesci $srodkowej. Po rozciggnieciu bokéw pracy widoczny jest
podobno napis: Community is made through the collaboration of those invested
in each other’s fight (Wspdlnota postata dzieki wspoétpracy tych, ktérzy zain-
westowali we wzajemna walke). Zapewne to nietypowe rozwigzanie urzekto
juroréw, szkoda jednakze, ze nie mozna byto zobaczy¢ tkaniny rozciggnietej
- widz o zamysle autorki mégt dowiedziec sie tylko z opisu. Do tytutowego
przekraczania granic metaforycznie odnosi¢ sie miat asamblaz Auréli Jaubert
z Francji - zdobywczyni Srebrnego Medalu. Za pomoca aplikacji i zszywania ar-
tystka zestawita watki i sceny powszechnie znane z historii, sztuki i pop-kultury,
taczac sacrum z profanum, a kicz z tzw. sztuka wysoka, co ma by¢ komentarzem
do otaczajgcego widza chaosu informacyjnego. Autorce by¢ moze nie nalezy
odmowi¢ poczucia humoru, czy jednakze mamy tu do czynienia z przekracza-
niem granic warsztatowych? Ciekawsza pod tym wzgledem propozycja byt cykl
tkanin Litwinki levy Augaityté, wykonanych technika gobelinowa z uzyciem

m.in. Swiecacej taSmy LED i widkna mlecznego, dzieki czemu poszczegoélne frag-
menty kompozycji $wieca, przypominajac impresyjne krajobrazy. Dodatkowego
znaczenia nadawat im kontekst inspiracji muzyka Mikalojusa Konstantinasa
Ciurlionisa oraz fakt, ze autorka nie styszy - jej praca jest zatem dostownym
przekraczaniem wiasnych ograniczen oraz przyktadem ciekawego eksperymen-
towania z materia tkacka.

Na wystawie nie brakowato dziet efektownych, zaskakujacych widza forma
i prowokujacych do zastanowienia sie np. nad rolg granic w aktualnej sytu-
acji spoteczno-politycznej na Swiecie. Watek ten pojawit sie w instalacji Alicji
Gaskon z USA, ktdra obok sitodruku na tkaninie, odnoszacego sie do granic
globalnych, wykonata rodzaj rzezby-weza z pogietego drutu, obwiedzionego
biato-czerwona materia, bedaca dostownym odwotaniem do polskiej flagi i gra-
nic - zdaniem autorki mato otwartych dla cudzoziemcow. Za ciekawy przyktad
inspiracji polskim folklorem wzietam Kaszubskie kwiaty Niemki Lisy Palm - ro-
dzaj podwieszonej instalacji z dwoch recznie tkanych z wetny i bawelny prac,
przy czym drugg oglada sie przez szczeline pierwszej. Jak przeczytatam w opisie
- tradycyjny kwiatowy wzor haftu odwotuje sie tu do ksztattu waginy, symbolu
kobiecej sity i determinacji, a jego wykonanie to hotd artystki dla ciezkiej pra-
cy tédzkich widkniarek... Réwnie zbijajacy z tropu okazat sie opis instalacji >
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1. Ieva Augaityteé, The Touch. Echoes of Silence, 2018, technika gobelinowa, welna, zytka
wedkarska, juta, wiskoza, len, wtékno mleczne, tama LED, ptyta arduino, druty, ramy
drewniane, kazda 90 x 68 cm, fot. Vadim Buslovich, wtasnos¢ artystki

2. Dobrostawa Kowalewska, List do Heleny, 2018, haft, malowanie, wi6kna syntetyczne
i naturalne, farby akrylowe, tkanina zakardowa, 180 x 150 x 3 cm, fot. Tymoteusz Lekler,
wlasnos¢ artystki

Splinter Group Dunki Hanne G. (pseudonim?) - pie¢ zwisajacych obiektéw z biatego
moheru, watoliny i poliestru, wykonanych technika szydetkowania, pieknie kore-
spondujacych z postindustrialng przestrzenia to ,mata grupa, ktora oderwata sie
od wiekszej” - obraz alienacji i samotno$ci, ale tez wyraz niezaleznosci i wolnosci.
Niepokdj i pesymizm naznaczy! réwniez wymowe prac polskich autoréw np. Fale
Bozeny Katugi czy Swietych Oli Koziot. Konrad Zych, laureat Ztotego Medalu 11.
MTT, Brazowego Medalu 13. MTT oraz nagrody za najlepsza prace 11. Ogélnopolskiej
Wystawy Miniatury Tkackiej w 2016 roku (ktéra zapewnita mu udziat w 16. MTT)
zaprezentowat dzieto intrygujace forma i formatem o niepokojacym, wieloznacz-
nym tytule Poczqtek korica. Ten niekwestionowany mistrz haftu po raz kolejny po-
kazal, ze to perfekcyjny warsztat tkacki i znajomos$¢ materiatu sg najlepszym punk-
tem wyjscia do eksperymentowania, a wiec przekraczania granic. Z innych wartych
uwagi propozycji 16. MTT (nie zawsze stricte tkackich) warto wymieni¢ The World
in Fire Adriany Antidin z Argentyny, Btqd Emilii Biernackiej, Bed Cover Kristiny
Daukintyte Aas z Norwegii, Layers Piroski Gyetvai z Wegier czy Superogranizm
Elwiry Sztetner. Stabo wypadta Japonia, zabrakto przedstawicieli Chin, Rosji i tka-
niny afrykanskiej. Poszukiwania i eksperymenty bardziej niz warsztatu tkackiego
dotyczyty materiatow, czesto zaskakujacych, jak koc termiczny, folia babelkowa
czy... kurz. Mam watpliwosci, czy na wystawie powinny by¢ takie prace jak obraz
Historie t6zkowe Agaty Borowej. Zatuje, ze nie byto dzieta o takim tadunku ekspre-
sji jak Birdsssss (obiekt z recznie tuftowanej weilny o wymiarach 500 na 390 cm)
Caroline Achaintre, zawieszony miedzy 11 a IlI pietrem. To praca tak wieloznaczna,
petna odniesien do réznych kultur i tradycji, ze wymykata sie jednej interpretacji,
przekraczajac wiele granic. Birdsssss byt zaproszeniem do obejrzenia wystawy ,Dia-
logi - poza granicami. Go$cie specjalni” towarzyszacej Triennale, takze w skrzydle
D Biatej Fabryki. =
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Borders and dialogues at the 16th
International Triennial of Tapestry in £t6dz

he triennial was organised in the 19th century Ludwik Geyer
TWhite Factory which is the seat of the Central Museum of Tex-
tiles. Its primary aim was to present variety of weaving cultures
and traditions in the context of artistic mastery, but this year’s formula
opened up also to forms and subjects referring to textiles in a more lib-
eral way. Out of 600 works the jury selected 55 which were presented in

the museum. The author mentions also artists awarded in the event. m



L UKASZ HUCULAK

Baselitz - da Vinci. Kilka rocznic i urodzin

Widok wystawy , Time. Baselitz” Taddaus Ropac Gallery, Paris Pantin, 15.09.2019-08.02.2020

szystko ma ,swoj czas”, jak powiadajg. Niektore rzeczy dojrzewaja
Wz wiekiem, inne swoj powab traca zbyt szybko. Na poczatku lute-

go nad Wiste zawitata glowa francuskiego panstwa. Nad Sekwana
szcze$cia maja mniej i Damy z tasiczkqg w tym roku nie zobacza. Dwa miliony
zwiedzajacych, ktorzy uczcili piecsetlecie Smierci Leonarda da Vinci wykupujac
przed konicem ubiegtego roku wszystkie bilety na trwajaca w Luwrze do konca
lutego wystawe, nie zobaczy takze Salvatora Mundi, a tylko nieliczni Cztowieka
Witruwianskiego, ktory juz w listopadzie wrécit do Wenecji.

Warto jednak niezmiennie dac¢ sie podepta¢ thumom garngcym sie do rzad-
ko pokazywanych studiéw draperii (wypozyczone m.in. z Rennes, Londynu
i kolekcji whoskich), wielkoformatowych arcydziet (Sw. Anny Samotrzeé, sw.
Jan Chrzciciel, Madonna w Grocie) i licznych szkicow botanicznych, anato-
micznych, schematéw naukowych obrazujgcych szerokos¢ zainteresowan ge-
niusza. Cho¢ znaja go wszyscy, drugiej okazji, aby przekonac sie tak dobitnie
0 jego wizualnym i badawczym pionierstwie, szybko nie bedzie. W swietle
zamieszczonych w katalogu tekstow, zgodnie zreszta z ustaleniami badaczy
zaangazowanych w nowojorski projekt Unfinished, swobodna, niekiedy mani-
festacyjnie szkicowa maniera Leonarda zyskuje status juz nie tyle zamierzone;j
nonszalancji, co wystudiowanej premedytacji, opartej podobnie jak sfumato
na wysokiej Swiadomos$ci mechanizméw percepcyjnych.

Pelnie ekspresji zyskuje ona w praktyce twércéw dwudziestowiecznych.
Prace jednego z nich podziwia¢ mozna w bezposrednim sasiedztwie Giocondy
na fetujacej stulecie urodzin wystawie ,Soulages au Louvre”. Najszerzej znany
francuski taszysta tylko pozornie nie ma z Leonardem nic wspdlnego. Wystarczy
odwiedzi¢ paryskie Muzeum Gustava Moreau, aby przekonac sie, jak krotki dy-
stans dzieli intensywno$¢ péznych obrazéw symbolisty od w petni §wiadomych
leonardowskich non finito w rodzaju $w. Hieronima (z jednej strony) i Smiatych
impastéw francuskiego taszysty (z drugiej).

Francuski taszyzm nie byt wcale kalkg amerykanskiego informelu, czego do-
wodzi inna paryska wystawa prezentowana w Musée d'Art Moderne de la Ville de
Paris. Posiadat wtasne, dadaistyczne korzenie (Swiety Picabii), dalekowschodnie
konteksty i racjonalistyczne zaplecze metodologiczne, podszyte kartezjanskim
jansenizmem Port Royal. Retrospektywa ,Hans Hartung. Fabryka gestu” przy-
wraca artyscie nalezne w panteonie malarskiej nowoczesnosci miejsce. Dzi$

Jfabrykacja” przypadku to jeden z najpopularniejszych w praktyce artystycznej
zabiegow, od Rotation Paintings Damiena Hirsta, przez obrazy Bujnowskiego, po
abstrakcyjne kompozycje Gerharda Richtera. W oczach kuratoréw wyjatkowos¢
Hartunga polega jednak na bezlitosnej niemal kalkulacji wpisanej w pozorna
spontaniczno$c jego ekspresyjnych ptécien. Nie pomijajac niemieckich korzeni
autora, kuratorzy podkreslaja, jak bardzo zoptymalizowany byt proces tworze-
nia jego monumentalnych powierzchni, efektownie wypetniajacych wnetrza
kontrolowang euforig skupiajaca wybuch energii w precyzyjnie wyznaczonym
przez autora punkcie. Wszystkie swoje narzedzia, a byty to pedzle w ostat-
nim rzedzie - raczej kije, grabie i agregaty natryskowe, Hartung katalogowat
i numerowat, podobnie jak uktady kompozycyjne, w sposéb umozliwiajacy
pokrewna ,ta$mie produkcyjnej” prace zespotowa. Jego praktyka dowodzi
statej zdolno$ci malarstwa do odswiezania przez zawtaszczanie wszystkiego,
co pozornie estetyce mogtoby szkodzi¢, rowniez uzytej w porzadku tworzenia
destrukcji: niezgrabnych narzedzi (miotty), niszczacych procedur (grattages
- skrobanie), ktére poddane analizie i planowaniu chronologii rozktadaja ener-
gie przypadku z wykalkulowana nieprzewidywalnoscia. W swietle tej wystawy
Hartung wydaje sie godnym nastepca Paula Klee.

Inna rocznicowa wystawa: ,Georg Baselitz. Time”. Celebrujac 80. urodziny
artysta nawigzuje do czasu bezposrednio. Prezentowane w galerii Ropac Pan-
tin obrazy (30) i rysunki (20) uderzaja monumentalizmem. Prostota okazuje
sie szlachetno$cig, groteska elegancja, deformacje manierystyczna dezynwol-
turg. Mamy do czynienia z artysta dojrzatym, ktéry moze sobie pozwoli¢ na
pozornie banalne tytuty i surowo$c¢ sSrodkéw, blichtr ztota zamieniajgc w me-
tafizyczne Swiatto. Wystawa, odbywajaca sie po prezentacji w weneckiej Gal-
lerie dell’Accademia, zapowiada przysztoroczny pokaz w Centre Pompidou,
ktéry potwierdza $wietng kondycje niemieckiego malarstwa, a posrednio
takze kolekcjonerstwa. Kuratorzy, wskazujac na zwigzki dryfujacych w nie-
zdefiniowanej przestrzeni figur Baselitza z Cranachem czy Dixem, mogli-
by tez wspomnie¢ o Grunewaldzie, a zwtaszcza skapanych w mistycznym
Swietle obrazach El Greco, czy postaciach wijacych sie na pompejanskich
tryptykach Bacona, ktére goszcza w tym samym czasie w sgsiednich pary-
skich salonach. >
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Wielka wystawa Domenico Theotokopulosa odbywa sie wraz z pokazem
Toulouse-Lautreca w Grand Palais. Jego biografia, desperacka peregrynacja
z jednego konica Europy na drugi, pokazuje, jak migruja malarskie konwen-
cje. Wyksztatcony w bizantyjskiej Candii (Heraklion), wzgardzony w Wene-
¢ji, odrzucony w Rzymie, swdj prekursorski styl rozwing w Toledo. Wystawa
pokazuje go jako pokrewnego Leonardowi erudyte i intelektualiste, w pelni
zastugujacego na status fundatora malarskiej nowoczesnoéci. Smiate deforma-
cje, dynamizujgce strukture obrazu ,rozmazania”, malarskie ,czarne dziury”,
puste otchtanie obok precyzyjnie ukazanych detali. Zapewne mozna mianowac
go protoekspresjonista, jak chcieli modernisci, trudno jednak nie zauwazyc,
jak wiele zawdziecza mu Picasso i jego wspoétczesna inkarnacja, Gerhard Rich-
ter. Dzi$ ikona uduchowionego mistycyzmu, w istocie byt El Greco uczonym.
Na wystawie zobaczy¢ mozna tomy Witruwiusza z jego odrecznymi notatkami.
Jesli jest wiec patronem nowoczesnosci, to nie tylko intuicyjnej ekspresji, ale
takze malarstwa konceptualnego, ktérego wizualnos¢ czesto zespolona jest
z autorefleksja na temat mechanizmoéw percepcji. Gamy ocierajace sie o wzornik
luminescencji, dynamiczne kompozycje przypominajace efekty komputerowych
znieksztatcen - trudno uwierzy¢, ze jest formuta wypracowana w zderzeniu
prawostawnych kanonéw, weneckiego colorito i hiszpanskiego mistycyzmu.
Wida¢ wyraznie, kiedy podpatruje Belliniego i Tycjana, ale jego przestrzen-
na wyobraznia zdaje sie zapowiadac¢ kubizm. Ptaszczyzny faluja, to wyostrzaja
sie, to miekng, przyblizajq i oddalajg, gasnac i rozbtyskujgc. Zderzenie El Greca
pod jednym, szklanym dachem Grand Palais, z zafascynowanym roziskrzonym
malarstwem Van Gogha Toulousem-Lautrekiem nie jest az tak egzotyczne, jak
mogtoby sie wydawaé. Ow kartowaty dandys uwielbiany przez kobiety, miesz-
kaniec burdeli i wielbiciel cross dressingu, Caravaggio XIX wieku, w czasach wiel-
kiej popularnosci Gry o tron, redefinicji relacji kultury z natura i indywiduum
ze zbiorowoscia, ptci rozwazanej w kontekscie spotecznym, zdaje sie wotac:
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udawac - to misja moich bohateréw. Kiedy ogladamy jego obrazy, intymne, ahi-
storyczne, jakby zrobione wczoraj, Swiat zbiorowych urojen umykajacy przed
problemami w zmystowo$¢ doznan, trudno nie zobaczy¢ w postimpresjonizmie
bon vivanta z hrabiowskim tytutem naturalizmu przekraczajacego ambicje ko-
munarda Gustawa Courbet.

Celebrujac dwustulecie urodzin autora Kamieniarzy i Stworzenia swiata
kilka paryskich muzeéw zderza jego prace z obrazami Yai Pei-Minga, wyraz-
nie zafascynowanego bezkompromisowymi realizmem i surowoscig Fran-
cuza. W Petit Palais sgsiadujg bezposrednio z obrazami Courbeta. W Musee
d'Orsay zobaczy¢ mozna za to gigantyczne ptétna Chinczyka nawigzujace do
Pogrzebu w Ornans. Konkurujacy na frekwencje jedynie z patacowym Luwrem
dworzec kolejowy prezentuje dla uczczenia 350-lecia fundacji paryskiej ope-
ry wystawe ,Degas w operze”. Oprécz znanych wszystkim baletnic prezento-
wane s3 jego wczesne obrazy, dowodzgce akademickich ambicji, w tym kopia
Ukrzyzowania Mantegny z Grande Galerie. Cho¢ wystawiat z impresjonistami,
impresjonistyczny w jego postawie byt gtéwnie styl kadrowania: zamitowanie
do dynamicznego punktu widzenia. Cata reszta: rysunek i warsztat i ideaty
- $cisle klasyczne. Nad grobem kazat o sobie powiedzie¢ tylko jedno - ,ko-
chatem rysunek”, a ten zawsze byt w przeciwienstwie do koloru domeng aka-
demizmu. Wystawa Degasa dowodzi jednak takze jego technicznej inwencji.
Monotypia, rodzaj jednorazowej i swoiscie nieprecyzyjnej odbitki zapewniajgcej
kompozycji oryginalng dynamike, stosowana przez niego nie tylko w szkicach,
ale tez we wstepnych podmaléwkach obrazéw, wprowadza do jego dziet ozyw-
czy przypadek, znana z pasteli ptynna nieostro$¢ ksztattéw, w péznych pracach
przywotujaca wrecz ekspresje Francisa Bacona. Rozmach paryskich wystaw
pozwala odkry¢ nieoczywiste pokrewienstwa. Hieratyzm kompozycji El Gre-
co nawiazujgcych do Sacra Conversazione przenika zwisajgce figury Baselitza



1. Widok wystawy:

HANS HARTUNG. LA FABRIQUE
DU GESTE”, Musée d’Art Moderne
DE LA VILLE DE PARIS,

11. 10. 2019-01.03.2020

2. Widok wystawy: ,Bacon en
toutes lettres”, Centre Pompidou,
Paryz, 11.09.2019-20.01.2020

3. Widok wystawy:

,Christian Boltanski. Faire son
temps”, Centre Pompidou, Paris
13.11.2019-16.03.2020

i monumentalne, , ottarzowe” tryptyki Bacona, rezonujgc bezposrednio w wie-
lopietrowych zestawieniach widowni, orkiestry i scen zattoczonych tancerka-
mi u Degasa. Oslepiajace $wiatto scenicznych reflektoréw, walorowe kontrasty
i chromatyczne ekstrawagancje, rozmazania i deformacje, wydtuzenia, gwat-
towne skroty, wyrazisty modelunek i szorstkie faktury. Niemiecki anarchista,
grecki ikonopis tworzacy dla katolickich zleceniodawcéw, konserwatywny im-
presjonista - antydreyfusista z akademickim zacieciem i zauroczony greckim
dramatem piewca przemocy, czterech malarzy tak réznych, a tak pokrewne
formuty wyrazajace fascynacje ludzkim ciatem, $wiattem i kolorem, dramatyzm
zycia i dynamike malarskiego gestu.

To rzecz jasna nie wszystko. Ttumy nie mniejsze niz na wystawie katolic-
kich swietych i péinagich baletnic, zobaczy¢ mozna na towarzyszacej pesymi-
stycznej wystawie Bacona zupeknie juz depresyjnie spektakularnej wystawie
Christina Boltanskiego w Centre Pompidou. Holokaust intymnie uwznio$lony
i teatralnie zniewalajacy migotaniem tysiecy drobnych zaréwek towarzysza-
cych $ciszonej ekspresji zdje¢ i obiektéw. W Musee Marmottan ,Mondrian
figuratif”, ukazujacy papieza neoplastycyzmu jako stylistycznego zonglera,
niemal tak swobodnego jak Gerhard Richter. Kolejny bardzo ciekawy projekt
badawczy w Musee des Beaux-Arts de Lyon. W ramach wystawy ,DRAPE. Degas,
Christo, Michel-Ange, Rodin, Man Ray, Diirer...” obok wymienionych zobaczy¢
mozna renesansowe rzezby, akademickie studia, transgresyjne video i realiza-
cje Beysa, a takze odlewy Bolestawa Biegasa, zebrane pod tytutowym hastem
,draperia” w konwencji, ktéra akcentuje raczej wizualne pokrewienstwa niz
historyczne réznice.

Polskich akcentow ogétem jest jednak nie wiele: Matejko i Chetmon-
ski obrazuja ,polskiego ducha” w Louvre Lens, w stolicy za$ zamiast Cecylii
Gallerani prace Janka Simona, Agnieszki Polskiej i duetu Slavs and Tatars.

Pokazywana w centrum kulturalnym La Colonie wystawa, cho¢ nie porywa wi-
zualnie, zrecznie uzupeinia bogoojczyzniany program obchodéw odzyskania
niepodlegtosci, odstaniajac nieoczywiste tesknoty kolonialne odrodzonego
panstwa. Pojecie dla Francuza absolutnie oswojone, nam przez dtugi czas wy-
dawato sie obojetne. Epizod funkcjonujacej w miedzywojniu jako twor biu-
rokratyczny Ligii Kolonialnej, kompensujacej aspiracje sttumione skutecznie
nie tyle stabszym dostepem do szlakéw morskich, co brakiem wtasnej polityki
zagranicznej, przypomina Janek Simon. Wykonane na podstawie szkicéw Oska-
ra Hansena z paryskiego Musee de I'Homme ,,cyber - etnograficzne” wydruki
3D ukazujg podskdrna fascynacje egzotyzmem, niedostepnym w jednorodnym,
homogenicznym spoteczenstwie. Bardzo ciekawy watek odstaniaja skromne
zdjecia Emmy Wlukau-Wanambwa, przypominajacej historie afrykanskiego
obozu dla polskich uchodzcéw wojennych, ktéry funkcjonowat w Ugandzie
(Koja nad jeziorem Victorii) w latach 1941-52 pod brytyjskim protektoratem.
Wystawa zrealizowana we wspotpracy z Zamkiem Ujazdowskim jest fabedzim
$piewem ustepujgcego Kierownictwa. Zapewne oznacza to, ze w najblizszym
czasie wystaw rocznicowych przybedzie... m

Baselitz - da Vinci.
Several anniversaries and birthdays

he author mentions several exhibitions organised in various museums

and galleries in Paris on ocassions of anniversaries of birthday or death

of artists such as Leonardo da Vinci (Louvre), Georg Baselitz (Ropac
Pantin Gallery), Domenico Theotokopoulos and Henri Toulouse-Lautrec (Grand
Palais), Yai Pei-Ming (Musee d’Orsay), or Christin Boltanski (Centre Pompidou)
but mentions also other big exhibitions located in the same city. m
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MAGDALENA BARBARUK

OMG!!! Willmannowskie afekty i efekty

efektownym zaproszeniu na wystawe , Willmann. Opus Magnum”,

jej kurator, Piotr Oszczanowski pisat z przekonaniem: Spetniamy

marzenia wielu pokolen historykéw sztuki, muzealnikéw i konser-
watoréw; publiczno$ci dajemy okazje do niezwyktych przezy¢; wierzymy, ze
Jest to wystawa, ktéra pozwoli lepiej zrozumie¢ malarski geniusz Michaela
Willmanna. Dlaczego jednak pisa¢ o Willmannie w czasopismie poswieco-
nym sztuce wspotczesnej?

Wystarczytoby moze powiedzie¢ to, ze na przetomie roku 2019/2020,
kiedy udostepniono zwiedzajacym ,0Opus magnum”, o zadnej wystawie
nie rozmawiato sie na wroctawskich salonach tak czesto, jak wtasnie o tej.
Willmann zawist nad Wroctawiem jako potrojony wykrzyknik i znak za-
pytania. Wydaje sie, ze malarstwo barokowe ,zbtadzito pod strzechy”, tak
jak - zauwaza Dariusz Czaja w Kwintesencjach. Pasazach barokowych - 30 lat
temu stato sie z pochodzacg z tej epoki muzyka. Spor o ,muzyke dawna” (o
instrumenty, repertuar, wykonawstwo etc), sprawit, ze stata sie ona czescia
kultury wspoétczesnej. Dyskusje o pokazanym we Wroctawiu pierwszy raz
od 75 lat ,,Opus magnum” (czy nie jesteSmy znieczuleni na takg ,porno-
grafie” przemocy, czy psychologia postaci jest wiarygodna, jaka jest relacja
katolickiej tematyki obrazéw do wiary malarza-konwertyty, czy to katolicka
propaganda czy zaangazowanie, czy obrazy sa atrakcyjne formalnie?) moga
mie¢ réwnie znaczacy, cho¢ oczywiscie bardziej lokalny, wptyw.

Cho¢ ,popularyzacja” sztuki Willmanna to bodaj najwazniejszy z celow
Piotra Oszczanowskiego, do myslenia daje tez jego wypowiedz dla Pro-
gramu 2 Polskiego Radia: niewazne, czy sztuka jest stara, czy nowa i nowo-
czesna, wazne czy jest dobra. Datoby sie to mocne i proste niczym kij zda-
nie wtozy¢ w niejedno historycznosztuczne mrowisko. Jego sprzymierzenca
mozna widzie¢ np. w tezie Erwina Panofskiego méwiacej, ze dzieto sztuki
Jest dzietem sztuki, a nie przedmiotem historycznym, ktére znalazto sie wérod
mott ksiazki Przed obrazem Georgesa Didi-Hubermana. O ile za wiedze
pewna, tj. zgodna z pozytywistycznym ideatem nauki, trzeba uznac to, co
opisat w monografii historyk sztuki Andrzej Koziet (Michael Willmann i jego
malarska pracownia, Wroctaw 2013), o tyle ekspozycja miata wtasne zadania,
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ktére akcentowaty zwtaszcza kulturowa heteronomie sztuki. Wystawien-
niczy eksperyment kuratora dotyczyt interpretacji, a zatem widza wraz
z jego wspdtczesnoscig. Wymienmy jego kilka filarow.

Po pierwsze, umieszczenie barokowego dzieta w nowoczesnych, steryl-
nych, przestrzeniach Pawilonu Czterech Koput. Zostawmy na boku kwestie,
czy byto to jedyne rozwiazanie z powodéw logistycznych zwigzanych z wiel-
koscig freskéw z cyklu ,Meczenstwo Apostotéw”. Stusznie zdecydowano
eksponowac je koto siebie, takze z tego powodu, Ze powstat w ten sposéb re-
wers ko$ciota Wniebowziecia NMP z Lubiaza, wizualnie ,zdematerializowa-
no” to, co tam jedynie sie ostato: mury. Sam kurator méwi, ze wazne byto
dla niego wywotanie efektu zaskoczenia, granie przewrotnoscia. Udato sie
to na kilku poziomach.

Wielu komentatoréw wystawy méwito, ze dzieta Willmanna dziata-
tyby znacznie mocniej, gdyby pokazywac je w ich historycznym kontek-
Scie. Nie chce z tym polemizowac, w konicu to naczelna hermeneutyczna
zasada rozumienia. Pamietam jednak, jak od$wiezajgce byto zobacze-
nie w 2014 roku asamblazy i sztandaréw Wtadystawa Hasiora na biatych
$cianach krakowskiego MOCAKU, mimo Ze Galeria Sztuki w Zakopanem
prezentuje go w sposéb niezréwnany, ,z kontekstem”. W Krakowie byta
to pierwsza od czterdziestu lat tak duza wystawa prac Hasiora (sto prac).
Willmannéw réwniez pokazano prawie sto (z ok. 600 namalowanych
dziet) i w chirurgicznej bieli Scian muzeum z tychze kawatkéw, przez
prawie p6t roku, odbywato sie sktadanie umeczonego wojenna zawie-
rucha ,ciata” Willmanna. Jacek Dehnel pisat w katalogu wystawy: Wielki
cykl wyrwany ze swojego miejsca, po¢wiartowany, rozrzucony, sam wydaje
sie ofiara jakiej$ okrutnej zbrodni. Zbrodnia wydaje sie tez ogladanie Will-
manna w kKosciotach parafialnych, tj. w kontekscie wspdtczesnej sakralnej
estetyki, w ktorej arcydzieto bywa przestoniete kiczem albo makatka
o nierzadko politycznym zabarwieniu. Kontrastowa biel $cian, wtasciwe
oswietlenie, wykonane prace konserwatorskie sprawity, ze Willmanna
mozna byto wreszcie zobaczy¢. Wydobyto go wiec nie tyle z koScielnego
(czy historycznego) kontekstu, co tta.



Po drugie, z koniecznos$cig rozmaitego ,scalania” dziet $§laskiego malarza
zwigzany jest wymag specyficznej etyczno-poznawczej aktywnosci widzow.
Wystawa i zawarte w katalogu komentarze uwyraznity, jaka jest natura wspét-
czesnej kultury, a zatem i sztuki, co dzieje sie, gdy patrzymy na obraz. Ot6z
autonomiczny podmiot nie stoi przed ,zamknietym”, gotowym dzietem sztuki.
Pod pewnymi wzgledami dotyczy to kazdej sztuki i spotkania z nig. Przypadek
Willmanna jest jednak szczegdlny z uwagi na performatywno$¢ i afektywnosé¢
omawianego fenomenu. Powiedzie¢ mozna, zZe w procesie obcowania z jego
obrazami odbywa sie swoista, obustronna, suplementacja. Willmann wymaga
afekcjil*] jako pewnego sposobu kultywacji, tzn. pielegnacji, ,uprawy”, troski,
bo tylko wtedy - w odbiorczym dopelnieniu, ktdre czesto jest zachwytem,
przejeciem, zainteresowaniem, wzburzeniem, niepokojem - potencjalno$c jego
dziela zostaje urzeczywistniona. To, Ze sztuka odstania sie zgodnie z naszymi
mozliwo$ciami czy potrzebami egzystencjalnymi, duchowymi, estetycznymi,
artystycznymi, nie oznacza przyzwolenia na zawladniecie dzietem czy subiek-
tywizacje warto$ci uobecnionych w dziele sztuki, lecz inny, nieautonomiczny,
niedualistyczny, sposob ,dziania sie” kultury (i podmiotu). Jest to zarazem szan-
sa na spotkania sie z coraz to nowymi Willmannami.

Mieszkajacych w Warszawie autoréw tekstow do katalogu wystawy Willmann
zmusit do chodzenia po ko$ciotach, do ostrzenia wzroku w ciemnosciach, do
taczenia i konfigurowania pokawatkowanej artystycznej spuscizny. Powstawa-
ta w ten spos6b nowa, willmannowsko usieciowiona, mapa stolicy. Wspominajgc
swe dziecinstwo, autorzy piszg o tym, jak w warszawskim Muzeum Narodowym
trzeba byto sie wspina¢ wysoko po schodach do wielkiego Stworzenia $wiata (P.
Rypson), jak silnym i promieniujagcym wstrzasem byto zobaczenie obrazu me-
czenstwa $w. Apolonii w Muzeum Narodowym we Wroctawiu (A. Saraczynska).
Katalog jest zapisem wspotczesnego performowania dziet Willmanna, ktére by-
najmniej nie sg statyczne, chcg od nas czegos, zadajg zajecia stanowiska etycz-
nego, a nawet politycznego (problem powrotu dziet do Lubigza). Wspétczesne
koncepcje kultury i sztuki fenomenalnie rymuja sie z istota barokowego dzieta,
gdzie ekstaza, perswazja, inscenizacja, teatr Smierci (nie sama $mier¢ czy bol)
odgrywaja tak wazng role. Nie wystarczy zobaczy¢ jeden, chocby najswietniejszy,
obraz Willmanna by dostrzec te synergie czy konwergencje rozmaitych srodkéw,
afektow i sprawczosci. [lo$¢ w tym przypadku przechodzi w jako$¢.

1 Zob.R.Nycz, Kultura jako czasownik. Sondowanie nowej humanistyki, Krakéw 2017.

Michael Willmann

1. Wystawa , Willmann. Opus Magnum’”, fot. Magdalena Wytupek

2. Meczelistwo sw. Tomasza, 1662, Koéciét Wszystkich Swietych w Warszawie
na Grzybowie

3. UkrzyZowanie $w. Andrzeja, 1662, Ko$ciét Sw. Andrzeja Apostota

w Warszawie na Mirowie

Fot. 1-3 Dzieki uprzejmosci Muzeum Narodowego we Wroctawiu

Trudno przywykna¢ do mysli, ze , Willmann. Opus magnum” byto wystawg
czasowq (22.12.2019-26.04.2020), zwlaszcza gdy zzylo sie z obrazami podczas
czestych wizyt. Pewne jest, ze pozostanie po niej piekny katalog, o ktorego
eksperymentalnym sposobie powstania warto krétko powiedzie¢. Jego historia
zaczela sie wraz z rozestaniem do setki oséb duzych kopert z reprodukcjami
Willamanna, kilkoma pytaniami o jego aktualno$c i lista os6b do ktdorych skiero-
wano zaproszenia. Wsrdd nich byli réwniez celebryci, osoby publiczne, wybitni
przedstawiciele wielu zawoddéw i wiadomo byto, ze wiekszo$¢ z nich tekstu nie
napisze. Willmannowska sie¢ zostata jednak zarzucona i jako autorka jednej
z impresji musze przyznac sie, Ze ta prowokacja - oprécz zaskoczenia - dawata
do myslenia. Oszczanowskiemu i jego zespotowi udato sie uczyni¢ z Willmanna
skierowane do wspoétczesnych pytanie, nie obiekt westchnien (cho¢ i tych nie
brakowato), lecz problem. O reszcie afektéw i efektow tej wystawy dowiemy
sie w swoim czasie. W koncu najmocniejszym, egzystencjalnym, wymiarem
interpretacji jest decyzja o czynie. m

OMG!!! Willmann's affections and effects

Imost 100 paintings of a Baroque artist Michael Willmann were pre-

sented on an exhibition entitled ,Willmann. Opus Magnum” in the

Four Domes Pavilion in Wroclaw. The contrast between the style of the
paintings and the white, plain walls of the location of the exhibition was one
of the most commented topics and a point of departure for many discussions
on history, culture, interpretations and esthetics which followed the event. m
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URSZULA M. BENKA

Pani Lalka i cytaty

aryzykuje teze, ze kultura popularna, bedgca kulturg naruszen, pastiszu,

krzywych luster, jest w swojej istocie mistyczna. Jesli, jak dzis, poddaje

sie bezwstydnie manipulacjom reklamy i prawom rynku, i potrafi za-
szokowac gtupota, to ten bezwstyd, $migajacy po bandzie prawa i bezprawia,
oznacza swoiste wykietznanie sie z rygoréw obu skrajnie zmanipulowanych
instancji kontrolnych, mianowicie intelektu oraz etyki. Obydwie ksztattowaty
sie instytucjonalnie i w rezultacie biurokratycznie, torujac dziatania juz pra-
wie wytacznie rutynowe. Zadna z nich tez nie zaczerpywata mocy, aby rozwi-
jac sie inaczej jak za cene profanacji - po prostu w odniesieniu do intelektu
moéwiliSmy o aksjomatach, a w wypadku etyki o dogmatach. Cytat byt w nich
dowodem racji albo objawienia.

Ambicja kultury nowozytnej stato sie narzucenie owych aksjomatéw i do-
gmatow wszystkiemu i wszystkim. Utworzono nawet nowy rodzaj szlachectwa,
majacy je nobilitowac, a nas rozdzieli¢ na opiniotwércéw i opiniokontroleréw
- oraz opiniobiorcéw. Byto nim wyksztatcenie, identyfikowane z kompetencja.
Udato sie zburzy¢ kulture sprzed nowoczesnosci. Nie podotano jednak z wdro-
zeniem standardéw myslenia, uczenia sie, moralnych wyboréw. Bowiem ich
nie rozumiano. Chodzi o poczucie prawa do buntu, do obalania wstepnych
zatozen, do poszukiwania odpowiedzi poza wyznaczong pulg, do nowych py-
tan w kategoriach dopiero odkrywanych, ostupiajacych.

Urbanowicza gre cytatami cechuje potgczenie postawy sadycznej i dzog
czen. Ta druga, znana w Tybecie, ogranicza sie do jednego prawie niewykonal-
nego zalecenia: rob co chcesz, i nie réb, czego nie chcesz. Ona wrecz wykoleja
z rutyny. Donatien de Sade z kolei uwaza anomalie za uwolnienie od Boga; Boga
zdefiniowat sobie jako prawo. Istotnie, takie jest pierwotne znaczenie wyra-
zu ,bég” w jezykach Europy i Orientu. Urbanowicz uwazat bezprawie za stan
przywracajacy sacrum: znowu trafienie w sedno z punktu widzenia ezoteryki
polityki i prawa starozytnych. Te konstatacje moga brzmie¢ horrendalnie, ale
karmi sie nimi cata kultura popularna. Kultura ta podwaza w rozumieniu pozy-
tywistycznym. Zaprzecza ewolucji, szczepionkom, zmianom klimatu, prawom
fizyki, ztorzeczy fiskusowi, wota o pacyfizm albo o wojne taka, ktéra wreszcie
zrobi porzadek, ztorzeczy elitom, powatpiewa w Koscioty jako gremia eksperc-
kie w kwestii duszy ludzkiej - i chce zmian. Co ma sie zmieni¢? Wszystko! Kiedy?
Zaraz! To zjawisko stworzyto bardzo silne napreZenie a zarazem stan marazmu.

Bez uwag powyzszych postawa artystyczna Urbanowicza zmetnieje w cha-
osie neurotycznego szokowania nas przez twércow sztuki. W swoim znako-
mitym szkicu Marek Meschnik zauwazyt juz lata temu, ze Urbanowicz nie jest
zwiqzany z tq tradycjq sztuki nowoczesnej, ktérq okresla sie mianem poszukiwan
formalnych (...) Chce, by obraz zapisat sie w wyobrazni jako cos o wiele gtebszego
niz zespét takich czy innych form, o takiej a nie innej kompozycji, aby malarstwo
nie sprowadzato swojego znaczenia do ,,zewnetrznej powierzchni’, a dalece bar-
dziej wyrazato rozmaite stany duchowo-emocjonalne, wyrazato rézne idee!*.
Dodam: i aby nie sprowadzato sie do malarstwa. Obraz zawsze towarzyszyt
pewnym dziataniom, byt zagadnieniem bardziej kontekstu niz sztuki. Aby wy-
brzmiato to jasniej, przypomne, iz wczesne penetracje malarskie Urbano-
wicz realizowat nie tyle pedzlem i farbami, co teksturami tla oraz ogniem. Obraz
byt budowany mianowicie z przypalanych tkanin i grubo ktadzionych mazi, miat
powierzchnie lite i azurowe, odpowiednio do stosowanych tworzyw, a kolory-
styke na ogét czarng i ziemista, rdzawg, piaskowa. Oddawat , ducha spalenizny”,
,ducha rozdarcia”. Oto wnioski ogélniejsze, nieco uboczne 2], Henryka Warika
21971: Dzieto jest teleskopem skierowanym w samo centrum kosmiczne; centrum
to jest identyczne z dzietem; twdrczos¢ jako operacja kategoriami przestaje mie¢
sens. Urbanowicz powrdci do ,,ognia” pod koniec pobytu w Nowym Jorku: two-
rzac wielkie kolaze zdje¢ przypalanych, a przedstawiajacych wszechobecno$¢

1 M. Meschnik, Przed wszystkim byt Chaos... [w:] Andrzej Urbanowicz, ,Splendor Solis” 1999-2000, BWA Katowice, s 20.
2 H.Waniek, [w:] Katowicki underground artystyczny po 1953 roku, BWA Katowice 2004, s. 95.
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anomalii. W $wiecie zwierzat, polityki, natury, wyznan ,wielkich” i , plastiko-
wych” (u zarania lat 90. zacierala sie réznica miedzy nimi; narastaty funda-
mentalizmy nade wszystko finansowe). Urbanowicza ,niebezpieczne zwigzki”
dawaty koncert podtekstow nie branych na ogét pod uwage; jednym z takich
zwigzkow byty nadruki ksero scen z komiksu erotycznego na reprodukcjach
grafik Hiroshige oraz - warstwowo - malarzy XIX-wiecznych. Konstrukcja szka-
tutki w szkatutce - cytatow. Rozkwitajacego krzewu - cytatow. Och, album na
oktadce tych grafik przedstawia zagadkowo u$miechnietg twarz staroswieckiej
porcelanowej lalki, jako baze psychologiczna. Osobnym dzietem byt recznie juz
dopracowywany na przestrzeni lat cykl z wpisywanymi sentencjami badz hasta-
mi, badz zakleciami w réznych jezykach, literami stylizowanymi na japonskie,
koreanskie i chinskie, z aluzjami do alchemii: biegly one tasmami, uktadaty
sie w znaki krzyzy, genitaliéw i zachodzacych na siebie pentagraméw.

Kontekst kulturowy twoérczosci Urbanowicza przed emigracja okreslata
ucieczka od socrealizmu i nijako$ci do idei zachodnich. A ze prym wiodta abs-
trakcja, z poczatku kwalifikowano jego sztuke materii jako odnoge abstrakcjo-
nizmu i powitano ze zdumieniem ,nowy okres”, kiedy obrazy nagle rozbtysty
figurami erotyki i narkotycznymi kolorami, on sam za$ animowat w Katowicach
krag ezoteryczno-buddyjski. To od tej chwili tworzy istng Wieze Babel cytatow.
Z Magoéw, herezjarchéw, mistykéw, medrcow Wschodu; na Czarnych Kartach
ujawnia aforyzmy - jedne w thtumaczeniu na polski, inne w ich macierzystych
jezykach badz alfabetach, zresztg takze z odstepstwami od oryginatéw pod ci-
$nieniem jakiej$s dyskursywnej idei, z jaka on sam bgdz cytowany sie zmagat.
Cytaty tracity dostowno$c jakby po to, aby skandowac jakis przekaz -wybuch-
na¢ nim, bo miewat teraz wtasciwosci mowy dosadnej potocznej. Rysunki na-
wiazywatly wprost do znakéw tajemnych, do Tarota, pdzniej czesto do mitologii.

W tle jego dziatan alternatywe socjalizmu ksztattowat kapitalizm-kosSciot.
Urbanowicz, jesli wolno mi tak rzec, osunat sie w kosciét gtebokiego srednio-
wiecza, w starozytno$¢ przedantyczna, w buddyzm ,poprawny” tylko z uwagi
na uprawianie go w sandze. I nieugaszong ciekawos¢. Lecz fasynowat go bud-
dyzm Ningma - najdawniejszy, tybetanski stop religii bon z lamaizmem, jako
generator stanow Huxleyowskich. Czyli raczej nieoficjalny. Cytowany ludycz-
nie, wlasnowolnie, dyletancko. Co musiato wies¢ do konfliktow. Byt to pierwszy
zreszta osrodek w Polsce konwertytéw na buddyzm, mozliwe tez, ze najbardziej
sumienny o$rodek kontestatorski wolny od cigzenia ku politycznemu erzatzo-
wi wolnosci. Urbanowicz szukat jej w sobie. W psychice.

Miat Urbanowicz swoich akolitéw tak w sztuce, jak w zen. Aranzowat sakro-
podobne sytuacje, rytuaty, misteria, jakie w latach 90. przerodzity sie w ezote-
ryczny teatr Oneiron. Ten sam spektal w Katowicach, Warszawie, Czestochowie,
Bielsku Biatej i Wroctawiu, byt modyfikowany jakby ogladajacy miat na oczach
inne szkta. Spektal byt cytatem poprzedniego - niedostownym. Obrazy psy-
chodeliczne drugiej generacji, nowojorskie i katowickie po powrocie, byty tez
cytatami - przerysowanych komikséw Johna Willie. Laczyty przedwiecznos¢
Erosa, stonca, Spirali, nocna symbolike z fantasmagoria rozpaczy.

Cytaty? Choc¢by kolekcje amuletéw, w tym publikacji bezdebitowych, ksigz-
kowych albo powielanych towarzysko w 2-4 egzemplarzach. W nieformalnej
grupie fanerskiej wszyscy obdarzali sie cytatami. Cytatami zachowan takze:
happeningdow, skandalizacji, samej cho¢by terminologii. Wolno$ci Urbanowicz
szukat wielce wadliwie i nierzetelnie zdaniem Henryka Wanka, egocentrycz-
nie, dyletancko. I w tym rzecz. Bo Urbanowicz nie byt twérca apollinskim. Byt
dionizyjski. Przestrzen Apollina ewokuje dzieta. Przestrzen Dionizosa ewokuje
tragikomiczno$¢. Poprzez teatr, poprzez gre masek, ba — groteskowe naruszanie
proporgcji. Apollin nadawat proporcje, lecz Dionizos je kalat, zbestwiat, zezwie-
rzecat (kroczy zresztg w orszaku satyrow i faundw, a jakby tego byto mato, roz-
wydrzonych, pijanych kobiet w terrorze szalenstwa., ktére Orfeuszéw rwa na
strzepy jak zle napisanany poemat).



To oznacza sadyczng ciekawosc sfer zakazanych. Sfer cienistych, ziemistych,
tellurycznych, tym $wietszych im obrzydliwszych. Rygor etyczny buddyjski tem-
perowat dawkowanie tej energii, tak jak w malarstwie materii temperatura pal-
nika stosowata sie do tworzywa, poprzestajgc na zeszkleniu, na przydymieniu.
Rygor ten odbiegat od oklepanych norm; przyjecie nowej sakralnej perspektywy
zawsze obnaza stabo$ci systematdw, jakie wlasnie zarzuciliSmy, zwtaszcza, ze
pobudzony jest gtéwnie nerw Krytyczny intelektualny, to natomiast, co taczy
z dzieciectwem bezwiednego przezycia - sttumione. Wtedy tatwo o okrucien-
stwo, o smakowanie nie ma zmituj sie. Bo tak pracuje umyst. Tym wyraziSciej
dostrzegamy jednak wspotzaleznosci ignorowane w otoczeniu, mianowicie
symbioze idei wolnosci z ideologig PZPR, potulnoscig wobec pogardy. I, Ze zasa-
dy instrumentalnej racjonalnos$ci kazg postrzegac spoteczenstwo i siebie w nim
jako przedmiot dziatan odgdérnych, ktére wolno urzedom utrzymywac w zapla-
nowanym ksztalcie. W jakiej mierze buddyzm oczyszczal, nie mnie osadzac.
Podejrzewam, iz wielu buddystéw nawracato sie nie na czucie, a na teorie. Nie
odstawali od otoczenia traktowaniem outsiderdw z niechecia.

Nazwe biurokracje dzi$ renesansem feudalizmu. Feudalizm to dyktat cy-
tatéw, autorytetow i stosowania sie do cudzych decyzji: w sztuce, w religijno-
$ci, w filozofii, nawet w agnostycyzmie i kontestacji. I w seksie, naturalng kole-
ja rzeczy. Tutaj cytat kréluje poprzez edukacje z kgcika porad w prasie kolorowej

Andrzej Urbanowicz

1. Herold, 1962, technika wtasna

2. Kolekcja 11 (£yzki), 2005-2006, obiekt, technika wtasna
Fot. 1-2 Barbara Kubska, dzieki uprzejmosci BWA Katowice

(wtedy wytgcznie dla panéw). Seksualno$¢ zacytowana cechuje sie brutalng
dostownoscia i krzyczeniem na caty glos, kolorystycznie jest obowigzkowo
»psychodelic”. Bez pétcieni. Jej potcien pochodzi z galimatiasu dionizyjskosci.
Zapewne wie ona pod$wiadomie, Ze jest tylko zapozyczeniem, i dlatego tak szy-
dzi z onie$mielenia, z bezbrzeznej nudy seksu. Tutaj jako cytat wiodgcy wkracza
Lalka Hansa Bellmera. U Urbanowicza - lalka Kosmiczna. Lalka wspak. =

Ms. Doll and quotations

rtistic works of Urbanowicz include mainly paintings, which he used

to create also using fire and textiles, as well as theatrical happenings

and various experimental projects. He would combine different styles,
esthetics and topics, crossing their boundaries to allow full, powerful and liberal
artistic expression. Such artistic revolt is much more than just a formal search
as itinvolves also a spiritual and emotional journey. m
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WENUS Z JABLONIA.

Na marginesie wystawy ,, August Zamoyski: Mysle¢ w kamieniu”

ieskazitelna biel $cian i minimalistycznych postumentéw. Na ich tle
N zywotne, dumnie rozparte stowianskie boginie. Rzedy granitowych

popiersi. Niemozliwie brzydka, cho¢ fascynujgca gtowa Antoniego
Stonimskiego zakleta w niemal niezniszczalng, jajowata bryte diorytu. Piekne
ciato kobiece wytaniajace sie z nieobrobionego bloku karraryjskiego marmu-
ru. Fascynujgca wapienna Madonna trzymajaca przed sobg Dziecigtko Jezus
ujete w pozie znanej ze scen Ukrzyzowania. Splecione ,w rozkoszy stanu mo-
dlitewnego” dtonie kardynata Adama Sapiehy. Wreszcie usmiechnieta twarz
péinagiego Gucia-atlety i wielkie, powiekszone do monumentalnych rozmiaréw
fotograficzne reprodukcje jego dtoni. Takie obrazy przychodza mi do gtowy, gdy
mysle o wystawie , August Zamoyski. Mysle¢ w kamieniu”, zorganizowanej przez
stoteczne Muzeum Literatury. Ta znakomita, monograficzna ekspozycja rzezb
i archiwum artysty stanowi doskonatg okazje do zapoznania sie z preferowa-
nymi przezen kanonami piekna.

Pierwszy uchwytny obiekt zachwytu Zamoyskiego nad pieknem kobiece-
go ciala to klasyczna, nieskazitelna twarz tancerki Rity Sacchetto. To pierwszy
przystanek, ktory jeszcze nie zwiastuje przysztej drogi artysty. Przygladajac
sie formistycznej tworczosci portretowej Zamoyskiego, nie sposdb dociec,
jakie ideaty kobiecego piekna wéweczas preferowat. Czy wolat gibkie salono-
we pieknosci? Czy surowe, petne wyrazu twarze chtopek? Stopien deformacji
kubizowanych badz biomorficznych ksztattéw twarzy w formistycznych por-
tretach autorstwa Gucia catkowicie uniemozliwia odpowiedz na tak posta-
wione pytania. Cele, jakie wowczas stawiat przed sobg mtody, ambitny August
sytuowaly sie na biegunie tradycyjnie pojetych sposobéw rozumienia nasla-
dowania natury. Powr6t do wytrwatych studiow modela przyniosta w jego
tworczosci dopiero druga potowa lat 20. Poczawszy od subtelnego, pelnego
elegancji portretu siostry - Elzbiety Wielopolskiej - artysta rozpoczat Zzmudne
i wytrwate poszukiwania wtasnych sposobéw na wyrazenie ekspresji ludzkiej
twarzy. Poczawszy od tej - tak bliskiej tworczosci Henryka Kuny - rewelacyjnej
podobizny, Zamoyski pragnat jak najgtebiej przenikna¢ tajemnice, jaka skry-
wali portretowani przezen ludzie. Rysunek przygotowawczy stat sie dla niego

WENUS Z JABLONIA

$rodkiem do ,zzycia sie z modelem”, ,rozkoszowania sie formami natury” oraz
¢wiczenia kultury oka. Jego zdaniem spojrzenie twércy powinno by¢ odkrywcze
i wyjatkowe. Jak mawiat Zamoyski [...| nature mozna réznie «zobaczyé», wa-
chlarz widzenia jest niewyczerpany, ale wszystko zalezy od tego, kto patrzy
i jaka jest czutos¢ jego kultury zycia wewnetrznego - dzieto jest przecie owocem
tej kultury*]. W istocie nie sposdb przeceni¢ czutoéci i przenikliwosci, z jaka
ZamoysKi ,lustrowat” swoje modelki. Zaréwno stynna Wierka, jak i portrety
Diny Vierny z lat 40., stanowig modelowe przyktady nie tylko btyskotliwego
uwypuklenia najbardziej charakterystycznych cech modela, ale rowniez prze-
nikniecia przez rzezbiarza niejako ,,do wnetrza” portretowanego. Gtowa Vierny
stanowi doskonalg ilustracje Zzywionego przez Zamoyskiego przekonania, Ze
trzeba patrzec na nature jak Grecy, ale nie widzie¢ dzis natury jak Grecy, bo bedzie
to «pastiche» 2. Rzeczywiscie, portret urodzonej w Kiszyniowie, motdawskiej
muzy Aristide'a Maillola tchnie nie tylko $wiezo$cia spojrzenia, ale i archaiczng,
pierwotna energia. Sita plastycznego wyrazu nie ustepuje on arcydzietom rzez-
by antycznej. W jaki sposob Zamoyski osiagat w rzezbie tak spektakularne
efekty? Aby stworzy¢ tak przenikliwe portrety psychologiczne jak podobizny
Diny i Wierki potrzeba byto nie tylko niezwyktego talentu, ale i wielkiej pra-
cowitosci. Zamoyski doktadnie opisywat swojg oryginalng metode obcowania
z modelem: w modela trzeba sie kolosalnie wzy¢; aby uchwyci¢ kuszqcq dtuto
postawe, trzeba wielu «obojetnych» godzin, dni bez pozowania i bez ograniczen
czasu. Koniecznie boso [obcasy znieksztatcajq kroki, chdd i pion nég], pozosta-
wic¢ zupetng swobode ruchow przy normalnych czynnosciach; dac¢ jej na przy-
ktad sprzqtnq¢ pracownie, cerowac skarpetki, pra¢ bielizne, gotowac lub wzig¢
prysznic; przy czym modelka nie powinna czué, zZe jest gota, zZe sie jq obserwuje,
bo zaraz zaczynie pozowa¢ na «Wenus », na «macierzynstwo» lub na potepiong
itp., a chodzi o to, Zeby bedqc gotq poruszata sie jak ubrana. Na to trzeba czasu,
by przywykta zy¢ goto, goto naturalnie. Totez podczas zaje¢ domowych modelki
udaje, Ze czytam lub pisze, a tymczasem rysuje. Modelke bratem na plaze, do lasu

1 A.Zamoyski, Jak i dlaczego wyrostem z Formimu?, ,Poezja” 1968, nt 1, s. 42.
2 1dem, O rzezbieniu, ,Nike” 1937, nr 1, s. 145-161.



1-3. Fragment ekspozycji

goto na rydze i tu sie uczytem patrzeé!3!. Podkre$lal takze, ze
starannie wybieral modelki, aby méc osiagna¢ sytuacje, w kto-
rej portretowana kobieta jest w stanie catkowicie - i to na wiele
lat - zawtadna¢ jego wyobraznig. Wielokrotnie wyrazat takze
przekonanie, ze drobne, eteryczne pieknosci nie nadajg sie jako
modele do bezposredniego kucia w kamieniu. Dobitnym $wia-
dectwem takich upodoban s monumentalne rzezby, tworzone przez Zamoy-
skiego w latach 30. i 40. Prace te ukazujg pozbawione erotyzmu, stowianskie
boginie ptodnosci o masywnych udach, duzych piersiach i chtopskich twarzach.
Jakze dalekie s3 one od wiotkich, ujetych w eleganckich pozach postaci ko-
biecych Henryka Kuny. Niewielkie piersi kobiet rzezbionych przez ostatnie-
go z wymienionych sg przeciwienstwem petnych kobiecych ksztattow, jakie
okreslaja wyraz artystyczny petnych witalno$ci rzezb Zamoyskiego. Artysta
celowo wybieratl dziewczyny pochodzace ,z ludu” badz obdarzone - jak Dina
Vierny - wschodnimi rysami twarzy. To w nich odnajdywat esencje nieszablo-
nowo rozumianej swojskosci, zwigzku z ziemia i zdrowej witalnosci, ktérych
tak poszukiwal w otaczajacej go rzeczywistosci. Najwiekszym natchnieniem
byta dla niego Franka. Kim byta ta z pozoru anonimowa wiejska dziewczyna?
Naprawde nazywata sie Franciszka Kusiuk i pracowata w rodzinnym majatku
artysty potozonym w lubelskim Jabtoniu. To tam, w cieniu monumentalnego
tudorowsko-elzietanskiego patacu, petnita ona po 1935 roku role nieoficjalnej
pani domu. Zanim awansowata do tej zaszczytnej roli, byta poczatkowo szere-
gowa pracownicg arystokratycznego majatku. Zamoyski doktadnie zapamietat
moment, kiedy spotkat jg po raz pierwszy: odkrytem jg w polu, kopata kartofle,
nachylona [...]. Ujrzatem odstoniete nogi kobiece jak rzqd kolumn [...]. Myslatem
o tych nogach, o tym, jak wyglgda twarz tej dziewczyny. Potem — spotkatem jq
ponownie - rozpoznatem jq po nogach, silnych, strzelistych. W tej twarzy byto cos,
co mnie tak wzieto, ze te twarz rzezbitem bez korica, latami. Byta w niej owa we-
wnetrzna harmonia z otoczeniem natury'+1. Byta jego najwiekszym natchnie-
niem i najgtebsza artystyczna fascynacja. To z nig jesienig 1939 roku wrdcit do
Polski z Paryza, aby wkrotce zatopi¢ w parkowym stawie cze$¢ swoich rzezb.
Artysta z wielka pasja opisywat znaczenia Franki dla jego drogi tworczej: Franka
miata najpiekniejsze ciato rzezbiarskie, jakie spotkatem - to byta polska Ewa,
nasza Wenus, piekno zdrowia i wigoru - Flora - Przodownica zniw, wtasciwie po-
winienem byt jej zytni wianek zrobic, na gtowie, ale batem sie tego symbolu, moze
zbyt folklorystycznego. Typowe nasze wiejskie zatozenie ramion, stoi na obydwu

3 Idem,jak i dlaczego wyrostem..., s. 41.
4 Cytat za: E. Ziembinska, Idole kobiecosci: o portretowaniu kobiet przez Augusta Zamoyskiego, [w:] August

Zamoyski. Mysle¢ w kamieniu, kat. wyst,Warszawa 2019, s.312.

,August Zamoyski - Mysle¢ w
kamieniu”, Muzeum Literatury
w Warszawie, fot. Maciek
Bocianski, Muzeum Literatury

nogach, ledwo w biodrach zachwiana |[...] to przeze mnie odna-
leziony kanon z obserwacji tysiqgcznych naszych dziewek, wiej-
skich Kasiek, Helenek, Olesiek!5). Najpiekniejszym wyrazem tej
fascynacji jest Rhea. Artysta wyrzezbit ja juz w Brazylii, gdzie
tak dotkliwie doskwierat mu niedobér modelek o stowianskiej
urodzie. Ten monumentalny, kobiecy odpowiednik Mysliciela
Auguste’a Rodina nalezy do najciekawszych rzezb w tworczosci artysty, ema-
nujac wewnetrznym, podskérnym napieciem. Podczas pracy nad tym posagiem
Zamoyski stuchat dziet Ryszarda Wagnera. Po latach odkryt w Rhei ten sam ro-
dzaj wewnetrznego napiecia, co w utworach autora Lohengrina.

Zaréwno Rhea, jak i wspomniana wcze$niej Wierka w intencji rzezbiarza
miaty stac sie nie tylko przenikliwymi portretami jednostek, ale rowniez subiek-
tywnymi syntezami charakteru polskiego ludu. Posagi te wydajg sie bardziej
,stowianskie” i ,polskie” niz tak liczne w XX stuleciu dzieta rzezbiarskie o pro-
gramowo narodowym charakterze. Swiadcza o wielkosci talentu i oryginalnosci
Augusta Zamoyskiego. Potrafit on zaklag¢ w kamieniu nieszablonowg, autor-
ska wizje kobiecego piekna. Antycznym Wenus przeciwstawit pozbawiony zmy-
stowosci, zupetnie nieoczywisty ideat witalnej sity i sugestywnej mocy. Rzez-
biarskie wizerunki Wierki, Diny Vierny i Franki - owej jedynej w swoim rodzaju
»Wenus z Jabtonia” - w petni zastuguja na wprowadzenie ich na parnas polskiej
sztuki. Wtasnie one - a nie tylko stynne kompozycje Zamoyskiego z cyklu Ich
dwoje - powinny nalezec¢ do $cistego kanonu rzezby swiatowej XX wieku. Do
spopularyzowania tych mniej znanych aspektow tworczos$ci rzezbiarza z pew-
noscig walnie przyczynita sie znakomita wystawa, ktéra mieli$my przyjemnos¢
oglada¢ w warszawskim Muzeum Literatury. =

Venus from Jabton.
On the margins of the exhibition “August
Zamoyski: Thoughts carved in stone”

ugust Jabtonski is an author of stone sculptures of human figures. His

style was evolving over the years in search for best means of expression

of human figure and face. He was famous for long and careful observation
of his models before carving them in stone. His models often were simple Slavic
village girls who symbolized powerful connection with earth and nature. m

5 A.Zamoyski, Dziennik, AAZ ML, Rkps., sygn. 2190, t. 1, wpis z 6 IX 1940, s. 74.
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PIOTR JAKUB FERENSKI

Ptynace swiaty OP ENHEIM

uz w okresie nauki w College of Art David Hockney rozumial, Ze oryginalna

tworczos¢ malarska czy graficzna nie polega na nasladowaniu otaczajgcego

artyste $wiata, lecz na dogtebnych studiach nad sposobami widzenia i my-
$lenia cztowieka. Zatem - przyktadowo - idea naturalizmu nie oznaczata dla
niego ,malowania z natury”, lecz przenikliwg obserwacje rzeczywistosci i uwy-
datnianie jej istoty. Od poczatkow swej dziatalnosci eksperymentowat, poszuku-
jac nowych postaci ekspresji wizualnej. Szybko znalazt uznanie w londyniskim
Srodowisku artystycznym i zaczat by¢ rozpoznawalny poza granicami Wielkiej
Brytanii. W trakcie podrézy do Standéw Zjednoczonych poznat Andy Warhola
oraz Dennisa Hoppera i zachwycit sie 6wczesnym malarstwem kalifornijskim,
na ktére to sktadaly sie portrety dobrze zbudowanych i tadnie opalonych sur-
ferow na tle kolorowej architektury. Wkrotce zaczat tworzy¢ realistyczne, na-
sycone barwami prace w stylistyce zblizonej do tej, jakq odkryt w Ameryce.
Niemniej, nie ograniczat sie on wytacznie do owych form wyrazu artystycznego
(czy tez plastycznych realizacji pragnien estetyczno-seksualnych). Po nawig-
zaniu blizszej relacji z Peterem Schlesingerem przez pewien czas Hockney po-
drézowat z mtodym fotografem po Europie. Swe wcze$niejsze zainteresowania
poszerzyt na tej drodze o obrazy tworzone mechanicznie za pomoca obiektywu.
Fascynowato go w szczegdlnosci uchwycone na zdjeciach $wiatto. Jesli chodzi
o wychodzenie poza malarstwo, to jeszcze podczas studiéw Hockney poszuki-
wat inspiracji w dziedzinie grafiki. W roku 1954 powstata matryca Autoportret.
Dekade p6zniej drukarnia Gemini G.E.L. zaproponowata mu stworzenie cyklu
litografii nawigzujgcych do jego do$wiadczen ze $wiatem sztuki w Kalifornii.

PLYNACE SWIATY OP ENHEIM

W roku 1969 David Hockney wykonat natomiast serie 39 rycin, stanowigcych
ilustracje do szesciu utwordw braci Grimm. Prace nad nimi miaty pochtona¢
go tak bardzo, ze niewiele czasu po$wiecat wowczas malarstwu. Po prezenta-
cji dziet w postaci ekspozyciji i ksigzki, Nigel Gosling pisat w , The Observer”,
Ze s3 to przedstawienia wysoce osobliwe (,,dziwaczne”), ale zarazem niezwy-
kle wzruszajace.

Publikacja z ilustracjami Hockney’a sprzedata sie w ponad 150 tysigcach
egzemplarzy. Jak wyjasniat sam tworca, zobrazowane przez niego basnie
Grimméw sa fascynujacymi krotkimi historiami, opowiadanymi prosto i bezpo-
Srednio, w przystepnym stylu i jezyku. To wiasnie rzeczona prostota, a zarazem
glebia narracji pociagaly go najbardziej. Basnie obejmuja do$¢ dziwny zakres
doswiadczen, od magicznego po moralny. Na wybor czesci opowiadan wptyneto
mySlenie o tym, w jaki spos6b maoge je ukazaC. Przyktadowo w ksiazce zamiesz-
czona zostata opowie$¢ Stary Rinkrank. Historia zaczyna sie od zdania «Krél zbu-
dowat szklana gore». Fascynowata mnie koncepcja tego, jak narysowac szklana
gore; to byto pewne graficzne wyzwanie. Inne historie zostaty wtaczone do cyklu
z kolei dlatego, ze byty dziwne - dopowiadatl Hockney. Jego wyobraznie, a zatem
i powstate na jej gruncie wizualizacje, wzgledem opowiesci braci Grimm cechuje
pewna autonomia. Korzystajac zaréwno z estetyki bliskiej Brueglom, jak i René
Magritte‘owi czy Maxowi Ernstowi - nie porzucajac ludowej magii - artysta
prowadzit wnikliwe studia nad psychologiczna konstrukcja poszczegélnych
postaci oraz motywami dziatan, jakie one podejmuja. Jako istotna rysuje sie
przy tym kwestia tozsamosci, metamorfoz, iluzji.



1-2. Asana Fujikawa&David Hockney, Postacie ptyngcego swiata, widok wystawy, fot. Matgorzata Kujda

Rzeczony, dziwaczny charakter rycin brytyjskiego artysty zafascynowat
mieszkajaca w Niemczech Japonke, Asane Fujikawe. Postanowita ona , dopetnic¢”
pochodzacy sprzed pét wieku cykl swoimi rzezbami. Powstata w ten sposéb - ku-
ratorowana przez Matilde Felix - wystawa ,Postacie ptyngcego $wiata”. Jej pierw-
sza odstona miata miejsce w Georg Kolbe Museum w Berlinie, druga w styczniu
2020 roku we wroctawskim OP ENHEIM. Tytut ekspozycji stanowi nawigzanie do
japonskiej tradycji ukiyo-e. To tworzone od potowy XVII wieku obrazy malarskie
i drzeworyty, ktorych tematem jest ciggte przemijanie $wiata (do szerzej rozpo-
znawalnych dziet gatunku nalezy z pewnoscig Wielka fala u wybrzeza Kanagawy
autorstwa Hokusai Katsushika z roku 1833). Na sztuke ta sktadajg sie gtdwnie przed-
stawienia postaci i krajobrazéw. Codziennos¢ splata sie tu z porzadkiem basniowym
czy mitycznym. Co ciekawe, w epoce Edo centralny dla buddyzmu koncept przej-
$ciowej natury wszelkich istnien, zostal w ramach ukiyo-e potaczony z postawa
hedonistyczna, tj. afirmacja zycia w owym nieprzerwanie ptynacym uniwersum
bytéw (byto to by¢ moze zwiazane z wyjatkowym rozwojem kultury mieszczan-
skiej w miescie Edo).

Przyznam, iz zaréwno jako krytyk sztuki, jak i jej konsument, z coraz mniejsza
ochotg odwiedzam wystawy, ktorych celem jest przypomnienie dorobku okreslo-
nego artysty (pomijam tu kwestie prezentacji zupetnie nowych cykli) czy tez ekspo-
zycje zbiorowe, ktérym patronuje wytacznie wspélne hasto. Ot6z wobec ogromne;j
konkurencji pomiedzy instytucjami kultury prezentujacymi sztuki wizualne, po-
trzeba nam oryginalnych konceptéw stawiajacych przed twoércami, jak i odbior-
cami wyzwania, nie dajgcych gotowych odpowiedzi, ale zmuszajacych do refleksji
i poszukiwan. Jesli kuratorzy wybieraja i taczg ze soba prace artystow, to oczekuje,
ze beda to robi¢ w nieschematyczny, wciagajacy, bardziej wyrafinowany sposadb.
Ekspozycjg, ktora takie oczekiwania spetniata byty z pewnoscig po/wy/miary, po-
kazane jesienig 2019 roku we wroctawskim Pawilonie Czterech Koput (zob. tekst L.
Koczanowicza w ,FORMAT. Pismo artystyczne”, nr 82-83, 2019), a na poczatku bie-
Z3cego roku wiasnie ,Asana Fujikawa & David Hockney. Postacie ptynacego $wiata”.

Japonka akwaforty Davida Hockney’a po raz pierwszy ujrzata w trakcie stu-
diéw w Hamburgu. Wydaly sie jej one niezwyKkle bliskie. Cho¢ Fujikawa korzysta
z innego medium, to podobnie jak brytyjski artysta poprzez swe prace snuje
opowiesci. R6znica polega na tym, ze nie bazuje na zastanych narracjach, tylko
buduje je sama. To takze $wiat basni, cho¢ skierowany raczej wytacznie do doro-
stego odbiorcy. Zwieraja wiecej niz w przypadku Grimmoéw i Hockney’a gewalt
a wiec wiadzy, panowania, ale tez sity, przymusu, przemocy, brutalnosci. Artystka
stara sie umieszcza¢ w swych opowiesciach rzeczy najwazniejsze dla naszego
zycia. Nie ma w nich ani szczesliwych zakonczen, a nawet zakonczen w ogole.
Wierna jest podstawowym ideom ukiyo-e, ale trudno powiedzie¢ by tgczyta je
z postawg hedonistyczna. Jej ceramiczne figury z grafikami Hockney’a taczy
mroczno$c¢. Na Swiaty przedstawiane przez Fujikawe sktadajg sie historie mo-
wione (zarejestrowane i gotowe do odstuchania); prace graficzne, w ramach
ktérych opowiesci te sa zwizualizowane oraz figurki ceramiczne, pozwalajace
na kontynuacje narracji. S3 one fragmentami duszy, dla ktérych nigdy nie ma
happy endu. Nie ma go ani dla nas, ani dla przyrody zamienianej systematycz-
nie w zasoby. To jednak nie ekologizm - w mysleniu Japonki dominuje buddyjska
u podstaw mysl o ciggtym przemijaniu $wiata i cierpieniu z tym zwigzanym. =

Floating worlds OP ENHEIM

avid Hockney understood naturalism as deep observation of reality and
D expression of its essence. His art includes paintings, photographs and

graphics (i.a. book illustrations). His mysterious style that combines
estethics of Bruegel, Magritte or Ernst, with folk magic, inspired a Japanese
artist Asana Fujikawa to create a cycle of sculptures which were presented
on exhibition ,Figures of the Floating Worlds” in January 2020 in the Wroctaw
OP ENHEIM gallery. m
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DAwID PAWEL LEWANDOWSKI

La dolce Arte!

0 wystawie , The Touch of History” Natalii LL i Guglielmo Achille Cavelliniego

udynek C.AR.M.E w Brescii to miejsce niezwykte. Galeria sztuki wspot-
B czesnej miesci sie w gldwnej nawie XIV-wiecznego kosciota, przebu-

dowanego do celéw wystawienniczych. Tu $ciany w stylu white cube-
"u wienczone sa sztukateriami, inne przechodza w zdobione kolumny. Wysoko$¢
gléwnej sali to ok. 15 metréw, co daje niezwykla szanse prezentacji wielkofor-
matowych instalacji. Gdy pierwszy raz goscitem w tej przestrzeni, urzekto mnie
Swiatto przebijajace sie przez ozdobne kilkumetrowe okna, nadajace niesamo-
wicie sakralny ton. W tym miejscu hasto muzeum jako ,$wiatyni sztuki” nabiera
dostownego znaczenia.

Dotkniecie historii - praca tytutowa z 1979 roku, nie mogta znalez¢ sie w in-
nym miejscu jak dawny ottarz. To wtasnie tutaj podSwiadomie kieruje sie wzrok
odwiedzajacego w pierwszej chwili. Co zauwaza? Zestaw fotografii - przed-
stawienia kobiety i mezczyzny, ktérzy wygladaja jakby odprawiali magicz-
ny rytuat. A moze to rzymscy bogowie powrdcili we wspdtczesnych ubraniach
i objawili sie poddanym? On, Jupiter - najwazniejsze béstwo nieba - i Ona,
Junona - opiekunka kobiet i zZycia seksualnego lub Minerva - patronka sztuki
i nauki. Oboje w centrum miasta w jego rzymskim okresie, na Forum Roma-
num, zbudowanym w Brescii w 73 roku n.e. na polecenie Cesarza Wespazjana,
dedykowanego wtasnie ich czci.

W swoim performatywnym dziataniu artysci - Guglielmo Achille Cavellini
i Natalia LL dostownie dotykaja ruin architektonicznego arcydzieta. Na jedne;j
z fotografii trzymaja rece nad zabytkowym pulpitem, niczym nad tablica w spi-
rytystycznym rytuale, tak, jakby w ten sposéb probowali dostownie skontak-
towac sie z dawnymi czasami. Artysci chca nie tylko posmakowac historii, ale
przede wszystkim stac sie jej cze$cig, wejS¢ w narracje z obiektem poprzez
przybieranie posagowych poz.

,To my” - zdaja sie méwic. -, To my, najwybitniejsi tych czaséw, tgczymy sie
z wami - najwybitniejszymi artystami czasow rzymskich”.

LA DOLCE ARTE!

Analizujac reszte sztuki Cavelliniego, teoria ta ma sens. GAC (jak zwykt sie
podpisywac) poswiecit swoje dziatania artystycznego kreowaniu ,autohistory-
zmu”. Stworzyt m.in. encyklopedie, w ktorej opisywat siebie jako pierwszego
ptaza, ktory wyszedt na lad, zyjacego w epoce elzbietanskiej przyjaciela Szekspi-
ra, ktéry inspirowat go do pisania, czy ulubionego wtoskiego artyste Andy’ego
Warhola. Tego ostatniego, co prawda, nie da sie catkowicie wykluczy¢, jednak
portrety Guglielmo wykonane w stylu prekursora pop-artu to jednocze$nie
za mato, zeby dac pelne potwierdzenie tej teorii. W cze$ci ottarzowej wysta-
wy, w otoczeniu gtéwnej pracy, znajdziemy inne dzieta Cavelliniego, takie jak
cze$ci garderoby z recznie zapisanymi manifestami czy znaczki pocztowe i kost-
ki z wizerunkiem artysty.

Rok 2019 jest czterdziesta rocznicg tego niezwyktego artystycznego spotka-
nia. Niestety, w galerii nie sa w stanie spotkac sie juz artysci osobiscie — Cavellini
zmart w 1990 roku. Cho¢ dla niego Brescia jest miastem rodzinnym, to wydaje
sie, ze jego udziat w tej wystawie jest zaledwie goScinny. Przestrzen C.ARM.E.
zdecydowanie zdominowana jest przez sztuke polskiej twoérczyni, witanej po
latach z honorami.

Mimo swojej wszechobecnosci w budynku C.AR.M.E,, sztuka Natalii LL zde-
cydowanie odcina sie od pewnego rodzaju megalomanii Cavelliniego. Tak, jak
jego mozemy uznac za prowokatora Dotkniecia historii, tak to Natalia jest tutaj
czarodziejka, czy tez mistyczka. Juz pierwsza praca, jaka zobaczymy przy wej-
$ciu na wystawe, zatytutowana W przyrodzie (1970) zdaje sie to podkreslac.
Blondwtosa kobieta, ubrana typowo dla tzw. dzieci kwiatéw tamtego okre-
su, w wielkich okragtych okularach zastaniajacych jej twarz (co wiele lat pézniej
stanie sie symbolem stylu Natalii LL) stoi na wprost aparatu, za nig widnieje
czyste zielone pole. Artystka wykonuje proste gesty rekoma z jednej strony
podkreslajac swojg obecno$¢ w tym miejscu, z drugiej zaklinajac je w magiczny
sposdb, niczym stowianska wiedzma z ludowych legend.



1,3. 0gdlny widok ekspozycji
2. Natalia LL, Guglielmo Achille Cavellini, Dotkniecie historii, 1979

Mistyczne zainteresowania artystki podkreslaja takze prace z lat 9o., kt6-
rym zostaty poswiecone dwie ,kaplice” w C.AR.M.E. Formy platoriskie (1990)
to bardzo bezposrednie odwotanie do Uczty Platona, gdzie przedstawiony
zostaje mit o tym, Ze pierwotny cztowiek byt zlepkiem dwdch ludzi dzisiej-
szych - z dwiema glowami, czterema rekoma, czterema nogami i narzadami
intymnymi obu ptci. To Zeus zdecydowat sie ich porozdziela¢, przez co teraz
kazdy z nas szuka w Swiecie swojego towarzysza, od ktérego zostatl odciety.
Poprzez serie fotograficznych autoportretéw na ptétnach z malarskimi in-
terwencjami Natalia LL odtwarza ten mit. Momentami ciezko okresli¢, czy
jej twarz wykrzywia sie przy tym w rozkoszy wynikajacej z ponownego po-
taczenia, czy tez z niewyobrazalnego bolu momentu rozdzielenia.

W swojej formie podobng pracg jest Sfera paniczna (1991) - zestaw pt6-
cien z naswietlonymi wizerunkami artystki, nabierajgcy formy instalacji
przestrzennej poprzez rozwieszenie ich na krzestach. Wczeséniej, jeszcze
na negatywach, Natalia dokonywata autodestrukcyjnych zabiegéw - tnac
je, szarpiac czy spalajac. Mozna zauwazy¢ tutaj pewne podobienstwo do
powstatej sto lat wczesniej powiesci Oscara Wilde’a zatytutowanej Portret
Doriana Greya. Tak jak malarskie przedstawienie mtodzienca starzato sie za-
miast niego i w magiczny sposéb przejmowato jego rany i choroby, tak Natalia
LL niejako rytualnie przekazywata bél swoim portretom, jednoczesnie nisz-
czac wizerunek siebie stabej. Motyw ten zauwazamy takze w pracy Zartfocz-
ne koty (1994). W kilkuminutowym filmie Natalia karmi swoich ukochanych
towarzyszy surowym miesem, a oni dostownie je pochtaniaja. Jest prawie
naga, ubrana jedynie w czarny pétprzezroczysty woal, co sprawia wrazenie,
Ze mieso rzucone Kotom jest cze$cig jej wtasnego ciata.

Rok 2019 mozna okre$li¢ jako gorzko-stodki dla Natalii LL. Z jednej stro-
ny jej ikoniczna dla sztuki europejskiej praca Sztuka konsumpcyjna (1972-
1975) zostata zdjeta ze statej ekspozycji Muzeum Narodowego w Warszawie
ze wzgledu na (jak to okreslit 6wczesny dyrektor) ,gorszacy charakter”, z dru-
giej strony stato sie to pretekstem do wielkiej spotecznej akcji potepiajacej
cenzure w sztuce, a ona sama zostata tego symbolem. Nie tylko pod samym
Muzeum zbieraty sie ttumy ludzi jedzacych banany, ale akcja ,bananowego
protestu” rozeszta sie na cala Polske, co jednocze$nie bardzo mocno przy-
blizyto sztuke Natalii LL. mtodym pokoleniom, podkreslajac jej aktualno$¢
po blisko 50 latach od powstania. Jak poczatkowo konsumpcja przez mtode
dziewczyny banana, niedostepnego w Polsce w okresie komunistycznym,
byta niejako krytyka ustroju, tak teraz banan w rekach i ustach tysiecy oséb
stat sie orezem walki z cenzurg kulturowa.

Sztuka nie moze by¢ cenzurowana to gtbwne hasto, ktére przyswieca-
to wloskim organizatorom wystawy. Mozna zauwazy¢ tu odniesienie do ma-
nifestu Natalii LL zatytutowanego Sztuka i wolnos¢ (1987) - jak sama pisata:

Sztuka jest poszukiwaniem wolnosci. Wolnosé jest celem sa-
mym w sobie, sztuka zas cel ten realizuje. Wolnos¢ i sztuka nie
moze realizowac sie w sytuacji zaleznosci, podlegtosci...)

Z tego wzgledu gtéwna nawe wypetnita rolka stworzona przez artyst-
ke w latach 90., przedstawiajgca zmultiplikowany wizerunek banana, za-
wieszona na wysokosci 12 metréw nad ziemia, przechodzaca az pod ottarz.
W jednej z nisz przedstawiona zostata takze sama Sztuka konsumpcyjna jako
seria fotografii dokumentujacych spozywanie przez mtodg modelke oraz film.
Kazdy z goSci wernisazu zamiast tradycyjnego poczestunku winem, takze
otrzymat banana.

Zwienczeniem artystycznego wyzwolenia staje sie jednak ,zakrystia”.
W oddzielnym, wyciemnionym pokoju znajduje sie jedna z odwazniej-
szych prac artystki, zatytutowana Natalia ist sex (1974). Ta wielkoformato-
wa instalacja fotograficzna wykonana zostata z kadréw przedstawiajacych
artystke w czasie zblizenia z mezem. Jest przy tym dostowna rejestracjg -
bez zbednej estetyzacji czy wzniostosci. Artystka przedstawia seks w jego
najzwyczajniejszej postaci, jednoczesnie sama siebie seksem nazywajac.
Daje w ten spos6b swoisty manifest kobiecosci. To tutaj w peini deklaruje sie

2

jako przywotywana na poczatku tekstu Junona - bogini seksualnosci i ogniska
domowego.

Natalia LL, w kontekscie nie tyle wtoskiej wystawy, co catosci swojej
sztuki, wytania sie wtasnie w tych trzech kategoriach: Czarodziejki czy Bo-
gini (tutaj najwazniejsze bedg jej pézne prace, jak Czarownica czy Transfi-
guracja Odyna, gdzie juz bezposrednio wciela sie w Walkirie), Artystki i —
przede wszystkim - Kobiety - spetnionej, $wiadomej swojej mocy i swojej
pozycji w $wiecie sztuki. m

1. Natalia LL, Sztuka i wolnos¢, 25 maja 1987, Wroctaw.

La dolce Arte!

On exhibition The Touch of History
by Natalia LL and Guglielmo Achille Cavellini

he gallery of modern art in Brescia, where the exhibition is presented,

is located in a former 14th century church. Its majestic interior perfectly

corresponds with subjects of the art works by Natalia LL and Guglielmo
A. Cavellini - photos, installations, videos and paintings - dedicated to history,
mythology, mysticism, art, human condition and womanhood. =
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RENATA GLOWACKA

Christian Boltanski w Centrum Pompidou
(13.11.2019 - 16.03.2020)

5 lat po retrospektywie w Beaubourgu wystawiono po raz drugi dzieta
malarza, fotografa, rzezbiarza, a przede wszystkim tworcy instalacji -
Christiana Boltanskiego.
ale muzeum, w ktorych znajdujg sie prace Boltanskiego, nie majg okien.
Nie jest ciemno. Jest ponuro. Jest smutno. Tylko jedno pomieszczenie o$wie-
tlone jest Swiattem dziennym, wienczy je duze okno. Ciemne sale wystawowe
i korytarze rozjasnione sg zaréwkami - na dtugich czarnych kablach, nieosto-
niete, wiszg nieco ponad gtowami zwiedzajacych.

Fotografie anonimowych twarzy to powracajacy, najczestszy motyw tej wy-
stawy. Zdjecia na papierze, zdjecia na cienkich tkaninach, tworzacych swoisty
labirynt na drodze wizytujacych wystawe, ale tez na biatych sznurkach, przyle-
gajacych do siebie, tworzac wejscie do jednej z sal. Zeby wejs¢, trzeba poruszyé
uwieczniony portret.

Czarno-biate portrety - najczesciej anonimowe zdjecia mezczyzn, kobiet,
dzieci, natretnie przylegajace do siebie, wywotuja wrazenie zarejestrowanego
odrebnie ttumu. Ale to twarze, a nie sylwetki, co indywidualizuje przedstawione
postaci. Kazde zdjecie przypomina konkretng osobe.

CHRISTIAN BOLTANSKI W CENTRUM POMPIDOU

Lecz Boltanski zatrzymuje tez bezimienne $lady po cztowieku - $lady ttumu,
ktérego juz nie ma to np. zbiér zuzytych ubran (dziesigtki tysiecy, tony, zgroma-
dzit w 2010 1, na wystawie w Grand Palais), umieszczone w szklanych gablotach
listy, bilety, papierowe drobiazgi z kieszeni i szuflad.

Slady po ludziach zawarte s przede wszystkim w portretach, a w sfotogra-
fowanych twarzach najwazniejsze sa oczy. Tych ludzi juz nie ma. Oni patrzylj,
oni widzieli. Boltanski nie nawigzuje do legend, dopowiada historie. Nie sa to
tylko ilustracje, sa to metafory. Nastepuje przetwarzanie historii w sztuke, ktéra
Zyje wlasnym zyciem, wywotuje nowe interpretacje.

Zgromadzone czarno-biate portrety, stosy przedmiotéw nalezacych do
nieobecnych, w pierwszym odruchu przywotuja patrzacemu skojarzenie z za-
warto$cig Muzeum Auschwitz, wnetrze koputy w Centrum Pamieci Holocau-
stu w Yad Vashem. Tam s3 portrety, tam sg $lady po nieobecnych, tam zapisana
jest tragedia.

W Centrum Pompidou wida¢ wyraznie - artysta chce zachowa¢ pamiec¢
o jednostce, takze o Smierci anonimowej ofiary. W jednej z sal - instalacja: zbior
symbolicznych trumien, ustawionych na metalowych pretach réznej wysokosci.



1-2. Ogolny widok ekspozycji

Tu portrety na $cianach przykryte sg czarnymi tkaninami. Wentylacja poru-
sza woale, uchyla obraz. Widz dowiaduje sie, co przedstawiaja zdjecia. Nikt nie
chce patrze¢, bo na tych fotografiach sa twarze zmartych.

Trauma Boltanskiego, zawarta w jego pracach wywodzi sie z dziecinstwa,
otarcia o Shoah: stuchat opowiesci przyjaciét rodzicow, ktorzy przezyli zagta-
de. To byt punkt wyjscia do stawianych sobie pdzniej pytan — o Boga, o strach
przed $miercia.

Jakby w obliczu zagtady milionéw ludzi, powalonych przez Shoah, gdzie
zostali pozbawieni tozsamo$ci, stopieni w jednolita mase, artysta chce wyod-
rebni¢ pojedyncza twarz.

Zgromadzone zostaty tez metalowe skrzynki, niewielkie pudetka zaopatrzo-
ne w matych rozmiaréw portrety. Szczatki? Dobytek? Pusty schowek? Skoro
fotografia, to tez zachowany $lad po kims. Ku pamieci. Jako dowdd cudzego
istnienia.

Boltanski nie zawsze prezentuje portrety ,w masie” - wieksze, oddzielo-
ne od siebie, z umieszczong tuz przed nimi zaréwka, o$wietla sfotografowang
twarz, ale tez ja o$lepia.

Zaréwka to powracajacy motyw na tej wystawie — granice zwiedzania, na-
pisy: ,Départ” - Arrivée”, ,0djazd” - ,Przybycie”, wykonane sa ze $wiecgcych
zaréwek, teraz w kolorze. Ale zawarto$¢ miedzy jednym a drugim symbolizuje
przede wszystkim droge, ktorg przebyt artysta w ciggu 75 lat swojego zycia.
Kolejne wystawione prace, gtéwnie instalacje, tworza cato$¢, ktérej sie nie
zwiedza, tylko zanurza w niej.

Niektérym instalacjom towarzyszy dzwiek - w powszechnym zapomnieniu,
artysta przywraca im zycie.

Tytut wystawy - ,Faire son temps” (Nie spiesz sie) - Boltanski komentuje:
Juczyn swoje istnienie”. Ale czy cztowiek jest w stanie pokierowa¢ wtasnym
losem?Ponad potowa wystawianych prac pochodzi z ostatniego dziesieciolecia
zycia artysty. Wiekszo$¢ z nich nigdy nie byta pokazywana we Francji.

Obecnie, rownolegle do wystaw, artysta organizuje spektakle (np. faczenie
sztuki z muzyka), inspiruje sie sztukga japonska. Pracuje i tworzy w najdalszych

czeSciach $wiata (Japonia, Seul, Buenos Aires, pustynia Atacama w Chile - gdzie
zrodzita sie zamykajaca paryska wystawe videoprojekcja Animatas). Szuka prze-
strzeni mistycznych, w ktoérych odnajduje inspiracje kontaktu z nieskoriczono-
$cia. Fascynuja go odlegte miejsca, trudno dostepne dla cztowieka. Umieszczone
tam dzieta dla zyjacych w zabudowanym i zaludnionym $wiecie pozostajg tylko
mitem. W Patagonii ustawit trzy ogromne rury w ksztatcie trab — wiatr wywo-
tuje dzwiek - przypominajacy krzyk wedrujacych wielorybow.

Boltanski sprzedat widok wtasnego, toczacego sie w jego pracowni zycia.
Kolekcjoner i hazardzista, wygrawszy fortune, zapragnat posiasc jakies dzieto
Boltanskiego. W 2010 r. artysta zaproponowat mu przekazanie obrazu, reje-
strowanego przez kamere video, wlasnego atelier i tego, co sie w nim dzieje,
do konica zycia artysty. Obraz jest transmitowany do Tasmanii, gdzie znajduje
sie posiadto$c¢ ,witasciciela” dzieta i wySwietlany na $cianie jego prywatnego
muzeum. Zycie artysty jest rejestrowane - jako dokument i jako dzieto sztu-
ki. Tysigce godzin zarejestrowane na DVD moze zosta¢ udostepnione widzom
dopiero po $mierci artysty. To dzieto zostanie zamkniete $miercig, ale przezyje
swojego twarce. Artysta powtarza, ze mity sg wazniejsze niz dzieta - te, wcze-
$niej czy pozniej - przepadna.

Czy rzeczywiscie to juz ,Arrivée”? Czy Boltanski przebyt swoja droge? m

Christian Boltanski in Centre Pompidou
(13.11.2019-16.03.2020)

ost of the art works presented in an exhibition ,Faire son temps” (Do
M not hurry) of Christian Boltanski - a 75-year-old painter, phothogra-
pher, sculptor and author of installations - have been created in the
last 10 years and most of them have not been shown in France yet. Photographs
and installations, creating dark and heavy atmosphere, often refer to the Hol-

ocaust and speak about human condition, memory, time and death, provoking
questions about human influence on life and fate. m
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ALEXANDRA HorowNIA

Pejzaz szwajcarskich muzeow sztuki
wspotczesnej - MAMCO Genewa

atach szes¢dziesiatych i siedemdziesia-

tych Genewa stanowita centrum sztu-

ki wspotczesnej. Przyciagata artystow
z catego $wiata i byta bardziej progresywna niz Zu-
rych. W latach osiemdziesiatych zainteresowanie
sceng artystyczna Genewy znacznie spadto. Zanie-
pokojeni genewscy mitosnicy sztuki postanowili za-
trzymac zanikajacy blask miasta. Bogatg Genewe nie
interesowaty jednak inwestycje zwigzane ze sztuka.
Zimny wiatr, skierowany w strone instytucji kultu-
ralnych powodowal, Ze politycy udaremnili wiele
cennych incjatyw. Dopiero po dwudziestu la-
tach wszelkich présb wladze miasta uznaty potrze-
be posiadania wtasnego muzeum sztuki nowocze-
snej. Na ten cel przeznaczono gmach dawnej fabryki
SIP. W 1994 powstato w Genewie MAMCO (Musée
d'art moderne et contemporain). Za utrzymanie
muzeum ptacili prywatni patroni. Obecnie budzet
czterech i p6t miliona frankéw w jednej trzeciej zo-
stat sfinansowany przez miasto. Reszte podzielono
pomiedzy kanton i sponsoréw. MAMCO posiada trzy
tysigce metréw kwadratowych powierzchi wysta-
wienniczej i nalezy do najwiekszych oraz najbar-
dziej nowoczesnych w Szwajcarii. Dysponuje tez
najokazalszg kolekcja sztuki konceptualnej i mi-
nimalnej lat szesdziesigtych w Europie. Wystawy

zmieniaja sie trzy razy w roku. Dominujg retro-
spektywy wspdtczesnych mistrzéw minimalizmu,
co powoduje, ze MAMCO stato sie obowigzkowym
miejscem edukacyjnym dla studentéw, koneserow,
jak i wszelkich fanéw sztuki. Miejsce to odwiedza
czterdziesci piec tysiecy osob rocznie. W pierwsza
niedziele kazdego miesigca oferowany jest bez-
ptatny wstep i bezptatne oprowadzanie. Od 1994
do 2015 roku funkcje dyrektora petnit Christian
Bernard. Walczyt on z instytucjonalnym kryzysem.
Rygorystycznie zrzekt sie wszelkich prezentacji
historycznych. Muzeum potraktowat jako obszar
dokumentacji powstajgcej sztuki. Preferowat po-
kazy monograficzne i tematyczne. W 2016 dyrekcje
objat historyk sztuki Lionel Bovier. W przeciwien-
stwie do swego poprzednika Bovier postawit na
historie. Jestem tradycjonalistq. Dla mnie muzeum
to nie galeria sztuki.,moéowil. Zadecydowat tez
o przebudowaniu i uatrakcyjnieniu MAMCO. Udo-
skonalit instytucjonalne logo. Opublikowat wspa-
niata ksigzke o historii przejetego przez muzeum
budynku fabryki SIP. Przede wszystkim jednak od-
szedt od faworyzowanej przez swego poprzednika
Scistej wspdtpracy z Francja. Rozwinat koopera-
cje z londynska galerig Serpentine oraz ze Stede-
lijk Museum w Amsterdamie. Nawigzat kontakty

PEJZA7 SZWAJCARSKICH MUZEOW SZTUKI WSPO+ CZESNEJ = MAMCO GENEWA

z kolekcjonerami w Zurychu, Bazylei, Bernie. Dzieki
prywatnym patronom powiekszyt zbiory o cztery-
sta kolejnych dziel. Bovier pielegnuje dobre ukta-
dy ze szwajcarskimi bankami. Te wtasnie wsparty
finansowo renowacje budynku. Jestesmy jedynym
muzeum w Europie, ktore nie ma klimatyzacji. A ja
chciathym rozszerzy¢ ,narracje” kolekcji na wspotcze-
snos¢. Jednak bez klimatyzacji kazda oferta zakupu,
a nawet prosba o pozyczke dziet bywa ztudna. - skar-
Zyt sie Bovier. Zaciekawita mnie jego idea catkowitej
percepcji obrazéw odbieranych nie tylko w katego-
riach przedmiotowosci, ale rowniez w odniesieniu
do relacji ze spoteczenstwem. Dtugo kierowalismy
sie rozpatrywaniem twérczosci artystow pod wzgle-
dem techniki. Musimy jednak zrozumie¢, ze medium
to cos$ wiecej niz sama technika oraz materiat. Cho-
dzi réwniez o zawarte w nim przestanie, o wartosci
oraz o caty zespét praktyk przygotowujqcych publicz-
nos$¢ do konsumpcji wykreowanej sztuki. Oglgdajqgc
szkice, malarstwo, rzezbe, fotografie nalezy tak-
ze wzig¢ pod uwage studio, galerie, muzeum, rynek
sztuki, krytykéw. Ewolucyjng koncepcje pracy arty-
stycznej trzeba pojmowac jako catosc...
Rzeczywiscie ekspozycje minimal artu w MAMCO
bywaja fascynujgce. Gigantyczne obrazy znakomicie
korespondujg z przestrzenig olbrzymich biatych sal.



Przede wszystkim przyblizani s3 mato znani twoércy. Do pigtego maja 2019
trwata wystawa abstrakcji geometrycznej Amerykanki Marcii Hafif (1929-2018).
Natomiast do 21 czerwca 2020 mozna obejrze¢ wystawe monochromatycznych
i geometrycznych obrazéw Szwajcara Olivera Mosseta. Zakochany w sztuce kon-
ceptualnej i minimal arcie Bovier przyznat, Ze ta dziedzina sztuki jest zdomi-
nowana przez mezczyzn. Natomiast on sam nigdy nie zapominat o artystkach.
Dlatego w zainicjowanych przez niego zbiorach znajduje sie pokazna liczba prac
miedzynarodowych minimalistek, ktore zaczynaty swa kariere w latach szes¢-
dziesiatych, jak miedzy innymi: Wegierki Klary Kuchty, zamieszkatej w Mediola-
nie Niemki Irmy Blank, czy mojej ulubionej minimalistki, Amerykanki Rosemarie
Castoro (1939-2015). Mysle, ze kazde muzeum sztuki nowoczesnej potrzebuje
pasjonatéw potrafiagcych zawalczy¢ o finanse. Zapalenicow umiejgcych zgroma-
dzi¢ kolekcje, jak i poprowadzic¢ research dotyczacy wartosciowych tworcow.
Do takich oséb z pewnoscia nalezy Lionel Bovier. m

Szwajcarski kurator Lionel Bovier urodzit si¢ w 1970 roku. W styczniu 2016 roku zostat dyrektorem Muzeum
Sztuki Wspotczesnej (MAMCO) w Genewie. Wezesniej pisat o sztuce. Byt wspottworca wydawnictwa Ringier JRP .
Jako wolny kurator wspétpracowat miedzy innymi z Muzeum Sztuki w Grenoble. Wyktada réwniez historie sztuki
w Wyzszej Szkole Sztuki w Lozannie.

Przypisy: MAMCO Journal nr 4, 2019, http://www.mamco.ch

Landscape of Swiss museums
of modern art - MAMCO Geneva

AMCO, or Musée d'art moderne et contemporain, is one the biggest

and most modern Swiss museums. It is located in an old factory and

covers 3000 sq.m. It has the biggest collection of conceptual and min-
imal art 0f 1960s in Europe. Since 2016 it is directed by Lionel Bovier, a historian
of art who passionately and effectively develops the museum in terms of loca-
tion, collections and collaborations - both local and international. m

1. Olivier Mosset,
Sans titre, 1989,
courtesy MAMCO

2. Marcia Hafif,

Table of Pigments, 1991,
courtesy MAMCO

3. Olivier Mosset,
Wagner, Black Squer
oraz Red Cross, 1990,
wystawa w MAMCO
2019, courtesy MAMCO
Fot. autorki tekstu
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KRZYSZTOF STANISLAWSKI

Ksenomorficzni Radziwittowie

oraz inne malarskie hybrydy Alexandra Nekrashevicha

Alexander Nekrashevich

dy w koncu dojezdzamy rozklekotang winda na 1 Bitwa pod Grunwaldem
ostatnie pigtro wysokiego postsowieckiego bloku 3 gxa6 renpoix daemine

niedaleko centrum w Minsku, gdzie ma pracownie
Alexander Nekrashevich, przydzielona mu przez zwigzek artystow do
sp6iki z drugim malarzem, jest potudnie. Przez duze okna wida¢ wierz-
chotki drzew, do pomieszczenia wlewa sie jaskrawe stonce. Patrzymy
z wysoka, w idyllicznym o$wietleniu, na stolice kraju Aleksandra L.uka-
szenki, prezydenta wszystkich Biatorusinow.

Alexander (przez x, cho¢ ma polskie korzenie i mogtby by¢ po pro-
stu Aleksandrem), raczej drobny, szczupty, krétko ostrzyzony, w modnej
koszuli w stylu techno i designerskich okularach, uprzejmy i chetny do
zaprezentowania swoich obrazéw, ktére nastepnego dnia majg wyje-
cha¢ na jego indywidualng wystawe do Kijowa, gdzie najczesciej sprze-
daje z duzym powodzeniem swoje dzieta. Takze w Moskwie, gdzie do-
robit sie juz kolekcjoneréw, czekajacych na jego nowe obrazy. Artysta
sukcesu, cho¢, jak na razie, gtéwnie na Wschodzie, co nie oznacza, ze
prowincjonalny czy zasciankowy, bo moskiewski Garaz (dzi$ nie tylko
galeria, ale takze nowo wybudowane muzeum sztuki nowoczesnej)
multimilionera Abramowicza i jego partnerki czy kijowski Arsenat
Viktora Kuczmy to placowki pierwszoligowe w skali Europy i bez po-
réwnania z polskimi.

Ale wracajmy do pracowni w minskim bloku. Zanim rozpoczelismy
przeglad prac, moja uwage przyciagneta ustawiona pod Sciang kopia
XVII-wiecznego portretu polsko-litewskiego arystokraty, jeszcze mokra,
niedokonczona. ,No c6z, trzeba z czego$ zy¢, mtody malarz kopiuje sta-
re obrazy na sprzedaz..” - pomys$latem sobie i od razu usprawiedliwitem
artyste. Jednak po chwili dostrzegtem, ze nie chodzi o typowy sarmacki
portret czy jego kopie, z zaskoczeniem rozpoznatem motyw z... Obcego,
6smego pasazera Nostromo Ridleya Scotta (stynnego brytyjskiego re-
zysera) i Hansa Rudolfa Gigera (nie mniej stawnego szwajcarskiego

KSENOMORFICZNI RADZIWI++OWIE...

malarza, projektanta gtéwnych projektow scenograficz-
nych i efektéw specjalnych tego filmu). Tak, to byt motyw
ksenomorfa!!l, doskonale wkomponowany w tradycyjny
stréj i poze ksiecia Rzeczpospolitej Obojga Narodow.

Styl Nekrashevicha (Niekraszewicza) charakteryzuje potacze-
nie wirtuozerskiej techniki malarskiej, dzieki ktérej swobodnie moze
nasladowac dzieta starych mistrzéw, z efektami najnowoczes$niejszych
narzedzi cyfrowej obrébki obrazu. Stawe przyniosty mu cykle: , Tuning”
(2008) oraz ,Bogowie i bohaterowie” (2010-11). Wtedy zaistniat w ar-
tworldzie Minska i zainteresowata sie nim najwazniejsza niezalezna
galeria , Y” oraz kolekcjonerzy krajowi i zagraniczni.

Zwtlaszcza prace z serii ,Bogowie i bohaterowie” przyniosty mu
duze uznanie i poklask. Majg one niezwykla forme - zostaty nama-
lowane na blasze aluminiowej o przedziwnym ksztalcie, przy uzyciu
natryskiwanych lakier6w samochodowych, przez co nabraty cech wy-
twordw przemystowych, a nie dziet malarskich, jakimi przeciez pozo-
staja, pomijajac szczegbtly technologiczne.

Artysta potaczyt w nich ikony dawnej sztuki z ikonami popkultu-
ry: Wenus (z Narodzin Wenus) Sandro Botticellego przenikajaca sie
z twarzg rosyjskiej gwiazdy telewizyjnej, portret Mony Lisy Leonarda
da Vinci z fotka Ciccioliny oraz maske Agamemnona z... amerykanska
maska przeciwgazowa. >

1 Ksenomorf (gr. kseonos + morphe - obcy ksztatt) - humanoidalna posta¢ kosmity wystepujaca

w wielu filmach, komiksach, ksigzkach oraz grach z serii ,,Obcy”, stworzona przez szwajcarskiego
malarza Hansa Rudolfa Gigera (cyt. za: http://pl.wikipedia.org/wiki/Ksenomorf).

Artysta, uzywajacy skrétowej wersji imion: H. R. Giger, zdobyt w 1979 Oscara za efekty wizualne
w filmie Ridleya Scotta, rozpoczynajacym serie ,Obcych”. Oprécz pierwszego filmy pt. Obcy - Gsmy
pasazer Nostromo, 1979, powstato jeszcze 5 innych obrazéw odnoszacych sie do tego tematu

i wykorzystujacych motyw ksenomorfow. Powstato tez kilkanascie ksiazek, kilkaset komiksow,
gier komputerowych. Mozna $miato stwierdzi¢, ze ksenomorf jest jednym ze znaczacych

i charakterystycznych bohateréw kultury masowej.
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Alexander Nekrashevich
1. BEHEPA, 2010, aITOMUHUHN, HUTPO3MaJlb, 106 X 200 CM
2. TOKJIA PY)KA PA/I3UBHJT

Najwyzej przeze mnie oceniany cykl obrazéw Nekrashevicha
pt.,Yykue” (Obcy) to klasyczne prace olejne na ptétnie, odno-
szace sie do historii Rzeczpospolitej, jednak w bardzo specyficz-
ny sposob. Artysta pieczotowicie oddaje kazdy szczegot daw-
nych portretow, rOwniez popekania werniksu i ubytki materii
malarskiej. Ogladat je, wiecej - studiowat i kopiowat w minskim
Muzeum Narodowym, gdzie wisza, przypominajac o niegdysiej-
szym blasku Rzeczpospolitej i jej bohateréw (nie zawsze pozy-
tywnych, co artysta podkresla).

Z drugiej jednak strony, z tg sama drobiazgowoscia oddaje
szczegoly dostownych cytatéw, niemal stopklatek ze wspotcze-
snych filmoéw z serii ,Obcych”.

Janusz Radziwilt jest przedstawiony jako jeszcze jeden do-
datkowy pasazer kosmicznego statku Nostromo, Jakub Flem-
ming, jeszcze jeden, takze Tekla R6za Radziwittowa zdaje sie
grac u Scotta, u boku Ellen L. Ripley (Sigourney Weaver), po-
dobnie jak Elzbieta, crka Mikotaja Krzysztofa Radziwitta, wy-
stepujaca w kosmicznym skafandrze, jako dama z ksenomorfem
nie na ramieniu, lecz na twarzy.

To tylko kilka malarskich hybryd Niekraszewicza z cyklu
,0bcy”, ktory wciaz jest rozwijany. Wyglada to strasznie swoj-
sko, ale i obco.

Aleksander Niekraszewicz jest takze autorem niezwyktej
trawestacji Bitwy pod Grunwaldem Jana Matejki. O checi namalo-
wania wtasnej wersji mowit mi wielokrotnie podczas kolejnych
spotkan w Minsku. Prze kilka lat staty w jego pracowni przygo-
towane ptdtna. Chciatem pokazac ten obraz na wystawie ,Bia-
to-czerwono-biali”, przygotowanej przeze mnie dla CSW w To-
runiu w 2017, jednak artysta nie ukonczyt na czas ogromnego
ptdtna. Pokazat w Toruniu starsze prace z serii ,Bogowie i boha-
terowie”. Matejkowska Bitwa powstata rok pézniej i jest z pew-
nosciag dzietem wybitnym, nawigzujacym do ,Obcych”, bo wal-
czg pod Grunwaldem ksenomorfy odziane w zbroje i ptaszcze
z czarnymi krzyzami oraz Witold i jego ksenomorficzni rycerze.
Na szcze$cie niezmiennie wygrywamy. =

KSENOMORFICZNI RADZIWI++OWIE...

Xenomorphic Radziwitt and other hybrids
of Alexander Nekrashevich

combines a perfect painting technique and effects of the best tools of digital image

N ekrashevich is a young Belarusian painter of Polish origin living in Minsk. His style

processing. His famous series of paintings include , Tuning” and ,Gods and heroes”.

The series ,Aliens” consists of classical oil and canva paintings which mix scences from the

history of Republic of Poland with images from the film series , Alien”. m
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ROGER PIASKOWSKI

Wielka sztuka w matej formie.
Podgladanie Pavla Hlavatego

zego mozemy sie spodziewac, kiedy za-

prosi nas Pavel Hlavaty? Gar$¢ wspomnien

o Praskiej Wiosnie 1968, o przesladowaniach
ze strony czeskiej bezpieki i zakazanej tworczosci
przeciwko radzieckim czotgom i polityce komuni-
stow wraz ze spora dawka satyry, ktéra poprawia
nastroj i buduje przestrzen dla wolno$ci.

Hlavaty opowiada i marzy, utatwia ucieczke
od rzeczywistosci do ogrodéw europejskiej kul-
tury, zwlaszcza tej wizualnej. To maty, intymny
Swiat graficznych scen na papierze, do ktérego
zagladamy, jak przez otwér w drzwiach z insta-
lacji Marcela Duchampa Dane sq... i nie mozemy
oderwac wzroku.

[luzja jako cel jest osiggana perfekcyjnie w du-
chu rycin i ilustracji z ksiazek i magazynow fin de
siecle, ale przyprawionych teorig psychoanalizy
Sigmunda Freuda. Hlavaty organizuje seanse te-
rapii za pomoca historii malarstwa. Robi to z przy-
jemnoscia i tatwoscig bywalca w pracowniach
najwiekszych: od Leonarda da Vinci, Albrechta
Diirera, Michata Aniota Buonarottiego, Sandra Bot-
ticellego, Pietera Bruegla Starszego, Giuseppe Ar-
cimbolda po Jacka Malczewskiego, Salvadora Dali
i René Magritte’a oraz innych, dawnych i nowszych
luminarzy sztuki. Wymienia sie z nimi konceptami
i dowcipami, oferuje ex librysy, ilustracje i portrety,
jak przystato na Swietnego rysownika i karykaturzyste, groznego dla czechosto-

Galeria Sztuki w Legnicy

wackiego rezimu, a witanego z otwartymi ramionami na legnickim Satyrykonie.
To Swietny towarzysz podrézy, erudyta i humorysta, ktory zaskakuje portretem
Waclava Havla i The Beatles, a szekspirowski Sen nocy letniej ilustruje z wdzie-
kiem Alfonsa Muchy, zwlaszcza kiedy zachwyca sie kobieca cielesnoscia.

Hlavaty z energia wodzireja zaprasza do tanecznego korowodu. Robi przy
tym oko i szykuje niespodzianki rodem z onirycznej logiki. Jego graficzna ma-
niera czerpie wigor z tekstow europejskiego dziedzictwa wizualnego, dotykajac
takze fenomenu architektury i wygladu miast - z Wroctawiem na czele. Trzeba
pogratulowac artyscie energii i pomystowosci godnej wielkich muralistow z Die-
go Riverg i Banksym na czele, ktorzy mogliby mate formy Hlavatego zamienic¢
na wielka sztuke ulicy. Eklektyczna inteligencja jego stylu pracy rozwija sie na
mistrzowskim warsztacie grafika, preferujacego klasyczne techniki z akwafortg
isucha iglg na czele.

Maniera, rozumiana jako rozpoznawalny, oryginalny styl obrazowania, wig-
cza rozmyslania o sztuce Pavla Hlavatego do historii sztuki czechostowackiej,
zwtlaszcza fenomenu grafiki czechostowackiej z konca XX wieku, kiedy zabtysta
gwiazda Albina Brunowskiego: stowackiej dumy i stawy z Bratystawy, pokaza-
nego na pamietnej wystawie w Muzeum Narodowym we Wroctawiu. Brunow-
sky i Hlavaty to poetyckie wizje §wiata, opartego na zachwytach i marzeniach
o sztuce dawnych mistrzéw. Brunowsky poszedt dalej poza erudycje i eklek-
tyzm, w strone osobnego piekna nadrealnej, nadzwyczaj wciggajacej poetyki.

Wystawa, ktora Pavel Hlavaty pokazat w Galerii Sztuki w Legnicy, przy-
pomina o wieloletniej przyjazni artysty z Legnica, gdzie od czaséw ,ma-
tej Moskwy”, wystawiat i sprzedawat prace na Satyrykonie, w Muzeum

1-2. Pavel Hlavaty, Z cyklu ,Obrazy Snéw i Rzeczywistosci”,

Miedzi, w Galerii ,,Czarny Kot” i w salonach,
kiedy$ BWA, dzi$ Galerii Sztuki, stajac sie ar-
tysta przyciaggajacym do czeskiej kultury z jej
,hiezno$na lekkosScia bytu”.

Hlavaty prowokuje widza, méwigc: no,
przyjacielu, sprébuj, zagraj ze mna w zgaduj-
-zgadule, a ja cie zapewniam, Ze nie bedziesz sie
nudzit. Oto przyktad, jak czaruje mistrz Pavel.
Patrzy na nas Albrecht Diirer ze stynnego au-
toportretu ,,chrystusowego”, majac w tle wiel-
kiego nosorozca, ktéorym Diirer zachwyca i za-

1 dziwia od stuleci. Dalej jest jeszcze ciekawiej,
bawimy sie, idac od obrazu do obrazu, od ramy
do ramy z historig sztuki sie potykamy. Oto au-
toportret Leonarda da Vinci w towarzystwie
Swiatowych div malarstwa: Mona Lizg i Cecy-
lig Gallerani, czyli nasza Dama z Gronostajem
plus Cztowiek Witruwianski i studia anato-
miczne. Bezceremonialnie bierze na widelec
autora Ptongcej Zyrafy ze sterczacymi wasi-
skami, ktérego gtowy wyrastaja na pustyni
obok orszaku stoni i wielbtagdéw na pajeczych
nogach, w kompozycji ,pozyczonej” z obrazu

5  Dalego Kuszenie Swigtego Antoniego. Jest bi-
blijna Wieza Babel z obrazu Pietra Bruegela
zidgcymi $lepcami tegoz malarza, i jego auto-
portretem. Hlavaty ,wyjmuje” Venus z obrazu

Botticellego i wstawia ja do Primavery z trzema Gracjami, a Statek Gtupcow

Hieronima Boscha wyglada, jakby wyszed? spod igty niderlandzkiego mistrza.

Hlavaty zestawia pomniejszone graficznie wzorce, tworzac nowg, jemu wta-

$ciwa jako$¢ obrazowa, dysponujac talentem pro publico bono, pokazuje, ze
jest za sztukg kontynuacji tradycyjnych idei estetycznych i warsztatowych

z pieknem na czele. To przeciwienstwo postawy, na przyktad Picassa, ktory

patrzac na obraz Velazqueza Las meninas, malowat wtasne emocje, deformujac
oryginalng kompozycje, poddajac ja brutalnej, lecz odkrywczej, nowoczesnej
eksploatacji.

W finale mysli o wystawie wraca czas rzeczywisty z artysta jako $wiad-
kiem komentujacym kolaze ze zdjeciami z ulicy w Pradze 1968 roku, z ttumem
protestujgcych i rosyjskimi czotgami. Wraca historia czeskiego narodu, ktorej
swiadkiem jest Pawel Hlavaty. =

Great art in small form.
Watching Pavel Hlavaty

n exhibition of works by Pavel Hlavaty presented in the Art Gallery in

Legnica brings the most characteristic features of the artist's work: some

memories of the Prague Spring 1968, conspiratory artistic activities
under threat of persecution by the Czech secret police, along with a big dose
of uplifting and liberating satire and humour. This remarkable illustrator and
cartoonist creates vigorous worlds drawing from the best European cultural,
social and artistic traditions. m

WIELKA SZTUKA W MALEJ FORMIE
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ZYTA MISZTAL V. BLECHINGER

A Leaf — Shaped Animal Draws The Hand"”

Daniel Steegmann Mangrané

Z cyklu ,A Leaf - Shaped Animal Draws
The Hand”, Pirelli HangarBicocca, Milano
1. Rotating Table/ Speculative Device, 2018
2. Holograma 1 (Estrutura e galho), 2013
3. Phasmides, 2018

2

A LEAF — SHAPED ANIMAL DRAWS THE HAND”

poteczenstwo ponowoczesne przesycone nad-

miarem informacji i znieczulone ilo$cig bodzcéw,

z tg samg emocjg przyjmuje wiadomo$¢ o zmia-
nie fryzury celebryty i o nadchodzacej katastrofie kli-
matycznej. Juz Heidegger zaobserwowat niepokojace
zjawisko, w ktérym to ludzkos¢ sprowadza $wiat (jako
przestrzen zyciowa) do uniwersum narzedzi. Na las
patrzymy jak na drewno, na goére jak na kamienio-
tom. Sami, niejako w spotecznym kontekscie trwamy
bez zadnego pojecia o Swiecie, bez refleksji nad glebia
bycia i bez poczucia ,bycia w swiecie”. Tak wiele stra-
ciliSmy z oczu, ze w pewnych sytuacjach nawet brak
nam stéw na okre$lenie wiasnej kondycji*l. Wspétczuje
dzisiejszym artystom, s jak relikt z innej epoki. Wi-
dziec¢ i czu¢ wiecej. Pokazywac prawde. Komu? Sztuke
tworzy sie dla ludzi, bez odbiorcy sztuka nie istnieje,
ale jak wyrwac odbiorce z nawyku niepostrzegania?
Wielkie wyzwanie stoi przed artysta, ktory nie tworzy
przeciez w prozni. A moze to wtasnie ona - pustka - sta-
ta sie srodowiskiem pracy dla wspétczesnych tworcow?

1 Kenneth White, “An Outline of Geopoetics”

Hangar Bicocca. Mediolan. Industrialna przestrzen
cho¢ imponujaca, wydaje sie by¢ eteryczna. Pustka sta-
la sie 1Zzejsza, szersza i geometryczna. Otworzono okna
i $wietliki, aby umozliwi¢ obserwacje zmian pogody
i ruch stonca. Naturalne $wiatto potaczyto wnetrze
z zewnetrzem. Muzeum na czas wystawy przestato
by¢ miejscem odizolowanym od otoczenia, stato sie
przestrzenig, w ktérej mozna renegocjowac i rekonfi-
gurowac relacje z rzeczywisto$cig. Ponad dwadziescia
instalacji artystycznych, tworzonych od 1998 r. przez
Daniela Steegmanna Mangrané [?! angazuje zwiedzajg-
cych w poszukiwania estetyczne poswiecone tematyce
ztozonosci ekologiczne;j. Jedng z nich jest transparentna

2 Daniel Steegmann Mangrané - studia plastyczne EINA, szkota fotografii
GrisArt w Barcelonie; mieszka i tworzy w Rio de Janeiro, pozostajac pod
wyptywem brazylijskiego NeoConcretismo, ruchu z lat 60., w ktérym dzieto
sztuki pobudza zmysly i jest powigzane z przedmiotem partycypacyjnym,
ciatem widza. Bada teorie opierajace si¢ na koncepcji kosmologii
indianskiej, gdzie aspektem jednoczacym wszystkie zyjace istoty jest
ludzkos¢. W pracach wykorzystuje rysunek, instalacje, fotografie, rzezbe,
film, wideo, hologramy i rzeczywisto$¢ wirtualng w celu stworzenia

precyzyjnych zatozen stymulujacych okre$long atmosfere.



konstrukeja. Sufit i $ciany to folia, na ktérg natozono fotograficzny filtr w kolorze
pomaranczowym. Wewnatrz jest miejsce do siedzenia i st6t. Na nim szklanki,
néz, wyciskarka oraz $wieze pomarancze. Zapach owocéw jest intensywny.
Praca zaprasza do przygotowania soku i wypicia go w atmosferze nasyconej
kolorem. Doznania s przyjemnie wyraziste. Jednak opuszczajgc sSrodowisko
czuje sie wyobcowana. Redukcja spektrum koloréw zaktdcita moje widzenie,
przyzwyczajona do wszechobecnosci barwy pomaranczowej postrzegam teraz
przestrzen zewnetrzng obco, jakby byta chtodnym btekitem. Praca Orange Oran-
ges, 2001 demaskuje moja nieudolno$¢ w postrzeganiu rzeczywistosci. Jednak
jako bezposrednie doswiadczenie zmystowe jest darem. Oto zetknetam sie z na-
turg, zdajac sobie sprawe, jak wielka strata dla sfery cielesnej moze by¢ utrata
kontaktu z jej przejawami. Dzi$ moge doswiadczaé smaku soku pomaranczy,
ale czy moje jeszcze nienarodzone wnuki, réwniez beda miaty te mozliwo$¢?

Daniela Steegmanna fascynuje réznorodno$c¢ $wiata biologicznego. Wedro-
wat od wybrzeza Atlantyku w Brazylii az do Paragwaju. W czasie podroézy filmo-
wat naturalna sfere lasow deszczowych. W oderwaniu od ich romantycznej wizji
badat relacje miedzy rozpadem i przynaleznoscia, ktdore sa nieodtacznie zwig-
zane z tym ekosystemem. Szczeg6lnie upodobat sobie owady patyczakowate
iliSciowe, zwierzeta nalezace do najwiekszej rodziny Phasmatodea lub Phasmid.
Weziely swa nazwe od greckiego stowa phasma (duch). Sg jednoczesnie czescig
dwdéch réznych krélestw - ozywionego i nieozywionego. Przysiadam przed ol-
brzymim terrarium A Transparent Leaf Instead of the Mouth 2016-2017 i wraz
z innymi zwiedzajacymi wypatruje zjaw. Nie zatracitam jeszcze umiejetnosci
kontemplacji, wiec obserwuje uwaznie ten zaprojektowany przez artyste habi-
tati dostrzegam w nim istoty, ktore staja sie obiektem i przedmiotem, postacia
i ttem, ale takze elementem, ktéry ingeruje w mojg terazniejszos¢. Ze swoja
ambiwalentng obecnoscia wydaja sie rozptywac¢ w otoczeniu, ale tez nasycac
je wlasnym zyciem. Podejrzewam, ze kazda gatgzka lub lis¢ moze by¢ teraz
kims$ innym.

Podgladanie egzystencji patyczakow przywotuje skojarzenie gtosnej pra-
cy Symbiotycznos¢ tworzenia 2012r'3! naszego rodzimego artysty Elvina Fla-
mingo, ktéry budowat systemy szklanych korytarzy i inkubatoréw, tworzac

3 Elvin Flamingo, Symbiotycznos¢ tworzenia; 4 cze$ci projektu: Rekonstrukcja nie-ludzkiej kultury,
Krélestwo wspdtcodziennosci, Po cztowieku. Biokorporacje, Walka podziemna ; przedmiotem pierwszej
dysertacji doktorskiej z Bio-Artu w Polsce (2014); prezentowana na Biennale Sztuki Mediéw WRO,
Test Exposure 2015 we Wroctawiu - nagroda krytykow, prezentowana migedzy innymi na Konferencji TEDx
»Miedzy gatunkami” w Gdyni; Konferencji Biotech Solutions for Health and Environment (Wydziat

Biotechnologii UG); Exhibition Research Lab, John Moores University, Liverpool, UK.

kompleks warunkéw dla hodowli egzotycznych mréwek. Jeden z gatunkow,
z ktérymi pracowat Flamingo (farmerki) biolodzy nazwali superorganizmem.
Zbiorowo$¢ ta dysponuje skomplikowanym systemem komunikacji, wypra-
cowala system kastowy, zaktada milionowe kolonie i buduje klimatyzowane
architektury podziemnych ogrodéw, w ktérych hoduje grzyby. Trudno nazwac
tylko ,ciekawostka przyrodniczg” stwierdzenie, ze odwrotnie do tego, co dzieje
sie w ttumie ludzkim, u owaddéw zyjacych spotecznie inteligencja zbiorowi-
ska wzrasta proporcjonalnie do wzrostu ilo$ci jednostek, ktore je tworzag 4.

Dygresja jest niezbedna, jesli mamy uzmystowic sobie, ze dwoje artystow
z réznych stron globu ma dla nas, odbiorcéw to samo przestanie. Daniel Steeg-
mann Mangrané wypowiada je wprost :

We are nature. I don’t think nature as external to us or like a background for
human activities. We need to urgently overcome this traditional and ontolo-
gical division that modern thought has created.

Kontynuuje zwiedzanie wystawy koncentrujac sie na jej szczegétach. For-
my geometryczne i abstrakcyjne wspotistniejg z elementami naturalnymi.
Powracajg motywy lisci, drzew i owadéw, wywotujac refleksje nad rzeczywi-
sto$cig, w ktérej nic nie wskazuje na to, aby$my byli wybrani i by inne gatunki
miaty by¢ podporzadkowane naszej wyjgtkowosci. Uporczywie podtrzymywane
tego ztudzenia przestania nam tylko prawde o naszym prawdziwym statusie
- wyprostowanego i mnozgcego sie niczym chwast dwunoga”[5!.

Jesli jeste$my przy iluzji. Praca Phantom (Kingdom of all the animals and
all the beasts is my name) 2015 r. zaprasza, by wtozy¢ Oculus Rift i przeniesc¢
sie do wirtualnej rzeczywistosci $Srodowiska tropikalnych laséw Brazylii Mata
Atlantica. Jednak tréjwymiarowy obraz zostat zapisany monochromatycznie,
co niweczy realistyczne postrzeganie przestrzenne. To raczej naukowa baza
danych, rodzaj ,cyfrowej ochrony”. Czyzby artysta postanowil ratowa¢ lasy
przed ich postepujacg degradacjg, zapisujgc pamie¢ o nich na komputerowym
dysku? Moje doznania s petne niepokoju. Zaktadajgc wirtualne gogle stracitam
orientacje wobec tego, co dzieje sie wokdt mnie. Znajdujac sie w wirtualnym
Swiecie, do$wiadczam zaledwie namiastki, moge co prawda podziwia¢ szcze-
goty roslin, ale spogladajac w dét nie widze wtasnych stop. Jakby mnie usunieto >

4 Maurice Maeterlinck, Zycie mréwek, Wydawnictwo Alfa, Warszawa 1992, s. 28.
5 Lynn Margulis, Symbiotyczna planeta, Wydawnictwo CiS, Warszawa, 2000 s. 169.
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Daniel Steegmann Mangrané

Z cyklu A Leaf - Shaped Animal Draws
The Hand”, Pirelli HangarBicocca, Milano
1. Elegancia y Renuncia, 2011

z obrazu, zdematerializowano. Jestem teZ ograni-
czana w przestrzeni, moge dojs¢ Az dotad, nie dalej!
Tu zapora dla twych nadetych fal [°! . Zrozumia-
tam przekaz artysty. Mata Atlantica jest zagrozona,
ludzko$ci natomiast grozi utrata w doznawaniu
przejawow natury (w jej realnym do$wiadczeniu),
co moze wigzac sie z catkowitym wyobcowaniem.
Wracam na wystawe tesknigc za prawdziwym
lasem. Kontakt z drzewami zawsze byt istotnym
elementem naszej codziennosci. Ponad sto ty-
siecy pokolen spedzito trzy miliony lat zanurzo-
ne w naturze. Mamy wrodzong mito$¢ do natu-
ralnych krajobrazéw, podlegamy biofilii 7], W pewnym momencie zdaje sobie
sprawe, Ze oto jestem uwiktana w tysiace relacji. Dopiero teraz ,dostrzegam
catos¢” w jednym widoku. Swoje odczucia moge opisa¢ cytujac Martina Heideg-
gera'®l: Ta poetycka notatka jest jak dialektyka cztowieka i natury, a moze raczej
ziemi i $wiata?

Ziemio

chron poczqtki
Swiecie

nastuchuj brzmien
Swiecie

bqdz wdzieczny ziemi
ziemio

pozdrawiaj Swiat.

6 Stary Testament, Ksiega Hioba, 38.11.

7 Edward 0. Wilson, biolog z Uniwersytetu Harvarda i entomolog, ukut termin , biofilia”, by opisa¢ hipoteze,
ze ludzie maja zapis w genach, ktéry instynktownie taczy nas z natura i organizmami zywymi, z ktérymi
dzielimy nasza planete.

8 Martin Heidegger nazwa ,,ontologia fundamentalna” okreslat swoje badania dotyczace sensu bycia i bytu

ludzkiego (Dasein).

A LEAF - SHAPED ANIMAL DRAWS THE HAND"

2

2. A Transparent Leaf Instead of the Mouth, 2016-17
3. Orange Oranges, 2001

W kontekstach ideologicznych nie-
dostateczny mentalny dystans, czy tez
zbyt bliska perspektywa, nie pozwalajg
nam dostrzec cato$ci. Zapominamy, ze
tak jak nie ma umystu bez ciata, nie ma
tez kultury bez natury. Swiat to miejsce,
przestrzen, ktéra sie uprawia. Aby doro-
sng¢ do zadania, jakim jest uprawa $wia-
ta, trzeba tez kultywowac siebie samego.
Jeste$my istota warunkowana biologicz-
3 nie i potrzebujemy do zycia okreslonego,

niezdegradowanego poprzez nadmierng
eksploatacje, rodowiska. Nasz dzisiejszy obraz natury jest po czeéci obra-
zem nas samych°]. To zatruty i bardzo smutny obraz, peten niezrozumienia
i samotnosci.

Nie tylko filozoféw i artystow trapi niepokoj o przysztos¢. Wyrazem tej tro-
ski moze by¢ wystawa w Mediolanie. Wystawa, ktéra znosi granice i nakazuje
dokonac globalnej rewizji pojmowania $wiata, gdzie natura - jako co$ catkowi-
cie od cztowieka niezaleznego - nie istnieje. Naszg przysztos¢ mozemy zaczac
tworzy¢ jedynie poprzez inteligentny, Swiadomy i czuty kontakt istoty ludzkiej
z kosmosem, ktory reprezentuje Ziemia w swej petnej r6znorodnosci. =

,A Leaf-Shaped Animal Draws The Hand”

n exhibition of works of Daniel Steegmann Mangrané presented in Mi-

lan reminds us of essential contact and relation between culture and

nature. Installations, VR-art and images provoke questions about respect
and help to natural environment which people should take into account. Infor-
mation and digital chaos is making them dangerously indifferent to the question
of ecology, and a total revision of this attitude is essential to save the planet. m

9 T Gifford, The social construction of nature, [w: ]The green studies reader, s. 174 -176.



MIROSELAW RAJKOWSKI

POSTCITY Ars Electronica 2019

rs Electronica to jeden z najwiekszych na $wiecie festiwali przedsta-

wiajgcych tworczosc¢ i innowacyjno$¢ w domenie mediéw cyfrowych.

Tym razem do udziatu zgtoszono 3 256 prac z 82 krajéw. Zauwazalnym
i znaczacym wydarzeniem byta transmisja sieciowa z Poznania, zrealizowana
przez PCSS. Pokaz odbyt sie w przestrzeniach Deep Space 8K.Dzieki wykorzy-
staniu autorskiego oprogramowania do kodowania HEVC oraz strumienia RTP/
SRT, mozliwe byto pokazanie technologicznego performansu pt. Receive w wy-
konianiu akordeonisty Przemystawa Degorskiego i tancerki Anny Kaminskiej
przetwarzajacej dzwiek na zywo za pomoca opasek Myo. Bardzo niskie op6Znie-
nie transmisji live 8K pomiedzy Poznaniem i Linzem pozwolito podczas przed-
stawienia wykorzysta¢ zwrotny kanat interakcji - wizualizacja w poznanskim
studio zdalnie sterowat Jan Skorupa (PCSS), obserwujac show wraz z widza-
mi w austriackim Deep Space. Cato$¢ zostata zarejestrowana i zmontowana na
zywo w technologii 8K z czterech kamer SONY 8K przy uzyciu systemu prze-
taczania SONY IP LIVE. Byta to jedna z pierwszych tego rodzaju realizacji 8K
na zywo na $wiecie.

W kazdej kategorii miedzynarodowe jury przyznaje nagrode gtow-
na Golden Nica i dwanascie wyréznien. A oto gtéwne nagrody i niekto-
re wyrdznienia:

Digital Music and Sound Art

Nagrode gtéwna, Golden Nica, otrzymat Austriak Peter Kutin za kine-
tyczng, rotacyjna rzezbe kwadrofoniczng TORSO, ktéra eksploruje spo-
s6b, w jaki ruch i przyspieszenie zrédta dzwieku moze zosta¢ wykorzysta-
ne z perspektywy muzycznej i kompozytorskiej. Inspirujgc sie mysla Paulo

Paul Veronese, Labor, fot. M. Rajkowski

Virillo o dromologii z Aesthetic of Disapearance, méwiacej, ze przyspiesze-
nie wypacza iluzoryczny linearny porzqdek normalnej percepcji, porzqdek przy-
bywania informacji. To, co mogtoby wydawacé sie rownoczesne, zostaje zrézni-
cowane i zdekomponowane. Obserwowanie cyrkulacyjnego ruchu gto$nikdow,
umieszczonych na koncach 2,5 m osi, podczas stuchowej percepcji, a takze
nieustannych zmian kompozycji dZzwiekowej i sposobu jej rozwoju w cza-
sie, wigze sie ze stworzeniem catkiem nowego, niezdeterminowanego wy-
obraznig lub doswiadczeniem styszenia.

Podawany na gto$niki dZwiek jest nagraniem Spiewu sopranistki. Artysta
umiescit 2 mikrofony na okregu ruchu gtosnikéw, tworzac w ten sposéb za-
mkniety system sprzezenia zwrotnego dzwieku. Sonorystyczna charaktery-
styka (np. wysokos$¢) emitowanego z gto$nikéw kompleksowego sprzezenia
zwrotnego jest bezposrednio zmieniana i modulowana przez ich predko$¢
obrotu. Strukturalnie powstata forma dzwiekowa ma wyraznie charakter
pulsujaco-repetatywny, a to przede wszystkim ze wzgledu na cykliczny ruch
gto$nikéwwzgledem nieruchomych mikrofonéw.

Wyréznienie przypadto artystycznemu kolektywowi PanGenerator z Pol-
ski, ktory zainspirowat sie schedg po warszawskim Studiu Eksperymental-
nym Polskiego Radia oraz wizualnym jezykiem symboli notacji muzycznej
Bogustawa Schaffera i stworzyt rodzaj maszyny ad hoc komponujacej, wyko-
nujgcej i drukujgcej partyture powstatej kompozycji - APARATTUM. Elektro-
akustyczne, analogowe generatory i filtry zostaty zaaranzowane w sposéb
modularny, do tego dotaczono dwa typy sampleréw: dwa: dwusciezkowe >

POSTCITY ARS ELECTRONICA 2019
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petle i trzy one-shot linearne samplery taSmowe. Aby otrzymac hatas i tony
bazowe, uzyto czysto analogowych, optycznych generatoréw opartych o wi-
rujace dyski ze wzorami graficznymi. Obstugujacy ten obiekt moze stworzy¢
kréotka kompozycje, a na koncu wydrukowac jej partyture.

Inne ciekawe dzieto, ktére otrzymato wyréznienie to praca nawiazujaca
i rozwijajaca do$wiadczenia i praktyke poezji fonetycznej i eksperymen-
téw wokalnych. Tomomi Adachi (JP), Andreas Dzialocha (DE), Marcello Lus-
sana (IT) w pracy Voices from Al in Experimental Improvisation, stworzyli sys-
tem, w ktorym wokalista improwizuje i wchodzi bezposrednio w interakcje
z programem Komputerowym, ktéry uczy sie gtosu performera i zachowan
muzycznych, a nastepnie wspoétgra z jego akcja wokalna, tworzac wielowy-
miarowe zdarzenie akustyczne.

Mineraty sa fizycznymi sktadnikami, na ktérych swiat wirtualny i na-
turalny wibruje. Piasek stat sie niezwykle istotnym materiatem w naszym
zyciu. Wysokiej czystosci czasteczki dwutlenku krzemu sg podstawowym
surowcem, z ktérego tworzymy m.in. beton, szkto, procesory. SMART.ing
Bodies Eveliny Rajcy(Pl) to multisensoryczna instalacja dzwiekowa; rodzaj
organéw szklanych, posiadajacych dwa ,szklankowate” rezonatory, silniki
i algorytmiczna kompozycje stworzong w czesci przez Sztuczna Inteligen-
cje w procesie uczenia sie. Rajca stworzyta specyficzny rodzaj szkta i wyko-
nanych z niego naczyn, ktére determinuja spektrum czestotliwosci, ktére
moga by¢ wzbudzone podczas gry na nich. Te szklane naczynia rezonuja-
ce wirujg wokét wtasnych osi, sterowane programem algorytmicznym, pod-
czas gdy mtoteczki z sensorami uderzaja w nie, wywotujac drgania. Wtedy
jest wzbudzany maty tadunek elektryczny, ktéry monitorowany i przetwa-
rzany w programie algorytmicznym konsekwentnie moduluje wzajemna bez/
czynnos$¢. Podczas rezonacji dwu szklanych naczyn czyste tony sa transfor-
mowane w szum i fale stojace. Aby unikng¢ , destrukecji rezonansowej” (uszko-
dzen szklanych naczyn i silnikéw), program algorytmiczny, ktéry kieruje
przyrzadami i innymi aplikacjami musi nauczy¢ sie kierowania wysokimi
czestotliwo$ciami. Te rezonujgce i wykrywajgce instrumenty sg zmienio-
ne w samoregulujace sie urzadzenia, prébujace zapobiec zniszczeniu rezo-
nansowemu przez kontrowanie destruktywnych sit m.in. gwattownemu
oscylowaniu - przy$pieszaniu.

POSTCITY ARS ELECTRONICA 2019

COMPUTER ANIMATION

W tej kategorii Golden Nica zostata przyznana pracy MANIC VR, ktdra jest
dokumentem, wypowiedzianym jezykiem obrazowania przynaleznym ga-
tunkowi grafiki 3D i wirtualnej rzeczywistoSci, wprowadzajagcym uzytkow-
nikow w ztozony $wiat depresji maniakalnej rodzenstwa autorki tej pracy,
Kariny Bertin.

Cata architektura tego dzieta jest zainspirowana cyklem zmian przebiegu de-
presji maniakalnej typu 1 (ten rodzaj depresji stwierdzono u obojga narratoréw
- Felicji i Fracoisa Bertinéw). Zostato stworzonych szes$¢ przestrzeni graficznych,
aby stanowic¢ i dziata¢ jako punkty kluczowe badanej choroby. Te sSrodowiska
zostaty osadzone na tym samym szablonie graficznym - strukturze sypialni
Felicji i Francoisa - zakotwiczajgc je w rzeczywistosci wirtualnej, ktéra buduje,
transformuje i rozpada sie na oczach uzytkownika podczas penetracji zasobéw
tego dzieta. Narracja jest prowadzona przez gtosy zenski - Felicji i meski - Fran-
coisa, ktorzy przez ostatnie trzy lata uzywali poczty glosowej swojej siostry
Kariny, jako dziennika zapisujacego ich mysli i opisy stanéw wewnetrznych.
Widz wyrusza w interaktywna, wirtualng podréz odszyfrowujaca wiry cykli
manii, psychozy i depresji, odkrywajac destabilizujace momenty tej choroby.

Wyrdznienie przyznano m.in. dwu animacjom. DOUBLE LIFE, ktéra jest fil-
mem z gatunku czarnej komedii o mezu i zonie, ktérych odmienne idee o istocie
ptci, rolach, czynnosci prowadza do nieoczekiwanych, zabawnych konfrontacji.
Inspiracja do powstania filmu byty programy telewizji holenderskiej na temat
tozsamosci plci. Autorzy filmu: Studio Job chcieli w ten humorystyczny spo-
sob sprowokowac do refleksji nad istotnymi cechami spotecznych rél kobiety
i mezczyzny we wspotczesnym spoteczenstwie. Drugi film ACID RAIN, autorstwa
Tomka Popakula (P1) to kreskowka, ktéra powstata z fascynacji ikonografia
i subkultura techno. Mtoda dziewczyna ucieka w podréz bez celu. Spotyka
chtopaka. Rozwija sie miedzy nimi specyficzna relacja. Spolaryzowane uczucia,
idee naiwnej duchowosci i demoralizacja, natura i cywilizacja budujg napiecia
opowiadania, ktore nastraja optymistycznie, cho¢ nie brak w nim krytycznych
momentow.

THE GREAT INDECISION COUNCIL jest instalacja pomyslang jako nonkonfor-
mistyczny autoportret spoteczenstwa, przez ujawnienie w czasie bezposrednim
najczesciej wyszukiwanych poje¢ w Google i Google News w postaci wizualnych
i dzZwiekowych sygnatéw w przestrzeni publicznej. Te stowa staja sie impulsa-
mi, ktore sg widzialne i styszalne w obu obszarach - wewnatrz i na zewnatrz



1. Patric Tresset, La Classe

2. PanGenerator, APPARATUM

3. Evelina Rajca, Smart.ing Bodies
Fot. 1-3 M. Rajkowski

kregu zbudowanego z 20 wyswietlaczy. Dzieto ma

charakter mesmeryzujacej i hipnotycznej instalacji

Swietlno-dzwiekowej, w ktorej widzowie sg otoczni

przez krag $wiatta (stéw lub form geometrycznych

zbudowanych ze $wietléwek na 20 stanowiskach),

12-kanatowy dzwiek i komputerowo generowany,

mistyczny $piew. Romain Tardy (F) tworzy zazwy-

czaj instalacje IRL, w trybie nie zalogowania do sieci,

poniewaz prostokat ekranu nie jest dla niego wy-

znacznikiem projekcji. Jego dzieta stuzg wzbudza-

nia i badania do$wiadczen sensorycznych przy

uzyciu obu rodzajéw narzedzi: digitalnych (wideo

maping, dzwiek i $wiatto), jak réwniez urzadzen

analogowych. W efekcie kwestionuja rozwoj technologiczny i jego wptyw na
spoteczenstwo. Ujawniajac intymno$¢ naszych przeszukiwan Internetu, artysta
pokazuje nas takimi, jakimi jestesSmy, a nie jakimi chcieliby$my by¢.

W realizacjach , Ork Series” Theo Trientafylidis (Gr) fantazjujac przeksztat-
ca w przestrzen wystawienniczg wtasne studio wirtualne. Wciela sie w awatara
Orka, ktory uzywa digitalnych narzedzi do kreowania form 3D, ktére sa potem
manifestowane fizycznie jako duzej skali rzezby drewniane. Ten proces zosta-
je nagrany przez DIY Motion Capture i wy$wietlony na mobilnym wys$wietla-
czu w galerii. Zwiedzajacy mogg widzie¢ rzezbe, a rownoczesnie doswiadczac
cyfrowego performansu jej tworzenia. Praca NIKE moze by¢ rozumiana jako re-
-interpretacja wizji Nike z Samotraki, prestizowo wystawionej w Luwrze. Uzy-
wajac rupieci ze studia, muskularna posta¢ Orka-artysty prébuje odtworzyc
forme pomnika z pamieci. Sens grozy, walki, przeznaczenia i boskiej chwaty
hellenistycznej rzezby sg aktorsko niezrozumiate i przeplecione z symbolami
sportowymi ze kampanii reklamowych.

ARTIFICIAL INTELIGENCE

Czy ,wyzysk kapitalistyczny” ma zapach? Dzieto Paula Vanouse (USA) LA-
BOR jest dynamiczng, samoregulujaca sie instalacja, ktéra odtwarza zapach
ludzi, ktérzy spocili sie w sytuacji stresujacej. Nie ma tu jednakze obecnych
ludzi, aby tworzyli zapach - jest on tu tworzony przez bakterie z materiatu roz-
mnozeniowego znajdujacego sie w trzech bioreaktorach.

Jedno z Honorowych Wyréznien otrzymat Eduardo Reck Miranda z Brazylii
za utwor muzyczny Biocomputer Rhytms skomponowany przy uzyciu PhyBox
- innowacyjnego biokomputera zbudowanego z elektronicznych komponen-
tow wyrostych z biologicznego materiatu. Artysta badat wykorzystanie bio-
logicznych organizméw, w tworzeniu komponentéw architektury dla nowe-
go rodzaju kreatywnej sztucznej inteligencji. W efekcie otrzymat bioprocesor
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zrobiony z zyjacej tkanki organizmu znanego jako Physarum polycephalum
( gatunek $luzowca). Jego miedzykomoérkowa aktywnos$¢ produkuje zmien-
ne poziomy elektrycznosci, ktére moga by¢ przesytane przez jego ciato, kt6-
re wykazuje wtasciwosci memrezystora-rezystora z pamiecia. Biocomputer
Rhytms toutwor na pianino z elektromagnesami i perkusja. Elektromagnesy
zostaty wstawione do pianina, aby rozwibrowywaty struny. Inne elektroma-
gnesy rozwibrowywaly instrumenty perkusyjne. Pianino preparowane elek-
tromagnesowymi todygami uzyskato podwdjna tozsamos¢: z jednej strony
scharakteryzowana przez standardowy odgtos, produkowany przez mtoteczki
uderzajgce w struny, a z drugiej przez dzwiek produkowany przez biocomputer.

Patric Tresst (Fr) jest artysta, ktory rozwija instalacje z robotami jako ak-
torami. Te prace dziatajq jako obserwacje ludzkiego zachowania w aktach ry-
sowania, znakdw, postrzegania przez nas dziet sztuki oraz naszych zwigzkéw
z maszynami. Trasset uzywa robotow i autonomicznych systeméw komputero-
wych do badania istoty aktu rysowania i malowania. Instalacja HUMAN STUDY
#4, La Classe to performatywna instalacja, zaaranzowana jako klasa z 21 robo-
téw typu RPN, zachowujacych sie jak gromada uczniéw i nauczyciel, aranza-
cja zawiera takze fawki i tablice. Seria komputerowo wykreslanych rysunkéw
bazuje na podreczniku do matematyki. La Classe jest robotycznym spektaklem,
ktory wziat swoja inspiracje ze wspomnien dziecinstwa Jacquesa Tai, Theodora
Adorno i Michaela Fouculta. Aktorzy wyrazaja siebie w znieksztatconym kodzie
Morse’a, uczg sie przekazywac i zapisywac czas kreskami w trybie zabijania
nudy. 15 minutowy performance rozpoczyna sie gloSnym hatasem uczniow-
skich rozmow, ktore uciszaja sie po tym jak nauczyciel wypowiada gto$no
niezrozumiata sentencje. Rozpoczyna sie proces uczniowskiego notowania,
nauczyciel wywotuje po kolei kazdego ucznia, znaczac czerwona liniag w jego
zeszycie, okazjonalnie upomina tego, ktéry byt rozproszony. Sama lekcja ma trzy
czesci: praktykowanie pisania linii poziomych, linii diagonalnej ich skreslenia
i ostatnia czescia lekcji jest rysowanie znakéw. W pewnym momencie ucznio-
wie-roboty buntujg sie na pare minut, ale szybko potem wracaja do kreslenia

znacznikow. Podczas performance dzwieki motoréw, tarcie dtugopisow o pa-
pier i gltosy robotow tworza charakterystyczna Sciezke dzwiekowa. La Classe
jest czwarta z serii sze$ciu instalacji.

Podsumowujgc - Festiwal jak co roku byt niezwykle interesujacym spotka-

niem z najnowszymi technologiami w sztuce. =

POSTCITY Ars Electronica 2019

uring 2019 edition of Ars Electronica, one of the biggest world fes-

tivals of art and innovations in digital media, 3256 works from 82

countries were presented in Linz, Austria, including a live broadcast
of a technological performance in 8K technology from Poznan by PCSS. The
article mentions grand prix, or Golden Nica, as well as some awards of dis-
tinction in various categories such as Digital Music and Sound Art, Computer
Animation, Artificial Intelligence. m
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MAGDA PODSIADLY

Zwolnij! To fotografia

iedzynarodowe biennale FotoArtFestival w Biel-
M sku-Bialej istnieje od 2005 roku. Zatozyla je para  §jeds cicho 2

znanych fotograféw Andrzej i Inez Baturo. Osma
edycja trwata od 11 do 27 pazdziernika 2019 roku. Pojecha-

tam tam po raz pierwszy.

Dystopia

W liczbach to dwadzie$cia wystaw fotograféw z catego $wia-
ta i, co jest niezwykta zaleta owego przegladu, takze dwadzie-
$cia spotkan na zywo z wiekszo$cig autoréw owych wystaw.
To cykliczna impreza festiwalu nazwana Maratonem Autorskim, ktéra przycigga
i zawodowcdw, i zwyktych widzow.

Zachwycit mnie ten pomyst. Maraton trwa dwa dni i tak naprawde to dwa
najwazniejsze dni festiwalu. Gwiazda ostatniej edycji byt niewatpliwie utytu-
towany Norweg Espen Rassmussen.

Nie byt jednak gwiazda jedyna. Fotografowie znani i mniej znani opowiadali
zajmujgco o swojej pracy, o prezentowanych zdjeciach, o mysleniu o fotografii,
o jej roli w dzisiejszym $wiecie. Odpowiadali na pytania z sali petnej widzéw.
To sa spotkania na zywo silnie inspirujace nie tylko w dziedzinie sztuki fotogra-
fii, ale w og6le w zyciu. Nie zapomne wystapien lirycznego Francuza Vincenta
Descotilsa, autora zdje¢ podobnych wierszom, urokliwej i szczerej Wtoszki
Stephanie Gengotti, ktéra opowiadata o swoim do$wiadczeniu przy pracy nad
magicznym wrecz reportazem o mito$ci w nomadycznym zyciu dzisiejszych
cyrkowcow czy dowcipnego, empatycznego Czecha Michaela Hanke, pdznego
debiutanta w fotografii, realizujacego peten emocji i ciepta reportaz o zwyktych
czeskich ludziach.

Atrakcyjna jest tez wedréwka po wystawach, do réznych, cho¢ nieodlegtych
od siebie miejsc w przestrzeni tkanki miejskiej Bielska-Biatej, ktére dobrane
sg czesto tak, by wspétgrac z tematem czy nastrojem wystaw.

FotoArtFestival to przeglad nazwisk i zjawisk przede wszystkim z naj-
nowszej historii fotografii (ale nie tylko, bo jest i poSmiertna wystawa znanej

ZWOLNIJ! TO FOTOGRAFIA

1. Katrina Kepule (Lotwa),

2. Vee Speers (Australia),

3. Stephanie Gengotti
(Wtochy), Mitos¢ w cyrku 2

Brytyjki Tish Murthy), z réznych stron $wiata, prezentujacych
gatunki od reportazu po portret czy eksperyment artystyczny.
Festiwalowi towarzyszg takie dziatania jak warsztaty i pokazy
multimedialne fotografii dla kazdego, kto chce sie sprawdzi¢
jako fotograf.

Dziwi mnie troche, Ze podkres$lana w Internecie prestizo-
wos¢ festiwalu nie przektada sie na krytyczne pisanie o nim,
jakby nie byt jednym z kilku najciekawszych duzych imprez
fotograficznych w Polsce. Stysze gtosy: kiedys$ przyjezdzali Bazan czy Krato-
chvil... Alez $wiat idzie do przodu! Sa za to Niemka Julie Fullerton-Batten, Grek
Vassillis Tangoulis, dokumentalistka z Lotwy Katrina Kepule czy wszechstronna
artystka z Holandii Juul Kraijer. Czyli zgodnie z mottem przewodnim festiwalu:
»Zwolnij! - to festiwal dla ludzi i o ludziach”. Wiec przyjrzyj sie, jaka jest dzisiej-
sza fotografia §wiatowa.

Miedzynarodowe biennale fotografii FotoArtFestiva, 11-27 paZdziernika 2019,
Bielsko Biata. Organizator: Fundacja Centrum Fotografii i Gmina Bielsko-Biata.
Patronem artystycznym imprezy jest miedzy innymi wroctawskie pismo arty-
styczne Format. m

Slow down! It's photography

by Andrzej and Inez Baturo, a well-known photographic couple. In Oc-
tober 2019 there was the 9th edition which included 20 exhibitions and
also - which is a great advantage of the festival - 20 live artist talks with most

B iennial international FotoArtFestival in Bielsko-Biata was started in 2005

of the photographers who talked not only about art of photography but also life
itself. Artists such as Espen Rassmussen, Vincent Descotils, Stephanie Gegnotti
or Michael Hanke were guests of the festival. m



Rozmowa z Inez Baturo

Dzieto sztuki chwyta za gardlo

- Kazde przejscie z wystawy na wystawe winno
by¢ zaskoczeniem, odkryciem, zachwytem, za-
trzymaniem oddechu - méwi Inez Baturo, polska
fotografka i dyrektorka programowa FotoArt-
Festivalu w Bielsku Biatej.

Magda Podsiadly: Miasto Bielsko-Biala stynie
z animagji i teatru lalek. A jak jest z fotogra-
fia od czasu, gdy przed kilkunastu laty powo-
laliscie do Zycia wraz mezem, znanym foto-
grafem - Andrzejem Baturo, FotoArtFestival?
Inez Baturo: Bielsko-Biata kojarzy sie juz z fotogra-
fig. W roku 1992 uruchomili$my Galerie Fotografii
B&B i ona jako pierwsza wrosta w ogdlnopolski pej-
zaz fotograficzny miasta. Festiwal byt jej pochodna,
a pierwsza edycja odbyta sie w 2005 roku.
Dlaczego uznaliScie, Ze dzialalnos¢ galerii nie
jest wystarczajaca?

Chcieli$my, by ludzie bardziej zainteresowali sie
fotografia, by do nas przyjezdzali i z Polski, i z za-
granicy. Festiwal jest silnym magnesem. To miato
by¢ przedtuzenie naszej galeryjnej dziatalnosci,
ale wiedzieli$my, ze musi to by¢ fotografia $wiato-
wa, z najwyzszej potki

Ale Galeria B&B to zawsze byla fotografia polska?
Glownie, ale nie tylko. FotoArtFestival wyrost z ga-
leryjnej idei , Co miesigc nowa wystawa”. Uswiado-
mili$my sobie, jak by to byto, gdyby tak w jednym
miesigcu zrobi¢ nie jedna, a wiele wystaw? Od po-
czatku byliSmy przekonani z Andrzejem, ze to ma
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by¢ impreza miedzynarodowa i na tak szerokim
tle fotografia polska pokaze takze swoje oblicze.
Pytamy o jej kondycje wobec fotografii Swiatowe;j,
ich wzajemna relacje. Przesuwamy suwak tam,
gdzie ta nasza fotografia naprawde sie znajduje.
W galerii pojawiaja sie czesto objawienia i de-
biuty z FotoArtFestivalu.

Nowe nazwiska wytawiamy na cyklicznych festiwa-
lowych konkursach - FotoOpen i DiasShow. Droga
do dobrego festiwalu nie byta jednak tatwa, bo nie

jest sztuka zaprosi¢ ilus tam znanych artystow
ze $wiata. To nie implikuje od razu sukcesu. Musi
by¢ ciekawie, kazde przejscie z galerii do galerii,
z wystawy na wystawe winno by¢ zaskoczeniem,
odkryciem, zachwytem, zatrzymaniem oddechu.
Jak szuka pani autoréw, by trafi¢ na rzeczy na-
prawde wyjatkowe?

Nie za duzo podrézuje po festiwalach ze wzgle-
du na skromny budzet FotoArtFestivalu. Ale jest
sporo waznych personalnych kontaktéw, rese-
arch w Internecie, albumy fotograficzne. Artysci
sami tez wysylaja oferty. Nie zawsze sg to prace
najnowsze, pokazujemy tez dzieta historyczne.
Priorytetem jest jednak, by byty u nas premiery
polskie, Swiatowe i debiuty.

Nie zauwazylam, byscie zadawali temat dla kon-
kretnej edycji.

Nie interesuje nas wariacja na jeden temat. Chcie-
liSmy, by wedréwka po festiwalu z ekspozycji na
ekspozycje byla propozycja za kazdym razem
czego$ innego, oryginalnego, by festiwal spetniat
oczekiwania réznych odbiorcéw. A przede wszyst-
kim zalezato nam na pokazaniu, jak fascynuja-
ca w swojej roznorodnosci jest sztuka fotografii.
Andrzej, mo6j maz i wspotautor przedsiewziecia,
miat preferencje fotoreporterskie, jako fotograf tym
sie zajmujacy przede wszystkim. Ja takze wysoko
cenie fotoreportaz, niemniej uwazam, Ze artystg
mozna by¢ niezaleznie od gatunku, jaki sie upra-
wia. Czy to ryzykujac Zycie na wojnie, czy portre-
tujac ludzi w atelier, czy tez odkrywajac niezwykte >

DOTKNIJ, PERFORMULJ...
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zalety przyrody albo fotografujgc martwa nature.
Bo nie temat i gatunek decyduja o wielkosci sztuki,
a to kim, jako tworcy i ludzie jesteSmy, co mamy
do powiedzenia o Swiecie, w ktdrym zyjemy. Gdy
artysta zabiera sie za fotografowanie, to wszystko
jedno, czy fotografuje firanke w oknie, czy gtodnego
cztowieka w Afryce. Rezultatem jego pracy zawsze
bedzie dzieto sztuki, chwytajgce widza za gardto.
Fotografia winna nam méwic co$ od siebie o kon-
dycji naszej wspotczesnosci. Na naszym festiwalu
nie ma kuratoréw.

Weczesniej bylo jednak dwoch kuratoréw o od-
miennych spojrzeniach na sztuke: Andrzej Ba-
turo i Inez Baturo?

Tak, do sibdmego biennale zaczynaliSmy razem,
ale w czerwcu 2017 roku Andrzej umart, wiec kon-
czytam sama, bo festiwal odbywa sie w pazdzierni-
ku. Od pierwszej edycji zajmowatam sie programem,
gdyz jako anglistka tatwiej mogtam komunikowaé
sie z autorami ze $wiata. Andrzej zajmowat sie stro-
ng organizacyjng, sponsorami, ale jego charyzma
i wielki wptyw na ksztatt festiwalu byty bezsporne.
Swietnie znatam jego preferencje i my$lenie o foto-
grafii. To on mnie nauczyt, jak fotografowac. Nasza
linia myslenia o fotografii zbiegata sie.

Andrzej
do rozwigzywania probleméw. Wytapywat absur-
dy egzystencji w czasach komuny, bo wtedy zaczat

traktowat fotografie jako narzedzie

pracowac jako reporter. Pokazywat, jak sie ludzie
zezwierzecajq, zmieniajag pod wptywem warun-
kéw, w jakich zyja, jak traca godnosé, i jak staraja
sie ja mimo wszystko zachowac. Uzupetniali$my sie.
Andrzej mnie ,,uziemial”, nie pozwalat mi za dale-
ko odfrungé, a ja z kolei wnositam rodzaj lekko$ci.

ROZMOWA Z INEZ BATURO

Zdecydowanie jednak zawsze najlepiej czutam
sie w pejzazu, odpoczywam przy takiej fotografii.
Dtugo za to miatam problemy z fotografowaniem
ludzi, wstydzitam sie, ale w koncu to przetamatam.
Jednak fotografia reportazowa, bycie wsrdd ludzi,
z ich problemami, bardzo mnie wyczerpuje psy-
chicznie. Pejzaz to maksymalne skupienie, moja
medytacja, moje harmonijne bycie, metafizycz-
ne istnienie w $wiecie przyrody. Porzucam wte-
dy wszelka mysl o zewnetrznych problemach, ktére
na chwile zostawiam samym sobie. Fotografia pej-
zazowa to cudowna ucieczka przed rzeczywistoscia.
Daleko podroézuje pani po pejzaze? Wygladaja
czasem bardzo egzotycznie.

Skadze, wiele zdje¢ powstaje w ogrodzie, w okoli-
cach mojego domu. To jest to, co dzieje sie w moim
zyciu bardzo blisko, wcze$nie rano lub pod wie-
cz6r, w tzw. ,brzydka pogode”, bo wtedy $wiatto jest
niezwykte i nieprzewidywalne. Jednak $wiat natury,
tak harmonijny, jest dzi$ zagrozony przez cztowie-
ka. To ktadzie niepokojacy cien na moja prace.
Programujac edycje dobiera pani twércow pre-
zentujacych fotografie na wystawach pod katem
odmiennosci ich spojrzen na rzeczywisto$¢?
Zawsze najpierw sg zdjecia. Nie CV. Ale byli u nas
tacy wielcy, jak cho¢by Sarah Moon, Michael Kenna,
Erwin Olaf, Eikoh Hosoe, Sarah Saudek, Eberhard
Grames, Ragnar Axelsson, Sandra Eleta, Francesco
Zizola, Ruud van Empel, Shobha Battaglia, Manuel
Alvarez Bravo, Joyce Tenneson, Naomi Rosenblum,
Luis Gonzales Palma, Rafael Navarro, Ami Vitale,
Charlie Waite, Inge Morath, Stefan Moses, Mario
Giacomelli, Pedro Luis Raota, Oleg Duryagin, Ste-
fan Bremer, Franco Fontana, Malik Sidibe, Christer

Stromholm, Jacob Sobol, Joan Fontcuberta, Antonin
Kratochvil, Jens Juul i wielu, wielu innych - wiek-
szo$¢ osobiscie, a wszyscy z wystawami, ktére ni-
gdy wczesniej w Polsce nie byty prezentowane. Ale
tez sa nazwiska mato no$ne, ktére okazujg sie obja-
wieniem, jak Wtoszka Gengotti. Pilnuje, by byty po-
ruszane rézne problemy, by widz, wedrujgc od gale-
rii do galerii czut, Ze ogladana przez niego fotografia
dotyka jego réznych strun wewnetrznych. Na przy-
ktad w BWA na pietrze pokazaliSmy podwojny re-
portaz spoteczny Wegréw ojca i syna Tamasa i Ad-
ama Urbanoéw, opowiadajacy o trudnej mtodziezy
z poprawczaka na przestrzeni dwéch generacji. A na
parterze bardzo liryczny, kameralny, intymny pro-
jekt fotografii artystycznej Francuza Vincenta De-
scotilsa. Wazny jest rytm zwiedzania, zagtebiania
sie w fotografie. Descotils sprawia, Ze zatrzymujemy



sie, zwalniamy tempo, musimy zblizy¢ sie fizycznie
do jego malutkich zdje¢, podobnych koronkom, wier-
szom, by je zrozumie¢, by poczu¢ mitosny oniryzm,
cztowiecza samotno$¢. Potem ruszamy do Fabryki
i obezwtadniajg nas wielkie formaty - ekspresyw-
ne, w stylu rembrandtowskiego malarstwa, Belgij-
ki - Danielle Van Zadelhoff, wywotujgce kompletnie
odmienne emocje. A potem wedrujemy w nowe
miejsce wystawowe, gdzie lekki i dowcipny Czech,
Michael Hanke, komentuje codzienna rzeczywisto$¢,
zauroczywszy nas blisko$cia i u§miechem.

Ktade nacisk, by kazda propozycja byta odmienna
tematycznie, emocjonalnie i stylistycznie. Jeszcze
jedna wazna zasada - jeden autor (autorzy) jedne-
go projektu z jednego kraju. Tak jest od poczatku,
od 2005 roku, co pozwala pokaza¢ wielokultu-
rowo$¢, wielo$¢ spojrzen oraz rdznice dzielace

1. Vincent Descotils (Francja), Czarna droga

2. Andrzej Kietbowicz (Kanada), Pielgrzym biegngcy do Nowego Targu, 1079.

3. Vincent Descotils (Francja), Czarna droga 2

artyste z Chin od artysty z Hiszpanii na przyktad.
W sumie wszyscy jednak zajmujemy sie w sztuce
tym samym: cztowiekiem, jego emocjami, jego do-
Swiadczeniem samotnosci, radosci, zycia, $mierci.
A jakie sa te réznice?

Amerykanie na przyktad patrza dynamicznie,
bardzo fotograficznie, dokumentalnie, z reguty
odzegnujac sie od malarstwa. Takie jest na przy-
ktad street photo. I zawsze probujg rozwigzac
postawiony problem. Francuzi, ktérzy takze maja
tradycje fotografii ulicznej, dokumentalnej, skiero-
wani sg jednak silnie w strone eksperymentowania,
bardziej duchowosci, poezji niz fizycznej realnosci.
Fotograficy pochodzacy z pétnocy Europy, jak Ho-
lendrzy czy Skandynawowie nawigzujg do swo-
jej wybitnej tradycji malarskiej, skupiajq sie wiec na
portrecie, martwej naturze, grze $wiattem. Japon-
czykow pociaga zagadnienie erotyki, watki kobiece,
jak choc¢by tradycja gejsz. Inaczej tez artys$ci czuja
kolor w Ameryce latynoskiej, a inaczej w Norwegii.
To wszystko decyduje o stylu w fotografii.

Po co nam fotografia?

Ma dwie misje - zewnetrzng i wewnetrzna. Jedna
to ta, o ktorej mowit Andrzej - pokazywac Swiat ta-
kim, jakim jest i ewentualnie za sprawa fotografii

probowac go zmienic na lepszy. A druga - pokazy-
wac, co w nas drzemie, nasze emocje i tez ewentu-
alnie je zmienia¢ na lepsze.Obie drogi sa stuszne.
Sita artyzmu zawiera sie w patrzeniu, dostrzega-
niu i interpretowaniu aspektéw rzeczywisto$ci
orazw przekazie emocji. To czyni fotografie magiczng. =

Rozmawiata Magda Podsiadty

Interview with Inez Baturo

piece of art should leave you with a lump

in your throat - Whatever exhibition you

enter, you should be surprised, amazed and
speechless, says Inez Baturo, a Polish photographer
and programme director of the FotoArtFestival in
Bielsko-Biata. An interview with Inez Baturo who
speaks about the photo gallery she and her husband
started in 1992, about origins of the FotoArtFestival,
as well as about various photographers and differ-
ences in styles of their art. According to her and her
husband (who died in 2017), photography should al-
ways speak about human condition by showing both
the outer world, as well as emotions and sensitivity. m
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Ewa Martyniszyn

1,2. Monidla wykonane przez artyste fotografika,
ktérego tozsamos¢ zostata ukryta na prosbe corki
3. Dokumentacja wystawy pt.,,Opowiesci spoza

obrazéw w Muzeum Etnograficznym we Wroctawiu”,
4.10.2019-5.01.2020

Opowiesci spoza obrazu

(Oliwia Jaroszewicz rozmawia z Ewa Martyniszyn)

OLIWIA JAROSZEWICZ: Od czego zaczela sie Pani przygoda z monidtami?
EWA MARTYNISZYN: Moja przygoda z monidtami rozpoczeta sie, gdy na ro-
dzinnym strychu domu, w ktérym mieszkali rodzice mojego meza, odnala-
ztam tajemniczg reklamoéwke z obrazkami. Zaczetam je wyciagac z tej torby
kolejno, jeden po drugim. W tamtej chwili nastgpita pewnego rodzaju epifa-
nia - ol$nienie. Akurat byt to moment kiedy studiowatam fotografie na ostat-
nim roku w Akademii Sztuk Pieknych w Poznaniu i zdatam sobie sprawe, Ze
znalaztam temat dla swojej pracy magisterskiej. To byt okres, w ktorym go
poszukiwatam, az tu nagle natrafitam, w tych obrazach, na swoje dwa zainte-
resowania - dwa rézne media - malarstwo i fotografie.

0.].: Czy traktuje Pani swoje prace jak powrdt do korzeni? Cofanie sie w czasie
za pomocg autonomicznych technik wizualnych i probe odtwarzania tego, co
byto - mineto?

E.M.: Spotkanie z oryginalnymi monidtami, ktére byty dos¢ karykaturalne,
niedomalowane, niedoskonate — w koricu wykonywane czesto reka amatorska
- wzbudzito we mnie zachwyt ich prostota. P6Zniej stworzytam 10 prac, za po-
mocg ktérych, bazujgc na starej formie, pokazatam, wspoétczesnych wtedy ludzi,
bo to byt 2002 rok. Odzwierciedlitam w tych swoich pracach ich zachowania

OPOWIESCI SPOZA OBRAZU

i sam stosunek do fotografa, ktory sie zmienit. Teraz zmienit sie jeszcze bar-
dziej, natomiast wtedy ten proces dopiero sie rozpoczynat. Na przyktad osoby
na moich fotografiach - monidtach nie zwracajg uwagi na fotografa. Kiedys akt
fotografowania byt §wietem, ceremonig, a sam fotograf byt wrecz kaptanem,
ktory przenosit ludzi do innego $wiata, zatrzymywat czas. Pdzniej te fotografie
towarzyszyty im cate Zycie i byty pamiatka dla potomnych.

W swoich pracach powracam do pewnej stylistyki jednak nie odtwarzam ob-
razéw - odnosze sie do nich. W starej formie monidet osadzam nowe tresci.
Ta moja przygoda trwa do dzisiaj, natomiast ta ostatnia wystawa pt. ,Opowiesci
spoza obrazéw”, to taki méj powrot do tego tematu. Chciatam zakonczy¢ pewien
etap tworczych poszukiwan. Jednak nie tak do konica, bo réwnolegle realizuje
jeszcze inny projekt zwigzany z ta tematyka.

0.J: Czyli jest to dla Pani zakoniczeniem pewnego etapu?

E.M.: Pewnego etapu, tak. Wiasciwie jeszcze krok wstecz, bo ten etap daw-
no sie rozpoczal, s nowe prace. Natomiast tg wystawg chciatam podsumo-
wac wszystkie swoje zamierzenia i domkna¢ dwa lata pracy tworcze;j.

0.]J.: Mozna rzec, Ze jest Pani stwdrcg, lub bardziej przywracajaca do zycia? Czy
sam proces tworzenia monidel mozna nazywac przywracaniem z martwych?



E.M.: Raczej nie przywracaniem z martwych.
To zalezy od tego, z jakiej perspektywy patrzymy
na monidto. Proces tworzenia monidet wspoét-
cze$nie nie przywraca ich bohateréw do zycia,
poniewaz tworzy sie je dla ludzi zyjacych. Po-
dobnie byto w przypadku oryginalnych portre-
tow. Jednak gdy patrzymy na taki obraz, ktory
zostat wykonany 50 czy 60 lat temu, przechodzg
nas ciarki i mamy swiadomos¢ tego, ze spoglada-
my w oczy oséb, ktorych dzisiaj juz wérdd nas nie
ma. W monidtach mozna zaobserwowac, ze twarze
portretowanych przypominajg poSmiertne maski
podobnie jak na fotografii nagrobkowe;.

Jesli spojrzec¢ na dziatania, ktére podjetam, odtwa-
rzajace technike wykonywania monidet, czy proby
zwrdcenia uwagi na zepchniete na margines obra-
zy, to mozna nazwac je przywracaniem do zycia,
czy raczej przywracaniem godno$ci obrazom mo-
nidtowym. Jestem odtwoércg techniki, ale tworca
obrazéw o nowych tresciach, uzyskanych poprzez
zestawienie ich ze starg technika.

0.].: Czy Pani twodrczo$¢ jest w pewnym stopniu
powrotem - odrodzeniem kiczu?

E.M.: Pomimo trudno$ci, z sentymentem po-
wracamy do czasow PRL-u, w ktory wpisuja sie
takze monidta. Mamy tez sentyment do kiczu
mimo wszystko. Nie ma wielu oséb, ktore sie
tym zajmuja. Jesli chodzi o same monidta, bywa-
ty dziatania odnoszace sie do tej tematyki, ale
byto ich niewiele. Jerzy Piatek, z ktérym bratam
udziat w wystawie pt. ,Monidta - kolejna prébare-
habilitacji”, w prezentowanych w Ostrowcu Swie-
tokrzyskim pracach odwotywat sie do tego rodza-
ju estetyki, pokazujgc wspotczesne obrazy.
Kiedy artysta w spos6b Swiadomy nawigzuje do
estetyki kiczu, to jest w tym konkretny przekaz,
inaczej niz tylko w taniej przyjemnosci dla oczu.
W mojej tworczosci nie chodzi o odrodzenie Ki-
czu, ale o skierowanie uwagi na wartosci po-
nadczasowe w niedocenionych czesto obrazach
monidtowych.

0.].: Czy wedtug Pani monidta sa dobrym i rzetelnym
zrédtem informacji o wartosci syntezy sztuk - foto-
grafii i malarstwa? Czy synteza tych sztuk wzmacnia
site przekazu?

E.M.: Potaczenie w jednym obrazie fotografii i ma-
larstwa niekoniecznie wzmacnia site jego przeka-
zu, powiedziatabym, Ze te dwa media uzupetniaja
sie. Man Ray powiedzial: Fotografuje to, czego nie
mam zamiaru namalowa¢ i maluje to, czego sfoto-
grafowac nie moge. Monidta powstawaty w wyniku
pewnych potrzeb - potrzeb ludzi, ktérych nie byto
sta¢ w tamtym okresie na wykonanie fotografii pa-
migtkowej. Ich warunki ekonomiczne nie pozwalaty
na to, zeby sobie zrobi¢ zdjecie, bo po wojnie byli
tak ubodzy, ze w jedynych strojach, ktére posiadali
i mieli na sobie, pobierali sie. Wiec nie byto tutaj
mowy o fotografii, tez nie zawsze byta ona dostepna.
To wynikato tez z réznych innych potrzeb p6zniej-
szej fotografii - barwnej, ktéra w Polsce, w latach
70. byta niedoskonata i dlatego ja podkolorowy-
wano. Korzystanie z tej techniki wynikato z checi
uwiecznienia waznych momentéw w zyciu, takich
jak na przyktad $lub. Monidta powstawaty z dwdch
osobnych fotografii i z szablonu kwiatow, ktéry byt
kopiowany na kartke papieru fotograficznego i do
tego kto$ musiat tu jeszcze domalowac Slubne stro-
je. Teraz mozna zastapi¢ ta tradycyjna technike tech-
nika cyfrowa. Tak to wygladato. Jest tez taka wartos¢
tego — podam jako przyktad Marka Kucharskiego,
ktéry stworzyt jako pierwszy taka wystawe moni-
det, ale takich oryginalnych monidet. Pokazat tez
stroje $lubne i podobno wystawa we Wroctawiu
cieszyta sie tak wielkim powodzeniem, ze ttumy
przychodzity ja odwiedza¢. Takze dotartam do tego
Pana, rozmawiatam z nimi gdzie$ w jakims$ wywia-
dzie dotyczacym jego wystawy, widziatam, Ze nie-
ktoérzy tak bardzo uwierzyli w ten obraz taki, ktory
tak naprawde nigdy nie zaistniat, Ze nie wyobraza-
ja sobie, ze rzeczywistos¢ mogta wygladac inaczej.
To tak jakby obraz zastgpit sytuacje, ktéra gdzies$
zaistniata w przesztosci, ale na zdjeciu jej nie byto.

Bo nie mogto. Podkolorowywane portrety tworza
nowa jako$¢, a ich wartos¢ jest w iluzji, ktora tworza.
0.].: Czy kiedy$ posiadanie monidta byto wyznacz-
nikiem zamoznosci rodziny? Jak jest dzi$? Czy zain-
teresowanie monidtami jest spore?

E.M.: Udato mi sie dotrze¢ do oséb, ktére wykony-
waty monidta. Nawet do pana - 9o-latka, ktéry wta-
$nie realizowat tego typu zaméwienia. Jednak gdy
dotartam do innych fotograféw, odnosili sie do two-
rzenia tego rodzaju obrazéw z pogarda, méwiac, ze
absolutnie nigdy sie tym nie zajmowali. Te obrazy
powstawaty gléwnie w latach 50., 60., do 70. To byta
taka moda na obszarach wiejskich, jest to raczej kli-
mat Kiczu i sztuki niskiej. Trudno powiedzie¢, czy
posiadanie tego typu portretu byto wyrazem za-
moznosci, czasami ludzie musieli zdobywac¢ na nie
pieniadze, ale mysle, ze to bardziej che¢ posiadania
pamiatki rodzinnej i moda, inni przeciez tez takowe
posiadali.

W tej chwili zamawianie monidet jest niszowa
sprawa, ale zainteresowanie nie maleje. Raczej jest
to constant nawet z tendencja zwyzkowa. Poszuku-
jemy oryginalno$ci, zwtaszcza w momencie kiedy
ludzie osiagneli pewien status ekonomiczny. Obec-
nie zamawiajacy siegaja po podkolorowane portrety
chcac obdarowac kogos bliskiego. Wykonuje moni-
dta na zamdwienie i takie osoby wciaz sie do mnie
zwracaja. Widze, jak zmienia sie rzeczywistos¢ i od-
bija sie w tych obrazach. Oczywiscie technike zmo-
dyfikowatam, nikt by nie chciat tyle czekac, by reali-
zowac je metodg tradycyjna, wiec siegam oczywiscie
do nowych technik. Zostatam jednak przy recznym
kolorowaniu. To aspekt oryginalnosci, staram sie,
aby kazdy tworzony obraz byt niepowtarzalny.
0.J.: W swojej wystawie postanowita Pani postawi¢
takze na synteze dzwieku z obrazem. Doktadajac
dialogi do przedstawionych na zdjeciach oséb, kie-
ruje nas Pani w strone konkretnej interpretacji - no-
stalgicznych wspomnien starszych ludzi. Czy takie
byto Pani zamierzenie?

E.M.: Absolutnie, taka byta koncepcja i zamierzenie >

DOTKNIJ, PERFORMULJ...

MOTYWY / FOTOSFERA <

97



MOTYWY / FOTOSFERA <

98

od samego poczatku. Chyba nawet jeszcze nie miatam wtedy takiej wiedzy, Ze Zofia
Rydet, - ktéra podobne obrazy realizowata w swoim Zapisie Socjologicznym - podje-
ta sie proby nagrywania tych historii. Méwita o tym, Ze te historie sa bardzo wazne
i Ze dla niej, kazdy cztowiek jest piekny. Podobnie dla mnie, cztowiek z jego historig
jest w centrum wystawy pt. ,,Opowiesci spoza obrazéw”. Jednak punktem wyjsciowym
projektu byta ochrona monidet od destrukcji, przywrécenie im godnosci. Tutaj mo-
glabym przytoczy¢ stowa Susan Sontag, ktdra pisze o tym, ze rowniez obrazom nalezy
sie ekologia. Uznatam, Ze te obrazy niszczejq i nalezatoby co$ z tym zrobi¢. Zaczetam
od zmiany $wiadomosci ludzi i rzeczywiscie moge powiedzie¢ Ze projekt sie powiddt,
poniewaz Pani kurator, pracownik Muzeum Etnograficznego, podczas oprowadzania
po wystawie, powiedziata, ze jesli ktos chciatby przekaza¢ taki obraz do muzeum,
to oni sg tym bardzo zainteresowani. To byt méj cel, zeby monidta nie niszczaty gdzies
na strychach, a jesli kto$ ich nie chce, zeby znalazty sie w odpowiednim, bezpiecznym
dla nich miejscu. Wiec powiédt sie ten plan. Ale oprocz tego, ze chciatam uchronic
te obrazy przed zniszczeniem, chodzito mi takze o to, Zeby zatrzymac pamiec o kazdej
przedstawionej na fotografii osobie. Czasami - w ujeciu ,archeologii fotografii” Jerze-
go Lewczynskiego - zdjecie czy nagrana historia moze by¢ jedynym wspomnieniem,
jedynym zdjeciem, pamigtks, poswiadczeniem istnienia jakiej$ konkretnej ludzkiej
jednostki. Za chwile moze juz jej nie by¢. Rzeczywiscie wielu oséb, ktore sa czescig wy-
stawy, juz z nami nie ma. Siedza nawet trzy osoby przy stole; dzi$ juz wszyscy na
cmentarzu. Wiec jest to taka prdoba zatrzymania czasu, czy tez wyrwania ludzkich
historii od zapomnienia i destrukcyjnego dziatania uptywajacego czasu.

Pomimo, ze punktem wyjsciowym byta ekologia obrazéw monidtowych, to nie jest
to wystawa tylko o tego typu podkolorowywanych portretach. Te historie sa tutaj bar-
dzo wazne. Uzupelniaja wiedze o ludziach, ktérych poswiadczeniem egzystencji jest
twor nie bedacy ani obrazem malarskim, ani sama tylko fotografia, a jednak zostajemy
nim omamieni, wierzac w zaistnienie przedstawianej sytuacji. =

Oliwia Jaroszewicz in conversation with Ewa Martyniszyn

n interview with an author of wedding portraits based on photographs. In

her work, she combines two areas of art that interest her most: painting and

photography. She creatively transforms both the traditional function, form
and technique of these portraits, filling them in with new meanings and saving from
oblivion. The artist talks also about the functions and history of the portraits in the
past. Exhibitions of her works met great interest of audience. m

OPOWIESCI SPOZA OBRAZU

Ewa Martyniszyn
1. Zofia i Kazimierz
Hatla$, Budz6w, woj.
dolnoslaskie, 2005
2. Pelagia Rojowska,
Krzywizna, woj.
opolskie, 2005



ANNA KANIA SAj

Kadry odkrywane na nowo

yréznienia ,Formatu” w 29 konkursie malarstwa ,PROMOCJE 2019”

przypadly dwoém artystkom: Barbarze Wojcik z Akademii Sztuk Piek-

nych w Katowicach i Dominice Streciwilk, absolwentce kierunku ma-
larstwa na UMSC w Lublinie.

Obrazy Barbary Wojcik wydajg sie by¢ usytuowane niejako na pograniczu
abstrakcji i realizmu. Ich , fotograficzne” kadrowanie i minimalistyczna stylistyke
podkreslono szczegodlnie intensywnym $wiattem, ktére przebija sie na pierwszy
plan. Dopiero wéwczas w petni ujawnia sie ich narracja, ktérg artystka chce nam
przekazac. Chodzi tu o tresci nie bezposrednio przekazywane, ale zmuszajace
ogladajacych do dtuzszego zastanowienia sie nad nimi i potrzebg ich docieka-
nia. Sama artystka przyznaje, ze nie ucieka od realizmu, poniewaz zalezy jej
na szerszym dotarciu do odbiorcy. Chce, Zeby widz zatrzymat sie przed pracg
i sktonit do refleksji; jakby wszedt w ten proponowany przez obraz $wiat. Jest
to jej Swiadome dziatanie.

Barbara Wojcik, Bez tytutu, 2017, akryl, ptétno, 100 x 140 cm

Tworczos¢ Wojcik opiera sie na fotograficznym reportazu, ktérym zajmuje
sie takze w ramach odrebnej aktywnosci, jednak realizowanej réwnolegle z ma-
larstwem i grafikg. To wtaénie tematy uje¢ reportazowych sa zrédtem w budo-
waniu tresci i formy jej obrazéw malarskich. Szczegdlnie w swym cyklu dyplo-
mowym zawarta efekty obserwacji zycia codziennego salezjanek (siéstr oraz
postulantek) Zgromadzenia Cérek Maryi Wspomozycielki w Dzierzoniowie,
ktore zgodzity sie, by uwiecznita je fotograficznie podczas ich codziennych
czynnosci, takich jak gotowanie, haftowanie czy modlitwa. Mogta by¢ dzieki
temu $wiadkiem zycia w zakonie, do ktdrego normalnie nie ma dostepu, i zo-
baczy¢, jak rzeczywiscie funkcjonuja jego mieszkanki i czym sie zwykle zajmu-
ja. Wyréznione przez ,Format” prace, prezentowane na wystawie laureatéw
legnickiego konkursu, to dwa przedstawienia o tytutach: Haft i Organistka. Ty-
tutowa organistka - zakonnica - poczatkowo nie absorbuje widza swoja oso-
ba, gdyz dominujgcym motywem jest tutaj $wiatto, ktore oswietlajgc pierwszy >
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plan, usuwa jej posta¢ w cien. Jest to symboliczne ukazanie
siostr zyjacych niejako ,w cieniu” naszego Swiata. Drugi ob-
raz przedstawia juz tylko narzedzie do pracy ustawione na
krzestach, bez obecnosci jej realizatorki. Pozostawione tak
miejsce, z ,niedbale” powieszonym na $cianie wizerunkiem
Chrystusa, wystarczajgco wyjasnia, w jakim pomieszczeniu
znajdowata sie autorka obrazu. W omawiane;j serii, dokumen-
tujacej zycie salezjanek, znajdujg sie réwniez przedstawienia
bardziej dostowne i realistyczne, jak sama artystka przyznaje,
mylone czesto z fotografia. Tutaj rowniez, jak w fotografii,
ogromna role odgrywa $wiatto, ale maja one juz inny wy-
raz, powstaty bowiem w reminiscencji do obrazdw,
ktére namalowat Jan Vermeer van Delft. Prace Woj-
cik przedstawiajg kobiety, ujete przy codziennych
czynnos$ciach, w ciemnych pomieszczeniach. Ar-
tystka umiejetnie operujgc Swiattem, niewatpliwie
zainspirowana sztukq Holendra, celnie uwypukla
zamierzone ich walory. Obrazy te nie przyciagaja
uwagi kolorem, ktdry jest tutaj subtelnie przygaszo-
ny, odsuniety jakby na dalszy plan, co réwniez ma
symbolicznie podkreslac role, jaka siostry zakonne
odgrywaja w hierarchii koscielnej. (O ile fotografie
jej sa typowo reporterskie, ukazuja swiat zakonu
bez manipulacji, to juz w obrazach malarskich nie
jest to takie oczywiste. Drugi plan obrazu staje sie
tu czesto wazniejszy; w efekcie Swiadomego zabiegu
pokazania, ze najwazniejsze rzeczy moga dziac sie
jakby poza gtéwna sceng zycia.)

Nie mniej interesujacym projektem malar-
skim, réwniez zainspirowanym fotografia, jest
cykl pt. ,,Archiwum” Dominiki Streciwilk. Mamy
tu do czynienia z bardziej bezposrednim, wyraz-
nym juz na pierwszy rzut oka nawigzaniem do tego
medium. Jej prace pt. Slub i Pogrzeb naleza do cyklu
kilkudziesieciu realizacji. Kazda z nich jest swego ro-
dzaju bezposrednim przeniesieniem fotografii na
ptétno; poczawszy od formatu, po oddanie nawet
potysku fotograficznej odbitki. Zrédtem powstania

KADRY ODKRYWANE NA NOWO

trzech matych obrazéw, prezentowanych w legnickiej gale-
rii, (rbwniez pozostatych z 35 sztuk, ktore ztozyty sie na jej
artystyczny dyplom) byt rodzinny album ze starymi zdje-
ciami, przekazany jej przez babcie. Poniewaz album znajdo-
wat sie ,w rozsypce”, a cze$¢ z fotografii ulegta powaznym
uszkodzeniom, artystka zajeta sie ratowaniem ich, by méc
zachowa¢ wspomnienia o rodzinie. Nie skoniczyto sie jednak
na wklejeniu zdje¢ na swoje miejsce, lecz niezbedne okaza-
1o sie uzupetnianie w nich wielu szczegétéw. Tym samym
zaczeta ona malowac je na nowo, miedzy innymi poprzez
odtwarzanie brakujgcych fragmentéw. Czasochtonne prace

1. Dominika Streciwilk,
Archiwum 25,2018, olej
na ptétnie, 9 x 13,5 cm

2. Barbara Wojcik,
Obraz, haft, 120 x 100 cm
3. Dominika Streciwilk,
Archuwum 38, 2019, olej
na plétnie, 9 x 12,5 cm



objety nie tylko skrupulatne odtwarzanie wizerun-
koéw rodziny, ale takze potrzebe zachowania techniki
ich wykonania. Prace te sa wielko$ci bezposrednio
przeniesionej z poszczegdlnych zdje¢, co spowodo-
wato problem z zakupem odpowiedniego formatu
ptdcien. Autorka tworzyta je wiec od podstaw, wiacz-
nie z samodzielng konstrukcja podobrazia. Prace
sa malowane warstwami, laserunkowo, pokrywane
podwdjnym werniksem w celu uzyskania gtadkiej
powierzchni, imitujacej blysk powierzchni zdjecia.
Poniewaz fotografie jako takie kojarza sie artystce
przede wszystkim z czernia i bielg, przemalowu-
je rowniez te, ktore pierwotnie byty zrobione w kolo-
rze. W czarno-biatych pracach mozna dostrzec wie-
cej, niz tylko odtwoérczo ocalone archiwum po babci.
Oto bowiem tak wyraza sie wtasna interpretacja ro-
dzinnej historii, widzianej oczami malarki. Osoby
znajdujgce sie na zdjeciach, anonimowe dla widza,
oddaja jednak pewien autorski zamyst: odgrywaja
przypisane im jakies$ role. Poprzez dodanie sub-
telnego, niedostrzegalnego w pierwszej chwili ko-
loru, czy tez silniejszemu podkresleniu pewnych

postaci, wiadomo, kto w tej rodzinie byt jej szcze-
golnie bliski. Mozna tez dostrzec innego rodzaju in-
gerencje wprowadzone do tych prac. Jak komentuje
swdj cyKl artystka: ... osobiscie puscitam oczko wi-
dzom i umiescitam sie w beciku podczas chrzcin 1
stycznia 1994 roku na obrazie Archiwum 25.
Tworczos¢ Streciwilk od poczatku zwigzana
byta z rodzina, o czym $wiadczy powstaty na trze-
cim roku studiéw cykl kolorowych portretéow pt.
»+Wspomnienie”, zupetnie innych w wyrazie niz
obecnie malowane monochromatyczne mate obra-
zy. Temat rodziny poruszony zostat jeszcze w stwo-
rzonych przez nig trzech witrazach, zblizonych
kompozycyjnie do wspomnianych obrazéw, beda-
cych kontynuacjg owego cyklu, na ktérych znalazty
sie wizerunki samej artystki oraz jej brata. Koncowy
efekt ,zabawy ze szktem”, jak sama artystka opisa-
ta te prace, uzyskany zostat poprzez poddanie ich
technice topnienia w piecu oraz piaskowania. O cie-
kawych jej poszukiwaniach artystycznych $wiad-
cza réwniez wystawiane podczas studiéw efeme-
ryczne portrety z cyklu pt.,Ciato..., przedstawiajace

znanych aktoréw wykonane z surowego miesa, ktére
bedac wczesniej zamrozone, mogty przetrwac tylko
przez dwie godziny.

Zasygnalizowane tu dwie postawy artystyczne
swoje inspiracje tworcze czerpaty z innego medium
(w tym wypadku - fotografii), co tylko dowodzi,
jak wspoétczesnie zmieniajg sie tradycje obrazowa-
nia: powstaja prace intermedialne, adekwatne do
dzisiejszej ztozonej rzeczywistosci.

Images rediscovered

n the 29th painting competition PROMOCJE 2019,
I two awards of distinction were granted by, For-

mat” to Barbara Wojcik from the Academy of Fine
Arts in Katowice and Dominika Streciwilk from Ma-
ria Sktodowska-Curie University in Lublin. In two
different ways, both artists refer in their paintings
to photography: Wojcik by minimal style and speci-
phic cropping, while Streciwilk by direct use of old
damaged family photos which she repaints. m
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CIAGLOSC LINII

ADAM SOBOTA

Ciagtosc linii
agtosc lin

roste w swojej formie dzieta inspirowane obserwacjg naturalnych zjawisk
P maja czesto wielka site oddziatywania, jako Ze zdolne sg pobudza¢ wy-

obraznie i nasuwac liczne skojarzenia. Z takiego faktu interesujgcy uzy-
tek robi Patryk Lewkowicz, ktory dla swojej twdrczosci czerpie inspiracje z ba-
nalnych zjawisk w materii rzeczywisto$ci, takich jak erozja czy nieuzytkowy byt
przedmiotéw. Nawigzujac do generowanych przez takie zjawiska form, wykresla
spontanicznymi gestami swoje malarskie znaki. Takie postepowanie nie jest
czyms$ niezwyklym, gdyz mozna by sie powotac na podobnego typu przyktady
z kregu minimal artu, sztuki ziemi czy performanséw. Takie realizacje moga by¢
zaré6wno dowodami konceptualnego wyrafinowania artystow, jak i odwotywac
sie do estetycznej wrazliwo$ci na zjawiska natury, ktorg posiada zdecydowa-
na wiekszos¢ ludzi.

Na kreatywne efekty takich doznan zwracali uwage teoretycy sztuki
juz w czasach, kiedy dopiero zaczynat dawac¢ znac o sobie kult natury jako sity
oczyszczajacej drogi rozwoju ludzkiego ducha. Przyktadowo Joseph Addison
okoto 1700 1. w eseju O rozkoszach wyobrazni wychwalat doznania estetyczne
przy obcowaniu z naturg, sgdzac ze ta, dzieki réznorodnosci swoich ekspresyj-
nych przejawdw, moze nawet przewyzszy¢ sztuke w zdolnosci pobudzenia wy-
obrazni. A jezeli - dodawat Addison - widok natury przypomina dzieto sztuki,
to przyjemnos¢ jest podwdjna. Od potowy XIX wieku mozna byto zauwazy¢, ze
z takiego mechanizmu skojarzen korzystaja autorzy fotografii, ktorzy rejestruja
zjawiska natury i nadajg im szczegélne walory poprzez wybér tematéw, kompo-
zycje i opracowanie waloréw tonalnych, stosownie do wymogow tradycji sztuki.
Nieco inaczej ta praktyka realizuje sie dzisiaj, poniewaz artystyczne tradycje staty
sie tak swobodne i réznorodne, ze ta podwdjna przyjemnos$¢ w postrzeganiu
natury moze sie wydawac¢ czyms$ jednorodnym. Jednak nie eliminuje to kontro-
wersji co do pochodzenia regut estetycznych; o ile jedni sadzili, ze wywodza sie
one z natury, to inni uwazali, ze sg jako$cig specyficzng dla ludzkiego umystu,
projektowang tylko na zjawiska natury.



Patryk Lewkowicz

1-2. Paryz linia nieskoriczonosci, 2002,

technika analogowa, ingerencja malarska

na papierze (natozenie warstw
fakturowo-laserunkowych-kolor), 34,5 x 23 cm
3-4. Paryz linia nieskoriczonosci-Idqc dalej, 2007,
technika analogowa, 22 x 17 cm

Poniewaz Patryk Lewkowicz korzysta zaré6wno
z fotografii, przy pomocy ktérej dokumentuje inspi-
rujace go sytuacje w otoczeniu, jak tez ze Srodkow
malarskich, dla finalnego opracowania dzieta, mozna
by postawi¢ pytanie: ktére medium jest mu blizsze
dla zrealizowania swojej koncepcji? Odpowiedz —
mimo jego praktyki malarskiej - raczej nie mogtaby
by¢ jednoznaczna i nie jest to w istocie najwazniejsze.
Jego autorski gest, polegajacy na poprowadzeniu kre-
tej linii tworzacej mniej lub bardziej zawite meandry,
aby w koncu zamknac¢ jej obieg, taczac go z poczat-
kiem, jest niewatpliwie malarski. Wykorzystuje przy
tym typowe malarskie odniesienia, chociaz pozornie
jego dziatania moga sie wydawac przypadkowe i cha-
otyczne. Jego karykaturalne wrecz figury, zaznaczo-
ne konturowo kaprysna linia, poprzez domknecie jej
biegu, nawigzuja do figury Kkota, ktdre jest dobitnie
uwidocznione na wielu jego fotografiach w posta-
ci metalowych obreczy zamocowanych w $cianie
nabrzeza Sekwany, ktore kiedy$ stuzyly do cumo-
wania todzi i barek. Wielokrotne pobyty w Paryzu
sprawity, Ze to wiasnie w kamiennym obramowaniu
przeptywajacej przez miasto rzeki Patryk Lewkowicz
dostrzegt formy stanowigce ekwiwalent dla potrzeb
jego wihasnej ekspresji. Chociaz elementy tej budow-
li s inzynierskim dzietem ludzi, jednak spekania
powierzchni kamienia, erozja metalu na obreczach
i pojawiajace sie $lady dziatan innych oséb stano-
wig rownie obiektywne uwarunkowanie dla miej-
skiego wedrowca jak $rodowisko natury. Na foto-
grafiach fragmentéw nabrzeza wyrdzniaja sie kota
metalowych pierscieni (chociaz pozniejsze fotografie
to pomijajg) i siatka regularnych potaczen kamien-
nych blokéw, co moze sie kojarzy¢ z klasycznymi za-
sadami podziatu przestrzeni malarskiej przy pomocy

idealnych geometrycznych figur dla rozplanowania
zamierzonych przedstawien. W te regularno$¢ wpi-
sujg sie Slady spekan i zagtebien bedace dowodem
uptywu czasu i oddziatywania sit zewnetrznych.
Artysta wpasowuje w te miejsca kawatki kartonu
i wykresla na nich linie, ktére w pewnej mierze po-
wtarzaja zastany wzdr, ale ostatecznie sg wyrazem
jego wewnetrznej ekspresji. Przypomina to nieco ry-
sunki kreslone na wpét $wiadomie przez ludzi w sy-
tuacjach, kiedy ich uwaga zaprzatnieta jest czyms$
innym, ale wewnetrzne napiecie domaga sie jakiego$
ujscia. Pod$wiadomos¢ potrafi ukazac wtedy wiecej
niz mogtoby to zrobic racjonalne wyjasnienie. Efekty
takich dziatan sa fotografowane, a kartony z rysunka-
mi artysta zabiera ze sobg. Nastepnie - juz od okoto
dwdch dekad - stara sie je wpasowac w plany wysta-
wiennicze réznych galerii, a takze w enigmatyczny
system réznych osagdéw. Podobnie jak na nabrzezu
Sekwany, zarazem taczy sie z tym otoczeniem, jak
i od niego oddziela, przedtuzajac tym emanacje linii
generowanej z wnetrza swojej osobowosci. m

Continuity of a line

atryk Lewkowicz is an artist who expresses

his esthetic sensitivity and draws inspira-

tions for his painting work from observation
of natural phenomena. He combines painting with
photography, and the characteristic of his style is
a winding line which at the end meets its beginning,
creating a closed circuit. One of his important in-
spirations were metal rings used for mooring boats
on Seine in Paris, as well as stone quay which are
a place where forces of nature are combined with
human activity. m
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BoZENA KOWALSKA

Projekt Spectra Art Space

salach ekspozycyjnych budynku Spectra - patacu ze szkta i beto-
Wnu rodziny Starakéw przy ulicy Bobrowieckiej w Warszawie - otwar-
to w grudniu 2019 . wystawe prac Marii Jaremy i Andrzeja Wro-
blewskiego. Dla koneseréw sztuki byta tym ciekawsza, Ze nie objeta tym razem
sztandarowych, wiec dobrze juz znanych obrazéw autora Rozstrzelan, ale jego
mniej spopularyzowane ptétna i gwasze na papierze. Natomiast monotypie Ja-
remianki z lat piec¢dziesiatych pochodzity m.in. ze stynnych jej cyklow ,Wyrazy”,
,Penetracje”, ,Figury” i ,Rytmy”. Niezaleznie od intencji i celéw, jakimi kierowali
sie jej organizatorzy, byta to przede wszystkim prezentacja twdrczosci dwoj-
ga wspotczesnych sobie artystow, ktérzy réznymi drogami od przedstawienio-
wosci dochodzili do klasycznej abstrakcji. Kazde z nich pojmowato jg inaczej i kaz-
demu z nich potrzebna byta dla innych doznan i celéw. W sumie to zestawienie
tak odmiennych osobowosci byto niezwykle trafne, bo atrakcyjne i inspirujace.
Takie unikalne zdarzenia, majgce wyjatkowa moc przyciggania, odbywaja
sie tu, na Bobrowieckiej od lat, a blizej precyzujac od 2013 r,, kiedy w salach eks-
pozycyjnych gmachu Spectra otwarto wystawe prac Tadeusza Kantora, w rok
pdZniej stynnych pozycji z dorobku Andrzeja Wréblewskiego, a w nastepnych,
kolejnych latach: Wojciecha Fangora, Romana Opatki, Ryszarda Winiarskiego,
Henryka Stazewskiego i Stanistawa Fijatkowskiego. W ten spos6b niemal cata
czotéwka najwybitniejszych naszych artystéw udostepniona i przypomniana
zostata zainteresowanej publicznosci. Doceni¢ wypada, ze to niecodzienna prak-
tyka: jedyna w swoim rodzaju unifikacja bezinteresownej galerii sztuki z salg
muzeum wspodtczesnej tworczosci. Kazda z tych wystaw przygotowana byta
profesjonalnie pod katem ilo$ci i wyboru obiektéw, z bezbtednie rozwiazang
ekspozycja i ustawieniem $wiatta, z pietyzmem naleznym wyjatkowej randze
eksponowanych dziet.

Cenna i ambitna dziatalno$¢ wystawiennicza Jerzego Staraka stanowi
tylko cze$¢ jego aktywnosci w zakresie zajmowania sie sztukg i jej propago-
wania. Obok inicjowania i finansowania badan naukowych gtéwnie z dzie-
dziny farmacji i medycyny w ramach powotanej do zycia w 2001 r. Fundacji
Polopharmy, Starak kolekcjonuje dzieta sztuki. I nie jest to, jak znakomi-
ta wiekszo$¢ prywatnych i muzealnych kolekeji, zbior prac przecietnych i do-
brych, wéréd ktorych rozbtyskuja gwiazdorsko rzadkie pozycje arcydziet.
Tu mamy tylko do czynienia z wyborem najwybitniejszych polskich twércéw,
aw ramach ich twoérczosci - wyborem prac nie tylko reprezentatywnych,
ale o najwyzszym poziomie (podobne wymogii dezyderaty stawiaja swoim
kolekcjom jedynie jeszcze Grzegorz Jangilevitsch i Andrzej Starmach). Procz
dziet artystow juz wyzej wymienionych, ktorych wystawy odbyty sie w ciagu
ostatnich siedmiu lat na parterze w budynku Spectra, w zbiorach Starakéow
znajduja sie m.in. jedna z ,Brzemiennych” Xawerego Dunikowskiego, Por-
tret Marcoussisa i Tango Augusta Zamoyskiego, Postacie kroczqgce Magdaleny
Abakanowicz i asemblages Wtadystawa Hasiora oraz obrazy Stefana Gierow-
skiego, Jana Lebesteina (sprzed wyjazdu do Francji), Jerzego Nowosielskiego,
Henryka Stazewskiego, Kajetana Sosnowskiego i Jana Tarasina, kompozycje
selektryczne” Jerzego Tchorzewskiego, reliefy Jana Ziemskiego, a takze Inter-
wencje Edwarda Krasinskiego.

Program Spectra Art Space obejmuje tez zainteresowaniem i pomoca naj-
mtodsze pokolenie artystéw urodzonych po 1980 r. Kilkudziesieciu z nich, kazdy
przez miesigc, w latach 2013 - 2018 prezentowato swoja twoérczo$¢ w budynku
Spectra. Koncepcje artystyczne trzynastu wybranych spos$réd nich przedsta-
wione zostaly w ramach wystawy , Force Field Emerging Polish Artists” w We-
necji w2019 r.



1. Maria Jarema, Wyrazy, 1956, Starak
Collection, prawa autorskie

do reprodukcji obrazéw Marii Jaremy
© Spadkobiercy artystki

2. Andrzej WroblewskKi, Autobus,
Starak Collection, prawa autorskie

do reprodukcji obrazéw Andrzeja
Wréblewskiego © Fundacja Andrzeja
Wréblewskiego

Fot. 1-2 wystawa ,Realizm istotny”

w Spectra Art Space, dzieki uprzejmo-
$ci Fundacji Rodziny Starakéw

0d 25 lat - powiada Starak w wywiadzie

- w ramach realizowania strategii spotecznej
odpowiedzialnosci, Swiatowy biznes w znaczqcy
sposéb uzupetnia dziatania instytucji paristwo-
wych i pozarzqdowych organizacji, tworzqc
grupe nowego mecenatu. (...) Silne finansowo
korporacje zapewniajq stabilny rozwéj w po-
staci wtasnych instytucji kultury z regularnym
programem wystawienniczym i edukacyjnym.
Mojq ambicjq jest kreatywne potqgczenie obu tych form: prywatna kolekcja stano-
wiqca punkt wyjscia do dziatani w obszarze korporacji. (...) Dziatamy dynamicznie
i mam nadzieje, Ze za kilka lat bedziemy rozpoznawalnym i chetnie odwiedzanym
miejscem na kulturalnej mapie Polski.!

Jest juz dzi$ w Polsce co najmniej kilkanascie prywatnych, liczacych sie
poziomem kolekcji sztuki wspodtczesnej. Ich tworcy - posiadacze rézne wy-
znaczaja im role. Niektorzy uwazaja, ze jest to cenny dorobek ich zycia, ktory
ma cieszy¢ wylacznie posiadacza, wiec strzegg go zazdrosnie, nieledwie ukry-
wajgc. S tez, niestety, tacy, ktorzy traktujg swoje zbiory jako lokate kapitatu.
Ale sg takze zbieracze, dla ktérych ich kolekcja stanowi dume i rados¢, i ktérzy
ja chetnie pokazuja i nig sie szczyca. Niektorzy, jak Andrzej Starmach w Kra-
kowie, Wojciech Fibak w Warszawie czy Cezary Pieczynski w Poznaniu lub
Waldemar Andzelm w Lublinie, niezaleZnie od osobistej, nietykalnej kolekgji,
prowadzg sprzedazne galerie sztuki. Sg wreszcie tacy jak Grzegorz Jangilevitsch,
(z nikim nieporéwnywalny w bogactwie swoich zbioréw) i Andrzej Starmach,
cho¢ takze bracia Bienkowscy czy Jacek Lozowski, ktorzy w czesci lub w catosci
swoje kolekcje udostepniaja odbiorcom, jako wystawy czasowe w otwartych dla
publicznosci galeriach, a niekiedy poszczegélne dzieta ze swych kolekcji wypo-
Zyczaja muzeom i innym instytucjom dla uzupeinienia organizowanych przez
nie prezentacji sztuki.

Chlubny wyjatek wsrod wszystkich kolekcjoneréw stanowi Grazyna
Kulczyk, ktéra zbudowata dla swoich zbioréw znakomity architektonicznie
budynek muzeum, udostepniajac je publicznosci. Niestety, cho¢ o to dtugoiz
uporem zabiegata, nie we wtasnym kraju, ale w Szwajcarii. Jak sie zdaje, takie
sytuacje bezmys$lnej utraty sa w Polsce nagminne. Zeby przypomnieé choéby
historie przeznaczonego dla Warszawy i odrzuconego przez Polske Pomnika
dla zburzonego miasta Ossipa Zadkina, czy niedawne dzieje proponowanego
przez Owena Gehrego i takze odrzuconego, bezptatnego zaprojektowania
gmachu Muzeum Sztuki Nowoczesnej w Warszawie.

Jednym z wielu probleméw edukacyjnych w spoteczenstwie polskim jest
mizerne przygotowanie do odbioru sztuk wizualnych. Problem to nie nowy.
Sztuka nigdy na szersza skale nie znajdowata u nas prawdziwego upodo-
bania i rozumienia. Zwtaszcza wspotczesna. Nawet w odlegtych stuleciach,
kiedy powstawaty pierwsze w naszym kraju magnackie kolekcje kultury
materialnej i sztuki, obejmowaty one niemal wytacznie relikty przesztosci.
Dopiero w XIX w. wéréd mieszczanskich zbieraczy odnotowuje sie wyjatki -
ludzi uwrazliwionych na sztuke, doceniajacych wspétczesng im dziatalnosc¢
artystyczna (jak kolekcjoner malarstwa Julian Leopold Kronenberg czy ad-
mirator grafiki Henryk Karol Grohman. Brak u nas kultury i potrzeby odbioru
sztuki w szerszych kregach spoteczenstwa. Niewielka, niszowa jedynie jego
cze$¢ poswieca tej problematyce czas i zainteresowanie.

2

0 edukacje w zakresie odbioru i rozumienia sztuki dzis$ juz nikt prawie nie
zabiega. O wiele z tym aktualnie gorzej niz w czasach Peerelu. Wystarczy na
dowdd poréwnac 6wczeénie i obecnie wydawane czasopisma. Nadwczas kazde
z nich, nawet codzienne gazety, mogto sie chwali¢ osobnym dziatem poswieco-
nym tej tematyce, albo krytykiem sztuki na state z nimi zwigzanym, publiku-
jacy recenzje z biezacych wystaw i felietony o sztuce jak przyktadowo Ignacy
Witz w ,Zyciu Warszawy”, a Ewa Garztecka w , Trybunie Ludu”,. Dzi$ sie to zda-
rza jedynie w tygodnikach kulturalnych, a i to nie zawsze. Kiedy$ czasopisma
artystyczne, jak ,Projekt” czy ,Sztuka”, dziataty dzieki mecenatowi panstwa,
podobnie jak plenery czy inne spotkania twércéw. Dzi$ dla kazdego podobnego
dziatania, dla kazdej inicjatywy spotecznej w dziedzinie sztuki szuka¢ trzeba
przychylnych sponsoréow.

Dlatego tak ceni¢ wypada wyjatkowa i godna uznania pozycje, jaka po-
miedzy naszymi kolekcjonerami zajmuje Jerzy Starak. Bowiem ze swa dzia-
talno$cia mecenasa i popularyzatora sztuk pieknych jest posrod nich jedyny.
Wzorce dla niego znalez¢ by mozna tylko we wspomnianej przesztosci: u am-
bitnej magnaterii XVIII czy XIX w,, ktora za przyktadem Stanistawa Augusta
gromadzita dzieta kultury materialnej, jak rody Czartoryskich, Lubomirskich,
Potockich czy Rzewuskich. Z takich, z zamitowania lub ze snobizmu groma-
dzonych zbioréw powstawaty z biegiem czasu wszystkie muzea. Tamtym zbie-
raczom - w odrdznieniu od bezbtednego profesjonalizmu zbioréw w Spectra
- brakto najczesciej orientacji i znawstwa w dziedzinie sztuki, ale nie brakto
dobrej woli w szerzeniu szacunku dla niej. Zastuga niektérych z tych kolekcjo-
neréw przesztosci byto bezcenne edukacyjnie udostepnianie swoich zbioréw
dla zwiedzajacych, we wtasnych, patacowych siedzibach. Tak dzi$ postepuje
Rodzina Starakéw. I chwata im za to. m

1 Rozmowa z Jerzym Starakiem [w:] Kolekcja Jerzego Staraka. Budynek Spectra, Warszawa, Bobrowiecka 6.

Wyd. Fundacja Rodziny Starakéw, Warszawa 2013.

Spectra Art Space Project

n December 2019, an exhibition of works of Maria Jarema and Andrzej Wré-

blewski was opened in the modern Spectra exhibition space that belongs

to the Starak family. The idea was to present works of two artists living
in the same time, and their different artistic paths that eventually led them
both to classical abstract art. It was one of important exhibitions organised at
the Spectra center which is an example of an artistic and educational initiative
of a private art collector and passionate. m

PROJEKT SPECTRA ART SPACE
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RYSZARD KLUCZYNSKI

Festiwal PERMUTACJE

d paru lat w BWA Wieza Ci$nient w Koninie odbywa sie niezwykty fe-

stiwal PERMUTACJE, ktorego dyrektorem artystycznym jest znakomity
poznanski artysta dr Roman Bromboszcz. ,Permutacje”, termin z analizy
matematycznej, odnosi sie w tym przypadku do wariacyjnego i repetatywnego
aspektu tworczosci artystycznej, technik popularnych w sztuce postmoderni-
stycznej. Jednakze festiwal nastawiony jest na prezentacje sztuki nowych me-
diéw cyfrowych, a zwtaszcza dziet spod znaku Sztucznej Inteligencji. W owalnej,
nieduzej sali galerii zostato zaprezentowanych pieciu fenomenalnych artystow.
Mirostaw Rajkowski to artysta, ktory zajmuje sie sztukami audiowizualny-

mi, dziatajac w trzech obszarach: stowa, obrazu i dzwieku, ktére naprzemiennie
jedno dla drugiego jest ttem i zarazem ekwiwalentem strukturalnym. Naturali-
styczna rejestracja zmystowej rzeczywistosci jest punktem wyjscia do tworczej,
komputerowej deformacji zarejestrowanego surowca po to, by zblizy¢ sie do
idei abstrakcyjnego obrazu i jego aleatorycznych mutacji. Artysta zaprezentowat
trzy filmy: Natura abhorret vacum (11"), ktdry jest metafizycznym pastiszem
filmu przyrodniczego, pokazujacym jak przekaz medialny znieksztatca isto-
te natury. Luminale (4') to z kolei nienarracyjne, migawki filmowe miejskiego
o$wietlenia przepuszczone przez efekty wizualne komputera, ktore w efekcie
tworza ruchome obrazy nawigzujgce do idei sztuki permutacyjnej. Cosmic shape
(3" to eksploracja, w $rodowisku grafiki 3D i efektéw specjalnych oraz przy
uzyciu atrybutow videoartu, relacji pomiedzy Swiadomoscig i zmystami. Dodat-
kowo pokazano kilkanascie grafik 3D, w bidermajerowskich ramkach, przed-
stawiajacych kluczowe stowa w szeroko pojmowanej duchowo$ci cztowieka

FESTIWAL PERMUTACJE

jako reprezentatywne dla idei perspektywy zbieznej formy przestrzenne. Ponad
to artysta wykonat na wernisazu kilkuminutowy performance Oda do Pierw-
szego Alikwotu uzywajac $piewu alikwotowego, instrumentu z tableta oraz
tybetanskich czyneli.

Przemystaw SaneckKi jest artystg tworzacym w wielu dyscyplinach, a jego
prace z ostatnich lat zostaty zrealizowane prawie catkowicie w medium sztucz-
nej inteligencji. Na festiwalu pokazat projekcje tekstow pornograficznych gene-
ratywnie zmodyfikowanych w abstrakcyjne kombinacje niezrozumiatych zlep-
kow liter. Cyfrowy model inteligencji powstal, kiedy kartezjanskie osamotnienie
napotkato logos obliczen. Kognicja bedaca wynikiem fuzji tych samych w sobie
poteznych idei jest utrwalana obecnie w dominujacy obraz ludzkiej ,natury”
poprzez sity technologicznego postepu. W tym ideologicznym kontekscie tech-
nokratycznej pruderii, Niemozliwe Ciata problematyzujg nieobecno$c¢ seksual-
nosci w technologii. Postugujgc sie jezykiem, ktory rozbudza w nas u$pione zy-
wioty nadajace ksztatt naszym codziennym zachowaniom, praca tworzy kroétkie
erotyki w regularnych odstepach czasu. NiemoZzliwe Ciata emancypuja seksual-
nos$¢ jako zyciows site, bedaca nieodtgcznym sktadnikiem ludzkiej inteligencji.

Robert B. Lisek to artysta, naukowiec, matematyk i kompozytor, ktéry
koncentruje sie na systemach, sieciach i procesach, opierajac sie na sztuce
postkonceptualnej, sztuce oprogramowania i meta-mediach. Zaprezentowa-
ny przez artyste performance testowat reakcje zmystow widzéw na bodz-
ce ekstremalne i semantycznie nierozpoznawalne: ogtuszajaca, hatasowa
muzyka na tle czarnobiatego, zaszumiatego, $niezacego ekranu. Artysta



1. Widok ogélny wystawy, od lewej: Wideo-Impossible Bodies Przemystawa Saneckiego;
Grafiki 2D-midi_wrinkle i cybernetyczny ul Romana Bromboszcza;
Wideo-Luminale Mirostawa Rajkowskiego

potaczyt w sposéb rekurencyjny miksery wideo i generatory, otrzymu-
jac w ten sposob narzedzie do stworzenia nieprzewidywalnego zdarzenia
adiowizualnego. Przedstawit réwniez prace Przejscie, czyli site-specific in-
stalacje, ktéra proponuje nowe opowiesci i formy audiowizualne poprzez
uzycie sztucznej inteligencji, w ktorej, aby osiagng¢ zamierzone cele, artysta
,zainfekowat” swoje DNA m.in. wirusem Ebola.

Martyna Chojnacka, zawodowo pracujgca jako programistka, zaprezen-
towata rzezbe Blob, ktéra jest audioreaktywnym, stereometrycznym two-
rem, zaprogramowanym, by oddycha¢ i wizualizowa¢. Zmienia swoj ksztatt
pod wptywem dzwiekéw, fizycznie je reprezentujac. Ruch nadaje formie orga-
nicznosci, zaprasza do interpretacji i uwaznej obserwacji. Blob jest wizualizacja
przeniesiong z ekranu do $wiata fizycznego, gra gtéwna role w spektaklu au-
diowizualnym, ktéry odgrywa sie w faktycznych trzech wymiarach. Potgczenie
dzwiekow, ksztattow i ruchu za pomoca technologii, zajmuje zmysty, nawotuje
do skupienia, eksploracji i bycia w sytuacji tu i teraz.

2. Mirostaw RajkowskKi, seria grafik 3D-Verbum
3. Robert Lisek, Virus D. N. A.

Roman Bromboszcz zajmuje sie dziatalnoscia na pograniczu sztuk wizu-
alnych, muzyki elektronicznej, literatury, programowania. W tworczosci po-
dejmuje tematy z zakresu automatyzacji, cybernetyzacji, przemian spotecz-
nych w XXI w. pod wptywem rozrastania sie sieci informacyjnych. Jego obiekt
interaktywny Midi Wrinkle to instrument audiowizualny, w ktérym zasad-
nicza role odgrywa sterownik midi Pad, za pomoca ktérego mozna zmie-
nia¢ w czasie natychmiastowym jako$ci obrazu i dzwieku z kamery i obser-
wowac je na ekranie. Praca prezentuje obraz wideo pobierany przez kamere
internetowa, w ktorym przeglada sie widz. Obraz jest zakt6cony, mozna nim
sterowac za pomocg przyciskow i pokretet. Kontrolowane s3: wysokos¢ fali
sinusoidalnej oraz ziarnistos¢ i kolorystyka kadru. Artysta pokazat takze Cy-
bernetyczny_Ul bedacy cyklem grafik, gdzie na kazdej z plansz znajduja sie po-
jedyncze znaki ASCII zaczerpniete z klawiatury komputerowej. Cykl nawigzuje
do paginacji, jakg mozna odnalez¢ w ksigzce autora Ludzie”Pszczoty.

Dzieta sztuki zawsze pobudzaja emocje, ilustrujg jakas mysl lub $wiatopo-
glad. W XXI radykalnie zmieniamy nasze koncepcje ciata i umystu. I to nie tylko
z powodu nauk medycznych, ale gldwnie za sprawa transformacji §wiadomosci.
Zaznajamiamy sie z nowym rozumieniem terminu ludzkiej obecnosci istniejac
jednocze$nie w miejscu realnym i wirtualnym, percepujac nature i symulakry.
Zaprezentowane na festiwalu prace otwieraty widzow na nowe sposoby rozu-
mienia i odczuwania siebie oraz otoczenia. =

PERMUTATIONS Festival

yearly festival PERMUTACJE directed by Roman Bromboszcz in the art

gallery Wieza Ci$nien (Water Tower) in Konin is aimed at presentation

of new digital media art. The author describes five outstanding artists -
Mirostaw Rajkowski, Przemystaw Sanecki, Robert B. Lisek, Martyna Chojnacka
and Roman Bromboszcz - and their works which were presented at the festival
and which used various means of expression to open the audience to new ways
of perception and understanding. m
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PIOTR GEROWACKI

W labiryncie Theseusa

(0 artystycznym projekcie Aleksandry Cupiat i Szymona Parafiniaka)

abirynt to znak, ktdry jest centralna figura, wokot ktdrej rozwija swoja ak-
tywnos¢ artystyczng tandem Theseus.

Co ciekawe, wsrod wielu odmian tej meandrycznej figury, znajduje-
my obok, miedzy innymi realizacji na posadzkach francuskich gotyckich katedr
lub w uktadzie zywoptotow, takze te symboliczne, kreslone czy malowane. Innymi
stowy, w przypadku tych artefaktow mamy do czynienia nie tylko z ich repre-
zentacjg, ale rownoczes$nie z ich przedstawieniem realnym. Znaczone i znaczace
staja sie tutaj identyczne i tozsame. To okresla site oddziatywania tych wizualnych
konstrukeji.

Labirynt to jeden z podstawowych symboli i archetypow naszej kultury. Zalicza
sie on do rodziny znakéw solarnych, czyli zapewniajacych szczescie, powodzenie
i ochrone. Pokrewne prostokatnemu labiryntowi sg takze koliste koncentryczne
formy labiryntu (w hinduizmie jantry). Jak wyjasnia w swej ksigzce Paul de Saint
Hilaire, pielgrzym wiedzy buduje mozolnie w ciggu zycia spirale by przejs¢ z kwa-
dratowej ciemnosci jednego labiryntu do jasniejszych kot drugiego, aby dotrzec¢ do
koricowego oswiecenia ',

W najnowszych realizacjach artysci Theseusa wykorzystuja wynikajgce z du-
cha czaséw mozliwosci, jakie daje zestawianie wielu mediéw, takze cyfrowych.
Jedna z prac, instalacja pt. Droga do przebudzenia obejmuje dwa duze formatowo
obrazy i projekcje digitalng na dwéch ekranach. Przy czym obrazy przedstawiajg
odpowiednio labirynt prostokatny i spiralny, spokrewniony ze znang w malarstwie
forma tonda. Ten uzupetniajacy sie rozdziat dotyczyt takze projekcji digitalnej.

Tym, co decyduje o udanym koncepcie twérczym w obrebie sztuk wizu-
alnych jest zapewne zgodno$¢ przekazu tresci z uzyta forma. Do tej zasady
aspirujg prace zespotu. Ich obrazowanie jest silnie osadzone w powtarzanych,

1 Paul de Saint Hilaire, Tajemny $wiat labiryntéw, Wydawnictwo ,Czakra” 1994, s. 62. Korzystam z tego

opracowania jeszcze w kilku miejscach.

W LABIRYNCIE THESEUSA

niczym mantra, elementach budujgcych labirynt. Mozna powiedzie, iz jest to po-
rzadek wzoru, wokot ktdrego rozrasta sie geometryczna siec. Jej fraktalem jest
meandryczny modut. To bardzo mocny wizualnie i estetycznie, poprzez swoja ryt-
miczno$¢ i kompozycyjng otwarto$¢, znak, tym bardziej, ze arty$ci uzywaja jedynie
skali monochromatycznej, co jeszcze wzmacnia jego percepcyjne oddziatywanie,
podobnie jak to ma miejsce w sztuce optycznej (op art). W realizacjach tej pary
artystow znaczna role gra przestrzen fakturowa (morfologiczna), bowiem obok
struktur idealnie dopracowanych sg tez takie, ktére stwarzaja wrazenie niedokon-
czonych. Mozna to czytac takze jako antynomie doskonatosci i zniszczenia, alego-
ryzujaca przemiany losu, w ktérych niemal wszystko nie ma szansy trwa¢ w stanie
nienaruszonym. Prowadzi to nas do rozwazan o konceptualnej naturze tej sztuki.

Meander na planie symbolicznym odzwierciedla wysitek wchodzenia, za-
gtebiania sie w temat, jakoby zderzenia z wirem wodnym (Meander to w konicu
nazwa rzeki). Uzmystawia to ciagle - egzegetyczne - powracanie do gtéwnego wat-
ku rozwazan, jest efektem swoistej dialektyki wynikajacej z rozréznien miedzy
tak i nie, jasnym i ciemnym odcieniem, mrokiem i $wiattem. Prowadzi to nas do
szukania ezoterycznego $wiatta duchowego, majgcego moc rozpraszania mroku
splamien jazni, tak jak storice po nocy zapewnia nam zycie w jego ztocistym kro-
lestwie. Jest to zatem aluzja drogi do ,nowego swiata”, do meta-fizycznego i gno-
stycznego ztotego brzasku. Ma religijne odniesienia w mistycznych przekazach
o nowym niebie i nowej ziemi, niebieskiej Jerozolimie.

Jesli dostrzegamy literacka i filozoficzng no$nos¢ figury meandra, to tez nie
mozemy poming¢ jego warto$ci dekoracyjnej. I wiedzieni tym samym tropem
zawracamy stale i po raz kolejny do ikonografii Hellady.

Tak jak wedrujemy w labiryncie, takoz czynimy i w zyciu, naszej ziemskiej
petnej zawitosci drodze. A ze przywodzi on na mysl uwiezienie i putapke z jej
barierami i przeszkodami, wiec podejmujemy wysitek zmagan z trudno$ciami,
by nie trwac¢ jedynie biologicznie. Artysci to wiedzg, stuzy temu ich sztuka.



Rola labiryntéw i ich sens symboliczny jest powszechnie
znany i obecny w kulturze na catym swiecie. Ale takze znamy
ich sens uzytkowy, praktyczny, tj. np. ich zdolnosSci ochronne,
albo jako miejsca przechowywania tajemnic lub strzegace
skarbow, ale tez odbywania kary. Te ztozone problemy do-
Swiadczen z naszej historii, Theseus wzbogacit takze o pro-
blemy wspodtczesnej sieci - Internetu,aspirujac tym samym
do roli alter-nowoczesnego semionauty. Powodzenie w tej
misji zapewnia mu imie bohatera, ktéry zabil potwora stra-
chu i rozwigzat zagadke splatanego losu, jak kiedy$ w inny
sposob nierozerwalny wezet rozciat Aleksander. Theseus nie
dokonatby tego bez pomocy Ariadny, dzieki ktérej binaryzm
pierwiastkow meskiego i zenskiego znalazt zwycieskie jedno-
czace przezwyciezenie. W ten sposéb zniszczenie struktury
ludzkiej i $wiata, nie jest nigdy mozliwe catkowicie, poniewaz
odwzorowuje sie ona wedtug wpisanego w nig kodu - matry-
cy trwania, niszczenia i odradzania sie. Tkwi ona w hardosci
meandrycznej molekuly. Dajgcej szanse na to, Ze nie zgubimy
sie w plataninie Sciezek losu i nie ulegniemy btednym drogom,
trzymajac w dtoni pomocna ni¢ Ariadny, symbol madrosci
i wytrwatosci.

Zainteresowanie przestrzenig doprowadzito ostatnio The-
seusa do realizacji trojwymiarowych. Obok znaku labiryntu
pojawiaty sie tez formy organiczne. S to zastanawiajgce rygo-
ryzmem struktury z pozoru minimalistyczne, jednak budowa-
ne w oparciu o powtarzalno$¢ figur geometrycznych, ktore wy-
razaja wiedze o prawach kreacji $wiata i jego elementarnej
egzystencji, co tutaj znaczy takze zywiotowej (od tacinskiego
elementa). Inspiracjg duetu s3 idee platonskie i pitagorejskie.
Na planie estetycznym powierzchnie rzezb-obiektéw charak-
teryzujg sie albo wyniostoscia i blaskiem srebrnej patyny lub
tez przypominaja procesy korozyjne. W ten sposéb oddaja one
przeczuwany wymiar absolutu, w ktérego ramy wpisana jest
tez cykliczno$¢ odradzajacych przesilen.

Theseus budujgc swoje labirynty, jednoczesnie podaje
odbiorcy te ,ni¢”, utatwiajgca zrozumienie i rozwiktanie dro-
gi wyjscia ku... Ku czemu? A to tez jedna z tajemnic wpisa-
na w te propozycje. =

THESEUS

1. Rzezby z cyklu , Elementa’, 2019, stal nierdzewna, cor-ten

2. Hipnotyk, 2016, akryl, mika, na ptétnie, 140 x 140 cm

3. Obraz VIII z cyklu ,Elementa’, 2019, akryl, mika, na ptétnie, 140 x 140 cm
4. Klatka, 2017, akryl, mika, na ptdtnie, 140 x 140 cm

In a labirynth of Theseus - on artistic project
of Aleksandra Cupiat and Szymon Parafiniak

abirynth is one of fundamental symbols and archetypes of our culture, and it is also
a central figure for the artistic duo Theseus. In their recent works they combine

different media in order to express a literary and philosophic message hidden be-

hind the serpentines and various optical structures. Creating their labirynths, Theseus also
provide a spectator with a thread to find a safe way out. m
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ANNA POZNANSKA

Krajobraz pamieci Lva Sterna

spdtczesne abstrakcyjne malarstwo ma rézne oblicza, prace Lva

Sterna sytuowac mozna w okolicy popularnego w latach 50. ma-

larstwa materii, w ktérym istotna byta sama substancja malar-
ska, jej faktura i proces tworzenia jej struktur. Stern, architekt z wyksztat-
cenia, celebruje proces twdrczy, materie wykorzystuje do tworzenia z niej
swoistych konstrukcji o charakterystycznej estetyce; rytmach, barwach,
kompozycjach. Pracom stricte malarskim towarzyszg kompozycje malar-
sko-architektoniczne. Pretekstu do takiej interpretacji dostarczyta ostat-
nia wystawa prac artysty we wroctawskiej Mia Art. Gallery, pt. ,Wyjecha¢
iwrdci¢. Przypadek Lva”.

Wystawa zaaranzowana zostata z takim zamystem, jakby prace stricte
malarskie miaty polemizowac z owymi kompozycjami malarsko-architekto-
nicznymi, a czas byt tematem tych rozmoéw. Z jednej wiec strony mamy cykl
obrazéw zblizonych w wyrazie, harmonii, rytmach, fakturze, utworzonych
z rozbielonych, czy, jak kto woli, przydymionych barw o bogatej struktu-
rze, a takze kilku prac utrzymanych w ostrzejszej kolorystyce: czerni, z6tci,
czerwieni - wszystkie jednak sa jednakowo rozbielone, jakby przyproészo-
ne nalotem ,niepamieci”, a nastepnie pokryte warstwami krzyzujacych sie
splatanych linii. Z drugiej strony, na przeciwlegtej ptaszczyznie ekspozycyj-
nej umieszczono kompozycje architektoniczno-malarskie, ktére dobitnie,
bo wprost méwig, jak wazny dla autora jest czas i dawny Wroctaw. Twoérca
potaczyt bowiem obrazy ze starannie przycietymi kawatkami autentycznych
starych ram i one razem tworza obiekty, ktére odsytaja do przesztosci. Obra-
zy te tacza wyobrazenia rzeczy z ich desygnatami, fragmentami dawnych pej-
zazy. Kompozycje sa rézne; wielobarwne, szare, graficzne. Oto kawatki ram
potaczone z blejtramami, na ktérych naciggniete sg ptotna, a cato$¢ pokryta
jedna, szarg barwa. Tuz obok obrazy skonstruowane z samych starych ram.

Lev Stern chce w ten sposéb dotkna¢ przesztosSci, uzywajac do tego auten-
tycznych kawatkow starych obiektow, skupuje wiec na wroctawskich targach
staroci ramy pochodzace z czasu jego dziecinstwa, gdy przed wyjazdem do

KRAJOBRAZ PAMIECI LVA STERNA

3

Jerozolimy (w roku 1959) mieszkat we Wroctawiu. Chce mie¢ absolutng pew-
nos¢, ze to te artefakty tworzyty tamta rzeczywisto$c, z ktéra on wciaz roz-
mawia. Laczy wiec rozsypane fragmenty tamtej rzeczywistosci. Powstaja
harmonijne, architektoniczne konstrukcje, jasne, czytelne w swym prze-
staniu o uptywajgcym czasie i zmieniajgcych sie pejzazach. Po powrocie do
Wroctawia w 1987 r. Lev Stern wedrowat po miescie szukajac miejsc, ktd-
re wciaz miatl w swej pamieci. Czy da sie jeszcze je odnalez¢ ? W poszukiwaniu



Lev Stern

1. B-W, 2018, olej, emalia na ptétnie, drewno, 50 x 65 x 4 cm

2. Doskonatos¢ 5919, 2019, olej na ptdtnie, drewno, 70 x 82 x 4 cm

3. Pamie¢ miasta 5619, 2019, emalia na ptétnie, drewno, 63 x 61 x 4 cm
4. Osmosis 1561, 2015, olej na ptotnie, 45 x 45 cm

5. Osmosis 1522, 2015, olej na ptétnie, 65 x 65 cm

6. Osmosis 1619, 2016, olej na ptétnie, 75 x 65 cm

odpowiedzi kilka razy dziennie przechodzit przez Most Grun-
waldzki, patrzac na wartki nurt Odry, jakby sprawdzat, czy
mozliwe, ze woda jest ta samg, jaka widziat niegdys. Konfron-
towat w pamieci wspomnienia z dziecinstwa z tym, co go ak-
tualnie spotykato.

Jego rzezby (bo Lev Stern jest takze rzezbiarzem), jak
i malarstwo oraz charakterystyczne dla jego twoérczosci kom-
pozycje rzezbiarsko-malarskie odsytaja do biografii artysty,
ktérego wrazliwo$¢ utkana zostata wtasnie z pamieci o obra-
zach rzeczywisto$ci dawnej i obecnej. Lev Stern - to ,wedro-
wiec przez zycie”, w swej plastycznej, réznorodnej tworczosci
stara sie to uwyrazni¢. Réwniez kolor stuzy do podkreslenia
tworczego zamystu. Jest on dla niego rodzajem ,,materii”, z kt6-
rej buduje Swiaty o charakterystycznych rytmach, ekspresji
i harmonii. Stosuje on przydymione lub zatarte barwy, pokryte
krzyzujaca sie wielowarstwowa plataning linii, gubiacych swe
poczatki i konce, jakby chciat dowie$¢ istnienia tajemnych nici
taczacych te $wiaty, ktére chce utrwali¢ i znalez¢ ich sens dla
siebie. Barwy, ktérych artysta uzywa sa niekiedy szare, gra-
ficzne, innym razem uwodza subtelnymi, odcieniami pasteli.
Pojawiajg sie tu takze ekspresyjne formy i konstrukcje, rowniez
odsytajace do mijajacego czasu i upraszczajacej wszystko pa-
mieci, ktéra oddala nas od detali, zdarzen i rzeczy.

Zwykle zadajemy sobie pytanie, jak interpretowac tworczo$c¢
danego artysty? Czy abstrahowac¢ od kontekstu powstawania jego
dziet, czy przeciwnie - uwzglednia¢ okolicznosci ich powstawa-
nia? ,Przypadek Lva” dowodzi, ze kontekst zasygnalizowany w ty-
tule jego wystawy sprawia, iz odbiorca ma szanse podja¢ dialog
z pracami, ktére mimo osobistych odniesien tworcy, mogg pro-
wadzi¢ do empatycznego ich odbioru i rozumienia. =

Lev Stern’s landscape of memory

he Mia Art Gallery in Wroclaw presented an exhibition of Lev Stern’s works entitled

,To leave and come back. The case of Lev”. This abstract painter was an architect

by profession, and in some of his works he combines painting with
structures. Researching different means and styles of artistic expression, h
to the past and memories. Smoked colours, speciphic harmonies and rhythms
atmopshere of his art. m

architectonic
e often refers
create special
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MARTA DZIEDZINIEWICZ

,Miedzy nami” Darii Pietryki

M iedzy Nami” to najnowszy projekt artystyczny Darii Pietryki, urodzo-
» nej w 1983 roku wroctawskiej malarki, architektki, projektantki wnetrz
i scenografki. Tematem wystawy jest cztowiek w relacjach spotecznych, a wiec
uwiktany w sie¢ mikro i makro zaleznosci - ze sobg, z innymi, z otaczajacym
Swiatem. Sama relacja jest tu traktowana jako proces, poniewaz nasze zwigzki
sga dynamiczne, zmieniajg sie, ewoluujg, wymagaja pracy, posSwiecen i uwagi,
zaniedbane komplikuja sie¢ lub obumieraja. Pietryka uwaznie obserwuje sie-
bie w Swiecie, zbiera doswiadczenia, notuje spostrzezenia, pytania i problemy,
bada towarzyszace im emocje. To juz wtedy zaczynaja w jej wyobrazni powsta-
wac obrazy. Zaczyna sie to od przezycia, obserwacji i uczucia, potem przychodzi
czas na refleksje i szkice projektu. Same obrazy powstaja dtugo, artystka wielo-
krotnie je zmienia, naktada kolejne warstwy farby, ingeruje w ptétno nicia, pia-
skiem, kolorem, buduje wielowarstwowg strukture. Kolejnym bohaterem wy-
stawy jest zatem samo malarstwo, zaréwno w kontekscie warsztatu, rzemiosta,
jak i formy ztoZonej narracji.

Malarstwo jest dla Darii rodzajem medytacji, podréza w gtab siebie
oraz w strone innego cztowieka. Maluje to, czego nie potrafi przekaza¢ stowa-
mi. Inspiruje ja zycie, doSwiadczenia, miejsca, podréze, ksigzki, proza zycia,
ktorej wcale nie uwaza za szarg czy monotonng. Malowanie jest jej sposobem
przepracowywania emocji i rozpracowywania otaczajacego ja Swiata. Jest Sci-
Sle sprzezone z procesami myslowymi artystki, ktéra w jednym z wywiadéw
stwierdzita, Ze musiataby przesta¢ mysle¢, zeby przesta¢ malowac. Stwier-
dzita: Fascynujq mnie niejednoznacznosci. Dgze do tego, aby moje malarstwo

MIEDZY NAMI" DARII PIETRYKI

byto wielowarstwowe, zaréwno w sensie metaforycznym jak i formalnym. Mysle,
ze jest to klucz do réownowagi pomiedzy formq a tresciq, ktorej poszukuje. Historie,
ktore zawierajq sie w mojej tworczosci czerpane sq z rzeczywistosci - napotka-
nych sytuacji, ludzi czy natury. Malujqc, przektadam je na metafory, ktére ubie-
ram w kolory, ksztatty, faktury, cienie, pétcienie. Uwazam ze sztuka powinna skta-
nia¢ do myslenia, totez cieszy mnie gdy odbiorca ,przektada” obrazy na jezyk bliski
sobie. Wowczas to, co jest dla mnie osobiste, staje sie poprzez malarstwo niejako
ogolnodostepne, a moja praca nabiera warstw i nowych znaczen. Zaczyna zyc.

Spéjnosé intelektualnych i malarskich poszukiwan mozemy odnalezé w ca-
tej dotychczasowej tworczosci artystki. Cykle obrazéw zatytutowane ,Brudy”
i ,Projekt Mata Destrukcja” sg petne egzystencjalnej symboliki. Pietryka przed-
stawia na nich blade, chtodne postaci, ktérych ciata przypominaja rzezby wy-
ciosane z kamienia, czesto sa niekompletne, krusza sie i rozpadaja. Sa to me-
lancholijne i mroczne opowiesci o tym, czego do$wiadczamy i co nas w $wiecie
spotyka. Warte uwagi sg tez prace zainspirowane podrézami do Japonii i Chin
(cykle ,Na styku” i,,China China”), ktére badaja koegzystencje natury i architek-
tury. Pt6tna zapetniaja sie gaszczem budynkéw i ulic potaczonych zapetlonymi
kablami elektrycznymi - te miejskie pejzaze momentalnie przywodza na mysl
azjatycka estetyke i typowa dla niej zwarta tkanke urbanistyczna, jaskrawa pa-
lete barw, zaskakujaca w tej gestwinie lekko$¢. W tych pracach Daria przyglada
sie relacjom natury i wszechobecnych, rozprzestrzeniajgcych sie miast - ludz-
kich habitatow; zastanawia sie, czy istnieje jeszcze rownowaga miedzy tym, co
naturalne, a tym, co wytworzyliSmy my - ludzie.



Daria Pietryka
1. My, 2019, olej na ptdtnie, 80 x 80 cm oraz 55 x 80 cm
2. Miedzy nami (wiosna), 2018, olej na ptétnie, 100 x 140 cm

W serii ,Miedzy Nami”, Daria powraca do obserwacji siebie samej i nas
oraz rozwija te rozwazania eksplorujac temat szeroko pojetych relacji. ,Miedzy
Nami” nie jest wystawg autobiograficzng, ale naturalnie czerpie z codziennego
Zzycia, a na to sktada sie niestychana ilos¢ watkow: bycie osoba w $wiecie, w spo-
tecznosci, w rodzinie, w macierzynstwie, w zwigzku, w przyjazni i z samg soba,
to w koncu bycie kobieta. Subtelnie pojawia sie takze watek relacji z natura,
ktorej czescig jeste$Smy, i z ktéra kontaktu potrzebujemy, a uwiktani w nowo-
czesno$¢ czesto o tym zapominamy.

Znajdujemy tu duzo opowiesci o mitosci dwojga ludzi, w ktérych uderza
trzezwos¢ spojrzenia i pewna dojrzatos¢. Artystka rezygnuje z wyidealizowa-
nych wizji na rzecz uczciwej i podpartej realnymi do$wiadczeniami celebracji
mito$ci jako sztuki wyboru, kompromisu, pracy nad soba i ze sobg nawzajem,
akceptacji whasnych i kogos wad czy ograniczen.

Zatracanie sie w relacjach i odzyskiwanie siebie samej to watek obecny tak-
ze w obrazach poruszajacych temat macierzynstwa, w ktorych Pietryka konse-
kwentnie unika gloryfikacji. Jej madonny traca gtowy, ciata i wtasna tozsamo$¢
na rzecz wyzszego dobra, jakim jest nowe Zycie, nowy cztowiek. Ten bardzo
bolesny aspekt poswiecenia kobiet, o ktérym sie nie rozmawia lub ktéry uznaje
sie za naturalng kolej rzeczy, tu wybrzmiewa donosnie.

Wehikutem tych mikro i makro historii, przezy¢ i emocji jest ciato. Ciato jest
tym, co mamy i co jest nam znajome i bliskie, jest naszym codziennym towarzy-
szem i osobistym terytorium, cho¢ kobiece staje sie czesto terytorium walki ca-
tych spotecznosci. Ciata bohateréw obrazéow sa dla artystki terenem poszukiwan

malarskich rozwigzan, znana z jej wcze$niejszych obrazéw blada, kamienna
i matowa skdra tu nabiera zycia i barw. Niedopowiedziane twarze podkreslajg
uniwersalnos¢ postaci i do§wiadczen obecnych na obrazach.
Niedopowiedzenie odgrywa istotna role w projekcie ,Miedzy Nami”, be-
dacym owocem wnikliwych obserwacji i rozwazan, a takze eksperymentéw
malarskich. Pietryce nie zalezy na wydawaniu opinii czy komentowaniu rzeczy-
wistosci w okreslony sposdb. Obrazy traktuje bardziej jako zaproszenie widza
do dowolnej, indywidualnej interpretacji, jako uczte dla wyobrazni; sa wiec one
skonstruowane tak, aby nas zatrzymac. Elementem tej strategii jest kompozycja
majgca na celu wzbudzenie napiecia czy niepokoju, zastosowane kolory i ich
kontrasty, wielowymiarowa struktura obrazu, gdzie widoczna jest praca farba
iliczne ingerencje w ptétno, elementy kolazu. Miedzy nami jest - malarstwo. =

Daria Pietryka’s “Between us”

etween us is a recent project of Daria Pietryka, a Wroctaw based painter,

architect, interior and set designer. The topic of the exhibition is a human

being in processual net of dependencies with oneself, with other people
and the environment. Using contrasting colours, visual suspense and open com-
positions, Pietryka invites audience to reflect upon many different roles people
play in their own life, and the struggle everyone experiences in the attempt
of finding balance between them. m
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MIECZYSLAW SZEWCZUK

Matgorzaty Strzelec
rozmowy z kamieniami

atgorzata Strzelec, urodzona w 1952 r. w Radomiu, studiowata na
M Wydziale Malarstwa Panstwowej Wyzszej Szkoty Sztuk Plastycz-
nych w Gdansku (teraz ASP) w latach 1972-1977; w pracowniach ma-
larstwa profesoréw Jacka Zutawskiego, potem Jerzego Usarewicza i Kazimierza
Ostrowskiego oraz tkanine w pracowni J6zefy Wnukowej i ceramike w pracowni
Hanny Zutawskiej. Teraz ona ma tytut profesora, pracuje jako pedagog na Wy-
dziale Sztuki Uniwersytetu Techniczno-Humanistycznego w Radomiu.
Pedagodzy gdanskiej uczelni zaliczani sg - upraszczajac - do kontynu-
atorow szkoty sopockiej, a wiec - znéw upraszczajac - kolorystow. Zdumie-
wajgca jest konsekwencja Matgorzaty Strzelec, z jaka malarka przez wiele
lat maluje ten sam temat. Jest wierna wybranemu kiedys tematowi obrazéw
olejnych i akwarel. Od lat ogladamy jej prace przedstawiajace materie $wiata,

MALGORZATY STRZELEC ROZMOWY Z KAMIENIAMI

malowane z niezwykta precyzja, nie gestem, a punktowymi dotknieciami
pedzla, takze wtedy gdy obrazy maja duze powierzchnie. Co pozwala jej na
uzyskanie efektow odbicia Swiatta nawet na malenkich powierzchniach.
A wiecinaczej niz profesorowie, ktorzy czesto malowali swobodnym gestem,
nie precyzujac konturéw formy. To, co taczy Matgorzate Strzelec ze szkota
sopocka, to przekonanie, ze malarstwo powinno ukazywac¢ wybrane frag-
menty, obrazy $wiata natury.

Jej obrazy tworzone w ostatniej dekadzie to dzieta dojrzate, mistrzowskie
technicznie. Tak malowane sa kamienie pokazane na obrazach olejnych na oma-
wianej teraz wystawie, a na najnowszych akwarelach przedstawita meteory-
ty w przestrzeni biatego tta. Jej wybdr pozwala nam siega¢ wzrokiem, dostrzec
na ziemi $lady istnienia $wiata poza Ziemia, meteoryty pochodza z Kosmosu.



Artystka swoj pisze w tekscie zamieszczonym w katalogu: Wieloletnia
obserwacja skat i kamieni, ktére spotykam w otaczajqcych mnie realnych
przestrzeniach — to wazny temat w moim malarstwie, z motywem podziwu
dla réznorodnosci istnienia Swiata. Kamien, mata czqstka wiecznosci, skupia jak
gdyby poczqtek i koniec uptywajqcego czasu. Od paru lat cierpliwie odkrywam
skomplikowanq nature kamieni, ktdre interesujq mnie od dawna, zachwycajq
barwgq i formq. Kamien - trwaty, solidny, byt zawsze oznakaq sity, stabilnosci,
tego, co niezniszczalne, w kazdej kulturze (...). m

,Malgorzata Strzelec. Rozmowy z kamieniami”. Olej, akwarela. Radom,
Radomski Klub Srodowisk Twoérczych i Galeria, 29.11.2019-17.01.2020.

Talks with stone of Matgorzata Strzelec

algorzata Strzelec, born in 1952, graduated from the Gdansk Acad-

emy of Fine Arts which strongly influenced her painting style. The

artist has painted the same topic over many years with oil and wa-
tercolors. As the artist says, a stone for her is a small particle of eternity, com-
bining the beginining and the end. Structure, colours and solidity of stones
have always been her great inspiration. m

2
Malgorzata Strzelec
1. Kamienie 11, 2011, olej, pt6tno, 97 x 120 cm
2. Wyspy dalekie, wyspy nieznane I, 2012 /13, tempera jajowa, olej,
plyta pilsniowa, 48 x 54,5 cm
3. Kamienie niebieskie, 2009, olej, pt6tno, 100 x 120 cm
3
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JUSTYNA ARTYM

Intensywny minimalizm

alarstwo Jarka Puczela uderza od pierwszego spojrzenia. Czy-

ste, precyzyjne kompozycje. Dzieto wewnetrznej dyscypliny,

skupionej pracy, ktéra odejmuje to, co niepotrzebne, by sama
istota mogta ukazac sie mocna i czysta, bez zaktdcen i ozdobnikow.

Co zatem zostaje po tej redukcji? To, co naprawde ma znaczenie.
Swiat zewnetrzny jest zaznaczony subtelnie, umownie, czesto nie-
obecny. Powtarzajacy sie motyw iluzji, przenikania sie réznych po-
ziomow realnosci — banki mydlane, projekcje filmowe, cienie, wizje,
lustrzane odbicia - kaze nam sie zastanowic, co jest prawdziwa rze-
czywistoscig. Co istnieje naprawde? Ostatecznie - podmiot poznajgcy.
Ten, kto patrzy, odczuwa, przezywa: cztowiek i jego $wiat wewnetrzny
oraz potaczenia z innymi. I na podmiocie wtasnie koncentruje sie ma-
larstwo Puczela.

Zanurzeni w zageszczonym, przepetnionym bodzcami $wiecie -
tutaj mamy okazje zaczerpng¢ oddechu. Z hatasu zycia na powierzch-
ni wchodzimy w wielka, gleboka, wszechogarniajaca cisze. Swiado-
mos¢ tworcy, maksymalnie skoncentrowana na procesach dziejacych
sie we wnetrzu, prowadzi nas do chtodnej, spokojnej, rozlegtej wody
zycia psychicznego.

INTENSYWNY MINIMALIZM

Puczel jest mistrzem w ukazywaniu relacji - czesto trudnych, pet-
nych wewnetrznego napiecia, odczuwalnego tym bardziej, im bardziej
postacie zastygte sa w pozornym bezruchu. Intensywna gra ukrytych,
podskérnych emocji, stany zawieszenia, czasem momenty trudnych
decyzji, wedrowki i poszukiwan - wszystkie te procesy oddane sg z po-
razajaca sita szczerosci, wobec ktdrej trudno pozosta¢ obojetnym.
Z drugiej strony, wcigz obecna jest tu prawda o mistycznym potaczeniu
ludzi miedzy soba. Widzimy czuto$¢ i bliskos¢ tak gteboka, ze postacie
zlewaja sie ze sobg, ptynnie i bez granic przechodzac jedna w druga.

Prawda ta rozszerza sie w obrazach, w ktérych postacie ludz-
kie wtapiajg sie w krajobraz, s przez niego przenikane, prze$wietlone.
Wspdlna przestrzen kochankéw czy przyjaciétek ewoluuje we wspélng
przestrzen z catym kosmosem. To przejscie od koncentracji na intym-
nych emocjach do czego$ wiekszego: jesteSmy potaczeni nie tylko jedni
z drugimi, nie tylko jako bliskie sobie istoty, ale pozostajemy w mitosci
i jednosci z catym wszech$wiatem, umiejscowieni w kontekscie szer-
szych, wigekszych przestrzeni.

Mozna odnie$¢ wrazenie, jakby te poszukujgce postacie naresz-
cie odnalazly swdj spokéj w potaczeniu z wyzsza rzeczywistoscia. Sg



Jarek Puczel

1. Corka Caspara, 2018, olej na ptétnie, 100 x 120 cm
2. Ukochany, 2014, olej i akryl na ptdtnie, 60 x 70 cm
3. Idol, 2019, akryl na ptdtnie, 120 x 140 cm

scalone, zwycieskie, pelne mocy. Energia, ktora ema-
nuja te obrazy - harmonii, rownowagi, nieprzenik-
nionej i zarazem nieporuszonej gtebi - tworzy uzdra-
wiajace dzieto, ktére mozna kontemplowa¢ niczym
ikone, wcigz odnajdujac nowe sensy.

Tak ja to widze - teraz wasza kolej. Niech kazdy
z was zobaczy siebie i swoje w tych przejrzystych, kry-
stalicznie czystych zwierciadtach.Zostawiam was sam
na sam z Tajemnica. =

Intense minimal style

arek Puczel’s striking painting style include clear,

precise compositions, without ornaments or noise.

The essence of his paintings are relations between
people: both emotional suspension, solitude and hard
moments of making decisions, as well as warmth, ten-
derness and intimacy. Often human figures are melt-
ed with landscapes, emphasizing oneness between
humans, nature and the whole universe, and radiat-
ing with harmony and powerful energy. m
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MIECZYSLAW SZEWCZUK

Niepokojacy swiat malarstwa
Mirostawa Siary

a wystawa jest wydarzeniem. Mirostaw Siara (ur. 1955) ukonczyt studia
T na Wydziale Malarstwa warszawskiej Akademii Sztuk Pieknych w1980 r.

Malarstwo studiowat najpierw u Jana Tarasina, potem Krystyny Lady-
-Studnickiej, dyplom otrzymat w pracowni Ludwika Maciaga, ale te nazwiska
profesoréw nie zapowiadaty wystawy, ktérg mogliSmy obejrze¢ w grudniu
i styczniu (2019/2020) w Muzeum im Jacka Malczewskiego w Radomiu. Arty-
stamieszka w Radomiu. Jest malarzem, ale dotad - czyli przez blisko 40 lat
- nie miat indywidualnej wystawy. Nie uczestniczyt tez wwystawach zbio-
rowych. Jego wczesne prace, obrazy i grafiki, ktore trafity kiedys do kolekcji
muzeum w Radomiu, czasami mozna zobaczy¢ na wystawach prezentujacych
historie radomskiego $rodowiska plastycznego.

Na tej wystawie, pierwszej indywidualnej, widzimy prace artysty powsta-
e w ostatnich latach, a wiec ponad 30 lat od otrzymania dyplomu. Czy to znaczy,
ze przez ten okres Mirostaw Siara w ogoéle nie malowat? Tylko w poziomie pre-
zentowanych prac mozemy szuka¢ odpowiedzi na to pytanie. Jedno wydaje sie
pewne: dopiero teraz artysta uznat, ze Swiat, ktéry ukazuje w swoich obrazach,
jest na tyle spdjny, ze mégt go przedstawi¢. To oczekiwanie, aby warsztatowa
bieglos¢ taczyta sie z dopracowang wizjg przekazu, wydaje sie cechg szczegélng
tej tworczosci.

Kiedy zaczynamy analizowa¢ malarstwo Mirostawa Siary, dostrzegamy,
jak wazny jest dla niego symboliczny jezyk barw. Kolorystyka obrazéw nie przy-
pomina nam niczego, co powstaje dzi$ i co znamy z historii. Mamy wrazenie, ze
te obrazy powstaly w jakiej$ odlegtej przesztoéci. Ze patrzymy na $wiat, ktéry
na wielu obrazach zmatowiat, zbladt, zbielat, a jednak porusza nas subtelno$¢

NIEPOKOJACY SWIAT MALARSTWA MIROSt AWA SIARY

odcieni, harmonia koloréw. W tajemniczym Swiecie jego obrazéw jest wiele
postaci - a moze bardziej figur?; robig one wrazenie ludzkich fantomoéw. Wiek-
szo$¢ ma opuszczone powieki lub oczy pozbawione Zrenic. Niektore sg nagie,
inne maja fantazyjne, niemal teatralne kostiumy. To raczej ludzie-znaki, byty
stworzone przez wyobraznie artysty. Kojarza sie z tymi, ktore widzieliSmy juz
kiedys w dzietach sztuki. A jednak nietatwo bedzie wspo6tczesnemu badaczowi
odczytac sens obrazow. Jesli bedziemy szukac Swiatéw podobnych i artystow,
ktérzy podobnie postepowali, to wskazemy $wiaty symboliczne. Wystawa
o tak wysokim, wyréwnanym poziomie w muzeum sgsiadowata z wielkg wy-
stawg Jacka Malczewskiego. Ale nawet wéréd symbolistow trudno wskazac
takiego, ktorego wyobraznia stworzyta wizje podobne i tak r6znorodne. Ta kre-
acja wyobrazni utrwala zapewne to, co duchowe. Jedne obrazy moga kojarzyc
sie — swa atmosferg - z nieznanym malarstwem sakralnym; inne sa zapewne
metaforycznym przedstawieniem réznych okresow zycia cztowieka, po prostu
losu ludzi, narodzin, dziecinstwa, zycia wsrdd innych, wiele ukazuje ludzi samot-
nych, zmeczonych, wewnetrznie wypalonych, jakby zostali wyrzuceni z wody
na brzeg, ale wciaz zyja. Kolejne by¢ moze sa metaforami zwigzkéw cztowieka
ze $wiatem natury. Zrédtem inspiracji artysty, tworzacego przedstawione sceny,
moga by¢ kulturowe archetypy, albo po prostu ludzkie emocje, zwykle ukryte
pod powierzchnia codziennosci. Nic nie jest tu jednoznaczne, co$, co przez chwi-
le wydaje sie oczywiste, ujawnia swdj gtebszy sens. Autor nie tytutuje swoich
obrazoéw, wiec niczego nam nie utatwia. Blagdzimy wsrdd znakéw zapytania.
Sztuka Mirostawa Siary to zjawisko wyjatkowe. Tradycyjna forma,
jak w sztuce dawnych mistrzéw - pozornie klasyczna i niemodna (zZadnej



Mirostaw Siara
1. Bez tytutu, 2019, technika olejno-zywiczna, ptyta swisscdf, 65 x 81 cm
2. Bez tytutu, 2019, technika olejno-zywiczna, ptyta swisscdf, 81 x 65 cm

swobody nowoczesnosci) - jest $ci$le zwigzana z intelektualng refleksja. Tak
malowali artys$ci przez stulecia: wieloznaczna narracja nadaje tu, jak kiedys,
sens formie. Wszystko wspiera sie wzajemnie, aby w ostatecznosci da¢ nam
niepokojacy obraz jakiego$ Swiata, ktorego nie sposdb zrozumie¢, kiedy proé-
bujemy ogarnac¢ go jednym spojrzeniem. Obrazy - o co dzi$ tak trudno - za-
checajg do kontemplacji. Artysta zadbat o to, aby mimo tak r6znych wizji na
poszczegblnych ptdtnach; zawsze byt to ten sam Swiat, ktérego nie pomylimy
z jakimkolwiek innym. =

Mirostaw Siara. Malarstwo. Muzeum im Jacka Malczewskiego, Radom, 23.11.2019- 26.01.2020.

Unobvious world
of Mirostaw Siara’s paintings

irostaw Siara, born 1955, graduated from the Warsaw Academy

of Fine Arts in 1980. Although being a painter since then, he

has never had an individual exhibition until the one in De-
cember 2019 in the Jacek Malczewski Museum in Radom. His paintings
are full of subtle, symbolic colours, often featuring mysterious figures;
they invite to a deeper reflection and offer various possibilities of in-
terpretation. m
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TADEUSZ ZLOTORZYCKI

Mentor z Ostrzeszowa

a potudniowym krancu Wielkopolski, pomiedzy juz odlegtym
N Wroctawiem a blizej Kalisza, w ponad stukilometrowym odda-

leniu od wielkomiejskich centréow kultury, znajduje sie mate,
cho¢ juz od sredniowiecza posadowione na niewielkim wzniesieniu
miasteczko - Ostrzeszow. Ale miejsce to nie byto i nie jest opuszczone
przez Muzy. Dziata tam grupa miejscowych zapalencéw utrwalajacych
znaczenie i pamie¢ wybitnych postaci. Z tamtejszych stron pochodza
prozaik nurtu chtopskiego Marian Pilot oraz Stanistaw Czernik, poeta
i teoretyk autentyczny, znawca polskiej poezji magicznej, a takze wy-
dawca w latach 1935 - 1939 miesiecznika Okolica Poetéw. W miasteczku
dziecifistwo spedzita pisarka Jadwiga Zylifiska, lecz postacig dzié najbar-
dziej ceniong jest artysta Antoni Serbenski, ktéry tworzyt w coraz nam
bardziej zaprzesztym czasie i w akademickiej stylistyce sprzed stulecia.

Urodzony na Polesiu, we wsi Potok Ztoty w roku 1886, studiowat na
krakowskiej Akademii Sztuk Pieknych, podczas gdy rektorem byt Jacek
Malczewski, u profesorow Leona Wyczotkowskiego i Teodora Axento-
wicza, znat tez obrazy Kossaka i Antoniego Fatata. W roku 1931 przepro-
wadza sie do Ostrzeszowa. Tam wedrujac ze sztalugg dat sie poznac nie
tylko jako artysta, ale tez jako medrzec i fagodny nauczyciel, gdyz jego
praktyka zyciowa byta joga.

Wsréd obrazéw olejnych wyrézniaja sie: Autoportret z 1929 roku
z plonacym ttem, kolorystyczny Mtyn wodny z 1940 roku czy akademickie
portrety matzenstwa Grubowskich. Pozostate portrety i obrazy z wido-
kami miasteczka i okolic s3 malowane starannie, z duzym wyczuciem
koloru. Ale prawdziwe mistrzostwo w operowaniu barwa i §wiattem wi-
da¢ w jego akwarelach ukazujgcych gotyckie zabytki oraz matomia-
steczkowg architekture Ostrzeszowa, a takze piekno pobliskich okolic.
Rysunki, a szczegélnie pastele, Swiadcza o talencie i rzetelnosci artysty.
Swietne s3 tez grafiki, cho¢ niektére drzeworyty nieco przypominaja
tworczos$¢ Wiadystawa Skoczylasa.

Na pewno nie byt awangardysta czy nowatorem, owszem, korzystat
z nauk swoich wybitnych, mtodopolskich mistrzéw, ale konsekwent-
nie wypelniat etos artysty pracujgcego dla wyzszych wartosci i rozwoju
duchowego. Byt zwolennikiem wolnosci bezgranicznej, niezbednej dla
tworczosci artystycznej. Niestety, romantyczna postawa oparta na uczci-
wosci, prawdoméwno$ci oraz jednostkowej integralnosci, wedtug Isa-
iaha Berlina jest szlachetna lecz glupia i dopuszczalna tylko u artystow,
gdyz normalnie w otaczajacej rzeczywisto$ci wolno$c¢ stanowi zagro-
zenie dla zycia. A wolny cztowiek to dla zwierzchno$ci wrdg publiczny
i zty przyktad dla ludu. Tak wiec Antoni Serbenski zostat przez wtadcow
miasteczka wyrzucony z mieszkania i zmart w marcu 1957 roku w nedz-
nym pokoiku na poddaszu, w ktéorym aby zimg nie zamarzna¢ musiat
spala¢ swoje klocki drzeworytnicze.

Uznanie przychodzi wiele lat po $mierci artysty. W roku 2017 instytu-
cje kulturalne w Ostrzeszowie wsp6lnym wysitkiem wydaty wspaniaty
album z reprodukcjami obrazéw, rysunkow i grafik Antoniego Serben-
skiego. Z tego albumu przytoczmy fragment wprowadzenia autorstwa
Katarzyny Bielawskiej. Stwierdzita ona: Antoni Serberiski wniést w skost-
niate, przesiqkniete pruskim porzqdkiem srodowisko wielkopolskie galicyj-
ski koloryt i nonszalancje mtodopolskgq, czesto niezrozumiatq i nieakcep-
towanq przez drobnomieszczariskq spotecznosc. Jego twdrczosé docenili
Jjednak nie tylko znawcy, ale i zwykli mieszkaricy Ostrzeszowa czy Ostra-
wa, dla ktorych po latach stat sie postaciq legendarngq i nietuzinkowq.
Data temu wyraz pisarka zwiqzana z Ostrzeszowem i Ostrowem Jadwiga

MENTOR Z OSTRZESZOWA

Zyliriska w zbiorze opowiadarn ,Dom, ktérego nie ma”. Wspomina w nim
spotkanie w 1954 roku profesora Serberiskiego z jej mtodszq siostrq Maling
Michalskq, poZniejszq twdrczyniq pierwszej w Polsce szkoty Hatha-Jogi.
To wtasnie w trakcie pozowania do portretu Serberiskiemu zainspirowata
Jjq filozofia hinduska i czytana przez niego ksiqzka Jogi Rama-Czaraki.
Ziarenko padto na podatny grunt i zaowocowato powstaniem ruchu Ha-
tha-Jogi w Polsce. Okazuje sie po latach, ze pojawienie sie takiej osobowosci
Jak Antoni Serberiski miato ogromny wptyw nie tylko na artystyczny czy
estetyczny rozwdj srodowiska. (Dzi$ w Ostrowie Wielkopolskim od 30 lat
odbywa sie Miedzynarodowe Biennale Matych Form Graficznych i Ekslibri-
su, w ktérym biorq udziat graficy z catego $wiata). Byt réwniez autoryte-
tem intelektualnym, myslicielem, filozofem, ktéry intrygowat i inspirowat
swoimi pasjami kolejne pokolenia. m

A mentor from Ostrzeszow

strzeszoéw, although small, is a home town of various artists.

Among them was Antoni Serbenski - a painter born in 1886.

He graduated from the Cracow Academy of Fine Arts while its
dean was Jacek Malczewski. In 1931 he moved to Ostrzeszéw where he
lived and worked until death in 1957. This author of paintings, sketches
and graphics, as well as philosopher and intellectual authority was much
underestimated during his lifetime, and got recognition only many years
after his death. m



WOJCIECH ANTONI SOBCZYNSKI

List znad Tamizy

iszac te stowa patrze na zegar. Na nim wida¢ dwie minuty

P do 23j. W krajach europejskich dochodzi pétnoc. Za chwile

UK przestanie by¢ sktadowg czesScia zjednoczonej Europy.

Akt politycznego samogwattu brzemienny w konsekwencje, kto-

rych rozmiar nie mozna nawet okresli¢ w przyblizeniu. Dla nas, Europejczykow

osiadtych na Wyspach Brytyjskich jest to swoisty cios psychologiczny, odbie-

rajacy poczucie przynaleznosci na warunkach réwnosci. Ja wiem, ze za dwie
minuty bede znowu obcokrajowcem.

Ekonomia, bankowos¢, przemyst, stuzba zdrowia, wspoétpraca naukowo-
-badawcza, szkolnictwo wyzsze, to tylko pare przyktadéw z dziedzin, ktdore
juz odczuwaja powazne skutki brytyjskiego skoku w nieznane. Swiat sztuki
przywykt do otwartych granic w Europie. Wystawy, konkursy, rezydencje - nie
obciazaty ich zadne biurokratyczne przeszkody.

Jeszcze nie wybita ostatnia minuta, a juz posiadamy dane statystyczne,
ze londynskie miedzynarodowe domy aukcyjne osiagnely tylko jedna trzecia
dochoddéw w koncu 2019 roku w poréwnaniu z ubiegtorocznymi statystyka-
mi. Handel sztuka jest swoistym barometrem ekonomicznym. Muzea cierpia
na ciecia budzetowe ze skarbu panstwa, a prywatni kolekcjonerzy czekajg na
lepsze czasy, zastanawiajgc sie, w co inwestowac, czy nie odtozy¢ na pdzniej
kolekcjonerskich przyjemnosci.

Sztuka dawniejszych epok z matymi wyjatkami stracita koniunkture
na rzecz wspoétczesnosci z ostatnich 50-ciu lat. Do wyjatku naleza jak zwykle
impresjonisci oraz starzy mistrzowie najwyzszego kalibru z Salwatorem Mundi
Leonarda da Vinci na pierwszym miejscu z cena 450 milionéw dolaréw. Z zy-
jacych artystéw Dawid Hockney uzyskat niedawno najwyzszg cene przeszto
90 miliondw. Sa to tak zawrotne sumy, ze pojawiajg sie zrozumiate pytania:
co sie dzieje?

Czasy sa niepewne. Ekonomiczne utarczki wielkich mocarstw wywotuja
niepokoj, ale nie az taki, ktorym mozna by byto ttumaczy¢ ucieczke od dewa-
luujacej sie waluty na rzecz statych i niepodwazalnych wartosci dziet sztuki.

Alina Szapocznikow,

Komplikujgcym elementem tak prostej analizy jest pojawienie

Forma Il - terracruda,
1964,/1965, 15 x 28 x 17 cm

sie na arenie handlu nowych graczy. Wsréd nich sa znane insty-
tucje, jak Luwr, Abu Dhabi oraz cata plejada nowo powstajacych
kolekcji w Chinach. Do grona konkurentéw zaliczy¢ nalezy takze
nowych milioneréw epoki po-sowieckiej zaréwno w Rosji, jak i w dawnych
krajach satelitarnych, przenoszac punkt ciezko$ci rynku na wschéd. Hegemonia
panstw atlantyckich nalezy do przesztosci.

Wielki rynek sztuki nie idzie w parze z Zyciem i potrzebami ogromnej rzeszy
mtodych adeptow cierpliwie szukajacych swojej szansy, ktéra przystowiowo
pojawia sie nadal czesto, ale dopiero poSmiertnie. Handlarze sztuka nazywajg
ten sektor ,drugorzednym”, podpisujac ekskluzywne kontrakty ze spadko-
biercami, zarabiajac wielkie pienigdze w pasozytniczym procederze. Trafnym
przyktadem jest piekna wystawa Aliny Szapocznikow otwarta w ubiegltym
tygodniu w prestizowej galerii Hauser&Writh. Wystawa jest przepiekna i za-
chwycita licznie zebrang publiczno$¢ obiektami o wzruszajgcej prostocie. Sg
tam jej usta, sg ksztattne uda i piersi, oraz caty leksykon intymnosci. Jakze ina-
czej potoczytoby sie zycie Szapocznikow, gdyby przetrwata do naszych cza-
séw, w ktorych warto$c¢ artysty-kobiety postrzegana jest bez dawnych barier.
Tworczo$¢ Szapocznikow zakonczyta przedwczesna $mierc¢ w wieku tylko 47 lat,
a obecna wystawa skupia swoja uwage na ostatnich dziesieciu latach artystki,
napietnowanych ztowrogim werdyktem choroby nowotworowej.

Paradoksalnie, szereg obiektow wystawy zawiera mniej lub wiecej za-
kodowang tematyke choroby, ktérych kulminacyjnym momentem jest kilka
prac z 1970 roku zatytutowanych Tumeur (Nowotwor ). Ich biologiczna groza,
a jednoczesnie prostota swoistego piekna przykuwa uwage widza w solidar-
nej konfrontacji z kobietg przeksztatcajacq swoje przezycia w ponadczasowy
zapis mysli tworczej. Angielski tytul wystawy , To Exalt the Ephemeral” oddaje
doskonale intencje Szapocznikow. Potwierdza to kilka dokumentéw zaczerp-
nietych z doskonatego archiwum artystki. Wéréd nich znajduje sie list bez adre-
sata, w ktérym Szapocznikow okres$la swoje artystyczne credo i jego ewolucje.
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1. Dora Maar, 1934, fotografia, kolaz

2. Dora Maar, Akt, 1930, fotografia

Odrzuca ustalone kanony rzezby na rzecz ,Afirmacji Efeme-
rycznosSci” w $wietle osobistego dialogu nad sensem sztuki
i jej miejsca w koniczacym sie zyciu. https://artmuseum.pl/
en/archiwum/archiwum-aliny-szapocznikow/104/24254 )

Podobnym egzystencjalnym pytaniem konczy sie niedaw-
no otwarta wystawa w Royal Academy pod tytutem ,Picasso and paper”. Na
srodku ostatniej Sciany, tuz przy wyjsciu, kiedy utrudzony widz zaczyna dopiero
absorbowac kalejdoskopowe przezycie 80-ciu lat twdrczosci artysty, wisi jeden
samotny autoportret. Uderzajacy prostotg, wykonany w otéwku na przypad-
kowym skrawku papieru, z ktérego patrzy na nas sam artysta. Oczy sa puste
jak u $lepca. Zeby przypominaja u$miech Kostuchy. Autoportret czy tez kamien
nagrobny Picasso wykonat na rok przed $miercig. Swiadomy zblizajacego sie
nieuniknionego kresu zycia narysowat czaszke, w ktérej istnieje jednak iskra
dawnej witalnosci, echo szkicowych prac przygotowawczych do cyklow rzezb
poswieconych Marie-Therese lub Dorry Maar, jego muzy, kochanki oraz part-
nerki bedacej Zrédtem owocnej wspétpracy. Widziatem juz wiele wystaw tego
mistrza sztuki XX wieku, a jednak za kazdym razem pogtebia sie méj podziw,
znajdujgc coraz to nowe aspekty jego nie okielznanej inwencji.

Wystawa zaaranzowana jest chronologicznie, podejmujgc tematy powszech-
nie uznanych okreséw jego rozwoju - okres btekitny i rézowy, przygotowawcze
szkice do Panienek z Avignonu, szkice oparte o rzezby afrykanskie wprowadza-
jace widza w okres kubistyczny, dalej nawrot do figuratywnosci i okres surreali-
zmu. Osobnym etapem jest ogrom prac zwigzanych z hiszpanska wojng domowa
z kulminacyjnym powstawaniem Guerniki. Istotnym dodatkiem sg komiksowe ry-
sunki wyszydzajace Franco, lidera faszystow, inspirowane niewatpliwie cyklem
,Okropnosci wojny” reki Francisco Goyi. Powstaje cykl zatytutowany , Kobieta
placzaca”, wstrzasajaca dystylacja dramatu i dehumanizacji tamtych czaséw. Kon-
flikt iberyjski, jak wiemy, byt tylko prekursorem dalszych okropnosci Il wojny

LIST ZNAD TAMIZY

3. Pablo Picasso, Portret Dory Maar,
1937, olej na ptétnie

4. Pablo Picasso, Kobieta siedzqca
(Dora), 1938, tusz, gwasz, kredki, papier

Swiatowej. Picasso przezywa ten okres w okupowanym
Paryzu nie przerywajac pracy, nabierajgcej coraz to po-
sepniejszy charakter z pojawiajgcym sie motywem czaszki,
masakry zwierzat, ludzi wzywajacych o pomste do bezsil-
nych niebios.

Wyzwolony Paryz nie przynosi ulgi artyScie, ktorego zaangazowanie w spra-
wy Swiata pozostajg zawsze wmieszane w zycie osobiste i tworcze. Jak po-
stawi¢ kreske pod ponurym rachunkiem minionego okresu? Bombardowanie
niewinnych Guerniki udato sie artyscie przeksztatci¢ w dramat wizualny, ale jak
przedstawi¢ dramat Hiroszimy? W charakterystychny sposdb Picasso dokonuje
zwrot plastyczny i intelektualny - lekarstwem na pietno minonej wojny jest
projekt Gotgbka pokoju, ktoéry znajduje natychmiastowy oddzwiek i aprobate
na caltym swiecie z Organizacjg Narodéw Zjednoczonych na czele. Z prawdziwa
lekko$cia improwizacyjnego ducha Picasso tnie papier, sktada, komponuje, poja-
wiaja sie rzezbiarskie szkice przypominajace prace Henry’ego Moora, z ktorym
Picasso nawiazat trwaty kontakt owocujacy we wzajemne wptywy w nurcie
powojennego modernizmu. £acza ich tez wspdlne poglady polityczne, podbu-
dowane opozycja do przemocy i poszanowaniem praw cztowieka.

Picasso angazuje sie jako ilustrator we wspélny projekt piéra Pierre Rever-
dy’ego, publikujac Les Chant des Morts (Piesn zmartych), bedacy litograficznym
zestawem luznych stronic tekstu i niestychanie oszczednych znakéw plastycz-
nych o fragmentarycznej ikonografii.

Kim byt ten cztowiek? nasuwa sie pozornie naiwne pytanie. Powiedzie¢, ze
geniuszem jest uproszczeniem. O pracowito$ci potwierdza jego monumentalny
dorobek. O swiadomosci artystycznej i wirtuozerii tworczej Swiadczy rézno-
rodno$¢ medialna - malarz, rysownik, ilustrator, rzezbiarz, ceramik, twérca
kolazy i asamblazy, cztowiek bedacy odbiciem swojej epoki. Jak dalece waznym
cztowiekiem byt Pablo Picasso okresli¢ mozna oczywiscie poprzez wpltywy,



jakie wywieral na wspoétczesnych artystach, zaréwno z bezposredniego
grona Paryzan, jak i w szerszym $wiecie. Prasowe reprodukeje jego obra-
z6w docieraty do odlegtych zakatkow swiata wywotujac konsternacje jed-
nych, a podziw innych. Znam artystéw z dalekiej Japonii czy Indii, ktorzy
odkrywali tg droga zagadkowe kubistyczne portrety lamentujgcych kobiet.
Przypominam sobie jako nastolatek obrazy Picassa publikowane na tamach
"Przekroju" wywotujace debaty dorostych, ktorych centralnym pytaniem
byto ,czy to jeszcze sa sztuki piekne” czy tez produkt wyobrazni szarlata-
na. Nawet Jerzy Andrzejewski w swej ksigzce zatytutowanej Idzie skaczqc
po gorach przymierzat sie do rozstrzygniecia tego 6wczesnego dylematu.

Takiego dylematu nie musiata rozwigzywac Dora Maar (1907 - 97), ktérej
pierwsza retrospektywna wystawe zaprezentowata Tate Modern w ramach
programu, ktadacego nacisk na zwiekszona reprezentacje sztuki kobiet.
Nowa dyrekcja Tate podjeta to zadanie z catym szeregiem propozycji w fe-
ministycznym duchu XXI wieku.

Dora Maar byta jednym z artystycznych filaréw Paryskiej awangardy.
W 1930 roku otworzyta studio fotograficzne, porzucajac wczesniejsze am-
bicje malarskie na rzecz tatwiejszego chleba w kryzysowych latach. Studio
stato sie szybko sukcesem. Artystyczna cyganeria zaprzyjazniona z Dorg
Maar przyciagata $wiat mody, zamoznych sfer $ciagajacych do Paryza z roz-
nych stron $wiata.

W takich okolicznosciach Dora Maar napotkata mtodego Pablo, kto-
rego rozgtos szedl w parze z kluczowymi osiggnieciami w jego artystycz-
nym rozwoju. Picasso podziwiat fotograficzne umiejetnosci Dory wychodza-
ce poza konwencje kompetentnych zdje¢. Dora wolata obrébke negatywow,
ciecia kolazowe i wszelkie eksperymenty na powierzchni negatywu lub od-
bitki. Picasso podziwiat tez wybor tematyki zdje¢ Dory. Sukces artystycz-
ny obojga nie znieczulit ich §wiadomosci spotecznej. Lata depresji to lata
gtodnych twarzy uchwyconych na ulicach Paryza, Barcelony czy Londynu.

W tym samym czasie kiedy uwaga Pablo skupiona jest nad Guernikq
(1937), Dora tworzy kronike jego przygotowawczych prac komponowa-
nych w ostateczng catos¢, stajgc sie w ten sposéb cennym Zrédtem historycz-
no-badawczym. W pdzniejszym zyciu Dora Maar odwraca uwage od doku-
mentalnej fotografii, kierujac sie w strone eksperymentow ze $wiattoczutym
papierem bez uzycia kamery. Powstaja w ten sposob prace foto-expresioni-
styczne, potwierdzajac zastuzong range jej indywidualnosci.

W ramach feministycznego programu Tate Modern otwarta bedzie w tym roku
retrospektywna wystawa Magdaleny Abakanowicz, kolejnego asa polskiej sztuki.
Czekam na otwarcie.Tymczasem jednak do wielkiej hali turbinowej, gdzie odby-
wajg sie specjalne wystawy artystéw pracujacych w wymiarach monumentalnych
i trudnych do pomieszczenia gdzie indziej, dyrekcja Tate zaprosita kolejna ar-
tystke Kare Walker. Fons Americanus to pozornie konwencjonalny projekt opar-
ty w wielu aspektach na pomniku Krélowej Victorii, zdobigcym plac na przeciw
londynskiej siedziby krélewskiej - Buckingham Palace. Po blizszym zapoznaniu
nie jest to jednak konwencjonalna fontanna, a 13-metrowa narracja na temat sple-
cionej historii Afryki, Europy i Ameryki zwigzanej nieroztacznie historig niewol-
nictwa. Rachunki nie tak dawnej historii sa dalekie od wyréwnania, a spoteczna
polaryzacja wywotana powrotem do populizmu Swiatowej polityki ostatnich lat
pogtebia raczej niz niweluje zaistniate bolgczki. Niewolnicy Kary Walker sg roz-
bitkami. Czyhaja na nich wzburzone oceany, rekiny, karne tancuchy i przemoc
handlarzy. Pomnik zwienczony jest figurg afrykanskiej kobiety, parafrazujac zwy-
cieska Nike obok patacu krélewskiego. Jej obnazone piersi i otwarte usta tryskaja
zyciodajna woda opadajaca w parabolicznych tukach. Narracyjne watki dominuja
ta prace, apelujgc o zrozumienie problemu, ktéry trwa w psychice amerykanskich
Afrykanczykow z niezmienng intensywnoscig od wielu pokolen.

Nastepna kluczowa wystawa w Tate Modern bedzie Andy Warhol, artysta, kto-
rego ikonografia gwiazd filmu i pop-kultury rywalizuja zwyciesko z dzietami daw-
nych mistrzow. Wystawa ma potrwac od 12 marca do 6wrzesnia. Warto przyjechac¢
podczas wakacji nie zwracajgc uwagi na brexitowskie nastroje Brytyjczykow. =

A letter from upon Thames

uthor reflects upon the relation between the art market and global

economy in the moment of Brexit. The division has already affected art

auctions and condition of some museums. The art market features more
competition now, and includes also Arabic countries, Russia and China. Moreo-
ver it favours only selected old masters and certain art streams, ignoring young
artists who often gain recogniction only after their death. An exhibition of Alina
Szapocznikow presented in Hauser&Writh gallery is such example. m
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Zawsze znajdzie sie ktos, kto zwraca uwage tylko na aspekt techniczny. Ci ludzie

najczesciej zadajq pytanie ,jak’, podczas gdy tacy, ktérych cechuje ciekawos¢
Swiata pytajq ,dlaczego’. Osobiscie wole inspiracje od informacji.

Man Ray

a Kongres duchampologiczny (18-27.02.2020) w Galerii Entropia skta-

N daty sie trzy wydarzenia: promocja ksigzki prof. Anny Markowskiej

Dlaczego Duchamp nie czesat sie z przedziatkiem?, wystawa wybitnych

polskich duchampologéw - Adama Rzepeckiego (debiut w Entropii!) i Jerzego

Kosatki oraz sesja koncowa Kongresu gromadzaca w formule open call rozmaite

$lady, aktywnosci i artefakty zainspirowane lub powiazane z postacia i twor-

czo$cig Marcela Duchampa.

Entropia nie byta przypadkowym miejscem dla odbycia tego Kongresu.
Wielokrotnie pojawialy sie tutaj akcenty duchampologiczne na wystawach cza-
sowych i - co bardziej istotne - stata kolekcja Galerii znajdujaca sie w ustron-
nym pomieszczeniu zawiera wspaniate duchampiana. Kolekcja ta nosi nazwe
WC MAM (czytaj: WC Modern Art Museum) i stale sie powieksza, m.in. o arte-
fakty, ktorych spora cze$c¢ jednoznacznie nawiazuje do Duchampa.

Najnowsza ksigzka prof. Anny Markowskiej o artyscie, o ktérym - zdawato-
by sie - napisano juz wszystko, stanowita najwazniejszy impuls do powotania
Kongresu, a wraz z jego pozostatymi sktadowymi i energia miejsca zdarze-
nia wywotata fascynujacy efekt synergiczny.

Lekki i jakby zbyt btahy - jak na prace badz co badz naukowa - tytut ksiazki
stanowi doskonatg zapowiedz metody i stylu prowadzenia wywodu przez au-
torke, dla ktérej zamkniete definicje s czyms nieadekwatnym i nieprzydatnym,
zwlaszcza do interpretacji Duchampa. Warto nie przeoczy¢ obecnego w tytule
stéwka , dlaczego”, by z sama tylko pseudo rewelacjg na temat przedziatka nie
pozosta¢ w tym samym punkcie - niewiedzy, nierozumienia i - co gorsze - bra-
ku checi dowiedzenia sie i zrozumienia. Ponawiajgc pytanie: , dlaczego?” autor-
ka opowiada sie za koncepcja wtgczenia irracjonalnosci do badan nad awan-
gardg, a - w przypadku Duchmpa - takze zabiegdéw analogicznych do dziatan
artystycznych i ucieczek w domene niesprofesjonalizowanej codziennosci. Kry-
tyka akademickiej epistemofilii wiqze sie z przekonaniem, iz eksperymentowanie
i doswiadczanie sztuki staje sie nieopresyjnym sposobem na zdobywanie wiedzy,
zamiast jej apriorycznej konceptualizacji i reprezentacji. (...) Stqd hybrydyczny,
naukowo-artystyczny - ,nie-ekspercki” melanz catosci niniejszej ksiqzki. *

Wraz z pokazna listg indeksu nazwisk ksigzka liczy ponad 500 stron. Ko-
lejne intrygujaco zatytutowane rozdziaty tego ,melanzu” pulsuja bogactwem
odniesien i skojarzen, zaskakuja kierunkami tematycznych wycieczek i ucie-
czek. Dzieki lotnej, nieskrepowanej i niekrepujacej erudycji autorki odkrywaja
gaszcz powigzan i odniesien do postaci, postawy i dziet Duchampa. Przy tym,
na co warto zwrdci¢ uwage zwtlaszcza w odniesieniu do Kongresu duchampo-
logicznego, wszystkie ilustracje tej ksigzki pochodza z ,zasobow” krajowych,
a tylko jedna z nich prezentuje prace gtéwnego bohatera, mianowicie Suszar-
ke do butelek, 1914,/1964 z kolekcji Elzbiety Grabskiej w Warszawie. Pozostate
przedstawiajg prace polskich artystéw: Adama Rzepeckiego, Lodzi Kaliskiej, Je-
rzego Kosatki, Maurycego Gomulickiego i Kamila Kuskowskiego. Zabieg ten, jak-
kolwiek podyktowany wzgledami ekonomicznymi, z jednej strony zjawiskowo
poszerza historyczno-geopolityczne pole recepcji Duchampa, a z drugiej - dzieki
obszernym podpisom pod ilustracjami odnoszacymi je do wiasciwych rozdzia-
16w ksiazki - kontekstualnie doswietla prace rodzimych duchampologéw.

Kilka prac Jerzego Kosatki i Adama Rzepeckiego wystepujacych na ilustra-
cjach w ksigzce Anny Markowskiej pojawito sie w postaci obiektéw i zdje¢ na
kongresowej wystawie. Promocja ksiazki odbyta sie zatem w najbardziej wta-
Sciwym z mozliwych otoczeniu, a przebiegta w dadaistycznej atmosferze, takze
dzieki zywo reagujacej publicznosci licznie zgromadzonej w Entropii.

Sesja wienczaca Kongres byta uciele$nieniem nieopresyjnego sposobu

KONGRES DUCHAMPOLOGICZNY
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zdobywania wiedzy. Rozpoczeta sie od zagadki i nagrody dla uwaznego czytelni-
ka przygotowanej przez Adama Rzepeckiego: Jak zjes¢ sztuke, aby nie zostat tylko
papierek. Nagroda byt ready-made: batonik ze spreparowang nazwa ,MAR’S",
a zagadka znaczenie i pochodzenie tego stowa. (Zagadke rozwigzata i nagrode
zgarneta autorka ksigzki!) Dalszy ciag tego zdarzenia w duchu Cabaret Volta-
ire przybrat forme rewii autorskich wystapien i prezentacji prac przetykanej
komentarzami ekspertow-duchampologéw i publicznosci. Prace sukcesywnie
dotgczano do wystawy stawiajac je na postumentach lub wieszajac na Scianie
za pomoca miotka i gwozdzi. Zdecydowana wiekszo$¢ prac byta obiektami re-
ady-made, przy czym czesto miaty one ,rodzimy”, nieprzemystowy charakter.
Cze$¢ z nich spontanicznie uformowata cykl zwigzany z tematem toalety i zo-
stata usytuowana nieopodal Fontanny (1995) z cyklu ,,Pardon, Marcel” Jerzego
Kosatki. Co ciekawe, utworzyt sie tez cykl kilku ready-mades wykorzystujgcych
stoiki twist-off. Do grupowej wystawy dotaczyty takze rasowe prace autorskie
nieposiadajace charakteru ,gotowcéw” oraz kilka prac filmowych. Ponadto za-
prezentowane zostaty unikalne duchampiana i archiwalia filmowe. Niektére wy-
stagpienia miaty forme performance, jak np. ostatni brawurowy popis dotyczacy
zawlaszczenia (appropriation art) pod znamiennym tytutem PRZETWORY 2020.

C6z... Dada’s Daddy nie bronit sie przed interpretacjami wiasnych dziet.
Na Kongresie duchampologicznym znalaziby ich pod dostatkiem. Szkoda,
Ze ramy tego tekstu nie pozwalajg na szerszy opis prac i archiwaliéw biora-
cych udzialt w tym zdarzeniu... Swojg drogg byto ono jak Rose jednej nocy...
C'est la Vie...

W Sesji 27.02.2020 wzieto udziat 27 oséb - artystek i artystow, nie-artystek
i nie-artystéw oraz tzw. ,innych”: Mira Boczniowicz, Andrzej Dakszewicz, An-
drzej Ficowski (prezentacja: Kasia Piss), Matéj Frank, Bozena Grzyb-Jarodzka,
Marcin Harlender, Pawet Jarodzki (aktywny brak udziatu), Alicja Jodko, Mariusz
Jodko, Tomasz Katuza, Matgorzata Kazimierczak, Piotr Krajewski (prezentacja:
Viola Kutlubasis-Krajewska), Halina Krawczyk i Jan Pawelski, Lukasz Kujawski
(przekaz od Wactawa Szpakowskiego), Witold Liszkowski, Marcin Mierzicki, Ola
Opalinska, Tytus Presinski, Mirostaw Rajkowski, Andrzej Rerak, Tomasz Sikor-
ski, Jarek Stomski, Piotr-Marcin Stapinski, Urszula Sliz, Matgorzata Tyc-Klekot
(udzial na zasadzie zgtoszenia udziatu), Krzysztof Wataszek. Role ekspertow-
-duchampologéw podczas sesji petnili autorzy wystawy otwierajgcej Kongres:
Adam Rzepecki i Jerzy Kosatka. Sytuacje moderowata Alicja Jodko. =

*/ ze Wstepu do: Anna Markowska, Dlaczego Duchamp nie czesat sie z przedziatkiem?, TAIWPN UNIWERSITAS,
Krakéw 2019,s.11-12.
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1. Sesja Mariusz Jodko, animacja found footage

3. Sesja, praca Witolda Liszkowskiego

4. Sesja Anna Markowska

5. Sesja Mira Boczniowicz

Fot. 1-4 Mariusz Jodko

Congress in Duchampology

he congress organised between 18-27.02.2020 at the Entropia
TGallery in Wroctaw consisted of three events: launch of prof.
Anna Markowska’s book on Duchamp, exhibition of two Pol-
ish duchampologists: Adam Rzepecki and Jerzy Kosatka and the final
open call based session which collected various traces, activities and
artefacts inspired or connected with Marcel Duchamp and his work,

and was carried out together by artists and audience. m

Sprostowanie

W nr 82/83 w tekscie M. Braun pt. ,Dotknij, performuj... Pod zdjeciem au-
torstwa Adama Abla - na str. 114 - zamieszczono btedny podpis. Powinno
by¢: Adam Abel, ANANKE z cyklu Loops, 2018, masa z dodatkiem szamotu,
techniki mieszane, druk 3D, projektowane algorytmicznie, 70 x 45 x 44 cm

Redakcja

Jerzy Grzegorz Zyndwalewicz
(1939-2020)

Malarz, prof. ASP, wychowawca mtodziezy artystycznej. Zegnaj Grzesiu...
Przyjaciele z Akademii

Painter; professor of Academy of Fine Arts, art teacher. Farewell, Grzesiu...
Friends from the Academy

Krzysztof E. Penderecki
(1933-2020)

Zegnamy wybitnego kompozytora, dyrygenta i pedagoga muzycznego. Od-
szedt wielki Polak i chluba wspdtczesnej muzyki Swiatowej. Jego tworczos$¢ na

zawsze pozostanie z nami.
Spotecznos¢ Akademii Sztuk Pieknych we Wroctawiu

Fot. Janusz Le$niak

Krzysztof E. Penderecki (1933-2020)

We say farewell to the eminent composer, conductor and music teacher. A great
Pole and internationally appreciated master of contemporary music. His art will

always remain with us. m
v Community of the Academy of Fine Arts in Wroclaw
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Pamietajac o malarzu (1949-2020)

ate swoje doroste zycie byt zwigzany z wroctawska szkotg artystyczna:

od studenta (lata 70.) do funkcji rektora tej uczelni (1990-93), a takze

od asystenta w 1971 r. u E. Gepperta do stanowiska profesora akade-
mickiego - docenianego za jego dydaktyczny talent. Byl bowiem Andrzej
Klimczak-Dobrzaniecki znakomitym nauczycielem wielu pokolenn malarzy,
zresztg nie tylko w ramach rodzimej uczelni. No i niewatpliwie zaliczat sie do
grona wiodgcych w Srodowisku artystow jako wspotuczestnik i wspottworca
swoistej wroctawskiej ,szkoty” malarstwa, gdzie do dominujacego poczatko-
wo w wydaniu prekursoréw koloryzmu, dotaczyty (juz za sprawa jej absolwen-
tow) nowe koncepcje przedstawieniowe zwigzane m.in. z tzw. strukturalizmem.
Tak wiec ,szkote” te mozna rozumiec i jako instytucjonalnie funkcjonujaca we
Wroctawiu wyzsza uczelnie artystyczng, i jako idee koncepcyjnie uzasadnia-
jaca dokonania twércéw; co de facto byto sankcjonowane dziatalnoscia arty-
stéw w ramach tzw. ,Wroctawskiej grupy”. Tworzyli ja - pod patronatem E.
Gepperta - zaréwno kontynuatorzy koloryzmu (m.in. E. Krcha, Z. Karpinski,
S. Kortyka), jak i zwolennicy, rozwijanych w latach 50. i 60. XX w.,, poszukiwan
nowych form, siegajacy i do tradycji abstrakcji oraz malarstwa materii, (np. A.
Mazurkiewicz, ]. Hatas czy K. Jarodzki), a od potowy lat 60. nadto zwolennicy
opcji konceptualnej (tzw. sztuki pojeciowej, reprezentowanej m.in. przez W.
Gotkowskg, L. Ka¢me oraz ]. Rosotowicza czy Z. Jurkiewicza).

Edukacja i wczesna tworczo$¢ Andrzeja Klimczaka-Dobrzanieckiego sy-
tuowata sie wiec na styku tych dopetniajacych sie tendencji stylistycznych:
emocjonalnie traktowanego koloryzmu i intelektualnego rygoru i poszukiwan
nowych znaczen w przetworzonych tematach, w tym abstrakcyjnych i wtasnie
- w strukturalizmie; pewnego rodzaju ,specjalnosci” wroctawskiej wyrostej na
zwigzkach malarstwa z architektura i przedstawieniowym redukcjonizmem. Juz
pdzniej (od konca lat 80.) jego twérczo$¢ owocowata wiasng, dopracowana kon-
cepcja realizacyjng, w ktérej poszanowanie dla tradycyjnych wartoSci warszta-
towych malarstwa szto w parze z odwagg podejmowania $miatych tematow (np.
nawigzania do po-kultury), przy rozwinietej podbudowie intelektualnej realizo-
wanych prac: byt on bowiem $wiadomym uczestnikiem wspotczesnej kultury,
z jej literaturg (jako znawca literatury, w tym czeskiej) i filozoficzno-estetycz-
nymi koncepcjami, odnoszonymi do wspodtczesnej sztuki.

Klimczak -Dobrzaniecki byt nade wszystko zdecydowanym malarzem, o wy-
razistym, wtasnym programie. Proponowat w swych obrazach swéj osobny
Swiat; mozna by powiedzie¢, ze byt to jego ,$wiato-obraz”, na tyle jednak ,otwar-
ty” wobec odbiorcéw, ze - my widzowie - byliSmy do niego wprowadzani bliska
nam tematyka dziet, ktérg artysta czerpat z codziennego zycia, odwotujac sie
do znanych powszechnie jego atrybutéw. Przedstawiat otaczajaca nas rzeczy-
wisto$¢ z intencjg docierania do jej jawnych, ale tez ,skrytych” znaczen; zatem
tylez w nich byto realizmu, odwzorowan i nawigzania do istniejacych w naszym
otoczeniu przedmiotdw, co i sygnalizowania tropéw ku sensom niejawnym,
dostepnym juz na gtebszym poziomie dociekliwosci intelektualnej, ale zawsze
tez tworczosci pobudzanej uczuciem, indywidualng wrazliwoscia artysty, i,
z pewnoscig, takze odczuciami odbiorcy. Byt wiec Klimczak-Dobrzaniecki twor-
ca jednoczesnie osadzonym w podstawach tradycyjnego warsztatu, jego solid-
nosci i biegtosci, ale tez artystg wyraznie nowoczesnym tj. rozumnie i aktywnie
analizujagcym wspotczesnos¢ w jej wydaniu kulturowym i Swiadomo$ciowym
oraz przenoszacym efekty takiego poznania na grunt sztuki; wnosit do niej swoj
oryginalny wktad: spos6b widzenia i budowy znaczen.

,Czyste” w sensie medialnym malarstwo Klimczaka-Dobrzanieckiego okaza-
to sie by¢ jednym ze sztandarowych, wrecz emblematycznych, dowodéw specy-
fiki tzw. ,szkoly” wroctawskiego malarstwa, uksztattowanego gtéwnie w pra-
cowniach Akademii Sztuk Pieknych (wcze$niej PWSSP), ale takze przez jej
absolwentow pracujgcych poza uczelnia. Ten nurt artystycznych dokonan ma-
larza - poczatkowo wywodzacych sie z nauk mistrza Gepperta, prac A. Mazur-
kiewicza czy M. Zdanowicza - byt w jego przypadku, w twérczym rozwoju, na
tyle wyrazny, Ze znamionujacy cata jego aktywno$¢. Artysta przetwarzat te ,na-
uke” juz na swoj oryginalny sposob, dajgc obrazy nie tyle nawigzujace do swych
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Andrzej Klimczak-Dobrzaniecki, fot. Krzysztof Saj

nauczycieli, co prowadzace z nimi swoisty dyskurs artystyczny; Klimczak-Do-
brzaniecki wprowadzat bowiem do wroctawskiej sztuki nowe motywy, nowg
narracyjno$¢, wtasng perswazyjno$¢ konstruowanych znaczen (multiplikacje),
ale tez dowodzit poszanowania dla szczegoétuy, dla przedmiotu i jego metaforycz-
nych odniesien. Charakterystyczne dla jego prac byto czeste odwotywanie sie
do wrecz banalnych tematéw; oto przedmioty codziennego uzytku, kolekcje
malowanych sprzetéw i ornamentacji stylizowanych zapiséw, sentymentalne
przedmioty pamieci (np. serwetki, puchary, meble, itp.) - a wszystko to poda-
ne w jakby ,naiwnej” stylistyce, budowato atmosfere bliskosci, intymno$ci, zas
poprzez swiadome zastosowanie koloru i formy odsytato do sfery tylez mental-
nej, co uczuciowe;j. Jest to wiec $wiat wtasnej malarskiej fascynacji - do ktérego
artysta zaprasza prostym, otwartym przekazem. Te obrazy taczq w sobie dobrg
tradycje z intrygujaca nowoczesnoscig; bo potwierdzaja wiare w sztuke, w jej
trwate wartoS$ci. Byt artystg urzeczonym rzeczami... i sztuka przedstawiania
istoty rzeczy. Tak bedziemy go zawsze pamietac. m

PS. O twdrczosci Andrzeja Klimczaka-Dobrzanieckiego pisaliSmy szerzej m.in.
w nr. 38/39 170 ,,Formatu”.

Remembering a painter

ndrzej Klimczak-Dobrzaniecki was connected with the Wroctaw Acad-

emy of Fine Arts all his life. He was a remarkable teacher of painting

for many generations of artists, as well as a co-creator of the Wroclaw
school of painting that combined among others colourist style with structur-
alism. The world of his fascinating art often included simple topics of daily life
through which he expressed atmosphere of intimacy and respect for tradition,
along with new motives and narrativeness. m



ANNA MARKOWSKA

Przestanie Romualda Kutery

dszedt Romuald Kutera (1949-2020) - konceptualista, fotograf, twor-

ca sztuki video, mail-artu oraz dziatan kontekstualnych, performer

i kurator. Byt artysta o ambicjach miedzynarodowych, ale silnie
zwigzany z Wroctawiem i lokalng sceng artystyczna, ktéra na poczatku lat
70. przezywata swoj zryw tozsamosciowy. Ze zrujnowanego Festung Bre-
slau o niepewnej przynaleznosci panstwowej miasto - dzieki porozumieniu
RFN-PRL, podpisanemum ze strony niemieckiej przez Willy’ego Brandta
(1970) - zyskato w czasie jego mtodosci podstawy do normalizacji, jaka byto
uznanie granicy na Odrze i Nysie. Znikneto poczucie tymczasowosci, mozna
byto zapuscic¢ korzenie. Kutera nalezat do pokolenia, ktére radykalnie zmie-
nito polska sztuke, a wsp6ttworzac scene artystyczna stolicy Dolnego Slaska
przyczynito sie do zmiany prowincjonalnego miasta na dorobku w silny o$rodek nowej
sztuki. Ta niewiarygodna przemiana polegata na samoorganizacji i wzieciu spraw we wia-
sne rece oraz na umiejetnosci bycia tu i teraz: Gdy na przyktad nie podobaty sie Kute-
rze miejskie galerie, zatozyt w swym mieszkaniu wtasna, korespondencyjng - i od razu
miedzynarodows (1973). Wkrotce potem wspottworzyt legendarng dzis§ Galerie Sztuki
Najnowszej (GSN, 1975-1979), w Akademickim Centrum Sztuki Patacyk przy Kosciuszki.
A poniewaz nie podobaty mu sie wy$Swiechtane tematy ,artystyczne”, stworzyt koncepcje
trop artu (1970-1974) - tropienia sytuacji i przestrzeni nie spenetrowanych dotad przez
artystow. To wéwczas zainteresowat sie kosmosem i nawigzat korespondencje z NASA,
amerykanska agencja kosmiczna (1976). Mobilnos¢ i podréze - to byt jego zywiot., TU”
(jeden z cykli jego fotografii), wytyczone we Wroctawiu, nie byto punktem statym.

Nie upatrywat swego artystycznego celu w znalezieniu si¢ w muzeum; przeciwnie - umy-
kat przed jakimkolwiek ostatecznym celem, gdyz wartoscig byta tworcza zmiana, poszuki-
wanie, ciggte nienasycenie. Byt wlasciwie cudownym dzieckiem, gdyz od najmtodszych lat
znat swoje artystyczne powotanie, wzbudzajac swoim talentem rysunkowym i malarskim
zachwyty zaréwno pan nauczycielek, jak kolezanek i kolegéw, co poskutkowato wyborem
liceum plastycznego. Na serio wszystko zaczeto sie jednak w PWSSP, w pracowni Alfonsa
Mazurkiewicza, pozwalajgcego studentom na radykalne eksperymenty artystyczne (ku roz-
paczy wiadz uczelni) i w akademiku na Henryka Poboznego, gdzie starszy kolega - Zdzistaw
Sosnowski - prowadzit wraz z grupka przyjaciot Galerie Sztuki Aktualnej. Profesor Mazur-
kiewicz w czasie studiéw Kutery wybrat sie do swojego rodzinnego Diisseldorfu i spotkat
sie tam z Josephem Beuysem; jego opowiesci po powrocie tylko utwierdzity studentow, ze
sa czescig wielkiej awangardowej sieci i Zadne polityczne zelazne kurtyny tego nie zmienia. Po
studiach zostat asystentem ,Monka” (jak pieszczotliwie studenci nazywali swojego profesora).

Poniewaz nie miat poczucia, Ze tradycyjne media - malarstwo, rzezba i grafika - w jaki-
kolwiek sposéb wspieraja jego zamysty artystyczne, miat odwage - jak wielu jego kolezanek
i kolegéw artystow - rzuci¢ wyzwanie Swiatu dawnych form i wymyslac sztuke na nowo.
Chodzito nie tylko o jej nowa forme, zwigzana z nowymi mediami, ale takze o jej relacje z ota-
czajacym $wiatem, zaréwno tym profesjonalnym-instytucjonalnym, jak i Srodowiskiem nie-
zawodowym i amatorskim. Swoja role jako artysty widziat réznie w réznych okresach zycia.
Kultywujac swoja pojedyncza sprawczo$¢ i potrzebe zmian ogtosit sie projektantem kultury
(1977), odpowiedzialnym za praktyki projektujace zmiany. Z kolei jako konceptualista miat
ambicje analityczne - demaskowania i obnazania mechanizméw kulturowych, podejrzewa-
jac, ze sztuka to jedynie obszar tautologii (Publikacja, 1973; Sciana, 1973), a jednocze$nie cenit
przestrzen sztuki jako miejsce matych afirmacji egzystencjalnych (Wdech-wydech, 1973).
Natomiast jako kontekstualista - wspétpracujacy z Janem Swidzinskim od czasu wystawy
,Contextual Art” (1976) w szwedzkim Lund, m.in. w ramach akcji Dziatania na Kurpiach
- wierzyt w dziatania grupowe i kreowanie dzigki sztuce przestrzeni zyciowej. Nie wahat
sie jako artysta schodzi¢ z pomnika (Zejscie z cokotu, 1973), by zatopi¢ sie w codziennosci,
nawet tej dosadnej i mato artystowskiej (Zamiatanie ulicy, 1973). Jako projektant kultury
zmienit swoj status z tradycyjnego tworcy (maker) na dizajnera, a jako zwolennik dziatan
grupowych stworzyt Instytut Racjonalizacji Kultury, gdzie podejmowat préby ulepszania
izmian najrézniejszych grupowych praktyk, np. gry w brydza. Skoro bowiem dawno temu
gra w szachy uznana zostata za dziatanie artystyczne, nalezato - jak zapewne rozumowat
- przyjrzec sie takze strategiom innych gier. W rezultacie artysta przeanalizowat takze spo-
soby ogladania filmow i tak juz w latach 80. powstaty strukturalne ,filmy czytane” w formie
plansz z utozonymi taSmami filmowymi, a wiec nie potrzebujace sali kinowe;j.

Najbujniejszy okres tworczy artysty przypada na czasy Galerii Sztuki Najnowszej.
Dziatat tam w kolektywie przyjaciét - z Lechem Mrozkiem, Piotrem Olszarnskim, duetem
Antosz&Andzia (Stanistaw Antosz i Katarzyna Chierowska) oraz zona - Anng Kutera.

Ostateczng cezurg wspotpracy okazat sie stan wojenny, ktéry bolesnie
przeorat pole sztuki. Dla debiutujgcych wowczas w alternatywnym obiegu
mtodych artystow konceptualizm wydawat sie jezykiem zbyt hermetycz-
nym. Niegdysiejsi buntownicy z GSN-u potrafili walczy¢ z artystycznym
establishmentem, ale z mtodszymi od siebie ,nowymi dzikimi” buntow-
nikami - niekoniecznie. Mimo zawirowan (od 1985 przestat pracowac
na uczelni), Kutera nie przestat jednak tworzy¢, od 1994 skupiajac sie na
fenomenie wody, przeptywu, fal, odblaskéw $wietlnych, a od 2008 roku
prowadzit Galerie Sztuki Najnowszej w Gorzowie Wielkopolskim, gdzie
powrdcit do swych dawnych fascynacji, wystawiajac i promujac jednak nie
tylko artystow swojej generacji, ale takze wielu mtodych twércow.

Jego bardzo réznorodna twdérczos¢ od poczatku objawiata sie poprzez swoistg lekkos¢,
polegajaca na umiejetnosci dostrzegania drobiazgéw, robienia czego$ z niczego, czesto
bez pieniedzy, ale z fantazja i wyczuciem piekna. Bowiem cho¢ zrezygnowat z malarstwa,
bynajmniej nie zrezygnowat z piekna jako tajemniczego daru. Wiedziat, ze mozna nim ma-
nipulowa¢ - byt wszak konceptualistg, ale wiedziat tez, Ze mozna nim mimochodem spra-
wiac rado$¢ i wtasnie w ten drugi, lekki i jakby mimowolny sposéb przemycat afirmacje
Swiata. Wynikata ona z radosci zycia, umiejetnosci zapominania tego, co zte, umiejetnosci
zachwytu i podsycania w sobie pozytywnych aspektéw wszystkiego, co go spotyka. Uro-
dzony tuz po strasznej wojnie, nie chciat daé¢ si¢ zamkna¢ w tragizmie istnienia. Swiat go
frapowat i pragnat iS¢ za swym zdziwieniem, a gdy spotkato go co$ zaskakujacego, dzielit
sie tym szczodrze i cieszyt sie, gdy wzbudzat usmiech. Miat subtelne i fobuzerskie poczucie
humoru (Czytam gazete nad Odrq, 1972; Kontemplatorium - wysytanie obrazow, 1973). Jako
Swietny rzemieslnik potrafit kontestowac swojg warsztatowa nieomylnos¢ i eksponowac
btedy (Nieostre, 1973; film Korekta, 1975) albo stosowac zapis w formie diagramoéw. Potrafit
by¢ radykalnym racjonalistg i transcendentalistg, faczac sprzeczne postawy w lumini-
zmie, wykorzystujacym $wiatto stoneczne oraz instrumenty optyczne (Lusterko, Lusterko
I, Lusterko II'). Zmagat sie ze sposobami wizualizacji jako aktualnym jezykiem perswazji
imanipulacji, ale jednoczesnie lubit opowiadac i tworzyt z kilku zdjec foto-narracje (dzi$
powiedzielibySmy moze: foto-eseje) i perfomanse dokamerowe; obok analizy jezyka filmu
i fotografii fascynowata go tez duchowo$¢ Wschodu (...).

Siédma z 10 definicji sztuki (1977) stworzonych przez autora brzmiata wszak: Sztu-
ka jest ciggtq reinterpretacjq Swiadomosci artystycznej. Mozna oczywiscie uznad, Ze ten
etos wynikat ze specyfiki braku rynku w PRL-u, jednak nie wydaje sie to trafna konstatacja.
Kutera robit sztuke, ale nie robit produktéw. Wymieniat energie z kolegami artystami
i z publiczno$cig (Kontakt, 1975), nie wahat sie przed akcjami efemerycznymi. Nawigzu-
jac relacje otwierat sie na przypadek i niespodzianke; tak byto w przypadku wspélnych
dziatan podczas wizyty w Polsce kanadyjskiego artysty Michaela Snowa (1978), ktérego
osobiscie sprowadzit do kraju. Takze kontekstualizm artysta rozumiat jako zerwanie
z tworzeniem autonomicznych dziel. Niestety, gdy artysta tworzyt swoje relacyjne dzieta,
odpowiedni termin jeszcze nie istniat, gdyz jego tworca Nicolas Bourriaud miat dopiero
kilka lat, a przeciez i tak rozpozna pézniej pod terminem ,,sztuki relacyjnej” praktyki lat
90., a nie 70. Retrospektywe Kutery zorganizowata w 2014 roku wraz z wystawa Galerii
Sztuki Najnowszej dyrektorka Muzeum Wspdtczesnego Wroctaw, Dorota Monkiewicz
(Awangarda nie bita braw). Katalog, jaki z tej okazji zostat opublikowany, byt pierwsza
proba catosciowego przyjrzenia sie twdrczosci artysty. Publikacja moze by¢ jednak dzi$
traktowana zaledwie jako wstep, gdyz barwna, wieloaspektowa, inteligentna i niejedno-
krotnie zabawna sztuka Kutery ciagle czeka na interpretacje. Mnie osobiécie marzy sie
na poczatek, by jego pogodne i sowizdrzalskie foto-narracje wisiaty w polskich domach,
gdyz - gdy chodzi o artystéw i dzieta sztuki - zdecydowanie przedktadam obecnos¢ nad
interpretacje. Kutera i jego koledzy-artysci chcieli by¢ obecni w naszej codziennosci, gdyz
odbiér sztuki - wedle ich zamystu - nie miat by¢ dyscyplinowany przez eksperckie insty-
tucje. To dlatego artysci wyswabadzali sie z kontroli systemu posrednictwa, narzucajacym
im granice. To dobry czas, by to przestanie Romualda Kutery przypomnie¢. m

Romuald Kutera’s message

omuald Kutera (1949-2020) was a conceptual artists, photographer, visual artist,
performer and curator who always searched for new means of artistic expression,
s well as of its presentation in order to make art a visible and audible voice in

a cultural and social dialogue with the contemporaneity. B

PRZEStANIE ROMUALDA KUTERY
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MAREK SNIECINSKI

Wedréwki Moniki Braun w kosmosie
Jana Jaromira Aleksiuna

sigzka Moniki Braun Podrdze do wielu odlegtych swiatow, czyli lekcje
Kprojektowania graficznego wedtug Jana Jaromira Aleksiuna wydana
pod koniec 2019 roku przez Akademie Sztuk Pieknych we Wroctawiu
z okazji 80. urodzin J.J. Aleksiuna i 50-lecia Jego pracy tworczej jest dzie-
tem wyjatkowej urody. Punkt wyjscia stanowia tu prace Aleksiuna naleza-
ce do cyklu ,madeinja”, czyli caly szereg niewielkich rozmiarami obiektow,
pieczotowicie konstruowanych przez artyste z rozmaitych przedmiotéw
i znajdowanych tworzyw, przy pomocy ktérych twdrca zrealizowat rozgry-
wajaca sie na wielu poziomach gre z cytatami, znakami i symbolami, zabawnag,
ironiczng, niekiedy dramatycznq, ktdra jest mieszaning Smiechu kwestionujg-
cego patos i dosadnosci, czesto wpychajgcq Smiech z powrotem do gardta. [s.13]
Obiekty te w swej warstwie materialnej na pozor proste, sprawiajace wraze-
nie konstruktow pozostatych po dzieciecej zabawie, sg w istocie wyrafino-
wanymi intelektualnie, wieloznacznymi zagadkami czy kalamburami, wobec
ktoérych typowe metody krytyczno-artystycznej analizy nie zdajg egzaminu.
Tym wieksze zatem uznanie nalezy sie autorce ksigzki, ktéra znakomicie
poradzita sobie z owymi problemami, potraktowata bowiem obiekty z cyklu
,madeinja” jak swego rodzaju wehikuty dla wyobrazni i napisata ksigzke,
ktora jest bardzo osobista, czasem wrecz intymna relacja z dtugiej czasowo
i przestrzennie intelektualnej oraz emocjonalnej podrozy.

Monika Braun prowadzi rozmowy z obiektami Aleksiuna. Z jednej strony,
to ona zadaje im pytania, lecz z drugiej - bardzo szybko dostrzega, ze tak
naprawde to one jg odpytuja. To one zmuszajq jg do peregrynacji po rozma-
itych obszarach sztuki i kultury, po antycznych mitach, po literaturze, to one
kaza jej zaglada¢ na rozmaite kulturowe ,podwoérka”, obok tych kojarzo-
nych z tzw. kultura wysoka takze na te zwigzane ze §wiatem reklam i mody,
ze sferg dzieciecych gier i zabawek, z atmosfera i stylistyka jarmarcznych
spektakli i wesotych miasteczek. Dzieta ].J. Aleksiuna to zagadki, ktérych
nie da sie jednoznacznie rozwiaza¢, mozna jedynie - jak pisze autorka - da¢
sie weiggnqé w nieskoriczony ciqg asocjacji i potencjalnych odpowiedzi, bawic sie
z mieszkaricami dzieciecego pokoju, w ktérym mis mégt by¢ niegdys rycerzem,
synkiem albo lekarzem, lalka - wiedZzmgq, damq lub sierotkq, a otowiany Zotnie-
rzyk — powiedzmy psem, gdy zaszta taka potrzeba. [s.42] W grach i zabawach
dzieci zacierajg sie i ulegaja uniewaznieniu granice miedzy materialng real-
noscia rzeczy, ich zwyktych funkcji, sensu i przeznaczen, a tym, co dzieje sie
tylko w wyobrazni.

Monika Braun nie tyle prébuje znalez¢ odpowiedzZ na pytanie, czym sa i o
czym sg prace Aleksiuna, lecz raczej zdaje relacje ze swego bycia z nimi, ze spo-
tkan z tymi obiektami, podczas ktérych nie narzucata swemu mysleniu i od-
czuwaniu zadnych ograniczen, zadnych przyjmowanych wstepnie zatozen,
nie wyznaczata tez sobie zadnego, dajacego sie zdefiniowac celu. I taki wtasnie
punkt wyjscia, przyjecie takiej postawy, okazato sie strzatem w dziesigtke.
Monika Braun - jak bohaterka jakiej$ basni - wyruszyta w podréz, wyru-
szyta w nieznane, gotowa przyjac rozmaite wyzwania, z ktérymi po drodze
przyjdzie jej sie zmierzy¢. Trzeba przy tym podkresli¢, ze prace z cyklu ,, ma-
deinja” w réwniej mierze sktadajg sie z konkretnej materii (w duzym stopniu
z przedmiotéw znalezionych), jak i z tworéw wyobrazni i wspomnien artysty
(przy czym ten ,mentalny” sktadnik jest swego rodzaju spoiwem). Obcowa-
nie z tymi dzietami jest zatem do$wiadczeniem, w ktérym oba te wymiary
stopniowo ujawniaja swojg tozsamos¢. Autorka zauwaza, ze na poczqtku byto
bezposrednie doswiadczenie rzeczy - jej ksztattu i koloru, elementéw, propor-
¢ji - moja busola. Potem jakies$ niejasne wspomnienia przez rzecz wywotane.
[s. 8] A dopiero pdzniej przychodzito rozpoznanie senséw, u§wiadamianie
sobie rozmaitych koincydencji, odkrywanie kulturowych tropow.

WEDROWKI MONIKI BRAUN W KOSMOSIE JANA JAROMIRA ALEKSIUNA

Podroéze do wielu odlegtych swiatéw, czyli lekcje projektowania graficznego wedtug Jana
Jaromira Aleksiuna, proj. graf. Joanna Skrzypiec-Zuchowska

Ksigzka ta pokazuje, jak ogromna erudycja (tak Jana Jaromira Aleksiu-
na, jak i Moniki Braun) potaczona z dzieciecym, pierwotnym i Zzrédtowym
talentem do aczenia ze soba na pozor nieprzystajacych do siebie fragmen-
téw, przedmiotéw, opowiesci czy znakow, owocuje dzietem wyjatkowym.
Trzeba bowiem podkresli¢, ze w przypadku owej relacji ze spotkania dwdch
pokrewnych pod pewnymi wzgledami, cho¢ przeciez réwnoczesnie tak bar-
dzo odmiennych temperamentéw i wrazliwo$ci, mamy tutaj do czynienia
ze znakomita literatura. A na dodatek, co réwniez niezwykle istotne, ksigzka
owa sama w sobie jest interesujacym obiektem artystycznym (nawiazujacym
zreszta stylistyka do dziet Aleksiuna), zaprojektowanym przez Joanne Skrzy-
piec. Zanurzenie sie w owe ,Podréze do wielu odlegtych swiatow, czyli lek-
cje projektowania graficznego wedtug Jana Jaromira Aleksiuna” przeistacza
sie w fascynujaca, wielowatkowa odkrywcza wyprawe, ktéra wcigga w swa
czasoprzestrzen widza-czytelnika. I - jak bywa to z wieloma basniowy-
mi wedréwkami - jest to wyprawa, ktéra trwale odciska sie na tozsamosci
jej uczestnikéw. m

Monika Braun’s journeys into the world
of Jan Jaromir Aleksiun

review of the book Podréz do wielu odlegtych Swiatéw, czyli lekcje pro-
Jektowania graficznego wedtug Jana Jaromira Aleksiuna (,A Journey
to Many Distant Worlds or Lessons in Graphic Design by Jan Jaromir
Aleksiun”) written by Monika Braun about art of Jan Jaromir Aleksiun on the
occasion of his 8oth birthday and 5oth anniversary of his artistic work. The
point of departure for the book is a series of small objects constructed by the
artist which invite audience - including the author of the book - to decipher
quotations, signs and symbols and create a dialogue with their new meanings. m
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